Raffaele Pinto

En la ciudad de Sylvia, de José Luis Guerín


Il film fonde in una sorprendente sintesi estetica due modalità del linguaggio cinematografico normalmente distinte: la tensione narrativa e la intensità espressiva. Infatti da una parte ci viene narrata la peripezia urbana di un giovane artista alla ricerca di una donna ossessivamente presente alla memoria ed incessantemente raffigurata con disegni che cercano di ricostruirne i lineamenti. Dall’altra ci viene presentata una affollatissima galleria di volti femminili nei quali una clamorosa intensità espressiva viene ottenuta nonostante la fugacità della loro apparizione sullo schermo.


Le fonti cinematografiche piú immediatamente evidenti sono A. Hitchcock, dal quale Guerín  riprende il dosaggio della temporalità e la protratta aspettativa dell’evento risolutivo (e, almeno in un caso, la brusca caduta umoristica della tensione: uccelli che manifestano aggressivamente la loro disapprovazione), e F. Fellini, dal quale il cineasta riprende la caratteristica propensione alla ‘illuminazione’ rivelatrice concentrata nella intensità di un gesto o di uno sguardo.


Se ‘categorizziamo’, in una elementare tipologia stilistica, i tratti propri dei due maestri, e distinguiamo una funzione-Hitchcock, che del testo filmico esalta la progressione finalistica del racconto, e una funzione-Fellini, che esalta invece la potenza espressiva delle immagini, possiamo leggere il film di Guerín come una ben riuscita fusione delle due istanze, giacché il cineasta catalano mantiene costantemente elevata la tensione narrativa (con picchi di intensità emozionale strategicamente disposti in occasione della prima e dell’ultima inquadratura della protagonista femminile, interpretata con squisita sobrietà da Pilar López de Ayala) e nello stesso tempo colpisce costantemente l’attenzione dello spettatore con folgoranti invenzioni fotografiche (fra le quali segnalo il bombardamento di immagini riflesse che accompagna le epifanie della protagonista).


Il fatto che tali originalissimi effetti estetici siano perseguiti ed ottenuti attraverso una radicale soppressione del parlato (appena un dialogo di pochi minuti in tutto il film) ci fa intuire il senso dell’esperimento di Guerín, che con quest’opera sembra interrogarsi sugli elementi ‘visionari’ che sono costitutivi e fondazionali del linguaggio cinematografico. Lo sguardo del protagonista (persuasivamente interpretato da Xavier Laffitte) che esplora la città  alla ricerca di un fantasmatico oggetto di desiderio sfuggente ed infine assente, è potente metafora dello sguardo della cinepresa,  orientato da un desiderio (quello dello spettatore, incarnato dal  regista) che è l’occulto motore di ogni discorso filmico. La scritta che continuamente campeggia sui muri della città, e che sembra guidare il personaggio nella sua quête urbana (“Je aime Laure”), evoca il nome-emblema del Canzoniere petrarchesco, e ci avverte che l’avventura di desiderio del protagonista, come quella dello spettatore che con lui si identifica, materializza in immagini filmiche un immaginario estetico che si articola intorno al principio del desiderio,  e che fu originariamente formalizzato in sede poetica.


Ma è soprattutto la fittissima rete di citazioni della dantesca “Vita Nuova” ciò che mette in evidenza fin dall’inizio (quando il giovane artista ci viene mostrato nell’atto di ricopiare -‘assemplare’- il volto di Sylvia/Beatrice dal “libro della memoria” al “libello” dei disegni) la luciditá critica con la quale Guerín si è interrogato sui valori estetici essenziali del cinema, riattualizzandone magistralmente l’originario contenuto poetico.

