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Melodramma, 1945-1955: varianti nazionali
Come se la piaga ancora aperta del conflitto mondiale avesse creato nello spettatore occidentale un bisogno di tornare sulla sofferenza che ognuno, in diversa misura e a vari livelli, aveva appena da poco vissuto, il cinema dell’immediato dopo-guerra è caratterizzato da un’ispirazione dolorosa, persino colorista o francamente masochista, i cui segni tangibili sono, per esempio, in Italia il neo-realismo, a Hollywood il film poliziesco, o in Inghilterra e in Francia il fiorire di nuove forme di realismo. Il periodo 1945-1955 deve essere considerato sotto vari aspetti per il cinema occidentale come una sorta di età dell’oro del melodramma, un genere che riflette ugualmente bene, attraverso le forme adottate di volta in volta nelle diverse cinematografie, i tormentati dubbi di quell’epoca. Il melodramma britannico in costume, formatosi intorno ai successi della compagnia Gainsborough; il melodramma femminile hollywoodiano che culminerà alla fine di questo periodo con i capolavori di Douglas Sirk; il melodramma popolare italiano modellatosi sui film di Raffaello Matarazzo.

In tutti questi casi si constata che il dolore del dopo-guerra, nei modi in cui lo reinterpreta il melodramma cinematografico, si avvia comunque a sfociare su un ritorno alla norma. Mai come ora, ci si avvale di uno degli schemi drammatici più in voga nel melodramma: ordine / caos / ritorno all’ordine. È uno schema che a torto si giudicherebbe semplicista, dal momento che, si sa, ciò che costituisce la ricchezza del melodramma in quanto canale d’ispirazione, è la molteplicità delle variazioni suscitate.

Una variazione importante concerne la finalità sociale di tali finzioni melodrammatiche. Lo sforzo d’integrazione in seno a una comunità microcosmica è al centro della problematica di alcuni film hollywoodiani. Più orientati verso una preoccupazione ancestrale, la vena britannica attinge da Charles Dickens, Emily e Charlotte Brontë o Wilkie Collins l’ossessione del declassamento e della illegittimità. In Italia il conflitto tra il nuovo e l’antico è al cuore della lacerazione, al diapason delle fluttuazioni di una società che, nel corso degli anni cinquanta, appare indecisa tra conservatorismo e progresso.

Un altro punto di differenza cruciale tra gli approcci culturali al fenomeno melodrammatico consiste nella questione della “colpa” e della colpevolezza. Nelle cinematografie occidentali la norma vuole che la condizione di vittima, necessaria perché ci sia “melodramma”, scaturisca da una colpa, da un errore o, tutt’al più, da una trasgressione.

Infine, le variazioni sulle forme, osservabili in tre passaggi di film (Fanny by Gaslight, 1945, Anthony Asquith; Flamingo Road, 1949, Michael Curtiz; Tormento, 1950, Rafaello Matarazzo) offrono un ultimo punto di comparazione.

Si avrebbe beninteso torto nel ritenere che le varianti siano solo ornamenti esteriori, superficiali. Di fatto, è proprio lì che si può meglio leggere in che cosa e come il melodramma rifletta una cultura. Tali segni esterni incidono in modo decisivo sul contenuto stesso dei film e suggeriscono che l’essenziale, più ancora che nel tema stesso, si situi nella scelta dell’espressione.

