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Introduccion

Esta tesis que tendra como resultado al lector un entendimiento total a la narrativa y
poética del director Lars von Trier, dentro de sus peliculas en los aspectos técnicos, asi
como en sus historias. Cuando se estudian las reglas implementadas en el Dogma 95
y ademas se “analizan” los guiones del cineasta se puede tener una vision bastante
amplia sobre sus objetivos y las decisiones que tomd durante la ejecucion de sus

rodajes, ya sea que los filmes pertenezcan a la corriente artistica o no.

El primer capitulo habla sobre el lenguaje cinematografico desde sus bases; los planos,
caracteristicas, los componentes de una pelicula para que introducir al lector a un
idioma basico del séptimo arte; el sonido, el montaje, el disefio de produccion, la puesta

en camara y la puesta en escena como los principales elementos.

El segundo capitulo habla sobre la breve historia del cine europeo, desde la creacion
del séptimo arte hasta llegar a lo que conocemos como el cine contemporaneo de Lars
von Trier, existe todo un recorrido en la forma de producir peliculas, los cambios en la
sociedad vy la politica han aportado enormemente a la eleccidén de estas historias. El

cine europeo tiene su lenguaje y en este capitulo se explicara cada elemento.

El tercer capitulo trata sobre el Dogma 95, la nueva corriente cinematografica con las
reglas y normas que fueron creadas por el cineasta Lars von Trier para la realizacion
de sus primeros proyectos, mismas pautas que se tomaron en cuenta o no dentro de

la ejecucién de los rodajes.

El capitulo cuarto y final trata y desarrolla los andlisis de las peliculas del director Lars
von Trier, Breaking the Waves, Dancer in the Dark y Dogville, en cada pelicula se
describe y se analizada cada aspecto técnico que la compone, en una serie de 12



Pag.
pasos en base al modelo de Lauro Zavala, desde la historia, el guion, los actores y los
personajes, hasta el sonido, la fotografia, la semidtica, el disefio de produccion y la

intertextualidad.

Esta tesis tiene como aspecto sobresaliente ofrecer una dedicatoria especial al director
Lars von Trier, debido a que el arte en sus peliculas es totalmente Unico, en ningun
momento se cuestiona sobre sus decisiones en la ejecucién de sus proyectos, cada
elemento se “analiza”, mas no se “critica”, el respeto al cineasta prevalecera en esta

investigacion.
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Antecedentes

Al iniciar el estudio formal de la cinematografia y sobre el cineasta Lars von Trier a
partir del analisis de tres de sus peliculas mas representativas, se consultaron diversos
textos, entre ellos, “Estrategias formales de analisis cinematografico” (Zavala Lauro,
2014), “Posibilidades del analisis cinematografico”(Zavala, 2015) o documentos que
informan y desarrollan los cimientos de la carrera del director y de la corriente artistica
Dogma 95 (Gonzalez Cruz, 2018), cada una de estas fuentes fueron de utilidad e
importancia para la construccién de la investigacion de esta tesis. Los libros,

documentos y autores mas representativos dentro de los antecedentes fueron:

Manual Practico, Introduccion al lenguaje audiovisual 01. (PROCINE, 2020) Libro que
habla sobre los cimientos del lenguaje audiovisual, desarrollando la informacién basica
y general sobre la construccion de obras cinematograficas partiendo de la teoria,

abarcando la imagen, el sonido, los cortes o la musica.

Posibilidades del analisis cinematografico (Zavala, 2015). Libro que habla e informa
a profundidad sobre el analisis cinematografico, una vez que se desarrollan las bases
del lenguaje audiovisual el autor Lauro Zavala parte hacia observacion e investigacion
de las peliculas en sus aspectos formales, tales como el montaje, el disefio de

produccidn o los mensajes intertextuales e ideoldgicos.

Puntos de fuga estética y depresidon en el cine de Lars von Trier: Del arte y la
depresion a la experiencia y los motivos de Lars von Trier (Ruiz Carmona Marco &
Pereira Campos, 2009). Documento que informa sobre la vida y los comienzos de Lars
von Trier dentro del séptimo arte, su experiencia como estudiante de cinematografia y
los motivos que lo impulsaron a salir de la universidad para comenzar a laborar de forma

profesional dentro del medio del cine.

Los idiotas. (Dogme #2. Idioterne), Lars von Trier (1998). (Burgos Ramirez, 1998)
Documento que ofrece una introduccion respecto al Dogma 95 como la Ultima y nueva

corriente artistica del séptimo arte, la cual se propone en 1995 con la realizacién de
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Breaking the Waves (1996), pero la primera pelicula en inscribirse a tal movimiento

fue The idiots (1998) o mejor conocida como Dogma 1.

Un nuevo Dogma, viejas reminiscencias: Dogma 95 y el cine latinoamericano
(Fuckland y Residencia) (Duno Gottberg, 2010) Documento que habla en forma sobre
la corriente cinematografica Dogma 95, su creacidn junto con sus objetivos y al mismo

tiempo explica y desarrolla las reglas a seguir de este movimiento artistico.

La critica de cine, un ejercicio impune (Roman, 1980). Documento que habla sobre
la critica de cine desde un punto de vista objetivo y particular, explicando los puntos a

considerar para no condenar un filme respecto a la opinion de critico o periodista.

Elementos del discurso cinematografico, libro de Lauro Zavala (2016) que describe
los pasos a seguir para el andlisis eficaz de una obra cinematografica. Este antecedente
es crucial ya que se usara el modelo del autor para el desarrollo de las peliculas de Lars

von Trier que seran revisadas y analizadas.

Planteamiento del problema

El cine de Lars von Trier se ha establecido como uno de los mas controvertidos y
analizados en el panorama cinematografico actual (Roberts John, 2022). Su peculiar
aproximacion a la poética y la narrativa ha suscitado un amplio debate sobre las formas
y significados presentes en su obra. En particular, las peliculas Breaking the Waves
(1996), Dancer in the Dark (2000) y Dogville (2003) representan un punto culminante
en su filmografia, abordando complejas cuestiones morales y sociales mediante

técnicas narrativas y estilisticas innovadoras.

A pesar del reconocimiento critico y académico que ha recibido von Trier, se evidencia
la necesidad de un analisis mas exhaustivo y metddico sobre como la poética y la
narrativa en estas peliculas contribuyen a la construccion de su discurso
cinematografico (Salvador, 2016). Surgen interrogantes fundamentales: ¢De qué

manera von Trier emplea los elementos poéticos y narrativos para explorar y transmitir
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sus tematicas? ¢Cémo estos elementos influyen en la percepcidn del espectador y en

la interpretacion de los mensajes implicitos en sus peliculas?

Es importante diferenciar la critica de cine al analisis cinematografico; la critica de cine
es la opinidn de un autor, periodista o critico del area especializada donde brinda
informacion desde su punto de vista “individual”, ya sea que se trate de una pelicula,
documental o cortometraje, mientras que en el analisis cinematografico es mucho mas
profundo, tiene que ser extenso por excelencia ya que desarrolla cada elemento que
compone a una obra audiovisual, de esta manera el lector se informara sobre la buena

ejecucidon de una pelicula o sobre sus puntos débiles .

La valoracion de un filme no tiene que depender sobre la critica o la percepcion de una
persona, por tal motivo existe y es importante el “andlisis cinematografico”, ya que
brinda una dptica mucho mas extensa y objetiva, plantea cada elemento audiovisual a
profundidad y el lector o espectador a partir de este punto puede generar una

percepcion de la pelicula mucho mas amplia.

La importancia de hablar de determinados cineastas comienza con su aportacion o el
cambid que generaron dentro del séptimo arte. Estudiar a Von Trier es sinénimo de
modernidad y alteracidn, al crear la corriente artistica Dogma 95 nace en Europa una
alternativa para la realizacion de peliculas, directores de cine independientes pudieron
comenzar sus carreras gracias a este movimiento al ofrecer modalidades en el rodaje
y la produccién con el objetivo de economizar para dar como resultado un producto
natural y totalmente realista, conociéndose como “el cine puro”, utilizando actores no
experimentados y eliminando principalmente el disefio de produccién en los filmes.
(Dobler, 2001)

Breaking the Waves fusiona estilos documentales con elementos ficticios, creando una
narrativa singular que cuestiona la fe y la devocién a través del sufrimiento y el sacrificio
de su protagonista. Por su parte, Dancer in the Dark combina el género musical con
el melodrama para explorar temas de injusticia y sacrificio, presentando una narrativa

que desafia las convenciones genéricas. Dogville (Vidal Nuria, 2016), en cambio, utiliza
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un escenario minimalista y técnicas de representacion teatral para subvertir las

expectativas del espectador vy criticar la moralidad y la naturaleza humana.

El desafio radica en comprender cdmo estas técnicas poéticas y narrativas
caracteristicas de Von Trier no solo funcionan como recursos estéticos, sino también
como medios para profundizar en las cuestiones filosoficas y éticas que sus peliculas
abordan. Este analisis busca identificar y descomponer los métodos narrativos y
poéticos empleados por Von Trier, asi como evaluar su eficacia en la transmision de

sus ideas y en la creacién de una experiencia cinematografica Unica.

Lo que se aprecia en este trabajo es el andlisis de la poética y narrativa en Breaking
the Waves, Dancer in the Dark y Dogville, explorando como estos elementos
contribuyen a la comprension y apreciacion de las tematicas centrales de cada pelicula.
Este estudio pretende colmar la brecha existente en la critica cinematografica sobre el
uso de la poética y narrativa en el cine de Lars von Trier, proporcionando una

perspectiva mas integral y critica de su obra.

Pregunta general

1. ¢Cudles son los elementos presentes en la narracion, poética y creatividad en la
propuesta cinematografica de Lars von Trier a través de las peliculas Breaking

the Waves, Dancer in the Dark y Dogville?

Preguntas particulares

1. ¢Cual es la intension narrativa de Lars von Trier presente en la ejecucion de las

peliculas Breaking the Waves, Dancer in the Dark y Dogville?

2. ¢De qué manera se presentan el mensaje, la ideologia y la intertextualidad en
las peliculas Breaking the Waves, Dancer in the Dark y Dogville, de Lars von

Trier?
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3. ¢Existe un hilo conductor tanto en los aspectos de forma como de fondo en las

peliculas Breaking the Waves, Dancer in the Dark y Dogville, de Lars von Trier?

Supuesto de investigacion

La propuesta cinematografica de Lars von Trier en las peliculas Breaking the Waves,
Dancer in the Dark y Dogville mantiene un hilo conductor en cuanto a su narrativa,
poética y creatividad, en apego parcial a los lineamientos que él mismo planteo en el

Dogma 95.

Objetivos de investigacion

A continuacion, se presentan los objetivos de investigacién que se tomaran como guia

a la investigacion de esta tesis.

Objetivo general

1. Analizar la propuesta cinematografica de Lars von Trier a través de las peliculas
Breaking the Waves, Dancer in the Dark y Dogville, en cuanto a su narrativa,

poética y creatividad.

Objetivos particulares

1. Descomponer los elementos técnicos presentes en las peliculas Breaking the
Waves, Dancer in the Dark y Dogville, de Lars von Trier para aproximarnos a
la intension narrativa del autor.

2. Identificar los elementos del mensaje, ideologia e intertextualidad en las
peliculas Breaking the Waves, Dancer in the Dark y Dogville, de Lars von Trier
como aspectos fundamentales de la narracién del autor.
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3. Comparar los aspectos de ejecucion tanto de forma como de fondo en las
peliculas Breaking the Waves, Dancer in the Dark y Dogville, de Lars von Trier.

Justificacion

El cine de Lars von Trier posee una relevancia social significativa debido a la
representacion intertextual de sus personajes. Independientemente de que el
espectador comparta o no su vision, sus narrativas tienden a exponer los aspectos mas
sombrios de la sociedad. En muchas de sus obras, los antagonistas son representados
por personajes norteamericanos, lo que sugiere una critica subyacente a ciertos
aspectos de la cultura estadounidense. A través de estas representaciones, von Trier
parece transmitir un mensaje sobre la escasez de la bondad humana y la abundancia

de la crueldad en el mundo.

El cineasta frecuentemente utiliza eventos histéricos como la guerra de Irak, la
esclavitud o el racismo como base para crear narrativas ficticias que posicionan a
Estados Unidos en un papel antagonico. Analizar las obras de von Trier desde esta
perspectiva puede ofrecer una referencia social e histérica sumamente interesante,
permitiendo una reflexion critica sobre la percepcidn de la sociedad contemporanea y

las relaciones internacionales.

Esta tesis contribuira metodolégicamente al campo del analisis cinematografico al
emplear una estructura de desarrollo propuesta por especialistas mexicanos en teoria
del cine. La aplicacion de este enfoque a peliculas europeas contemporaneas,
especificamente las obras de von Trier, aportara una nueva perspectiva al estudio del
cine. Ademas, se justificara el valor creativo de los filmes de von Trier examinando su
visién artistica, con especial énfasis en su estética intencionalmente precaria y

aparentemente “no profesional”, elementos que distinguen su filmografia.

La innovacién estilistica y narrativa de von Trier es otro aspecto fundamental que

justifica este estudio. Su estilo cinematografico Unico, que combina elementos del
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Dogma 95 con una narrativa poética y estilisticamente rica, merece un analisis

detallado. Peliculas como Breaking the Waves, Dancer in the Dark y Dogyville
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ejemplifican su capacidad para fusionar diversos estilos y técnicas para explorar temas
profundos. Un anadlisis pormenorizado de estas técnicas proporcionara una

comprension mas profunda de su contribucidn al cine contemporaneo.

El impacto de la obra de von Trier en la percepcion del espectador es otro aspecto
crucial que justifica esta investigacion. Sus técnicas narrativas y poéticas no solo sirven
como herramientas estéticas, sino que también influyen significativamente en la
interpretacion y la respuesta emocional del publico. Comprender cémo estos elementos
logran este impacto es esencial para apreciar plenamente su obra y su influencia en el

cine contemporaneo.

Finalmente, este estudio busca contribuir a la critica cinematografica al ofrecer un
analisis comprensivo que integre la poética y la narrativa como componentes
fundamentales para desentrafar las tematicas y los mensajes implicitos en las peliculas
de von Trier. Esta aproximacion llenara un vacio en la critica cinematografica actual y
proporcionara una nueva perspectiva sobre su obra, enriqueciendo tanto la
comprension académica como la apreciacién cultural de uno de los cineastas mas

influyentes del cine europeo y global.

Metodologia

El analisis cinematografico se enriquece a través de diversos modelos interpretativos
que facilitan la comprension de la naturaleza estética y semidtica de una pelicula. Lauro
Zavala (2017) sostiene que estos métodos, derivados de la teoria del cine, examinan
minuciosamente los componentes formales de la obra, incluyendo la narrativa, la

puesta en escena, el montaje, el sonido y la cinematografia.
Paralelamente, el andlisis interpretativo reconoce que cada pelicula genera su propio

sistema de cddigos, lo cual esta intimamente ligado al descubrimiento de su mecanismo

autocodificador (Alvarez-Gayou Jurgenson, 2023). Esta perspectiva subraya la
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importancia de considerar cada obra cinematografica como un universo Unico con sus

propias reglas y significados.

Partiendo de estas premisas tedricas, se ha llevado a cabo un analisis cinematografico
exhaustivo con el objetivo de desentranar los multiples significados y construcciones
presentes en tres de las obras mas emblematicas de la filmografia de

Lars von Trier: Breaking the Waves (1996), Dancer in the Dark (2000) y Dogville
(2003). Estas peliculas, reconocidas por su complejidad narrativa y estilistica, ofrecen

un terreno fértil para la aplicacion de estos modelos analiticos.

Este enfoque permite no solo una exploracion profunda de los elementos formales de
cada pelicula, sino también una interpretacion de como estos elementos interacttan
para crear significados Unicos dentro del universo cinematografico de von Trier. Al
examinar estas obras a través de este prisma analitico, se busca revelar las capas de
significado y las innovaciones estéticas que han consolidado a von Trier como uno de

los cineastas mas provocadores e influyentes del cine contemporaneo.

La critica de cine

La critica cinematografica tiene como objetivo principal evaluar los niveles de exigencia
de las peliculas, centrandose en sus elementos mas destacados. En este proceso, el
critico o escritor fundamenta su opinién en la eficacia con la que el filme logra sus
objetivos propuestos (Meza, 2003).Histéricamente, estos analisis se difundian a través
de publicaciones especializadas en diarios, revistas y otros medios de comunicacion con
un alcance limitado. Sin embargo, en la actualidad, la critica cinematografica se ha
transformado en un medio de informacion global, alcanzando a un publico amplio a
través de las redes sociales. Su proposito es informar a la audiencia sobre la calidad
del producto audiovisual y ofrecer una apreciacion que guie la decisién de ver la pelicula

en cines o en las plataformas de streaming disponibles.
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Es fundamental recordar que la critica de cine representa Unicamente la opinion del
autor, critico o periodista. Estos articulos, publicaciones o videos no deben determinar
el destino de la pelicula ni necesariamente coincidir con las preferencias y percepciones
de los espectadores o de las instituciones cinematograficas. Su funcidon primordial es
servir como una guia introductoria que permita al publico adentrarse en el universo

narrativo del filme y comprender sus componentes artisticos y estéticos.

Emitir un juicio sobre un producto artistico requiere una base sélida de conocimientos
culturales, sociales y artisticos. Si el criterio carece de estos fundamentos, la opinion
pierde credibilidad y la critica puede considerarse poco sustancial. Como sefiala Roman
(1980), una critica cinematografica rigurosa debe sustentarse en un analisis profundo
y contextualizado, que vaya mas alla de las impresiones superficiales y ofrezca una

perspectiva informada y reflexiva sobre la obra en cuestion.

Analisis de cine en base al modelo de Lauro Zavala

Lauro Zavala es un critico y analitico del cine, es conocido por sus investigaciones de
la teoria literaria, cinematografica y la semidtica, estudid filosofia y letras en la
Universidad Nacional Autdnoma de México. Dentro de sus estudios y propuestas se
encuentra el modelo de “Elementos del analisis cinematografico”, una guia de 12 pasos
a seguir para la realizacién de un estudio completo sobre una pelicula, partiendo desde
su inicio para terminar en el final mas una conclusién, donde se toman en cuenta
aspectos técnicos como el montaje o aspectos estéticos como el disefio de produccion,
asi como la historia misma. Los elementos por seguir dentro del modelo de Lauro Zavala
(2016):

1. Condiciones de lectura. Punto que habla de los antecedentes de la pelicula,
si el director o los actores ya eran conocidos en ese momento y otros trabajos que
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hayan realizado anteriormente, y si la historia se encuentra basada en un libro, novela,

historia real o es una idea original del guionista o director.

2. Inicio, prologo o introduccion. Se analizan los primeros minutos del filme
dentro de la presentacion de la historia, si es una trama de época o actual, el orden
cronoldgico que tomara y la forma en que son introducidos los personajes, sobre todo

los protagonistas y el mundo que los rodea.

3. Imagen. Observacidén de la fotografia en cuanto a su estética, los tipos de
planos mas utilizados en la pelicula y complementando sobre el color y el campo de

profundidad.

4. Sonido. Andlisis sobre musica y la banda sonora del filme, si es extradiegética
o diegética con los objetivos de presentacion de esta, asi como el impacto del sonido
dentro de la trama y si fueron creados durante o el rodaje o fueron agregados durante

la postproduccion.

5. Edicion. Observacion de la edicion de la pelicula y sefalar los tipos montaje que
fueron utilizados, en base a los cortes y sobre utilizar el recurso de flashbacks o

flashforwards.

6. Espacio. Andlisis sobre el disefo de produccion de la pelicula en base a los
lugares de filmacidén y su congruencia respecto al momento que es creado para la
historia, ademas de la observacion del vestuario y la paleta de colores en la puesta en

escena.
7. Narracion. Andlisis general de inicio a fin de la historia donde se expliquen los

acontecimientos mas importantes de la pelicula, y describiendo el climax sin profundizar

sobre el final.
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8. Género. Identificar el género o los diferentes géneros cinematograficos que

componen a la pelicula, para justificarlo con su misma trama.

0. Intertextualidad. Identificar y explicar el tema que es abordado en la pelicula,
como se aborda y se desarrolla, para llegar a la interpretacion de la trama, si es una

recreacion de un acontecimiento o un tipo de propaganda politica o social.

10. Ideologia. Identificar el mensaje y objetivo del guion, una moraleja o un punto
positivo que el espectador pueda llevarse consigo mismo.

11. Final. Explicacion del final y el cierre de la pelicula a profundidad, considerando

que se explicd el climax anteriormente.

12. Conclusién. Terminar con una conclusion u opinidon sobre el filme que se
analizd, mencionar si la pelicula cumple con las expectativas esperadas en base a sus

posibilidades.
Eleccion del modelo de Lauro Zavala

Para esta tesis, se adoptd el modelo de analisis cinematografico propuesto por Lauro
Zavala (2016) debido a su estructura integral y exhaustiva. Este enfoque permite
examinar la trama de manera holistica, desde su inicio hasta su conclusién, al tiempo
que profundiza en aspectos especificos de relevancia. Aunque ocasionalmente puede
presentar cierta redundancia en la informacion, su fortaleza radica en su capacidad
para abordar de manera comprehensiva todas las areas cinematograficas

fundamentales.

El modelo de Zavala se destaca por su minucioso escrutinio de elementos clave como
la fotografia, el disefio de produccién, el montaje y el sonido. Ademas, incorpora un
analisis de la ideologia e intertextualidad presentes en la narrativa, proporcionando asi
una perspectiva multidimensional de la obra cinematografica. Esta amplitud y
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profundidad en el analisis lo convirtieron en la guia idénea para desarrollar esta
investigacion sobre el director Lars von Trier, asegurando un examen exhaustivo y sin

omisiones significativas.

Es pertinente mencionar que la eleccion de este modelo se vio reforzada por la
nacionalidad mexicana de Lauro Zavala, que coincide con el origen de esta tesis. Este
factor afade una dimensioén de pertinencia cultural y académica al estudio, permitiendo

una mayor afinidad con el contexto de produccion de la investigacion.

La aplicacidn de este modelo analitico no solo permite una exploracién detallada de las
obras seleccionadas de von Trier, sino que también ofrece una estructura coherente y
sistematica para la presentacion de los hallazgos. Esto facilita una comprension mas
profunda y matizada de la compleja filmografia del director, contribuyendo asi al corpus

de analisis cinematografico contemporaneo.

Seleccion y visionado de las peliculas

La seleccidon de peliculas dirigidas por Lars von Trier para esta tesis se basa en sus
obras mas famosas, reconocidas y prestigiosas (Sanchez, 2023), asi como en aquellas
que tuvieron un impacto significativo debido a la fundacién del movimiento Dogma 95,

independientemente de si formaron parte de dicho movimiento artistico o no.

Breaking the Waves (1996)
Fue elegida por ser paradigmatica en cuanto al apego al modelo que se planted en
Dogma 95, siendo la carta de presentacion de tal corriente cinematografica, aunque

no entro en el registro, y primera vez que Lars von Trier entregd una pelicula de habla

inglesa, lo que permitidé tener un mayor alcance de audiencia.

Dancer in the Dark (2000)
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Ha sido la Unica pelicula del director Lars von Trier en ganar la “Palma de oro” en
Cannes, filme perteneciente a la corriente del Dogma 95, el cual siguié casi en su
totalidad a las reglas establecidas del movimiento artistico, ademas de la controversia

que generd al hablar sobre la ética y valores de los norteamericanos.

Dogville (2003)

Dogville no pertenece al Dogma 95, pero su propuesta en cuanto a su narrativa
mediante el diseino de produccion es Unica y excepcional, ademas de su tematica donde
Von Trier desarrollada la “crueldad humana”, lo que la convierte en una perfecta

pelicula de ser analizada.
Capitulo 1. Elementos del analisis cinematografico

Este capitulo inaugural de la tesis se dedica a establecer y desarrollar los cimientos del
lenguaje audiovisual, facilitando asi la comprensidon de los diversos elementos que
constituyen una obra cinematografica. Partiendo de esta base conceptual sdlida, la
investigacion procedera a explorar la nocion de analisis en sus multiples dimensiones.
Este recorrido analitico culminara con un enfoque especializado en el analisis
cinematografico, proporcionando las herramientas necesarias para una interpretacion

profunda y matizada de las obras filmicas.

La estructuracién de este capitulo inicial busca no solo sentar las bases tedricas
necesarias, sino también proporcionar un marco metodoldgico coherente que guiara el
resto de la investigacidn. Al establecer una comprension clara de los fundamentos del
lenguaje audiovisual y las metodologias de anadlisis, se prepara el terreno para una
exploracion mas profunda y significativa de las obras cinematograficas que seran objeto
de estudio en los capitulos subsiguientes.
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Este enfoque metddico permite una progresion natural desde los conceptos basicos
hasta las técnicas de analisis mas sofisticadas, asegurando que el lector adquiera
gradualmente las competencias necesarias para apreciar y evaluar criticamente las

complejidades del arte cinematografico.

1.1. Concepto del lenguaje audiovisual

El lenguaje audiovisual es un conjunto de signos con una estructura definida y
reconocida internacionalmente, utilizado para comunicar mensajes, pensamientos o
sentimientos en una obra cinematografica. Este lenguaje no solo es fundamental para
la creacion de contenido, sino también para su analisis y critica, como sefiala Bartolomé
Antonio (2015). Dominar este lenguaje permite una comunicacidn especializada dentro
del cine, abarcando todos los elementos del séptimo arte, incluyendo la imagen, el

sonido, el disefo de produccion y las interpretaciones de los actores.

A lo largo del tiempo, el lenguaje audiovisual ha evolucionado significativamente. En
sus inicios, las técnicas cinematograficas estaban limitadas por la tecnologia disponible,
lo que restringia los encuadres y los sonidos. Sin embargo, con el avance tecnoldgico,
se han desarrollado nuevas formas de hacer cine y técnicas innovadoras, como los
efectos visuales. Estos avances han permitido que los productos audiovisuales actuales
sean mas complejos y atractivos para los espectadores. Como destaca PROCINE
(2020), el objetivo de los nuevos productos audiovisuales es crear propuestas

innovadoras que mantengan el interés del publico.

La evolucién del lenguaje audiovisual refleja la estrecha relacidon entre el cine y la
tecnologia. Con cada avance tecnoldgico, surgen nuevas posibilidades para la expresion
cinematografica, lo que permite a los cineastas explorar y experimentar con diferentes
formas de narracidn visual y sonora. Esta evolucidn continua es esencial para mantener

la relevancia y la frescura del cine en un mundo en constante cambio.

Pag. 17



1.2. Elementos principales del lenguaje audiovisual

El lenguaje audiovisual tiene varios elementos unidos, los cuales forman el mensaje
preciso a comunicar sobre cierta obra cinematografica o sobre cierto aspecto de un
filme (Martinez Rodrigo, 2005). La imagen es el elemento visual de nuestro producto,
es la parte donde se recibe el color, la forma y las lineas, toda fotografia dentro de una
pelicula pertenece a este aspecto, y se puede capturar de forma real o ser un garabato

sin sentido.

Las imagenes mostradas en el cine y la televisidn no se encuentran fijas, mantienen
una secuencia en movimiento, a esa imagen fija se le denomina como “fotograma” y
24 fotogramas construyen un segundo de duracion para los ojos del espectador. El

conjunto de segundos se convierte en mas elementos conforme se avanza:

Fotograma: Es la unidad minima de filmacién. La unién de 24 imagenes forma un

segundo en pantalla.

La toma: Es la grabacion o filmacién que comienza desde la camara, hasta llegar al
corte.

La escena: Es la division en planos de una secuencia, donde el plano y el tiempo que
transcurre entre cada corte de la toma. Los planos estan delimitados por el espacio en
la pantalla y cuentan con una composicion especifica. El conjunto de planos forma un
momento en un lugar que transcurre dentro de la pelicula y esos conjuntos de

momentos construyen una escena.

La secuencia: Es el relato y la accion que ocurren en un mismo lugar y tiempo,

comprende una sucesion de escenas que cuentan una historia.
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Por otro lado, el sonido es todo lo que el espectador escucha con el paso de las escenas,
incluye los efectos sonoros, la banda sonora, los didlogos y los mismos sonidos

generados por las acciones del filme.

Los efectos de sonido: Comprenden lo que es el ruido, los efectos sonoros

incidentales y ambientales que contribuyen a la sensacion del realismo.

La voz: Los didlogos de los personajes.

La musica: En ocasiones es parte de la historia, como una presentacion en un
concierto, el radio o llegar a una fiesta, a esto se le conoce como “musica diegética”, o
puede estar presente en el pensamiento de un personaje o ser motivo de ambientacion
para ser escuchada Unicamente por el espectador, a esto se le llama como “musica

extradiegética”.

El silencio: A veces el silencio dice todo y es importante ubicarlo en las historias. El
silencio es utilizado para las pausas o ritmo a las acciones y muchas veces ayudan a

reforzar los sentimientos de la trama.

El lenguaje audiovisual sirve para contar historias en la pantalla, ya sea el cine, la
television o dentro de una red social, todas estas historias tienen un tiempo de duracion
a lo que se le denomina “tiempo narrativo” (Jérdan Marin, 2019).

El tiempo de una pelicula o una serie se puede interpretar de dos formas: la primera,
por su duracién en pantalla, que puede ser de dos horas, en el caso de una pelicula o
de mas de diez horas en el caso de las series; la segunda, se trata del tiempo que dura
la historia dentro de la pantalla y que utiliza algunos recursos como las elipsis para
saltar el tiempo o flashbacks para retroceder el tiempo de la historia que estamos
contando. (PROCINE, 2020)
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1.3. Analisis general en el cine

Hablar de cine de manera general implica entender este arte como una forma de
entretenimiento industrial que abarca una amplia variedad de géneros y esta disefiado
para llegar a audiencias diversas (Zavala, 2015). El cine, conocido como el séptimo
arte, se distingue por su capacidad de involucrar multiples sentidos, principalmente la
vista y el oido. Esto significa que una pelicula no es solo una narrativa audiovisual; es
una experiencia sensorial completa que permite a los espectadores leer y entender las

acciones y pensamientos de los personajes en pantalla.

El cine se presenta en distintos géneros, desde comedia, drama y accion hasta ciencia
ficcion, horror y documentales, lo que asegura que haya algo para cada tipo de
espectador (Bordwell et al., 2017). Cada género utiliza diferentes técnicas narrativas y
estéticas para transmitir sus historias y emociones. Por ejemplo, los dramas suelen
centrarse en el desarrollo profundo de personajes y tramas emocionales complejas,
mientras que las peliculas de accion pueden depender mas de efectos especiales y

secuencias visualmente impactantes.

La forma del séptimo arte, entonces, es todo aquello que se aprecia a través de los
sentidos: lo que se observa y lo que se escucha. Este aspecto sensorial del cine es
fundamental para su impacto emocional y narrativo. Un filme no es solamente un tipo
de narrativa audiovisual; es una forma Unica de interpretacion artistica. Los directores
utilizan una variedad de técnicas cinematograficas, como encuadres, movimientos de
camara, disefo de sonido y direccion de arte, para guiar la percepcién del espectador
y comunicar la vision de la historia de manera personal y Unica. Los principales puntos
generales que se deben tomar para mirar y analizar una pelicula de forma muy general

son.

1.3.1. La puesta en escena
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Visualizar de forma precisa todo lo que aparece frente a la cdmara, es decir los
personajes, el set o el lugar de filmacidn, los cuales componen el disefio de produccion,
el vestuario y el maquillaje. Se puede agregar el responder a la pregunta “éQué se
filma?”, y de ahi para comprender la interpretacion de los actores junto al escenario y
la iluminacion. A continuacién, podemos ver la definicion que hace Procine de esta fase

de la produccién.

Momento de la planeacion y organizacidon de la produccidn; es ahora cuando cobra
relevancia el papel de la o el guionista, pues gracias a su obra se tiene un relato que
contar. También es fundamental el trabajo de la o el productor, pues consigue los
fondos para la produccién, integra los equipos de trabajo, de actores y actrices (de ser
necesarios) y planea el rodaje y la postproduccidon con base en el desglose del guion,
para definir las necesidades de la produccion. (PROCINE, 2020, p. 16)

1.3.2. Puesta en cuadro

La puesta a cuadro se refiere a la disposicion y control de todos los elementos visuales
y auditivos dentro de una toma, incluyendo los parametros de la camara y el sonido.
Este aspecto es controlado directamente por el director o el equipo creativo y técnico,
y responde a la pregunta “¢éCédmo es que se filma?”. Los tipos de planos utilizados en
una pelicula, como el primer plano, el plano medio y el plano general, determinan cémo
se presenta la historia visualmente. Cada tipo de plano tiene un propodsito especifico,
ya sea para resaltar la emocidon de un personaje, mostrar la interaccion entre

personajes o situar la accion en un contexto mas amplio.

... esto es poner en escena las acciones descritas en el guion. Aqui la mayor parte del
equipo de produccion coincide en las locaciones, cada uno desde su area para ejecutar
su trabajo. La duracion del rodaje depende de la longitud del guion, las necesidades de

la produccién y la complicacidn de las secuencias. (Zavala, 2015, p 28)
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Los movimientos de cdmara, como el paneo, el travelling y el zoom, anaden dinamismo
a la narrativa visual y pueden guiar la atencién del espectador hacia elementos
importantes de la escena. La duracion de las escenas y la forma en que se encadenan
contribuyen al ritmo general de la pelicula. Las escenas largas pueden crear una
sensacion de inmersién y continuidad, mientras que las escenas mas cortas pueden
incrementar la tension y el ritmo narrativo. Todos estos elementos combinados forman
la imagen total de la pelicula, contribuyendo a su estilo visual y a la manera en que la
historia se comunica al espectador.

La puesta en escena, también conocida como “rodaje”, es la fase de la produccién
donde se materializan las ideas creativas. Durante esta etapa, se lleva a cabo la
filmacion en sentido estricto, poniendo en practica todas las decisiones creativas y
técnicas previamente planificadas. Este proceso es fundamental para traducir el guion
y la vision del director en imagenes y sonidos que luego seran editados en el montaje
(Zavala Lauro, 2015a).

1.3.3. Montaje

El montaje en el cine es una técnica fundamental que consiste en la combinacion y
secuenciacion de los planos para reestructurar el espacio y el tiempo de manera
cinematografica. Esta técnica permite crear una narrativa coherente y emocionalmente
resonante, y es esencial para el desarrollo de la historia en una pelicula. El montaje no
solo conecta los diferentes planos, sino que también define el ritmo y la duracién de

cada uno, influenciando asi la percepcion del espectador.

Un analisis detallado del montaje incluye la evaluacién de la duracién de los planos y
cada corte realizado en la pelicula. Esto ayuda a identificar los distintos tipos de montaje
utilizados, como el montaje continuo, que busca una transicién fluida entre planos, o
el montaje discontinuo, que puede crear contrastes o yuxtaposiciones intencionadas.
Otros tipos incluyen el montaje paralelo, que alterna entre diferentes escenas que
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ocurren simultaneamente, y el montaje ritmico, que utiliza la duracion de los planos

para crear un patron visual y auditivo especifico.

Manejando visualmente estos tres puntos clave —la combinacién de planos, la
reestructuracion del espacio y el tiempo, y la duracion de los planos— se puede llegar
a una interpretacion cinematografica general. Estos elementos constituyen las bases
principales que sostienen y construyen una pelicula, permitiendo a los cineastas

comunicar su vision artistica y narrativa de manera efectiva.

Segun Zavala (2015), el montaje es una herramienta poderosa que permite al director
controlar la experiencia del espectador, manipulando el tiempo y el espacio para
enfatizar ciertos aspectos de la historia o para crear una tension dramatica. A través
del montaje, se pueden establecer conexiones simbdlicas, tematicas y emocionales
entre los diferentes elementos de la pelicula, enriqueciendo la narrativa vy

profundizando la comprension del espectador.

El montaje en el cine no es solo una cuestion técnica, sino también un arte que combina
la precision y la creatividad. Al analizar el montaje, se puede obtener una comprension
mas profunda de como se construye una pelicula y cdmo se transmite su mensaje, lo
que es esencial tanto para los cineastas como para los criticos y estudiosos del cine
(Zavala, 2015). Esta fase de la realizacion cinematografica se realiza a la par del rodaje
y forma parte de la postproduccion, la parte final de la produccion:

... se edita lo filmado y se entrega el primer corte para revision y ajustes. Se edita el
sonido, se mezcla y se graba la musica original, si es que se cuenta con ella, y finalmente

se corrige el color y se logra la mezcla final. (Zavala, 2015, p28)
El montaje y la puesta en escena son elementos esenciales del cine que permiten a los

cineastas crear narrativas visuales complejas y emocionales. A través de la combinacién

y organizacion de planos, movimientos de camara y la gestion de la duracién de las
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escenas, se puede lograr una interpretacion cinematografica rica y profunda,

fundamentada en las bases que sostienen y construyen una pelicula (Zavala, 2015).
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1.4. Analisis intertextual e ideoldgico de cine

El cine es la manifestacion artistica visual por excelencia (Aguirre Fernandez, 2010),
uno de sus numerosos objetivos es la propaganda de la cultura y la politica en la
sociedad, para fines de alcance de comunicacién hacia los particulares en muchos

sentidos, sobre todo si hablamos de temas sociales, bélicos, laborales o de sexualidad.

Si tomamos el tema de la intertextualidad en el cine también tenemos que conectar al
“realismo” como elemento, sobre todo en el nlcleo del género dramatico, una historia
que pueda ser una adaptacion de un hecho veridico o una pelicula que represente
asuntos cotidianos sobre personales tipicas tiene que acompafarse de congruencia
para emanar logica narrativa, de tal forma es transmitida la “realidad” al espectador,

el mensaje formalmente quedara en su mente como un aprendizaje o ensefnanza.

Para la ideologia e intertextualidad de los filmes se tiene el recurso de los héroes y
villanos, de esta forma se crea al bueno y al malo, no importa qué lado triunfe en el
final, pero la Optica en que son reflejados los personajes tomara partido al mensaje y

ensenanza de la historia.

El villano es el enemigo y sus obras u objetivos son totalmente negativos, mientras que
el héroe es la representacion de lo que es correcto, ademas de que sus acciones son
el ejemplo por seguir en los principios morales. Todos estos recursos son la clave para

el control del mensaje. (Zavala Lauro, 2015b)

1.4.1. Ejemplo uno, Spotlight [En primera plana] 2015

La pelicula Spotlight (2015), conocida en espafiol como En primera plana, narra la
historia de un grupo de periodistas que desvela un escandalo de proporciones
monumentales: 110 sacerdotes involucrados en casos de pederastia en Boston, Estados

Unidos. A través de una rigurosa investigacion periodistica, el filme expone crudamente
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las consecuencias de estos actos, respaldandose en datos concretos y testimonios de

las victimas (Ayllon Vilcapoma, 2018).

Esta obra cinematografica marca un hito significativo en la representacién critica de
instituciones religiosas en el cine. Spotlight se destaca por su audacia al cuestionar
abiertamente la infalibilidad de una institucidon considerada sagrada, presentando a
periodistas ateos como los adalides de la verdad vy la justicia. Su misidon de exponer la
realidad y buscar reparacion para las victimas se convierte en un acto de heroismo

secular, desafiando las estructuras de poder establecidas.

La ideologia subyacente en Spotlight juega un papel crucial en la narrativa y en su
impacto sobre el espectador. El filme adopta una postura que favorece una vision critica
y escéptica hacia las instituciones religiosas, particularmente la Iglesia Catdlica. Al
hacerlo, busca generar en la audiencia una sensacion de desconfianza hacia las
estructuras eclesiasticas, cuestionando la integridad moral de una institucién que

tradicionalmente se ha presentado como guardiana de la ética y la moral.

Esta carga ideoldgica tiene el potencial de transformar la perspectiva del espectador,
invitandolo a reconsiderar sus creencias y su relacién con las instituciones religiosas.
Spotlight no solo narra una historia, sino que también propone una reevaluacién critica
de la fe ciega en las autoridades religiosas, sugiriendo que la verdad y la justicia pueden

emanar de fuentes seculares.

La pelicula, por tanto, se convierte en un poderoso vehiculo ideoldgico que desafia las
convenciones sociales y religiosas establecidas. Ofrece una narrativa que prioriza la
busqueda de la verdad vy la justicia por encima de la preservacion de la reputacion
institucional, planteando interrogantes profundos sobre la responsabilidad moral y la
rendicidon de cuentas en las esferas mas altas del poder religioso.
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En Ultima instancia, Spotlight ejemplifica como el cine puede servir como un medio
para transmitir mensajes ideoldgicos complejos, invitando a la audiencia a cuestionar
criticamente las estructuras de poder y las creencias arraigadas en la sociedad. La
pelicula no solo informa, sino que también desafia al espectador a adoptar una postura
mas critica y reflexiva frente a las instituciones que tradicionalmente han gozado de

una autoridad incuestionable (McCarthy, 2015).

1.4.2. Ejemplo dos, El laberinto del fauno (2006)

La intertextualidad son los mensajes ocultos de una pelicula, es decir el doble sentido
de la historia o elementos que funcionan como la representacion de un tema o situacion
(Labrador Ben, 2011). En el filme El laberinto del fauno del 2006 existen personas
humanas, criaturas magicas y monstruos fantasticos, el capitan y padrastro de la
protagonista funge como “héroe” ante los ojos de la sociedad, imparte “justicia” y tiene
como meta brindarle a Espafa “libertad”, pero en realidad es una persona abusiva,
discriminatoria y machista que no tiene empatia ante nada, ni nadie, la bondad en esta
historia la podemos encontrar en el monstruo que es el fauno, el cual intenta ayudar
al personaje principal para llegar a su destino, una pequefia de 12 afios que se
encuentra rodeada de violencia en una guerra civil, pero se refugia dentro su

imaginacion ante la crueldad que vive todos los dias.

Aqui la intertextualidad funciona en los monstruos, en esta obra cinematografica no
tienen la funcién de ser villanos o malvados, son buenos y generosos, el verdadero
villano es el héroe que todos ven en la comunidad, un capitan que deberia impartir
justicia y paz, pero en vez de ello desata guerra y enfrentamientos. La bondad en
muchas ocasiones la encontramos en donde menos la esperamos, y otras veces la
maldad esta presente sin darnos cuenta de ello o en lugar mas irracional como en la

iglesia.
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En El laberinto del fauno los verdaderos monstruos son los humanos, intentando
destruirse unos a otros, como ocurre en la ficcién y en la vida real, mientras que las
criaturas magicas tienen como meta alcanzar la vida y la paz, una representacion de
los animales quienes viven asechados en el planeta tierra por el egoismo la raza

humana. (del Toro Guillermo, 2006)
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1.5. Analisis estético de cine

El andlisis estético en el cine esta intrinsecamente vinculado al concepto de “disefio de
produccidon” (Pulecio Marifio Enrique, 2019). Este término abarca la totalidad de la
atmosfera visual y sensorial que conforma los sets y locaciones de filmacién, donde los
personajes desarrollan las acciones y didlogos de la narrativa cinematografica. Es la
creacion de un universo coherente en el que el protagonista y sus coprotagonistas

interactian, compuesto por una amplia gama de elementos visuales y auditivos.

Los componentes del disefio de produccidon son multiples y variados. Incluyen el
vestuario, que define la época y personalidad de los personajes; el maquillaje y el
peinado, que refuerzan la caracterizacion; la fotografia, que establece el tono visual; la
paleta de colores, que evoca emociones especificas; la banda sonora, que complementa
y realza la narrativa visual; la direccion de actores, que determina como se
desenvuelven las interpretaciones; y cada objeto o fondo visible en pantalla que
contribuye a la construccidon del mundo ficticio. Estos elementos, cuando se conjugan
de manera coherente con el guion y los objetivos del filme, y se ejecutan con precision,

crean el tejido estético y simbdlico que sustenta la narrativa visual de la historia.

El propdsito fundamental del analisis estético es evaluar la congruencia y eficacia de
estos elementos del disefio de produccion. Se busca determinar si estos componentes
se integran armoniosamente entre si, si reflejan adecuadamente tanto la exterioridad
como la interioridad de los personajes, y si logran realzar la narrativa visual del filme.
Es importante destacar que la estética cinematografica no siempre es sindnimo de
belleza convencional; puede ser deliberadamente disonante o perturbadora,
dependiendo de las intenciones artisticas y narrativas de la obra.

Este tipo de andlisis permite apreciar cdmo cada decision estética contribuye a la

construccion de significado en la pelicula, revelando capas adicionales de complejidad
y profundidad en la narracién. Al examinar meticulosamente estos aspectos, se puede
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comprender mejor cédmo el disefio de produccidon no solo embellece la pelicula, sino
que también funciona como un vehiculo fundamental para la transmision de ideas,

emociones y temas subyacentes en la obra cinematografica (Zavala Lauro, 2015a).
1.5.1. Ejemplo uno, La la land (2017)

La La Land (2017) es un claro ejemplo de la excelencia estética cinematografica, donde
cada fotograma es una cuidadosa composicion visual que trasciende la mera decoracién
para convertirse en un elemento narrativo crucial (Bordwell et al., 2017). Esta obra
maestra del cine contemporaneo narra la historia entrelazada de una aspirante a actriz
y un apasionado musico de jazz, ambos persiguiendo sus suefos en el vibrante

escenario de Los Angeles.

La estética del filme se convierte en un personaje mas, transmitiendo visualmente la
esencia de la esperanza y la luminosidad inherentes a las ambiciones juveniles. El
director, Damien Chazelle, junto con su equipo de disefio de produccion, crea un
universo visual donde cada escenario y fondo se transforma en una metafora visual de
los suefios y aspiraciones de los protagonistas. La paleta cromatica, dominada por
colores vivos y saturados, no solo deleita la vista, sino que también evoca emociones

especificas, reflejando la intensidad y la pasion de los personajes principales.

La iluminacién juega un papel fundamental en la construccién de este mundo onirico.
Las “luces fantdasticas” mencionadas no son meros adornos, sino herramientas
narrativas que subrayan los momentos de epifania, duda y triunfo de los personajes
(Alvarez Castafio, 2019). Esta manipulacion magistral de la luz contribuye a sumergir
al espectador en el estado emocional de los protagonistas, creando una experiencia

cinematografica inmersiva y profundamente empatica.

La representacion de Hollywood como un “lugar de suefios logrados” se materializa a

través de una cuidadosa seleccién de locaciones y una direccion artistica que romantiza
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el paisaje urbano de Los Angeles. Cada escenario, desde los clubes de jazz hasta los
estudios de cine, estda meticulosamente disefiado para evocar tanto la nostalgia del

Hollywood clasico como las aspiraciones contemporaneas.

La banda sonora, lejos de ser un mero acompanamiento, se integra perfectamente con
la estética visual. Las composiciones de Justin Hurwitz no solo complementan las
imagenes, sino que amplifican su impacto emocional, creando un didlogo sinfonico

entre lo visual y lo auditivo.

La fotografia de Linus Sandgren merece una mencion especial por su adaptabilidad
tonal a las diferentes etapas de la narrativa. Los cambios sutiles en la temperatura de
color y la composicion visual reflejan la evolucidn emocional de los personajes y el arco
de la historia, demostrando como la estética cinematografica puede funcionar como un

narrador silencioso pero poderoso.

En suma, La La Land ejemplifica cdmo la estética en el cine puede trascender lo
meramente visual para convertirse en un vehiculo narrativo y emocional. Cada
elemento visual y sonoro esta cuidadosamente orquestado para crear una sinfonia
cinematografica que no solo cuenta una historia, sino que invita al espectador a
sumergirse en un mundo donde los suefios y la realidad se entrelazan en un baile visual

y auditivo de extraordinaria belleza y significado.
1.5.2. Ejemplo dos, La habitacion (2016)

La habitacidn (2015) presenta una narrativa visual profundamente impactante, donde
el disefio de produccidn se convierte en un protagonista silencioso pero omnipresente.
La pelicula narra la desgarradora historia de una mujer veinteafiera, secuestrada en su
adolescencia y sometida a repetidas violaciones por su captor, resultando en un
embarazo (Toribio Caballero, 2016). El confinamiento de ella y su hijo en un cobertizo
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aislado se traduce en una estética cinematografica que trasciende la mera

representacion visual para convertirse en una experiencia sensorial completa.

El director Lenny Abrahamson, junto con su equipo de diseio de produccion, crea un
universo visual minimalista y sombrio que actia como un espejo de la realidad
psicoldgica de los protagonistas. La habitacién, lejos de ser un simple escenario, se
transforma en una metafora visual del cautiverio fisico y emocional. Cada objeto dentro
de este espacio confinado —desgastado, barato y envejecido— no es un mero atrezo,
sino un testimonio silencioso de la degradacion y el paso del tiempo.

La paleta cromatica, dominada por tonos apagados y desaturados, no solo refleja las
condiciones fisicas del entorno, sino que también evoca el estado emocional de los
personajes. Esta eleccion estética deliberada sumerge al espectador en un mundo
donde la esperanza parece haberse desvanecido, creando una atmosfera palpable de

desesperacion y claustrofobia.

La iluminacion juega un papel crucial en la construccidn de esta narrativa visual. La luz,
escasa y difusa, no solo representa la privacion fisica de los personajes, sino que
también simboliza su lucha constante contra la oscuridad emocional que los envuelve.
Las sombras, omnipresentes y amenazantes, se convierten en un personaje mas,

representando la opresidn constante bajo la que viven los protagonistas.

La fotografia, con su enfoque en espacios reducidos y angulos incomodos, refuerza la
sensacion de confinamiento. Cada encuadre esta meticulosamente compuesto para
transmitir la tensidn y la ansiedad que impregnan la existencia de los personajes. Los
primeros planos intensos capturan cada matiz de emocidn en los rostros de los actores,

convirtiendo sus expresiones en un lienzo vivo de su tormento interno.
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El disefio sonoro, aunque sutil, complementa perfectamente la estética visual. El
silencio opresivo, interrumpido solo por sonidos cotidianos amplificados, crea una

tensidn auditiva que refleja la monotonia y el terror de la situacién de los personajes.

En suma, La habitacion ejemplifica como la estética cinematografica puede trascender
lo meramente visual para convertir cada elemento en pantalla en un vehiculo de
narracion emocional. El disefio de produccidn, la iluminacién, la fotografia y el sonido
se fusionan para crear una experiencia cinematografica inmersiva que no solo cuenta
una historia, sino que sumerge al espectador en un mundo de ansiedad, temor v,

paraddjicamente, de resistencia humana.

Esta pelicula demuestra el poder del cine para transmitir emociones complejas a través
de una estética cuidadosamente orquestada, donde cada detalle visual y auditivo
contribuye a la narrativa general, creando una experiencia cinematografica

profundamente conmovedora y memorable (Abrahamson Lenny, 2016).

1.6. Analisis cinematografico

El anadlisis cinematografico es un proceso multifacético y profundo que abarca una
amplia gama de elementos, cada uno de los cuales contribuye de manera significativa
a la comprensioén integral de una obra filmica (Bordwell et al., 2017). Este enfoque
holistico, desarrollado a lo largo de esta tesis, no solo profundiza en los aspectos
fundamentales del lenguaje audiovisual, sino que también incorpora dimensiones mas
complejas como la intertextualidad, la ideologia y la estética, junto con elementos
técnicos cruciales como la fotografia, la interpretacion actoral y la direccion.

La riqueza del analisis cinematografico radica en su capacidad para integrar diversas
perspectivas criticas. El campo se nutre de una pluralidad de voces expertas, cada una
aportando enfoques Unicos que enriquecen la comprensién del medio (Zavala, 2002).
Esta diversidad de puntos de vista ha dado lugar a un corpus analitico que se entrelaza
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con disciplinas como la semidtica, la narratologia, la teoria de la recepcion y el

psicoanalisis, ofreciendo una vision multidimensional del mundo cinematografico.

En el nlcleo de la mayoria de los modelos de analisis cinematografico se encuentran
cuatro pilares fundamentales: imagen, sonido, montaje y guion. Esta estructuracién no
es arbitraria; representa un enfoque metddico que permite descomponer la
complejidad de una pelicula en elementos manejables. Al dividir el analisis en estas
areas creativas, se facilita una organizacion sistematica de datos y elementos, sentando

las bases para un estudio y observacion verdaderamente profesional y riguroso.

La imagen, como elemento visual primario, abarca aspectos como la composicion, el
encuadre, la iluminacion y el color, cada uno de los cuales puede contar una historia
por si mismo. El sonido, que incluye didlogos, musica y efectos sonoros, no es un mero
acompanamiento, sino un componente integral que puede amplificar o subvertir lo
visual (Aristizabal Santa, 2017). El montaje, el arte de yuxtaponer imagenes y sonidos,
es fundamental para comprender como se construye el ritmo y el significado en una
pelicula. Por ultimo, el guion, la columna vertebral narrativa, proporciona el marco

sobre el cual se construyen todos los demas elementos.

Sin embargo, un analisis cinematografico completo va mas allad de estos componentes
basicos. La intertextualidad revela cémo una pelicula dialoga con otras obras y con la
cultura en general. La ideologia desentrafia los mensajes subyacentes y las estructuras
de poder representadas en el film. La estética examina como los elementos visuales y

sonoros se combinan para crear una experiencia sensorial coherente.

Ademas, el analisis de la fotografia profundiza en como la manipulacion de la luz y la
camara influye en la narrativa y la emocion. La interpretacion actoral y la direccion son
cruciales para entender como se materializan los personajes y la vision creativa en la

pantalla.
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Como se aprecia en este capitulo, el analisis cinematografico es un campo vasto y en
constante evolucién que requiere una apreciacion meticulosa de multiples elementos
interconectados. Al abordar una pelicula desde estas diversas perspectivas, se logra
una comprension mas profunda y matizada de la obra, revelando las complejidades y
sutilezas que hacen del cine un arte tan poderoso y fascinante (Zavala Lauro, 2015c).
Este enfoque multidimensional no solo enriquece nuestra apreciacion del cine como
forma de arte, sino que también nos proporciona herramientas valiosas para interpretar
y contextualizar las narrativas visuales en un mundo cada vez mas dominado por la

imagen en movimiento.
Capitulo II. Breve historia y desarrollo del cine europeo

Este capitulo presenta un breve compendio de la historia del cine europeo, trazando su
trayectoria desde sus origenes hasta la actualidad. El analisis se centra en aquellas
innovaciones que, en su momento, representaron saltos cualitativos en la técnica y el
arte cinematograficos, y que con el tiempo se han consolidado como elementos
caracteristicos de diversos géneros filmicos. Esta exploraciéon no solo resalta la
importancia historica de estos avances, sino que también ilustra cdmo han influido en

la configuracion del lenguaje cinematografico contemporaneo.

El recorrido histérico se inicia con el nacimiento del cine, marcado por las
revolucionarias proyecciones de los hermanos Lumiere. A partir de este punto, se
examina meticulosamente la evolucidon de las distintas corrientes y movimientos
cinematograficos que han surgido en Europa. Cada uno de estos movimientos se
contextualiza en su época, destacando sus caracteristicas distintivas y su impacto en el

desarrollo del cine como forma de expresion artistica y cultural.
La narrativa culmina en el andlisis del cine europeo contemporaneo, utilizando como

ejemplo paradigmatico la obra del director danés Lars von Trier. La eleccion de von
Trier no es casual; su trabajo encarna muchas de las tendencias y preocupaciones del
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cine europeo moderno, sirviendo como un prisma a través del cual se pueden examinar

las corrientes actuales en la cinematografia del continente.

Este enfoque cronoldgico y tematico permite no solo trazar la evolucién técnica y
estética del cine europeo, sino también reflexionar sobre como estos cambios reflejan
y han sido influenciados por los contextos sociales, culturales y politicos cambiantes de
Europa. Al hacerlo, el capitulo proporciona una base sélida para comprender la rica
herencia del cine europeo y su continua relevancia en el panorama cinematografico

global.
2.1. El nacimiento del cine y los hermanos Lumiére

Los hermanos Lumiere son ampliamente reconocidos como los precursores del cine, un
titulo que les otorga el estatus de inventores del séptimo arte (Bordwell et al., 2017).
El 28 de diciembre de 1895 marcd un hito en la historia del entretenimiento con la
primera proyeccién formal de sus filmes en Paris. El cortometraje “La llegada del tren”,
con una duracién de apenas 48 segundos, no solo inaugurd una nueva era en la
creaciéon audiovisual, sino que también provocd una reaccion sin precedentes en el
publico. Los espectadores, abrumados por el realismo de la imagen en movimiento,
intentaron esquivar el tren que parecia aproximarse a la estacion en la pantalla. Este
momento trascendental no solo transformé la concepcidn del entretenimiento, sino que
también sentd las bases para futuros avances tecnoldgicos que darian lugar a
innovaciones como la sonorizacion, los efectos visuales y, posteriormente, los

videojuegos.

Para comprender plenamente la génesis del cine, es fundamental examinar sus
antecedentes tecnoldgicos y conceptuales. La “linterna magica”, un primitivo dispositivo
de proyeccion, junto con los “panoramas y dioramas”, que creaban ilusiones de
realidad, fueron precursores cruciales. Estos desarrollos, enraizados en los avances de

la fotografia, pavimentaron el camino hacia la cinematografia.
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Un factor fisioldgico clave en la evolucién del cine fue el descubrimiento de la
persistencia retiniana, una caracteristica del ojo humano que permite que una imagen
permanezca en la retina durante una fraccion de segundo después de su desaparicion
fisica. Este fendmeno hizo posible la ilusién del movimiento continuo mediante la
proyeccidn rapida de imagenes fijas sucesivas. La estandarizacion de la velocidad de
proyeccién a 24 fotogramas por segundo se convirtié en la base técnica de lo que hoy

conocemos como video.

Este avance tecnoldgico no solo representd un salto cualitativo en la capacidad de
capturar y reproducir el movimiento, sino que también abrid nuevas posibilidades
narrativas y expresivas (De Los Reyes, 1993). La capacidad de crear ilusiones de
realidad en movimiento transformd fundamentalmente la forma en que las historias

podian ser contadas y experimentadas.

La convergencia de estos elementos técnicos, fisioldgicos y artisticos en el nacimiento
del cine ilustra como la innovacién a menudo surge de la interseccion de diversas
disciplinas y descubrimientos. El cine, como sintesis de arte y tecnologia, no solo
revoluciond el entretenimiento, sino que también se convirtid en un poderoso medio
de expresion cultural y artistica, influyendo profundamente en la forma en que

percibimos y entendemos el mundo visual.

2.1.1. La linterna magica

La linterna magica fue un proyector provisto de varios lentes, dicho aparato ampliaba
las imagenes por lo general pintadas sobre placas de vidrio, un inventd bastante
parecido al microscopio, a lo largo del siglo XIX se alcanzd un grado de perfeccion en
su eficacia y en algunas ocasiones se requerian varias personas para poder manejarla
(Tena, 2006)La linterna magica proyectaba varias imagenes con el objetivo de
transmitir una impresién de movimiento, tal visién era transmitida gracias los nimeros

lentes.
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2.1.2. Los panoramas y dioramas

A diferencia de la linterna magica, los panoramas no se basaban en la proyeccién de
las imagenes sino en transmitir ilusionismo pictdrico, su periodo de uso y esplendor se
encuentra se encuentra a finales del siglo XVIII hasta finales del siglo XIX, un invento
del pintor escocés Robert Barker en 1788 (Pérez Valverde, 2014).El aparato consistia
de recintos circulares con muros que se desplegaban escenas pintadas de manera
ilusionista que reproducian en todo detalle ciudades, paisajes, o grandes
acontecimientos, por lo general batallas.

El espectador se situaba en lo alto de una plataforma central y desde alli sentia como
la imagen lo envolvia, lo rodeaba por todas partes, en un afan de producir la impresion
de realidad. Los dioramas, creados por el futuro pionero de la fotografia Louis Daguerre
quién presento el primero en Paris en 1822, eran unos lienzos de enormes dimensiones
que intentaban acercarse mas aun a la ilusion de realidad a través de elementos
transllicidos que permitian que la imagen representada cambiara de aspecto, tanto

gracias a la iluminacién como a la superposicion de cuadros.

2.1.3. Salas de cine en sus inicios

La experiencia de ir al cine en los primeros tiempos se distinguia bastante de la que
hemos conocido en épocas posteriores. Existian entonces para el publico dos centros
de atencidn: las imagenes proyectadas en movimiento eran tan interesantes como la
curiosa maquina que las proyectaba (Rodriguez, 2019). El proyector se mostraba a la
vista de un publico que se sentaba en sillas plegables o deambulaba por el interior de

unas salas en las que no reinaba ni la oscuridad, ni el silencio.

En 1897, el incendio en una sesién de cine en el Bazar de la Caridad de Paris en el que
perdieron la vida mas de cien espectadores provocd gran inquietud entre los asistentes
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habituales a este tipo de espectaculos. El celuloide era altamente inflamable y se
advirtié la importancia de adoptar las convenientes medidas contra incendios. Una de
las primeras en instaurarse fue la obligacidn de que el proyeccionista se encerrase
dentro de una cabina de material no inflamable. A partir de entonces el publico dejo
de ser consciente de la maquina que proyectaba las imagenes para centrar su atencion
exclusivamente en éstas. Se iniciaba asi el camino hacia la ilusidon de realidad que tan

a menudo ha aspirado a provocar el cine en el espectador.

Las primeras proyecciones cinematograficas no tuvieron lugar en espacios dedicados
exclusivamente a ellas, como si sucederia mas tarde, sino en barracones de feria o
locales destinados a otros espectaculos populares como los teatros y los cafés. El cine
era basicamente una atraccion de feria dirigida a un publico compuesto en su mayoria
por obreros sin grandes recursos econdmicos que encontraban en él un nuevo modo

de diversion a bajo precio.

Entre los primeros locales creados para la proyeccidn de peliculas se hallaron los Hale's
Tours. Se generalizaron y extendieron por todo el mundo a partir de 1904 y en algunos
paises hasta bien entrados los afos diez. Simulaban ser un vagén de ferrocarril y las
descripciones de la época nos cuentan que disponian de movimientos y ruidos

semejantes a los de auténticos trenes.

Incluso las entradas parecian billetes de tren. Solamente se proyectaban en ellos
peliculas de determinado tipo, de paisajes o documentales, filmadas con la camara en
movimiento para que dieran la impresion de ser las imagenes que se podian contemplar
a medida que avanzaba un tren por determinados parajes. Su atractivo principal residia
en la sensacidon que transmitian de estar realizando un verdadero viaje en ferrocarril.
Se lograba de este modo, mediante artificios ajenos a lo puramente cinematografico,
aquello que pocos afios mas tarde el cine “clasico” intentaria conseguir por si solo, la
ilusion de realidad (Pérez Valverde Soledad, 2015).
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2.2. El cine europeo clasico

Este apartado se dedica a un analisis exhaustivo de las corrientes cinematograficas
clasicas mas influyentes en el desarrollo del cine europeo, reconocidas por su papel
fundamental en la evolucion y maduracion del séptimo arte (Zavala, 2005). Se
explorara en profundidad como estas escuelas de pensamiento y practica
cinematografica no solo definieron estéticas distintivas, sino que también establecieron
paradigmas narrativos y técnicos que continlan resonando en la produccion

cinematografica contemporanea.

El enfoque se centrara en las contribuciones seminales de estas corrientes, examinando
cdmo, desde los albores del cine, establecieron un conjunto de principios rectores que
moldearon la estructura narrativa de las peliculas. Estos principios, que con el tiempo
se cristalizaron en reglas y normas, abarcaron todos los aspectos de la creacién
cinematografica: desde la conceptualizacidn inicial en la fase de guion, pasando por las

complejidades del rodaje, hasta las decisiones criticas tomadas en la sala de montaje.

2.2.1. El expresionismo aleman

El expresionismo aleman representa una piedra angular en la evolucion del cine
europeo, constituyendo uno de los movimientos de vanguardia mas influyentes del
siglo XX debido a sus significativas aportaciones al lenguaje cinematografico (Sanchez
Noriega, 2010). Este movimiento, que emergié alrededor de 1910 en Munich,
transformo la propaganda alemana en un medio artistico distintivo, caracterizado por
tonos sombrios, abstracciones audaces y elementos inquietantes que rozaban lo

terrorifico.
El surgimiento de esta corriente cinematografica fue, en gran medida, una respuesta a

las secuelas de la Primera Guerra Mundial. Enfrentada al rechazo internacional,

Alemania encontrd en el cine un vehiculo para revitalizar su economia y reafirmar su
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identidad cultural. El expresionismo aleman se distinguid por sus narrativas atipicas y
su atmdsfera de suspenso, que no solo cautivaron al publico, sino que también

establecieron nuevos paradigmas en la narracion visual.

Este movimiento inaugurd un fendmeno cinematografico complejo, caracterizado por
una estética visual revolucionaria que se manifestaba principalmente a través de un
elaborado disefio de produccion. Las escenografias, construidas con una minuciosidad
y creatividad sin precedentes, creaban ambientes de un clima espiritual Unico, sentando
las bases de lo que hoy conocemos como cine de terror y suspenso. El

gabinete del doctor Caligari (1919) se erige como el ejemplo paradigmatico de esta
corriente, encapsulando la esencia del expresionismo aleman en su estética

distorsionada y su narrativa perturbadora.

La influencia del expresionismo aleman trascendid los limites del cine, permeando
campos como la arquitectura y el urbanismo (Barreto, 2005).Esta interdisciplinariedad
se reflejo en la meticulosa investigacion y ejecucién de las escenografias, que no se
limitaban a ser meros fondos, sino que se convertian en elementos narrativos por
derecho propio. El disefio de produccion, que abarcaba desde la construccion de sets
hasta el vestuario y el maquillaje, dio vida a escenarios futuristas y radicalmente

innovadores para su época.

La estética expresionista, con sus angulos pronunciados, sombras dramaticas y
perspectivas distorsionadas, no solo cred un estilo visual distintivo, sino que también
sirvio como un poderoso medio para explorar la psicologia de los personajes y los temas
mas oscuros de la condicién humana. Este enfoque innovador en la representacion
visual influyd profundamente en el desarrollo del film noir y otras corrientes

cinematograficas posteriores.

El expresionismo aleman no fue simplemente un movimiento artistico; fue una

revolucién en la forma de concebir y crear cine. Su legado perdura en la cinematografia
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contemporanea, recordandonos el poder del cine para desafiar las convenciones,
explorar las profundidades de la psique humana y crear mundos visuales que

trascienden la realidad cotidiana.

2.2.2. El impresionismo francés

El impresionismo cinematografico francés, un movimiento fundamental en la historia
del cine, florecio entre 1918 y 1930, emergiendo como heredero directo de la primera
vanguardia francesa (Garcia Estrada, 2008). Este periodo marcd un punto de inflexion
para la industria cinematografica francesa, que habia perdido su posicion de
supremacia global tras la era dorada de los hermanos Lumiere y Georges Mélies, el
monopolio de Pathé-Gaumont, y las devastadoras consecuencias de la Primera Guerra
Mundial.

En respuesta a esta pérdida de hegemonia y a la creciente influencia del cine
hollywoodense en las salas francesas, un grupo de cineastas visionarios, entre los que
destacan Abel Gance, Louis Delluc y Jean Epstein, se embarcaron en una mision para
revitalizar la esencia del cine francés. Su enfoque se centrd en desarrollar una narrativa
mas contemplativa y artistica, fuertemente influenciada por la musica y la pintura, lo

que llevo a que este movimiento fuera también conocido como “corriente pictorica”.

Las caracteristicas distintivas del impresionismo cinematografico francés se
manifestaron en un enfoque que priorizaba la emocién y la narracion psicoldgica sobre
la accion externa. Esta corriente buscaba explorar y expresar la interioridad de los
personajes, otorgando mayor importancia a sus estados mentales y emocionales que
a los eventos externos del relato. Este enfoque introspectivo evocaba las técnicas
utilizadas en la pintura impresionista, donde la representacion de la realidad subjetiva
prevalece sobre la objetiva.
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La musica desempefd un papel crucial en esta corriente, aunque de una manera sutil
y complementaria. En lugar de dominar la narrativa, la musica se entrelazaba
delicadamente con la trama, actuando como un vehiculo para intensificar y exteriorizar
los sentimientos de los personajes. Esta integracion armoniosa de elementos visuales

y sonoros cred una experiencia cinematografica mas rica y matizada.

El resultado de esta aproximacion fue la produccion de peliculas y cortometrajes
caracterizados por su seriedad, profundidad y un realismo psicoldgico acentuado. Estas
obras se alejaban de la espectacularidad y el ritmo acelerado del cine comercial,
optando por una exploracion mas pausada y reflexiva de la condicién humana (Pessoa
Ramos, 2021).

El impresionismo cinematografico francés no solo representd un renacimiento del cine
francés, sino que también establecid nuevos parametros en la narracién visual y la
expresion artistica en el medio cinematografico. Su influencia se extendié mas alla de
las fronteras de Francia, inspirando a cineastas de todo el mundo a explorar las
posibilidades expresivas del cine como forma de arte. Este movimiento demostré que
el cine podia ser un medio tan profundo y evocador como la pintura o la musica, capaz
de sumergir al espectador en los paisajes interiores de sus personajes y evocar

emociones complejas a través de la sutil interaccién de imagenes y sonidos.

2.3. El cine europeo contemporaneo de 1959 al 2000

Este apartado desarrollara las corrientes contemporaneas mas importantes del cine
europeo para el crecimiento del séptimo arte, ademas de las aportaciones que fueron
establecidas desde finales de los afios 50°s para la narrativa identificable de las
peliculas de este continente, es decir las razones y caracteristicas en su poética y

narrativa.

2.3.1. El cine del deshielo: Los paises del este y de la URSS
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Los paises socialistas 0 mejor interpretado el “este de Europa” en esta época cambiante
en los setenta también tuvieron su propia revolucion cinematografica, donde surgieron

|\\

nuevas corrientes cinematograficas tras entonces el conocido el “telén de acero”.

El denominado el “Cine del Deshielo” fue aplicado en la Unidn Soviética, pero cuya
denominacion paso a los paises satélites, para posteriormente ser conocido en toda
Europa, este movimiento abrié fronteras mediante la expresion de numerosas peliculas

debido al contenido sociopolitico que manejaban.

2.3.1.1. Hungria

Hungria fue un pais que habia sufrido represidon en 1956, esta nacién con el paso de
los anos hasta los setenta ofrecid un cine campesino, mostrando la vitalidad de un
pueblo oprimido, su principal precursor fue Zoltan Fabri y como ejemplos conocidos de

su filmografia se tiene Carrusel de 1955 y Vente horas de 1964.

2.3.1.2. Checoslovaquia

Checoslovaquia antes de la primavera de Praga de 1968 reflejaria todo malestar social
y politico del pais, con una cruda critica a los estamentos y en muchas ocasiones
demasiado marcada en las historias, entre sus principales precursores se encuentran
Milos Forman con peliculas como Los amores de una rubia de 1965 y iFuego
bomberos! De 1967.

2.3.1.2. Polonia

Polonia por otro lado siguid con el recuerdo de la guerra, sus historias contaban

enfrentamientos bélicos, lo cual era natural ya fue uno de los paises mas afectados por
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la segunda guerra mundial, y aqui es cuando entra Roman Polanski y entre sus obras
mas conocidas dentro de esta corriente cinematografica fueron El cuchillo en el
agua de 1962 o Repulsidon de 1965, a pesar de que el director ya contaba con una

carrera establecida en los Estados Unidos.
2.3.2. El Nouvelle vague francés

La Nouvelle Vague, o “Nuevo Cine” francés, fue un movimiento cinematografico que
emerdio a finales de la década de 1950 y tuvo un profundo impacto en el cine mundial.
Surge en un contexto de cambios sociales y culturales en Francia y se caracteriza por

una ruptura radical con las convenciones del cine tradicional.

El origen del movimiento se encuentra en un grupo de jovenes cineastas, muchos de
los cuales eran criticos en la revista Cahiers du Cinéma. Estos cineastas, entre ellos
Francois Truffaut, Jean-Luc Godard, Agnés Varda, y Claude Chabrol, estaban
insatisfechos con el cine establecido, que consideraban demasiado rigido y formalista.
En contraste, ellos abogaban por una mayor libertad creativa y una vision mas personal
del cine.

Una de las caracteristicas distintivas de la Nouvelle Vague es su estilo innovador. Los
directores de este movimiento rompieron con las normas establecidas del cine,
utilizando técnicas como el rodaje en exteriores, la camara en mano, y el montaje
discontinuo. Este estilo informal y espontaneo era un reflejo de la vida real y se oponia
a las producciones pulidas y artificiales de la época. Peliculas como A bout de

souffle (1960) de Godard y Les 400 coups (1959) de Truffaut (Vilaro i Moncasi, 2016),
ejemplifican esta nueva estética, mostrando una visién mas cruda y auténtica de la

vida cotidiana.
Ademas de su estilo visual, la Nouvelle Vague se distinguié por sus tematicas. Los
cineastas exploraron la condicién humana, la alienacién y la juventud con un enfoque

que a menudo desafiaba las normas sociales y morales. Este enfoque reflejaba un
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deseo de explorar la subjetividad y las experiencias individuales, en lugar de narrativas

universales y predecibles.

El impacto de la Nouvelle Vague fue considerable. No solo transformd el cine francés,
sino que también influyd en cineastas de todo el mundo, promoviendo una mayor
experimentacién y libertad creativa en el cine. El movimiento sento las bases para el

cine moderno y sigue siendo una referencia importante en la historia del cine.

En resumen, la Nouvelle Vague representd una revolucion en el cine francés al desafiar
las convenciones y ofrecer una nueva vision estética y narrativa. Su legado perdura,
recordandonos la importancia de la innovacidon y la autenticidad en el arte
cinematografico (Weinrichter, 2005).

2.3.3. El nuevo cine espaiiol

En la década de los setenta, con el impulso del denominado espiritu de Salamanca, que
tachaba al cine espafiol de “politicamente ineficaz”, socialmente falso, intelectualmente
infimo y estéticamente nulo, fue que se puso en marcha la modernizacion politica en
Espafa. Su pionero fue Carlos Saura, quien habia sido viajero desde muy joven y tenia
una nocidén bastante precisa de lo que necesitaba su pais, su primer gran obra
reconocida fue La Caza, filme que retratd la alegoria de la Guerra Civil Espafola, y
después fue seguido por cineasta mas jovenes, lo que dio como resultado a la “Escuela
Oficial de Cinematografia (EOC)”, en Madrid, paralelo a estas nuevas olas europeas de
los 60.

Ciertamente, al albor de esta década, surgid en Espaia “una nueva ola” coetanea que
llend de esperanza a los aficionados hispanos y empezd a contar en los certamenes
cinematograficos de toda Europa. Se rechazo del cine oficioso-industrial y sintonizaba

con la actitud inconformista mantenida.
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2.3.4. Hacia un nuevo cine europeo

Por aquellos ahos, otros autores y obras que aparecieron en el panorama europeo
contemporaneo, que también vale la pena contar. El cine europeo permanecioé con su
narrativa estricta durante la contemplacion y la importancia de las emociones de los
personajes, pero conforme se avanzo hacia el siglo XXI nacieron peliculas con toques
mas modernos y un poco mas hilarantes, tales como la popular La vida es bella de
Roberto Benigni de 1998.

2.3.3.1. La vida es bella (1998)

La vita € bella, conocida en Hispanoamérica como “La vida es bella” es una obra
cinematografica que ha dejado huella en la historia del cine. Su éxito se refleja en los
numerosos reconocimientos recibidos, incluyendo el Gran Premio del Jurado en
Cannes en 1998 y 40 galardones internacionales. Fue galardonada con tres Premios
Oscar, incluyendo Mejor Actor para Roberto Benigni, Mejor Banda Sonora Original y
Mejor Pelicula Extranjera. Estos premios no solo reconocieron la calidad artistica de la
pelicula, sino que también aumentaron su visibilidad y prestigio a nivel mundial (Laszlo,
2020)

La pelicula introdujo al mercado estadounidense un estilo de cine europeo poco comun
hasta entonces en esta parte del mundo. Rompid con la tradicidn del cine europeo que
se consumia en América, que solia mantener una narrativa seria y que carecia de
elementos cdmicos. De acuerdo con Alexandru Laszlo (2020), “La vida es bella” abordd
el tema del Holocausto desde una perspectiva Unica, utilizando el humor y la ironia
para contar una historia profundamente tragica llena de momentos de comedia, sin
perder el enfoque en los sentimientos y emociones de los personajes. Esta combinacion
de comedia y tragedia permitié una nueva forma de explorar temas serios y oscuros
en el cine, demostrando que el humor puede ser una herramienta poderosa para tratar

temas dificiles.
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Aunque la produccidn no se centrd en los aspectos técnicos de la guerra, la innovacion
de Benigni radica en la combinacidn de la experiencia de una familia en un campo de
concentracion con momentos de humor. Esta fusion de elementos aparentemente
incompatibles resultd en una narrativa Unica que mantuvo la esencia del cine europeo
mientras exploraba nuevos territorios narrativos, sin caer en los clichés del humor

estadounidense (Benigni Roberto, 1997).

2.3.3.2. Secretos y mentiras (1996)

Otra pelicula del cine moderno de los afios 90 's fue Secretos y mentiras de 1996, una
pelicula del guionista y realizar britanico Mike Leigh, que demuestra su categoria
artistica humana como creador. Se trata de un filme magistral ganador de la Palma de
oro de en Cannes de 1996, cuya interpretacion de Brenda Blethyn obtuvo también el

galarddn a la mejor actriz y en la misma categoria al Oscar recibidé su nominacion.

La historia ocurre en Londres durante los 90, con una protagonista Cynthia, una madre
soltera que sufre dificultades econdmicas y malas relaciones con su hija, ambas de
condicién obrera, un dia la protagonista se encuentra con una hija que habia
abandonado en adoptacidon debido a que fue fruto de un encuentro con un negro,
mientras que ella desea evadirla, su propia hija la busca con el fin de buscar una

conexién con su progenitora.

Este filme fue controversial por los temas que toca, aunque podria parecer un relato
americano o una historia de novela mexicana en verdad que el guion y la direccion
fueron bastante sutiles para el desarrollo de los acontecimientos, respetan los tiempos
para desenvolver las emociones de los personajes y no controvierten la historia, brindan
un mensaje de empatia a pesar de la situacion tan complicada, no cae en una formula

agringada, donde el drama sin sentido tomo el protagonismo, es humano y queda por
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demas explicar las extraordinarias interpretaciones que se dieron como resultado.
(Leigh Mike, 1996)

2.4. De los Lumiere a Lars von Trier

Europa ostenta, por derecho propio, el titulo de cuna del séptimo arte, gracias a la
innovacion pionera de los hermanos Lumiere (Caparrds Lera, 2009). Sin embargo, el
nacimiento del cine, marcado por la unién técnica de fotogramas para crear secuencias
animadas, fue solo el primer paso en un viaje de evolucion artistica. Fue Georges Mélies
quien elevd este invento técnico a la categoria de medio narrativo, dotando a sus
proyectos de guion y coherencia narrativa, elementos fundamentales para la

construccion de historias cinematograficas.

El viaje a la luna (1902) de Mélies se erige como un hito trascendental en esta
evolucidn. Esta obra no solo representa el primer relato cinematografico con una
estructura expositiva profunda, sino que también ejemplifica una trama
meticulosamente ejecutada, sentando las bases para el desarrollo del lenguaje

cinematografico (Cosandey, 2011).

Las corrientes cinematograficas europeas subsiguientes, como el expresionismo aleman
y el impresionismo francés, enriquecieron significativamente el panorama del cine
continental. Estas escuelas no solo aportaron elementos visuales distintivos, sino que
también introdujeron nuevas dimensiones en la narrativa cinematografica. El
impresionismo francés, por ejemplo, priorizo la exploracion de los estados emocionales
de los personajes a través de la contemplacion, privilegiando el aspecto psicoldgico de
la narracion. Esta corriente integré habilmente influencias de la pintura y la musica,
elementos que se convirtieron en aliados indispensables para la consecucién de los

objetivos narrativos y estéticos de las peliculas.
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El expresionismo aleman, por su parte, aportd una estética visual Unica, caracterizada
por sus escenarios distorsionados y su iluminacion dramatica, que servian como
manifestaciones externas del estado psicoldgico de los personajes. Esta corriente no
solo influyd en la apariencia visual del cine, sino que también expandid las posibilidades

narrativas, permitiendo la exploracion de temas mas oscuros y complejos.

La confluencia de estas innovaciones técnicas, narrativas y estéticas consolidd la
posicion de Europa como epicentro de la experimentacion y el desarrollo
cinematografico. Estos movimientos no solo definieron la identidad del cine europeo,
sino que también influyeron profundamente en la evolucidon global del medio
cinematografico (Sanchez Noriega, 2011). La herencia de estas corrientes sigue siendo
visible en el cine contemporaneo, donde la integracion de elementos visuales, sonoros
y narrativos continda siendo fundamental para la creacion de experiencias

cinematograficas ricas y complejas.

Los hermanos Lumiere proporcionaron la semilla técnica para el desarrollo del cine,
pero fue la vision artistica de Georges Mélies y la experimentacion de las subsiguientes
corrientes europeas las que cultivaron el cine hasta convertirlo en un medio de
expresion artistica sofisticado y multifacético. Este legado continda inspirando y
desafiando a cineastas de todo el mundo, manteniendo viva la tradicion de innovacion

y expresion artistica que define al cine europeo.

Lars von Trier, por otro lado, tomo todos estos elementos en conjunto para crear sus
propias reglas y normas en su corriente cinematografica conocida como el Dogma 95,
cambiando asi la forma y perspectiva del cine europeo. Dinamarca conocié a un
cineasta provocador que desafiaria y romperia las reglas del séptimo arte establecidas
hasta 1990, con el objetivo de entablar un “cine puro y real” (José Maria Caparrds Lera,
2007). A partir del siguiente capitulo, comenzara la investigacion del propdsito y
objetivo de esta tesis: estudiar la narrativa y poética en las peliculas de Lars von Trier.
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Capitulo III. El Dogma 95 y Lars von Trier

En 1995, los cineastas daneses Lars von Trier y Thomas Vinterberg dieron vida a una
revolucionaria corriente cinematografica que desafiaria las convenciones del séptimo
arte de esa época (Crespo Gamez, 2004). Inspirados por la necesidad de adaptarse a
las limitaciones financieras que enfrentaban, estos directores concibieron un enfoque
gue no solo aceptaba estas restricciones, sino que las transformaba en catalizadores

para la creacién de obras de profundo valor artistico.

El movimiento, bautizado como Dogma 95, se fundamentd en el concepto de “cine
puro”, materializandose en un manifiesto que establecia un riguroso conjunto de reglas
—conocido como el “Voto de Castidad”— para la produccién cinematografica (Burgos
Ramirez, 2021). Estas normas tenian como objetivo despojar al cine de artificios
técnicos y narrativos excesivos (sin efectos especiales, musica no diegética, iluminacion
artificial y equipos de filmacidn ostentosos), promoviendo asi una forma de expresion

mas auténtica y cercana a la realidad.

Ademas, se exigia el uso de camara en mano y locaciones reales, sin decorados
construidos especificamente para la pelicula. Dogma 95 aspiraba a capturar la esencia
de la realidad a través de historias dramaticas que exploraran la condicién humana en
su forma mas cruda. Los realizadores buscaban presentar tramas que resonaran con

autenticidad, evitando el sensacionalismo y los clichés hollywoodenses.

Este movimiento no solo influy6 en la forma de hacer cine en Dinamarca, sino que tuvo
un impacto significativo en la industria cinematografica internacional. Peliculas como
Festen [Celebracién] de Vinterberg y Idioterne [Los idiotas] de von Trier se
convirtieron en ejemplos paradigmaticos de esta nueva estética, inspirando a cineastas
de todo el mundo a explorar formas mas austeras y directas de contar historias en la
pantalla grande (Crespo Gamez, 2004).

3.1. Lars von Trier, metamorfosis y provocacion
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Mas de dos décadas después, el Dogma 95 continda siendo reconocido como uno de
los ultimos grandes movimientos de resistencia cinematografica. Sus intenciones
trascendieron la mera estrategia promocional o la provocacién vacua, constituyendo
una vision que, aunque solo fue aclamada por un pufiado de cineastas comprometidos
con sus ideales de autenticidad, ha logrado indiscutiblemente asegurar su lugar en los
anales de la historia del cine, para bien o para mal (Burgos Ramirez, 2021). En esencia,
esta corriente nace de la compleja amalgama de emociones, pasiones e ilusiones de

Lars von Trier, asi como de los mismos conflictos que sus peliculas suscitan.

La trayectoria cinematografica de von Trier comenzd precozmente. A la temprana edad
de 11 afios, inicié lo que se convertiria en su imperio audiovisual. Entre 1967 y 1971,
realizd seis cortometrajes que conformaron su precoz introduccion al mundo del cine.
Posteriormente, durante su etapa como estudiante en la Universidad de

Copenhague, escribid y dirigié sus primeros mediometrajes, Den Sidste Dedalje (1981)
y Befrielsesbilleder (1982). Estas experiencias le permitieron establecer contacto con

profesionales del séptimo arte que lo acompanfarian en su metedrico ascenso posterior.

Tras abandonar sus estudios en 1982, von Trier se adentrd en el terreno del
largometraje, lo que conllevo la necesidad de obtener presupuestos mas elevados. Esto
lo llevd a sumergirse en la busqueda de subvenciones y a considerar aspiraciones
comerciales (Crespo Gamez, 2004). Para la realizacion de El elemento

del crimen, el cineasta contd con un presupuesto de 4,5 millones de coronas danesas

(aproximadamente 600.000 euros).

En siete semanas de rodaje, von Trier cred lo que él mismo denominaria “la primera
pelicula en color de cine negro”. El filme logré un acabado técnico sorprendente
considerando lo limitado de sus recursos (Crespo Gamez, 2004). Su potente estilo visual
le valié una participacion en el Festival de Cannes, donde obtuvo el galardén técnico,

ademas de conseguir una satisfactoria recaudacion en taquilla.
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Tras el éxito de su primer largometraje, von Trier decidié continuar con la trilogia

“Europa”, que habia iniciado con El elemento del crimen. Su segundo filme, Epidemic
(1987), se realizd bajo condiciones econdmicas similares a su dpera prima, contando
con un presupuesto de un milldn de coronas (135 mil euros). Von Trier se vio obligado
a convertir la necesidad en virtud, resultando en un filme eficaz tanto en su poética
como en su narrativa (Colén, 2009). El director se liberé de las restricciones de las
técnicas cinematograficas convencionales y, sobre todo, de la presidon autoimpuesta de
crear una obra maestra. Gracias a sus estilizados planos y a la minuciosa estética de

su fotografia, la pelicula logré una autenticidad notable.

Después del éxito y la autenticidad demostrada en sus dos primeros largometrajes, von
Trier se sumergid en el cierre de su trilogia con Europa (1991). Esta pelicula devolvio
al director a la obsesion por el control absoluto que ya se vislumbraba en su primer
largo. Filmada en pantalla ancha y recurriendo constantemente al uso de proyecciones
frontales y posteriores, von Trier dotd a Europa de una atmdsfera emocional propia
mediante un meticuloso trabajo sobre colores y texturas, movimientos de cdmara muy

marcados y constantes, técnicas especiales de montaje y el uso de pantalla partida.

Europa se convirti6 en una pelicula llena de aspiraciones que fueron cumplidas
satisfactoriamente. Fue el proyecto mas “cinematografico” de todos los que habia
rodado hasta entonces, el mas tendente a un cine puro y ensimismado. La obra no solo
consolido el estilo distintivo de von Trier, sino que también demostrd su capacidad para
crear un universo visual complejo y evocador dentro de las limitaciones presupuestarias

(Ruiz Carmona Marco & Pereira Campos, 2009).

3.2. El Dogma 95

A principios de los afios 90, Lars von Trier alcanzd reconocimiento internacional gracias

a su primera trilogia, en la que se evidenciaba la influencia de Andréi Tarkovski (Burgos
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Ramirez, 1998). Su estilo cinematografico se caracterizaba por la combinacién de
movimientos de camara improvisados con matices técnicos sofisticados. El objetivo
principal de von Trier era dotar de credibilidad a sus historias mediante guiones bien

estructurados y actuaciones que se ajustaban fielmente a su vision.

A mediados de la década, von Trier decidié desafiarse a si mismo, superando su afan
controlador vy la paralisis esteticista que habia caracterizado sus obras anteriores. Este
nuevo enfoque se materializd plenamente en Rompiendo las olas (1996), pelicula con
la que el director danés cred su propio lenguaje cinematografico, sentando las bases
de lo que se convertiria en el manifiesto y voto de castidad del movimiento Dogma 95.

Esta nueva aproximacion al cine alcanzaria su maxima expresién en “Los idiotas
(1998).

El Dogma 95 se distingue como un lenguaje cinematografico atipico. Desde el primer
plano, el espectador percibe una obra diferente: la cdmara encara directamente a los
actores, capturando mediante primeros planos cada sutil expresion de los personajes
(Ruiz Carmona Marco & Pereira Campos, 2009.En su planificacion, existe un deliberado
desinterés por adherirse a un storyboard rigido. La direccion se enfoca en obtener
interpretaciones fluidas y momentos de auténtica humanidad, a menudo improvisados,
que son capturados en tomas extensas con reencuadres continuos sin interrumpir la

grabacion.

Este enfoque busca otorgar libertad tanto al equipo artistico como al técnico,
permitiendo que el proceso creativo florezca durante el rodaje y que el espectador sea
testigo de estas posibilidades creativas espontaneas (Ruiz Carmona Marco & Pereira
Campos, 2009). Ademas, el Dogma 95 aboga por el abandono de los sets artificiales
en favor de locaciones reales y el uso exclusivo de iluminacidon natural. Todos estos
elementos contribuyen a una despreocupacién por la continuidad convencional en el

montaje.
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Las caracteristicas del Dogma 95 exigen que las historias narradas sean dramaticas y
humanamente reales. La improvisacion, lejos de ser cadtica, debe emanar coherencia
y una esencia unica, contribuyendo a la singularidad de este estilo cinematografico. Es
importante destacar que el Dogma 95 y el enfoque de von Trier no nacen
necesariamente de limitaciones econdémicas, sino de su voluntad de desafiarse a si
mismo, potenciar su creatividad y provocar tanto al espectador como a la industria

cinematografica en general.

Rompiendo las olas (1996), primera parte de la trilogia que von Trier denomind
Corazdn de oro, fue el campo de pruebas donde implementd y desarrolld las técnicas
del Dogma 95. Esta pelicula no solo marcé un hito en la carrera del director, sino que
también le valié numerosos reconocimientos en prestigiosos festivales internacionales.
Entre sus logros mas notables se encuentran nominaciones a los Oscar y los Globos de
Oro, asi como el Gran Premio del Jurado en el Festival de Cannes (Burgos Ramirez,
1998).

Este nuevo enfoque cinematografico de von Trier no solo revolucioné su carrera
personal, sino que también influyd significativamente en el panorama del cine
independiente mundial, inspirando a una nueva generacidon de cineastas a explorar

formas mas crudas y auténticas de contar historias en la pantalla.

3.3. Dogma 95 aqui y alla

Con Lars von Trier surge el Dogma 95 practicamente desde que fue un estudiante en
la universidad de Copenhague, casi inconscientemente fue que le dio forma mientras
avanzaba con la experiencia, para 1995 cuando se encontraba en la realizacion de
Rompiendo las olas difundié una serie de ideas con su colega Thomas Vinterberg,
ambos terminaron de construir las reglas de la corriente cinematografica a lo que le

nombraron “voto de castidad”.
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El “voto de castidad” se encuentra fundamentalmente preocupado por cierta nocién de
la verdad, lograda por la renuncia a toda alteracidn de los escenarios, tanto en el rodaje
como en la post-produccion. La idea de “castidad” se entiende como el deseo de una
pureza a la impostura del artificio y como fidelidad a la sustancia de las historias
contadas, en pocas palabras renunciando al disefio de produccién, aunque no en su
totalidad, también quedando prohibido los recursos tecnoldgicos que hoy abundan en
la industria cinematografica (efectos visuales). A continuacion, revisaremos los
elementos que integran el decalogo del Dogma 95, en primer lugar, se encuentra (Vilar
Sastre, 2005):

1. El rodaje debe realizarse en escenarios auténticos. “Los accesorios y decorados
no pueden ser introducidos”. Como tal, el primer aspecto del decalogo establece que
sera preciso encontrarlo en el escenario original en el que se realizara el rodaje,
esencialmente se esta renunciando al disefio de produccidn en un sentido convencional,
enfocandose profundamente en las visorias. Respecto a los accesorios, si un accesorio
en particular es necesario para la historia, puede ser introducido, pero la utileria debera

preponderantemente encontrarse en el lugar de filmacion.

2. El sonido no debe ser producido separadamente de las imagenes, ni viceversa.
(No se puede utilizar musica, salvo que ésta esté presente en la escena en la que se
rueda). Estableciendo que la musica debe ser intradiegética, es decir que los mismos
personajes escuchen las melodias dentro de la narrativa al mismo tiempo que el
espectador, y esta misma deben ser producida y extraida en el rodaje y no agregarla

en la postproduccion.

3. La camara debe sostenerse en la mano. Cualquier movimiento o inmovilidad
logrado con la mano estan autorizados. (La pelicula no debe desarrollarse donde la
camara se encuentra ubicada; sino que la filmacion se llevara a cabo donde la escena
tiene lugar). Libertad tanto al director de fotografia como a los mismos actores de

improvisar durante el rodaje, generar movimientos de camara que el DP crea oportunos
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de acuerdo al momento que es retratado, incluso si desea eliminar del cuadro a los
personajes. Respecto a los actores pueden agregar lineas o frases para mejorar el
guion y tienen la autodeterminacién de cambiar de lugar en el set, si asi lo creen

necesario.

4. La pelicula tiene que ser en color. La iluminaciéon especial no es aceptada. (Si
hay poca luz, la escena debe ser cortada, o bien se puede montar sélo una luz sobre
la cdmara). El rodaje no debe tener un equipo profesional de iluminacién detras de
camaras, la luz debe ser natural o se debe encontrar en el lugar de filmacién con el
objetivo de crear la fotografia mas pura y realista posible, asi mismo se permite agregar
dentro del espacio filmico objetos o utileria que puedan generar mas luminosidad, lo

cuales se veran a cuadro una vez iniciado la grabacion.

5) Los trucajes y filtros estan prohibidos. Los efectos visuales, asi como los
especiales se encuentran vetados durante el rodaje y la postproduccion, toda alteracién
visual en la imagen queda totalmente prohibida, de lo contrario perderia el objetivo de
esta corriente cinematografica al perder la naturalidad extraida de la filmacion. Ademas
del montaje y de coordinar el audio Unicamente se puede hacer correccion de color en

la posproduccion.

6) La pelicula no debe contener ninguna accién superficial. (Los muertos, las armas,
etc., no se utilizaran). Las acciones superficiales dramaticas y exageradas no son
permitidas, es decir muertes y las armas, estos elementos llevan a la historia a perder
realismo, de lo contrario la naturalidad de las historias quedaria carente de una
narrativa pragmatica y creible.

7) Los cambios temporales y geograficos estan prohibidos. (Es decir, que la pelicula
sucede aqui y ahora). Teniendo como referencia la regla nimero uno donde el disefio
de produccidn no debe existir en forma durante el rodaje, esta norma limita a contar

historias época, es decir que narre del pasado o del futuro, el guion debe ubicarse en
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la actualidad y debe ocurrir la trama en el lugar donde se filmara la pelicula, de esta
forma se evita cambiar los escenarios para capturar de forma mas precisa la realidad

del espacio.

8). Las peliculas deben ser de genero dramatico. Las historias contadas deber sentirse
totalmente reales para dar una impresidn casi de un documental autentico, asi que
géneros como la comedia, el terror o la ciencia ficcion perderian naturalidad en
cualquier trama desarrollada, por lo mismo el drama es el género para seguir en esta

corriente cinematografica.

9) El formato de la pelicula debe ser en 35 mm. Este formato es el negativo, el cual
mantiene los 24 cuadros por segundos, es el mas antiguo y el mas usado en la
produccién cinematografica, asi mismo es el indicado ya que no se busca actualizar o
modernizar la imagen y al no aplicar los efectos visuales ni sonoros, la fotografia clasica

se toma como prioridad.

10) El director no debe aparecer en los créditos. La corriente Dogma 95 tiene como

I\\

objetivo de crear el “cine puro”, asi mismo debe estar integrado por cineastas
“puros”, los cuales no busquen la fama o la riqueza dentro del séptimo arte, sino de
capturar historias por trabajo y pasidn sin esperar un reconocimiento a cambio, por lo

mismo el anonimato por parte del director debe ser aplicado.

iAdemas, juro como director que me abstendré de todo gusto personal! He dejado de
ser un artista. Juro que me abstendré de crear una obra, porque considero que el
instante es mucho mas importante que la totalidad. Mi fin supremo sera hacer esto por
todos los medios posibles, a costa del buen gusto y de todo tipo de consideraciones
estéticas. Asi hago mi VOTO DE CASTIDAD. (Duno Gottberg, 2010).

Copenhague, 13 de marzo de 1995.

Pag. 58



Capitulo IV. Analisis de la obra de Lars von Trier

Este capitulo se centrd en el analisis de tres obras cinematograficas emblematicas de

Lars von Trier: Breaking the Waves (1996), Dancer in the Dark (2000) y Dogville
(2003). El estudio se llevd a cabo aplicando el modelo de andlisis propuesto por el
tedrico cinematografico Lauro Zavala en 2016 que comprende doce elementos de
observacion fundamentales para la comprension integral de una obra filmica, estos
fueron aplicados a cada pelicula, lo que permitié estudiar las complejidades de su
estructura narrativa, sus recursos estilisticos y su significado poético. Este enfoque
multidimensional reveld las capas de profundidad artistica y conceptual presentes en
cada obra, asi como las similitudes y diferencias en el estilo autoral de von Trier a lo

largo de estos tres filmes.

Ademas del analisis zavalaiano Breaking the Waves y Dancer in the Dark fueron
sometidas a un escrutinio adicional bajo la lente del movimiento Dogma 95 (Burgos
Ramirez, 1998). Como se ha mencionado, este manifiesto cinematografico establecio
un conjunto de reglas estrictas para la realizacion de peliculas, con el objetivo de
“purificar” el proceso creativo y desafiar las convenciones del cine comercial. El estudio
evalud la adhesion de estas peliculas a los preceptos del Dogma 95, analizando como
Von Trier navego entre la fidelidad a estas reglas autoimpuestas y la necesidad de

libertad creativa.

Se examinaron las consecuencias estéticas y narrativas de seguir o desviarse de estos
principios, revelando cdmo estas decisiones impactaron en la experiencia
cinematogréfica final. El capitulo ofrece asi una visién profunda y matizada de estas
tres peliculas seminales, contextualizandolas dentro de la carrera del director y de las
corrientes cinematograficas de finales del siglo XX y principios del XXI.

4.1. Breaking the Waves (1996)
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Rompiendo las olas, estrenada el 5 de julio de 1996, marca un punto de inflexion en
la carrera de Lars von Trier. Esta obra se erige como el ultimo filme que el director
danés escribe y realiza antes de la creacion del movimiento Dogma 95, convirtiéndose
asi en el precursor y catalizador de esta revolucionaria corriente cinematografica
(Burgos Ramirez, 2021). Durante su realizacion y postproduccion, von Trier aplicé la
mayoria de los principios que posteriormente constituirian las reglas del Dogma 95,

sirviendo como un campo de pruebas para esta nueva estética cinematografica.

El éxito critico de Rompiendo las olas fue fundamental para el nacimiento y la
legitimacion del Dogma 95. Aunque la pelicula en si no se considera oficialmente parte
del movimiento, su influencia fue decisiva, allanando el camino para las primeras obras
oficiales del Dogma 95: La celebracidon (1998) de Thomas Vinterberg y Los idiotas
(1998) del propio Lars von Trier.

La estructura narrativa de Rompiendo las olas se divide en siete capitulos a modo de
libro, se trata de un abordaje crudo del sufrimiento de la mujer bajo el yugo patriarcal,
centrandose en la historia de una protagonista con desérdenes mentales que es
condenada y discriminada por su comunidad debido a sus relaciones con multiples

hombres.

Esta obra inaugura la trilogia “Corazon de oro”, un conjunto de peliculas que exploran
el abuso machista hacia la mujer, misma que consolidé a von Trier como un director
capaz de abordar temas controvertidos con una sensibilidad Unica y provocadora y

establecio las bases del Dogma 95. (Pereira Campos, 2021)

4.1.1. Condiciones de lectura de Rompiendo las olas
La pelicula cuenta la historia de Bess McNeill, una joven ingenua con desoérdenes

mentales quien contrae matrimonio, dentro de una comunidad catdlica y sumamente

conservadora, Bess sera juzgada, maltratada y discriminada por todos los habitantes
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de la villa después de que su esposo Jan la impulse a salir con otros hombres, cuando
esté queda parapléjico. La historia no es facil de digerir sobre todo por los constantes
momentos de tension en las verosimiles actuaciones, la crudeza del filme habla por si
sola al ser demasiada explicita y al mismo tiempo incomoda como espectador en los
actos sexuales que son capturados y en la violencia fisica y verbal que fue desarrollada

en contra del personaje principal.

Lars von Trier presentd a este filme como la propuesta a sequir las reglas a la fundacion
del Dogma 95, Von Trier ya era conocido y tenia un prestigié establecido en Europa
en aquel entonces, debido al éxito de critica de su pelicula Europa de 1991, donde
gano el premio de jurado en Cannes, mismo galardon que repetiria en Rompiendo las
olas. En ambas cintas provocoé controversia debido a la crudeza y la violencia
desarrollada de forma explicita, logrando el éxito en sus objetivos, ya que de esa forma

fueron obras conocidas y capturaron la atencion de la audiencia.

Emily Watson quien interpretd a Bess, la protagonista, era una actriz debutante en
aquel momento, Lars decidié usar a una mujer desconocida para ahorrar en los costos
de produccion. Watson fue laureada por su actuaciéon por la critica especializada,
ganando en Cannes por Mejor Actriz y consiguid las nominaciones al Globo de oro y
el Oscar en la misma categoria, lo que le trajo el inicio de una prestigiosa carrera

actoral.

4.1.2. Inicio, prologo o introduccion de Rompiendo las olas

A principios de los afios 70 del siglo XX, Bess McNeill es presentada como una ingenua
joven nacida en una pequefia villa en la costa norte de Escocia, ella se enamora de un
forastero, Jan Nyman, quien trabaja en una plataforma petrolifera. Para casarse con
Jan, Bess debe solicitar el consentimiento de la estricta y sumamente conservadora
comunidad religiosa donde ella reside, a pesar varias criticas negativas Bess contrae

matrimonio con Jan en una celebracién pequefia, asisten amigos y familiares de la
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pareja, la protagonista a la mitad de la fiesta pierde su virginidad en el bafio con su

esposo, a partir de ese momento se aferra a él de manera obsesiva.

Los primeros 10 minutos de la pelicula son cruciales para presentar al personaje
principal y a toda la comunidad al espectador, se refleja que las personas que viven en
la villa son totalmente entregadas a la iglesia, desde el casamiento de Bess en la forma
tan devota en que oran y presencian el sacramento del matrimonio, en cambio Bess
desde el minuto tres (00:03:00) de la cinta se muestra inestable, ansiosa y furiosa de
forma muy exagerada debido a que Jan llega tarde a la boda, transmitiendo el desorden
mental del personaje principal y la dependencia emocional hacia la pareja, y la manera
en que Jan actla tan despreocupado por llegar tarde refleja su poca seriedad ante
situaciones importantes. El inicio en conciso e introduce de forma precisa al universo
narrativo de la pelicula, una historia que sin duda alguna sera dramatica y de tono

serio.

4.1.3. Imagen de Rompiendo las olas

Siguiendo las reglas del Dogma 95 la pelicula se filmé de inicio a fin con camara en
mano, siendo el mismo Lars von Trier y Robby Miiller los encargados de la direccién de
fotografia, siguiendo la regla nimero tres. “La cdmara debe sostenerse en la mano.
Cualquier movimiento o inmovilidad logrado con la mano estan autorizados.” (Ruiz

Carmona Marco & Pereira Campos, 2009)

Los movimientos en la camara fueron totalmente improvisados y en muchas ocasiones
la dptica se encuentra dirigida a puntos no planeados, incluso expulsando a los
personajes de la puesta en escena durante un par de segundos, el movimiento
constante y la imagen no estatica ayudo a emanar el realismo de la historia y también
al aumentar la tension de los sucesos que son desarrollados a lo largo de la trama,

como los actos sexuales, las agresiones fisicas o los momentos dramaticos verbales.
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Fotograma 1 Los movimientos de camara constantes permaneciendo en

“primeros planos” capturando la interpretacion natural del actor

P T 4

Fuente: Von Trier, 1996.

Los planos del filme fueron sumamente extensos y haciendo el constante uso de “close
ups”, con un campo de profundidad muy limitado, capturando los rostros de los
personajes durante gran parte de las conversaciones con el objetivo de capturar de
forma mas precisa las interpretaciones de los actores, un ejemplo de ello fue en el
minuto cuatro con cincuenta y cinco segundos (00:04:55), en la escena de la boda
donde Bess y Jan aceptan ser marido y mujer, plano que dura exactamente cincuenta
y cinco segundos, sigue a los rostros de los personajes, en este caso a la pareja y el

sacerdote que les otorga el sacramento del matrimonio.

La iluminacion fue natural en todas las escenas de dia en el exterior, mientras las que
ocurren de noche y en interior fueron trabajadas con la iluminacion colocada en la
puesta en escena, siguiendo las regla 4 “La pelicula tiene que ser en color. La
iluminacion especial no es aceptada. (Si hay poca luz, la escena debe ser cortada, o
bien se puede montar solo una luz sobre la camara)” y la regla 5 “Los trucajes v filtros
estan prohibidos” del Dogma 95 (Burgos Ramirez, 1998).
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Toda la pelicula mantuvo su iluminacion de tal forma en adaptacion a estas normas de
la corriente cinematografica, en algunos puntos de la pelicula incluso con planos sobre
expuestos al sol y en otros con luz muy baja, pero estas limitantes dentro de los

parametros del Dogma 95 son aceptables y bien recibidas.

4.1.4. Sonido de Rompiendo las olas

El sonido y la musica fueron capturados al mismo tiempo que se filmo la pelicula, no
existen efectos sonoros realizados en la postproduccion, siguiendo la regla nimero dos
del Dogma 95, la cual dice: “El sonido no debe ser producido separadamente de las
imagenes, ni viceversa. (No se puede utilizar musica, salvo que ésta esté presente en
la escena en la que se rueda)” (Duno Gottberg, 2010).

Fotograma 2 Bess desahoga sus frustraciones gritando en

riesgo mientras las olas rompen al llegar a la costa

I

Fuente: Von Trier, 1996

La banda sonora de Rompiendo las olas se caracteriza por su singular enfoque
minimalista y realista. A lo largo de la pelicula, la musica es exclusivamente
intradiegética, es decir, forma parte integral del mundo narrativo. Cada pieza musical
que escuchamos proviene de fuentes visibles dentro de la historia, como radios o

tocadiscos, siendo audible tanto para los personajes como para el espectador. La Unica
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excepcion a esta regla son las canciones que acompainan los cambios de capitulo,

funcionando como breves interludios extradiegéticos.

Esta decision estilistica de von Trier de limitar la musica a elementos intradiegéticos y
minimizar los efectos sonoros artificiales contribuye significativamente a la sensacion
de autenticidad y realismo que permea la pelicula. Este enfoque se alinea
perfectamente con los principios del Dogma 95, que busca una representacion mas
pura y natural de la realidad cinematografica. Como resultado, los didlogos adquieren
una prominencia notable, permitiendo que el guion y las actuaciones brillen por méritos
propios, sin el apoyo de una banda sonora convencional que pudiera influir en las

emociones del espectador.

En este paisaje sonoro despojado, hay un elemento que destaca por su intensidad y
significado: el sonido de las olas rompiendo contra el acantilado. Este efecto sonoro
natural cobra especial relevancia en las escenas donde Bess, la protagonista, acude a
este lugar para desahogar sus penas. El rugido del mar y el silbido del viento se
amplifican, creando un poderoso contrapunto auditivo que refleja la turbulencia
emocional del personaje. La claridad y fuerza con que se presentan estos sonidos
naturales no solo realzan la atmosfera de estas escenas cruciales, sino que también

sirven como metafora auditiva del estado interno de Bess.

Esta aproximacion al disefio sonoro no solo cumple con los preceptos del Dogma 95,
sino que también refuerza la narrativa y la caracterizacién de manera sutil pero efectiva.
Al prescindir de una banda sonora convencional y enfatizar los sonidos diegéticos, von
Trier crea una experiencia cinematografica inmersiva que invita al espectador a

sumergirse completamente en el mundo crudo y realista de la pelicula.

4.1.5. Edicion de Rompiendo las Olas

La edicidn de la pelicula asi como toda la postproduccion en general fue bastante simple

o minimalista por varias razones, al seguir la mayoria de las reglas establecidas dentro
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del Dogma 95 se omitieron aspectos que la mayoria de filmes realizan en la
postproduccidon, como los efectos visuales ya que son nulos al igual que efectos
sonoros, todo sonido colocado en la cinta fue extraido directamente del rodaje, los
planos al ser bastante extensos y con varios plano secuencias no existe dentro del

montaje varios cortes.

Rompiendo las olas tiene una post produccion elemental y sencilla, y por sencilla no
quiere decir que sea mala o simplona, cumple narrativamente en la continuidad y se
cuidaron los aspectos de sincronizacion de audio, el sonido ambiental fue
cuidadosamente mezclado para lucir las conversaciones de los personajes y también
los ambientales e. la escena o el momento lo requirid, un ejemplo de esto fueron los

sonidos capturados de la lluvia y el viento.

La pelicula de inicio a fin mantiene un montaje lineal, es decir alejandose del montaje
alterno, el filme carece de la presencia de flashbacks, flashforwards o giros en el
tiempo, Rompiendo las olas va de un punto A a un B, la trama corre de forma
convencional y siempre hacia adelante, ademas de contar con un montaje ritmico, los
cortes entre los planos son realizados en base a los didlogos y acciones de los
personajes, solamente si no estamos hablando de un plano secuencia, la imagen
siempre direccionada al actor que habla en el momento o las acciones que realiza (con
algunas excepciones), un ejemplo de esto son las escenas de sexo entre Bess y Jan, al
acto sexual siempre es capturado en “planos generales”, pero cuando algun personaje

habla o genera algun sonido por la boca pasamos a un “primer plano” de tal actor.
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.6. Espacio de Rompiendo las olas

Rompiendo las olas se sitUa en un contexto histdrico especifico, ambientada en la
década de 1970, lo que la clasifica como una pelicula de época. Esta eleccion temporal
ofrece una oportunidad Unica para examinar en detalle el meticuloso diseno de
produccion y el vestuario caracteristico de los personajes. Sin embargo, esta decision
creativa entra en conflicto directo con dos de los principios fundamentales del Dogma
95.

La pelicula transgrede las reglas uno y siete del manifiesto Dogma 95. La primera
regla estipula: “El rodaje debe realizarse en escenarios auténticos. Los accesorios y
decorados no pueden ser introducidos (si un accesorio en particular es necesario para
la historia, sera preciso encontrarlo en el escenario original en el que se realizara el
rodaje)” (Duno Gottberg, 2010). En contraposicion, los escenarios de Rompiendo las
olas fueron cuidadosamente modificados y adaptados para recrear fidedignamente la

atmosfera de los anos setenta.

La séptima regla, que dicta “Los cambios temporales y geograficos estan prohibidos.
(Es decir, que la pelicula sucede aqui y ahora)”, también se ve desafiada por la
naturaleza misma de la narrativa situada en el pasado. Esta ambientacion historica es
esencial para la trama y la vision artistica de von Trier, pero se aleja claramente de la

inmediatez temporal que el Dogma 95 pretendia fomentar.

Es importante sefialar que, aunque el movimiento Dogma 95 aboga por la ausencia de
un disefio de produccion construido y prohibe explicitamente los cambios temporales,
la decision de von Trier de infringir estas normas fue crucial para la integridad artistica
y narrativa de Rompiendo las olas. Estas transgresiones permitieron al director crear
una obra que, si bien no se adhiere estrictamente a todos los principios del Dogma 95,
logra una autenticidad histérica y una coherencia narrativa que refuerzan

poderosamente los temas y la atmdsfera de la pelicula.
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La tensidn entre las restricciones del Dogma 95 y las necesidades creativas de
Rompiendo las olas ilustra el desafio constante que enfrentan los cineastas al equilibrar
las reglas autoimpuestas con la visién artistica. En este caso, von Trier optd por
priorizar la fidelidad a su narrativa y la creacion de un mundo cinematografico
convincente, aun a costa de desviarse de algunos principios del movimiento que él

mismo ayudo a fundar.

La villa que es mostrada en la pelicula es totalmente anticuada, muy pequeia y devota,
todos los escenarios que fueron alterados emanan la sensacién de la época y del
universo narrativo. La gran mayoria de los escenarios en interior que son mostrados
son casas con los decorados que mantienen un estilo rustico y antiguo, con abundantes
artefactos religiosos, cuidado la carencia de aparatos modernos, ejemplos de ello
fueron los radios antiguos, los tocadiscos de vinilos, el papel tapiz arcaico y los
vestuarios, causando la impresién de una comunidad conservadora y totalmente
entregada a la religion. La iglesia es un punto clave dentro de la historia, no es un
lugar muy llamativo, contiene la produccién basica del lugar, siendo coherente con la
comunidad que retrata, hablando de una localidad pequefa habitada por personas
conservadoras, no existen cuadros, retratos o altares, Unicamente las bancas

alargadas vy el predio del sacerdote.

El vestuario fue un rotundo acierto dentro de la historia y el disefio de produccidn, a
pesar de hablar de los setenta los atuendos de los personajes parecen mas antiguos,
como si estuviéramos hablando de los afios cuarenta, lo cual funciona perfectamente
debido a la carencia de modernidad de la comunidad y de la falta de interés por la
moda. La eleccién de la villa y los riscos donde quiebran las olas fueron apropiados y

adecuados, un lugar en medio de la nada, sin nada mas que campo y mar alrededor
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fue el toque clave para entrar a todos los elementos narrativos que plateaba el guion,

caracterizandolo como simple, idéneo y oportuno.

.7. Narracion de Rompiendo las olas

La pelicula avanza en orden cronoldgico, el guion y el montaje jamas se aventuran a
narrar flashbacks o flashforwards, desde que inicia la historia el espectador sigue al
personaje principal todo el tiempo, no existe escena alguna donde no aparezca Bess,
ella es el centro de atencién en todo momento, desde su casamiento hasta en el

momento en que es juzgada y maltratada debido a su promiscuidad.

Durante los primeros 30 minutos de la pelicula se presenta a Bess como una mujer
insegura, timida y con desdrdenes mentales, pero que realmente ama a su prometido
y depende emocionalmente de él, celebra su boda en la iglesia de la villa donde reside,
presentando a una comunidad conservadora y religiosa y a su esposo Jan como un
hombre despreocupado con un caracter muy alegre. Bess inicia su vida marital y al

mismo tiempo su vida sexual.

La siguiente hora desarrolla la problematica de la trama y la crisis central de la historia,
Jan abandona a Bess para trabajar en una plataforma petrolera como obrero, el
abandono la lleva a experimentar una profunda depresion para la que busca refugio
en su iglesia. Su marido sufre un accidente en el trabajo que lo deja parapléjico y
dependiente completamente de Bess.

Bess cuida de Jan dia y noche con esperanza de que algun dia vuelva a caminar, ella
continla rezando todos los dias, mientras que él pierde lentamente toda esperanza de
volver a ser feliz. El pensando en la felicidad y el bienestar de su esposa, habla con ella
y la convence de salir con otros hombres y de tener relaciones sexuales con ellos,
enganandola y haciéndola creer que si ella le es infiel él volverd a caminar, con el

objetivo de que ella encuentre a otro esposo que la pueda amar y cuidar.
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En la Ultima hora de la pelicula Bess comienza a salir con varios hombres de la
comunidad, con muchos de ellos tiene relaciones sexuales, no porque ella desee sus
cuerpos o el acto sexual, sino porque ella cree que de esa forma su esposo volvera a
caminar, comienza a vestirse y maquillarse como una prostituta, y los mismos
miembros de la villa comienzan a maltratarla fisica y psicolégicamente, es rechazada
y criticada por las mujeres, es golpeada y apedreada por los nifios, abusada
sexualmente por los hombres y expulsada de la iglesia por el sacerdote. La vida de la
protagonista comienza a ser un martirio y un infierno, ella es juzgada por sus actos y

condenada por desearle el bien a Jan.

Fotograma 3 Momento en que Bess es expulsada de la iglesia por el mismo

sacerdote, pasa a ser motivo de humillacion y maltrato por toda la comunidad

o > e
T v 1 MRS
i AR LETNR

Fuente: Von Trier, 1996.

El climax del filme viene en el momento exacto en que Bess vestida como prostituta

es expulsada y forzada a salir de la iglesia por el mismo sacerdote frente a un grupo
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de personas, para después ser apedreada por un par de nifios por toda la villa,
mientras la nombran con adjetivos obscenos, convirtiéndose en la burla de la
comunidad.

.8. Género de Rompiendo las olas

Rompiendo las olas se adscribe firmemente al género dramatico, manteniendo una
narrativa seria y un tono realista a lo largo de toda la obra. La pelicula se nutre de
subgéneros como la tragedia y, en menor medida, el melodrama, enriqueciendo asi su
complejidad narrativa y emocional. Es notable cdmo la obra cumple con la octava regla
del Dogma 95, que estipula: “Las peliculas deben ser de género dramatico”,
demostrando la adhesidon de von Trier a los principios que posteriormente definirian
este movimiento cinematografico (Duno Gottberg, 2010).

Desde las primeras escenas, la pelicula establece inequivocamente su pertenencia al
drama a través de su historia, actuaciones y direccion. La intensidad emocional y la
crudeza de las situaciones presentadas son constantes, aunque en ciertos momentos
la narrativa roza la hipérbole, lo que permite la incorporaciéon sutil de elementos
propios de otros subgéneros. El arco narrativo de la protagonista, marcado por el
abuso fisico y verbal que sufre a manos de la comunidad, se desarrolla en un contexto
que, si bien es injusto, roza lo inverosimil en su extremismo. Esta progresion de
eventos negativos y aparentemente inexorables sitla la trama en el terreno de la
tragedia clasica. La protagonista se ve arrastrada por fuerzas que parecen estar mas

alla de su control, enfrentandose a un destino cada vez mas adverso.

Simultdneamente, la intensificacién de los acontecimientos, particularmente evidente
en el desenlace del filme, introduce elementos propios del melodrama. La exacerbacion
de las situaciones y emociones, aunque anclada en un contexto realista, alcanza
niveles que trascienden lo cotidiano, generando una respuesta emocional intensa en

el espectador. Esta fusidn de elementos dramaticos, tragicos y melodramaticos crea
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una experiencia cinematografica rica y compleja. Von Trier logra mantener un delicado

equilibrio entre el realismo crudo y la intensificacién emocional.
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.9. Intertextualidad de Rompiendo las olas

La pelicula tenia claro su objetivo de exponer el sufrimiento de la mujer en base al
patriarcado y el machismo, lo hizo de forma exagerada, pero se logré concretamente
mediante el guion bien estructurado y justificado los sucesos que son contados,

ademas de las interpretaciones bien ejecutadas que lograron efectuar.

Visualmente tenemos a una mujer inestable, con problemas mentales, pero al mismo
también es inocente e inofensiva, su Unico propdsito en la vida es el de vivir felizmente
junto a su esposo, la trama en su desarrollo coloca al personaje principal en una
situacion abuso y sufrimiento debido a la ignorancia e incomprension; ignorancia al
juzgar la vida sexual de mujer e incomprensién por condenarla ante su situacion mental
sin tener el conocimiento de las causas exactas a sus acciones, ella desea que su esposo
vuelva a caminar y sedera hasta que tal suceso ocurra, sin importar denigrarse o perder

la misma vida.

La historia de Rompiendo las olas puede ser comparada a la muerte del mismo

Jesucristo y la historia de Maria Magdalena, un hombre que Unicamente deseaba
hacer el bien a las demas personas, el cual es juzgado injustamente y sometido al
sufrimiento hasta la muerte, mientras que ella es una prostituta criticada e
incomprendida, la cual obtiene la compasion del mismo Jesus, al igual que Bess, una
mujer que procurd entregar todo por amor, cegada por su esposo toma las decisiones
equivocadas y paga un precio muy caro por vivir en una comunidad ignorante y cegada
por la misma religion, ella se entrega en cuerpo y alma a una localidad cruel y abusiva,
lo que terminara con su vida misma, en un camino extenso de dolor, injusticia y

abusos.

.10. Ideologia de Rompiendo las olas
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La narrativa presenta una critica a la religion cristiana, estableciendo paralelismos
entre Bess y figuras biblicas como Jesucristo y Maria Magdalena, asi como entre la
comunidad retratada y el pueblo de Jerusalén. El guion funciona eficazmente como
una satira de la aparente duplicidad moral presente en ciertas practicas religiosas y en

algunos creyentes devotos.

Aunque no se especifica el nhombre de la localidad donde se desarrolla la trama, se
presenta una comunidad rural mayoritariamente compuesta por individuos
profundamente religiosos. Estos personajes llevan vidas austeras, asisten con
frecuencia a servicios religiosos y aparentan seguir estrictamente las normas morales
establecidas por su fe. Sin embargo, la narrativa expone una incongruencia
significativa: estos mismos individuos, que profesan una fe basada en principios de
amor y compasion, reaccionan con hostilidad y rechazo hacia una mujer vulnerable,

ingenua y con evidentes trastornos mentales.

La empatia y los valores comunitarios parecen disolverse cuando Bess adopta
comportamientos y una apariencia asociados con la prostitucion. La protagonista es
juzgada y condenada sin consideracion de las circunstancias que la llevaron a tales
acciones. Incluso las instituciones religiosas, representadas por el sacerdote y la iglesia
local, le niegan su apoyo, reflejando situaciones que se observan en la realidad

contemporanea.

Histdricamente, ciertas interpretaciones religiosas han mostrado inconsistencias en la
aplicacion de sus principios. Mientras que estas instituciones frecuentemente se
posicionan como fuentes primarias de valores éticos y morales, su respuesta ante
temas como la prostitucién, la diversidad sexual, las tendencias de la moda
contemporanea o las relaciones premaritales ha sido, en ocasiones, mas propensa a

la discriminacidn y al rechazo que a la inclusidén y comprension.
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Como lo menciona Douglas E. Cowan (2023), la relacion de Von Trier con la religion
cristiana es compleja y a menudo enigmatica, lo que agrega aristas a la interpretacion
de su obra. Historicamente, ciertas interpretaciones religiosas han mostrado
inconsistencias en la aplicacién de sus principios. Mientras que estas instituciones se
posicionan como fuentes primarias de valores éticos y morales, su respuesta ante
temas como la prostitucion, la diversidad sexual, entre muchos otros, ha manifestado

una mayor propension al rechazo que a la inclusion.

Esta actitud contrasta notablemente con los principios de amor universal que en teoria
profesan, sin mencionar las controversias éticas que han surgido dentro del propio
clero a lo largo de la historia. Rompiendo las olas se presenta como una reflexion
critica sobre las aparentes contradicciones en ciertas practicas religiosas en el mundo
occidental, cuestionando la coherencia moral de algunos creyentes devotos y
explorando el impacto potencialmente negativo que ciertas interpretaciones

dogmaticas pueden tener en sus seguidores.

.11. Final de Rompiendo las olas

Hacia el final de la pelicula Bess sigue creyendo que Jan volvera a caminar si continla
teniendo relaciones sexuales con distintos hombres, en un intento desesperado va a
un bote donde ya habia sido golpeada fisicamente y abusada sexualmente, pero en
esta ocasidon termina sumamente grave, acuchillada por todo su cuerpo vy
ensangrentada, llega al hospital de la localidad donde la acompanan las enfermeras y
su madre, pero la protagonista muere a los minutos de ingresar a terapia intensiva en

medio de un grupo de médicos.

En la escena final, Jan milagrosamente vuelve a caminar de forma milagrosa, asiste al
risco donde su esposa solia escuchar y gritarle a las olas en sus momentos de debilidad,
después comienzan a retumbar por si solas la campanas de la iglesia, toda la
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comunidad las observa y todos coinciden en sus miradas que es el espiritu de Bess

que aun sigue presente cuidando de su esposo al cual amo inmensamente en vida.

A pesar de que la Ultima hora de la pelicula fue el desarrollo del sufrimiento de Bess,
realmente la Ultima escena hace justicia a todo el mal que vivié la protagonista, muere
de forma inhumana padeciendo mucho dolor y sangre, pero las campanas que
retumban brindan al espectador esperanza que su condena ha terminado, ahora
descansa y se encuentra cuidando de Jan, Bess cumple su cometido después de su

muerte y su dolor es recompensado.

4.1.12. Conclusion de la pelicula

Tuve la oportunidad de mirar esta pelicula cuando tenia 20 afos de edad, antes de
estudiar la licenciatura de “Arte y Produccion Cinematografica”, en su momento me
impacto por la forma cruel de su desarrollo, refiriéndome a los momentos de violencia
fisica, sexual y verbal que vive la protagonista, que es un personaje ingenuo, inocente
y tiempo tierno, realmente la historia me dejo un sabor agridulce, pero desde ese
momento también la admire, sin tener conocimientos cinematograficos sabia que se

trataba de una obra diferente al cine que acostumbraba a ver.

Al analizar esta obra desde un punto de vista critico (Zavala, 2005) y bajo las normas
de Dogma 95 (Pereira Campos, 2021) se aprecia la busqueda artistica de Lars von
Trier, combinada con el ingenio del creador al presentar un fuerte relato que aborda la
violencia hacia la mujer, la incongruencia de la Iglesia con el mensaje cristiano de amor
y la poca empatia que existe hacia las personas que son “diferentes”. El director abord6
todos estos temas sensibles dejando un mensaje que utiliza a la violencia para mostrar
la importancia del carifio. Un camino de sufrimiento y valentia en su personaje principal,

él cual es motivado por el amor mismo, un recorrido que atraviesa por bastantes
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obstaculos, al final la protagonista consigue la libertad y el amor que tanto deseaba,

aunque de forma diferente.

Una pelicula que con poco presupuesto logrd entregar bastante, Von Trier cumplio con
todos los objetivos que se propuso en esta obra y los resultados son innegables, Emily
Watson en su debut y como protagonista entregd una interpretacion limpia y
formidable, digna de ser admirada y discutida. Si tuviéramos que sintetizar Rompiendo
las olas en una frase, podriamos decir que es una historia cruda y cruel, pero al mismo

tiempo es un camino de esperanza, amor y perseverancia.
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4.2. Dancer in the Dark (2000)

Bailando en la oscuridad, estrenada el 17 de mayo del afio 2000 en el Festival de

Cannes, marca un hito en la carrera de Lars von Trier y en la historia del movimiento
Dogma 95 (Burgos Ramirez, 1998). Esta pelicula se erige como la segunda incursion
del director danés en los preceptos de dicho movimiento cinematografico, siguiendo
los pasos de Los idiotas (1998). Ademas, Bailando en la oscuridad se ha consolidado
como el exponente mas exitoso y aclamado del Dogma 95, logrando conquistar la
codiciada Palma de Oro en Cannes, asi como el premio a la Mejor Actriz para la cantante

islandesa Bjork en su debut cinematografico.

La pelicula constituye la tercera y Ultima entrega de la aclamada trilogia Corazén de
oro, precedida por Rompiendo las olas (1996) y Los idiotas (1998). Trilogia
caracterizada por su exploracion provocadora de temas como el machismo, el
patriarcado y la violencia contra la mujer. Von Trier aborda estas cuestiones con un
enfoque que combina el dramatismo exacerbado y elementos tragicos, creando un
contraste poderoso con sus protagonistas, mujeres que encarnan la bondad, la fortaleza

y la perseverancia frente a circunstancias extremadamente adversas.

Bailando en la oscuridad destaca no solo por su adhesion a los principios del Dogma
95, sino también por su innovadora fusion de géneros, entrelazando el drama con
elementos del musical. Esta combinacién poco convencional, junto con la actuacion de
Bjork y la direccion de von Trier, contribuyd a su impacto critico y a su lugar prominente
en la filmografia del director (Crespo Gamez, 2004). Ampliando a su vez los horizontes

de lo que podia lograrse dentro de las restricciones autoimpuestas del Dogma 95.

4.2.1. Condiciones de lectura de Bailando en la obscuridad

Bailando en la oscuridad al igual que Rompiendo las olas es una pelicula dramatica

que expone de forma muy explicita la violencia hacia personajes femeninos ingenuos
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e inofensivos, este filme mantiene la narrativa de su creador Lars von Trier, no baja el
nivel en su calidad de produccién y contintia desarrollando la crudeza visual que trabajo
en sus proyectos anteriores. Un filme muy atipico con una historia narrada en un
musical construido de forma bizarra con mdlsica alternativa el cual tiene como
protagonista a una mujer extranjera checoslovaca viviendo en los Estados Unidos, la
cual padece de una enfermedad ocular degenerativa que la terminara dejando ciega
dentro de muy poco tiempo, su mundo se volvera un infierno conforme avance la trama
y el mismo espectador acompanara al personaje principal en un camino sufrimiento y

decadencia a la misma dignidad humana.

En este punto de su carrera, Lars von Trier era considerado un director tanto
controvertido como aclamado y admirado. En su trayectoria, contaba con dos

“Premios del Jurado en Cannes”, uno por Europa y otro por Rompiendo las olas.
Ademas, fue el fundador de la corriente cinematografica Dogma 95 y creador de varias
peliculas de su propia autoria. Su enfoque provocativo y sus historias crudas, a menudo
cargadas de violencia, le dieron a conocer en Europa y en todo el mundo como un

director audaz y polémico.

La pelicula Bailando en la oscuridad se convirtié en un centro de atencién para millones
de espectadores en el momento de su estreno, tanto por su creador como por su trama
y su actriz protagonista. El personaje de Selma, interpretado por Bjork, marcd el tnico
papel protagdnico en el cine para la artista quien aceptd el proyecto y compuso e
interpretd todos los nimeros musicales presentados en el filme. Tras su trabajo en
Bailando en la oscuridad, Bjork se retir6 como actriz y se dedicd plenamente a la
musica, excepto por su pequena aparicion en El hombre del norte en

2022 (Garcia Domene, 2021)
2. Inicio, prologo o introduccion de Bailando en la obscuridad

La trama sigue en todo momento a la protagonista Selma, el filme presenta al personaje

principal como una mujer de clase baja, madre soltera y residente extranjero

Pag. 79



4.2.

proveniente de Checoslovaquia residiendo en los Estados Unidos con el objetivo de
encontrar el suefio americano, durante las primeras escenas de la pelicula conocemos
sus pasiones, grupo de amigos y su enfermedad, ella disfruta apasionadamente de los
musicales, asiste a un grupo de baile y canto junto a su mejor Kathy, donde preparan

obras teatrales, ademas trabaja como obrera en una fabrica de lavado de acero.

Fotograma 4 Selma trabajando en la fabrica de acero

Fuente: Von Trier, 2000.

En el minuto cinco con cincuenta y cinco segundos (00:05:55) asiste al oculista quien
le informa que dentro de muy poco tiempo ella quedara ciega debido a una enfermedad
ocular degenerativa, ella intenta convencer al doctor que aun ve claramente ya que
desea seguir ahorrando dinero para la operacion de su Unico hijo, ya que su
padecimiento visual es hereditario.

La vida de Selma, lejos de ser idilica, se presenta como un cumulo de adversidades.
Ademas de sus apremiantes problemas financieros y de salud, se enfrenta a los desafios
que supone la educacion de su hijo Gene, quien muestra un desempefio académico

deficiente y una tendencia preocupante a ausentarse de clases, llegando incluso a ser
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reportado por la policia. Sin embargo, lo que distingue a Selma es su extraordinaria
capacidad para mantener una actitud positiva y alegre frente a estas circunstancias

abrumadoras.

A pesar de la frustracion que estas dificultades podrian generar, Selma se muestra
invariablemente amable y optimista. Su perseverancia se refleja en su inquebrantable
compromiso con el trabajo y en su determinacion por alcanzar sus objetivos, negandose
a sucumbir ante las adversidades que la vida le presenta. Esta resiliencia la convierte
en el arquetipo de una madre persistente y abnegada.

Los primeros veinte minutos de la pelicula se dedican habilmente a presentar a Selma
en diversos contextos, ofreciendo al espectador una vision integral de su vida. Se la
muestra inmersa en su pasatiempo, en su entorno laboral, en la compania de sus
amigos, en su relacidon con su hijo Gene y en sus momentos de soledad. Cada una de
estas facetas de la vida de Selma esta impregnada de una palpable sensacién de

preocupacion, angustia y tristeza.

No obstante, hay dos excepciones notables a este tono sombrio: los momentos en los
que Selma canta o se encuentra en compaiia de su mejor amiga, Kathy. La musica y
el baile emergen como los Unicos refugios genuinos de alegria y consuelo para el
personaje principal, convirtiéndose en su escape de la dura realidad que la rodea. Esta
yuxtaposicion entre la dureza de su vida cotidiana y la liberacién que encuentra en la
musica no solo define el caracter de Selma, sino que también establece el tono
agridulce que permeara toda la narrativa. La resiliencia de Selma, manifestada a través
de su amor por la musica, se convierte asi en el hilo conductor que guia al espectador
a través de su conmovedora historia.

3. Imagen de Bailando en la obscuridad

La imagen en uno de los componentes mas interesantes de analizar de esta obra

cinematografica, la mayor parte de la pelicula fue filmada con cdmara en mano, pero
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4.2.

tiene algunas excepciones, la imagen permanece fija y estatica Unicamente cuando son
mostrados en pantalla los nimeros musicales, se mantuvo en este formato para

diferenciar los momentos dramaticos a los melddicos imaginarios.

La direccidon de fotografia del filme estuvo a cargo de Robby Miiller con el apoyo del
mismo Lars von Trier, al igual que en Rompiendo las olas y Los idiotas la pelicula
mantiene la imagen visual propuesta por la corriente cinematografica del Dogma 95,
cumpliendo con la regla nimero tres, la cual dice: “La camara debe sostenerse en la
mano. Cualquier movimiento o inmovilidad logrado con la mano estan autorizados. (La
pelicula no debe desarrollarse donde la camara se encuentra ubicada; sino que la

filmacidn se llevara a cabo donde la escena tiene lugar)” (Crespo Gamez, 2004).

A diferencia de los proyectos realizados por Lars von Trier hasta ese momento donde
los planos eran bastante extensos en cuanto a su duracién, Bailando en la oscuridad
se planed para un montaje mas dinamico, los cortes son mas abundantes y su tiempo
de duracidon mucho mas cortos, la camara continia tomando sus libertades con
movimientos improvisados y al mismo tiempo la imagen sigue en la mayor parte del
tiempo a los rostros de los personajes en “primeros planos” o en su defecto a sus

acciones con “planos enteros, planos generales o medios planos”.

Un claro ejemplo de ello ocurre en la primer hora con cuarenta y cinco minutos
(1:45:00), en la escena donde Selma es encarcelada y tiene una pequena conversacion
con la policia vigilante, la cdmara sigue continuamente la conversacion de los dos
personajes dirigiendo la imagen a quien se encuentre hablando y en todo momento se
mantiene en “primer plano”, dos minutos después cuando Selma se encuentra sola en
su celda durante la primer hora con cuarenta y siete minutos (1:47:00), se muestra su

rostro en un “primer plano” sefando su tristeza y preocupacion, después pasamos a
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“plano entero” cuando se coloca de pie sobre la cama para escuchar los sonidos del

ducto de ventilacion.

Bailando en la obscuridad mantuvo iluminacidn natural en todas las escenas filmadas
en el exterior, a su vez las escenas transcurridas en interior o durante la noche fueron
trabajadas con los elementos colocados en la puesta en escena, como las luces para
alumbrar las habitaciones o lamparas de casa, de esta manera se cumplid las reglas
numero cuatro: “La pelicula tiene que ser en color. La iluminacion especial no es
aceptada. (Si hay poca luz, la escena debe ser cortada, o bien se puede montar sélo
una luz sobre la cdmara)” y cinco “Los trucajes vy filtros estan prohibidos” del Dogma
95 (Crespo Gamez, 2004).

Es bastante notorio que la pelicula no construyd un equipo de iluminacién profesional
para mejorar la imagen, en muchos momentos los planos se encuentran sobre
expuestos al sol, y en otros con luz bastante tenue y con una imagen muy granulada y
obscura, un ejemplo de ello ocurre el minuto quince con treinta y cinco segundos
(00:15:35), donde Selma y Kathy se encuentran en el cine, pero dentro de los objetivos

y las normas propuestas por el Dogma 95 estos aspectos son aceptables.

Por Ultimo, los nimeros musicales se filmaron de forma mas profesional, ignorando las
reglas del Dogma 95, la imagen cambia desde el momento en que inicia cada
performance desarrollado en la pelicula, ademas de que los planos permanecen
totalmente estaticos; la direccion y los nimeros de baile son totalmente planeados y
ensayados olvidando la libertad brindada al actor de tal corriente, y la correcciéon de
color es mas alegre y llamativa, donde aumenta la exposicion y la luminosidad de los
fotogramas con el objetivo de emanar una impresidon en el espectador que dichos

momentos son productos de la imaginacion de Selma.

4. Sonido de Bailando en la obscuridad
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4.2.

El sonido fue capturado al mismo tiempo que se filmé la pelicula, sin contar los nimeros
musicales, no existen efectos sonoros realizados en la postproduccion, siguiendo la
regla nimero dos del Dogma 95: “El sonido no debe ser producido separadamente de
las imagenes, ni viceversa. (No se puede utilizar musica, salvo que ésta esté presente

en la escena en la que se rueda)” (Ruiz Carmona Marco & Pereira Campos, 2009).

Bailando en la obscuridad carece de una banda sonora de inicio a fin, toda la musica
que es presentada en la pelicula es en base a niumeros musicales, es decir “musica
intradiegética”, la cual existe en dos formas, durante los ensayos teatrales donde
asisten Selma y Kathy, y en los momentos imaginarios de la misma protagonista, cada
vez que el personaje principal quiere olvidar su realidad y tristeza imagina que canta
junto a las personas con las que se encuentra, creando realidades alternas en su
cabeza, toda estd musica la puede escuchar el personaje principal y también el

espectador, aunque no ocurren en la realidad del universo narrativo del filme.

Los sonidos extraidos directamente del rodaje fueron clave para la narrativa del filme,
si los personajes no encuentran formando parte de un ndmero musical, estamos
hablando que se encuentran en la realidad, la pelicula al carecer de banda sonora tiene
como puntos fuertes a los dialogos de los personajes y los sonidos que emergen de las
acciones mostradas o el sonido ambiental, un ejemplo de ello es el tren que pasa cerca
del trabajo de Selma o el bullicio que realizan las personas en lugares publicos, de esta
forma se fortalece el guion, la trama y las interpretaciones de los actores pueden brillan
aun mas, y mismo espectador inconscientemente llevara su atencion a todo acto de la

historia de una mejor manera.

4.2.5. Edicion de Bailando en la obscuridad
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La edicidon de Bailando en la oscuridad se caracteriza por su dinamismo, adhiriéndose
principalmente a un “montaje ritmico”. Esta técnica implica que los cortes entre planos
se realizan en sincronia con las acciones y didlogos de los personajes. La camara, en
su mayoria, se mantiene en “primer plano”, enfocandose en el actor que esta hablando,
y solo cambia cuando el didlogo termina o cuando ocurre una accion narrativamente

significativa.

Un ejemplo ilustrativo de esto se observa en el minuto ocho (00:08:00), durante la
escena en que Selma abofetea a su hijo Gene por faltar a clases. La secuencia inicia
con un primer plano de Gene recibiendo el golpe, seguido por un plano lateral que
captura la discusion entre ambos, para luego alternar entre primeros planos de cada

personaje mientras hablan.

Fotograma 5 Von Trier continia usando

el recurso de los primeros planos
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Esta aproximacion al montaje marca un contraste significativo con los trabajos previos
de Lars von Trier, como Rompiendo las olas, donde predominaban los planos de larga
duracioén y las tomas secuencia. En Bailando en la oscuridad, von Trier opta por un
montaje mas agil y fragmentado, con un mayor nimero de cortes entre planos. Aunque
los rostros de los personajes siguen siendo el foco principal de la narrativa visual, la

camara también se desplaza con frecuencia para capturar acciones especificas.

Ademas, la pelicula hace un uso extensivo de “elipsis”, transiciones que omiten partes
de la accion para avanzar la narrativa de manera eficiente. Un ejemplo claro de esto
se puede observar en el minuto diecisiete con treinta y ocho segundos (00:17:38),
cuando Selma inicialmente rechaza la bicicleta que los amigos Linda, Kathy, Jeff y Bill
regalan a Gene, pero en la siguiente escena vemos a Gene montando felizmente la

misma bicicleta.

En cuanto a su estructura temporal, Bailando en la oscuridad mantiene un montaje
lineal de principio a fin. La narracién progresa cronoldgicamente desde un punto A
hasta un punto B, sin recurrir a técnicas como flashbacks, flashforwards o alteraciones
temporales. Esta eleccion se diferencia del montaje alterno, que juega con la
cronologia de los eventos, o del montaje paralelo, que presenta simultaneamente dos

0 mas lineas narrativas que eventualmente convergen.

En Bailando en la oscuridad, el foco narrativo se mantiene constantemente en Selma;
no hay escena alguna donde no aparezca la protagonista, y el guion se abstiene de
presentar momentos del pasado o del futuro, manteniendo la accidon firmemente
anclada en el presente narrativo. Esta aproximacion al montaje y a la estructura
temporal no solo refleja las decisiones estéticas de von Trier, sino que también
contribuye a la inmersion del espectador en la experiencia vital de Selma, reforzando

la intensidad emocional de la narrativa.

4.2.6. Espacio de Bailando en la obscuridad
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El disefio de produccién de Bailando en la oscuridad fue en parte minimalista, es decir
que todos los lugares, escenarios y sets donde se filmd la pelicula no tuvieron grandes
cambios o fueron drasticamente alterados para adaptarlos a las necesidades del
rodaje, siguiendo la regla nimero uno del Dogma 95: “El rodaje debe realizarse en
escenarios auténticos. Los accesorios y decorados no pueden ser introducidos (si un
accesorio en particular es necesario para la historia, sera preciso encontrarlo en el
escenario original en el que se realizara el rodaje)”. (Ruiz Carmona Marco & Pereira
Campos, 2009).

Como tal la pelicula no tiene el brillo de tener una paleta de colores uniforme o un
color que predomine en la imagen, todo esto se debe a que los lugares de filmacién
no tuvieron intervencidon por el equipo de produccidn; el teatro, las vias del tren, la
carcel, las casas o la fabrica de lavado, todos estos lugares se tomaron sin ser
transformados para el rodaje con el objetivo de economizar y ademas de brindarle al
espectador un concepto visual mas realista, el trabajo de disefio de produccion se basd
en conseguir utileria para complementar la puesta en escena, teniendo como ejemplos
los objetos de acerd que son limpiados en la fabrica, la bicicleta que le es obsequiada

a Gene, el dinero de Selma o los vestuarios de todos los personajes.

Al mirar este filme se siente de forma muy natural en el espacio, si anexamos la
direccion, las magnificas actuaciones y el movimiento constante en la camara, todos
estos elementos transmiten una sensacion de casi un documental bien elaborado, todo
momento se siente real y no acartonado por la forma en que se filmé la pelicula, y el
espacio puro fue sin lugar a dudas clave de ello, el objetivo de esta corriente
cinematografica.

Bailando en la oscuridad se estrend en el afio 2000 y se filmo en 1999, el guion ocurre

exactamente en la misma época lo que hizo posible tomar todos estos lugares de

filmacién para el universo narrativo de la pelicula al ser una historia sin cambio
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temporal, pero la trama transcurre en los Estados Unidos de América y el filme se rodd
en Suecia por cuestiones de salvar presupuesto en la realizacidn, asi que se cumplié
por un lado la regla nimero siete del Dogma 95, la cual dice: “Los cambios temporales
y geograficos estan prohibidos. (Es decir, que la pelicula sucede aqui y ahora)”. (Ruiz

Carmona Marco & Pereira Campos, 2009).

Este aspecto como tal fue una violacion a dicha norma, pero se quebrantd por razones
de presupuestales, sumando que la gran parte del talento y el equipo de produccidn
son de nacionalidad y residentes de Europa, aspecto que dificultd trasladar el rodaje a
los Estados Unidos.

4.2.7. Narracion de Bailando en la obscuridad

La pelicula avanza en orden cronoldgico, tanto el guion como el montaje no se
aventuran a dar giros en el tiempo de los sucesos que desarrollan en la trama, no
existen los flashbacks o los flashforwards, todas las escenas del filme tienen la
aparicién de la protagonista Selma, de inicio a fin el espectador acompafia al personaje
principal en su camino. Desde el momento en que Selma es presentada al espectador
durante los primeros diez minutos de la cinta expone que es una mujer checoslovaca
viviendo en Estados Unidos, su enfermedad degenerativa ocular, su circulo de amigos,
su trabajo y sus pasiones, la vida del personaje principal se encuentra repleta de

desgracias y pronto su mundo se volvera mas obscuro y siniestro en varios sentidos.

Selma es el centro de atencidon en todo momento, ella tiene el apoyo incondicional de
su mejor amiga Kathy, quien trabaja con ella y asiste el mismo grupo de teatro musical,
su hijo Gene heredd la misma enfermedad ocular, a lo que Selma se encuentra
ahorrando dinero para poder pagarle una cirugia, por ello trabaja como obrera
limpiando acero en una fabrica productora del mismo. Todo en la vida de la
protagonista transmite tristeza y desesperacion, a pesar de toda circunstancia ella

siempre se muestra positiva y con una buena actitud ante toda situacién que vive.
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Selma también convive con sus vecinos Bill y Linda; Bill es policia y se presenta como
un hombre atento que ama inmensamente a su esposa, al mismo tiempo esta muy al
pendiente del bienestar de Selma, Linda es una mujer hermosa y narcisista, se

presenta como materialista, pero amable y gentil con las personas que convive.

Después de la primer media hora la pelicula tiene un giro narrativo bastante atipico, en
el minuto treinta y ocho con veinte segundos (00:38:20), Selma comienza a cantar
Cvalda junto a Kathy, ambos personajes comienzan bailar junto a los demas obreros
de la fabrica de limpieza, a partir de este punto el filme se convierte en un musical
cuando ya se habia desarrollado la historia como un drama, dichos nimeros melddicos
no ocurren en la realidad del universo narrativo, Selma imagina tales momentos en un
intento de traer felicidad a su vida, teniendo como pensamiento que en los musicales

“nunca ocurre nada malo”.

Selma toma el turno nocturno por el poco tiempo que le queda con vista para ahorrar
mas dinero en menos tiempo, su amiga Kathy preocupada toma el turno con ella para
acompanarla y cuidarla, al poco tiempo la protagonista queda totalmente ciega, es
incapaz de seguir en la fabrica al descomponer una maquina por acomodar mal los
objetos de lavado, ademas de que le fue imposible continuar actuando en el grupo
teatral musical al no poder seguir los pasos de baile durante las practica; la vida del

personaje principal comienza a apagarse en muchos sentidos.

Bill al no poder seguir consintiendo las exigencias materialistas de su esposa decide
robar el dinero de Selma, ella sin tener duda del culpable va a su casa para reclamarle,
ambos personajes forcejean por el dinero, Selma accidentalmente presiona el gatillo
de la pistola y le dispara a Bill dejandolo mal herido, él la persuade de que termine su
trabajo y lo asesine, ella lo hace debido a la adrenalina y el enojo del momento,
después ella es llevada a juicio y sentenciada a muerte.
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Fotograma 6 Bjork interpreta "I ve seen it all”, tema que obtuvo la

nominacion al Oscar por mejor cancion original

Fuente: Von Trier, 2000.

Selma en la ultima media hora del filme se encuentra encarcelada, padece dia y noche
pensando en su sentencia y en la seguridad su hijo, Kathy la visita constantemente y
le informa sobre Gene al ella cuidar de este, intenta brindarle animos, pero la
esperanza y los suefos se han desvanecido, todo el esfuerzo de superacion de Selma
fue en vano. El climax de la pelicula ocurre cuando Bill le roba el dinero Selma, la vida
del personaje principal cambia en el momento que asesina a uno de sus amigos, debido
a este acontecimiento la protagonista es sentenciada a muerte cambiando totalmente

su destino y el rumbo de la trama. Se transforms inesperadamente.

La historia al mostrar armas y muertos no cumplié con la regla nimero seis del

Dogma 95, la cual dice: “La pelicula no debe contener ninguna accion superficial. (Los
muertos, las armas, etc., no se utilizaran)” (Burgos Ramirez, 2021). Siendo la Unica
norma que se viold completamente en Bailando en la Oscuridad, ya que otros puntos
de la corriente cinematografica fueron quebrantados parcialmente como el género de

la cinta o los cambios geograficos durante el rodaje.

4.2.8. Género de Bailando en la obscuridad
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Bailando en la oscuridad funciona el drama realista con el género musical alternativo.
La pelicula inicia con una aproximacion naturalista y puramente dramatica durante su
primera media hora, estableciendo un tono sobrio y verosimil. Sin embargo, en el
minuto treinta y ocho con veinte segundos (00:38:20), con la introduccion del niUmero

musical “Cvalda”, la narrativa experimenta una transformacion radical.

Esta transicion marca el inicio de una propuesta musical singular dentro de la trama.
Los numeros musicales, que incorporan elaboradas coreografias, introducen
momentos de sorprendente ligereza en contraste con la gravedad de la narrativa
principal. Un ejemplo paradigmatico de esta yuxtaposicion ocurre en la hora con treinta
y cuatro minutos y treinta segundos (1:34:30), durante el juicio de Selma. En esta
escena, ella imagina el nimero musical “In the Musicals”, donde el jurado, abogados,
testigos e incluso el juez se unen en un baile sincronizado. Este momento, impregnado
de un surrealismo comico, contrasta drasticamente con la seriedad del contexto

judicial, creando una disonancia cognitiva en el espectador.

La pelicula se erige como un drama musical con marcados elementos tragicos y
melodramaticos. Desde el inicio, la vida de Selma se presenta como profundamente
tragica, plagada de adversidades que se intensifican a medida que avanza la trama.
La narracion evoluciona hacia el melodrama, ya que, a pesar de la bondad y
perseverancia de Selma, su existencia se ve consumida por una serie de catastrofes
cada vez mas graves. La transformacion de Selma, de una mujer dulce y generosa
luchando por el bienestar de su hijo, a una persona injustamente condenada a muerte,

ejemplifica la intensidad melodramatica de la narrativa.

Es interesante notar que, a pesar de su naturaleza como musical, Bailando en la
oscuridad logra cumplir parcialmente con la octava regla del Dogma 95, que estipula:
“Las peliculas deben ser de género dramatico” (Crespo Gamez, 2004).La obra

mantiene su esencia dramatica a lo largo de la narracion, utilizando los nimeros
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musicales no como meras interrupciones espectaculares, sino como ventanas a la

psique de Selma y como comentarios irdnicos sobre su situacion.

Esta amalgama Unica de géneros —drama realista, musical alternativo, tragedia y
melodrama— hace de Bailando en la oscuridad una obra singular en la historia del
cine. Von Trier logra desafiar las convenciones genéricas, creando una experiencia
cinematografica que es simultaneamente desgarradora y estéticamente innovadora,
manteniendo al espectador en un constante estado de tensién emocional y expectativa

narrativa.

4.2.9. Intertextualidad de Bailando en la obscuridad

La pelicula tenia claro su objetivo de exponer el sufrimiento de la mujer en base al
patriarcado y el machismo, Bailando en la oscuridad es el camino de una persona
cuya vida se encuentra carente de lujos y comodidades, una mujer obrera que busca
mejorar su situacion mediante esfuerzo y trabajo, pero las circunstancias la colocaran

en escenarios catastrdficos y obscuros.

Todo es tragedia alrededor de Selma; pierde la vista, es despedida de su trabajo, su
incapacidad le imposibilita seguir en su grupo teatral, su amigo le roba todos sus
ahorros, y finalmente es condenada a muerte por un asesinato justificado, sin importar
lo bondadosa y honesta que se comporte, todos a su alrededor parecen tener motivos

de dafiarla y perjudicarla, teniendo éxito en ello.

La bondad existe en el mundo, pero siempre sera vencida por el mal, es uno de los
mensajes del filme, toda luz o esperanza de las personas buenas sera apagada en
algin momento, tal como los norteamericanos se han aprovechado de muchos
territorios, Bailando en la oscuridad se estrend poco antes de la guerra de Irak, donde
Estados Unidos se encontraba en coalicion del conflicto bélico donde su interés era el

petréleo en su propio beneficio, Selma es checoslovaca, una mujer extranjera viviendo
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en Norteamérica, trabaja duro, se esfuerza por salir adelante pese a toda limitacion
que se le presente, ella representa a los paises débiles del mundo que han sufrido de
abuso por Estados Unidos, mientras que todos los demas personajes representan a los
estadounidenses, tomando el dinero y recursos ajenos en su propia merced, el poder
no se encuentra a favor de la protagonista, su destino es perder tofo el tiempo, ya que

se encontraba un territorio de injusticia y sin valores.

4.2.10. Ideologia de Bailando en la obscuridad

En Bailando en la obscuridad dificilmente podemos encontrar un mensaje positivo que
el espectador pueda tomar como moraleja o reflexion, todos los actos desarrollados
en la trama son negativos, a pesar de que la protagonista sea amable y bondadosa, el
hecho es que debido a su buen corazén la convierte en el blanco perfecto del abuso y
el aprovechamiento. Selma llega a los Estados Unidos pensando que encontrara
felicidad y oportunidades, teniendo como ideologia que en los musicales de Hollywood
“jamas ocurre nada malo”, de forma constante se pierde en su propio mundo
imaginando que los pesares de su vida se convierten en momentos musicales

cinematograficos.

Una de las teorias ideoldgicas que podemos obtener del filme como aprendizaje de
vida es el de no convertirse en una persona totalmente buena o reflejar hacia a los
demas la vulnerabilidad y debilidades personales, ya que esto traera la traicion vy el
abuso. El camino a tomar en la vida es el de la discrecion, la fortaleza en el caracter y
la limitaciéon a la convivencia de personas abusivas. Bailando es la obscuridad es la
moraleja de no confiar en nadie y no compartir tu vida e ilusiones con otras personas,

de lo contrario estas haran todo lo posible por derribarte.

4.2.11. Final de Bailando en la obscuridad
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Rumbo al final de la pelicula la vida de Selma paso de ser triste y melancélica a un
mundo obscuro y terrorifico, ella se encuentra tras las rejas esperando su ejecucion a
causa de una serie de eventos desagradables e injustos, el personaje principal no
recupera la vista, no puede seguir bailando y cantando como en los musicales, es
alejada de su propio hijo y pronto morira ahorcada, el suefio americano y su razon de
emigrar a los Estados Unidos tuvieron el resultado totalmente opuesto a lo que

imaginaba.

Antes de ir a la horca Selma comienza a interpretar el nimero 107 Steps en la segunda
hora con dos minutos y cuarenta segundos (2:02:40), ella convierte sus Ultimos de
pasos en un numero musical e imagina que interactta con los presos y policias de la
prision en una realidad donde no existe el dolor o la opresidn, camina mientras baila y

canta, olvidando por un momento que se encuentra en sus Ultimos minutos de vida.

Al llegar a la horca le es colocada una capucha negra a lo que ella comienza a gritar
manifestando que no puede respirar, le retiran tal tela y colocan la soga alrededor de
su cuello, Kathy observa todo llorando con mucho dolor en el area del publico desde
abajo, en el la segunda hora con siete minutos y treinta y cinco segundos (2:07:35) la
protagonista canta de forma desgarradora y desesperada el ultimo niumero musical de
la pelicula antes de caer ahorcada, Unico performance de la historia que ocurre en la
realidad del universo narrativo y no es imaginacién de la protagonista, cierra con Next
to the last song, letra que habla sobre el vencimiento de los miedos anexando que la
penultima cancién no es el final de la vida, a media interpretacion la dejan caer y esta

muerte ahorcada con el cuello quebrado.
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Fotograma 7 Selma es ejecutada por asesinato, jamas encontro la felicidad y

Estados Unidos no le ofreciéo una mejor vida, sino todo lo contrario

-

Fuente: Von Trier, 2000.

El filme termina con Selma muerta por ahorcamiento y con la frase “Dicen que en la
ultima cancion no nos conocen, veras, solo sera la Ultima cancién si permitimos que lo
sea.” (Von Trier, 2000). El final es totalmente desabrido, no deja en el espectador algin
sentimiento de esperanza. El nimero musical 107 Steps brinda la Ultima alegria de la
protagonista en vida, pero la forma de su muerte elimina toda sensacion de felicidad,
un cierre incomodo y totalmente desgarrador. Una consumacién de una obra
cinematografica muy atipica, incluso hablando dentro del género de tragedia,
Rompiendo las olas captur6 la virtud del amor de la protagonista después de la muerte,

pero en Bailando en la oscuridad se apaga toda luz existente en muchos sentidos.
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4.2.12. Conclusion de la pelicula

La pelicula mantiene una solidez narrativa inquebrantable a lo largo de su desarrollo.
La direccidn, las actuaciones y la integracion de los niUmeros musicales se entrelazan
con maestria, creando una obra sin precedentes en el género musical (Crespo Gamez,
2004).A pesar de carecer de un disefio de produccion elaborado y una estética visual
convencional, el filme logra trascender estas limitaciones, erigiéndose como una

auténtica obra de arte cinematografico.

Bjork, en el papel de Selma, se erige como el nucleo emocional y narrativo de la
pelicula. Cada momento de su presencia en pantalla es digno de contemplacion y
andlisis. La actriz y cantante ofrece una interpretacion magistral, su rostro un lienzo
donde se plasman la preocupacion, la tristeza y la melancolia, al tiempo que proyecta
una mirada de noble gentileza. Los nimeros musicales son el elemento diferenciador

que catapulta a esta pelicula a un estatus Unico.

Cada performance, acompanada de coreografias peculiares y poéticas, proporciona un
contrapunto a la dureza de la trama principal, ofreciendo al espectador momentos de
respiro emocional. Estos segmentos nos permiten explorar tanto la cruda realidad de
Selma como el mundo utdpico que crea en su mente. La incorporacion de sonidos
diegéticos en las secuencias musicales, como el traqueteo de un tren o el zumbido de

las lavadoras, enriquece la narrativa de manera excepcional.

Si bien la direccion es impecable, la pelicula roza ocasionalmente los limites de la
verosimilitud debido a la acumulacion de eventos catastréficos en la vida de la
protagonista. Esta exageracion melodramatica, aunque efectiva para intensificar el
impacto emocional, puede en ocasiones distanciar al espectador de la realidad de la
narrativa. Bailando en la oscuridad se presenta como una experiencia audiovisual
imprescindible para los amantes del cine de autor. La sinergia entre la vision de Lars
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von Trier y el talento multifacético de Bjork resulta en una obra sublime que desafia

las convenciones cinematograficas.

En sintesis, Bailando en la oscuridad podria definirse como una narrativa que pone a
prueba la fe en la humanidad, un relato tragico que culmina en un crescendo de horror
existencial. La pelicula nos invita a reflexionar sobre la resiliencia humana frente a la
adversidad implacable, cuestionando los limites de la esperanza y la crueldad del
destino. Esta obra no solo redefine los limites del musical cinematografico, sino que
también se erige como un poderoso comentario sobre la condicidon humana, dejando

una huella indeleble en la historia del cine y en la conciencia del espectador.
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4.3. Dogville (2003)

Dogville, estrenada el 19 de mayo de 2003 en el prestigioso Festival de Cannes, se ha
convertido en la obra cinematografica mas controvertida del director danés Lars von
Trier. Su estilo particular y su narrativa Unica han suscitado intensos debates en el
mundo del cine (Parra Bandn, 2020) aspectos que seran analizados en profundidad a

través de los 12 puntos que conforman esta tesis.

Es importante sefialar que este analisis no se realizara bajo los preceptos del
movimiento Dogma 95, ya que Dogville no pertenece a dicha corriente
cinematografica. De hecho, si se aplicaran las reglas del Dogma 95, el filme incumpliria
la mayoria de ellas, adhiriéndose Unicamente a dos: la norma numero tres, que exige
mantener el género dramatico, y la nimero ocho, que requiere que la pelicula sea

filmada con camara en mano de principio a fin.

A pesar de no ajustarse a los lineamientos del Dogma 95, Dogville presenta una
narrativa excepcional donde la vision y la poética de Lars von Trier se manifiestan
claramente en la direccidn y el desarrollo de la historia. La pelicula constituye la primera
entrega de la trilogia “Tierra de oportunidades”, un conjunto de obras que exploran la
falta de ética y empatia entre los estadounidenses (Aguilar Silva, 2022). Esta trilogia
continué con Manderlay en 2005 y debia concluir con Washington, cuyo guion fue
escrito por von Trier en 2007, aunque hasta la fecha no ha sido producida ni estrenada.

La singularidad de Dogville radica en su innovadora puesta en escena, su critica social
mordaz y su exploracion de la naturaleza humana en condiciones extremas. Estos
elementos, junto con la direccion magistral de von Trier, han convertido a la pelicula
en un hito del cine contemporaneo, desafiando las convenciones narrativas y estéticas

del medio.

4.3.1. Condiciones de lectura de Dogville
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En el momento en que se estrend el filme, Lars von Trier ya era un director de cine
conocido en todo mundo, principalmente en Europa y Estados Unidos, al haber sido el
creador de la corriente Dogma 95, ofreciendo oportunidad a los cineastas daneses
independientes de poder realizar sus proyectos cinematograficos con un presupuesto
muy bajo, ganando dos veces el “Premio de jurado en Cannes” y en una ocasion “La

Palma de Oro”.

Tras la polémica por la representacion de la violencia en Bailando en la Oscuridad, Von
Trier repite en Dogville algunos patrones en su historia como la violencia, el abuso, el
patriarcado, el machismo y la explotacidon. El protagdnico recayd en Nicole Kidman,
primera interprete de renombre internacional con la que trabajo el director quien se
encontraba en uno de sus mejores momentos tras sus trabajos en Eyes wide shut
(1999) de Stanley Kubrick, The others (2001) de Alejandro Amenabar o Moulin
Rouge! (2001) de Baz Luhrmann. Un par de meses antes del estreno de Dogville,
Kidman gand el Oscar por mejor actriz protagdnica por su interpretacion de Virginia
Woolf en The hours (2002) de Stephen Daldry, convirtiéndose en un fuerte valor de
produccién del filme (Morales Meseguer, 2013).

Dogville se cuenta en nueve capitulos y un prélogo, cada uno con un titulo que
fragmenta la pelicula en segmentos narrativos basados en los giros de la historia. El
prélogo introduce Dogville y sus habitantes. Capitulo uno: Tom oye disparos y conoce
a Grace. Capitulo dos: Grace sigue el plan de Tom y se aventura al trabajo fisico.
Capitulo tres: Grace se permite un poco de provocacion. Capitulo cuatro: Tiempos
felices en Dogville. Capitulo cinco: 4 de julio después de todo. Capitulo seis: Dogyville
muestra los dientes. Capitulo siete: Grace se harta de Dogville, deja el pueblo y vuelve
a ver la luz del dia. Capitulo ocho: Tom admite la verdad y se va, solo para regresar
mas tarde. Capitulo nueve: Dogyville recibe la tan esperada visita y la pelicula termina.
La voz de un narrador acompaia y complementa cada detalle de la trama.

4.3.2. Inicio, prologo o introduccion de Dogyville
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La pelicula comienza con el Prélogo (Donde conocemos a Dogville y sus habitantes),
el narrador explica que la historia que se contara a continuacién es muy triste y ocurrida
en 1933, habla de la pobreza de la comunidad anexando que los residentes del pueblo
“son personas buenas y honestas”, ademas que el lugar se encontraba situado en las

montafias rocosas de los Estados Unidos América, cerca Georgetown.

La trama comienza con Tom Edison hijo teniendo una conversacién son su padre, él es
el guia de la pequefia comunidad, se cerciora del bienestar comudn, poco tiempo
después comienza a visitar a cado de sus vecinos para recordarles que tendran una
reunion al dia siguiente en la capilla, cada personaje es presentado por su nombre,
oficio y personalidad, cada aspecto que no es visible por imagenes es contado por el
narrador, como los sentimientos o pensamientos de estos. En Dogville residen; Tom y
su padre, las ancianas duefas de la tienda de sustentos (Ma Ginger y Gloria), la familia
que pulidora de vasos de cristal (los Henson), el matrimonio infeliz (Chuck y Vera) con
sus siete hijos, la encargada de la iglesia (Martha), el ciego (Jack Mckay), el
transportista de la villa (Ben), las sirvientas de color (June y Olivia) y el perro vigilante

(Moisés).

El personaje principal aparece en el Capitulo uno (En el que Tom oye disparos y conoce
a Grace) durante el minuto once con veinticinco segundos (00:11:25), una vez que se
han presentado los habitantes del pueblo, Grace llega en medio de la noche a Dogville,
después de haberse escuchado disparos alrededor de la comunidad, ella sigilosamente
intenta robar el hueso del perro vigilante y este comienza a ladrar, Tom al escuchar el
tiroteo camina sobre la villa para terminar descubriendo a Grace, él la esconde en la
mina del lugar cuando entran un grupo de gansteres a la villa, estos buscan a Grace
diciendo que es una fugitiva importante para el jefe de mafia, le dejan a Tom su numero
de teléfono en una tarjeta, ofreciendo una “recompensa por su captura”, este la recibe

y ellos se marchan.
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Tom se presenta con Grace y la lleva su casa, ella asegura que los gansteres la mataran
si decide entregarla, y le suplica que no lo haga. El se enamora de la protagonista al
instante de conocerla, debido a su belleza, inteligencia y nobleza. Al dia siguiente Tom
presenta a Grace con toda la comunidad de Dogville, estos al principio la rechazan, ya
gue no quieren exponerse ante los gansteres o la policia, pero aceptan esconderla
durante dos semanas a cambio de que ella trabaje para ellos mientras la conocen y se
cercioren de que no es mujer peligrosa, al final de esas dos semanas los habitantes de

Dogville votaran si ella debe quedarse o irse.

El personaje principal es presentado como una mujer en apuros la cual tiene que ser
ayudada y resguardada, una protagonista con una deslumbrante belleza externa e
interna, al mismo tiempo noble y de buen corazén, por la misma razén la comunidad

decide darle una oportunidad y esconderla, poniendo en peligro su seguridad.
4.3.3. Imagen de Dogville

La imagen de Dogville es el componente visual de la pelicula que mantiene el estilo de
la narrativa y poética de Lars von Trier, se filmd de inicio a fin con camara en mano
como lo habia hecho en todos sus filmes que habia realizado hasta el momento, la
direccion de fotografia estuvo a cargo de Anthony Dod Mantle, quien era un DP
desconocido en aquel momento, pero que afios mas tarde ganaria el Oscar por su

trabajo en Slumdog Millionaire (2008).

Los movimientos de camara contindan siendo totalmente improvisados, la optica
durante la mayor parte del tiempo captura a los rostros de los personajes mediante
“primeros planos”, con un campo de profundidad bastante limitado, con el objetivo de
que el espectador pueda conectar directamente con las interpretaciones de los actores
para adentrarlo de forma mas exitosa a la trama, creando empatia hacia las emociones
y sentimientos que son desarrollados en la historia, un ejemplo de ello ocurre en el

minuto veinticinco con veinticinco segundos (00:25:25), cuando Grace contempla
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Dogville y le explica a Tom la belleza del pueblo, la imagen permanece en la

protagonista en un “close up” en todo momento.

Fotograma 8 Iluminacion artificial y profesional en el set de Dogville

Fuente: Von Trier, 2003.

El movimiento constante y la imagen no estatica fue un recurso del filme para aumentar
la tensidn de los acontecimientos que son narrados, sobre todo los de violencia sexual
o los momentos dramaticos de impetu verbal, un ejemplo de ello ocurre en el minuto
cincuenta y tres con veinte segundos (00:53:20), cuando los habitantes de Dogville
votan si Grace debe quedarse o irse de la comunidad y es tocada la campana por cada
voto a favor de la protagonista, ella comienza a recordar su estadia en el lugar y
comprende que desea permanecer mas tiempo junto a ellos, la tensién aumenta mas
y mas conforme avanzan las campanadas ayudandose también del soporte de la

inquietud visual.

La iluminacion dentro de Dogville fue realizada de profesional y totalmente artificial,
fue el primer proyecto de Lars von Trier en tener un equipo de iluminacion, existen
elementos dentro del set que ayudan a complementar la luminosidad, como las
lamparas de las casas, el farol o velas. En las escenas de dia, el lugar de filmacién es
cubierto por una luz blanca alrededor de todo el pueblo componiéndose de cientos de
luces brillantes en que caen sobre toda la villa, y en las de noche por un fondo
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totalmente negro con una luna falsa, pero que ilumina con gran potencia la calle
principal de la comunidad y del techo cae luz sin sentido sobre los puntos clave; en los
personajes que se encuentran en la puesta en escena y sobre las casas, alumbrando

perfectamente al pueblo entero.

4.3.4. Sonido de Dogville

Dogville fue la primera pelicula del director en no contar con musica diegética, todas
melodias o canciones que son reproducidas en el filme fueron de forma extra diegética,
es decir agregadas al filme en la postproduccion, asi que los personajes no escuchan
los temas musicales, solamente el espectador, con el objetivo de ayudar a la narrativa,
haciéndola mas digerible en ciertos momentos, dramatizando cuando es necesario o
brindando un toque romantico o poético al momento, un ejemplo de ello ocurre en el
inicio del Capitulo 2 (En el que Grace sigue el plan de Tom y se aventura a trabajar),
en el minuto veintisiete con veinticinco segundos (00:27:25), cuando la protagonista
comienza a recorrer todas las casas de Dogville para ayudar y brindar sus servicios
domésticos, es acompaifada esta escena por la melodia Happy at work (Concerto for
oboe in D major) de Tomaso Albinoni, ocasionando un soporte de motivacién a los
objetivos del personaje de ese momento, al mismo tiempo convirtid la interaccion del

personaje principal con los residentes de la villa en fragmentos mas amenos y positivos.

Existen en Dogville sonidos tanto diegéticos como extradiegéticos, ambos estilos con
la funcién de darle un soporte narrativo mas fuerte y hasta cierto punto realista en el
aspecto auditivo, con el fin de convertir coherentes ciertas acciones o acontecimientos
de la historia. Hablando de sonidos diegéticos los cuales fueron extraidos directamente
del rodaje podemos dar de ejemplo a los didlogos de los personaijes, el sonido de los
autos en movimiento o los pasos de los habitantes del pueblo, en cuando a los sonidos
extradiegéticos a la voz del narrador y la banda sonora.

4.3.5. Edicion de Dogyville
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Dogville presenta una estructura narrativa predominantemente lineal, desarrollandose
en un orden cronoldgico que avanza consistentemente, con una excepcion notable que
se examinara mas adelante. La pelicula emplea un montaje ritmico a lo largo de toda
su duracion, donde los cortes entre planos se sincronizan meticulosamente con las

acciones y didlogos de los personajes.

Un ejemplo ilustrativo de esta técnica se aprecia en el minuto dieciséis con treinta
segundos (00:16:30), durante el primer encuentro entre Tom y Grace. En esta escena,
al percibir el hambre de Grace, Tom le ofrece un trozo de pan. La cdmara captura este
intercambio utilizando primeros planos que se alternan entre los personajes que
hablan, mostrando con precisiéon el momento en que Tom toma el pan, se lo entrega

a Grace, y ella lo consume.

Fotograma 9 Tom conoce a Grace

Fuente: Von Trier, 2003.

Esta aproximacidon al montaje en Dogville representa una continuaciéon del estilo
dinamico que Lars von Trier comenzo a explorar en Bailando en la oscuridad, marcando

una evolucidn significativa respecto a sus obras de los afios 80 y 90. En contraste con
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los planos de larga duracion que caracterizaban sus primeras peliculas, Dogyville opta
por un ritmo de edicidn mas agil, con cortes frecuentes y planos de duracién mas breve.
Un ejemplo paradigmatico de esta técnica se observa en la hora con tres minutos y
quince segundos (01:03:15), durante la confesion amorosa de Tom a Grace. En esta
secuencia, los cortes son frecuentes, alternando entre los personajes que hablan y
capturando sus reacciones emocionales. Ademas, se hace un uso estratégico de elipsis
para condensar la escena, omitiendo momentos menos relevantes y centrandose en

los puntos cruciales del didlogo.

Esta evolucién en el estilo de montaje de von Trier no solo refleja un cambio en su
aproximacion técnica al cine, sino que también sirve para intensificar la tension
dramatica y mantener un ritmo narrativo mas acelerado. El contraste entre la
austeridad del escenario y la complejidad del montaje crea una dindmica visual Unica
que refuerza la intensidad emocional de la historia.

La eleccion del estilo de montaje en Dogville cumple mdltiples funciones: intensifica la
intimidad de las interacciones entre personajes, permitiendo al espectador observar de
cerca sus reacciones y micro expresiones; mantiene un ritmo narrativo agil, crucial para
sostener el interés del espectador en un entorno visual minimalista; permite una
manipulacién sutil del tiempo narrativo, utilizando elipsis para condensar la historia sin
perder coherencia; y crea un contraste interesante entre la simplicidad del escenario y
la complejidad del montaje, afiadiendo una capa adicional de sofisticacion a la narracién
visual. Esta aproximacion al montaje no solo demuestra la evolucion artistica de von
Trier, sino que también refuerza la naturaleza teatral y experimental de Dogville,
creando una experiencia cinematografica Unica que desafia las convenciones

tradicionales del medio.

4.3.6. Espacio de Dogville
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Esté podria ser el punto mas interesante de toda la tesis. Dogville es popularmente
conocida por su disefo de produccidn abstracto y minimalista, toda persona que se
aventure a ver esta pelicula tiene la tarea de imaginar los siguientes componentes; Las
paredes, las casas, las cabaias, las ventanas, las montafas, la iglesia, los caminos, los
arbustos y hasta el perro de la comunidad, todos estos elementos “no se encuentran
de forma fisica”, unicamente fueron pintados en el suelo o mencionados sin nunca
mostrarlos en pantalla, pero tienen existencia dentro del universo narrativo del filme,
los personajes interactlian con estos artilugios de forma realista como si de verdad
existieran, al igual que en el teatro, un ejemplo de esto ocurre cada vez que se abre y
cierra una puerta, el personaje toca hacia la nada y finge abrir tal objeto, ademas que
el rodaje del filme se realizd en un galpdn, un escenario sin fondo totalmente extenso

en donde se construyd el Unico set utilizado en la pelicula (Parra Bafidon, 2020)

Fotograma 10 El set minimalista de Dogyville

Fuente: Von Trier, 2003.

Lars von Trier se arriesgo al construir un espacio teatral y minimalista para adaptarlo
a un espacio cinematografico, fue algo Unico en su momento nunca antes visto, la
Unica obra dentro del cine que volvid a cumplir estos patrones fue la continuacion de
esta trilogia, Manderlay (2005), los objetivos se encontraban en eliminar todo aspecto
distractor visible para crear una éptica diferente, donde el espectador podra tener su
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podria visién de los objetos imaginarios, ademas el guion y las interpretaciones se

convierten en los dos recursos mas fuertes de la pelicula tomando el protagoénico visual.

El diseino de produccion fue sumamente simple en cuanto a su construccion, el principal
reto de este departamento de basd en conseguir la poca utileria de época que fue
usada en el rodaje, como los automoviles Cadillac de los gansteres, la camioneta
transportista de la villa, los limitados muebles antiguos, las figuras de porcelana y los

vestuarios de época de todos los personajes.

4.3.7. Narracion de Dogyville

La pelicula avanza en orden cronoldgico, siempre corre hacia adelante, con excepcion
del Capitulo tres (En el que Grace se permite un poco de provocacién), cuando los
residentes de Dogville votan si Grace debe quedarse o irse, ella recuerda breves
momentos felices que vivid en el pueblo, haciendo usos de flashbacks manteniendo un
montaje alterno solamente en esta parte, fuera de esta escena el filme es totalmente
lineal, desde el momento en que aparece la protagonista en pantalla se seguira como
el centro de atencién de la trama en todo momento, no existe escena a partir de este

punto donde no aparezca el personaje principal.

En la primer media hora Grace es presentada como una mujer hermosa, fragil y de
buen corazén, la cual que necesita ayuda, es buscada por la policia y los gansteres por
causas desconocidas, los habitantes de Dogville la esconderan y ella cambio trabajara

para ellos en tareas domésticas en cada una de las casas del pueblo.

P&g. 107



Fotograma 11 Grace trabajando en Dogyville

L

Fuente: Von Trier, 2003.

En la siguiente hora de la pelicula Grace comienza a trabajar en Dogville, la comunidad
avanza en educacién, circula mas dinero ya que todo funciona mejor y sobre todo
aumenta la felicidad en el pueblo. La protagonista llega al pueblo para mejorar sus
vidas, y ella siente satisfaccion personal al poder ayudar y laborar. Los residentes del
lugar se encuentran tan agradecidos con ella, que deciden brindarle un pequefio
salario, le consiguen una choza para que ella pueda vivir y “aseguran su estadia y
comodidad”, pero en el momento donde recibe su primer pago por su desempefio es

que inicia a ser mas solicitada por sus servicios domésticos.

Tiempo después la policia volveria a buscar a Grace en Dogville, en esta ocasion
pegarian carteles con el adjetivo “peligrosa”, a partir de este momento todo cambiara
para ella, el pueblo siente que ella debe trabajar mas por el riesgo que implica
esconderla, le reducen el salario, ella comienza a laborar el doble que antes, y pasa a
ser explotada por toda la comunidad, ella lo acepta, ya que no quiere ser entregada a
la policia, la protagonista de ser una fuente de luz y felicidad, pasa a ser un objeto al
que se le debe exprimir todo el beneficio posible, los habitantes inician a revelar su
verdadero rostro.
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La Ultima hora de la pelicula es transformada totalmente la historia, de ser una trama
donde la empatia, la bondad y la felicidad prevalecen, pasa a ser un relato de
sufrimiento, Grace deja de ser una trabajadora doméstica, y se convierte en una
esclava sexual para los hombres, es violada por todos los hombres de la comunidad
con excepcion de Tom, las mujeres la maltratan verbalmente y la sobresaturan con
tareas del hogar innecesarias, ademas de ser juzgada por hurto, delito que no cometio,
siendo castigada a ser encadenada a una pieza circular metalica y pesada, la cual tiene

que arrastrar en todo momento.

La protagonista cuando llega a la comunidad era vista como un ser de luz que mejoraba
la vida de todos, pero el abuso de poder y la necesidad de los residentes de Dogville
los hace tomar todo lo que puedan obtener de ella sin sentir empatia alguna, la felicidad
en el pueblo se convirtid en desdicha y esclavitud, la protagonista permite todo por el

miedo de ser entregada a la policia y los gansteres.

El climax de la pelicula ocurre cuando Grace es violada por primera vez, exactamente
en el Capitulo seis (En que el Dogville muestra los dientes), en la primera hora con
treinta minutos y cincuenta y ocho segundos (01:30:58), el personaje de Chuck
encierra a Grace en su casa, él aprovecha que ella no puede gritar ya que la policia se
encuentra en Dogville, la tira al suelo, la desnuda y la penetra en contra de su voluntad.

En este punto del filme cambia la situacién de la protagonista.

4.3.8. Género de Dogville

Dogville exhibe una evolucidon genérica meticulosamente estructurada a lo largo de su
narrativa. Durante los primeros cinco capitulos, la pelicula se adhiere firmemente al
género dramatico puro. En esta fase inicial, el desarrollo de la trama, las actuaciones
y la direccién mantienen un tono de seriedad constante, centrandose en las vivencias

cotidianas de los personajes. Este enfoque deliberado evita cualquier incursion en
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géneros como la comedia, el misterio, la fantasia o la ciencia ficcion, estableciendo un

marco realista y sobrio para la historia.

Sin embargo, a partir del Capitulo 6, titulado “En el que Dogville muestra los dientes”,
la pelicula experimenta una transformacién dramatica tanto en tono como en
contenido. Este punto de inflexidon marca el inicio de una serie de abusos sexuales,
verbales vy fisicos contra Grace, la protagonista. La intensificacién de estos eventos

adversos cataliza una transicion genérica significativa.

Conforme la narrativa avanza desde este punto crucial, la vida de Grace se sumerge
en un espiral de desgracia que roza lo hiperbdlico. Su estatus dentro de la comunidad
sufre una metamorfosis radical: de ser una figura aceptada y hasta cierto punto
integrada, pasa a convertirse en el blanco de opresidn colectiva por parte de todos los
residentes de Dogville. Esta transformacién narrativa introduce elementos propios del

subgénero tragico y del melodrama.

La tragedia se manifiesta en la inevitable caida de Grace desde una posicion de relativa
seguridad hacia un abismo de sufrimiento, reflejando los arquetipos clasicos del
género. Por otro lado, el melodrama se hace presente en la dramatizacidén extrema y
casi exagerada de las tribulaciones que padece la protagonista. La acumulacién de
adversidades y la intensidad emocional con que se presentan son caracteristicas

distintivas del melodrama cinematografico.

En sintesis, Dogville se erige como un drama multifacético, enriquecido con matices
melodramaticos y tragicos. Esta fusién genérica no es meramente estilistica, sino que
sirve como vehiculo para explorar temas profundos sobre la naturaleza humana, la

moral comunitaria y los limites de la bondad y la crueldad.

La progresion genérica de la pelicula refleja habilmente la degradacién moral de la

comunidad de Dogville y la transformacion personal de Grace. El paso del drama puro
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a una narrativa impregnada de elementos tragicos y melodramaticos no solo intensifica
el impacto emocional de la historia, sino que también sirve como comentario incisivo
sobre la fragilidad de las convenciones sociales y la potencial perversidad inherente en

las comunidades aparentemente idilicas.

Esta evolucion genérica es un testimonio de la maestria narrativa de von Trier, quien
utiliza las convenciones cinematograficas no solo para contar una historia, sino para
desafiar las expectativas del espectador y provocar una reflexion profunda sobre la

condicién humana y las dinamicas sociales.

4.3.9. Intertextualidad de Dogville

La pelicula es bastante clara en sus puntos intertextuales, después de haber causado
controversia en Bailando en la obscuridad, filme que también fue elogiado y laureado
por la critica especializada ganando la “Palma de oro en Cannes”, Lars von Trier
decidié trabajar en una trilogia donde marcaria los defectos mas grandes de los

norteamericanos y Dogville fue el resultado de esta propuesta.

Los habitantes de la comunidad de Dogville se presentan como “personas buenas y
honestas”, cada residente tiene sus defectos, pero también sus virtudes, la mayoria
con suefios y metas, pero lamentablemente sin realizar por la situacion econémica que
atraviesan debido a la “gran de depresion norteamericana”, el pueblo se encuentra en
decadencia, las personas viven al dia y también en ignorancia al no tener acceso a la

educacion, lo que los convierte en vulnerables y necesitados.

Grace ademas de ser hermosa, fragil y de buen corazén también es una mujer
inteligente y estudiada, al principio Dogville se deja deslumbrar ante sus talentos y
conocimientos, aprenden de ella y al mismo ella se forma en el trabajo fisico, pero con
el paso del tiempo la comunidad descubre su vulnerabilidad, ella necesita ser escondida
de la policia y ellos comienzan a aprovecharse de ese punto, ella es débil fisicamente y
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al mismo tiempo es muy noble, al ser buscada no ira a otro lado, sin poder acercarse
antes las autoridades, asi permite ser explotada al principio sin quejarse, pero los
residentes desean mas de ella al no sentirse satisfechos, hasta llegar a posicionarla

como la esclava del pueblo.

La situacidon de la protagonista hace alusion al esclavismo que Estados Unidos realizd
hacia las personas afroamericanas durante cientos de afos, obligandolos a laborar y
realizar el trabajo de fuerza fisica por sueldos miserables, incluso cuando fue abolida
la esclavitud haciendo como referencia al salario, Grace representa al sector débil, a
las victimas de abuso y sobreexplotacién a los paises que fueron saqueados y
consumidos por estadounidenses, incluso las personas “buenas y honestas” son
capaces de traicionar por necesidad o por simple abuso de poder, tal como lo ha hecho

Norteamérica y muchas otras naciones primermundistas a lo largo de la historia.

4.3.10. Ideologia de Dogville

Un analisis superficial de Dogville podria llevar a la conclusidon simplista de que la
pelicula sugiere que toda persona en situacion de vulnerabilidad o necesidad tiene la
capacidad de traicionar para sobrevivir o de abusar para obtener beneficio propio. Sin
embargo, una lectura mas profunda revela que el guion de von Trier ofrece una
moraleja considerablemente mas compleja y satisfactoria que las presentadas en sus
obras anteriores como Rompiendo las olas o Bailando en la oscuridad. En Dogville, a
diferencia de estas obras previas, se presenta un concepto de justicia mas tangible y
resolutivo hacia el final de la narrativa, sin recurrir al sacrificio definitivo de la

protagonista.

Mas allad de su ambientacion especifica en los Estados Unidos o de su posible lectura
intertextual como una alegoria del abuso histérico hacia los afroamericanos o las
naciones mas débiles por parte de los Estados Unidos, Dogville plantea una reflexion

universal sobre la justicia y las consecuencias de los actos inmorales. La pelicula
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propone que toda accidn negativa o abuso, independientemente de quién lo cometa,
debe enfrentar sus consecuencias. Asimismo, advierte contra la subestimacion de

cualquier individuo, por mas fragil o indefenso que pueda parecer inicialmente.

Esta moraleja se materializa de manera contundente en el desenlace de la pelicula. Los
habitantes de Dogville, que han sometido a Grace a una serie de abusos y
humillaciones, se enfrentan a un castigo severo por sus acciones. Este giro narrativo
no solo sirve como una resolucién dramatica, sino que también funciona como un
poderoso comentario sobre la justicia poética y la inevitabilidad de las consecuencias
de nuestros actos.

Paralelamente, la evolucion del personaje de Grace es fundamental para comprender
la complejidad moral de la narrativa. Su transformacion de victima pasiva a agente de
su propio destino marca un punto de inflexién crucial en la trama. Esta metamorfosis
no solo representa un acto de autodefensa largamente postergado, sino que también
simboliza un despertar moral y una toma de conciencia sobre la necesidad de
confrontar la injusticia, incluso cuando esto implica tomar decisiones dificiles o

controvertidas.

La pelicula, por tanto, trasciende la simple narracion de una historia de abuso y
venganza para convertirse en una meditacion profunda sobre la naturaleza de la
justicia, la responsabilidad moral y las dinamicas de poder en las comunidades
humanas. Von Trier desafia al espectador a reconsiderar sus propias nociones de bien
y mal, de victima y victimario, presentando un escenario donde estas categorias se

vuelven fluidas y ambiguas.
En Gltima instancia, Dogville se erige como una parabola compleja sobre la condicién

humana, la fragilidad de las convenciones sociales y la potencial oscuridad que acecha

en el corazon de toda comunidad. La pelicula invita a una reflexion critica sobre cémo
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tratamos a los mas vulnerables entre nosotros y las consecuencias a largo plazo de

nuestras acciones colectivas e individuales.

4.3.11. Final de Dogyville

Después de que Grace fue humillada, violada, explotada, maltratada fisica y
verbalmente llega el punto donde los ciudadanos de Dogville se encuentran satisfechos
y desean librarse de ella. Tom frustrado al jamas conseguir el amor de protagonista
decide unirse al pueblo en su plan de expulsarla, él propone llamar al nimero de la
tarjeta que le dio el ganster el dia que ella llegé al pueblo, con el objetivo de pedir la
recompensa por su captura. Grace en este punto se encuentra sin aliento, enferma y

muy débil.

En el Capitulo nueve (En el que Dogville recibe la tan esperada visita y la pelicula
termina), llegan los gansteres a la comunidad después de que Tom les llamase, ellos
encuentran a Grace en un estado deplorable, la liberan de su cadena, la visten, y la
preparan para subirla a uno de sus Cadillac, ahi se encuentra con su padre, quien resulta
ser el jefe de la mafia, los disparos que se escucharon en el inicio de la historia fueron
generados por una discusién que ellos mismos tuvieron, ella creia que su propio

progenitor la asesinaria, pero el solamente queria recuperar a hija.

Fotograma 12 Unico sobreviviente y el Gltimo plano de la pelicula

S
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Fuente: Von Trier, 2003.
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Grace y su padre tienen una larga conversacion sobre si el pueblo de Dogville debe
“vivir o morir”, debido a todo el sufrimiento en que ella fue sometida, su padre se
encuentra dispuesto a asesinar con su ejército a todos los habitantes de la comunidad
sin piedad alguna, ella sale del Cadillac para reflexionar sobre su proxima decision,
comienza a caminar sobre las calles de la comunidad, observa a las personas por las
ventanas de sus casas, todos se encuentran asustados debido a que los Gansteres los
tienen acorralados, por primera vez el rostro de la protagonista cambia, emana seriedad
y furia, asi mismo el personaje evoluciona de un momento a otro, deja a un lado su
fragilidad y buen corazon y decide que “el mundo seria un mejor lugar sin Dogville”,
su padre da la orden y los gansteres comienzan a saquear el lugar asesinado a cada
residente de la comunidad, uno por uno, haciendo justicia por todas las acciones

deplorables en contra de la protagonista.

En la escena final Grace pide asesinar ella misma a Tom, siendo este la persona que
decia amarla y que decidio entregarla a lo que él creia su muerte, ella le dispara a Tom
en la cabeza en la segunda hora con cuarenta y tres minutos y veinticuatro segundos
(02:43:24), este muere al instante y alrededor se encuentra todo el pueblo quemado

y en ruinas con todos sus habitantes recién asesinados.

Cuando la protagonista, su padre y el ejército de gansteres se encuentran a punto de
irse escuchan a Moisés, el perro de la comunidad, ella corre hacia él y pide que le
perdonen la vida, ya que fue el Unico individuo que jamas le hizo dafo, de esta forma

parten y se alejan de lo que una vez fue Dogville mientras el can continta ladrando.
4.3.12. Conclusion de la pelicula
Cada aspecto técnico y estético de Dogville ha sido analizado minuciosamente en los

once pasos previos de esta tesis. Solo resta ofrecer una opinién general del filme.

Dogpville es la razon por la que decidi dedicar esta tesis a la poética y narrativa de Lars
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von Trier. Desde la primera vez que vi esta pelicula, me converti en un fiel seguidor de

su historia y su narrativa.

En mi opinion, este filme es Unico; no existe otro estilo visual similar en el cine. Las
decisiones de von Trier rompen paradigmas con cada proyecto que realiza. La
propuesta de forzar al espectador a imaginar las casas, las montafas, los arbustos e
incluso el perro de la comunidad es totalmente original e intrigante, fortaleciendo la

teoria de que se pueden transgredir las reglas del séptimo arte.

La historia, las actuaciones y la direccidon no necesitaron de un soporte visual elaborado
para brillar. La trama, que inicialmente romantiza el concepto de una comunidad ideal
donde prevalecen la empatia, el respeto y la felicidad, se transforma gradualmente en
algo desagradable y abominable. Los gestos de amistad se convierten en violaciones,
y la admiracion deviene en esclavitud. Es uno de los guiones mas extremistas que
pueden existir. El final cambia absolutamente toda la perspectiva del inicio y el
desarrollo, con un resultado totalmente satisfactorio y sorpresivo al no caer en lo

convencional.

El Unico aspecto potencialmente negativo de Dogville es que definitivamente no es
para todo espectador. La pelicula va dirigida a un sector muy limitado; sus propuestas
visuales y estéticas son dificiles de comprender y digerir para un publico general y no
resulta disfrutable para la mayoria de la audiencia. Este es un filme de arte para

personas que admiran el cine puro con elementos atipicos y abstractos.

Nicole Kidman, en el papel de Grace es perfecta. Logrd capturar al personaje en todos
sus matices: inteligente, bondadosa, pero al mismo tiempo muy ingenua, con
demasiada compasion por las personas, lo que la vuelve incapaz de defenderse ante
situaciones de injusticia. Durante los primeros ocho capitulos, la protagonista refleja
en su mirada inocencia y esperanza; incluso cuando es violada o agredida, sigue

adelante sin guardar rencor. Sin embargo, cuando su padre la hace entrar en razén, el
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personaje cambia radicalmente: por primera vez transmite enojo en su rostro y toma

la decision de hacer justicia divina, asesinando a todos los residentes de Dogville.

Kidman capturd cada expresion de forma magistral, dejando de ser ella misma para
convertirse en una figura de ficcidn. Entregd un rango actoral de primer nivel,
reflejando su experiencia y trayectoria en la construccion de este rol complejo. Si
tuviéramos que sintetizar Dogville en una frase, podriamos decir que esta pelicula

transforma nuestra percepcion de la justicia y la bondad en todos sus aspectos.

Conclusiones

Desde sus inicios, Lars von Trier se enfrentd a la falta de presupuesto para financiar
sus proyectos. Sin embargo, gracias a historias bien desarrolladas y una impecable
direccion, sus productos audiovisuales se volvieron rentables desde su primer
largometraje. Esta situacion dio pie a la creacion del Dogma 95, una corriente artistica
cinematografica europea que impulsd principalmente a jovenes cineastas daneses
independientes. Dicho movimiento constaba de 10 reglas a seguir, las cuales exigian

mantener una carencia de produccién con el objetivo de crear un “cine puro y realista”.

Algunas de las reglas del Dogma 95 incluian eliminar la direccion artistica, brindar
libertad e improvisacion creativa a los actores y mantener en todo momento la camara
en mano durante el rodaje. Estas caracteristicas permitieron economizar los costos de
produccion y crearon el estilo Unico y reconocible de von Trier. El director transmite la
idea de componer un “cine puro y realista” en cada proyecto que realiza. Breaking the
Waves, Dancer in the Dark y Dogville no son la excepcion. Ya sea que la pelicula
pertenezca al Dogma 95 o no, sus principales elementos narrativos se encuentran

presentes.

Lars von Trier utiliza varios elementos distintivos para consolidar su estilo

cinematografico. El constante movimiento de la cdmara genera tension, haciendo uso
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frecuente de primeros planos que permiten al espectador adentrarse directamente en
la interpretacion de los actores. Ademas, elimina la estética visual tradicional en los
escenarios para crear un ambiente realista y bizarro. Las historias que desarrolla son
violentas y crudas, con tematicas sociales que intencionadamente incomodan al
espectador. Estos elementos han permitido a Von Trier crear obras impactantes y

memorables, incluso con recursos limitados.

Lars von Trier utiliza la “violencia” como recurso narrativo central en estas tres
peliculas. El director desarrolla a sus personajes femeninos a través de una serie de
acontecimientos injustos, sometiéndolas a un sufrimiento constante. A pesar de que
algunos momentos pueden parecer exagerados, el cineasta tiene la astucia de

capturarlos de forma auténtica y realista.

Las tres peliculas comparten un mensaje subyacente: la crueldad inherente a la
naturaleza humana. Especificamente, Dancer in the Dark y Dogville transmiten una
visién critica de la sociedad norteamericana, retratandola como racista, explotadora y
despiadada, con claras referencias a la esclavitud y la guerra de Irak. Por otro lado,
Breaking the Waves presenta una critica social hacia la iglesia, cuestionando los

valores de los cristianos y la irracionalidad de la religion.

Aunque estas peliculas no estan conectadas en cuanto a su trama (no son
continuaciones una de la otra), comparten un hilo conductor en el desarrollo de los
acontecimientos. Las tres protagonistas se presentan inicialmente como vulnerables y
de buen corazon. Cada una de ellas vive o llega a una pequefia comunidad donde sera
traicionada y humillada por amigos, conocidos e incluso familiares, quienes se

aprovechan de su bondad y su falta de valentia para defenderse.
Cada final es diferente, pero ninguno resulta satisfactorio para el personaje principal,

con la excepcién de Dogville. Esta estructura narrativa comudn refuerza los temas

recurrentes en la obra de von Trier: la vulnerabilidad humana, la injusticia social y la
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corrupcion moral de las comunidades aparentemente idilicas. La consistencia en el
tratamiento de estos temas a través de las tres peliculas demuestra la habilidad de von
Trier para explorar la complejidad de la naturaleza humana y la sociedad, creando

obras que desafian al espectador y provocan una profunda reflexion.

A partir de nuestro analisis podemos sefalar que Lars von Trier utiliza una combinacion
de elementos distintivos en la narracién, poética y creatividad de sus peliculas. En
Breaking the Waves, Dancer in the Dark y Dogville, estos elementos incluyen el
constante movimiento de la cdmara para generar tension, haciendo uso frecuente de
primeros planos que permiten al espectador adentrarse directamente en la interpretacién
de los actores. Ademas, elimina la estética visual tradicional en los escenarios para crear
un ambiente realista y bizarro. Las historias que desarrolla son violentas y crudas, con
tematicas sociales que intencionadamente incomodan al espectador. Estos elementos
consolidan el estilo caracteristico de Von Trier, permitiéndole crear obras impactantes y

memorables, incluso con recursos limitados.

La intencidon narrativa de Lars von Trier en estas peliculas es crear un “cine puro y
realista”, una visidon que se alinea con los principios del movimiento Dogma 95 que él
cofundo. Von Trier utiliza la violencia como un recurso narrativo central, desarrollando
a sus personajes femeninos a través de una serie de acontecimientos injustos y
sometiéndolos a un sufrimiento constante. Su objetivo es capturar estos momentos de
manera auténtica y realista, provocando al espectador a reflexionar sobre la crueldad

inherente a la naturaleza humana vy las injusticias sociales.

En estas peliculas, el mensaje, la ideologia y la intertextualidad se presentan a través
de una critica social y moral. Dancer in the Dark y Dogville ofrecen una vision critica
de la sociedad norteamericana, retratandola como racista, explotadora y despiadada,
con referencias claras a la esclavitud y la guerra de Irak. Breaking the Waves, por su
parte, presenta una critica social hacia la iglesia, cuestionando los valores cristianos y

la irracionalidad de la religidn. Las peliculas no estan conectadas en términos de trama,
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pero comparten un hilo conductor en el desarrollo de los acontecimientos y la
presentacion de protagonistas vulnerables y de buen corazén que son traicionados y

humillados por su comunidad.

Finalmente, podemos decir que existe un hilo conductor tanto en los aspectos de forma
como de fondo en estas peliculas. En términos de forma, Von Trier utiliza técnicas de
filmacion similares, como el uso de la camara en mano vy la eliminacion de la estética
visual tradicional para crear un ambiente realista. En cuanto al fondo, las tres peliculas
comparten temas recurrentes como la vulnerabilidad humana, la injusticia social y la
corrupcion moral en comunidades aparentemente idilicas. Las protagonistas de cada
pelicula son personajes vulnerables que enfrentan traicion y humillacion por parte de
sus comunidades, y aunque los finales difieren, todos refuerzan la tematica central de
la obra de Von Trier.
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Apéndices y Anexos

Anexo 1. Voto de castidad del Dogma 95

Juro someterme a las reglas siguientes, delineadas y confirmadas por el Dogma 95:

1)

2)
3)

4)
5)
6)
7)
8)
9)

El rodaje debe realizarse en escenarios auténticos. Los accesorios y decorados

no pueden ser introducidos.
El sonido no debe ser producido separadamente de las imagenes, ni viceversa.

La camara debe sostenerse en la mano. Cualquier movimiento o inmovilidad

logrado con la mano estan autorizados.

La pelicula tiene que ser en color. La iluminacion especial no es aceptada.
Los trucajes Yy filtros estan prohibidos.

La pelicula no debe contener ninguna accion superficial.

Los cambios temporales y geograficos estan prohibidos.

Las peliculas deben ser de genero dramatico.

El formato de la pelicula debe ser en 35 mm.

10) El director no debe aparecer en los créditos.

iAdemas, juro como director que me abstendré de todo gusto personal! He dejado de

ser un artista. Juro que me abstendré de crear una obra, porque considero que el

instante es mucho mas importante que la totalidad. Mi fin supremo sera hacer esto por

todos los medios posibles, a costa del buen gusto y de todo tipo de consideraciones
estéticas. Asi hago mi VOTO DE CASTIDAD.

Copenhague, 13 de marzo de 1995.
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