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LES 1

19de eeuw - Victoriaanse periode

· het visuele krijgt meer belangstelling ( film wordt meer geapprecieerd ( visueel entertainment is een nieuw gegeven

· nieuwe technologieën, transport, industrie in de 19de E ( tijd werd geïndustrialiseerd ( het leven versnelde, indrukken werden meervoudig ( men ging het verloop van gemechaniseerde tijd proberen te vatten

· ontdekking fotografie
· evolutie in de schilderkunst: steeds meer showmanambitie ( opkomst van het panorama = enorm breed en hoog schilderij van een landschap of historisch moment ( bedoeling dat de toeschouwer erin opgaat ( immersie van de toeschouwer, virtual reality voor de toeschouwer = visueel entertainment

· diorama: gemechaniseerde versie van het panorama ( de toeschouwers bewogen (op een draaiend platform) waardoor ze telkens andere beelden zagen

· viewmaster (Holmes) en de voorloper van de stereoscoop ( vooral reisbeelden (immersie) indruk van een driedimensionaal beeld: beelden van ver afgelegen streken ( reizen was duur en gevaarlijk, reisbeelden zijn dus entertainment

· phenakistoscoop (door Joseph Plateau): illusie van bewegend beeld ( wielconstructie/draaiende plaat voor spiegel 

· zoetrope: rad met gleufjes en prentjes binnenin ( cilindervorm

· projectie door middel van toverlantaarn (komt overeen met een diavoorstelling) ( lichtbron om glazen dia’s voor te schuiven ( ‘vermaak voor heel de familie’

· allerlei werktuigen met betrekking tot beelden weergeven ( eerst vooral home entertainment in plaats van op publieke plaatsen ( heel veel fantasmagorische beelden

· persistence of vision = principe waar deze apparaten op steunen ( illusie van bewegend beeld (16 beelden per seconde)

· praxinoscoop (van Charles-Émile Reynaud):

· = ronddraaiende trommel, kijkers konden bewegende beelden zien in een reeks spiegels (( Zoetrope: door gaatjes)

· later gaat hij er een toverlantaarn aan toevoegen ( korte acties van tekeningen op scherm projecteren ( heel primitief bewegend beeld

· filoscoop: kleine fotootjes in een boekje

· E. Muybridge (vriend van L. Stanford, een paardenliefhebber) ( wetenschapper, geïnteresseerd in het vastleggen van beweging ( Muybridge kon via zijn ‘motion study’ (hij maakte een systeem met draadjes en fotocamera’s) bewijzen dat een paard in galop alle poten tegelijk van de grond heeft ( eerste poging om beweging frame to frame vast te leggen ( Muybridge publiceerde zijn experiment en deed zijn ‘motion studies of chronofotografie’ ook over met naakte mensen om de menselijke beweging te registreren ( door middel van zoopraxiscoop ( foto’s animeren

· Etienne Jules Marey (Fransman, verwoed jager) ( was ook bezig met de fysiologie van de beweging ( ging vogels in de lucht capteren ( maakte fotografisch geweer, ‘le fusil photographique’ (cf. beelden schieten, to shoot a movie) ( trommel met minimum 12 glazen platen en een fotografische emulsie ( bij het overhalen van de trekker werden er 16 foto’s getrokken met fracties van seconden ertussen ( perfectioneerde zijn uitvinding met fotografische pelicule (daarvoor gebruikte men glas op metaalplaat)

· kodak (= uitvinding van Eastman) ( patent aangevraagd (1888) ( korte expositietijd (instant-camera) en lichtgevoelige pelicule (in plaats van glasplaat) ( was gebruiksvriendelijk: ook amateurs konden hiermee foto’s maken

Thomas Alva Edison

· Amerikaan, uitvinder van de gloeilamp, telefoon, deels de film, fonograaf (eerste pick-up)

· uitvinder van de kinetograaf (< kinesis-beweging) ( de eerste echte ‘filmcamera’ die beweging kon vastleggen ( maakte gebruik van bestaande technologiën (onder andere die van de naaimachine) ( eigenlijk de uitvinding van Dickson, zijn assistent ( patent in 1897

· Edison nam ‘films’ op met zijn kinetograaf in een verduisterde foto-studio ( de Edison-studio in New Jersey, ‘The Black Maria’ (bijnaam van de boeven-auto / combi) ( het dak van deze studio kon open om zonlicht binnen te laten ( op draaischijf gebouwd om naar zonlicht te kunnen draaien

· Edison wou ook geluidsfilms maken (binnenin stond een platenspeler, fonograaf) ( lukte niet

· er was een maximale grootte en zwaarte van een spoel ( de film kon maar enkele seconden duren

· eerste fragmenten:

· Blacksmithing scène ( eerste film opgenomen in The Black Maria (46 beelden per seconde, 35 mm-peliculen ( gaf raar slow-motion-effect) ( nu: 24 beelden/seconde

· The Barber Shop ( tot nu toe filmde men scènes uit het alledaagse leven ( het was niet de bedoeling om te entertainen, wel om vast te stellen, te reconstrueren

· Record of a Sneeze (1894) ( niezen opgenomen

· Sandow, ‘artiest’ ( The Strong Man (= eerste professionele body-builder) ( Edison nu wel belangstelling voor entertainment

· Professor Welton’s Boxing Cats (1894) ( veel belangstelling voor bokswedstrijden
Annabelle Butterfly Dance (slow motion)

· Edison maakte afbeeldingen van de belangrijkste ‘opnames’ en via een reeks prentjes naast elkaar waren deze filmpjes te bekijken in tijdschriften ( ze waren ook te zien door de kinetoscoop (uitvinding van Dickson, 35 mm-pelicule) in kinetoscoop-salons ( hier stonden de kinetoscopen allemaal bijeen, het was de bedoeling dat men erdoor wandelde en de filmpjes bekeek ( men moest een muntje in de zijkant van de machine steken, dan was de film te zien door het gaatje in de kinetoscoop ( kostte weinig en was zeer populair laat 19de eeuw

concurrentie

· mutoscoop ( ronddraaiende kaartenbak, prenten schieten voorbij het gat in de kaartenbak ( persistance of vision ( zelfde onderwerpen als bij Edison ( Mutoscoop Company ( veel succes

· flipbook of filoscoop ( boekje met afbeeldingen die snel voorbij schieten ( zelfde principe als mutoscoop ( ook vee succes

· Dickson liep over naar de concurrentie

· Edison is op zoek naar iets extra voor de kinetoscoop en voegt er projectie aan toe ( projecterende kinetoscoop ( dit was veel duurder ( sloeg niet aan ( populariteit van de kinetoscope daalt

· vitascoop ( uitvinding van Norman Raff en Frank Gammon ( gingen naar Edison voor financiële steun ( Edison stal het idee ( doorbraak van de projectie met de vitascoop

De uitvinding van de filmtechnologie gebeurde op verschillende plekken en is een evolutie, er is niet één persoon die ‘de film’ uitvond

Auguste en Louis Lumière (broers)

· 2 pioniers uit Frankrijk ( zij maken ook aanspraak op de uitvinding van de film

· werkten in een ‘fotofabriek’ ( kinetoscoop moest gekocht worden en de nieuwe filmpjes voor de kinetoscoop kostten te veel ( er werd aan de Lumières gevraagd nieuwe filmpjes te maken

· deden dat, maar verbeterden ook de kinetograaf ( ze maakten de cinématographe ( kleine camera, werd met de hand aangedreven, er moest dus geen motor in ( compacter gemakkelijker om mee te nemen ( konden in licht filmen ( gemakkelijker voor scènes uit het alledaagse leven, niet in een studio
· fragment:
‘Sortie d’usine’ (1895) ( eerste ‘film’ van Lumières ( diagonaal (in het beeld) ( nog geen entertainment/narratieve waarde ( louter beweging, dagdagelijks leven 
’L’Arrivée d’un Train’ ( ook diagonaal ( met Mevr. Lumière ( grappig hoe de passagiers proberen niet naar de camera te kijken

· ’Le Repas du Bébé’

· ‘L’arroseur arrosé’ ( het eerste komische filmpje ( hier wel narratief

· Lumières trokken rond met hun cinématographe en deden promotiecampagnes ( veel succes bij de bourgeoisie in Parijs ( eerste promotiecampagne vond plaats in Parijs in 1895 ( eerste officiële filmvertoning van ‘l’Arrivée d’un Train’, ‘Le Repas du Bébé’, ...

Georges Méliès

· concurrentie van Lumière, zeer veel succes (bezoeker van Grand Café)

· nam op in de ‘Star Studio’ ( studio-serre constructie, werkte ook met daglicht

· legde van het begin nadruk op het narratief

· camera veraf, geen close-ups

· komt uit theater ( was acteur bij het théâtre van Robert Houdin ( theater van Houdin heeft veel spektakel (bloed en licht-effecten, röntgenstralen) en illusie-effect (illusionisme – hypnose) in zijn voorstelling

· eerste ‘film’ van Méliès is een variant op Houdin ( afsnijden van het hoofd van een persoon ( het hoofd verdwijnt en verschijnt ( allereerste specialeffect-film via stop-motion-techniek (scène stopzetten en een element veranderen door gebruikt te maken van zwarte doeken etc)
andere voorbeelden ‘Les Rayons Röntgen’ en ‘Escamotage d'une dame au théâtre Robert Houdin’ ( allebei goochelacts ( ook stop-motion-techniek om de goocheltrucs te filmen

· fragment:

‘Le Chaudron infernal’ (1903) ( ook stop-motion
· Méliès wilde de cinématographe kopen, dit werd echter geweigerd ( haalde iets anders uit Groot-Brittanië ( Animatographe projector van de Engelse uitvinder Robert W. Paul ( Méliès maakte er zijn eigen projector van

· ‘Décapité Recalcitrant’ ( eerste volwaardige film van Méliès ( zeer succesvol
· richtte Star Film Company op ( distributiebedrijf (van zijn films) ( internationaal succes
· ‘Le Voyage dans la Lune’ (1902) ( duurt 6 à 7 minuten (= lang voor die tijd) ( hij combineerde meerdere shots (= vernieuwing: ervoor altijd één shot ( één camera op één plaats) ( 16 scènes/tableaux/shots ( langer narratief, voor kinderen, Méliès speelt opnieuw de hoofdrol (hij speelde altijd zelf de hoofdrol) ( long-shots, nog geen intra-scènes ( aandacht wordt onvoldoende geleid ( de vertoner kreeg een tekst mee, werd gelezen tijdens de film ( overvloeier-effect/dissolve om van ene tableaux naar het volgende te gaan
· films van Méliès werden over hele wereld verspreid ( fictieve, fantasierijke films (met sprookjesverhalen en varianten) ( zeer populair

· Méliès werd echter niet rijk van zijn films ( zijn broer neemt het bedrijf over ( zijn feeëriegenre had wel veel succes ( zijn broer trok naar de VS

in 1914 moest Méliès zelf een kraampje opendoen op de markt van Parijs ( hij stierf in vergetelheid ( dit alles door de afwezigheid van een copy-right-wet ( zorgde voor paranoia in de filmmarkt

nieuwe effecten en verbeteringen

· gebruik van kleur (handmatig frame per frame inkleuren) ( nieuw: Méliès is de eerste die dit doet

· superimpositie-effect ( twee scènes opnemen op hetzelfde stukje film en de tweede laag als transparant op de eerste leggen ( om spoken weer te geven

· Lumières voerden één snelheid in ( 16 beelden per seconde als standaardsnelheid ( niet meer slow-motion-effect

invloeden van andere naties

· Engeland: Cecil Hepworth (( de Lumières)

· fragment: ‘Explosion of a Motorcar’ (1900)

stop-motioneffect, humoristische inslag, diagonaal gefilmd

· Frankrijk, Amerika en Engeland zijn belangrijkste filmproducenten op dat moment

Pathé

· Frankrijk, opgericht in 1894 ( haan als symbool ( succesvol bedrijf

· de broers Pathé hadden een enorm startkapitaal: daarvoor produceerden ze langspeelplaten ( ze bouwden een glazen studio
· ze verkochten de Pathé camera (die tot einde jaren ’10 meest gebruikte camera was)

· voordeel van zowel projector als films te verkopen = meer mensen aansporen om films te vertonen ( goed voor de zaken

· maakte gebruik van de vernieuwing van Méliès

· voorbeelden van films: ‘Samson’, ‘La Passion’ (passieverhaal is zeer populair in die tijd), ‘Alladin en de magische lamp’ (1904, ingekleurd, stop-motion-effect), ‘Alibaba’
· fragment: ‘Le Cheval Emballé’ (1906)


verhalende langere film, multi shots, terugspoeleffect, slapstick, spot met de wet ( eerste reverse motion ( invloedrijk
( onder andere feeërieke of historische filmpjes die achteraf werden ingekleurd

· Pathé breidde uit naar Londen, New York, Moskou, Berlijn, St.-Petersburg, ...

Gaumont

· Frankrijk, concurrentie van Pathé

· eerste vrouwelijke filmmaker ( Alice Guy ( éénmansbedrijf ( ze handelde eerst in fotogereedschap, maar vanaf 1897 gingen ze films produceren

· voorbeelden: ‘La Vie du Christ’, ‘l’Âne’, ‘l’Echelle’ ( Gaumont-producties naar evenbeeld van Pathé: passiespel, slapstick
· thema = heel vaak actualiteit

In Amerika importeerde men dit allemaal (ook Edison) ( film was populair bij hoog en laag (het was niet elitair want men moet niets weten of kunnen om naar de film te gaan kijken) ( Music Halls, Vaudeville (( soort talentenshows, cinema was er één onderdeel van)

Edison
· voelde de concurrentie, besefte dat zijn studio te ouderwets was en liet in Bronx een nieuwe studio bouwen

· trok een bekende regisseur aan: Edwin Porter (eigenlijk techneut)

· liet hem films maken zoals Lumières en Méliès (feëriek) ( ging zich ook meer op het narratief concentreren ( ook invloed van de comic strip (gedachteballons) (( begin jaren 1900)

· voorbeelden: ‘Jack and the Beanstalk’, ‘The Great Train Robbery’ ( eerste grote Amerikaanse story-film ( ongeveer 18 tableaux ( western-misdaadfilm (1903) ( copyright op de foto’s ( long-shots, Porter alterneerde tussen binnen- en buitenopnames = nieuw ( matig ingekleurde frames ( Phantom-ride-film (vanop een trein of wagen gefilmd), diagonaal in het frame ( acteur: G.M. Anderson ( continuïteit van beweging (shot naar/weg van de camera, gevolgd door een nieuw shot) = eerste camerabeweging ( terug in de tijd ( narratieve simultaniteit (je ziet wat er terwijl, ergens anders gebeurt) ( dit sloeg vooral aan bij de lager klassen

· roodkapje (dochter van de geknevelde) ( Shindlers list = een hommage hieraan


filmen = duur ( dus: vaak maar één keer opnemen ( moest van de eerste keer goed zijn

film werd een enorm succes, vooral bij de lagere klassen

Nickelodeons
· winkeltjes werden omgevormd tot filmzaaltjes ( moving pictures en illustrated songs

· bijna allemaal joodse ondernemers

· luidspreker die klanten moest lokken en programma aankondigde

· enorm populair ( ook kinderen hielden ervan

· acts tussen de films om de spoel te veranderen

· voorbeelden: in Chicago: de Comique, in Pittsburg: the Star Theatre

American Biograph
· grootste concurrent van Edison

· putte de meeste winst uit de nickelodeons van alle Amerikaanse producenten ( The Biograph Projector
· maakte vooral speelfilms, verhalende films, nieuwsevenementen

· belangrijkste man bij American Biograph is de regisseur David W. Griffith (vanaf ongeveer 1908) ( maakte het filmmedium tot algemeen democratisch vermaak ( inspiratie bij Dickens, Emile Zola

· ’The Lonely Villa ‘( van Griffith, Biograph Company, New York, ongeveer 9 min (= één spoel ( ‘one realer’)

· met de jonge Mary Pickford

· geperfectioneerde tegelijkertijd-modus ( cross-cutting (beïnvloed door Charles Dickens met telefoon als excuus) ( cross-cutting draagt bij tot spanning

· shots worden korter om spanningseffect te verhogen

· hokjes-principe ( typisch Griffith (sensatie): alle kamers naast elkaar (cuts tussen de ruimtes) 

· binnen en buiten-opnamen, camera nog steeds op afstand, ruimtes vlak naast mekaar

· in scènes van de film bracht men initialen aan (AB) ( tegen piraterij

Motion Pictures Patents Company

· Edison vond dat hij het patent had op de technologie van de film ( gaat rechtszaak aan tegen American Biograph omdat zij technologie van hem zouden gebruiken ( American Biograph wint de rechtzaak

· Edison geeft het op en beslist samen te werken ( samen met al de andere bedrijven richt hij de ‘Motion Pictures Patents Company’ (MPPC, 1908) op ( = soort van pax, trust/monopoly ( Edison staat wel nog aan het hoofd

· verenigde alle respectievelijke patenten: Edison, American Mutoscope & Biograph, Méliès - Star Films, Pathé-american, Vitagraph, Lubin, Selig, Kaleni, George Kleine (Gaumont, Urban-Eclipse), ..

· = stabilisering van de filmindustrie want hebben regels voor film: regels opgesteld door Edison en American Biograph ( voorbeeld: leverancier van pellicule = Eastman-Kodak

· ze controleerden de 3 fasen van de industrie:

· productie: alleen bedrijven met een licentie konden films maken

· distributie: alleen bedrijven met een licentie konden films verdelen

· vertoning: de theaters moesten een wekelijks honorarium betalen aan MPPC om hun films te mogen vertonen

· dus = een oligopolie (= een groepje firmas die samenwerken om zo de markt te controleren en nieuwe bedrijven de toegang te blokkeren) ( wie geen rekening hield met MPPC werd voor de rechtbank gesleept

· wat getoond werd in de Nickelodeons vonden velen aanstootgevend ( de filmindustrie had een imagoprobleem = periode waarin de middenklasse afhaakte

· dus men ging het blazoen oppoetsen ( 1909: oprichting van censuurcommissie = National Board of Censorship ( gaven een label aan ‘goede’ films ( cleanliness, morality & education ( moraliserende films ( gevolg: meer poëtische / literaire films en meer tussentitels om de films te verduidelijken

Les Films d’Art

· maatschappij in Europa

· verfilmde theaterstukken met onder andere Sarah Bernhardt ( voor bourgeoisie

·  ‘Quo Vadis’ ( Italië rond 1910 ( door cines-maatschappij

· vanaf 1906: prestigefilm (Italië) ( mythes, …

·  ‘Cabiria van Gabrielle D’Annunzio’ (1912) van Pastrone ( Epos van 2 uur lang = langste film toen (19 à 20 bobijnen) ( kunstige belichting, clair-obscur, schaduwvuur, ... ( selectieve belichting

· fragment:


alles oogt kunst ( nu en dan dichter shot ( begin van close-up ( eerste travelling-shots: camera beweegt in de actie ( toont diepte van de sets en brengt ons in het narratief

‘Birth of a Nation’ (1915)

· Griffith wilde een epos maken over Amerika, over de burgeroorlog ( ging film zijn van ongeveer 3u lang ( dit zorgde voor onevenwicht en waar moest men de film vertonen? (20 spoelen was moeilijk te verdelen / verhuren en betekende een dure projectie) ( American Biograph Company steunde hem niet ( financierde de film dus zelf ( de film kostte 1 miljoen doller = duurste film tot dan

· Griffith was een fan van Pastrone (Italiaanse filmmaker: leerrijk, artistiek, ambitieus, wou ook vooral zichzelf profileren), Tolstoj en Zola ( wilde realiseren wat zij bereikt hadden en dat is moeilijk in een korte tijdsduur ( hij wilde de werkelijkheid personaliseren: de persoonlijkheid van de filmmaker in beeld brengen ( dus niet zozeer zoals de impressionistische schilders impressies weergeven

· de eerste film met hoge ambitie ( zowel de duur van de film als voor het gebruik van meerdere rails ( Griffith gebruikte meer dan de twee door de MPPC voorgeschreven spoelen/rails per film (economische regel voor korte films)

· doordat de films ongeveer 20 spoelen telt is het moeilijker om hem tegelijkertijd bij de distributeurs te krijgen

· film is toch een enorm succes, iedereen wilde het zien

· andere vertoning dan die van de Nickelodeons ( werd vertoond in de grote music-halls en operazalen van New York, Chicago, ... (Griffith wilde deze film enkel in grote, sjieke zalen vertonen) ( véél hoger tarief, toch vooral toestroom uit de middenklasse ( door deze film werd film weer populair bij de bourgeoisie ( megasucces ( miljoenen dollars inkomst 

· de film is gebaseerd op de boeken ‘The Clansman’ (1905) en ‘The Leopard’s Spots’ van Thomas Dickson Jr. ( de film is complex, maar historisch accuraat

· opkomst van de Ku Klux-clan wordt in beeld gebracht ( ze worden afgeschilderd als helden ( het was op en top racistisch ( ook blanke acteurs in black face ( zeer racistisch ( film is populair, maar controverse over het racisme

· ook travelling-shots, cross-cuts ( eerste shot met natuurlijk licht ‘s avonds, zeer donker ( selectieve belichting (soms bijna film noir) ( closer shots voor meer emotionele momenten ( eerste extreme close-up 

· de film veroorzaakte een hele revolutie, omdat men voordien niet wist hoe je voor een langere film de shots / scènes tot een vertellend geheel kon maken

· 1908-1909: regisseur ook dramaturgisch verantwoordelijke ( aanvankelijk was de regisseur tevens cameraman en technisch controleur

· tot 1909 bleven acteurs en regisseur anoniem vb. ‘the biograph girl’ ( enkel het logo van de company werd gebruikt ( bij de eindgeneriek vermelde men enkel de productie-maatschappij en het jaar van het productie-patent
· Griffith was tegen deze bekendheidsprofilering van de bedrijven ( hij wilde zichzelf profileren, maar in die tijd was de auteur/regisseur gewoon de technische vakman en dus anoniem ( Griffith plaatste artikel in de krant waarin hij vermelde welke films hij gemaakt had en wat hij uitgevonden had ‘Ik, D.W. Griffith, ben de auteur van al deze films: … en cross-cutting en de close-up heb ik uitgevonden.’ ( grote ergernis van American Biograph Company ( ontslag van Griffith ( ging alleen verder ( ‘Birth of a Nation’ is de eerste film op zichzelf

· American Biograph Company en Edison (MPPC) ergerden zich aan Griffith want hij volgde de regels niet (én Griffith wou zichzelf profileren als regisseur en niet als anonieme vakman) ( Edison met zijn MPPC wilde een geordend systeem van distributie

( verandering in het filmlandschap onder invloed van Méliès, Pathé en Griffith

LES 2

· Na Birth of a Nation bedacht Griffith NOG iets ambitieuzers: een film over het verhaal v/d beschaving => “Intolerance” (1916) => Grote flop!

· => ook buiten Motion Pictures Patents Company (MPPC).

·  Dit kostte 2 miljoen dollar (i.p.v. 1 miljoen bij Birth of a Nation)
·  De film bestond uit 4 episoden: de episodenfilm was een nieuw gegeven (nieuw, >< trust regels)
(later ook in Duits en .... ?)
· 4 episoden, over de onverdraagzaamheid doorheen de geschiedenis:

1) De val van Babylon a.h.v. de Perzen 

(vgl. Cabiria travelling shot (dmv camera op roltrap!)

2) Het passieverhaal: over het lijden van Christus 

3) De vervolging v/d hugenoten (protestanten) onder het bewind v/d Medici

4) Het verhaal over een arm jong NY-gezin => de jonge vader wordt vals beschuldigd van misdaad => financiële problemen, het huis wordt gehypothekiseerd e.d.=> kommer en kwel  (= van de “modern times”)

· Deze episoden volgden elkaar NIET chronologisch op = steeds cross-cutting binnen de 4 verhalen, dit gaat tegen het eind steeds sneller en sneller. 

· => vervreemding bij het publiek, 

· =>de film werd een flop!

· Voor deze crosscutting doorheen de tijd haalde Griffith inspiratie bij de klassiekers van Dickens.

Ook invloed van Cabiria, Pastrini, …

Griffith zal achteraf de verhalen moeten cutten en afzonderlijk laten vertonen in nickelodeons, enkel modern times deed het redelijk.

fragment: (slechts 10 jaar na the Great Train Robery!)

Babylon-episode
· Griffith wou een historische replica van Babylon=> de stad werd helemaal nagebouwd in Californië  

· veel travelling shots (bewegende camera) (<Italië: invloed van Cabiria e.d.)

·  cameramaskers om close-ups te isoleren

· Tussen de scènes steeds tussenshots van geest vd geschiedenis = abstracte bijbelse figuur (Lilian Gish) => hand rocking the cradle of time (naar een gedicht van Walt Withman) 
· => zeer korte shots => spanning opbouwen => het publiek dacht “Wat is dit?!” => er was geen touw aan vast te knopen
· Close ups (van onschuldige kindjes die werden afgeslacht)

· Werkten mee: Allan Dwan, Erich von Stroheim ( veel grote namen 

· muziek = later toegevoegde orgelscore, wilde sfeer van Nickelodeons recreëren, enkel echt grote films kregen een score mee! (anders piano-orgelbegeleiding, dit was zo in de nickolodeons): tegenstrijdigheid!: want nickolodeons waren groezelig en Griffith wilde verheven films maken, een operazaal waardig 

Naar de climax v/d “modern story” van Griffith => vrouw wil naar de gouverneur (op een trein) rijden om gratie te vragen voor haar man ( over en weer cutten doet denken aan The Lonely Villa)

· => hij hield van tableaus van zielige kinderen e.d.


Deze film was hoogtepunt én dieptepunt van Griffith, maar uit dit laatste zou hij toch nooit meer helemaal uitraken.

De Kunstfilm

Ondertussen: richting artistieke, ambitieuze films: de kunst-/abstracte film komt op, 

In Frankrijk 
ontstaat de compagnie d’art.

Film is meer geworden > vgl theater ipv louter entertainment.

· l’Assassinat du duc de Guise ,van de maatschappij: Le Film d’Art.

· was film voor het volk, kende succes vanuit de middenklassen

· was geen sensatie meer maar film gelijkwaardig aan theater

In Duitsland 
komt dit filmgenre op: artikel in Der Kinematograph belooft films gebaseerd op artistieke werken van beroemde auteurs (= de top van de artistieke verheffing van die tijd).

=> bekende acteurs in deze ‘Autorenfilms’:

· Henny Porten (in Der Kaufmann van Venedig)

· Paul Wegener (debuut in Der Student von Prague, 1913: de fantasie-elementen in de film zouden een belangrijk aspect worden in de Duitse film, vooral tijdens de jaren ’20: tijdens de Duitse expressionistische beweging. Paul Wegener kwam uit het Reinhardt-theater en had een nogal gestileerde acteerstijl.)

Performance acteur bepaalt de film! → manier acteren vgl poseren

In Italië 

Spektakelfilm als tegenhanger: Ben Hur, Quo Vadis, Pompei, ...

Maar ook auteursfilm: fragment:

* Ma l’amore mio non muore 

· van de maatschappij Gloria 
· kunst- en auteursfilm
·  de acteur wordt auteur v/d film  =  Lyda Borelli speelde hierin: de Italiaanse diva die zichzelf ook zo promootte, haar performance bepaalt de hele film. ze is gekweld door de liefde en ijsbeert door de kamer. Ze neemt hierbij poses aan, en doet bijna een dans in plaats van echt te acteren = ‘kunstzinnig’.
· spiegel als mise en scène! (Hitchkock deed dit ook standaard)

 Ook in Deense en in Russische films waren spiegels toen een dankbaar object. De overdramatische bewegingen!

* Lussuria
De kunstzinnigheid blijkt ook uit de zeer gedetailleerde sets. 

In Denemarken
Deens-Duitse actrice: Asta Nielsen => speelt Hamlet. Zij was een grote actrice in haar tijd en kon zowat alle rollen aan. Urban Gad was haar echtgenoot & later ook regisseur.

=> laat jaren ’10, begin jaren ’20 speelde ze in Duitse films, gesmaakt door Hitler & Goebbels. Ze gold als een symbool voor Duitsland terwijl ze eigenlijk Deense was.

Bekende acteurs, actrices uit de kunst- en / of auteursfilm:

Henny Porten en Paul Wegener (Duitsland), Lyda Borelli (diva actrice in Italië), Asta Nielsen (Denemarken), ...

In Amerika

 ‘Richard III’ net voor Birth of a Nation (1913) 

· 1ste echte langspeelfilm v/d Amerikaanse geschiedenis, met in de hoofdrol Frederick Warde = 
overacterend acteur (een ‘Hammy Actor’, met veel armwiekende bewegingen). Warde had een histrionische stijl van acteren. De artistieke ambitie van de film blijkt al uit de poster

Adolph Zukor 

· geslepen showman van joods-russische afkomst, die van niets tot een belangrijk persoon is geëvolueerd. 

· als uitbater van nickelodeons begonnen, hij behoorde toen tot de verpauperde arbeidersklasse.

·  wou in/met cinema’s de Amerikaanse droom waarmaken en speelde in op de belangstelling voor Europese kunstfilms

· Hij  verkocht zijn nickelodeons en investeerde de opbrengst in het importeren van Europese kunstfilms, die hij vertoonde in de grotere( chiquere) Vaudeville huizen. Hij liet er o.a. een Franse film opvoeren onder de titel ‘Queen Elizabeth’. 

· Zijn doel was cultuur/ kunst naar het volk brengen. 
=> hij wou deze Europese manier industrialiseren (hij wilde cultuurschatten tonen via films en werkte met grote namen uit het theater voor zijn films, vb. Sarah Bernhardt => voor groot publiek toegankelijk gemaakt)

· dit werd een hit

· Zukor stichtte een Amerikaans, gespecialiseerd bedrijf Famous Players Film Co. Bij MPPC bleef de naam v/d acteur onbekend.

· =>Zukor doorbrak dit =>slogan: “Famous players in famous plays”,  hij creëerde een godenstatus voor zijn acteurs (ipv anonimiteit) en werkte daarop verder.

· Hij noemde zijn films “photoplays” = verfilmde toneelstukken => het waren dan ook zeer verfijnde producties.

· De verdeler van Zukor = Paramount Pictures Corporation (een klein verdeelhuis dat een overeenkomst met Edison had geweigerd)


· Zukor kocht cultureel kapitaal (naam & faam) en ging een alliantie aan met het belangrijkste productiehuis, de Frohman Group (= vast, verfijnd gezeldschap met de beste acteurs, o.a. James Hackett, traden op op Broadway). => Zukor kocht een stuk van Frohman( dat door deze gepromoot was als bv. een James Hackett play) en maakte hier een film van met dezelfde Hackett( zo kon iedereen dit culturele erfgoed bekijken en niet alleen de broadwaygangers) . 

· Dit had groot succes, maar deze methode kende geen blijvende aantrekkingskracht. 
De films nu enorm verouderd zijn : lange shots, verre camera’s, echt theater, camp!: de methode ke
Bv. “The Tree of Knowledge”

Bv. “Prisenor of Zenda”

The Jesse Lasky Feature Play Company 

· Ander onafhankelijk bedrijf met dezelfde ideeën als Zukor: theaterstukken verfilmen  
· Behoorde ook niet tot de Edison trust en wilde ook theaters verfilmen. Jesse Lasky Feature Play 
· Zij hadden een overeenkomst met een belangrijke theatergroep=>
film: ‘The Squaw Man’ (met Dustin Farnum, een bekend acteur)
foto: Jesse Lasky, Schmuel Gelbfisz (=> werd later Samuel Goldfish en nog later Samuel Goldwyn) en Cecil B. DeMille.

Kort samengevat

Het Edison trust=> regelmatige vertoning van korte films gebonden aan voorgelegde regels

Griffith maakte hierbuiten Birth of a nation en Intolerance.  

Zukor kreeg dollartekens voor ogen bij verfilmde toneelstukken, ook Jesse Lasky en co gingen voor deze methode( dus concurrentie). Beiden waren onafhankelijk van de Edison Group.

De serials

Pathé American(*Pathé is het bedrijf van de haan) behoorde wel tot de Edison Group, maar stapte in 1913 net als Griffith UIT de Edison Group en ging een alliantie aan met Eclectic Film Company
· ze gingen pulp-romans verfilmen (SF, detective, horror, ...)
· 1ste seriefilm = ‘The Perils of Pauline’ - gebaseerd op Sherlock holmes uit Frankrijk - (met actrice Pearl White, een voormalige winkeldame die hierdoor wereldberoemd is geworden) 
· => 20 episodes (elk +- 2 bobijnen lang, de normale speelduur toen), werden met tussenpozen van 2 weken uitgebracht in de nickelodeons, ze eindigden altijd op ‘cliffhangers’: Pauline is in groot gevaar en het is allemaal zeer spannend, maar “de rest ziet u volgende keer”.  
=> THE SERIAL FILM. (serie = onafhankelijke episodes met telkens dezelfde personages; serials: echt vervolgverhaal: cliffhanger)( slim om publiek blijvend te lokken. Pauline kreeg elke week te maken met een andere vijand die haar haar geld afhandig wilde maken.

· Sherlock Holmes: geen echte serial, maar ‘serie-film’

· Ook in het buitenland: “Les mystères de NY” (Fr.)

· 1914: Poor Pauline (liedje over Pauline, hit!),


fragment: 

· The Perils of Pauline: Pauline en vriend zitten in een kelder vol ratten en explosieven en de piraten zullen de kelder opblazen. Ramp oh ramp, nu zullen Pauline en vriendje verdrinken.
Ondanks de slechte kwaliteit van de film zien we dat hij wat kleur heeft. Dankzij de voorloper van het huidige kleursysteem gebruikte men tinting and toning om de filmrollen mee te kleuren. Men gaf ze een kleurbad=> blauwe tinten: nacht, groene tinten: scènes buiten.
· Er werd ook een 2de en een 3de serial met Pearl White gemaakt => altijd over vrouwen in gevaar => “The Exploids of Elein” o.a.

· Er werden veel varianten op dit serial formaat gemaakt, ook door andere bedrijfjes waaronder welke er tot de Trust behoorden → Een variant met Helen Holmes (door een ander bedrijf) ’Nerves of steel’ => “The Hazards of Helen” 

· Het serial format blijft populair doorheen de geschiedenis, vooral ook in de jaren ’30. Spielbergs Raiders of the Lost Ark kan gezien worden als een revival van de serial!( hij baseerde zich er ook op). Ook soaps, of series als De Kat of Kapitein Zeppos zijn varianten op de serial film. 

· Genrevermenging: alles op een hoopje: SF, thriller, westernhorror, avontuur, drama,...

· Het model van de Amerikaanse serials was gebaseerd op Deense en Franse voorbeelden.

· Fantômes & Les Vampires => over bende, van regisseur Louis Feuillade en gemaakt bij gaumont => serial, 1913: meestercrimineel in Parijs ( meesterlijke vermommingen

=>Allerlei serials met criminele bendes, hadden steeds een standaardstramien: een jonge protagonist en het politiekorps lost dit op

Vanaf 1913 kreeg Edison het moeilijk

· Vanaf 1913 kwamen er veel meer afzonderlijke ondernemingen waaronder veel van joden. Edison was antisemiet dus veel joden wilden niet meedoen met de trust. 

· Zij vormden onderling een alternatieve trust => Motion Pictures Distribution and Sales Company (1910)

· => concurrentie!, ze hadden een andere manier van filmmaken
· Edison probeerde hen te saboteren en ging naar de rechtbank met de beschuldiging dat ze veel van door hem uitgevonden en gepatenteerd materiaal gebruikten => lukte niet omdat veel bedrijfjes Europees materiaal gebruikten.

Dit vind ook ik nergens terug, ook niet in het boek, daar spreekt men van de eerste grote tegenslag voor Edison, in de vorm van 

IMP = Independent Moving Picture company van Carl Laemmle, opgericht in 1909.(= ‘duiveltje’ in het Engels: om Edison te tarten, kwam ook voor in het logo) .

· Carl Leammle => produceerde wat Edison niet deed = Sterren!: i.p.v. “The Biograph Girl” vermeldde hij de naam: Florence/Frances Laurence => ze werd weggekocht door Laemmle en bekend gemaakt!

· Dit gebeurde zo: zij dook even onder en hij verspreidde het bericht: “The Biograph Girl is Dead”=> Daarna: “We Nail a Lie”,  Wij, IMP, hebben ontdekt dat ze leeft, ze werkt bij ons en morgen kan je een nieuwe film met haar bekijken. Marketingstunt!

· nieuwe ster weggekocht: de actrice uit The Lonely villa: Mary Pickford = America’s Sweetheart / Dimples / Our Little Sweetheart / The Virgin Mary => “Our Virgin Mary is now an IMP (=duiveltje).”

Ook:
NYMP = New York Motion Picture company 

· Een veelheid aan kleine labels (o.a. Bronco, Bison 101, etc...) en productiebedrijfjes
· Onder supervisie van Thomas H. Ince (filmmaker & “Father of the Western”) => werd vermoord door Wiliam Randolph Hearst (hoofdfiguur van Citizen Kane), die eigenlijk Charlie Chaplin had willen vermoorden om diens verhouding met Marianne Davies. (Tom Paulus vindt dit jammer: Ince zou evenveel capaciteit hebben gehad als Chaplin). 
· Filmmakers kenden vooral succes aan de oostkust: eerst werden films vooral aan de oostkust gemaakt 
· => nu trok Ince naar Californië in Santa Ynez Canyon => en richtte daar een studio op met vaste acteurs & regisseurs = Inceville => werd later Hardville 
· grote vernieuwing van Ince om in Californië te filmen.
Voordelen in Californië: 

· Mooi weer, 

· Geen vakbonden, 

· Alles was aanwezig qua landschap: zee, bergen, bos,...=> je kon er élk type film opnemen.

· De privé-detectiven van Edison die opnames moesten saboteren en andere producenten uitmoorden waren niet zo talrijk aanwezig: GEEN agenten van Edison in Californië, ook was de Mexicaanse grens in de buurt dus bij ev. dreigening konden ze gemakkelijk de grens over vluchten.

· De leden van NYMP maakten ca. 60 films per jaar (+-20 per bedrijf) => westerns die ze onder de ( verschillende?) labels uitbrachten.

· Ince begon films volledig ( tot in de details, ook technische)uit te schrijven voor ze werden ingeblikt: zo gebeurde alles sneller en effectiever. Dit was innovatief ! : 
· = continuïteits-scenario( of continuity script), shot per shot, gegroepeerd rond de locatie werd op voorhand bepaald = veel professioneler en veel economischer, zo kon Ince veel films draaien terwijl hij zelf niet eens bij de opnamen aanwezig moest zijn.
Grote ster: ster van Hells-Hinges => Bill Hart (William S. Hart): had voordien in stukken van Shakespeare gespeeld en speelde nu cowboy op een “overtuigende” manier = voorloper van Clint Eastwood, hij was ZEER moreel( hij was de bestraffer maar was hij nu goed of slecht?), maar met een puriteins-religieuze dimensie die soms wat raar overkomt.
Hij had een zeer strakke acteerstijl: de typische strakke, zwijgzame cowboy.

3 bedrijfjes:

Kay Bee, Bison & Bronco => maakten Bill-Hart-Films

Keystone Film Company 

· bedrijf van Mac Sennett

· Sennett had bij Biograph slapstick comedies gemaakt: burleske, vulgaire onderbroekenhumor, waarin hij de draak stak met films van Griffith en Edison=  parodieën
 => zeer populair bij immigranten, later ook bij de middenklasse

Zijn eerste film bij ‘keystone comedy’(?) was een collectief: The Keystone Cops
fragment: 

· The Bangville Police => = groep politieagenten, die naam niet waardig, Sennett steekt de draak met de goede smaak en de ambitie van Griffith & Edison => parodie op The Lonely Villa: slapstick, incl. cross-cutting!
Alles aan de productie was gestileerd, toch hadden ze een verfijnde techniek. 

De Amerikaanse filmindustrie kon eind jaren ’10 bijna concurreren met GM.

Europa: late jaren ’10:

De Europese cinema in de jaren ’10 deed het minder als gevolg van de oorlog.

Frankrijk
· In Frankrijk: na de pioniersjaren van Pathé, Gaumont, Méliès en de broers Lumière geraakte de Franse filmindustrie in een enorme dip midden de jaren ’10 => film in dienst van propaganda-apparaat.

· 1918: Pathé & Gaumont gingen zich minder op productie en meer op de distributie en het tonen van films concentreren 

=> films van kleinere bedrijfjes, vaak gefinancierd door particulieren 

=> deze bedrijfjes gingen vaak failliet na 1 film

=> wildgroei aan nieuwe initiatieven

=> Amerikaanse films werden meer verdeeld dan eigen producties (zij waren gesofisticeerder qua techniek en populairder, de Europese industrie was niet zo geëvolueerd gedurende de oorlog): 

films van William S. Hart, Pickford, Chaplin, ook The Perils of Pauline hoorden hierbij...

· Moeilijk voor grote Franse producties om te concurreren met Amerikaanse films → Oplossing voor de dip: maak een type film die de Amerikanen niet maken! 
Amerikaanse cinema is geen kunstzinnige cinema, ondanks ‘le film d‘art’ (behalve “Intolerance” waren ze niet experimenteel met vorm, niet samenlopend met de schilderkunst)

Frankrijk wilde wel echte kunstfilms produceren om te kunnen concurreren met de VSA

· De Franse impressionisten (ook personaliseren v/d werkelijkheid) => laat ’10, begin ’20: ·filmmakers: Marcel L’Herbier, Abel Gance, Louis Delluc: maakten een nieuw type kunstfilm waarin ze experimenteerden met vorm => werd opgepikt door grote bedrijven als Gaumont & Pathé 
=> die wilden en zouden een groot publiek bereiken

· Deze filmmakers waren vaak ook kunstenaars, dichters, componist, maar vooral CRITICUS

· begin v/d filmkritiek (va. 1930) daarvoor waren er wel info, foto’s, publicaties, … maar nog nooit echte filmkritiek

· => volgens hen was cinema minder een verhalend medium(opvatting van Amerika omtrent cinema: je wordt meegesleurd in het verhaal), maar eerder “photogénie” = de genie (geest, gecapteerd in film) v/d foto, wanneer de werkelijkheid wordt gefilmd wordt er iets aan toegevoegd aan, duidelijk iets anders dan wat de werkelijkheid zelf is. 

· hier bouwden de Fransen een hele mystieke theorie rond, met L’Herbier als voorbeeld.. 

=> vrij veel opnames op locatie om het leven van alledag te vangen: fotogenische versterking

=> ook artistieke strategieën inzetten: film = picturaal, muzikaal & ritmisch medium 

· De filmcritici hadden banden met de avant-garde in de kunstwereld=> dit bleek uit de filmdecors en de posters. ze wilden in film doen wat artiesten in kunst deden: dadaïsme, impressionisme.
Impressionisme in de beeldende kunst: het weergeven van impressies =>impressionisme in de filmkunst is dus een misleidende naam: ze beklemtonen van het subjectieve, zowel filmmaker als personage: deze filmmakers wilden de werkelijkheid personaliseren: de persoonlijkheid van de filmmaker in beeld brengen. Dus overeenstemmend met de stroming in de beeldende kunst zouden ze beter expressionisten genoemd worden.
· vb.: ‘l’Inhumaine’ (1924, L’Herbier) = SF, onbegrijpelijk => het is een “cantilène” of “toongedicht” 

· Poster-reclame in deze tijd => verwijst naar kubisme (schilder Fernand Léger) 

· Dit duurde+- tot 1926 => het impressionisme was al bijna een parodie van zichzelf => stierf een stille dood

Picturalisme

· Fragment: “El Dorado” (1921, L’Herbier):
· ‘El Dorado’ (+- Carmen-verhaal): het melodrama wordt artistiek

· => verwijzingen naar elementen v/d schilderkunst a.d.h.v kaders, lijsten, voorgronden,...:

· Kaders v/d beelden! Slangenleer-kader => lijst => shot wordt schilderij => de lijst verwijst    
 terug naar elementen uit de achtergrond ( Griffith gebruikte een masker om close-ups 
beter in te leiden)

· Locatie is ook artistiek en prestigieus: het Alhambra => sluitende voorgrond (+- tableau)

· OOK: gevoelens van personages worden gevisualiseerd: o.a.: spiegeleffecten, anamorfe lenzen (bv. voor dronken effect of dromen) => ook camerabeweging!

· Out-of-focus voor de heldin! => zij is in gedachten afwezig

· ‘Dort-il?’ => super-impositie-shot : personage ligt op sterven: symbolisch gebruk van het superimpositie-effect: kruis erover

· Arty sets! Ook acteren = gestileerd

Gefragmenteerde montage: korte shots, en weinig overzichtsshots=> intens en ritmisch, want film moest een vorm van muziek zijn volgens impressionisten 

· Fragment: La Roue  van Abel GANCE, 1923, Pathé => gebaseerd op boek van ZOLA : La Bête Humaine
· Meesterwerk van deze tijd=> getoond in opera of grote bioscoop
· 4u30 min.!!

· Zacht masker voor de camera, 
· Picturaal maken v/h kader
· Phantom-ride-principe (camera op de trein) uit The Great Train Robery: de machinist bestuurt een trein en in een treincoupé zit het meisje van zijn dromen.  
· Montage beïnvloed door Griffith’s  Intolerance maar dit gaat wel veel verder, de stukken film wisselen elkaar zeer snel af: montage in zeer korte shots (soms < 1 sec.),montage als ritme/.
· In overeenstemming met met avant-garde-experimenten, maar commercieel! (spektakelfilm maar zeer experimenteel van vorm): wel radicaal voor een commerciële film. 

Had een enorme impact op de cinema v/d Russen

Duitsland:

· De Duitse filmindustrie was niet versprokkeld tijdens de oorlog, men bleef naar de film gaan. De import van films werd wel gestopt, enkel Duitse films mochten nog vertoond worden ! 
=> Duitse industrie stimuleren, maar deze was toch niet gecentraliseerd zoals in de VSA met Edison=> wildgroei van kleine bedrijfjes.

· Vraag naar eigenproductie was dus zeer groot( er was ook niets anders).

· Door een toevallige samenloop van omstandigheden sloot de Duitse film aan bij de Franse films.
· In de late  jaren ’10 ontstond UFA onder opdracht van de overheid= Universum Film Aktiengesellschaft  (vgl MPPC): een verzamelnaam voor veel van de kleine bedrijfjes.

· Het belangrijkste = Nordisk Films Company (Deens bedrijf, had van 1909-1913/14 succes in Duitsland, zij maakten films met Asta Nielsen)
· Neubabelsberg: terrein buiten de stad+ een enorme glazen studio van Nordisk=> enorme productiefaciliteit en –capaciteit. UFA kocht deze studiofaciliteit over van Nordisk en kocht er later nog een voormalige zeppelin-hangar bij, die in de buurt stond. => Voor alle grote UFA - producties die indoor werden gefilmd=> werd een enorme studio die het glazen huis verving en waar monumentale decors gebouwd konden worden=> vb.: set voor ‘Metropolis’ van Fritz Lang, en ‘Faust’ van Murnau.

· => Historische films met groot spektakel( in de nieuwe studio) o.a. de ‘Monumentalfilme’ van Ernst Lubitsch, vb.: Das Weib des Pharao . Hij was een beginnend regisseur en voormalig acteur in komedies. Uiteindelijk werd Lubitsch naar de VSA gehaald om daar films te gaan maken.
· 1920: Declafilm, het  bedrijf van Pommer, had succes bij de beau monde & intelligentsia van Berlijn 
· => Declafilm werd een deel van UFA 
· => UFA-Decla werd hét productiebedrijf van Duitsland: Nosferatu, Faust, Metropolis,...
1ste film: Das Cabinet des Dr. Caligari van Robert Wiene( fragment) 

· = een horrorfilm over een professor die naar een kermis in een Beiers dorpje gaat met zijn gezel (Cesare) => hij wordt in een act gehypnotiseerd => er gebeuren vreemde dingen in het stadje, zoals moord, en Cesare wordt verdacht. 

· Vreemde vormgeving v/d film! Dit is geen traditionele cinema( hoewel ze wel een banaal verhaal gebruikten): de film stond in het kader van de schilderkunst, de modernistische vervorming in de blik van de kunstenaar=> een nachtmerrieachtige wereld.

· Decor = onrealistisch (afkomstig of gebaseerd uit/op de expressionistische schilderkunst van o.a. Kirchner, Kokoschka,…), Kokoshka werkte soms mee aan de producties: hij ontwierp de sets.
· Picturale cameramaskers, 
· Abstract “dansend” acteren, ... langs muur glijden e.d.

· Vanuit de ervaring van de werkelijkheid wordt deze vervormd, volgens de expressionisten( in de schilderkunst): expressionisme: het vervormen van de realiteit zoals ze wordt waargenomen. Het kubisme is hiermee verwant.
· Weinig tot geen diepte, scheve decors, spiegels=> anamorfe effecten, scherpe punten, geen emoties, vgl nachtmerrie
· Acteur: man uit het theater van Max Reinhardt

· Hermann Warm publiceerde schetsen( voor films) in  “Der Sturm” = expressionistisch maandblad( “de Humo voor expressionisten”). 

· Wiene nam schetsen van Warm over in zijn films=>, volgens Paulus zijn dit de enige expressionistische films

· Veel meer dan in Frankrijk, waar men zich richtte op de technieken der camera, had men in Duitsland aandacht voor het mise-en-scène. Deze mise-en-scène bevat dezelfde elementen als er terug te vinden zijn in de Expressionistische schilderkunst: de realistische manier om volume en diepte te creëren wordt vervangen door grote vormen, heldere onnatuurlijke kleuren en cartoonachtige lijnen. De gebouwen kunnen ‘ingezakt’ of ‘scheef’ zijn, en om een schokkend perspectief te creëren geeft men daarbovenop de illusie dat de grond ook nog eens schuin oploopt, zodat het gebouw nog ‘schever’ lijkt te staan. Stoelen zijn vaak extreem langgerekt, trappen helemaal misvormd, enz. Een gestileerd decor dus, waarvan symmetrie, overdreven vormen of vervormingen deel uitmaken. De personages zijn al even ontregeld als het decor en roepen, gillen, maken overdreven bewegingen als een choreografie door de ruimte, om bepaalde aspecten van het mise-en-scène te versterken of aan te vullen. De figuren kunnen extreem langgerekt zijn, de gezichten grotesk, fel gekleurd,…
Stukje uit Yannices paper, indien het niet van pas komt is het makkelijk te wissen.

· Er wordt veel te veel gewicht gegeven aan het Duitse expressionisme, eigenlijk zijn er maar een 10-tal echte expressionistische films gemaakt. (Genuine van Wiene, Das Wachsfigurenkabinett van Paul Leni)
· => de decors moeten echt samenhangen met de schilderkunst. Maar niet alle films met gestileerd decor en een personage dat gestileerd acteert behoren tot de expressionistische filmstijl.
· In Frankrijk was de beweging veel meer afgebakend.
en der Glosener van Wegener(?)

· Zo werd Fritz Lang vaak als expressionistisch bestempeld maar hij was dat meestal niet, Metropolis was Art Déco , ook de  Die Nibelungen: Siegfried (Fritz Lang, 1923) was meer Art Déco( kunststroming in de periode ’20-’39)
Bij Lang < Amerikaanse kunstenaar Lyonel Feininger: scherpe diagonale figuren die door het beeld lopen.

Nosferatu (1922, voor UFA-Decla gedraaid in Duitsland): 

· type-voorbeeld v/h Duits expressionisme => gestileerde sets, bogen, deurvorm = vorm van een doodskist e.d.
MAAR: dan zeg je dat elke film met een gestileerde set expressionistisch is!
(Genuine en Dr. Caligari is helemaal anders => ECHT expressionisme)

· Vreemde, unheimliche combinatie: natuurset (Tsjecho-Slowakije) en plein air (<=> Genuine & Caligari) weinig gestilleerde en gekunstelde decors; wel gestilleerde personages

· Wel primitieve fast-motion, film te traag draaien!

· Acteren = zeer traag, maar geen dansbewegingen

· In negatiefbeeld afgedrukte koets-scène = griezelig, onwerelds

· Locatie = naturalistisch!

· Dus vreemd gevoel, maar natuurlijke omgeving

Nieuw aan het Duits expressionisme = schaduwen (ook in Nosferatu!)

MAAR: voorheen werd ook al met schaduwen gewerkt:

· The Cheat (DeMille, 1915)

· The Mysterious X (Christensen, 1914)

· Barberousse (Gance, 1917) => schaduw v/d hand op de vrouw

Typisch expressionistisch: 

· link schilderkunst en theater

· genre (Raskolnikow, Der Golem, Caligari, Nosferatu) = fantastiek => horror, SF, magisch < Duitse romantiek (Goethe & Duitse sprookjes: vollkstraditie) = unheimlichkeit

· soort filmisch equivalent van de Duitse volksbeweging

LES 3

Amerikaanse cinema tijdens de jaren ‘20

IMP

· Independent Motion Picture Company

· groep onafhankelijke kleine bedrijfjes

· concurrentie voor Edison

· baas: Carl Laemmle ( de eerste die het tegen Edison opnam en met succes!

hij was een joodse inwijkeling ( Edison: upperclass society vent

filmproducent bij Universal Pictures ten tijde van de nickelodeon-boom ( het geld van zijn nickelodeons pompte hij in de IMP (directeurs behoorden meestal tot de tweede generatie inwijkelingen)

· IMP was de eerste grote ‘company’ die er samen met de reorganisatie van de distributie voor zorgde dat Edisons tijdperk bijna was afgelopen

· IMP wordt later Universal Pictures
1914-1915

· Edison hanteerde een regelmatig systeem van films die werden verhuurd aan verdelers (1 à 2 bobijnen), dus: regelmatige distributie


( lange films kregen echter meer en meer belangstelling maar Edison wou zich niet aanpassen, Edison was een man van regels en gewoonten (trust regels) en wou niet mee evolueren met de tijd, Edison geloofde niet in de langere films: lange film, veel geld, als de film flopt = desastreus

· distributie van de concurrentie verliep minder regelmatig

Laemmle maakte een tussenvorm: hij maakte wél langere films maar bezuinigde op de kwaliteit vb. Double-Bill programma’s

· Griffith’s probleem was dat hij met veel geld speelde, als zijn films flopte had hij grote problemen

Universal City

· wordt ook wel Movie City genoemd
· mega complex waar Laemmle al zijn kapitaal in investeerde

· grote opening (1915) met shows: overstroming nadoen aan de hand van speciale technieken, ...

( massaal succes

Ironie: ‘electricity provided by Thomas Edison Corporation’ verscheen ‘s avonds op een bord

· = in Los Angeles, California ( in de woestijn waar veel plaats was

· vast gezelschap van acteurs die in de stad woonden

Stad bestond uit buurten/afdelingen/gebouwen van sets (binnensets), montage, make-up, kostuums, administratie, … maar ook alledaagse winkels, cafés, restaurants, brandweerkorps, … (voor de inwonenden)

· = ‘worstenfabriek voor de langere speelfilm’ ( begin fabrieksfilm, films aan de lopende band, filmproductie geïndustrialiseerd tot een echt fabriekssysteem (( minder kwaliteit) ( verschillende afdelingen die gespecialiseerd waren in bepaalde stappen van het productieproces van een film 

( naar het model van Ford en Taylor (taylorisme, fordisme): systeem van zo optimaal mogelijk auto’s produceren aan de lopende band

( Universal city wordt model voor de studiofilms
· Universal City breidde voortdurend uit ( verdrievoudigd in 1919 (te zien op de luchtfoto)

· er werden vooral serials (en soaps) gemaakt vb. Oh! Doctor! (ziekenhuisserie)

· grootste ster van Universal Pictures op dat ogenblik: Little Zoe Rae
· ook ‘speciale’ releases ( Universal Jewel, Universal Jewel Deluxe = kwaliteitslabel ( Universal promootte zijn films als zijnde een ‘jewel’

Erich (Von) Stroheim

· mysterie werkelijke afkomst (Amerikaans of Duits) ( niemand wist waar hij vandaan kwam, hij maakte Amerika wijs dat hij een aristocratisch Duitser was ( achteraf werd duidelijk dat hij uit een boerenfamilie kwam en dat hij waarschijnlijk niet eens een Duitser was

· speelde als acteur in films over WOI (1918-1919) die zeer populair waren ( Stroheim figureerde in ‘Birth of a Nation’ en ‘Intolerance’ ( krijgt grotere rol in ‘Hearts of the World’ van Griffith waar hij meer dan een figurantenrol vervult

· fragment: Stroheim acteert voor Griffith ( Dé moffenrol: Duitse kolonel die gevangenen verkracht, een baby door het raam gooit...

· werkte zich bij Universal op van acteur (karakeracteur/typeacteur) tot regisseur
· had een nooit eerder gezien contract bij Universal ( mocht in alle vrijheid een ‘wonder play’ produceren ( werd 'Blind Husbands’ ( Universal Jewel Deluxe Attraction

( Stroheim deed naast acteren ook regie, ...

· hij wist de studio wel wat prestige te geven. 

· Stroheim = ‘the man you love to hate’ ( ‘first the artist, then the human being’

Zukor en Lasky

· bedrijf van Jesse L. Lasky: Jesse Lasky Feature Company ( met Schmuel Gelbfisz (Samuel Goldwyn ( deze werd aan de kant gezet na het samengaan met Zukor) en Cecil B. DeMille als regisseur

Lasky had veel succes met zijn ‘famous player in a famous play’
· bedrijf van Adolph Zukor: Famous plays

· Zukor en Lasky gaan samenwerken in plaats van de concurrentie uit te spelen ( Famous Players - Lasky corporation ( tweede grote onafhankelijke maatschappij ( steunde grotendeels op DeMille

· verfilmden theaterstukken ( kochten succesvol theaterstuk op samen met de hoofdacteur en verfilmden het

· Famous Players - Lasky Corporation wordt later Paramount Pictures
· slimme techniek van vertoning: sloten een overeenkomst met Balaban & Katz (keten van theaterhuizen) ( in deze theaters ontstonden filmpaleizen ( film wordt prestigieus

( deze filmpaleizen werden meer en meer gebouwd vanaf de jaren ’20 (cf. Orphean theatre ?)

Cecil B. DeMille

· regisseur ( werd bekend door zijn Bijbelverhalen vb. ‘The 10 Commandments’

· kwam uit de theaterwereld, bracht mensen uit het theater met zich mee: Alvin Wyckoff en Wilfred Buckland ( deze brachten theateresthetica het filmbedrijf binnen (voordien: plastische kwaliteiten in films)

· DeMille bracht ook theaterbelichting en technieken mee naar de filmwereld

evolutie van licht in de cinema:

· natuurlijk zonlicht in de Black Maria (Edison) ( glazen studio (serre)

· TL lampen ( verduisterde studio

( werden o.a. door Griffith gebruikt als belichting (vb. ‘The Lonely Villa’) ( nadeel van TL lampen is dat ze géén schaduwen geven en alles zeer vlak oogt
· diëgetische lichtbron zoals een kaars buiten beeld
· spotlights uit theater ( deze bracht DeMille mee
· DeMille wordt de ‘Rembrandt van de cinema’ genoemd omdat hij de claire-obscure techniek van de schilder (geen egale verlichting dus) op film wist te vangen ( sourcelighting = nieuwe belichtingstechniek van DeMille:

· fill-light: licht dat moet lijken alsof het van buiten op het subject valt (meestal van voor) ( diëgetische lichtbron

· key-light: fel licht op het gezicht (meestal langs opzij) waardoor dit veel beter op de voorgrond treedt, veel minder tweedimensionaal lijkt en niet ‘verdwijnt’ in de achtergrond

· back-light: licht dat langs achter voor op het subject schijnt ( aureool boven het hoofd creëren (vb. met appel die belicht werd)
( nieuwe revolutionaire techniek: acteur/actrice komt op de voorgrond en krijgt een engelachtige, glamoureuze gloed

· voorbeelden van films van DeMille:

‘The Golden Chance’ ( licht van een haardvuur, groot stuk van de scène in het donker ( nieuw, nog nooit gezien

‘Carmen’ (1915)

'The Cheat’ (1915) ( meest notoire film van DeMille ( met Amerikaanse diva Fannie Ward en de Japanner Sessue Hayakawa (( die varianten speelde op 1 gezichtsuitdrukking?)

verhaal: Fannie Ward is een vooraanstaande dame met gokschulden, die uiteindelijk geld steelt bij haar man

fragment: de oplichtster wordt gebrandmerkt door de wilde Japanner ( zeer racistisch: ‘het gele gevaar’


( meer reële wereld door de belichting (beperkte belichting) ( minder plat/vlak (  dimensie in de film (ook in en uitlopen van de spotlight) ( contrast met Griffith 


( deze film was invloedrijk omwille van het geweld, het thema, het lichtgebruik en de schoonheid van de regie ( zeer populair, vooral in Frankrijk

Universal Pictures

· weinig sterren in films van Universal Pictures ( Stroheim = uitzondering

( Laemmle was zuinig ( sterren waren te duur, hij investeerde vooral in productie

( had aanvankelijk Pickford weggekocht bij ABC (American Biograph Company), maar liet haar daarna ook bij hem wegkopen

Mary Pickford

· Mary Pickford is een goed voorbeeld van een echt filmster uit het begin van de 20ste eeuw

( komt oorspronkelijk uit de theaterwereld

· aanvankelijk speelde Pickford grote dramatische rollen in het theater van David Belasco ( het is een heel andere Pickford dan in haar latere periode.

· Zukor & Lasky kopen Mary Pickford in 1913 over van Laemmle

Pickford eiste per film $ 1.000.000 ( sterren waren toch nodig voor de verkoop van een film ( Zukor en Lasky aanvaardden dit

( Zukor en Lasky konden dit aanvaarden door hun systeem van block booking en flat fee

· Block Booking: je kon niet alleen de blockbuster kopen ( als je die wilde hebben moest je het hele gamma erbij kopen (dit was vooral mogelijk door Pickford’s succes) 
· Flat fee: cinema’s betaalden een basisbedrag voor films en gaven daarbovenop een procent van de winst. 
· Pickford kreeg een apart bedrijf (wel nog onder Paramount) met enkel haar films ( Artcraft Pictures Corporation 

( haar films werden uit de lijst (van de block booking) gehaald en apart verkocht spookbedrijf ( prijs van zo’n film was 10x zo duur als die van een gewone film

( spookbedrijf had geen echt bestuur ( Mary kon doen wat ze wilde

· bij Griffith en de ABC had ze de kleine Mary gespeeld ( Pickford dacht na over hoe het publiek haar het liefst had ( enquête voor de fans: deze wilden Pickford zien als een klein, schattig meisje ( Pickford begon als twintiger opnieuw kleine meisjes (tussen 12 en 16 jaar) te spelen, wat ze bleef doen tot haar 40ste!

· Pickford bracht kindertaal en dialect in de tussentitels (die daardoor ook een komisch element konden zijn)

· alle tegenspelers en rekwisieten waren extreem groot ( om Pickford nog kleiner te doen lijken

· voorbeelden: ‘Rebecca’, ‘Poor Little Rich Girl’ (1917, gebaseerd op kinderboek en het begin van die trent), ‘Amarilly of Clothes-Line Alley’ (1918, hier werden de nieuwe belichtingstechnieken van DeMille toegepast), ‘Pollyanna’ (1920)

· rond 1920 ging Pickford weer meer volwassen rollen spelen ( dit sloeg echter niet aan

· Pickford bracht de naturel binnen het acteren ( ze acteerde op een heel frisse en subtiele manier ( geen kleffe drama’s meer ( kind-vrouw, Victoriaanse stijl van acteren 

ze heeft de reputatie van melodramatisch te zijn, een klein kind ( dat is echter niet waar

Daniel Frohman

· theaterproducent en producer waarmee Zukor en Lasky samenwerkten

· fout in poster ‘The princess and the Butterfly’: ‘Daniel Fromman presents’

Artcraft Pictures Corporation 

· onder Artcraft Pictures Corporation werkten na enige tijd ook andere populaire filmsterren:

· Bill Hart (William S. Hart) (( cowboy Hartvill?)
Douglas Fairbanks (vanaf 1918) ( hij was de mannelijke Pickford ( speelde altijd jonge, energieke man ( bijnaam: ‘Juvenile’ ( hij was een bijzonder goede (slapstick)komiek (niveau van Chaplin) ( hij was dus geen heroïsche leading man in deze periode (jaren ’10), maar vooral komiek.

fragment: ‘The Mystery of the Leaping Fish’


( Fairbanks speelt Coke Ennyday ( slapstick van Fairbanks: hij vergroot hierin de cokeverslaving van een man ( gaat behoorlijk ver voor 1917, drugsverslaving was toen een actueel probleem in de VSA en Fairbanks drijft er de spot mee ( hij had er absoluut geen probleem mee zich belachelijk te maken

· Charles Chaplin ( was een megaster
Charles Chaplin

· begon bij Keystone (1916, kwam daarvoor uit de Engelse Music Hall) en speelde daarna voor SNA en Mutual Film corporation ( speelde volledig andere rollen dan zijn bekende typetje ( hij speelde vulgair, agressief en rokend mannetje ( de sentimentelere versie kwam pas later ( hij zou ook steeds verder zijn pantomimekunst uitbouwen

· Chaplin krijgt in 1918 een contract van $ 1.000.00 per film aangeboden bij First National ( First National = vereniging van boze bioscoopuitbaters die protesteerden tegen het block booking systeem en dus concurrentie was van o.a. Paramount Pictures

( opmerking: 1 à 2 jaar eerder had Pickford haar gelijkaardig contract al gekregen

·  ‘A Dog’s Life’ = eerste film van Chaplin bij First National (= eerste ‘miljoendollarfilm’)
( korte film, Chaplin heeft er een jaar aan gewerkt ( kreeg er evenveel voor als Pickford kreeg voor een langspeelfilm

( variaties op zijn vaudeville-acts

( montageritme vrij traag, vooral crosscutting ( ook cuts in scène zelf naar medium shots en close-ups (was tot 1915-16 amper aanwezig: men gebruikte vooral crosscutting) ( ook eyeline-matches/angle reverse angle/shot reverse shot ( ‘door ooglijn verbonden’ ( shot 1: close-up van personage dat iets ziet - ongeveer 180° cameradraai - shot 2: wat personage ziet - shot 3: close-up van reactie pesronage op wat hij heeft gezien 

fragment: ‘One A.M.’ ( ook closing en medium shots 

· ‘The Kid’

= eerste langspeelfilm (6 reels) van Chaplin, hij werkte hier een jaar aan ( Universal Pictures: film klaar zijn in 2 à 3 weken ( bij First National (( Universal Pictures) was er vrijheid bij de ‘making’
( Chaplin gaat meer en meer de kant op van het Victoriaanse sentiment (zoals Pickford) en burleske humor ( van sketch naar sentiment: komt overeen met een verfilmde Charles Dickens

· er waren acteurs die een carrière maakten in het imiteren van Chaplin ( vb. Billy West

( er was veel merchandising rond Chaplin

· First National koopt Mary Pickford over voor $ 1.200.000 per film

· acteurs/actrices zijn ontevreden bij First National ( hoe succesvoller de maatschappij, hoe meer restricties voor hun sterren ( meer controle, minder artistieke vrijheid: idee van de filmindustrie waarin acteurs en regisseurs werden beschouwd als een product van de marketing ( sterren beginnen na te denken over hun bestaan als ‘product’

United Artists (1919, pas echt actief in 1920)

· Chaplin, Pickford en Fairbanks (de 3 grootste acteurs) richtten samen met Griffith (Paramount) een nieuw bedrijf op (Bill Hart zag het niet zitten om mee met hen in zee te gaan)

(weetje: United Artists werd twee jaar geleden verkocht aan Tom Cruise)


fragment: de vier vrienden ondertekenen de oprichtingsakte in 1919

· ze willen zelf het geld in handen hebben, hebben distributie, … niet nodig en gaan zelf produceren en verdelen
de vier artiesten hebben alle vier een eigen bedrijf in het groter bedrijf ( ze hadden allemaal een eigen productie-eenheid en brachten zo hun eigen films uit onder United Artists
· Pickford = enige met zakelijk inzicht, Chaplin & Griffith zijn zéér perfectionistisch

· Pickford en Fairbanks hadden passionele relatie, hoewel ze allebei getrouwd waren ( later scheiden ze en trouwen ze met elkaar

· Chaplin, Pickford en Griffith waren nog gebonden aan een vorig contract ( vandaar pas actief vanaf 1920 (( het duurde zéér lang voor de eerste film van United Artists uitkwam( Fairbanks is in het begin de enige houwvast, brengt als enige films uit

· Fairbanks gaat kostuumfilms met pit maken, maar blijft zijn eigen type: energiek, vitaal, …

vb. ‘The Mark Of Zorro’ ( Fairbanks gebruikt nooit stuntmannen en maar minieme trucage ( de film was een mega hit

· eerste film van Chaplin bij United Artists: ‘A Woman of Paris’ ( zonder Chaplin
eerste film van Pickford bij United Artists: ‘Pollyanna’

Griffith bracht helemaal niets uit behalve 1 flop

vanaf de jaren ’30 waren er echt monolithische bedrijven met merknamen die waren gevormd in de jaren ’20

Joseph M. Schenck
· joodse ondernemer
· via huwelijk had deze zich ingewerkt in het filmestablishment

· ontdekte Joseph Francis ‘Buster’ Keaton via films van Fatty Arbuckle

Joseph Francis ‘Buster’ Keaton
· kwam uit de vaudeville, had nog met Houdini gewerkt

· komiek met stenen gelaat: ‘great stone face’ een ondoorgrondelijk, stoïcijns gelaat ( anders dan Chaplin was Keaton wel vies van gekke bekken trekken (Chaplin bleef langer in de traditie van de Music Hall spelen)

· roadrunner humor, het besef is grappig ‘oops’, slapstick Keystone humor, hij passeerde de slapstick (in de Keystone traditie) maar had de flair van Chaplin 

· vooral shots van op vrij grote afstand ( zijn stijl = long shots (minder cuts dan Chaplin)

· eigen type komedie ( maakt geen moraliserende films, geen sociale boodschap (wat Chaplin wel deed) ( draaide enkel om de stunts ( zijn films zijn gebaseerd op acrobatie ( hij deed alle stunts zelf

· hij was gefascineerd door mechaniekjes en machines (waarin hij de speelbal is) ( de grap draait rond de mechanica/dynamica ( het kleine figuurtje geworpen op aarde 

· Keaton werkte eerst voor Schenck en starte toen zelf een bedrijf op dat later werd overgenomen door MGM ( Schenck gaf hem productievrijheid om zowel korte als lange films te maken

· Keaton was eerst zeer succesvol ( op de duur vervreemdt hij van zijn publiek, publiek geraakt de stunts beu ( zijn humor wordt té verfijnd en hij geraakte in de vergetelheid (zijn naam is nu onbekend)

fragment: ‘Our Hospitality’ (eerste langspeelfilm)

dit fragment draait om de wetten van de dynamica: de zwaartekracht
roadrunner-humor (die werd overgenomen in cartoons: het besef dat roadrunner zal vallen is het grappigste)
Roscoe ‘Fatty’ Arbuckle

· was bevriend en werkte samen met Keaton waardoor Schenck Keaton ‘ontdekt

· oasis versus blur situatie: ‘je kan niet voor beide zijn’

· Arbuckle speelde een olijke dikkerd, op een gracieuze manier (flair van Chaplin) ( komiek tussen Chaplin (sketch met gezichten trekken) en Keaton (‘the stone face’) ( belangrijke slapstick-komiek

· werkte ook voor Schenck

Metro Pictures Corporation

· werd gerund door Louis B. Mayer = Joods ondernemer en uitgebreid business man die Russisch sprak ( begonnen met nickelodeons uit te baten

· produceerde films met de diva Olga Petrova (Russische) ( denk aan Italiaanse diva’s en Fanny Ward

Marcus Loew

· opnieuw een joodse ondernemer ( koopt theaters op en verbouwt hen tot cinemazalen (te vergelijken met Balaban & Katz)

· belangrijkste bioscoop/theater eigenaar in die tijd ( Loew Pictures Palace (nog altijd in New York) ( ook bioscoopketens in New York zijn nog steeds in handen van de firma Loew
· zorgt zelf voor films die hij kon vertonen in zijn zalen (cf. First National)

· koopt Metro Pictures Corporation ( dat is betaalbaar, heeft potentieel en een zeker respectabiliteit

· Metro Pictures Corporation was toen net ‘The four Horsemen of the Apocalyps’ aan het filmen ( dit was de grote doorbraak van Rudolph Valentino (wordt een ster en de ideale man) ( instant succes voor Loew 

· probleem: Metro Pictures corporation heeft geen faciliteiten ( koopt dus ook faciliteiten op!

Loew wou nog een bedrijf opkopen met een grote productiecapaciteit ( dit wordt Goldwyn Pictures Corporation

Goldwyn Pictures Corporation
· opgericht door Samuel Goldfish (Schmuel Gelbfisz) en de gebroeders Selwyn ( ‘Goldwyn’ is een combinatie van Goldfish en Selwyn

· generiek met leeuw ( ‘Ars Gratia Artis’ = kunst om de kunst ( kunstfilms
-    de gebroeders Selwyn bedriegen Goldfish

Goldfish laat zijn naam veranderen in Goldwyn en laat zich overkopen door Loew (toen was hij bezig aan de productie van ‘Ben Hur’

Metro Goldwyn Mayer (MGM)

bedrijf onder Loew na het samengaan met Goldwyn Pictures Corporation ( Mayer werd de bestuurder

Loew had alles voor elkaar: bioscopen, distributiefaciliteiten, productiecapaciteiten en Mayer als bestuurder
bedoeling was ‘more stars than there are in heaven!’

produceerde onder anderen ‘Ben Hur’ en ‘The Big Parade’ (( mega-succes, 1925: première in the chinese theater)

· ambitiefilms in plaats van kunstfilms
· Goldwyn werd weer op een zijspoor gezet waardoor hij weer een nieuw bedrijf opstartte (met veel succes) ( Samuel Goldwyn Studios ( eerder grote commerciële films
Tussenstand van de bedrijven:

· MGM

· Paramount Pictures

· United Artists

· Universal Pictures

Irving Thalberg (en Stroheim)

· weer een Jood ( heel getalenteerd (maar ziekelijk), verre neef van Laemmle (‘Carl Laemmle has a very large family’ ( stelde die volledig te werk in zijn bedrijf)
· liep stage bij Universal Pictures ( Laemmle engageerde hem om aan het hoofd te komen van Universal City
· Thalberg wou grote literaire klassiekers verfilmen (geen bandwerk meer) om competitief te blijven met Paramount en MGM ( kreeg toestemming van Laemmle, maar moest met Stroheim werken ( Stroheim kreeg ‘carte blanche’ ( wou remake maken van zijn debuut ‘Blind Husbands’ over, maar in Monte Carlo ( wou ter plaatse filmen (in plaats van Found Footage beelden), maar het was onmogelijk om in Europa te filmen ( Monte Carlo wordt nagebouwd in Universal City = ‘de waanzin van Stroheim’ ( film = 'La Vida Loca’ ( verhaal over overspel
Stroheim maakt een film van 5u20 ( Laemmle was bang van Stroheim, Thalberg niet ( Thalberg gaat de film opnieuw monteren (nieuwe duur: 2u) ( = revolutie: voor het eerst nam de producent creatieve controle op zich en werd deze afgenomen van de maker ( 'La Vida Loca’ flopt

een andere film van Stroheim ( ‘Mary Go Round’ ( wordt hem uiteindelijk ook ontnomen ( flopte ook

Stroheim wou de Great American Novel ‘Mc Teague’ als ‘Greed’ letterlijk (woord voor woord en op reële locaties) verfilmen ( Laemmle zag dit niet zitten ( Goldwyn, die net buiten was bij MGM was de enige die gek genoeg was om Stroheim nog een kans te geven ( werd een film van 12u

Thalberg was ondertussen opgestapt bij Laemmle en had een nieuwe positie van macht verworven bij MGM (Thalberg was ondertussen getrouwd met de dochter van Mayer) ( Goldwyn viel om de één of andere reden terug onder MGM ( dus: Thalberg hermonteerde de nieuwe film van Stroheim ( de twaalf uren werden gereduceerd tot 2u20

( andere 10u van de film zijn verloren en worden zowat gezien als de heilige graal van de filmgeschiedenis (( meesterwerk)

hier zien we het begin van de macht van de producenten

Andere bedrijven in die periode:

Fox Theater

William Fox komt uit de theaterwereld en gaat films maken

· ster: Tom Mix ( de zingende cowboy
· ster: Theda Bara (eigenlijk Theodosa Goodman)
‘Arab Death’ (= anagram) ( betekent Arabische doodsgodin ( femme fatal, vampier, de aanhanger van de duivel, dochter van de woestijn, kruising tussen mens en dier: dochter van een sjeik en een lynx, verwekt in de woestijn, …

algauw kwamen hier parodieën op ( vb. de cartoon ‘Mutt and Jeff’

· Theda Bara = uniek ( haar hele persoon/type werd gecreëerd door de studio

· slechts kort succes (niet te vergelijken met Mary Pickford)

· voorbeelden van films met Theda Bara:

‘The Lone Star Ranger’, ‘A Fool There Was’ (gebaseerd op gedicht ‘The Vampire’ van Kipling), ‘Cleopatra’ en ‘Carmen’

Warner Brothers

vier broers: Jack, Harry, Albert, Sam

enige ster = hond ‘Rin-tin-tin’ (de voorloper van Lassie) ( Rin-Tin-Tin was bijna even populair als Pickford

Hal Roach

had eigen bedrijf, maar verdeelde via Pathé onder de naam ‘Pathécomedy’

was gespecialiseerd in komedies

rivaal van Mack Sennett

ster: Mabel Normand ( onder andere in ‘Should Men Walk Home?’

grote ontdekking: Harold Lloyd (onhandige harry) ( Lloyd wordt populair ( maakt Roach’s bedrijf groot
films met Lloyd: ‘The Glasses Figure’, ‘Back tot the Woods’, ‘Grandma’s Boy’ en ‘Safety Last’
fragment: als ‘human fly’ beklimt Harold een wolkenkrabber

reeks met kinderen: ‘Our Gang’ ( ook bekend als ‘Little Rascals’ ( tot jaren ’40 à ’50 was het een succesvolle reeks

Laurel & Hardy: Stan Laurel en Oliver Hardy (( figuur gelijkend op Fatty Arbuckle) samengebracht door Roach
fragment: ‘Liberty’ (1926)

( ze hebben elkaars kleren aan: hoe verwisselen zonder dat iemand het ziet?

LES 4

Censuur in de jaren ‘20

Mack Sennett

· bracht o.a. de ‘Bangville police’ uit

· bracht in de late jaren ’10 en de vroege jaren ’20 (nog steeds) typekomedies en burleske farces ( slapstick

· kwam wat in het gedrang met zijn korte vulgair komische filmpjes: de humor was immers verfijnder geworden in het filmlandschap en er was in Amerika een tendens naar langere films en kunstfilms

( hij moest dus iets nieuws creëren
· dit wordt ‘Bathing Beauties’ ( ‘maillot de bain’ concept ( actrices in voor die tijd (ongeveer in 1914) zeer avant-gardistische badpakkenmode ( Sennett maakt komaf met de lange badpakkenmode: zeer naakt voor die tijd: in de late jaren ’10 was kleding tot boven de knie pure porno

( met Gloria Swanson als één van de sterren

· de morele verontwaardiging tegenover Sennett nam toe ( de puriteinen namen hem zijn onbeschaamdheid zeer kwalijk en vonden ook de onderbroekenlol filmonwaardig 

· het publiek hield echter van de provocerende ‘Bathing Beauties’ ( hoe meer puriteinen aanstoot namen, hoe meer volk er kwam kijken

· men wou er iets aan doen ( de censuur werd echter in elke staat van de VS afzonderlijk geregeld ( in sommige staten knipte men soms gewoon stukken uit de films (zonder toestemming van de filmmaker uiteraard) ( dit was een doorn in het oog van de filmindustrie


DeMille

· er kwamen ook binnen de gesofisticeerde komedie steeds meer ‘risqué films’ (Sennett was wel héél plat) ( meer en meer bloot ( in deze nieuwe komedie zocht men de grenzen van het fatsoen op

· ook DeMille als één van de meest belangrijke regisseurs met ( ‘Old wives for new’ (1918) ( Zukor verbood aanvankelijk de release van deze dure film wegens te aanstootgevend (de film pleit voor overspel en bevat zinnen zoals ‘... how his wife will look in her new negligee’) ( film kwam uiteindelijk toch uit en werd een blockbuster ( de film is een heel andere stijl dan we van DeMille gewend zijn ( sequels zoals ‘Don’t change your husband’ en ‘Why change your wife?’ ( alle twee even succesvol

· fragment: ‘Old wives for new’


sekskomedie: dikke, getrouwde vrouw in negligé ( man die heil zoekt bij maîtresse ( schandalig

· tussentitels zijn conventioneel ( elke film heeft veel tussentitels ( ‘Old wives for new’ niet ( DeMille zegt het met beelden 

Stroheim

· werkte toen onder Universal

· stootte de plaatselijke censuur ook tegen de borst met de zeer dure film ‘Foolish Wives’ (dit is de film met de representatie van Monte Carlo) ( de film heeft zo goed als geen plot: Stroheim wist zijn scènes zo goed te rekken

· fragment: ‘Foolish Wives’


scène met spiegel: de man lokt z’n prooi mee door het moeras, er breekt een storm los, ze komen binnen in een hut waar een oude vrouw woont, het meisje kleedt zich om en wordt begluurd via een spiegeltje, man ziet zo met opzet de naakte rug van het meisje ( bok die hem steeds opvallender komt porren en die zijn geilheid overduidelijk symboliseert en de aanwezigheid van de oude vrouw/toverkol zijn pervers en choquerend

Schandaalsfeer over Hollywood (jaren ’10 - ’20)

Roscoe ‘Fatty’ Arbuckle

· een van de meest geniale komieken beroemd voor zijn sierlijk acteren ondanks zijn gewicht

· dé ster bij Keystone ( ging daar weg en startte een eigen productiemaatschappij op (eind jaren 10): ‘Comic’
· carrière werd in de kiem gesmoord begin jaren ’20 ( feestje omwille van nieuw bedrijf in villa in Hollywood met veel vrouw (feestjes draaide bij Arbuckle vaak uit op orgieën) ( feestje draaide uit op orgie met drank en drugs ( hij ging naar bed met Virginia Rappe (ze was 16 jaar had epilepsie en overleed aan een aanval) ( het verhaal escaleerde in de media, in een tijd zonder agents ( verschillende roddels deden de ronde: Rappe zou bezweken zijn onder zijn gewicht,of hij werd ervan beschuldigd dat hij het meisje zou hebben verkracht met een fles omdat hij zelf te dik was om er iets van terecht te brengen, daarna zou ze dan aan de bloedingen gestorven zijn (dit was echter volledig tegenstrijdig met het bewijsmateriaal) ( uiteindelijk werd zelfs het medisch dossier aangepast en het officiële verhaal verdraaid ( schandaal en einde van Arbuckles carrière. 

Chaplin

· trouwde met zijn nichtje van 15 jaar

William Desmond Taylor

· zeer belovend beginnend regisseur/acteur

· werd vermoord ( moordenaar onbekend: ‘Who killed William Taylor?!

had een affaire gehad met Mary Miles Minter en Mabel Normand ( was één van hen de moordenaar?

allerlei roddels over zijn verzonnen drank- en drugsverslaving, harem van jonge minderjarige meisjes

· het mysterie werd nooit opgelost. 

· toen had men nog geen agents, nu wel ( perscheck uitvoeren.

Oppoetsen van het imago van Hollywood

· dit alles droeg bij tot de schandaalsfeer die al even over Hollywood hing

· ook de censuurcommissies droegen bij aan dit slechte imago ( ‘Hollywood Babylon’

· men wilde van dit imago af ( externe censuur tegengaan door interne censuur (voordat de film uitkomt) te organiseren/installeren

William H. Hays

· stond bekend als moraalridder, puritein, kerkbuizer, hij was politiek machtig maar had niets met film te maken

· hij werd aangetrokken door de grote producenten om de industrie van binnenuit te censureren en te waken over de goede zeden ( objectieve oordelen ( hij moet zorgen dat Hollywood films weer gepast worden voor salonvertoningen waar kleine kinderen bij zijn

· sticht in 1922 Motion Pictures Producers and Distributers of Amerika (MPPDA) ( proberen het blazoen van de filmindustrie op te poetsen (werd een soort machtstrust, denk aan Edison en de MPPC)

· begon met een codex van do’s & dont’s (aanwijzingen zoals ‘man en vrouw mogen niet samen in bed getoond worden’) waaraan elke nieuwe release werd afgetoetst ( laat jaren ’20: geëvolueerd tot een echte production code ( dit is de eerste vorm van censuur ( interne censuur avant la lettre

· als de film voldeed aan de Code ( stempel ‘approved by the MPPDA’

Importeren van europees talent

· ook verwijt dat Hollywood té Amerikaans was ( niet verfijnd, zonder Europees raffinement ( er waren ook weinig Europese filmmakers in Hollywood

· vóór 1916 onderging de langere film wel nog invloed van de Europese cultuur ( men verwees naar de tijd van de film d’Art en dergelijke

oplossing: importeren van europees talent ( de trend werd gezet door Lubitsch die naar Amerika gehaald werd ( daarna meer en meer bedrijven met hun eigen Europeaan ( ‘The Europe Touch’

Ernst Lubitsch

· werkte in Duitsland voor UFA
· Pickford is ondertussen de baas bij United Artists ( Pickford en Fairbanks op wereldreis geweest om films van United Artists te gaan promoten ( hadden films gezien van Lubitsch ( Pickford haalt hem naar Amerika kunstige films te maken (zoals Griffith er zou moeten maken)

· ‘Madame DuBarry’ (1919 – 1920) ( film van Lubitsch die hij in Duitsland maakte ( film met veel massascènes, gebaseerd op historische feiten (Madame DuBarry = historische, Franse martelares en minnares van Louis XV) ( epische film met Pola Negri (die ondertussen ook naar VSA was gekomen door een contract met Paramount), zij is een femme fatale ( de fim werd in Amerika uitgebracht met de title ‘Passion’

· Pickford wilde net zo’n rol spelen als Negri (dat had Pickford bij Griffith en ABC ook gedaan) ( deed dit in de eerste film van Lubitsch bij United Artists ‘Rosita’ (1924) ( dure flop (Pickford vroeg het publiek hoe ze haar het liefst zagen, het eenstemmige antwoord was ‘kindrolletjes’ ( vanaf dan bleef ze een kindje spelen tot het einde van haar carrière)
· Lubitsch werd ontslagen (Pickford noemde hem een ‘Director of Doors’ ( hij was veel meer bezig met het decor en de setting dan met de acteurs en het spel ( Lubitsch was nogal platvloers, ook in zijn omgang met Pickford op de set) ( nogal genante situatie voor Lubitsch ( hij vond ook niet gemakkelijk weer werk (hij was ontslaan door de grootste)
· hij trok naar Warner Brothers die met de aanwinst van Lubitsch meer prestige kregen ( Warner Brothers hadden veel geld verdient met Rin-Tin-Tin maar er werd wat op neergekeken (broer Jack was ook nogal vulgair)
Lubitsch kreeg carte blanche ( hij maakte een volledige carrière zwaai: hij wou nu Amerikaanse films maken ( ironie: hij werd naar Amerika gehaald voor de Europese verfijning (ook het Europees raffinement waar hij voor moest zorgen ontbrak want hij was een vulgair iemand)

‘The Marriage Circle’ (1925) ( komedie in Franse stijl, gebaseerd op een theaterfarce (die waren heel populair) met veel Franse acteurs waaronder Maurice Chevalier, die de karikatuur van de Fransman speelde) ( film gaat over een driehoeksverhouding: man die nooit thuis is, vervreemd van echtgenoten 

( weergegeven enkel door beelden en montage, geen tekst

· fragment:

er wordt getoond hoe de man op zijn gemak is bij zijn maîtresse, dit wordt niet gezegd in de tussentitels

( er wordt gebruik gemaakt van suggesties: hij bracht censuuronderwerpen met een knipoog ( hij insinueerde de dingen met veel flair waardoor de censuur erover keek ( = ‘The Lubitsch Touch’ ( groot succes

· fragment:


seksscène wordt getoond met een eitje en een lepel ( op een schalkse manier een seksscène suggereren ( voorbeeld van ‘The Lubitsch Touch’

Lubitsch verwijst zelf ook naar Chaplin en specifiek naar ‘A Woman of Paris’ (1923, de eerste film van Chaplin onder United Artists waar hij zelf niet in meespeelde) ( ook wordt ‘The Marriage Circle’ vergeleken met ‘Old Wives for New’ van DeMille

fragment: ‘A Woman of Paris’

scène die heel hard lijkt op die van ‘Old Wives for New’ ( andere stijl dan we gewend zijn van Chaplin ( de stijl van ‘The Marriage Circle’ lijkt op die van ‘A Woman in Paris’ maar leunt toch nog meer aan bij DeMille ( de acteur, Adolphe Menjou speelt zowel in ‘The Marriage Circle’ als in ‘A Woman of Paris’

· Lubitsch maakt later nog komedies (met onder andere Maurice Chevalier)

Zweden
· ‘Gösta Berlings Saga’ (epos van 3u) ( verfilming van het gelijknamig boek van Selma Lagerlöf ( film van Mauritz Stiller met Greta Gustafsson

· Mayer (van MGM) haalde Stiller en zijn minnares, de actrice Greta Gustafsson naar Amerika ( de studio verandert achternaam van Greta: nu Greta Garbo
· ook Lars Hanson (tegenspeler van Garbo) en veel anderen (waaronder regisseurs) uit de florerende Zweedse filmindustrie gingen naar Amerika ( Zweden bleef op den duur nogal kaal achter waardoor de filmindustrie van Zweden stil viel

· eerste film van Stiller bij MGM ‘The Temptress’ met Garbo ( werd stopgezet omdat Stiller zich niet aan het script hield

· Stiller werd daarna nog bij een aantal firma’s ontslagen ( ging uiteindelijk totaal ontmoedigd terug naar Zweden en stierf daar vrijwel meteen ( voorbeeld van ‘hoe Hollywood zijn kinderen opeet’
· Stiller en Strömer waren beeldkunstenaars

Duitsland

ook daar werden veel filmmensen geronseld om in Amerika te gaan werken ( kwam door de aantrekkingskracht van de UFA studio’s

· elke studio had zowat zijn eigen stijl: Warner Brothers = gangsterfilm, Keystone = slapstick, …

( Leammle wou ook een eigen specialisatie voor Universal en kwam met horrorfilms als voorstel ( Paul Leni = een expressionist uit Duitsland ( geïmporteerd door Laemmle ( Leni ging vooral horrorfilms maken vb. ‘The Cat and the Canary’

Friedrich Wilhelm Murnau

Fox (eerst een kleiner bedrijf dat veel in bioscopen investeerde) haalt Murnau naar Amerika in 1926, de Duitse regisseur van onder anderen ‘Nosferatu’ ( vooral omwille van ‘Der Letzte Mann’ met Emil Jannings uit 1925 = nieuwe stijl van Murnau (gefilmd in UFA-studio’s) ( nooit eerder gezien gebruik van de camera: zeer onorthodox gebruik van de bewegende camera ( camera totaal niet meer gebonden aan een statief of aan een acteur ( ‘der entfesselt camera’, ‘fliegende camera’ of ‘losgeslagen camera’ (los van de acteur) ( vond men in Amerika heel speciaal (( typisch UFA dat camerabeweging wordt uitgewerkt)

fragment:


extreem hoge cameraposities, hoge hoeken van de camera, camera in lift geplaatst, voortgang, hoofdfiguur zoeken, camera gaat richting draaideur ( dit allemaal als beeld dat niet het zicht is van de hoofdfiguur!

‘Der Letzte Mann’ werd in Amerika door Fox uitgebracht als ‘The Last Laugh’ ( succes

Murnau kreeg carte blanche en daarbij $ 1.000.000 bij Fox ( ‘Sunrise, A Song of Two Humans’ (1927) ( de vrouw uit de stad verleidt de jongen op het platteland en wil het idyllisch huwelijk (met kind) kapot maken en jongen naar de stad halen ( vrouw van de stad = de vamp/femme fatal

fragment:


Fox-studio’s set-design ( wijde sets ( entfesselt camera, camera door bladeren en velden door middel van een kabelbaan aan het plafond en vork vooraan de camera om de blaadjes weg te duwen ( we zien eerst de vrouw, maar de camera vindt de jongen nog voor de vrouw van de stad hem vind

expressionistisch gebruik van tussentitels ( vb. ‘Couldn’t She Get Drowned’ de letters zinken weg (( is echter geen vernieuwing)

‘Come to the City’ ( stad tonen in montagesequentie door middel van achtergrondprojectie = super-impositie-shot ( is niet nieuw, maar wordt gebruikt als een show, het leek nieuw ( echte filmmagie

expressionistische tussentitels zien we ook al bij ‘Babel’ van Fritz Lang ( de letters smelten weg ( toch leek Murnau vernieuwend

de set voor zijn film ‘Faust’ (laatste film in Duitsland) was gelijkend: zelfde misteffect, ook achtergrondprojectie, ook super-in-postitieshots, ook actrice Brigitte Helm (= de intrigante in Faust) lijkt op Janet Gaynor (= de bedrogen vrouw in Sunrise) ( daarom kreeg Gaynor een lelijke rosse pruik op (soort Gretchen-kapsel), die ze moest dragen van Murnau

( licht gestileerde sets: in Faust vloer nooit parallel, maar een beetje gekanteld (zoals bij het expressionisme)

 (bedoeling Murnau: Duitse expressionistische films maken in Hollywood)

publiek van Murnau zijn voornamelijk filmmakers zelf

Murnau had veel invloed op vlak van stijl ( Amerikaanse filmmakers zullen Murnau imiteren:

vb. eerste megahit van Greta Garbo ‘Flesh and the Devil’ van Clarence Brown onder MGM ( voorbode montagesequentie (overlapping van beelden ( is hier artistiek): op lyrische manier de tijd vooruit laten gaan door krantenkoppen te tonen die van de pers rollen of de kalenderblaadjes te laten wegvliegen ( tekst in de film, manier waarop is belangrijk, was niet nieuw in Europa, wel in Amerika

( avant-gardistisch gedachtegoed drong de Amerikaanse film binnen ( doen narratief niet echt veel

De voornaamste filmproducerende landen op dat moment (jaren ’20):

VSA

Frankrijk

Italië

Duitsland

Scandinavische industrie

Rusland

( Engeland was vooral belangrijk in de techniek, niet meer in de distributie
Rusland:

tot 1910 importeerde Rusland Franse films ( daarna heel traag begonnen met zelf films te produceren ( toen al had men in Russische films steeds droef kijkende acteurs, dood, depressie en ongeluk ( de Russen hielden van morbiditeit

hoogtepunt uit de vroege periode (rond 1915): ‘De stervende zwaan’ van Yevgueni Bauer met Vera Karalli ( Bauer kwam uit het theater ( Karalli kwam uit het ballettheater ( theatrale films ( ‘diva-acteren’: traag acteren, pose-acteren

( diepte en uitblokkeren van diepte door de personages: voorgrond blokkeert achtergrond ( wanneer er iemand zal binnenkomen of buitengaan moet de actrice het beeld vrijmaken: ze stapt wat opzij waardoor de deur zichtbaar wordt ( actrice haalt de deur in en uit beeld ( het gebruik van de achterdeur (Griffith: links naar rechts lopen) is dus zeer belangrijk ( veel exits = typisch Bauer ( film in lange opnames zonder crosscutting

( zeer gedetailleerde en luxueus aangeklede decors ( we zien de rijke klasse ( films die zich voornamelijk afspelen in een bourgeoismilieu: melodrama, upperclass ( fatale liefdes tussen de upper-society-dames

de Revolutie van februari 1918 mislukte, maar die van oktober bracht een verschuiving teweeg in de Russische samenleving en daardoor ook in de cinema

veel ‘tsaristische’ filmmakers vertrokken met veel materiaal naar West-Europa (Frankrijk) ( de filmindustrie moest onder het nieuwe bewind volledig terug worden opgebouwd

bolsjewieken, wilden cinema vooral gebruiken als propaganda dus in Rusland diende de cinema vooral als propagandamiddel ( er was echter weinig distributie wat niet handig was voor de propaganda ( wel Agit-Prop-treinen: treinen behangen met propaganda posters over de revolutie en over acteurs en filmmakers ( deze treinen geraakten tot in de uithoeken van het rijk ( = agitatiepropaganda (tot 1920) om boeren te laten kiezen voor de communisten 

( naast de treinen werden er ook propagandafilms gemaakt door de Bolsjewieken

begin jaren ’20 nationaliseerde Lenin de Russische cinema ( gecentraliseerde filmindustrie in handen van de staat ( maar geen materiaal (en moeilijke bereikbaarheid van de Sovjet-Unie) ( alle talent was weg (Bauer was dood (1919), Protavanov en anderen waren gevlucht,... en er was geen nieuwe generatie)

van de staat moet het publiek worden opgevoed door de film ( leren kijken en conventies van de Amerikaanse cinema interpreteren ( als de kijkers het doel van de film (= propaganda) uit het oog verloren dan zouden de films, zoals in Amerika, opium voor de geest worden ( de Russen herinterpreteren montage ( Amerikanen wilden doen vergeten dat het gemonteerd was, de Russen niet

suprematisme is Russische variant/exponent van het kubisme ( is vooral vormtaal, het is het samenbrengen van vormen (shots), zoals dat ook belangrijk is in het theater, de kunst, … ( vervlakking, zonder menselijke figuren (exponent van het expressionisme) ( Malevitsj is een kunstenaar die bij het suprematisme aansloot

maar suprematisme heeft geen propagandawaarde, want weinig revolutionair ( oplossing: Russisch constructivisme ( dominant esthetisch, vormen (met symbolische waarde die verwezen naar de staat, revolutie, logo’s,...) aan elkaar lassen ( dus het samenbrengen van shots
( idee van montage (ook te zien in de kunst: betekenis creëren door combinaties) ( films waren de representatie van de industriële sovjet maatschappij ( ook in theater te zien bij Vsevolod Meryerhold ( vormen op scene ( Eisenstein was zijn leerling (hij deed vroeger experimenten in het theater: robotachtig acteren)

Lev Koelesjov

docent aan de staatsfilmschool, had zeer weinig peliculen dus deed aan filmische enscenering met studenten om uit te leggen hoe een film gemaakt kon worden

werd geïnspireerd door de Amerikaanse film en vooral door de films van Griffith ( begon te experimenteren ( Mosjukin-experiment (Mosjukin is een acteur uit de tsaristische cinema): zelfde beeld van Mosjukin wordt achtereenvolgens gecombineerd met een bord eten, een stervende vrouw en een spelend kind, de kijker denkt iedere keer een andere emotie te zien op het gezicht van Mosjukin ( filmische ensceneringen via montage, filmtaal creëren en betekenis geven tussen twee shots via montage ( montage kan een situatie of emotionele toon creëren ( met montage kan je elke betekenis genereren die je maar wil want montage kan geheel nieuwe filmtaal ontwikkelen

Vsevolod Poedovkin

Poedovkin was geïnteresseerd in Amerikaanse cinema, had bij Koelesjov college/stage gelopen

maakte gebruik van montagetechniek, maar niet zo opvallend ( korte shots en op het einde ook geen traditionele overzichtshots meer

manier van monteren van Poedovkin stond tegenover de klassieke montage zoals bij Lubitsch ( de aanzet voor deze klassieke of ‘onmerkbare’ montage was begin jaren ’20 gegeven door DeMille ( men vergeet als het ware de montage, door shot-reverse-shot, eyeline-match, match on action (uit beeld, in de richting van de beweging) en een establishing shot (overzichtsshot)

Poedovkin werd wereldberoemd door ‘Mat’ of ‘De Moeder’
fragment: ‘Mat’


extreme close-ups met vreemd kader, steeds kortere shots, geen overzichtshots (enkel combinaties van shots ( = ritme van La Roue (Abel Gance, met trein) ( desoriënterende beelden, plotse close-ups/shots ( kort opeenvolgende beelden in staccato, heel snel ritme van montage, expliciete montage ( geen vloeiende actie

( mat beeld geeft wazig effect weer ( toont dat moeder afwezig is, met haar gedachten ergens anders ( vervormd beeld en out of focus ( geeft dronkenschap weer ( methodes die vooral bekend was in Frankrijk maar minder in Amerika

Sergej Eisenstein

leerling Meyerhold en Koelesjov

bewonderaar van Griffith ( Eisenstein gebruikt ook cross-cutting, maar was er veel radicaler in en noemde het zelf intellectuele montage

intellectuele montage: (net zoals bij Poedovkin) geen overzichtmontage, geen overzichtshots maar korte shots, veel frontale close-ups waarvan de samenhang van de shots klopt niet: je weet niet wie tegenover wie staat, beeldspraak, metafoor oproepen, roept ideeën op met beelden die soms niet uit de film komen ( obsessie voor geometrische vormen, ook te zien in zijn films

de avant-gardistische en experimentele films van Eisenstein hadden succes in het buitenland (en daarom kon hij ermee doorgaan) ( Lenin en Stalin waren er echter niet van gediend, het was te abstract, te moeilijk en niet volks genoeg ( films moesten opvoedend zijn

wordt wereldberoemd door de film ‘Pantserkruiser Potemkin’ (1925) ( film is een ode aan de mislukte revolutie van 1908 ( enigzins nostalgische toon ( Eisenstein rekt doorheen heel de film (net zoals in zijn ander films) de dramatische tijd door de actie op te delen in onnodig veel shots vanuit alle denkbare hoeken

fragment:


( matroos blaast op trompet: in drie shots weergegeven vanuit verschillende cameraposities (in Amerika zou men dit in één shot tonen) ( staccatomontage om trompetgeschal weer te geven

( spelen met lijnen en vlakken: vervlakking te zien in de geometrische vorm van boot, matrozen die toestromen in strakke lijn ( versterkt de context van militaire discipline ( symmetrische lijnen gedurende heel de film (obsessie) ( voortdurend spel met lijnen en vlakken
( witte achtergrond achter belangrijk personage: personage wordt uit zijn omgeving/context getrokken, volledige isolatie ( vervreemdingseffect 
( matrozen die afwassen: samenhang klopt niet door vreemde kadering ( verwrongen samenhang ( handen in de afwas, maar lijkt alsof de matroos handen op zijn rug heeft ( raadselbeelden
( stukslaan bord in (ongeveer) 12 snelle shots, zonder overzichtshot in twee seconden ( dit kan in één shot weergegeven worden ( door verschillende shots wordt de dramatische tijd gerekt ( ook desoriëntatie: linker of rechter schouder?

‘Stachka’ (1925) ( ‘Staking’ ( eerste film 

· fragment:


man in slachthuis die niets met de rest van de film te maken heeft ( om de ‘slachting’ rechtstreeks te associëren met de gebeurtenissen ( gruwel van de slachting van het volk wordt zo duidelijk gemaakt

later film ‘Oktober’ (1927)

fragment:

( traagste manier om een brug naar beneden te laten komen ( de dramatische tijd wordt enorm gerokken ( gaat over de camera-as waardoor men gedesoriënteerd raakt ( we zien haar van een vrouw die op die brug ligt en bijna gaat vallen ( haar vrouw wordt door de montage geassocieerd met haar van een paard dat in dezelfde situatie zit ( paard ligt voor het grootste gedeelte op de andere kant van de brug en beweegt mee hoe verder de twee helften van de brug zich van elkaar verwijderen: dramatisch, spanning ( wordt ook herhaaldelijk opnieuw in beeld gebracht om de voortgang van de ramp in beeld te brengen

( extra-diëgetische shots die niets met het verhaal te maken hebben: shot naar mechanische pauw ( toont de ijdelheid van het personage ( ook door lager camerastandpunt ( of shot van commissaris naar beeldje van Napoleon in dezelfde pose ( om gelijkenissen tussen de twee duidelijk te maken

Dziga Vertov

‘Kino Pravda’ (kino = oog (van de camera), pravda = waarheid, ook de naam van een Sovjet-krant)  ( = waarheid zoals ze enkel door het oog van de camera kan worden voorgesteld ( het oog van de camera ziet meer dan het gewone oog

Vertov wou een soort van documentaire maken die het echte Russische leven van alle dag toont ( hij wilde dit stileren: Frans impressionisme in Russische context ( artistieke avant-garde manier van film maken ( via montage vormen combineren/contrasteren en ritme creëren ( vaak muzikale begeleiding (Michael Nyman ?) ( ritmische montagebeweging (soort symfonieën van montage), montage werd steeds sneller ( zat ook propaganda-element in: florerende industrie, mooie stad Moskou, …

Lenin en later ook Stalin haatten het ( ‘film moet opvoeden’ ( dit was te moeilijk, te abstract, te theoretisch en niet volks genoeg ( dit was dan ook het laatste montage-experiment (en meteen ook het hoogtepunt van de montage-experimenten) ( in het buitenland hadden deze films wel nog altijd veel succes

fragment:

superimposities over elkaar (wel 5 à 6): vormen, industrie/machines, arbeiders, Moskou, gelukkige mensen ( dan naar zaal: ‘De man met de camera’ (stop-motion-effecten) ( ritme meer en meer opgedreven, meer experimenteel, camera tot leven gebracht

LES 5

Hollywood in de jaren ’30: The Talkies

· ontstaan van de geluidsfilm in 1917-1920 met bloei in de jaren ’30

· ondergang van heel wat acteurs uit stille films ( veel van de eerste filmacteurs kwamen uit het theater en hadden wel een getrainde stem maar in de jaren ’30 hadden de meeste een ongeschikte/ongetrainde stem om te kunnen acteren in een geluidsfilm ( vb. Fairbanks had een heel hoog stemmetje, de stem van John Gilbert was ook niet geschikt, ook de carrière van Pickford is gedaan bij de opkomst van geluidsfilm: haar stem was immers te oud voor de kinderrolletjes die ze speelde

drie belangrijke systemen:

· Warner Brothers Vitaphone - Sound on Disc: geluid werd opgenomen op een disk ( dit was goed voor kleine fragmenten, maar de synchronisatie werd problematisch bij een hele feature film ( methode werd snel achterhaald
· Fox Movietone - optical sound: geluid op de filmstrip zelf

· RCA (Radio Corporation of America) photopone - optical sound: optisch geluid op de film zelf ( RCA richtte in de jaren ’30 een productiemaatschappij op, met de bedoeling een monopoly te vormen

komst van het geluid ging gepaard met een aantal problemen:

· het geluid werd opgenomen met micro’s en die namen maar 1 geluid op ( de acteurs moesten recht in de micro praten en hadden dus niet veel bewegingsvrijheid op de scène

· de camera’s maakten te veel geluid (sinds de synchronisatie waren ze gemotoriseerd) en werden nu in speciale kisten op wieltjes (ice boxes) geplaatst om het geluid te dempen ( deze ice boxes (geluidsdichte ‘boxen’) waren mobiel maar verminderden de flexibiliteit van de camera aanzienlijk ( hierdoor kreeg men een andere manier van filmen: extreem statisch ( ‘The movies stopped moving.’ (Martin Scorsese) ( de actiefilms van in de jaren ’10 waren niet meer mogelijk

· nieuwe montagetrend ( de montagetrend doelt op de onzichtbaarheid van de montage ( makkelijker door geluid dat de cuts verbergt ( veel meer continuïteitsmontage in de jaren ’30

· geluid was nog moeilijker te synchroniseren bij het gebruik van meerdere camera’s (= vernieuwing van de jaren ’30)

The Great Depression

· beurscrash in Wallstreet in 1929 weinig te zien in de film ( studio’s wel in problemen door combinatie met verandering naar geluidsfilm

· beurscrash zorgt dus wel voor financiële probleem bij de filmstudio’s ( grote investeringen in conversie cinema’s: iedereen moest zijn theater opnieuw aanpassen aan het geluid ( einde voor Picture Palaces (( nickelodeons) ( ook werden de theaters nu uitsluitend voor films gebruikt ( voordien werd er meestal geluid gemaakt in de zaal zelf als achtergrond voor de film ( allerlei soorten instrumenten, maar ook zang en piano ( tussen films of fragmenten in (tijdens het verleggen van de tape) werd er al eens een beetje theater of muziek gespeeld of werd er aan acrobatie gedaan ( er werden ook liedjes met heel de zaal gezongen waarvan de tekst op het scherm werd geprojecteerd ( nu moesten dus de orkestbakken vervangen worden door geluidsinstallaties en dat was duur

· zware schulden ( men moest gaan lenen bij banken ( men had inkomsten nodig, maar die waren nogal onstabiel (denk aan een omgekeerde driehoek die wankelt) ( men had een fabriekssysteem nodig

· oplossing: er werden onder andere snacks geïntroduceerd om tijdens de films te verkopen als bron van inkomsten of men ging meerdere films achter elkaar vertonen voor één ticket ( Double & Triple Bills, om meer geld van het publiek te krijgen ( ook giveaways (Dish Night)

· men probeerde de wankele basis van inkomsten ook te verstevigen door er een echte ‘fabriek’ van te maken

· met de komst van het geluid in de film werd er ook een nieuw genre geboren: de musical
· fragment: ‘Singing in the Rain‘

· in de jaren ’30 was er terug een verbreding van het publiek (zoals in de beginjaren van de film met de nickelodeons) 

· de NRA en Roosevelt (die na Hoover en de crisis aan de macht kwam) werden gesteund door Hollywood ( Jimmy Durante (nickname: ‘Schnozzola’, had een grote neus) maakt reclame voor NRA

· fragment:

NRA: No Rats Allowed

Hollywood in de jaren ’30: Hollywood studio system

de introductie van geluid veroorzaakte dus een consolidatie (versteviging) in het pre-klassieke studiosysteem ( dit omdat de veranderingen die de filmindustrie moest ondergaan in de aanpassing naar de geluidsfilm (nieuwe acteurs, regisseurs, camera’s, en vooral de nieuwe bioscopen) heel veel geld kostten

Studio’s tot ca. 1927

· The Big Three: Paramount-Publix, MGM, First National

· The Little Five: Universal Pictures, Fox, Producers Distributing Corporation, Film Booking Office, Warner Brothers

· The other players: United Artists, Independents

Studio’s in de jaren ‘30 (de bovenstaande onderverdeling veranderde)
· The Majors / The Big Five: 20th Century-Fox, Paramount, MGM, Warner Brothers (+ First National), RKO (nam Keith-Albee-Orpheum en Film Booking Office over ( Radio-Keith-Orpheum)

· The Minors / The Little Three: Universal Pictures, Columbia, United Artists
· The Other Players: Walt Disney, Poverty Row (Republic, Monogram, Tiffany Pictures, etc.), Ethnic Cinema, Samuel Goldwyn, David O. Selznick (Selznick International Pictures 1935), Alexander Korda, Walter Wanger

What makes a major?

· belangrijkste element: verticale integratie ( production, distribution and exhibition ( grote studio’s hebben heel het proces in handen

( Universal was ooit een van de groten maar bezat geen filmhuizen ( niet verticaal geïntegreerd

· Assembly Line Production (zoals een worstenfabriek) met gestandaardiseerde afdelingen waar iedereen een aparte job heeft in het productieproces ( efficiëntie: Taylorisme, Fordisme ( verschillende afdelingen ( gestandaardiseerd

· uitgebreide faciliteiten - studio lots

· Block Booking (om de A-film te mogen kopen moeten cinema’s die niet tot het eigen bedrijf behoorden er verplicht een aantal B-films bijkopen ( blind bidding op de nieuwe grote reclame want ze kregen de films ook niet op voorhand te zien)

· Oligopolie ( een klein aantal producenten (de mayors) beheerst de markt ( er waren nog een aantal kleine bedrijfjes, maar deze hadden dus geen andere mogelijkheid dan B-films maken ( dit was volledig onwettig: in Amerika gold de vrije concurrentie

New Deal (1947): permissieve overheid ( antitrust law: de markt werd opengegooid en de wet verbood ook block booking ( dit was wel heel laat: de overheid (de socialist Roosevelt) had lang een oogje toegeknepen omdat de filmindustrie (zeker met zo’n fabriekssysteem) tijdens de Depressie voor veel banen zorgde

Productiewerking: Top Down

· nieuwe structuur binnen bedrijven hiërarchie zoals in een fabriek ( uitvoerende producenten en/of studiohoofden bepaalden alles: materiaal, acteurs, regisseurs,… ( anderen hebben geen inspraak meer (dit duurde tot de jaren ‘40) ( macht ligt dus niet meer bij filmmakers, maar bij het bestuur

· meerdere schrijvers, rewrites

· regisseurs normaliter geen inspraak in pre/postproductie

· soms production units rond sterren/genres

· interventie op alle vlakken van studio

· acteurs gebonden aan strenge 7 year contracts ( acteurs hadden niets meer te zeggen: ze tekenden contracten voor 7 jaar ( ze konden dit op geen enkele manier doorbreken: als ze een tijd weigerden aan hun contract te voldoen, telde deze tijd gewoon op bij de volgens het contract verschuldigde 7 jaar ( heet ‘7 year contract with options’ (optie = niet voor de acteur alleszins) ( ook het op elke moment ontslaan of uitwisselen van sterren kon allemaal

Nieuwe studio’s

· RKO (Radio-Keith-Orpheum)

· Columbia ( was al langer op de markt onder de naam Cohn-Brandt-Cohn, maar raakte in de jaren ’30 pas echt geïntegreerd 
RKO:

· RKO was een overkoepelend bedrijf, na samengaan van verschillende bedrijfjes

· vooral bekend om musicals ( RKO was gespecialiseerd het maken van veel musicals in een soort bandproductie

· bazen: Hiram Brown (Corporate president), Joseph Schnitzer (Vice president in charge of production), William Le Baron (Executive in Charge of Production)

· ook Radio Pictures behoorde tot RKO en stond in voor de distributie

· sterren: Bebe Daniels, Richard Dix, Joel McCrea, Irene Dunne, Amos ‘n Andy, Wheeler & Woolsey, Fred Astaire en Ginger Rogers, Cary Grant, Katherine Hepburn (de meest gepersifieerde actrice uit de jaren ’30, ze klonk Brits en vooral nogal hautain), …

· stijlvolle musicals, literaire adaptaties, later film noir 
· production Units ( er werden aparte regelingen getroffen voor musicalkoppels en dergelijke ( bij Fred & Ginger een speciale, vaste ploeg die een zekere vrijheid kreeg om films te maken ( de ploeg was ook helemaal op elkaar afgestemd ( voor de danssequenties was er een vaste choreograaf ( meestal kunnen Fred en Ginger elkaar niet uitstaan aan het begin van de film, dat veranderd dan

· twee soorten musicals:

B.B. musicals: veel actie en veel gecut

Fred & Ginger: er werd zo goed als niet gecut in de dansfragmenten

· fragment: ‘Top Hat’

met Fred Astaire ( er wordt niet gecut

· fragment: ‘I’m in Heaven’


1 cut ( Fred begint meestal te zingen vanuit het niets

· fragment: ‘Mother Goose’

parodie op Leo the Lion van MGM

Columbia
· kleinste bedrijf van Harry ‘King’ Cohn (zijn grootste held was Mussolini, hij was zeer vulgair)

· Frank Capra (acteur) hield de studio recht ( hij was een onbekende, maar maakte populaire komische films

· ‘It Happened One Night’ ( film met Clark Gable en Claudette Colbert die een film moesten maken met Cohn als ‘straf’ ( dit werd de meest succesvolle film van het jaar ( screwball comedy (goed gevonden teksten en een snelle afwisseling van ‘lines’)

· (Poverty Row studio)

MGM

· bazen: Nicholas Schenck (Corporate president), Louis B. Mayer (Vice president in charge of production), Irving Thalberg (Executive in Charge of Production tot 1932), David O. Selznick en Walter Wanger (Executive in Charge of Production na Thalberg)

· ze hadden veel grote (de belangrijkste) sterren onder hun contract ( ‘more stars than there are in heaven’ ( onder anderen Clark Gable, Lionel Barrymore, Jean Harlow, Judy Garland, Mickey Rooney, Spencer Tracy, William Powell, Myrna Loy, Norma Shearer, James Stewart, Asta (hond van ‘The Thin Man’ ( screwball comedy), …

· en Greta Garbo ( zij overleefde de overgang naar het geluid wel ( ze werd afgebeeld als een dronkaard ( ze zou niet lang meegaan omwille van haar zwaar Zweeds accent

· fragment:

haar eerste woorden in een geluidsfilm waren iets in de trant van ‘give me another whiskey’ ( één van de grootste actrices uit de stille film wordt gereduceerd tot een whiskeyverslaafde

· glamour ( luxeproducten van een luxefirma

· MGM was gespecialiseerd in literaire films (op basis van boeken) en in musicals ( voorbeelden:

‘Singing in the rain’

‘The Wizard of Oz’ ( kleur (technicolor) al in 1939, maar stond nog niet op punt ( pas in 1950 zijn kleurenfilms gangbaar ( drie à vier regisseurs werkten hieraan, werden telkens ontslagen als studiohoofden niet tevreden waren

Paramount

· bazen: Adolph Zukor (Corporate president), Barney Balaban (Corporate president van 1936 tot 1964 ( Zukor dan chairman of the board), Y. Frank Freeman (Vice president in charge of production), Jesse Lasky (Executive in Charge of Production tot 1932), Ernst Lubitsch (Executive in Charge of Production tot 1936), William LeBaron (Executive in Charge of Production tot 1941)

· zeer bekend, vooral door:

The Marx Brothers ( deze kwamen van de Vaudeville, importeerden hun act van Broadway in de film: anarchistische komedie

Cecil B. DeMille

Lubitsch ( maakte sekskomedies

· sterren: Claudette Colbert, Marlène Dietrich, Gary Cooper, Maurice Chevalier, Marx brothers, Bob Hope, Mae West, ... ( Europese verfijning met geïmporteerde sterren

· glamour-lighting: close-up met 3-puntsbelichting: er verschijnt een soort glinsterend ‘kroontje’ boven het hoofd

· fragment: ‘Mimi’

· DeMille: ‘The Crusaders’, ‘Cleopatra’ ( DeMille maakt enkel nog spektakelfilms/periodefilms
· The Marx Brothers: ‘Horse Feathers’, ‘Duck Soup’ ( zij hadden een vaste productie-eenheid ( ze hadden elk hun typetje: Zeppo Marx (Straight Man), Harpo Marx (stok), Chicko Marx (Italiaanse immigrant), Groucho Marx en Gummo Mrax

· fragment: ‘Chevalier’ ( anarchistische komedie
· Marlène Dietrich: ook overgang naar geluid ( bekend omwille van haar nummers ( vaak nachtclubzangeres (zij had haar eigen cameraman)

· ook animatie: onder andere ‘Betty Boop’ (musicalcartoon)

Warner Bros.
· bazen: Harry Warner (Corporate president), Jack Warner (Vice president in charge of production), Darryl F. Zanuck en Hal Wallis (Executive in Charge of Production)

· gespecialiseerd in gangsterfilms ( maar censuur en hollywoodschandalen in de jaren ’20 (‘the roary twenties’) ( probleem ( voorbeeld: in ‘The Thin Man’ mild geweld, geen bloed, voorzichtige seks

· ook swashbucklers, musicals, … 
· Errol Flynn (avonturenfilms), Bette Davis (melodrama’s) ( er was vb. een hele unit om speciaal Errol Flynn films te maken, die waren dan ook zo op elkaar afgestemd dat ze aan de lopende band films konden afleveren, allemaal in dezelfde stijl

20th Century - Fox
· bazen: Joseph Schenck (20th Century, Corporate president), Darryl F. Zanuck (Vice president in charge of production en Executive in Charge of Production)

· sterren: Shirley Temple, Henry Fonda, Loretta Young, Charles Boyer, Tyrone Power, ...

· swashbucklers, Shirley Temple films, Westerns van John Ford (zeemzoete Amerikaanse thema’s, kleurrijk, ode aan de familie ( zonder het groezelige realisme van de Warner Brothers)

Universal Pictures

· Baas: Carl Laemmle
· b-films

· vooral horror ( ‘Frankenstein’, ‘Dracula’, ‘The wolf man’, ...

· excentriek Europees talent (vaak uit Duits expressionisme) ( Paul Leni, James Whale

Walt Disney

· machtig genoeg om buiten studiosysteem te blijven

Hollywood in de jaren ’30: MPPDA

· MPPDA (Motion Pictures Producers and Distributors of America, 1922) ( vereniging van alle onafhankelijke bedrijfjes/studios zoals Walt Disney etc…

· Will Hays (een politicus die niets met films te maken had) werd voorzitter

· Hays richtlijnen (do’s and dont’s) werden op den duur letterlijk nageleefd ( Hays code wordt stilaan echt een zedenpolitie
· voorbeeld van Hays Production Code:

No picture shall be produced that will lower the moral standards of those who see it. Hence the sympathy of the audience should never be thrown to the side of crime, wrongdoing, evil or sin. 

Correct standards of life, subject only to the requirements of drama and entertainment, shall be presented. 

Law, natural or human, shall not be ridiculed, nor shall sympathy be created for its violation. 

· morele films kregen eerst een ‘seal of approval’ als certificaat, maar toen Hays code letterlijk nageleefd begon te worden, en de MPPDA echt macht kreeg, kwam vb. Colombia in de problemen met zijn films

· vb. de film ‘Baby Face’ met als slogan ‘she had ‘IT’ and made ‘IT’ pay’ ( kreeg uiteraard af te rekenen met de censuur

· onder de opvolger van Hays, Joseph I. Brown, werd er een hele administratie opgericht die naging of films strookten met de productiecode (een heel boek waar echt de belachelijkste zaken in beschreven stonden) ( filmmakers in Hollywood moesten heel dubbelzinnig gaan werken om de censuur te omzeilen

· de MPPDA reikten later ook de oscars uit

LES 6

Lubitsch

· ‘The Love Parade’ (1929) ( antwoord op de statische camera in de geluidsfilm ( musical met Maurice Chevalier (zeer populaire acteur uit Frankrijk) ( stille shots ingevoerd terwijl de geluidsband blijft verder lopen, een trucje (dat hij toepaste tot in 1932) om het minder statisch te laten lijken ( de film is helemaal in de stijl van Lubitschs stille films: de Lubitsch touch! ( het was een musical, zoals zeer veel van de films in die periode
· fragment:

Chevalier zingt of bespeelt een instrument, en ondertussen wordt er gecut naar zijn bewonderaarsters ( de muziek die Chevalier maakt blijft gewoon voortlopen, maar als de meisjes gefilmd worden is er geen geluid nodig ( stille film ( geen synchronisatieprobleem ( veel minder statisch

· ‘Trouble in Paradise’ (1932) ( over Colet & Companie (een parfumzaak) ( de hele beginsequentie is donker, er is geen dialoog en bijgevolg geen synchronisatie: de film is zonder geluid opgenomen, het geluid is er daarna opgezet (geluidscamera had een motor die het het geluid stoorde en was minder beweeglijk)
· Lubitsch beschouwde geluid niet als een hindernis maar als een extraatje ( wilde geen contrapuntisch geluid (vb. een diner van een rijke burger met congamuziek) ( hij gebruikte geluid om van het ene shot naar het andere te gaan: geluid als brug ( de montagesequentie kwam zo ook minder schokkerig over
De Sovjet-Unie
· theorieën over geluid: Sovjetfilmmakers zijn ervan overtuigd dat je met geluid de montage niet moet laten inboeten

· Eisensteins theorie: contrapuntisch geluid = beeld + geluid dat er niet bijpast, in tegenstelling tot Lubitsch, die geluid gebruikte voor de overgang van verschillende shots


Duitsland

· het Tri-ergon-systeem: eigen geluidssysteem van de Duitsers ( ze wilden reeds vroeg concurreren met Amerika

· het Tri-ergon-systeem leidde tot Tonbild-Syndikat of Tobis (bedrijf voor geluidsapparatuur) ( deze hadden het monopolie in Europa: verzorgden geluid voor films in heel Europa (vergelijkbaar met Western Electric in Amerika) 

· de UFA-studio: de studio die een monopolie had in Duitsland ( eigen filmsysteem dat al lang bestond, werd gedeeltelijk genationaliseerd begin de jaren ’30

Marlène Dietrich (Duitsland)

· had een speciaal stemgeluid, net als de meeste sterren van de vroege geluidsfilm

· brak door met ‘Der Blauwe Engel’ van Jozef von Sternberg (een Amerikaan met Duitse roots) ( film over een universiteitsprof die verliefd wordt op een cabaretmeisje ( Sternberg omzeilt ook het probleem van de synchronisatie door stille beelden te gebruiken waar hij een nadien gekozen geluidsband opzet ( hij gebruikte vaak omgevingsgeluiden en ook stemgeluid ( vaak praten personages met de rug naar de camera, van op een afstand of ze mompelen, de synchronisatie wordt minder belangrijk ( Sternberg gebruikt ook maar één camera (terwijl toen het gebruik van meerdere camera’s gangbaar was) en hij filmt van ver

· fragment:

plots geen geluid meer ( symboliek: dit is een eenzame man, de man fluit wel even naar een kanarievogel, maar deze blijkt dood te zijn ( betekenis creëren door geluid
Fritz Lang (Duitsland)

· ‘M - Eine Stadt sucht eine Mörder’ (1931) ( het verhaal van een seriemoordenaar ( met weinig geluid: de film moet het hebben van de sfeer ( stem- en omgevingsgeluiden (vaak praten personages met de rug naar de camera of mompelen ze, de synchronisatie wordt minder belangrijk) ( melodietje van Grieg: fluittoontje dat de komst van de moordenaar aankondigt (leidmotief)

· ook Lang gebruikt zo geluid als brug, wel op een andere manier dan Lubitsch ( stille film-achtige montage.

Engeland

· RCA Photophone system ( vergelijkbaar studiosysteem met dat van Duitsland ( optisch filmgeluid op de film zelf, naar Amerikaans systeem, maar de Amerikanen zelf gebruikten dit niet
drie grote verticaal geïntegreerde bedrijven:

BIP

John Maxwell aan de leiding, was klein begonnen, maar maakte enkele zeer populaire films, vooral in de vroege periode van de geluidsfilm ( bouwde een studiocomplex ter grootte van de gemiddelde Amerikaanse studio en ging films maken met Hitchcock 

Gaumont-British
(zou al snel Hitchcock pikken van Korda)

British Naitonal Film/BNF

van J.A.Rank , bouwde ook een groot studiocomplex ( pinewood studios

drie kleine bedrijven:

British and Dominion Pictures 

Associated Talking Pictures

London Film Productions

Alexander Korda aan de leiding, een Hongaar die overal ter wereld films maakte ( Denham Studios ( veel dure prestigieuze films, gericht op de Amerikaanse markt en niet populair in Engeland ( vb. ‘The private life of Henry VIII’

Engeland was belangrijk in de eerste filmjaren maar ging wat dood in de jaren ’20 ( de markt werd toen overspoeld door Amerika

Engeland maakt Quota system: door de overheid opgelegde verplichting voor cinema’s om tenminste voor 20% Britse films te vertonen

de Amerikaanse filmindustrie investeerde in de Britse markt en produceerde zo ( ‘Quota quickies’: snel gemaakte filmpjes die aan de Britse wet voldeden (hoe sneller men aan 20% zit, hoe sneller men weer Amerikaanse films kan invoeren)

Hitchcock (Engeland)

ontdekt door Maxwell van BIP ( geluidsbelang

gebruikte vooral het systeem van RCA

in 1930 meestal statische films ( Hitchcock niet ( montage: slingerige switches/cuts (doet hetzelfde met geluid als Lubitsch en Fritz Lang)

fragment: ‘Blackmail’ (BIP)

bewegende camera ( stille inleiding ( mengvorm stille- en geluidsfilm: gedurende heel de inleiding zien we mensen wel praten maar we horen ze niet ( in plaats daarvan krijgen we informatie aan de hand van politieberichten en dergelijke ( het was vrij merkwaardig dat hij dat in 1930 nog kon doen

veel korte en point-of-view shots

statische plaats ( microcapaciteit is niet groot

Japan

het Eion-systeem: ook een oligopolie en een goed draaiende industrie ( moeilijke introductie

Japan stond achter op het vlak van geluidsfilm (duurde heel lang voor deze de norm werd) door hun traditie en cultuur ( bij een stille film was er een verteller (ook wel in Amerika (jaren ’10) en Europa), in Japan was deze verteller dé ster van de film ( probleem bij de opkomst van geluidsfilm want de film was eerder een illustratie bij het verhaal van de verteller ( verteller had geen plaats in de geluidsfilm ( protest tegen hun ontslagen (sociale onrust, tot later dan 1935) ( gaandeweg werd het belang van de verteller minder ( verteller bleef in Japan belangrijk tot 1935, elders verdween hij veel sneller

Katsuben/Benshi (= verteller) ( was de mega-ster in Japan

er waren veel verschillende genres!

drie grote bedrijven in Japan:

Nikkatsu

Shochiku

Toho (van Ichiro Kobayashi)

Intermezzo over kleur

kleurenfilms waren net als geluid al heel vroeg mogelijk maar zijn pas laat ingevoerd

ervoor werden er wel al met kleur gewerkt:

pellicules werden gekleurd

hand-inkleuren: duur en arbeidsintensief

spoel werd getint in kleurbad ( blauw voor nacht, rood voor passie,...

laat jaren ’10: experimenten met twee-kleurensysteem ( two-strip-techni-color-systeem

begin jaren ‘30: drie-kleurensysteem (blauw, groen, rood) + spoeling ( alle kleuren mogelijk

maar er was geen interesse in kleur ( dan moest de camera weer worden aangepast (en de technicolor camera was zeer zwaar) ( ook kostuums, sets, belichting moesten weer helemaal anders en hoe zouden de sterren eruit zien (huid zag er vaak nogal bruin en dood uit) ( Marlène Dietrich zou er helemaal anders uitzien in kleur en ze was nu zo sexy in zwart-wit

’36 - ’37: eerste grote techni-color films!

’38 - ’39: kleur wordt doorgevoerd: Robin Hood, Gone with the Wind, Singing in the Rain

Intermezzo over het verdwijnen van artiesten door het geluid

Pickford en Fairbanks verdwenen meteen met het geluid, ook Keaton en Lloyd overleefden het niet

Chaplin ging nog een hele tijd door ( zijn eerste geluidsfilm, waarin hij zijn personage van ‘The Tramp’ speelde verscheen pas in 1934 ‘City Lights’ ( iedereen was hier enorm nieuwsgierig naar, maar Chaplin sprak niet eens in die film ( een beetje spotten met de geluidsfilm

groot probleem bij geluidfilm ( hoe ging men internationaal importeren?

ondertitels vond men vreselijk ( Amerikanen gingen verschillende versies opnemen van een film (Greta-Garbo moest bijvoorbeeld zowel een Engelse als een Zweedse versie opnemen) dus: op dezelfde set, met sommige zelfde acteurs (maar vaak andere) deed men verschillende opnames in andere talen (bijvoorbeeld een zeer grappige versie van Dracula in het Spaans, en ook van Laurel en Hardy in het spaans) ( ook in Frankrijk bijvoorbeeld nam men films op in verschillende talen

Frankrijk

in Frankrijk gebruikte men het Tobis-systeem uit Duitsland, en soms ook het Amerikaanse systeem

vb. ‘La Chienne’ (Renoir) ( Western Electric

veel films uit begin jaren ’30 bevatten liedjes of waren echt musicals, ook in een poging tot escapisme ( muziek speelde zo’n belangrijke rol want de synchronisatie bij dialoogsequenties lijken nergens op

markante sticking met het surrealisme: surrealisme is op dat moment populair in Frankrijk (André Breton, Cocteau, Dalí) ( elementen ervan gaan opduiken in Franse films vb. ‘Un Chien Andaloux’

René Claire (Frankrijk)

zoals Lubitsch in Amerika en Hitchcock in Engeland

zijn stijl is typisch voor de Franse film uit die tijd

hij zag geluid wel als een beperking maar wist het te omzeilen (met vb. een shot van op een kraan) ( vond synchronisatie niet altijd belangrijk, de muziek maakt dat je dat allemaal vergeet ( vb. geluid plaatsen bij een bron waar het geluid duidelijk niet vandaan komt

‘Le Million’ ( gevoel van dimensie, van het binnentreden in een wereld (( alle vrijheid van de stille film met enkele statische dialogen) ( dit was, net als Hitchcock deed op vlak van montage, echt uitpakken met de bewegende camera

fragment: ‘Le Millon’

de film gaat over het achtervolgen van een winnend loterijticket in een jas die van winkel naar winkel verhuisd ( muziek, slechte synchronisatie ( ‘geluid als mogelijkheid in plaats van als beperking’ ( tenor begint te zingen, maar het is duidelijk dat er een plaat wordt opgelegd ( contrapuntisch effect

truc: scène stil opnemen en nadien geluid toevoegen ( vanaf nu: kraanshots (filmen van op een kraan)

Claire gebruikt een opgewekt karakter, surrealistische, vlotte humor (begin jaren ’30, dus in tegenstelling met de depressie die toen heerste in het land) ( escapisme voor de barre tijden: veel muziek en dergelijke 

Jean Vigo (Frankrijk)

zoon van Miguel Almeredas (anagram van ‘De La Merde’ ( werd opgesloten en stierf)

filmmaker die tot de avant-garde behoorde ( veel surrealisme terug te vinden in zijn films ( is ook realistisch en symbolisch

vroegere assistent van de broer van Dziga Vertov (Kaufman was zijn echte naam) ( maakte montagefilms in de trant van de Russische avant-gardefilms

‘A Propos de Nice’ (1929) ( stille film, commentaar op de bourgeoisie, gefinancieerd door een kunstenaarscollectief ( de film doet een beetje Russisch aan: de man met de camera van Vertov, avant-gardistisch ( tegelijk ook veel Frans surrealisme

fragment: ‘A Propos de Nice’

vrouw met kleren wordt plots een vrouw zonder kleren, een man in de zon wordt plots een volledig verbrandde man in de zon ( surrealisme

‘Zéro de Conduite’ ( zeer anarchistische film en daarmee een ode aan zijn vader (die werd opgesloten en waarschijnlijk ook vermoord) ( pleidooi voor de anarchistische revolte ( directeur is een dwerg + monster van de nacht ( ook surrealistische kenmerken ( de film was te kort voor een feature film, maar zette Vigo wel op de kaart ( hij werd opgemerkt door een grote firma in Frankrijk: Gaumont

Gaumont toonde belangstelling in Vigo ( Vigo kreeg carte blanche voor nieuwe film: ‘La Talente’ ( met onder anderen Dita Parlo (= idool van Madonna) ( surrealistische invloeden, het is een combinatie van realisme, surrealisme, poëzie en symbolisme (zinkend bruidsboeket betekent een slecht huwelijk)

in Frankrijk twee grote bedrijven:

Pathé

Gaumont

hiernaast was er een wildgroei aan kleine bedrijfjes (zo’n 300) die vaak maar één film maakten en daarna failliet gingen ( absoluut geen stabiele economie, de groten werkten elkaar ook tegen, een trust was uitgesloten

enig standvastig klein bedrijfje: Les Films Sonores Tobis

poëtisch realisme

de combinatie van realisme en poëzie die Vigo voor het eerst toepaste wordt een belangrijke stroming in Frankrijk, mogelijk door de kleine (300) studiotjes in Frankrijk (rijke mannen willen kunstenaar steunen en richten bedrijfje op) ( de films zijn goedkoop gemaakt, maar in alle vrijheid (want ze maakten vaak maar één film) ( Renoir, Carné, … konden bijna volledig hun zin doen

inhoud: politieke stellingname, pleidooi voor vrijheid (de beaumonde was afgestompt geraakt, de zwerver als symbool voor anarchistische vrijheid)

depressie in Frankrijk ( socialisten aan de macht, maar zeer centraal geworden ( Front Populaire: links, alliantie van socialisten en de communisten ( kwam er door de dreiging van rechts: in andere landen (Duitsland ( fascisme) maar ook binnen Frankrijk zelf

politieke cineasten maakten zeer tijdsgebonden films als kritiek op de centralesocialistische regering ( sommige filmmakers herkenden zich meer in de communisten

bij de val van de socialistische regering kwam het Front Populair aan de macht ( deze zorgden dat er echte propagandafilms gemaakt werden: didactische films waarin de geest van het Front Populair sterk aanwezig is ( dit blijkt ook uit de vorm van de film: open kader (belangstelling voor iedereen: alle mensen tonen, hoofd- én nevenpersonages) en niet direct naar de plot ( Renoir maakte in opdracht van hen films

veel mensen uit de kunsten (muziek, theater,…) maakten het binnen dit genre films

Renoir

Frankrijk, filmmaker die aansloot bij het poëtisch realisme ( realisme, surrealisme, gestileerd en theatraal

propaganda en didactisch, meer conventioneel en mainstream

‘Boudu Sauvé des Eaux’ ( sociale/politieke komedie, tegen bourgeoisie en het etablissement, pleidooi voor de vrijheid ( extreem gestileerd begin (verwijst naar het theater, waar Renoir ervaring had opgedaan) ( begin op scènes: ‘Prélude à l’après-midi d’un Faune’ (muziek van Debussy) ( einde van de film: Boudu en Renoir gaan weg van het verhaal ( coda van 5 min. waarin niets narratiefs gebeurt ( ook de acteur die Boudu speelt, Michel Simon kwam uit het (impressionistisch) theater

vorm:

open kader (vooral aan het begin en aan het einde van de film) ( documentaire-achtig, belangstelling voor alle personages ( voorbeeld: Boudu is zijn hond kwijt ( hij wordt niet vooraan in het kader geplaatst, een agent wordt vooraan geplaatst en als Boudu uit beeld loopt, blijft de camera bij de agent

ook narratief doodse momenten worden getoond ( veel scènes die niet tot de plot behoren, maar wel bijdragen tot de sociale kritiek en het idee van het ‘open kader’

de camera reframet en zoekt wat onwennig z’n richting (eigenlijk technisch incompetent) ( de camera volgt het personage en lijkt hierdoor wat onwennig

nogal lange opnames/shots ( plan séquence (één scène = één shot)

‘La Règle du Jeu’ ( klucht, ook sociale kritiek op bourgeoisie (drie-hoeks-verhouding) ( twee intriges/werelden lopen dooreen:

de bourgeoisie en haar bezigheden (upstairs)

de bedienden (downstairs): eigenlijk zijn dit nevenpersonages maar ze worden even lang gefilmd (vb. het shot wordt volgehouden terwijl er bij de bourgeoisie aan tafel niets narratiefs meer gebeurt ( de bedienden en hun niet erg interessante bezigheden worden verder getoond)

alle personages bewegen door elkaar: de belangrijkste bevindt zich ook vaak op de achtergrond ( zeer moeilijke enscenering, hierin was Renoir echt top

Renoir vlucht weg van het fascisme naar Amerika in de jaren ’30

Robert Altman, filmregisseur ( ‘Gosford Park’ = ode aan Renoir ( onzeker zoekende camera

Marcel Carné

voorloper op de film noir met Humphrey Bogart en dergelijke ( filmde vaak de lagere klasse en maakte ook misdaadfilms ( existentialisme is in zijn films terug te vinden

‘Le Jour se Lève’ ( sluit aan bij poëtisch realisme ( licht draagt bij tot betekenis: schaduwen, somber, ... (( antihelden) ( herziening van het Duits expressionisme in een realistische set ( combinatie set en op locatie ( componist = Maurice Jaubert ( Jaques Prévert werkte ook mee
LES 7

Propaganda: USSR, Italië, Duitsland en Amerika

USSR (Sovjet-Rusland)

Montage-filmmakers: Vertov, Eisenstein (‘de intelligente montage’) en Pudovkin

‘32-’33: algemene introductie van geluid in USSR ( USSR maakte de overgang naar geluidsfilm volledig autonoom maar dus vrij laat.

Lenin was geïnteresseerd in films als propagandamiddel maar wilde (ondanks pogingen tot nationalisatie ) de filmindustrie toch niet beheersen, er was geen zedenpolitie nodig omdat toch iedereen zo van de ideologie doortrokken was.

De USSR was een totaal ander land geworden door de nieuwe verlichte leider Stalin die er iets andere ideeën op na hield: hij was een eenvoudig en bruut mens en vond dat cinema voor het volk moest zijn=> de montagecinema van Eisenstein, Pudovkin en Vertov was te intellectueel, te elitair.

=> Eisenstein nam een strategische vakantie naar Amerika (Hollywood, Mexico), hier probeerde hij enkele projecten op poten te zetten, hij wilde bv. ‘das Kapital’ van Marx verfilmen. Hier kwam natuurlijk niets van in communismefobisch Amerika. Eisenstein trok dan maar naar Mexico, waar hij een halve film afwerkte (hierover loopt nu een tentoonstelling in Muhka en Muhka Media).


=> In ’33 keert hij terug => totaal veranderd filmklimaat (
de constructie van Soyuzkino: om de filmindustrie te nationaliseren en centraliseren => censuur + distributie + eigenaar van alle bioscopen! => het was een één-mans-bedrijf => Boris Shumyatsky (stond aan het hoofd en was alleen verantwoording schuldig aan Stalin). Eerst had dit bedrijf geen echt beleid, maar dit kwam er wel midden de jaren ’30.

Fragment:

Een karikaturen-tekenfilmpje over het 5-jarenplan van Stalin* => mijnwerker Stakhanov als held in de opmars van de industrie.

( Stalin wilde niet enkel een communistische natie maar ook een economische grootmacht maken van Rusland

Positivisme?

* ‘Chapayev’ (1934) => (= ‘rode’) => grootste hit ooit in USSR OMDAT het een typevoorbeeld was van de genrefilms waar Stalin en Shumyatsky van hielden en meer gemaakt wilden zien.

=> held v/d burgeroorlog in ‘19: roden <=> witten: de witten wilden de ( rode) bolsjewieken in de kiem smoren

=> conventionele vorm: neutraal (zoals Hollywood)

=> formele continuïteit, typering van personages zoals in Hollywoodfilms (bv. de held: Chapayev), conventionele shots 
Manier waarop de held gepresenteerd wordt is zeer populair, en daarom had de film ook zoveel succes.

Fragment:

‘We From Krohnstad’ (1935, meteen na Chapayev) => gaat ook over de burgeroorlog van 1919 (2e revolutie), Rekrutering van matrozen in Kronstadt, maar weer over 1 heroïsche figuur

(<=> bv. in Potemkin: collectieve protagonist!, maar met 1 held kan het volk zich beter identificeren (is het in ‘We From Krohnstad’ niet net een collectieve protagonist?) => betere propaganda). Kinderen zijn het symbool van de nieuwe wereld.

De Rode matrozen van Krohnstad( een havenstad) moesten Petrograd verdedigen

Pure continuïteitsstijl (= onopvallende montage, (in tegenstelling tot Eisenstein), licht komisch, heeft NIKS te maken met realisme, TOCH: socialistisch (geÏdealiseerd) realisme genoemd => gefantaseerd, geïdealiseerdee realiteit, de partij voorop, norm van films ten tijde van Stalin!

Voorbeeld werd voortdurende nagedaan:


Reeks: ‘The Childhood of Gorky’ (1938) van Mark Donskoy => 3 films over Gorky gemaakt

Man v/h volk, Maxim Gorky die dus echt bestaan had, met buitengewone talenten (geïdealiseerd!) => de biografische film: verheerlijking v/d held die deel uitmaakt van het volk maar toch meer is dan het volk. Dit werd een trend en gaf aanleiding tot echte historische, biografische films*

Vóór A. Nevsky: film overeenkomstig het socialistische realisme

=> Eisenstein maakte in opdracht van Stalin een film over de collectieve landbouw, De film moest een epos worden van het socialistisch realisme => nieuwe vormfilm, ook meer lyrische stijl dan vorige films, niet naar de zin van Stalin

=> ‘Bezhing Medow’, ’37, Eisenstein had veel aandacht voor landschap en dieptecompositie, er waren wel meer regisseurs die interesse kregen in diepte, in barokke decors ( bv. ook Orson Welles)
 => werd nooit uitgebracht => censuur door Soyuzkino => de stijl moest vlakker, hij was niet sociaal-realistisch genoeg: E. was een veel te lyrisch dichter en had te veel gevoel voor stijl en het landschap, hij was te barok

MAAR: zeer dure film, 3 jaar in productie! Enorm verlies! => de master-kopie verbrandde in Moskou!, wat zeer jammer is want Eisenstein vond dit zelf zijn beste productie.

Fragment: 

reconstructie in laat jaren ‘50 => veel belangstelling voor het landschap en de stijl! => werd TE barok bevonden

Opnieuw kleine jongen als symbool voor het socialisme

* ‘Alexander Nevsky’ (1938, Eisenstein) => historische film, won (onverwacht) Stalin-prijs voor beste film

=> over de Middeleeuwse vrees, allegorie over de relatie tussen Duitsland/ Europa uitgebeeld als Nazi-Duitsland en USSR: (Teutonen = Duitsers, barbaarse Europeanen) Rusland overwint met een gloriefiguur. ( Rusland had angst voor een Duitse aanval

=> heroïsche, historische vorst die ten strijde trekt om zijn gebieden te beschermen

=> grote terugkeer van Eisenstein, hij stond weer in de gratie bij Stalin

Na A. Nevsky werden er nog films gemaakt over historische glorie, Stalin wilde zich graag kunnen spiegelen aan roemrijke vorsten uit het verleden.

Socialistische musicals: (= favoriete films van Stalin, naast ‘Chapajev’)

‘Jolly Fellows’( 1934)=> een boer die met een blokfluit zijn dieren meeneemt naar Moskou (als een rattenvanger van Hamelen) en daar wordt aangezien voor een belangrijke jazzmuzikant. En daarna natuurlijk wordt ontmaskerd. ( puur entertainment, het verhaal is onbelangrijk.

‘Volga-Volga’ (1938) => heel lichte film (postvrouw die liedjes zingt en beroemd wordt) maar de favoriet van Stalin (zegt veel over Stalin)

‘Traktorsky - Tractor Drivers’( denk aan hardwerkende, zingende boeren en traktor-chauffeurs (1938) => collectivisering van de landbouw: socialistische landbouwformule (cfr. Lars Von Trier: Dancer in the Dark)

__________________________________________________________________________________

1941: begin van de oorlog met Duitsland (naast zuivere propagandafilms, nog steeds films in dezelfde Chapayev-stijl als in de jaren ’30.) 

=> Moskou werd zwaar gebombardeerd => filmstudio’s verhuisden van Moskou naar verder afgelegen gebieden => Oekraïne (Alma-Ata)

De oorlog met Duitsland leidde tot meer en meer propagandafilms.
( ‘Kutuzov - 1812’ (1944) van Vladimir Petrov = over een zekere generaal uit 1812, die de troepen van Napoleon tegenhield.

( ‘Ivan Grozny - Ivan the Terrible’ (1944-1958, gemaakt te Alma-Ata door Eisenstein) 

opdrachtfilm van Stalin: Ivan was een 16e eeuwse tsaar die net als Stalin een verenigd Rusland wou => de film zou een ode aan Ivan lijken, maar eigenlijk een ode aan Stalin vormen.

Eisenstein maakte er weer helemaal iets anders van. 

Bedoeling: gigantische productie: 3 delen => Het 2de deel werd in de ban geslagen en verminkt uitgebracht, het 3de deel werd nooit gemaakt. Deel 1 (de strijd van Ivan tegen de Tartaren) won de Stalin-prijs (net als Alexander Nevsky)

Het is eerder een montage-film. Artistiek nog steeds op en top de oude stijl van Eisenstein: overeenkomstig iconische schilderkunst( lijnen en symmetrie zijn nog steeds heel belangrijk), maar verborgen door de muziek van de grote componist Prokofiev => opera!, zeer barok. Muziek is belangrijk: je merkt de cuts minder op, gemonteerd op ritme van de muziek.

Onderbelichting geeft een spookachtig effect, opmerkelijke kleursequentie.

Typisch was de aandacht voor de effecten: diepte-effecten, dieptelens, groothoeklens => voorgrond met de achtergrond zeer uitvergroot, barok effect.

Fragment: 

* Ivan ↔ de Tartaren:

Bij de 2de film: Eisenstein zag het hele project eerder als een horrorfilm, een Shakespeariaanse tragedie (
in de 2de film toonde hij de paranoïde sfeer in het huishouden van de tsaar => horrorfilm met Shakespeariaanse grandeur. Het acteren werd groter en groter (bijna als in de Duitse expressionistische stille film). Er waren veel plotse shottransities (junk cuts?), E. gebruikte een groothoeklens en dezelfde onderbelichting en algemene barokke stijl als in de 1ste film, veel spookachtige effecten. Dit was vrij experimenteel voor 1945. Stalin haatte deze film als de pest en liet hem in de ban slaan. Dit was min of meer het einde van de carrière van Eisenstein.

Italië

Ook dictatoriaal regime: Mussolini, al van begin jaren ’20.

(Veel toleranter dan in de USSR: er was amper censuur, filmindustrie was niet genationaliseerd, wel soort quota-systeem (systeem van krediet) om Italiaanse films te promoten een aan te moedigen tot productie: subsidie obv. opbrengst => er werden vooral commerciële films gemaakt, maar er was wel verscheidenheid omdat er niet echt films geweigerd werden. Er werden weinig echte propagandafilms gemaakt, wel veel historische films => die dan een voorbeeld toonden voor de huidige ( toenmalige) Italiaanse bezigheden.

MAAR: begin jaren ’30 → Italiaanse cinema ↓↓ (Italianen waren meer in de Franse en Amerikaanse films geïnteresseerd dan in hun eigen productie)

Musolini wil Italiaanse film terug promoten

M organiseert in 1932 als eerste het filmfestival van Venetië (Gouden beer, ...)

‘1860’ (1934, Alessandro Blazetti) 

‘Scipione l’Africano’ (1937) moest als voorbeeld dienen voor de Ethiopische invasie.

=> weinig propagandafilms maar vooral historische films met heldenfiguren (als voorbeeld voor de Italianen, Italiaanse bezetting van Ethiopië), geen echte openlijke promotie v/h fascisme. Vb. ‘Scipio, l’africano’

De VSA wilden geen films meer uitbrengen op de Italiaanse markt omdat Mussolini de Amerikaanse film claimde => toen trokken ze zich terug.

Het bedrijfje LUCE (= L’Unione Cinematografica Educativa) (staatsdienst) maakte wel Musoliniverheerlijkende films tot 1935=> dan wordt Luigi Freddi het hoofd van de firma => naam wordt ENIC (=Ente Nazionale Industrie Cinematografiche) crf. Soyuzkino. Freddi was aanhanger van de theorie van Goebbels( Du)= > ging commerciële propagandafilms maken.=> vanaf ’35 werden er veel meer propagandafilms uitgebracht, met daarnaast ook nog gewone films.

( poging om Amerikaanse films uit Italië te weren (Musolini claimde o.a. de distrubutie van de Am. films → hij zou ze uitbrengen)

(poging om nationale filmindustrie iets meer te centraliseren => vooral distributie

Er waren weinig productiefaciliteiten: Cines-studio’s (Rome) bleven als enige over uit de stille-film-periode => in 1935 brandden deze af

=> nieuw cinema-complex: Cinecittà (1937/ of ’36?, sponsering en opening door Mussolini zelf , groot gemaakt door Fellini e.d=> Il Duce) ( de staat nam langzaam de productie en distributie zelf in handen

Vanaf 1935: meer propagandafilms, maar ook commerciele films en romantische melodrama’s (die zijn beter verteerbaar)

Vb. 

- ‘La Canzone Dell’ Amore’ (1930) => licht commercieel, type-film, romantisch melodrama onder de gegoede klasse => kreeg subsidies

- ‘Il Signor Max’ (1937) => ‘witte-telefoon-film’: romantisch melodrama bij de bourgeoisie( vandaar de naam: het gewone volk had zwarte telefoons).

Duitsland

‘S.A. Mann Brand’ (1933) => nazi-film

Nazi-Duitsland, Hitler had net de verkiezingen gewonnen en was dus net kanselier en alleenheerser geworden. In Duitsland hanteerde men nog een derde soort relatie Staat-Film: 


- USSR= openlijke nationalisering van de filmindustrie vanaf de jaren ‘30

- Italië = censuur + premie => controle, pas eind jaren ’30 kwam de productie en de distributie in handen van de staat.


- Duitsland = > de overheid zal zich inkopen in de filmindustrie

Hitler en Goebbels waren beiden gepassioneerd door film, maar aanvankelijk bemoeide Goebbels zich niet met de filmindustrie. Ze vroegen Fritz Lang ( o.a. Metropolis) om nationale films te gaan maken (en dus staatsregisseur te worden) maar daar die een joodse moeder had is hij snel gaan lopen. Dit verhaaltje: dat Lang na de afspraak met Goebbels wilde vluchten met de laatste trein maar dat Goebbels maar bleef doorpraten, waardoor Lang slechts op het nippertje nog langs de bank kon gaan en de trein op springen, zou tot gevolg hebben dat Lang zijn hele verdere carrière veel klokken zou verwerken in zijn werk.

Hitler was net aan de macht, en de nazi-ideologie zou dus officieel de nationale ideologie worden ( propaganda!

Drie grote bedrijven in Duitsland:


- UFA


- Tobis 

- Bavaria (in Beieren)

=> allemaal ondernemers met nazi-sympathieën (toeval) 


=> DUS geen controle nodig v/d overheid (ze zouden uit zichzelf wel nazi-idealen verkondigen) 

( ‘Hans Westmar’ (1933) Bavaria: eerste martelaar-nazi

( ‘Hitlerjugend Quex’ (1933, groot uitgebrachte UFA-film, Quex wordt een groot symbool, was eerst communist en dronkaard, maar liep dan over naar de Hitlerjugend, op het einde van de film sterft hij ook, vermoord door communisten)

Ook hier gebruikte men de jeugd als symbool voor de nieuwe wereld

In hoofdzaak moest film entertainen voor Goebbels (net als voor Mussolini) ! Je mocht het volk niet vervelen (= theorie van Goebbels).

Leni Riefenstahl: ster van Berg-films! : in elke film wilde ze een berg over en hierbij kwam ze al dan niet om => ondernemingsgeest en vechtbereidheid van het volk opkrikken. Leni werd een echt matinee-idool.


( Ze kreeg van Goebbels alle middelen om een documentaire over Hitler te maken.

Ze moest een toespraak van Hitler filmen als documentaire en er kunst van maken: ‘Triumf des Willens’

‘Olympia’ (1936) maakte Riefenstahl in opdracht van Goebbels => 3u-durende documentaire over de olympische spelen => propaganda voor het Arische lichaams- en fitheidsideaal (de zwarten werden eruit geknipt)

=> volgens Riefenstahl maakte ze geen propaganda, maar kunst! (zo verdedigde ze zich op het eind van de oorlog tegen beschuldigingen dat ze had gesympathiseerd met de Nazi’s, ze bleek uiteindelijk een nogal omstreden geval en werd dan maar verbannen uit de filmindustrie)

Zeer antisemitisch:

- ‘Jud Süß’ (1940) => film van Veit Harlan, ook o.i.v. Goebbels. Veit Harlan werd veroordeeld. walgelijk!: over hoe verachtelijk de joden wel zijn (denk à la Murakawi)

- ‘Der Ewige Jude’ (1940) ( resem archiefbeelden die voortdurende de slechte kwaliteiten van de joden benadrukken, zogezegd een documentaire

( Dit waren geen autonoom gemaakte commerciële films meer.
=> vanaf de late jaren ’30 krijgen de nazi’s geleidelijk de filmindustrie in handen => ze werden grootste aandeelhouders (kochten zich in)


=> de 3 (UFA, Tobis en Bavaria) werden verenigd in UFI

Ster: Zarah Leander (was even het lief van Goebbels) 


=> speelde mee in ‘Zu Neuen Ufern’ (1937) en ‘La Habanera’ (1937)


( In deze periode dus ook nog entertainmentfilms

Propaganda in Amerika (‘de vrije wereld’)

( Hoe zit het met propaganda in een democratische samenleving?

Alle grote studio’s waren in handen van joden EN eind jaren ’30 werden de joden volop uitgemoord door de Nazi’s. DUS werd er reactie verwacht, kritiek op de nazi-films.


MAAR: behalve de Warner Brothers (met ‘Confessions of a Nazi Spy’ (1939))


deed niemand iets tegen de nazi’s .

=> de Warner Brothers hadden familie in Duitsland die was gedeporteerd, en verdwenen! ( ‘Confessions of a nazi spy’ (1939)

=> voor de rest werden er geen antinazistische films gemaakt in Amerika! Dit zuiver om commerciële redenen: Duitsland had een grote markt en in 1939 was de invoer van Amerikaanse film er nog niet verboden.


Nog een uitzondering: ‘The Great Dicatator’ (1940) => Chaplin!

=> speelt ‘Hinkel’ (= dictator v/h kruis) en ‘Finkel’ (kapper, dubbelganger van Hinkel) die dan met elkaar werden verward.

imperialistische wensen van Hitler geparodieerd door ballet met wereldbol

=> openlijke spot met Hitler


‘You Natzy Spy’ (1940) van The 3 Stooges( komieken)


( DUS: vooral de komieken durfden Hitler aan!

Ernst Lubitsch maakte een film gefinancierd door Henry Corda? (= hongaarse jood of door een Brit gefinancieerd?)


=> ‘To be or not to be’ (1940) (Carl Lombard, Jack Benny)


=> Nog voorzichtig, men betrekt de Amerikanen niet echt 


=> onafhankelijk uitgebracht, verdeeld door United Artists, Porta produceerde

=> de actie speelt zich af in Warschau (Polen, niet Duitsland!/ niet in neutraal Amerika=> spot drijven met de Amerikaanse houding)

Fragment: 

 * begin ‘To be or not to be’

’41 - ’42: ‘Cassablanca’ => speelt zich ook niet af in Duitsland, maar inspireerde 

Boodschap: engageer je! stimulans om deel te nemen aan de oorlog tegenover de fascisten

Pas na de alliantie van Hitler met Japan en de aanval op Pearl Harbor zou Amerika zich mengen in de oorlog. Vanaf dit engagement => ook echt propagandafilms

( Cartoons! => echte propaganda!

- Disney: ‘Der Führer’s Face’ (1942) => met Donald Duck als führer in de hoofdrol, als Nazi (wat gelukkig een nachtmerrie bleek te zijn)

- ‘Why We Fight’ = reeks films, als informatie voor de Amerikaanse burger, o.a. van beroemde regisseurs: Frank Capra en John Ford 

Ook veel cameramannen en acteurs gingen in dienst.


John Wayn ging niet naar het front! Bleef thuis omdat hij niet goed zag! => hij vond dit verschrikkelijk.

The War Department gaf assistentie aan Hollywood => propaganda bij grote studio’s (elke studio ging propagandistische patriottistische films maken) vb. Ronald Reagan in ‘International Squadron’

Onder het motto ‘A Careless Word... A Needless Sinking’ maakte Warner Bros:

‘Private SNAFU’, in samenwerking met het ministerie van defensie => over de behoefde aan discretie mbt. staatsgeheimen: iedereen kan een spion van de vijand zijn.

Fragment: 

‘Spies’ van private SNAFU=> een onoplettend woord kan een schip doen zinken

LES 8

Hollywood laat jaren ’40 – vroeg jaren ‘60

De teloorgang van de studiosystemen (1948-1965)

Paramount Decision (1948): antitrust - geen bioscopen. Enkel productie & distributie.

Concurrentie onafhankelijke producenten

HUAC (House Un-American Activities Committee) => heksenjacht (1947/1951)

Protectionisme Europese machten

Concurrentie TV (breedbeeldformaten, kleur, geluid

1939: het mirakeljaar van Hollywood → 85 miljoen bezoekers per week (ca. 2/3 v/d bevolking!). 

REDEN: Tijdens de oorlog waren veel mensen (dus ook acteurs) naar het front, maar er bleven er ook veel over (die lichamelijk niet helemaal geschikt waren) die films bleven maken = War Movies (van propagandistische aard).

Na de oorlog was er een gigantische stijging van het aantal bioscoopbezoekers (in Hollywoord): 

1946: 90 miljoen bezoekers per week (= hoogste aantal ooit! Na de auto-industrie was de film-industrie de grootste industrie.) 

REDENEN:
* optimisme + escapisme. 

* De soldaten hadden in de oorlog ook veel geld verdiend dat ze nu wilden opdoen:   de drang om te consumeren.

1947: ca. 1/3 verlies aan kijkers: waarschijnlijk door:

Concurrentie v/d TV en radio (+ de televisie kocht veel oude filmklassiekers op !)

Veel jonge gezinnen waren welgesteld en hadden een aantal kinderen (generatie van de babybooomers). Ze trokken naar suburbs (veel groen en zo, handig voor de kinderen), het platteland werd terug hip. Voor velen was de  ong. 1u-durende trip naar de bioscoop in de stad een te grote hindernis. 

Dit leidde tot de verdwijning van het klassieke studiosysteem. 

Opmerking: Universal - Colombia en United Artists (de 3 kleine onafhankelijke bedrijven) hadden geen eigen bioscopen

Paramount Decision (lukrake naam, had ook de fox decision kunnen heten)

1948 = anti-trust wetgeving

Gestemd door het congres: dus niet meer in handen van de democraten, maar van de republikeinen, die besloten dat het studiosysteem en de verticale integratie moest worden opgeheven, want er was geen vrije concurrentie mogelijk, en dat druiste in tegen Amerika’s ideologie. 

↔
Roosevelt had goede contacten gehad met de filmindustrie: ze verzorgde zijn campagnes en zorgde bovenal voor werkzekerheid in een tijd van depressie.

Productie, distributie en vertonen in eigen theaters moesten worden gescheiden.

→  DUS: studio’s verkochten hun bioscopen aan particulieren. Deze waren de grootste kost en de minst zekere bron van inkomsten, toch was het voor de bedrijven noodzakelijk geweest hun infrastructuur hierop te baseren. Nu hadden ze geen garantie meer van inkomsten.

→  GEVOLG: toename van onafhankelijke producenten die hun weg naar bioscopen vonden!

Concurrentie onafhankelijke producenten

Door de anti-trustwetgeving → Kleine bedrijfjes die de weg vonden naar de bioscopen, maar die vaak maar ongeveer 3 films maakten en daarna failliet gingen

HUAC( House Un-American Activities Committee)

Huac hing samen met de nieuwe republikeinse overheid

Laat jaren ’40, begin jaren ’50: paranoia tegenover ( het communisme van) het Oost-Blok, ook de Sovjet-Unie wilde een bepalende plaats in de wereld, net als Amerika, maar zij hadden een volledig tegengestelde ideologie.
( Angst voor infiltratie van Sovjet spionnen → ‘Inviasion of the Body Snatchers’.

↔
In de jaren ’30 werd het communisme in de VS echter wél getolereerd, vooral in de kunstkringen. (Dit ook omdat de Sovjet-Unie mee tegen Hitler streed). Nu streed HUAC tegen communistische en andere on-Amerikaanse activiteiten.

HUAC = onderzoek naar Sovjet-cellen in de Amerikaanse maatschappij.

Het HUAC kende 2 prominente figuren: 

Adolphe Menjou (acteur)

Leo McCarey (regisseur)

→
Zij contacteerden het HUAC om communisme in de filmindustrie te rapporteren (communistische invloeden in binnenkomende filmscripts). 

J. Parnell Thomas organiseerde een heksenjacht in Hollywood. 

Ook Warner, Ronald Reagan en Gary Cooper getuigden bij HUAC (het interview met Grant stelde wel niet veel voor: hij kon geen scripts aanduiden met daarin communistische invloeden). 

Er werden verdachten aangeduid (= meestal scenaristen die met 1 regisseur / 1 producent werkten): o.a. en zekere Martin en Edward Dmytryk (van de film “Crossfire”, over anti-semitisme, een pleidooi voor verdraagzaamheid). Beiden hadden een partijkaart van de communistische partij gehad. 

Bij het onderzoek werden ‘getuigen’ (eerder verdachten) aangeduid, en sommigen daarvan wilden niet spreken met als enige argument dat ze volgens de wet vrijheid van meningsuiting hadden 

 10 ‘unfriendly witnesses’ → ze werden gearresteerd en even vastgehouden maar  vrijgelaten bij gebrek aan bewijs

Heel Hollywood was vanaf dan echter wel bevreesd om met hen samen te werken / geassocieerd te worden. Sommigen gingen naar Europa, anderen zochten ander werk en o.a. Dmytryk ging ‘andere communisten’ verklikken om zelf van de zwarte lijst geschrapt te kunnen worden.

Enkele van de grootste talenten in Hollywood zijn uit de geschiedenisboeken geschrapt, waardoor we er nu niets meer van weten. 

Opstand tegen HUAC

Links Hollywood (Humphrey Bogart, Gene Kelly, Fred Astaire,...) wilde in opstand komen tegen het HUAC: ze stapten richting committees om te gaan protesteren, maar... ze durfden niet tegen te spreken!

Jaren ’60: 2 producenten op onafhankelijke basis gaan aantal mensen van de black list terug jobs aanbieden (?)

→
In 1960 maakte Dalton Trumbo (stond op de zwarte lijst) wél een film (‘Exodus’ en ‘Spartacus’), onder een pseudoniem, en de film had groot succes!

In 1947-‘48 was het HUAC vooral gericht op scenaristen, en dus inhoud.

Vanaf 1951 richtte het zich op álle communisten (vooral acteurs!)

Tot 1960 was deze zwarte lijst in ‘full effect’, de heksenjacht kende ook veel ‘friendly witnesses’, die anderen verklikten. Dit trauma werkt nog steeds door in Hollywood. 

Veel films met veilige inhoud. 

Bv. Elia Kazan (zelf een linkse aanhanger) verklikte communisten om zijn job te kunnen blijven doen! => dit werd hem in 1999 bij een Oscar-uitreiking nog kwalijk genomen => 3/4 v/d zaal bleef zitten toen hij het podium opging 

GEVOLGEN: 

HEEL GROTE RAVAGE in de filmindustrie. Links Hollywood vond dit een schande maar durfde niet in de clinch te gaan.

Paranoïa sfeer: enkel nog kiezen voor veilige inhoud.


Protectionisme Europa na WOII

In Europa was het moeilijk om te concurreren met Amerikaanse films, na de oorlog werd er dan ook een invoerlimiet van Amerikaanse films ingesteld, om de eigen economie de kans te geven te herstellen. (Amerika was in tegenstelling tot Europa, rijk na de oorlog; Amerikanen haalden enorme sommen geld uit hun zusterbedrijven in het buitenland) 

Voor Amerika vielen dus heel wat inkomsten weg ( middelen kapitaliseren (Europese landen willen zo weinig mogelijk geld het land zien uitgaan) ( in Duitsland?)

De VS ging films draaien op locatie in Europa!

Bv. Howard Hanks maakte in 1949 “I Was a Male War Bride”

Deze film werd in Berlijn opgenomen

unieke beelden van een platgebombardeerd Berlijn (met Cary Grant en Ann Sheridan)

Europa is geld schuldig aan Amerika, maar wil ook niet teveel geld zien buitengaan

Betalen door hun films in Amerika te draaien = gratis distributie

Europese films worden vertoond in de VS.

→ DUS: ze gaven de distributierechten van Europese films aan Hollywood

Onafhankelijke bedrijfjes in Hollywood

Vanaf laat jaren ’40: Vaak startten acteurs (en regisseurs) onafhankelijke bedrijfjes

Ze verbraken dan hun contract met de grote studio’s; verstoren de business van de grote studios.

Voorbeelden:

Santana Productions van Humphrey Bogart, die had gebroken met Warner Bross (maakte o.a. de film “Beat the Devil”)

Hecht, Hill & Lancaster

Argosy Pictures van John Ford en Merian C. Cooper

Liberty Films van Frank Capra, William Wyler en George Stevens (maakte o.a. de film “It’s a Wonderful World”)

Monterey Productions van Howard Hawks

Transatlantic Pictures Coorporation van Alfred Hitchcock (maakte o.a. de film “Rope”).

→
Alle eerste films van deze nieuwe bedrijfjes flopten bij gebrek aan ervaring: niet alleen de productie was onder eigen beheer, de films werden ook uitgebracht onder eigen beheer, en dit is een zeer moeilijke job → van zaken doen hadden ze allemaal geen verstand

Kleine revolutie → package deal

Lew Wasserman (afkomstig van Music Corporation of America, muziekindustrie) ging aparte/particuliere contracten aanbieden. ↔ Voorheen werd er gewerkt met 7-jaar contracten!

De acteurs (o.a. Hitchcock, Betty Davis, Grant ...) gingen weg bij de studios en werden klanten bij Wasserman (hij was hun agent-vertegenwoordiger) want ze kregen ook een deel van de winst. Hij vond het ‘package deal’ uit (vb.: scenario + acteur samen verkopen aan studios ( klanten combineren)

Zo kreeg je vaak dezelfde acteurs met dezelfde regisseurs in eenzelfde filmconcept.

Hij was de eerste film-agent → particuliere contracten ipv. lastige lange contracten met studios. 

Rank-producties:

J.Arthur Rank, de grote man van de Britse filmindustrie bracht films uit in de VSA, terwijl ze toch grotendeels onder zijn rechten bleven vallen:

“The Red Shoes” (verfilming van het ballet, ballerina in de ban van de schoentjes) = blockbuster, toch experimenteel! ( Europese films werden normaliter uitgebracht als niche-films in de intellectuele centra van de VS: kleine bioscopen of ‘niche houses’
 ( Toch won deze film oscars!

“Hamlet” → won ook oscars

Nog hits (geen Rank-productions): 

“Paisà” (1946): 

Italiaanse neo-realistische film van de regisseur Roberto Rossellini. 

De film werd gemaakt in Rome, maar met Amerikaanse acteurs( amateurs!), dus er werd Engels gesproken ( Engelse dialogen! (dus aantrekkelijk voor Amerika) De film heette in Amerika ‘Paisan’. 

Artistieke Europese film: bijna een docu over de gevolgen van de oorlog in Italië met ook enkele oorlogsbeelden.

“Ladri di Biciclette” (1948) → werd ook een geweldige hit

Seks in Europese films:

‘Europese films waren gekend voor hun seks’, Europeanen stonden bekend als met meer cultuur, als intellectueler en als zwoeler/passioneler. 

“Bitter Rice” (1949) van deSantis met Silvana Mangaro → ‘seks!’: de film was bedoeld voor intellectuelen maar werd een blockbuster door de grote borsten van de hoofdrolspeelster. 

“Et Dieu... crea la femme” → met Brigitte Bardot

Men besloot in de VS om de films ongecensureerd uit te brengen, ook de posters werden vaak behouden

Men ging nadenken over censuur in Amerika → die versoepelde en verdween uiteindelijk

Censuur kwam pas begin jaren ’60 terug.

Uit de periode zonder censuur stammen films als “Some Like it Hot” (travestie) van Wilder met Marilyn Monroe, films met J. Mansfield (zoals “The Girl Can't Help It”) en “Lolita” van Stanley Kubrick en Howard Hughes met een film over borsten…en borsten.

Poverty Row

In de buitenwijken van Hollywood: arme bedrijfjes die zoveel mogelijk winst wilden maken op een zo kort mogelijke tijd: exploitation studios. 

De manier was om de film zo snel mogelijk te verspreiden, met een aantrekkelijke poster, voor dat iedereen door had hoe slecht de film wel niet was.  

Bv.: ‘American International Pictures’ van Sam Arkoff was zo’n bedrijfje.

→ Deze gehaaide zakenman had echter 2 dingen door:

Dat het publiek van Hollywood was veranderd: er moesten geen films meer worden gemaakt voor families, maar voor tieners! In de jaren ’50 kwam namelijk de tienercultuur op. 

Dat het soort films niet uitmaakte: zakgeld en de popcultuur & drive-ins kwamen op: jongeren kregen vaak een auto, in de drive-ins konden ze kussen naar believen, dus de film maakte niet uit.

→ In deze films ging men dan alles combineren: 

 “Attack of the crab monsters”

 “I Was a Teenage Frankenstein” (1957)

 “I Was a Teenage Werewolf” (1957)
= horror + teenagefilms (tiener als protagonist). 

De studios sprongen mee op het treintje: dit leek hen ook wel wat. Maar hun versies waren veel braver, bevatten veel minder seks en kitsch en veel meer muziek: 

 “Muscle Beach Party” (1964) van AIP (Arkoff & America International Pictures)

zeer brave film met Frankie Avalon, de perfecte schoonzoon, en Annette Funicell = de eerste ‘mousketiers’ (= tieneridolen?) (v/d Mickey Mouse Club)

Ook Pat Boone en Shirley Jones was zo’n braaf koppel. 

 Een andere film uit deze periode is “Jailhouse Rock” (1957) met Elvis Presley. 

Over Elvis: hij was het croonertype in de brave muzikale teenage-films, maar men had in het begin nog niet door dat hij zo met zijn heupen kon bewegen. Dat was dus wel even schrikken, maar het bleek achteraf steengoede marketing. 

Tieners? Misschien dan ook kleine kinderen?!

Meer focus op langspeelfilms animatie

Exclusiviteits-contract met Walt Disney → Walt Disney had altijd al buiten het systeem om gewerkt, en had zijn films laten uitbrengen door RKO.

1950-1956: op de standaard nam een Disney-film steeds de hoogste plaats in!


→ REDEN: Ze hadden mooie kleuren ( technicolor! → eerste film in 1931

Technicolor

Het systeem was ongeveer 20 jaar in evolutie. Uitvinder = Herbert Kalmus.

Via lenzen probeerde men alle tinten uit wit licht te registreren.

Er zijn 3 primaire kleuren: rood-blauw-groen (pas vanaf de late jaren ’20, voordien waren het er maar twee geweest) → via een grote camera worden er op 3 stroken pelicule (in de 3 primaire kleuren) beelden geregistreerd.

daarna krijgen de stroken een bad in de complementaire kleur

ten slotte worden de 3 stroken op elkaar geperst 
Dus: technologie om de verschillende kleuren in wit licht te isoleren, kleurregistratie te bekomen.

MAAR: Het hele systeem was ‘te moeilijk’ voor de filmindustrie, dan moest weer iedereen van camera’s, van settings, van decors, van projectoren, etc. veranderen. 

→ Ze lieten deze techniek dus links liggen. 

→ Walt Disney, die iets speciaal wilde doen met zijn animatiefilmpjes, om op te vallen, investeerde in het systeem. Walt Disney heeft deze techniek doen heropleven: zonder zijn investering was technicolor waarschijnlijk een stille dood gestorven.

Technicolor werd aanvankelijk vooral gebruikt in spektakelfilms en in musicals, er werden slechts weinig realistische films in gemaakt. De kleuren waren volgens sommigen niet geschikt voor realitisch-sombere films. Men twijfelde  in het begin ook over wat technicolor aan een film zou toevoegen: het waren toch veel luide kleuren. Vanaf 1946, na de oorlog, werd technicolor veel meer gebruikt, dit had alles te maken met de concurrentie van de televisie, die nog zwart-wit was ( om klanten te lokken moesten de films in de bioscopen met iets specialer uitpakken. Ook breedbeeld, dat in de late periode van de stille film niet aansloeg, werd nu dankbaar en volop gebruikt.

De nieuwigheid van kleur:

In animatie-films waren er allusies op de nieuwe techniek: grapje “Technicolor ends here” op plakaat.

Later: Color Deluxe

→  ook in ‘The Girl Can’t Help It’ ( In het begin spreekt Tom Ewell het publiek aan en zegt: ‘Laat ons kleur toevoegen!’

→  Ook nieuw in deze film: het formaat! ( breedbeeld, hier scope-formaat

Hewell duwt als het ware het kader opzij, ook als aanspreking v/h publiek. 

In het begin werd Technicolor enkel als spektakel gebruikt → men twijfelde nog aan wat kleur echt kon toevoegen

Vanaf ’46 nam het aantal films in kleur spectaculair toe!

REDEN: komst van de televisie (in zwart-wit) → bioscopen moeten met iets uitpakken

Walt Disney

“Flowers and Trees” (1932) was zijn eerste kortfilm. (ook in kleur) => hij leverde een bijzondere bijdrage aan de filmtechniek en kreeg verscheidene oscars.

Zijn eerste langspeelfilm in technicolor is “Sneeuwwitje” (1937).

David Selznick

David O. Selznick: zoon van een filmpionier en schoonzoon van Louis B. Mayer, werd beschouwd als een genie en had ook een onafhankelijk filmbedrijf. Hij was de belangrijkste van alle onafhankelijke producenten.

Hij produceerde o.a. “Garden of Allah” (1936) = Marlène Dietrich tussen de Arabieren.

Film in technicolor ( er moest op de set een technicolor-consulente aanwezig zijn

Dit was Nathalie Kalmus (vrouw van Herbert Kalmus, een kreng van een vrouw waar velen op afknapten maar waarmee Selznick het blijkbaar goed kon vinden ). Zij keek er op toe dat het hele decor, de kostuums, en zelfs het haar van de acteurs de juiste kleur had(den).

Marlène wees op het probleem waarvoor iedereen vreesde (buiten de grote investering) = dat de acteurs een lelijke huidskleur zouden hebben op technicolorfilm. Ze waren immers erg geschminkt omdat ze op de scène zo fel belicht moesten worden. Dit viel uiteindelijk  allemaal zeer goed mee

Later zou Selznick ook nog “Gone with the Wind” (1939: the magic year*) produceren: uitgebracht via MGM, in technicolor ( betekende de grote doorbraak voor deze techniek.
* In 1939 brak ook de narratieve musical door, voordien waren er vooral showmusicals geweest. ( doorbraak door “The Wizzard of Oz”

Cinerama

Deze technologie ontstond begin jaren ’50. (ook handig voor de bioscopen om mee uit te pakken ↔ de tv)

Aspect Ratio = Scherm-verhoudingen

Klassieke schermverhoudingen = 1, 1.37 (eerst 1.35, maar dit werd nog met een geluidsstrook voor 0.02 cm uitgebreid: academy ratio)

Cinerama breedbeeld = 1, 2.85

Cinerama combineerde 3 beelden, opgenomen door een enorme camera met 3 lenzen, het kende een gebogen projectie-veld (ook in de cinema werd het geprojecteerd op een hol gebogen doek ( de kijker zat echt in de actie). 

Problemen met Cinerama

Synchronisatie

de overgangslijnen tussen de 3 projecties waren soms zichtbaar

het was zeer duur

Fragment: “This is Cinerama” (1952) = dé box office film → rollercoaster i/h fragment: net als in de eerste dagen van de film zelf, focuste men ook nu op de verbazing over deze nieuwe technologie.

De 1ste grote commerciële langspeelfilm in cinerama is “How the West Was Won” (1960)

het handelt over de geboorte van de Amerikaanse natie. 

Alle bekende filmmensen deden er aan mee. 

In de film worden veel landschappen getoond, waarvoor breedbeeld natuurlijk perfect is en wat voor het gebruik van breedbeeld natuurlijk ook perfect is. 

Er komen bijna geen close-ups in voor (een gigantisch hoofd op het scherm vond men nog onaanvaardbaar)

MAAR: de film oogt tamelijk primitief. Men zorgde er ook altijd voor dat alle hoekjes werden ingevuld. De film was een groot succes:

MAAR: Cinerama kende te grote productiekosten, dus werd er een nieuwe technologie uitgevonden:  ‘Anamorfisch breedbeeld’

Anamorfisch breedbeeld

Principe: niet gecreëerd door een drie-dubbele lens, maar met 1 groothoeklens: wat via de camera wordt opgenomen, wordt door een lens ineengedrukt op de pelicule vastgelegd en door een andere lens bij projectie weer uitgerekt. 

Schermverhoudingen: 1, 2.66

Cinemascope werd gepatenteerd door 20th Century Fox → Fox noemde het cinemascope

Fragment: “The Rope” (1953, bijbelse film) → cinemascope

figuranten ‘on the move’: veel lange stoeten die automatisch heel het beeld vullen

alles kon ook tegelijk getoond worden ( er wordt bijna niet gecut. Succesvol maar dus gepantenteerd.

Men ging de belangrijkste personages ook altijd in het middenplaatsen

→ REDEN:
als de film op tv vertoond werd, werd het beeld samengedrukt OF werd er gewoon een stuk van het beeld gesneden!

“cinemascope is voor slangen en begrafenissen”

Varianten op cinemascope

Vista Vision: 1, 1.85 (gigantische camera, bredere pelicule)

Ultra Panavision: 1, 2.76

Techniscope (Italiaans= europees-amerikaanse technologie): 1, 2.33 (ook een logge camera) → “For a few dollars more”

Samengevat:

( breedbeeld & kleur: mensen gingen terug meer naar de cinema

( block-booking werd door de Paramount Decision illegaal verklaard!

( grote studio’s stopten met het maken van B-films!( die in het pakketje zaten)

( studios maakten meer spektakelfilms (bv. ‘Spartacus’), Bijbelfilms (bv. ‘Salomon’, ‘the ten commanders’), en ook de musical (bv. ‘An American in Paris’) kende een revival in deze periode. 

! Soms werd bij de promotie meer aandacht gegeven aan de nieuwe technologie dan aan de steracteurs (bv. bij ‘Oklahoma’)  !
In deze periode werd er ook even geëxperimenteerd met 3D-brilletjes, maar dat werd te lastig bevonden

Andere etappe: Warner Brothers

“De gangsterfilm-studio”: Zij maakten realistische gangster-films

Dit kende een revival in de jaren ’40 door Humphrey Bogart en goede detective literatuur. Humphrey Bogart was er al sinds de jaren ’30 in dienst en ze wisten niet goed wat er mee aan te vangen.

een rol in“High Sierra” (1941), iemand had afgezegd en WB geloofden toch niet dat het iets zou worden, dit werd blijkbaar een succes.

Ook: “The postman always rings twice”

Ook: “Double Identity” (1952) (met andere acteurs)

MGM en anderen volgden.

→ DUS: goedkope stationsromannetjes konden blijkbaar kaskrakers opleveren

filmmakers gaan rechten kopen ( gangsterfilms ↑↑

De rol van Europa in dit soort films:

Europa: de import van Amerikaanse films werd stopgezet tijdens WOII.

Pas in ’47 kon men voor het eerst terug Amerikaanse films zien in Parijs. Drie van zo’n soort gangsterfilms die waren opgenomen in een periode van 3 jaar werden nu in een keer uitgebracht in o.a. Frankrijk (ze moesten hun achterstand wat inhalen) 

Hier leek het dus een trend, en omdat de Fransen een reeks pulpboekjes hadden (dezelfde soort als waarop de gangsterfilms gebaseerd waren). Deze boekjes heetten in Frankrijk ‘les séries noirs’ ( ze dachten dat het een nieuw genre was en noemden dit soort films films noirs. Deze naam werd overgenomen in Amerika.

Du cinéma noir

Godard zei er ooit over dat al wat je nodig had ‘A boy, a girl and a gun (plot?)’ was.

Het waren goedkope producties, ideaal voor poverty row. 

Het noir aspect: duister, donker; vaak ook met veel mist, oiv. de Franse naturalistische films ( een minimum aan decor vereist, want de mist bedekt alles (= goedkoop!).

→ vb.: “Deadly is the female” (1950)

fragment: “Detour” (1945): 

bordkartonnen decor, op sommige plaatsen zelfs geen decor: hier neemt de mist het dan over.

Straatbordjes moesten aangeven waar de personages zich bevonden in de mist. 

Er werden slechts enkele beelden gemaakt op locatie, en er werd veel met achtergrondprojectie gewerkt, maar dit was niet overtuigend. 

Ook veel voice-overs (= geen probleem met synchronisatie, dit kwam voordien echt veel minder voor: typisch voor film noir). 

Heel de film is eigenlijk een lange flashback, wat redelijk nieuw was: het was hiervoor niet zo veel gebruikt geweest.

De regisseur van ‘Detour’ kwam uit Duitsland → het Duitse expressionisme ( → zeer gestileerde belichting). 

MAAR al deze Van Duitsland afkomstige regisseurs waren toch al langer in de VSA, waarom begonnen ze dan nu pas films te maken met expressionistische elementen? De expressionistische invloed was aan de oppervlakte gebracht door:

Orson Welles van/met Citizen Kane

De film werd “binnen het systeem gemaakt” → bij RKO.

MAAR: Welles kreeg er carte blanche.

Welles kwam uit het theater en ging in film experimenteren met belichting (wat hij ook deed in het theater). 

Zijn cameraman had hem alles geleerd over de functie van dieptecompositie en scherpte. 

Ook het narratief is speciaal en zeer complex: volledige flashback en niet chronologisch!

→
Die narratieve complexiteit zat ook in de film noir. Flashback in flashback (in flashback in..). Soms ook onbetrouwbare vertellers.

→
Beïnvloed door het Duits expressionisme.

Vernieuwend op vlak van narratie: integraal in flashback verteld


Billy Wilder met “Sunset Boulevard” (1950)

werkt ook met voice-over en flashbacks, de verteller is onbetrouwbaar want dood.

De film kreeg veel slechte kritiek, verhaaltje met ik denk Louis B.  Mayer: die vond de film zo slecht en was zo verontwaardigd dat hij Wilder een hele preek gaf toen hij hem toevallig tegenkwam in de lift. Wilder knikte heel de tijd heel braafjes en toen Mr. Mayer klaar was zei hij gewoon”Fuck you”. Wat de afbrokkelende macht van de grootheden symboliseerde. 

Invloed qua stijl van Citizen Kane

Citizen Kane oefende veel invloed uit op gebied van stijl: 

Welles had brechtiaans theater gemaakt, gestileerd door belichting. Low key belichting (zijn we gaan associëren met film noir.) 

Barokke effecten door vervormde beelden: groothoeklens, extreem lage cameraposities, deep focus. 

Close-ups in combinatie met figuurtje op de achtergrond. 

Lage camera-posities, gat in de grond om de camera in te plaatsen.

Iedereen vond het nogal een vernieuwing maar slechts weinigen deden het zelf, tot het begon op te duiken in de films van de Duitse immigrés → geïmiteerd in de films noir: lage hoeken, veel schaduweffecten

In de film noir deed men ook experimenten, net als in Citizen Kane → de films waren toch goedkope producties, dus er mocht geëxperimenteerd worden. 

lage hoeken, schaduwsilhouetten, claire-obscure techniek

“T-men” (1947) filmde men op locatie( echte setting = ook nieuwe trend). lage hoeken, schaduweffecten, silhouetten, obscuur


The night of the hunter

“The Night of the Hunter” (1955)

= hommage aan de stijl van Citizen Kane, film noir, stille film en Duits expressionisme (refereert constant aan Murnau’s Nosferatu)

moeilijk om 1 genre op te plakken.

de film is in alle aspecten larger than life!

LES 9

Italiaans Neorealisme (1945-1946)

· ‘realisme’ is een omstreden begrip ( meestal heb je psychologisch realisme, in dit geval gaat het over politiek realisme (meer specifiek)

· realisme = de wereld die we kennen als de onze
· het Neorealisme is eerder een filmstijl, dan een algemene beweging
politiek realisme

· Post-Mussolini-tijdperk ( failliet van extreemrechts na WOII ( communisme en socialisme werden algemeen beschouwd als alternatieven om Italië te helpen bij de weder opbouw, na de flop van het fascisme ( reconstructie van Italië en bewustmaking van het volk vanuit de linkse ideologie

· ‘Verismo’ is een beweging in de literatuur, overeenkomstig met het Franse en Amerikaanse literaire ‘naturalisme’ ( sociaal geëngageerd realisme (afkomstig uit de communistische traditie) ( Giovanni Verga was de belangrijkste schrijver van deze beweging, hij schreef een aantal werken typisch voor ‘verismo’ ( doorgedreven aandacht voor het alledaagse: de kleine werkende mens en diens problemen (plaats dit in een ideologische kader ( dit was ook ideaal voor cinema

· dus moeten we dit naturalisme kaderen in de communistische ideologie, want ‘een film is succesvol als hij de maatschappij weerspiegelt’ ( toch zijn ideologieën slechts een mogelijke verklaring voor de evolutie in de cinema ( films die rechtstreeks een thema (als weerspiegeling van de natuur) behandelen floppen ook geregeld ( concrete productieomstandigheden spelen ook een grote rol
productieomstandigheden

· Italië lag in puin ( de filmindustrie was onder Mussolini zéér sterk gecentraliseerd geweest ( na zijn dood en na de val van het fascisme zat de filmindustrie op losse schroeven (geen structuur)

· er ontstonden kleine bedrijfjes die één of twee films maakten en dan weer failliet gingen ( weinig gecentraliseerde productie

· ook de studio’s van spektakelfilms (zoals ‘Cinecittà’) waren in as gelegd ( er waren dus weinig studiofaciliteiten ( geen spektakelfilms meer (waar Italië in gespecialiseerd was maar waarvoor studio’s en voldoende financiering nodig is)

· filmmakers moesten zich behelpen met wat ze hadden ( bij gebrek aan een studio ging men filmen op locatie
· ook de financiering was rampzalig: er waren geen overheidssubsidies meer, al het geld ging naar de opbouw van de oorlogsgevolgen, op een bepaald moment was er zelfs bijna geen pelicule meer voor handen ( geen big business dus
· dus zoals in Frankrijk tijdens de jaren ’30 (naturalisten, ongeveer zelfde situatie) ( veel meer artistieke vrijheid
· inspiratie werd gehaald uit de regeringsvorm (communisme) ( films die herinneren aan het gevoel van verwarring en verslagenheid ( een esthetieke vormtaal die doet denken aan Renoir
Roberto Rosselini

· kwam uit de gegoede middenklasse en maakte propaganda onder Mussolini, werd later communistisch en zweerde zijn achtergrond af: hij zag het licht tijdens de oorlog ( hij ging films maken over de kleine man en het leed van Italië tijdens de oorlog ( politiek realisme, links communistisch getinte films ( films over het dagelijks leven, het lijden van het dagelijks leven ( ruwe films
· hij maakte drie films over het lijden tijdens de oorlog: ‘Roma Città Aperta’ (1945)

· eerbetoon aan het opstand/verzet ( erg ruwe film

· de hoofdfiguur (Pina, heldin, gespeeld door een grote theateractrice) sterft op een onverwacht moment ( dat is nieuw, kantelmoment in de film, we leefden net met haar mee ( dedramatiseren van dramatische momenten (dit soort heftigheden gebeurden in de oorlog dagelijks) ( ‘docu’ over de oorlog, zo zag de film er ook uit

· reflectie van de povere omstandigheden, stijl van onmiddellijkheid uit die periode

· lange lenzen: tele-foto-lenzen om personages te capteren (soort reportagestijl), geen close-ups, maar mediumshots

· alledaagsheid ( veel niet-professionele acteurs ( Rosselini gebruikte geen scenario

· fragment:

haar lief wordt gearresteerd en ze sterft: ruwheid en directheid ( het grote emotionele moment wordt gebracht als terzijde, heel onordelijk, dedramatiserend zoals het in het echt beleefd zou worden ( dit onverwachte, alledaagse was nieuw

· tweede film over het lijden tijdens de oorlog: ‘Paisá’ (1946)

documentaire over Italiaans verzet tijdens de oorlog ( werd een grote hit omdat er Engels in werd gesproken

· derde film over lijden tijdens de oorlog: ‘Germania anno zero’ (1948)

een soort ‘Paisá’ vanuit Duits standpunt ( Rosselini wilde in Duitsland filmen ( de locatie, het  verwoeste Berlijn zorgde voor een morbide sfeer ( bewustwording van een fascistische jongen, de klinisch, observerende manier van het besef van de jongen (zelfmoord) maakt het nog meer choquerend

· al de films van Rosselini hebben een moment van epifanie: moment waarop het leven duidelijk wordt (religieus kantje van Rosselini)

· zijn films zien er af en toe goedkoop uit (waardoor het nu bijna verdwenen is, zijn films worden niet makkelijk meer uitgegeven)

· Rosselini hield het langst vast aan de principes van het neorealisme ( werd steeds meer gemarginaliseerd ( radicaal: hij gebruikte geen scenario, filmde vooral op locatie (die hem moest inspireren, er zou wel iets uit komen) en werkte vaak met niet-professionele acteurs (( De Sica: zijn scenarist is heel belangrijk ( hij wou schrijven over het leven van alledag, maar maakte eigenlijk een melodrama ( sleutelde in de praktijk maandenlang aan het scenario ( min of meer te vergelijken met Hollywood

· Rosselini probeerde financierders te vinden door zijn ‘idee’ uit te leggen, de film zelf zou hij wel vinden… ( leidde tot vreemde situaties
Ingrid Bergman was één van de grootste sterren van het Amerikaanse studiosysteem (van Zweedse oorsprong) ( ze zag twee van zijn films (waaronder ‘Paisá’) en was ontroerd ( ze schreef hem een brief met de vraag of hij met haar wilde samenwerken ( Rosselini zag hier een mogelijke financierder voor zijn projecten in en accepteerde

· bij de ontmoeting werden de twee op slag verliefd ( Bergman verlaat haar man in Amerika (wat niet zo gewoon was ( grote schande), om met Rosselini te trouwen ( ze maakten vijf films samen, en een dochter Isabela ( na deze vijf films kon Ingrid het niet meer aan, ze vluchtte terug naar Amerika

· de laatste film die ze samen maakten ging over een huwelijkscrisis in Napels ‘Viaggo de Italia’ ( Rosselini liet Bergman de hele tijd rondlopen in Napels, met een heleboel niet professionele acteurs uiteraard ( Ingrid had absoluut geen idee van wat ze aan het doen was, welke psychologie haar personage had, … ( Rosselini hoopte zijn film op locatie te vinden ( de weinige dialogen in de film had hij de dag zelf geschreven of aangepast ( soms verdween de man gewoon om alleen iets leuks te gaan doen en liet hij zijn acteurs gewoon achter in Napels

· de hele sfeer is amateuristisch, ruw, realistisch ( door de echte verwarring van de acteurs lijken hun vertolkingen waarachtig, in scènes die nergens toe leiden ( Rosselini’s genie lag in het toeval, dat hem meestal te beurt viel binnen redelijk korte tijd ( hij ‘vond’ zijn film meestal redelijk snel

· fragment:

op locatie in Pompeii ( een plotse metaforische gebeurtenis legt de boodschap van de film bloot

Luchino Visconti 

· later dan Rosselini

· kwam ook uit de gegoede middenklasse (was rijker geboren dan Rosselini)

· was communist en marxist

· trok eind jaren ’30 als student naar Frankrijk en draaide er mee in de film noir ( maakte films met Jean Renoir
· zijn grote droom was het boek ‘I Malavoglia’ van Giovanni Verga te verfilmen (een naturalistisch relaas over een vissersbevolking op Sicilië onder de last van het groot kapitaal ( ontvoogding van het grote kapitaal ( quasi documentaire: zeer naturalistisch ( typisch communistisch thema)

· Renoir gaf hem echter de raad om eerst een film te maken om zijn status te vestigen ( dit werd de film ‘Ossessione’ (obsessie) in 1944 ( verfilming van hetzelfde boek, van een zekere Kane, waarvan ook een Amerikaanse verfilming bestond ‘The Postmen Always Rings Twice’ ( Visconti behield hier enkel de basisplot van ( sfeerschets van een zeer broeierig Zuid-Italië (bezwete acteurs)

de Kerk probeerde deze film in de ban te laten slaan, Mussolini had tot hun tegenzin zelden films tegengehouden (‘Ossessione’ werd nog net gedraaid onder Mussolini’s bewind) ( de Kerk stuurde kapelanen uit om de bioscopen opnieuw te laten wijden na het tonen van deze film ( volgens hen ‘is dit een film die geurt naar bloed en sperma’ ( de film werd een enorm succes

· zijn droomfilm kwam dan eindelijk uit in 1948 onder de titel ‘La Terra Trema’ ( de film is grenzeloos naïef en sluit niet volledig aan bij het neorealisme
· de ideale neorealistische film zou voorbij moeten gaan aan cinema ( geen ‘mooie beelden’ maar de werkelijkheid in al zijn ruwheid capteren, lijkt amateurs-cinema (het zijn ook vooral niet-professionele acteurs, die ook zichzelf speelden)

· metafoor van de schets ( de film is een schets, de schets is reëler dan het schilderij, want daar blijf je aan aanpassen ( een schets is vluchtig, dus je neemt iets mee van het moment ( de schetsesthetiek

dit was allemaal niet zo bij La terra trema dus zo typisch was de film niet, het was anders dan het klassieke, historische realisme

· fragment:
bijna documentaire maar is het niet ( overeenkomstig met Rosselini: het alledaagse (dedramatisering in alledaagsheid, toch nog meer dan Rosselini) ( op de geluidsband is de stem van Visconti te horen

· fragment:

temps-mort: de vissersvrouwen worden getoond tijdens hun dagelijkse bezigheden, Visconti vertelt op de achtergrond dat ze bezorgd zijn over de mannen op zee ( hij geeft betekenis aan deze alledaagse gebeurtenissen (tegenstrijdig met wat hij wilde doen met de film)

elementen vergelijkbaar met Renoir: de gemeenschap wordt stilistisch aangegeven, kaders die in teken staan van wat buiten het kader ligt ( de wereld steeds groter laten worden, het kader steeds meer open trekken: de gang wordt getoond en plots komen er van overal veel personages op (vooraf ongekend) ( zeer esthetisch: het open kader staat in teken van wat er buiten ligt (bij Hitchcock: zeer strak kader, veel eye-line matches)

ook theatrale mise-en-scène: drie shots, al dichter bij lange, ononderbroken scène (van het neorealistisch principe) ( de personages schakelen naar mekaar over

dieptecomposities: vrij dichte voorgrond, niet-scherpe achtergrond met belangrijke en bewegende personages ( dit doet denken aan ‘Citozane Kane’ van Orson Welles (zowel Welles als Visconti kwamen, uit het theater) ( het herinnert ook weer aan Renoir met diens ‘Règle du jeu’, waarbij we een bediendeleven zien op de achtergrond, niet echt belangrijk voor de handeling maar wel in beeld gebracht

Visconti is minder klassiek: nam veel meer continue shots ( diepte-composities in verschillende kaders, hij illustreert misschien meer het neorealisme dan De Sica

· deze film stond ter discussie bij intellectuelen: ze wilden het neorealisme definiëren en alle aparte filmmakers samenbrengen in één beweging (deze film werd als de meest typische beschouwd, wat niet klopt) ( maar Visconti is anders dan het psychologisch realisme

· hij was op en top cinema, gestileerd, volledig in het teken van de esthetiek ( hij heeft een oog als een schilder wat niet klopt niet met het brute, slordige invullen ( vb. beeld van jongetje dat naar de zee kijkt ( filmische, schilderachtige compositie
· dominante stem op de geluidsband ( stem van de filmmaker zelf (terwijl het de bedoeling was een stem te geven aan de mensen)

· allemaal amateur-acteurs: echte vissers, de lokale bevolking, die de ruwheid van het leven rechtstreeks uitbeelden ( maar wie acteert nu minder natuurlijk dan amateurs? ( en hun dialect was onverstaanbaar terwijl Visconti internationaal wilde gaan ( ze werden zeer weinig getoond en alles werd post-gedubd door professionele acteurs ( hypocriet oog van het neorealisme

· Sicilië was rechts, en niet communistisch

het is zeer moeilijk om bij de realiteit te komen = problematiek van het neorealisme

· vergelijk dit met de dogmabeweging van Lars von Trier ( geen of zo weinig mogelijk sets, geen of zo weinig mogelijk professionele sets, geen of zo weinig mogelijke artificiële belichting, geen of zo weinig mogelijke klassieke montage principes ( de onderwerpen waren dagdagelijkse dingen: het pensioen van een weduwnaar, wantoestanden in de kostscholen

· zowel de dogmabeweging als verismo bestonden slechts kort in hun ‘pure vorm’ ( het ging vooral om de manier van filmen, die nadruk legde op het alledaagse, het loutere ‘zijn’ is voldoende ( de realiteit was waar, maar politisering bij Visconti ( hij wilde zijn marxistische denkbeeld verspreiden

Vittorio De Sica

· De Sica begon met een carrière als komiek en is later naar neorealisme overgestapt

· combinatie van stijlen: ruwer, realistischer ( en zijn films hebben een melodramatisch Hollywoodkarakter ( zware muzikale begeleiding, empathie die ook opgewekt wordt door shots en montage ( is het leiden van emoties door montage, heeft niets te maken met neorealisme

· ‘Umberto D.’ (1952) ( heel laat in de beweging, toch veel kenmerken die ook in het begin van de beweging voorkwamen ( klassiekere filmtechniek: ongeveer 10 shots voor één scène (in één lange take, improvisatie was mogelijk)

neorealisme: (het lijken) temps-mort-momenten ( er gebeurt niets dat van belang is voor de plot, gewoon alledaagse gebeurtenissen, handelingen ( maar in een handelingensequentie waarin schijnbaar niets belangrijks gebeurt (temps-mort) komen we wel te weten dat het meisje zwanger is ( plotinformatie (toch niet zo afwijkend) 

· fragment:

alledaagse leven van een amateur-acteur (hoofdactrice had hij gevonden in de straten van Napels) ( in een closu-up van het meisje grijpt de verteller in (om nadruk te leggen).
· fragment:
oude man geraakt zijn enige vriend (= zijn hondje) kwijt, vindt het terug in het asiel ( lijkt helemaal niet neorealistisch: muzikale ondersteuning, veel cuts, framings, eyeline matches ( de camera dichterbij als zijn hond eruit gehaald wordt ( dit is nadruk leggen, dus klassiek ( close-ups in teken van empathie ( dit is dus geen neorealistisch fragment

· ‘Ladri di Biciclette’ ( heeft wat van beide: montage en ondersteuning van emoties, neorealistische principes

LES 10

Een nieuw gegeven: de filmauteur
tot de jaren ’50 was in Amerika de producent de belangrijkste creatieve invloed, niet de regisseur of de auteur ( het begrip filmauteur was dus nieuw: een regisseur maakt film zoals een auteur boeken schrijft

de kiem van het regisseurschap ligt bij Renoir ( specifieke kenmerken: lange opname, gevoel van diepte, kader openhouden voor wat er buiten gebeurd

filmauteur is een complex gegeven ( kan je enkel bekijken als je heel zijn oeuvre bekijkt ( ‘in essentie maak ik altijd dezelfde films‘

in Frankrijk werd vooral de scenarist beschouwd als de auteur van de film ( maar: scenarist ≠ regisseur ( een jonge garde critici ijverde voor méér respect voor de regisseur ( vanuit deze ‘politique des auteurs’ ontstond de Nouvelle Vague

Neorealisme
de invloed van het neorealisme was aanzienlijk ( dit vertaalde zich vooral in stijlelementen die werden overgenomen

wel talloze interne discussies over wat neorealisme nu juist was en wat het betekende voor Italië

Michelangelo Antonioni (Italië)

het grote verschil tussen Antonioni en zijn Italiaanse collega’s was dat hij zich minder focuste op het leven van alledag en niet de arbeider/lage klassen centraal stelde maar films maakte over de bourgeoisie ( deze was voor Antonioni het symbool voor een soort spirituele malaise die was ingezet met het fascisme maar die niet was verdwenen bij de val van de regering Mussolini

Antonioni was op en top pessimist en zag de oorzaak van het pessimisme in de kille materialistische, emotieloze wereld van de bourgeoisie die niet meer in staat was zichzelf met de realiteit te associëren

‘Le amiche’ (1955) ( bekende film ( met niet-professionele acteurs ( temps-mort ( op locatie gefilmd ( grotendeels gelijke esthetica

hij wordt nog steeds geassocieerd met ‘ennuie‘ ( de existentiële verveling van de kille bourgeoisie, het gebrek aan intermenselijk contact ( deze ‘enuie ‘ werd uitvergroot in zijn trilogie

hij is in 2007 gestorven

trilogie van de vervreemding ( modernistisch ( zorgde voor ophef ( hij verkreeg het statuut van auteur ( trilogie is vernieuwend op vele vlakken

‘L’avventura’ ( ging in première in Cannes (waar, net zoals op het festival van Berlijn en Venetië, de regisseur wordt gepromoot als filmauteur) ( won de Gouden Palm ( controverse omdat hij alle filmregels en regels van de dramaturgie aan zijn laars had gelapt: de film werd uitgejouwd, wat wel vaker gebeurde/gebeurt

‘L’eclisse’

‘Il deserto rosso’

‘L’aventura’ ( de film gaat over een zoektocht naar een verdwenen vrouw ( in het begin lijkt het wel een Hitchcock-achtige thriller maar de zoektocht wordt opgegeven ( de film leidt echt nergens naar ( volledig open einde

film is het symbolisch beginpunt van het filmisch modernisme (( zeer populair, duidt op een minievolutie) ( gegeven van de film als kunst, minder het vertellen van een verhaal

focus op het materiële karakter van de filmkunst zelf, dit plastische uit zich ook erg in de belangstelling voor ruimte en architectuur ( de personages worden een deel van de ruimtelijke ordening (elementen in de ruimte) ( mooie mise-en-scène

Antonioni was de filmmaker van het longshot ( de idee van ‘figures in a landscape’

gedecentreerde compositie: de protagonist staat niet centraal, maar in uithoekjes ( personen staan ook vaak met de rug naar de camera

veel frontaal geframede shots

hij had veel kritiek op de afstomping van menselijke gevoelens in zijn films

geen interesse voor het narratief

personages die elkaar (nog) niet kennen 

veel temps-mort

de idee dat dit een film is over de filmmaker en zijn intenties en niet over de personages, men moet empathie voelen met de filmmaker ( terwijl de conventies in Hollywood waren/zijn dat het publiek zich niet bewust mag worden van de camera

ook lege kaders ( wiens perspectief is dit? ( filmmaker zelf

fragment


de camera filmt vanuit een steeg (mooie compositie) de auto van de hoofdpersonages, welke niet centraal staat maar eerder vanonder in de linkse uithoek van het beeld, op een gegeven moment rijdt de auto weg en blijft het beeld relatief lang leeg ( dit was taboe in de klassieke film

toch is er ook nu nog camerabeweging, terwijl die gewoonlijk in dienst staat van de personages: duidelijke aanwezigheid van de cameraman

Antonioni kreeg door het succes van de trilogie een contract in Hollywood om drie films te maken met Amerikaans geld

‘Blow-up’ (1966, United Artists) ( over een fotograaf in de ban van een beeld ( groot succes, opgenomen in Engeland ( in 1966 won Blow-up van M. Antonioni de Gouden Palm in Cannes ( de stad Londen had in deze film een hoofdrol en gaf zijn naam mee aan een filmgenre: de Swinging London-film (zoals ‘A Hard Day’s Night’) ( in de jaren zestig was Londen de stad waar het allemaal gebeurde ( de films in het Swinging London-programma schetsen een beeld van de toenmalige jongerencultuur: een tijd van vrije seks, Mods en Rockers, psychedelische popmuziek, groovy taalgebruik en nieuwe mode
‘Zabriskie Point’ (1970) ( over de studentencultuur in de late jaren ’60 in Amerika: tijd van de studentenprotesten ( deze film steekt af tegen het andere werk van Antonioni: hij probeerde de cultuur van jonge mensen te tonen waarin hij volgens velen buiten zijn bereik ging ( de film flopte

‘The Passenger’ (1975) ( met Jack Nicholson en Maria Schneider, deze film was alweer meer iets voor Antonioni

belangrijk voor het examen ( relatie Antonioni - neorealisme

Federico Fellini (Italië)

begonnen als scenarist voor Rossellini ( vb. ‘Il Miraculo’ (Fellini speelde in de film een soort Christusfiguur die een boerin bezwangert ( die zorgde voor ophef in Amerika) 

Fellini schreef zijn films steeds in co-auteurschap

elementen die terugkomen in Fellini’s films: 

belangstelling voor de Italiaanse volkscultuur

enorm gevoel voor mysterie in het alledaagse

grote invloed van de commedia dell’arte ( belangstelling voor de klassieke kunsten zoals circus en clowns

het barokke, het groteske

Fellini had ook een vaste componist

Fellini was een filmauteur: wat voor Renoir gold, dat hij in essentie altijd dezelfde films maakte, geldt ook voor Fellini ( zijn films zijn zo herkenbaar dat hij zelfs een eigen adjectief heeft: Felliniaans (ook: Antonioniaans)

aanvankelijk was hij minder modernist dan Antonioni ( Fellini was ook, nog meer dan Antonioni een autobiografisch filmmaker ( met zijn films schreef hij stukjes van zijn autobiografie

hij maakte films als variaties op de zelfde thema’s: dingen uit zijn jeugd

de rondborstige Madonna-hoer, deze twee overlappen elkaar geregeld 

het strand

het circus 

zijn jeugdjaren in het algemeen

surrealisme en sentiment

‘La Strada’ (1954) is Fellini’s grote doorbraak-film ( over twee circusartiesten: clown en acrobaat, die in Italië rondtrekken, op zoek naar publiek ( dit was Fellini’s overgang van neorealist naar modernist

fragment:


favoriete fragment van David Lynch, hij haalde hier dan ook (wat) mosterd ( het mysterieuze in het alledaagse ( een neorealistische situatie wordt plots vreemd door een verschuiving in de sfeer, waarna hij weer gewoon kan teruggaan naar een neorealistische situatie

Fellini gaat fantastiek en droomwereld steeds meer in de verf zetten naarmate hij hiermee meer en meer succes oogst 

fantastiek vooral in de film ‘Otto e mezzo’ (of Acht en een half’) ( het verhaal van een regisseur in een persoonlijke crisis ( de film is een aaneenschakeling van burleske droommomenten: dit was pure cinema waar Fellini zijn fantasie ten volle in kon botvieren

dit leidt volgens sommigen tot zo’n persoonlijke cinema dat het misschien te voyeuristisch wordt

Ingmar Bergman niet kennen voor examen

Zweed, afkomstig uit het theater waarin de traditie van Ibsen en Strindberg heerste: naturalisme en kammerspiel (een spel op twee locaties waarin twee mensen praten en reflecteren over hun leven)

hij maakte films als romanschrijver ( vertelde zijn levensverhaal in verschillende films, begon al in zijn eerste film met zijn levensideaal uit te bouwen ( hij schreef ook zijn films zelf (terwijl Fellini dit deed in co-auteurschap) ( autobiografische aspect komt ook terug bij Fellini

hij financierde zijn films meestal met overheidsgeld of privé-geld ( dus hij viel buiten het systeem

hij leefde afgezonderd op een eiland, waar hij zijn films schreef en maakte en waar hij ook een vast gezelschap van acteurs had (het idee van een vast gezelschap van acteurs komt uit het theater)

toen hij nog jonger was maakte hij films over de liefdesperikelen van jonge mensen ( later grotere thema’s (het leven en de dood, religie,...) ( zwaarder en zwaarder (zware films zoals die van Carl Theodor Dreyer ( hypertraag) ( vaak waren dit wat hij zelf zag als trilogieën

‘Trilogie van de Stilte’ over het zwijgen van God ( over geloofscrisis (van Bergman zelf)

‘Als in een duistere spiegel’

‘De tuin der lusten’

‘De avondmaalgasten‘

nog: net als Fellini was Bergman sterk geïnteresseerd in Freud ( het symbolisch belang van dromen ( droomtaal (van Freud) ( ze putten allebei uit de droomwereld om grote symbolen aan bod te laten komen

‘De Wilde Aardbeien ‘ (1957) ( film waarmee Bergman doorbrak, met Victor Sjöström. (Zweed)

fragment:


herinneringen van een oud wandelend personage ( invloed van kammerspiel en Duits expressionisme ( het personage ziet zijn dubbelganger (Carl Jung!) ( droom

Fellini en Bergman zijn de grootste filmauteurs midden de jaren ’50

· Antonioni, Fellini en Bergman ( realisme, kammerspiel, symbolisme, Duits expressionisme (( nachtmerriesfeer)

· Woody Allen is bewonderaar van Fellini en Bergman, maakte hommages aan en parodieën op hun werk
· het neorealisme werd elders in de wereld aangepast aan de eigen cultuur (het werd verbreed)

De Indische filmindustrie

· vanaf 1947 (Indische onafhankelijkheid, splitsing Indië-Pakistan) voornamelijk in Bombay explodeert de Indische filmindustrie ( cinema wordt hét entertainment bij uitstek

· de potentiële afzetmarkt was er enorm ( men verdeelde films onder de boeren (denk aan de agit-prop treinen in communistisch Rusland) ( zo konden ze héél veel mensen bereiken ( producenten namen dus weinig risico’s met producten: zeer commerciële films

Bollywood was een zeer florerende filmindustrie

· de meesten waren in het Hindi

· slechts een aantal vaste genres en ook ‘socials‘ ( alle films zagen er hetzelfde uit, of het nu komedies, thrillers of melodrama’s waren (zelfs een bewerking van Rambo ziet er zo vrolijk uit)

· succes was afhankelijk van de mooie gezichten van grote sterren ( Raj Kapoor (popzanger) voorop ( hij was het idool der idolen en begon als eerste liedjes te zingen in films

· fragment: ‘Sangam ‘ (1962) niet kennen voor examen
hit zonder weerga, ook in het buitenland (wordt zelfs nu nog gezongen in het buitenland)

· muziek speelt grote rol ( nog nu zitten er in elke film minstens vijf à zes liedjes vervat ( ook dans is belangrijk

late jaren ’40 hadden ze al een eigen kleurensysteem ( de kleur maakte/maakt dan ook een zeer belangrijk deel uit van deze Indische films

Saryajit Ray

was moedig genoeg waren om géén muzikale films te maken

was geen hindi, maar Bengali, geboren en getogen in Calcutta ( sowieso al een buitenbeentje

hij ging films maken over het Bengaalse plattelandsleven, en hij deed dit op een neorealistische manier ( verwant met het Italiaanse neorealisme

· ‘Pather Panchali’ (1954 ( magisch jaar voor de film, ook ‘La Strada‘ komt dan uit) ( was zijn eerste film
· fragment:
een kleine jongen, Apu (( een trilogie over hem) heeft moeite om op te groeien maar beleeft elke dag een sprookje ( hij heeft net een sprookje beleefd in het bos en ontdekt dat zijn oma tijdens zijn afwezigheid gestorven is

· filosofie van het humanisme (zoals Renoir: realiteit buiten het kader, continu kader zoeken)

· Ray zou nog een 30-tal films maken, later ook grootse historische films

De Japanse filmindustrie

Japan was onderworpen aan Amerika, ook cultureel ( er werd komaf gemaakte met de feodale structuur in Japan, de Japanner moest emanciperen richting Westerse waarden

er mochten enkel films met actuele waarden worden getoond (Westerse waarden) ( geen symbolen meer die verwezen naar de imperialistische geschiedenis ( geen geliefde historische films meer

Akira Kurosawa

was reeds actief voor de oorlog, na de oorlog wilde hij de realiteit van de bezetting tonen: hij toonde een vernietigd Japan

na het vertrek van de Amerikanen ging hij weer historische films maken: jidai-geki (= historische samurai film, waren ook populair in het buitenland)

‘Rashomon’ ( radicaal modern ( het kende een grote introductie in Europa ( met deze film brak Kurosawa door op het filmfestival van Venetië

het was een jidai-geki ( verhaalt vijf verschillende versies van één gebeurtenis naast elkaar, maar de filmmaker geeft op geen enkele manier aan wie de waarheid zou kunnen spreken ( de visuele waarheid (wat we zelf gezien hebben in de film) werd relatief ( dit werkt desoriënterend voor de toeschouwer ( het Rashomon-principe

‘Seven Samurai‘ (jidai-geki, Kurosawa was al bekend toen hij deze film maakte) ( heel de film werkt toe naar een episch gevecht op het einde ervan, dit gevecht neemt zowat een derde van de film in beslag: 40 minuten ( dit was geheel nieuw: een logistiek complexe scène met veel betrokken partijen ( actie met grote onmiddellijkheid ( zeven camera’s met zoomlens / lange lens = nieuwe uitvinding (nieuwe lens, voordien werden deze camera’s/dit systeem vooral gebruikt om sport te filmen ( hoewel hij vrij ver van de actie blijft kan hij deze toch van dichtbij tonen
· fragment:

actiescène in de regen met tele-lens (= typisch Kurosawa ( realistisch geweld, brutale beelden ( ook nieuw: geweld in slow-motion (om het geweld te esthetiseren, hij was hiermee de eerste)

zijn neorealistische stijl maakte het muffe, ouderwetse genre van de jidai-geki weer levendig ( Kurosawa was beïnvloed door westerse voorbeelden zoals Ford en Welles ( zijn films hadden ook veel succes in het Westen dankzij de onmiddellijke herkenbaarheid

Kenji Mizoguchi niet kennen voor examen

Japanse filmmaker die sterkt verschilt van Kurosawa, maar ook jidai-geki’s maakt

maakte experimentele fils, echte auteursfilms

‘Ugetsu monogatari’ (1953) ( ook een samoerai film maar toch heel anders

traag ritme, Westerse vorm van montage, op locatie gefilmd ( komen overeen met het Italiaans neorealisme

vervreemding en verkilling (door de camera-positie: beweeglijk maar nog steeds longshot ( dieptewerking)

menselijk (vooral dan nog vrouwelijk, zijn eigen zus was prostituee) onrecht en lijden ( hij toonde het lijden niet op een melodramatisch manier maar in één lang shot vanop een afstand ( kil en ruw, we zien niet exact wat er gebeurt ( dedramatisering van de lijden (komt overeen met Antonioni en Bergman)( hierdoor hebben zijn films misschien nog een grotere emotionele impact 

verschillen met de Italianen: Fellini maakte aardse films, ze waren niet kil en Antonioni wilde geen onmiddellijke empathie opwekken

na de oorlog had men een eenvoudig systeem in de Japanse filmindustrie: er waren drie grote verticaal geïntegreerde bedrijven:

Shochiku (de grootste sinds de jaren ’30, hierbij werkte Ozu)

TOHO

Daiei (hierbij werkten Mizoguchi en Kurosawa)

Japan kende dus een sterk gecentraliseerde filmindustrie (naar Amerikaans model)

internationale verdeling van echte auteurs-kunstfilms ( zonder Daiei zouden Mizoguchi en Kurosawa nooit zo bekend zijn geworden bij ons (door de grote beschikbaarheid van zijn films is Kurosawa nog steeds de meest gekende Japanse filmauteur in het Westen) ( door het deelnemen aan festivals en het winnen van prijzen vergrootte de belangstelling natuurlijk ook

zowel Kurosawa als Mizoguchi maakten veel experimentele films, de laatste nog meer dan de eerste: echte kunstfilms, maar toch hadden ze groot succes

Yasujiro Ozu

zogezegd de meest ‘Japanse’ filmmaker ( klopt niet: hij was de meest universele Japanse filmmaker

hij maakte ook altijd dezelfde film ( op dezelfde manier

maakte shomin-geki’s ( over het alledaagse leven, voornamelijk in huishoudens ( familieverhalen (zoals het kammerspiel van Bergman)

zijn stijl is modernistisch (hij week af van de toenmalige manier van filmmaken) ( vaak wordt er gezegd over Ozu dat hij met zijn films het zen-boeddhisme veruiterlijkte ( dit is quatsch

het grootste deel van zijn stille films is verloren gegaan (eerst was er een vulkaanuitbarsting in Tokyo en daarna werd de stad nog eens in as gelegd door de Amerikanen)

Ozu had ook een vast gezelschap van acteurs (net als Bergman)

camera-positie is altijd een beetje lager dan normaal, op de hoogte van iemand die zit/knielt op een tatami ( films zijn bijna allemaal binnen in de kleine huisjes van de middenstand gefilmd

de montage klopt niet volgens de klassieke regels (van de continuïteitsstijl in de Amerikaanse cinema waar men eye-linematches gebruikt om een coherente ruimte op te bouwen):

maakt een close shot vanuit een andere hoek, niet in het verlengde van de camera (gaat hierbij vaak over de camera-as, waardoor de personages voortdurend lijken te draaien) ( hij doet dit omdat hij vindt dat alle personages gelijk zijn, hij framet hen dus op exact dezelfde manier ( zeer rare montage ( telkens ander perspectief, telkens worden andere dingen zichtbaar 

de camera maakt vak een cirkelbeweging en lijkt daarmee heel de ruimte rond te gaan ( Ozu speelt hiermee spelletjes: hij gaat dezelfde posities ook nog eens af in tegenovergestelde richting

abstract-geometrisch vlak met veel openingen en kaders in kaders (Japanse huisjes lenen zich daar ook toe) ( bijna kubistisch- modernistische kunst als effect ( zeer persoonlijke stijl

pillow-shots (komt van pillow rhyme: tussenrijm dat geen inhoud heeft, maar gewoon mooi klinkt): overgangsshots ( hij vergeleek ze met wasabi: dat maakt de smaakpapillen klaar voor de volgende smaak, hier dus voor het volgende beeld/scène ( vaak gebruikt hij hiervoor een wasdraad (dagelijkse kleinigheden krijgen dus ook aandacht) ( ook vaak verwerkt hij in deze beelden visuele grapjes

deze vormtaal is veel lichter en komischer dan de films van Antonioni (die het kleinmenselijke en bitterzoete toont) ( Ozu maakt er echt een spel van

‘Tokyo Story’ ( familiekroniek ( ouders gaan kinderen in Tokyo bezoeken ( ze zijn verbaasd dat hun kinderen niet meer in hun verhalen geïnteresseerd zijn ( kinderen doen wel alsof ( deze film had ook succes in het Westen

fragment:


de ouders voeren een conversatie ( illustratie van manier van monteren van Ozu

‘Ohayô’ (1959)

De filmindustrie in Frankrijk

auteurscinema (de discussie over wat auteurscinema juist is werd in Frankrijk gevoerd)

na de oorlog floreerde de Franxe cinema met de wildgroei van kleine filmbedrijfjes ( geen centraal systeem

type cinema: zeer literair getint ( om overheidssubsidies te krijgen verfilmde men oude klassiekers (Racine, Molière, Breton,…) ( bracht geld

vooral het literair aspect en associatie met de brontekst zorgt voor succes ( de scenarist stond centraal (vaak waren dit ook schrijvers van romans/poëzie die soms bewerkingen van eigen werk herschreven voor film: André Gide, Jacques Prévert, het duo Pierre Bost en Jean Aurenche, ...)

de auteursfilm is dan ook het dominant type film in Frankrijk in deze periode

Jacques Tati

scenarist

uitzondering tegen de norm: teruggreep naar conventies van de stille film (zoals pantomime)

gebruikte eigen geld (en viel dus buiten het systeem)

typisch Franse spitse humor, variant van de Franse humor

‘Jour de Fête’ (1949) ( eerste film

‘Les vacances de M. Hulot’ (1953) ( Mr. Hulot is een anonieme every-man die in situaties verzeild geraakt waarin hij niet hoort, in de bourgeoisie-wereld ( ‘a duck out of water‘ ( typetje waarop Mr. Bean geïnspireerd is

zijn films waren succesvol ( hij kreeg genoeg geld bijeen voor zijn droom: ‘Playtime’ (M. Hulot) (hier werkte hij 10 jaar aan) ( hij liet er Tati-ville voor bouwen in de banlieu van Parijs ( de film werd opgenomen op 70mm-pelicule ( breed beeld om visuele fantasie ten volle op te kunnen botvieren ( film is in kleur ( Hulot werd gespeeld door Tati zelf

fragment:

met portier en machine ( visuele grap: Tati verstopt achter de kleine portier ( weinig dialoog (zoals bij het typetje van Mr. Bean, die hier trouwens op gebaseerd is), veel irriterende geluiden, bovenal visuele humor

door een tele-lens wordt de enorme gang iets korter getoond ( het lijkt of de man die erdoor marcheert (en daarbij irritant geluid voortbrengt) niet vooruit komt en ter plaatse blijft trappelen

dit is het tegenovergestelde van de literaire cinema van de scenaristen ( de humor valt niet te vatten op papier

François Truffaut

schreef een essay ‘Une certaine tendance du cinéma français‘ dat werd gepubliceerd in het tijdschrift ‘Les Cahiers du Cinéma’ (een nieuw tijdschrift, opgericht als ode aan de regisseur als centrale persoon, als auteur) ( het artikel is een lofzang op de nieuwe generatie van auteurs (zoals Tati) ( tegen de oude gard van klassieke, literaire  films

Truffaut maakte eigenlijk ook altijd dezelfde film

‘Les Quatre Cents Coups’ (1959) ( eerste film van Truffaut ( auteursfilm, in hoge mate autobiografisch ( de jeugdjaren van Truffaut, gespeeld door een niet-professionele auteur ( het alledaagse bestaan van Antoine Doinel (klein kind) ( het is een breedbeeldfilm

invloeden van het realisme, modernisme en de stille film

fragment:

temps-mort, petit film, vrolijk, jong, fris ( geen luxueuze decors in de studio: op straat filmen met de handcamera

‘Tirez sur le pianiste’ (1960)

realisme blijft behouden maar er zijn modernistische elementen toegevoegd

obsessie met de vorm van de film en vormtaal ( veel speelser decor dan bij Antonioni ( vormprincipes die teruggrijpen naar ideeën uit stille film (vooral dan de meer experimentele)

fragment:

vormpjes ( iris-shot, camera-masker vorm O O O ( dit zijn kaders, verschillende beelden tegelijk

gefragmenteerde montage (cf. Eisenstein en ‘Pantserkruiser Potemkin’ ( scène van het stukgeslagen bord)

fragment:

vinger die aanbelt wordt getoond in zeven shots

complete toononvastheid ( melodrama, komedie, thriller: alle genres worden bespeeld en allemaal door elkaar

belachelijke burleske humor: vaak ook in het letterlijk nemen  van de metaforen (‘ik zweer op mijn moeder‘ ( waarna we het beeld zien van de moeder die dood neervalt)

Tati en Truffaut diende als groot voorbeeld voor de nieuwe generatie, welke pleitte voor de mise-en-scène en de regisseur als auteur ( deze nieuwe generatie filmcritici en aspirant-filmmakers bepleitten smalend de kwaliteitsfilms, tegen de ‘cinéma à papa’ of ‘cinéma de qualité’

deze nieuwe generatie was voor de films in de straat ( terugkeer naar het realisme, het kleinmenselijke

in de jaren ’50 gingen ze zelf een vreemde combinatie aan van neorealisme (van Rosselini en anderen) en modernisme (van Antonioni en anderen) ( de Nouvelle Vague

‘politique des auteurs’ pasten ze ook toe op Amerikaanse films ( Alfred Hitchcock, John Ford en Howard Hawks werden naar voren geschoven als grote auteurs ( hiermee werden ze aanvankelijk uitgelachen

veel liedjes bij Nouvelle Vague ‘omdat dat plezant is’

hun smaak was zeer democratisch ( ze maakten geen al te moeilijke films

Jean-Luc Godard

was ook begonnen als criticus bij ‘Les Cahiers du Cinéma’

‘A Bout de Souffle’ (1959) met Jean-Paul Belmondo en Jean Seberg ( modern:

de vierde wand werd doorbroken: de acteur spreekt in de camera de kijker aan

klassieke montageconventies worden verbroken ( découpage (het wordt bijna een spelletje)

geen coherentie in de shots

bijzonder montage-trucje: bewust slordig voorkomen ( jump-cuts: verspringen zonder reden om te cutten en toch snijden ( de camera-positie blijft quasi ongewijzigd, dit zorgt voor een springerig effect ( er lijken stukjes tijd te verdwijnen ( nu gemeengoed (denk aan scène in de auto: de camera blijft bij het cutten op dezelfde positie, maar de achtergrond zien we veranderen ( stukjes beeld zijn er tussenuit zijn geknipt ( grotere mate van onmiddellijkheid)

inside jokes: verkoopster van ‘Les cahiers du cinéma’ in ‘A bout de souffle’

ook verwijzingen naar andere films ( komt veel terug in de Nouvelle vague ( vb. Humphrey Bogart duikt steeds op in ‘A bout de souffle’  ( het verwerken van hun voorbeelden in de film
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Revival van het auteursschap

filmisch auteurschap ( regisseur als maker

vandaag wordt de regisseur algemeen beschouwd als de belangrijkste persoon op creatief vlak

aan het eind van de stille-film-periode en het begin van de geluidsfilm was, wanneer het studiosysteem zich echt vormde, had de regisseur serieus aan belang ingeboet (( tijd van Griffith) ( in het studiosysteem werden de regisseurs gewoon gezien als goede vakmensen net als de cameraman en andere technici, de studiobazen waren de ‘eindredacteurs’

na WOII en onder invloed van het Italiaanse neorealisme (mensen als Fellini kregen zoveel erkenning…) nam het creatief belang van auteurs/regisseurs toe in Hollywood ( zowel in de art-cinema’s als in het commerciële systeem maakten de regisseurs hun opkomst

New Wave in de Oost-blok

de dood van Stalin in ’53 ( belangrijke gebeurtenis

Nikita Chroesjtsjov als opvolger ( zette ‘Russische dooi’ in (begin Koude Oorlog)

versoepeling van de strenge dictatoriale controle in alle industrieën, dus ook in de filmindustrie:

versoepeling van de censuur

men ging ook filmmakers subsidiëren die de Sovjetmaatschappij niet de hemel in prezen, maar die daar soms behoorlijk wat kritiek op uitten

nieuw type Sovjetcinema: gekenmerkt door realisme en humanisme (vroeger was het propagandistisch): heropleving van de Sovjetcinema

voorbeelden:

‘Als de kraanvogels overvliegen’ (1957) van Michail Kalatozov

‘Ballade van een soldaat’ (1959) Grigori Chukhraj

onder Chroesjtsjov: New Wavecinema in heel het Oost-blok

machtswissel in 1964: Leonid Brezhnev komt aan de macht

terugkeer naar het reactionaire, Stalinistische Rusland ( dit blijkt ook uit de films van toen (meer gewaagde humanistische films moesten in ‘t geniep worden gemaakt om ze dan uit te voeren

Tarkovsky

hét slachtoffer van Brezhnev

Tarkovsky vatte een aantal stijlen samen ( zijn stijl was ver verwijderd van de montagefilm van Eisenstein en de realistische films van tijdens de oorlog

‘Ivano Detstvo’ (‘Ivans Jeugd’) ( eerste langspeler ( zette de toon van heel Tarkovsky’s oeuvre

zeer poëtische evocaties van het platteland (Tarovsky’s vader was een pastorale poëet) staan in schril contrast met de ruwe oorlogsrealiteit 

lange opname

filmen op locatie

werken met niet-professionele acteurs

dedramatisering

veelvuldig gebruik van groothoeklenzen, wat de ruimte platdrukt, dit geeft het volgende effect: 



film is te vergelijken met ‘Als de kraanvogels overvliegen’ en ‘Ballade van een soldaat’

‘Andrej Roebljov’ ( tweede film ( over een Russische kunstenaar ( in deze film verwerkte Tarkovksy kritiek op het Sovjetbeleid dat kunstenaars geen vrijheid gaf ( nooit uitgebracht omdat de regering tegen was

hij moest vluchten naar Europa, in zijn ballingschap (verbleef voornamelijk in Frankrijk) maakte hij nog films, waardoor hij nog steeds zeer goed gekend is bij ons ( de films die hij in ballingschap maakte hadden vaak als onderwerp de artiest die vervreemd is van eigen cultuur en die heimwee heeft

Tarkovsky’s stijl: hij had veel gevoel voor het tastbare (vb. modder), dit was voor hem belangrijker dan de plot ( hij maakte een ander soort realisme, meer gericht op het lyrische van de natuur ( zeer Europese stijl

na Tarkovsky werden er in Rusland terug sociaal humanistische films gemaakt zoals tijdens de oorlog

New Wave in Polen

Andrzej Wajda ‘Als een diamant’ 

Roman Polánski ‘Knife in the Water’ is zijn debuut

New Wave in Tsjecho-Slowakijke

Jiří Menzel ‘Closely Watched Trains’

Milos Forman ‘De liefdes van een  blondje’ (1965)

zij maakten allebei films in platvloerse burleske stijl: musicals met nummertjes tussen de plot door ( de films zijn heel kritisch voor het communistisch regime ( Forman zou naar Amerika trekken en daar furore maken met ‘One flew over the Cuckoo’s nest’ en ‘Amadeus’

New Wave in Joegoslavië

Dusan Makavejev ‘WR: Mysteries of the Organism’ (1971) ( ‘dirty movie’: de film is een ode aan het werk van een sexuoloog, de grenzen van sexualiteit en wat al dan niet toelaatbaar was vervaagden

‘Sweet Movie’ (1974) ( zeer verregaande taferelen, choqueren was de boodschap 

‘Salò o le 120 giornate di Sodoma’ van Pier Paolo Pasolini ( werd net zoals ‘Sweet Movie’ in beslag genomen, mocht niet worden vertoond

ophefmakende dingen op vlak van het tonen van seks en geweld ( vandaar dat films in beslag werden genomen

net als in de nieuwste film van Lars von Trier ( verschillende tonen gebruiken, wat moet je er nu mee aanvangen?

New Wave in Hongarije: Miklós Jancsó

de belangrijkste Hongaar (nog steeds) op filmgebied

‘The red and the white’ (1967) ( over Russische burgeroorlog: de korte periode tussen de eerste Oktoberrevolutie en het aan de macht komen van de communisten ( het tsaristisch regime (de witten = ‘de slechten’) probeerde de opstand nog de kop in te drukken ( de Bolsjewieken (de roden = ‘de goeden’) kregen hulp van buitenlandse socialisten ( op het einde zijn er geen goeden en geen slechten meer ( de film gaat over het misbruiken van militaire macht

stijlkenmerken:

de totale kilheid van toon en de lange opnames doen denken aan Antonioni

bijna documentairestijl

zoveel mogelijk filmen in één lange opname (in heel de geziene sequentie zijn er maar drie cuts) ( er is wel veel camerabeweging: de camera lijkt de wereld tezamen met de toeschouwer te ontdekken

een mobiel kader toont de geschiedenis zoals ze is, als realiteit, men weet nooit wat er te gebeuren staat

onverwachte dood ( de dood verliest zijn dramatische waarde

de protagonist is een collectief dat we nooit leren kennen

stilistisch uitgepuurd

New Wave in de rest van de wereld

Japan

Nagisa Oshima ‘l’Empire Des Sens’ (1976) ( seks

Brazilië

Nelson Pereira dos Santos (regisseur) ( cinema novo

uitgesproken politieke boodschap, tegen dictatuur ( deze boodschappen werden sterker: internationaal vonden filmmakers de ruimte om politiekkritische films te maken

Frankrijk

vooral na mei ’68 ook in Frankrijk politieke cinema

Truffaut was nooit echt politiek geëngageerd: hij bleef zichzelf

Godard was wel politiek geëngageerd ( hij werd communist en maoïst: gaat essay-films maken (= agit-prop cinema)

hij ging het vervreemdingseffect en vormprincipes van Brecht gebruiken om de kapitalistische bourgeoisievormen te ontmantelen ( zoals bij alle Nouvelle Vague cineasten bevatten zijn films nog steeds humor: surrealistische humor kan de klassieke vormen opentrekken

‘Deux ou trois choses que je sais d’elle’

surrealistische humor

hij combineert twee scènes die enkel ideologisch met elkaar verwant zijn maar qua plot totaal niet ( narratief is er dus geen enkele link, het werkt ideologisch als in een essay

kommodificatie van het vrouwelijk subject (de vrouw als product) ( Amerika 

Brechtiaans idee van vervlakking ( dimensie en diepte worden weggewerkt door het gebruik van een lange lens en een breed scherm ( Godard ging ook werken met schilderijtjes of graffiti op de achtergrond, en het gezicht van de acteur(s) sterk op de voorgrond (frontale sterke close-ups), wat dit effect nog eens versterkte ( bijna postereffect, dit waren geen realistische beelden

het narratief werd ook geregeld onderbroken door filosofische contemplaties ( het geheel wordt eerder een filosofisch traktaat dan een narratieve film

fragment:


eerst zien we vrouwen ( dan beelden van constructie van nieuwe flatgebouwen in Parijs

illustratie van de vervlakking

( politiek modernisme

Duitsland

politiek modernisme nog sterker dan in Frankrijk

Volker Schlöndorff en Rainer Werner Fassbinder

zij hanteerden Brechtiaanse en modernistische technieken

twee exponenten die afwijkend waren:

Wim Wenders ( vooral fascinatie voor Amerika

Werner Herzog ( niet zozeer een politieke boodschap maar eerder een fascinatie voor de natuur (zoals Tarkovsky) ( maakte ‘Aguirre, the Wrath of God’

New Wave in Amerika

invloed van new wave

het studio-systeem was zwaar onder druk komen te staan (door o.a. de televisie, de vlucht van gezinnen naar de suburbs en de Paramount decision waardoor bedrijven niet meer verticaal geïntegreerd mochten zijn)

de teenage culture stond centraal ( veel kleine bedrijfjes die zich vooral richtten op de teenagers ( verstekende elementen

jeugd was meer vrijgevochten dan in de jaren ’40 en ‘50

jeugd kreeg meer zakgeld (door een stabielere economie)

jeugd had hobby’s als comic books, muziek en cinema

jeugd vertoonde een nieuwe interesse: films over bikers (over Hell’s Angels en Harley Davidsons) vb. ‘The Wild Angels’, welke een succesfilm was

‘Faster, pussycat! Kill! Kill!’ van Russ Meyer (lievelingsfilm van Quentin Tarantino) ( deze film kende succes door de combinatie van vrouwen in strakke pakjes met enorme boezems, motors/auto’s en verregaand geweld (gepleegd door de rondborstigen)

‘The Trip’ (1967) met Peter Fonda en Jack Nicholson (in één van zijn eerste rolletjes) ( gaat over LSD: bijna heel de film gaat over wat de twee beleven in hun trip (nu zeer gedateerd)

‘2001: A Space Odessey’ (1968) van Stanley Kubrick ( hippies kwamen hier vaak enkele malen naar kijken, om tijdens de stargate sequentie te trippen

‘Easy Rider’ (1969) van en met Dennis Hopper en Peter Fonda en met een belangrijke bijrol voor Jack Nicholson ( over bikers en Amerika, met de X van ‘2001: A Space Odessey’ ( ‘Easy Rider’ won een prijs in Cannes en bracht véél geld op (ondanks de goedkope productie)

MPAA

deze voorstelling van sex, drugs and violence trok aan de censuurregeling die tot dan toe    (1966) nog steeds gehanteerd werd in Amerika ( Hay’s Code (nogal belachelijk, schreef voor dat een getrouwd koppel in aparte bedden getoond moest worden, …)

de kleinere, onafhankelijke bedrijfjes konden aan die code ontsnappen maar de groten niet, en die wilden ook zulke winstgevende films maken (lees: met veel seks en geweld en ook wat drugs)

MPAA was een conglomeraat van alle grote studio’s die besliste wat kon en wat niet kon ( zij zorgden voor een flexibelere regelgeving met een lettersysteem:

G = General

M = Mature (recommended for viewers over 16)

R = Restricted (onder 16 enkel met ouders)

X = vanaf 16 (later 18)

films die expliciet seks (of geweld of drugs) toonden konden nu toch worden verdeeld door de studio’s

‘The Graduate’ R (seks) ( deze film betekende de doorbraak van Dustin Hoffman, hij wordt hier verliefd op (en heeft seks met) een oudere vrouw ( dit zou hiervoor nooit gekund hebben

‘Bob & Carol & Ted & Alice’ R ( over partnerruil

 ‘Midnight Cowboy’ X ( over male hustlers, mannelijke prostituees dus ( was de eerste film met een X-rating die een Oscar won

‘The Wild Bunch’ X ( zowat de meest gewelddadige western ooit, met Dustin Hoffman en over mannelijke prostituees

‘The Wild Bunch’ (1969) van Sam Peckinpah ( elementen van Nouvelle Vague en Kurosawa

‘Bonnie and Clyde’

R rating ( Clyde = impotent en misschien wel homo

hoe de film ontstond

twee journalisten, David Newman en Robert Benton, hadden films van Godard en Truffaut en andere Nouvelle Vague-ers gezien en waren helemaal fan ( ze schreven een script (voor Bonnie and Clyde) dat helemaal in de stijl lag van de Nouvelle Vague en vroegen aan Truffaut het te verfilmen ( deze had even geen zin, Godard even geen tijd en zo kwam het dat Truffaut het script bij een toevallige ontmoeting overhandigde aan Warren Beatty ( deze acteur was toevallig in Parijs, en was het tegelijk beu de knappe jongen te spelen ( hij nam het script mee naar Amerika waar hij er een film van maken in samenwerking met de regisseur Arthur Penn

kenmerken van de film:

veel jump cuts 

extreem geweld ( je ziet heel expliciet de kogels in het lichaam gaan (  begin van de nieuwe Amerikaanse cinema

geweld tonen on slow motion (ook al te zien in ‘Seven Samurai’ van Kurosawa) ( gebruikt in de eindscène: Bonnie en Clyde vallen dood neer in slowmotion

Penn voelde zich een echte Amerikaanse Nouvelle Vague auteur ( veel verwijzingen en knipogen, ook expliciet citeren (vb. iemand wordt in het oog geschoten, komt van ‘Pantserkruiser Potemkin’; lippen in extreme close-up, komt van ‘Citizen Kane’)

werd uitgebracht onder Warner Brother ( het hoofd van Warner Brothers haatte de film en bracht hem alleen uit in de drive-ins (alleen voor de jeugd) ( hier werd hij zo’n succes dat hij ook in de bioscopen werd uitgebracht ( kleine productiekost, maar gigantische opbrengst

toen Penn aan de baas van Warner Bross vertelde dat ‘Bonnie and Clyde’ ‘an hommage’ was, antwoordde deze: ‘what the fuck is an hommage?’ ( duidt op de grote kloof die was ontstaan tussen de oude studiohoofden en de nieuwe filmmakers

Truffaut zei het einde van ‘Tirez sur le pianiste’ gedroomd te hebben  en wilde dan ook persé het einde zo maken (schietscène in de sneeuw, wijkt af van het verhaal in het boek waarop de film gebaseerd is) ( Arthur Penn vertelde dat hij het einde ook van ‘Bonnie and Clyde’ ook had gedroomd

in de Nouvelle Vague ging men spelen met de continuïteit en schermrichting ( in Hollywood was die zeer belangrijk: de shots moeten matchen (vb. een auto moet in ieder shot dezelfde richting uitrijden, of bij een schietpartij moet de ene partij in één richting schieten en de andere partij in de andere richting) ( Nouvelle Vague lapt deze regels aan zij laars

fragment: ‘Tirez sur le pianist’


de twee partijen schieten in dezelfde richting ( verwarrend voor de kijker: wie staat nu waar, en wie schiet nu op wie?

‘McCabe and Mrs. Miller’ van Robert Altman, geproducerd door Beatte ( ook moord-scène in de sneeuw in ( hij citeert dus letterlijk uit ‘Tirez sur le pianiste’

Invloed van Nouvelle Vague in mainstream films

hoe komen de elementen van de Nouvelle Vague in de grote Hollywoodfilms? ( een aantal films uit Groot-Brittanië hebben de Nouvelle Vague-stijl gepopulariseerd ( hier zien we dus de invloed van Europa

films die aansloten bij de New Wave in Groot- Brittanië (jaren ‘70) werden ‘kitchen sink drama’s’ genoemd ( zwarte humor, toonde vooral het dagelijkse leven van de arbeidersklasse

‘Tom Jones’ (1963)

film van Tony Richardson, naar een boek van Tom Fielding (18de eeuw) ( Richardson maakte van dit boek iets modern à la Nouvelle Vague

film uit de traditie van de Kitchensinkdrama’s

‘Tom Jones’ won een Oscar en had veel succes

elementen uit de Nouvele Vague in de film

iris-out: ronde kadertjes die versmallen tot ze nog maar één hoofdje tonen of die verschillende beelden tegelijk laten zien: komt uit de stille film en werd terug gebruikt in ‘Tirez sur le pianiste’

zoom-lens ( zoom-effect werd plots door iedereen gebruikt zonder limiet, al was het zeer vreemd om een 18de eeuws verhaal mee te vertellen, het werd in de tijd dat de film gemaakt werd namelijk vooral gebruikt in documentaires of om sport mee te verslagen, alleszins voor actuele zaken

toonvermenging, toononvastheid 

montagetrucjes en verborgen cuts (denk aan scène waarin iedereen op paarden voorbij komt, telkens op een ander of in een andere volgorde: dat kan nooit continu verlopen)

hij gebruikt een freeze frame in deze film (haalde hij uit een film van Truffaut, ‘Les 400 coups’ die eindigt met een freeze frame van een jongetje dat naar zee loopt ( waarschijnlijk werd de freeze frame van daaruit geadopteerd in de mainstream tijdens de jaren ’70, toen was het zelfs een cliché)

fragment:

het meisje kijkt voldaan in de camera als ze in haar bootje voorbij komt drijven ( vervreemdingseffect en freeze-frame

‘Help!’ (1965)

Beatles-film van Richard Lester, een fan van Godard

één van de belangrijkste invloeden voor jump-cuts

in deze film verwerkt Lester wat de eerste videoclip was ( Nouvelle Vague-elementen (( nog steeds verschillende manier waarop videoclips gemaakt worden)

jumpcut

een stukje ruimte of tijd dat verdwijnt tussen twee shots of een cut tussen twee shots waartussen de cameraposities niet genoeg gewijzigd is ( het beeld lijkt te verspringen

jumpcut wordt ingevoerd in de klassieke stijl

Martin Scorsese ( maakte ‘Mean Streets’ en ‘Taxi Driver’

aaneenschakeling van jump cuts wanneer DeNiro zijn wapenuitrusting monteert en uittest ( we vinden dit nu bijna niet meer opmerkelijk omdat het volledig geadopteerd is in de klassieke filmstijl

citeert Godard: close-up van bruistablet die oplost (koffie bij Godard in ‘Deux ou trois choses que je sais d’elle’)

al deze Nouvelle-Vague procédés werden in de klassieke film geïntroduceerd

De Amerikaanse studio’s

laat jaren 50, begin jaren 60 was een overgangsperiode ( grote sterren zeiden grote studio’s vaarwel (naar aanleiding van de Paramount Decision) of stierven ( enkele sterren als Elvis bleven wel onder vast contract

ondertussen kampte de Amerikaanse filmindustrie met een recessie: dure films brachten te weinig op en er was veel concurrentie van de televisie ( men moest dus zorgen dat hetgeen men uitbracht een hit was

men bracht de films eerst uit in prestigieuze cinema’s (opera’s) en daarna pas (als ze er al veel aan verdient hadden) in de kleinere cinema’s

de musicals deden het wel nog steeds goed ( ze moesten wel concurreren met de films van de kleinere bedrijfjes

Filmmaatschappijen worden opgekocht

de studio’s wilden geen grote risico’s meer lopen en legden zich toe op het uitbrengen van films (in plaats van ze zelf te maken) van kleinere bedrijven en eisten dan 30 % van de winst ( zo werden de studio’s weer winstgevend

grote bedrijven (die niets met film te maken hadden) gingen de filmbedrijven opkopen ( het hoofd van zo’n bedrijf was vaak een totale filmleek, en daar moesten filmmakers dan gaan pingelen om een nieuwe productie te kunnen opstarten

Universal werd opgekocht door MCA

Paramount door Golf & Western

Warner Bros door Kinney (een begrafenisondernemer)

United Artists door Transamerica Company

MGM door Kirk Kerkorian ( MGM Grand Hotel in Las Vegas

The Director’s Company

hier mochten jongen cineasten hun zin doen, als ze niet meer uitgaven dan 10 miljoen dollar

1974: het vertrouwen in de jonge cineasten (met baard) was zó groot geworden dat ze gekkere dingen mochten doen

dit flopte ( men ging persoonlijke films maken die niemand wou zien

Steven Spielberg

‘Jaws’ (1975) 

George Lucas

‘Star wars’

New / Old Companies

auteurscinema (arti farty dus) was voorbij ( de studio’s wilden enkel nog blockbusters (vanaf jaren ’70 en nu nog steeds) ( popcornmovies was en is nog steeds wat de studiobazen willen

studiobazen lieten de jonge regisseurs, die voeling hadden met de jeugd, hun gang gaan en werden zelf groter en groter

dominant in het nieuwe Hollywood: ‘The Godfather’, ‘The Sting’, ‘American Graffiti’, ‘The Exorcist’, ‘Jaws’, ‘Rocky’, ...

studio’s gaan fusioneren of worden opgekocht door een mediagigant waardoor ze niet enkel meer in film gespecialiseerd zijn

20th Century Fox - News Corporation Ltd. (Murdoch)

Columbia - Sony

Paramount - Viacom

Warner + Ted Turner (+ MGM catalogus) = Time Warner + AOL = AOL Time Warner

Universal / MCA + Vivendi

Disney + ABC

filmmakers vandaag: in grote mate dezelfde block-buster-auteurs van de jaren ’70 ( ze zijn bijna verlamd door de erfenis van het verleden: ze verwijzen altijd naar de klassieke periode, Godard en anderen of de moderne periode

