La grammatica del linguaggio audiovisivo

Così come le lingue scritte e parlate, anche la televisione ed il cinema utilizzano alcune comuni convenzioni spesso identificate come la “grammatica” di questi mezzi di comunicazione.

La macchina da presa non è, però, soltanto un apparecchio destinato a registrare passivamente le immagini, ferma e immobile sul cavalletto. La macchina da presa è qualcosa di vivo nelle mani del regista che la usa come lo scrittore adopera la penna. 

La macchina da presa scrive con la pellicola: descrive certe scene, rivela certi stati d’animo, analizza certe psicologie, indaga le pieghe più segrete dell’animo umano. Tutto questo si può ottenere scegliendo una particolare inquadratura.

Nel cinema e in fotografia, l'inquadratura è la porzione di spazio fisico (un ambiente, un paesaggio, ecc.) inquadrata dall'obiettivo della macchina da presa o della fotocamera. L'atto di inquadrare consente di delimitare con precisione lo spazio che sarà ripreso e, al contempo, di escludere tutto il resto (che rimarrà “fuori campo”, ossia all'esterno del campo visivo dell'osservatore).

In base al “punto di vista” che lo spettatore percepisce, l'inquadratura è definita “oggettiva” quando è neutrale, e “soggettiva” quando mostra il punto di vista di uno dei personaggi (o anche di un oggetto, di un animale, ecc.). L'inquadratura “di quinta” invece viene spesso utilizzata per riprendere i dialoghi e comprende, oltre a un soggetto, anche parte dell'interlocutore dalla spalla in su.

L’inquadratura cinematografica (o televisiva) può essere definita in base:

1. all’angolazione di ripresa;

2. alla distanza della cinepresa dal soggetto;

3. al movimento della macchina da presa. 

Le angolazioni 

Cominciamo dall’angolazione, che è il punto di vista o l’angolo da cui è ripresa una scena. 

Sullo schermo ciò che conta non è la realtà oggettiva, ma l’effetto che le immagini acquistano secondo l’angolo da cui sono riprese. 

Ogni ripresa va fatta dunque in funzione di ciò che si vuol far vedere e del come lo si vuol far vedere: saranno quindi la sensibilità del regista e il suo stile a suggerirgli, di volta in volta, quale angolazione usare.

A seconda dell’angolo scelto per la ripresa, le inquadrature possono essere orizzontali, oblique e verticali. 

Nel primo caso la macchina da presa guarda di fronte a se stessa orizzontalmente: è l’inquadratura normale e più comune.
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Le angolazioni oblique sono quelle in cui la macchina guarda verso l’alto o verso il basso. Nel caso dell’inquadratura obliqua dal basso il soggetto si trova in una posizione più elevata rispetto alla macchina e sullo schermo apparirà ingigantito, potente, sovrastante.
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Nel secondo caso, quello della inquadratura obliqua dall’alto, il soggetto si trova in una posizione più bassa rispetto alla macchina e sullo schermo apparirà indifeso, umiliato, minacciato. 
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Infine l’angolazione verticale, potrà essere supina (l’operatore riprende il soffitto, per esempio, sdraiato sul pavimento di una stanza) o a piombo (contraria alla precedente, con il pavimento ripreso dal soffitto). 
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Angolazione verticale dal basso (supina)
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Angolazione verticale a piombo
Quest’ultimo tipo di inquadratura era molto usato nei film musicali americani, quando per motivi coreografici i balletti venivano ripresi a piombo dal soffitto del teatro di posa. 

La scelta dell’angolo di ripresa ha sempre una funzione espressiva. Poniamo di dover girare, per esempio, una scena in cui appaiono il tiranno e la sua vittima: riprenderemo la vittima dall’alto, con la macchina che guarda verso il basso, perché risulti poi sullo schermo quasi schiacciata, inerme e indifesa; mentre riprenderemo il tiranno dal basso, con la macchina che guarda verso l’alto, di modo che sullo schermo appaia ancora più imponente e temibile.

Campi e piani 

E veniamo alla distanza. Come esiste un’angolazione più favorevole di un’altra per ottenere certi effetti, così esiste una distanza più favorevole di un’altra per riprendere un soggetto. 

Per mostrare il terrore o la gioia di un personaggio, il regista ne inquadrerà soltanto il volto, così come, per dar l’idea di una grande folla che si agita riprenderà tutta la piazza dove questa folla si è accalcata.

In relazione alla distanza si distinguono vari campi e piani di ripresa. 

C.L.L. (Campo lunghissimo). Le figure umane appaiono lontanissime, quasi all’orizzonte. 
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C.L. (Campo lungo). Le figure sono più vicine, ma è predominante l’ambiente rispetto alla figura umana. 
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C.M. (Campo medio). Le figure sono più vicine alla macchina da presa ma hanno sempre un po’ d’“aria”sopra e sotto (sullo schermo non giungono a toccare i margini superiore e inferiore del quadro).
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F.I. (Figura intera). La figura umana prende tutto il quadro e con i piedi ne tocca il margine inferiore. 
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P.M. (Piano medio). La figura umana con la testa tocca quasi il margine superiore del quadro, ma è tagliata dal margine inferiore. In questo piano di ripresa si può fare un’ulteriore distinzione: piano americano e mezza figura. 
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P.A. (Piano americano). La figura è tagliata alle ginocchia.
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M.F. (Mezza figura). La figura è tagliata a mezzo busto. 
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P.P. (Primo piano). La figura è tagliata all’altezza del petto dal margine inferiore del quadro.
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P.P.P. (Primissimo piano). Sullo schermo appare soltanto la testa dell’attore, essendo le spalle tagliate dal margine inferiore del quadro.
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Dettaglio o particolare: sullo schermo appare soltanto un particolare della figura umana (un occhio, la bocca, una mano) oppure oggetti isolati (una moneta, un revolver ..).
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A tutte queste inquadrature si può ancora aggiungere il C.T. (Campo Totale), distanza con la quale si vuol indicare che tutte le persone che agiscono in una determinata scena devono essere inquadrate dalla macchina da presa e apparire poi sullo schermo.
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Da questa classificazione appare evidente come i campi si riferiscano all’ambiente piuttosto che alle persone, e come viceversa i piani si riferiscano alle persone invece che all’ambiente. 

La scelta della distanza è importantissima agli effetti della narrazione cinematografica. Ciò che in primo piano può essere espresso, per esempio, con un semplice movimento degli occhi, non potrà essere espresso altrettanto efficacemente con un diverso piano o campo di ripresa.

I movimenti di macchina 

Dopo le angolazioni e le distanze, veniamo ai movimenti di macchina. 

Finora abbiamo parlato di inquadrature fisse, di riprese fatte cioè con la macchina in assoluta immobilità, fissa come una finestra aperta sul mondo del film che stiamo girando. 

Ma le inquadrature possono essere anche mobili. 

Il più semplice fra i movimenti di macchina è la panoramica: il cavalletto della macchina è fisso a terra, mentre la macchina è libera di muoversi sul suo sostegno. 

Questi movimenti, che si chiamano appunto panoramiche, fanno sì che, come a una persona che giri la testa guardandosi intorno, nell’occhio della cinepresa entrino persone o oggetti che prima non erano inquadrati. 

Le panoramiche possono essere verticali (la macchina si muove verso l’alto o verso il basso), orizzontali (la macchina si muove verso destra o verso sinistra) e oblique (combinazione delle due panoramiche precedenti, con la macchina che si muove lungo una linea diagonale). 
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La panoramica ha in genere una funzione descrittiva nel racconto cinematografico: può descrivere un paesaggio, scoprendolo e seguendolo poco alla volta in tutto il suo splendore, può descrivere un viaggio, seguendo una nave che procede lungo la linea dell’orizzonte; può descrivere il ritorno a casa di un uomo, accompagnandolo lungo la scalinata che sale verso la sua abitazione. 

La macchina da presa, oltre a ruotare su se stessa, può anche muoversi completamente. In questo caso il cavalletto non sarà più fisso in terra ma montato direttamente su un carrello. 

Pensiamo a una carica di cavalleria in un film western che per esigenze di narrazione va seguita in tutto il suo svolgimento: per seguirla è necessaria la carrellata. 

La carrellata può essere effettuata in avanti, indietro, lateralmente e in ascensore. 

Per la carrellata, oltre a una vera e propria piattaforma montata su binari, di solito è usato il “dolly”, speciale carrello per le riprese cinematografiche, stabilissimo, silenzioso ed estremamente 

maneggevole. 

Nella carrellata avanti la macchina si muove verso un oggetto o una persona che di conseguenza va sempre più ingrandendosi. 

Il carrello indietro è il caso opposto al precedente: la macchina si allontana dal soggetto.

[image: image19.png]Cartellata in avanti





Il carrello laterale o “in ferrovia”, cosiddetto perché l’effetto è quello che si ottiene guardando dal finestrino di un treno in corsa, si muove parallelamente all’azione. 

Infine, si chiama carrello ascensore quel movimento di macchina verticale ottenuto montando la macchina da presa su un ascensore o su una gru. 

I movimenti di macchina permettono di non abbandonare mai l’azione e di seguirla in tutto il suo svolgimento. A questo proposito si indica con il termine di “piano sequenza” tutto un episodio a sé stante ripreso senza interruzione. 

Il montaggio

Il regista, a riprese ultimate, deve verificare se gli effetti ottenuti attraverso il lavoro fotografico e di inquadratura corrispondano a quelli desiderati. 

Tutta la pellicola girata viene raccolta nella camera di montaggio ed inizia una delle operazioni più difficili: quella di concatenare in un tutto organico le varie scene e sequenze, che sono scelte, selezionate con criterio, proporzionate al tutto, tagliate e collegate secondo la logica successione della trama. E così, le diverse migliaia di metri di pellicola impressionata13 vengono ridotte ad una normale lunghezza di 2000-2500 metri. 

Come viene effettuato in pratica tale lavoro? 

Occorrono alcuni macchinari speciali: innanzitutto la moviola, un’apparecchiatura indispensabile, che permette di far scorrere la pellicola avanti e indietro alla velocità desiderata, anche in modo molto lento, e di vedere le immagini su un piccolo schermo, così da operare le scelte opportune. 

Contemporaneamente si usa la truca. Per mezzo di questo strumento si possono operare un’infinità di effetti speciali per riunire le inquadrature in scene, le scene in sequenze e le sequenze nel film completo, senza trascurare gli stacchi, le dissolvenze, il fondo, il mascherino.

Una sapiente utilizzazione di tali strumenti determina il “ritmo narrativo” del film e la sua “funzione espressiva”. 

È chiaro infatti che non si può usare lo stesso ritmo per una scena tranquilla (ritmo lento) e per una scena movimentata (ritmo veloce): perderebbe efficacia la validità stessa dell’intero film, e il pubblico non sarebbe in grado di coglierne tutto il valore espressivo. Prova ad esempio ad immaginare l’effetto di un inseguimento in macchina a ritmi lenti: perderebbe gran parte del suo significato. 

Il lavoro di montaggio, dunque, deve tendere alla costruzione di un discorso essenziale, chiaro, espressivo, perché il film sia, alla fine, l’opera d’arte voluta dal regista.

La sceneggiatura 

Numerosi sono gli artefici, maggiori o minori, che concorrono alla realizzazione di un film: oltre al regista c’è il soggettista, il montatore (che opera il montaggio), l’operatore alla macchina (che effettua le riprese), gli attori (che recitano), i doppiatori (che prestano la propria voce per la sostituzione della voce originale in altra lingua). 

C’è il tecnico degli effetti speciali, ci sono i truccatori, i costumisti, i parrucchieri, ma un personaggio importante, senza il quale il film non si potrebbe fare, è senza dubbio lo sceneggiatore, l’autore della sceneggiatura del film. 

Quest’ultimo non va confuso con lo scenografo, che si interessa delle scene e dei materiali per comporle. 

Lo sceneggiatore, invece, è colui che stabilisce per ogni scena, dettagliatamente, inquadrature, personaggi, vicende, dialoghi, rumori e sottofondi musicali: in altre parole scrive tutto ciò che 

deve essere visto e tutto ciò che deve essere sentito. 

In origine c’è il soggetto, vale a dire una trama ideata dal regista o proposta da un autore, il soggettista, che la scrive in breve nelle sue linee essenziali. Il soggetto di un film può anche essere tratto da un romanzo, da un racconto, da una fiaba, cosa questa che avviene molto di frequente. Questo schema di poche pagine successivamente subisce il cosiddetto “trattamento”, un 

procedimento seguito per rendere il soggetto grezzo un vero e 

proprio progetto cinematografico. 

Si passa pertanto a stendere sulla carta, punto per punto, tutte le fasi del film in ogni dettaglio, col risultato di dare origine alla vera e propria sceneggiatura, un grosso volume che il regista userà come guida durante la realizzazione pratica del film. 

Nella sceneggiatura vengono stabiliti anche gli esterni (o scene girate all’aperto) e gli interni (o scene girate nei teatri di posa). Alla fine, dopo aver preparato tutto il materiale previsto, con gran sollievo, si gira.

[Il testo riprodotto è in gran parte tratto da E. Natta, Il linguaggio delle immagini, Edizioni Paoline, le immagini sono fotogrammi del film “Io non ho paura”, regia di G. Salvatores, 2003]

Le parole del cinema 

Cast: l’insieme tecnico-artistico del personale che lavora al film. 

Doppiaggio: procedimento tecnico mediante il quale la colonna parlata originale viene sostituita da altra colonna nella lingua del Paese cui il film è destinato. Si usa anche per sostituire a un’approssimativa registrazione in presa diretta una registrazione in studio, più accurata. Gli attori 

doppiano se stessi o vengono sostituiti da altri. 

Fotografia: in bianco/nero (ormai non più) o colore. Quest’ultimo può avere una funzione descrittiva(documentari o film a largo respiro, tesi a far risaltare certi ambienti o paesaggi); fotografia pittorico-illustrativa (film in cui il colore ha il compito di esprimere l’atmosfera di un’epoca); fotografia contenutistica (il colore scelto in funzione del messaggio che il regista vuole comunicare). 

Fotogramma: parte della pellicola occupata da una singola immagine fissa, delle tante di cui si compone un film. I fotogrammi concorrono a formare un’inquadratura di durata variabile. 

Montaggio: scelta delle inquadrature girate e riordinate secondo il piano, l’idea del regista. Il montaggio ha la possibilità di creare o ricreare in modo fittizio la realtà, di sopprimere o allungare il tempo e lo spazio della realtà stessa (per esempio si vede spesso in un film un’automobile che  parte e la stessa che arriva senza mostrare il cammino percorso). Il montaggio può essere parallelo, può cioè utilizzare alternativamente sequenze con protagonisti, spazi, tempi diversi; sequenze in flashback (ricordo) e sequenze al presente. 

Musica, colonna sonora: ha la funzione di rendere più espressiva l’immagine sottolineandone le caratteristiche (può essere serena e distensiva, drammatica, concitata ecc.). La colonna sonora è sincronica, quando esiste un’integrazione tra audio e video, cioè quando l’immagine richiama un determinato e naturale intervento sonoro (per esempio nelle sequenze di guerra, il rumore delle armi); colonna sonora asincronica, quando l’integrazione audio-video non è richiesta spontaneamente dall’immagine, ma è il risultato dell’elaborazione poetica del regista. 

Sceneggiatura: è il soggetto espresso scena per scena, tramite i dialoghi e l’indicazione delle modalità tecniche necessarie alla ripresa. 

Scenografia: è il complesso degli elementi figurativi, naturali o artificiali, che connotano i luoghi in cui si collocano le scene di un film (paesaggi, oggetti, arredi, ecc.). 

Soggetto: idea o vicenda su cui si basa la realizzazione del film. 

Regia: è il punto di sintesi di questo linguaggio. Il regista si serve del mezzo cinematografico per comunicare qualcosa: un’esperienza, una visione del mondo, delle emozioni, più semplicemente per raccontare una storia. Coordina le riprese del film e lavora spesso in sede di montaggio per la scelta delle sequenze più efficacemente tese a comunicare un messaggio che egli desidera.
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