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Nacimiento del cine
Se considera que el cine nació oficialmente el 28 de diciembre de 1895. Aquel día los hermanos Lumière mostraron en sesión pública sus películas a los espectadores del Salón Indiem de París. En un de sus primeros films “La llegada de un tren a la estación de Ciotat” el efecto de una locomotora que parecía salir de la pantalla fue enorme, el aparato con el cuál lo consiguieron lo llamaron cinematográfico. Pero el éxito inicial se fue apagando por el cansancio del público. Entre sus películas también cabe destacar “El regador regado”, ”Salida de los obreros de la fábrica Lumière”
Las películas que siempre veían eran hechas sobre momentos cotidianos, sobre la vida laboral o familiar. Y fue la magia y la imaginación de otro hombre, Méliès quién salvó el cine de acabar como un invento más entre tantos de aquella época. Méliès hizo realidad los sueños de las personas al mostrarles en las imágenes que se representa en una pantalla, por fin su fantasía podía volar a través de la luz. Méliès es el primer inventor de ficciones, es más el primer inventor de la ciencia-ficción.
Cabe destacar “Viaje a la luna” de 1902 y “Viaje a través de lo imposible” de 1904, que son algunas de las mejores muestras del inventor de los trucajes. Uno de los más habituales era hacer desaparecer cosas o hacerlas aparecer de nuevo. Otros eran la sobreimpresión de una imagen sobre otra, las dobles exposiciones o el uso de maquetas.
A principios del siglo XX el cine ya es una industria, a pasado de ser un invento para divertir a ser una máquina de hacer dinero. El cine se extiende por el mundo. En Cataluña, Fructuos Gelabert se convierte en el padre de la cinematografía catalana y española.
Segundo de Chomón sige los pasos de Méliès en su film “El hotel eléctrico” de 1907, donde los trucajes son de los mejores de la época.
Como las peliculas eran mudas, unos rótulos en medio de las escenas iban explicando la acción o los diálogos y a veces un pianista daba el toque musical al espectáculo. Las barracas de los inicios del cine se convirtieron en salas elegantes y espaciosas donde comenzaban a acudir las clases de bien y no sólo las populares.
Con el fin de llenar de películas estas salas estables, se comenzaron a realizar peliculas más cultas para este público burgues. En Francia el proyecto se conocia como Films DʼArt, y se hacían películas de titulos basados en obras literarias donde actuaban actores famosos del mundo del teatro.
Tal como Edison en los EEUU, Charles Pathé marca en Francia el inicio de la industrialización del cine. Las películas que el producía alcanzaron un buen nivel de calidad gracias a la dirección de Ferdinand de Zecca. Entre las que destacan “La passió” de 1902 y “El asesinato del Duque de Guisa” de
1904.
Y en la casa Pathé debutó uno de los primeros grandes cómicos, Max Linder el cual inspiró a C. Chaplin.
A Pathé le aparece un rival, también francés, León Gaumont que contrata al director Louis Fevillade y se especializa en el género de terror.
Siguiendo las huellas galas, en Gran Bretaña aparece la Escuela de Brighton formada por tres fotógrafos; Smith autor de “As seen through a telescope”, Collins y Williamson autor de “La lupa de la abuela”, estos se interesan por los temas de presecuciones y temas bélicos donde proporcionan nuevos recursos técnicos fundamentales para la gramática cinematográfica.
Serán los americanos quienes saquen mas provecho del invento. En 1903 con la película “Asalto y robo de un tren”, Edwin Porter inaugura el cine del oeste. Género que será continuado después por T.H. Ince, el cual utiliza  el montaje simultáneo, este fue actor, productor y director aunque destacó por su control de los grastos como productor y por los guiones detallados que elaboraba.
Los espectadores comienzan a aprender un nuevo lenguaje, el cinematográfico. Aprender a relacionar las imágenes, entendiendo que guardan una relación de continuidad y la base de este nuevo lenguaje es el montaje.
Viendo que se convierte en un gran espectáculo popular, el factor negocio entra en acción, con el fin de monopolizar el mercado cinematográfico y acabar con sus competidores, Edison envia a sus  abogados contra los explotadores de aparatos cinematografos. Se trata de la “guerra de las patentes” que dura de 1897 a 1906 y que después de una época de procesos judiciales, clausuras de salas, confiscación de aparatos y momentos de violencia, Edison obtiene la victoria. Ello afectó negativamente  a los productores independientes, a partir de 1903 la mayoria de las compañias importantes comenzaron a trasladarse a California ya que ofrecía un sol espléndido, diversidad de paisajes y una calurosa bienvenida de trabajadores y agentes de la propiedad inmobiliaria. La ciudad elegida fué  Los Angeles por que se encontraba mas cerca de la frontera Mexicana, en caso de que la compañia de patentes enviara un auto de procesamiento o  una demanda judicial.
Aquí se levantaron las grandes productoras que haran la historia del  cine norteamericano.
· Paramount
· Metro Goldin Mayer
· 20th Century Fox
· Warner Bros
· RKO (Radio Keith Orchestra)
· United Artist
· Universal Studios
· Columbia Pictures
· Walt Disney
Entre los diversos paises dónde el cine ya es una realidad, Italia es uno de los avanzados y las películas de grandes reconstrucciones  históricas serán el mejor medio para hacerse con el público. El título más destacado fué “Cabiria” de Giovanni Pastrone en 1913, que cuenta con grandes escenarios  y muchos extras encarnando a romanos o cartaginenses. Fue una producción colosal para la época, una confección del cine que influiría en los cineastas norteamericanos.
Los maestros del cine mudo
David Wark Griffith, fué el gran fijador del lenguaje cinematográfico, sus innovaciones en la manera de narrar una película revolucionaron el septimo arte. “El nacimiento de una nación” de 1914 e “Intolerancia” de 1915 son sus películas más destacadas. En ellas dividia el film en secuencias, mostraba acciones en paralelo, cambiaba el emplazamiento y el ángulo de la cámara, variaba los planos, usaba el flashback; pero sobretodo asumió que el montaje era el instrumento expresivo más importante con que contaba el cine. Que no servía sólo para ordenar secuencias y planos, si no también para emocionar al espectador.
“Intolerancia” contine cuatro episodios, “La madre y la ley” que es el más actual centrado en el obrero que está sentenciado a muerte por haber  matado a su patrón. “La pasión de Cristo”, “La noche de San Bartolome” y “La caida de Babilonia”.
Su presupuesto alcanzó los 2 millones de dólares, con un gasto diário  de 12.00 dólares lo que obligó a Giffit a hacerse cargo de al producción. Las murallas que rodean Babilonia medían 91 metros de altura, disponían de 6 grandes torres, el festín de Baltasar se organizaó en un salón de casi un kilómetro de longitud, con un gran despliege de extras (15.000) y animales.
Griffit influyó en jóvenes cineastas de una geogrefía tan alejada de los EEUU como es Rusia, el triunfo de la revolución rusa en 1917 hizo pensar a sus dirigentes que el cine podía asumir un papel de adoctrinamiento y propagandismo; así que se encargó a unos cuantos directores el hecho de crear una nueva cinematografía en el país.
· Dziga Vertov “El hombre de la cámara”
· Serguei Eisenstein “El acorazado Ptemkin” (1925)
· Pudovkin “La madre” (1926)
· Dovjenko “La tierra” (1930)
En estas primeras décadas del cine, aparecen más directores que se dan cuenta de que este nuevo medio de comunicación de masas también puede servir como medio de expresión de lo más íntimo del ser humano: sus anhelos, angustias o fantasías. Y además lo expresan con una estética innovadora, de vanguardia. En Alemania el estilo expresionista sorprende por sus productos ambientados en escenarios irreales o futuristas.
· Robert Wiene “El gabinete del Dr Caligari” (1919)
· Murnau “Nosferatu” (1922)
· Frizt Lang “Metrópolis” (1926)
“M, el vampiro de Düsseldorf” (1931)
Este cine aparecido después de la derrota de los alemanes en la 1ª Guerra Mundial y el establecimiento de la humillante paz de Versalles refleja sus angustias y contradicciones. El país vive bajo la inestabilidad de la república de Weimer y de una gran crísis económica.
El trabajo de la iluminación llena de contrastes entre el claro y oscuro, la luz y la sombra serán uno de los aspectos plásticos más innovadores.
Al contrario que los alemanes, los cineastas nórdicos huyen de los interiores angustiosos, y hacen de los exteriores el escenario natural para sus dramas.
· Sjötröm
· Stiller
· Dreyer “La pasión de Juana de Arco” (1928)
En el caso de Francia, Louis Delluc fué el principal promotor del impresionismo galo. Corriente de vanguardia en la que contribuyeron LʼHerbier, Dulac y Epstein,  este  último  dirigió  “La  caida  de  la  casa  Usher” (1927).
Al margen de este movimiento destacan también Abel Gance, autor de “Napoleón” (1927) y Jacques Feyder director de “La atlátida” (1921) por su parte el estilo subrealista busca expresar el subconsciente de manera  poética. A este cine vanguardista contribuyeron 2 españoles importantes, el cineasta Luis Buñuel y el pintor Salvador Dalí, con la película “Un perro andaluz” (1929)
Ambos salen en la película, utilizan música de VAgner, Beethoven y canciones populares (tangos.)
El cine americano apuesta más por el beneficio material que por la estética o la poesía visual. Una pequeña ciudad del oeste americano, Hollywood, se había convertido en poco tiempo en el centro industrial cinematográfico más próspero de los EEUU.
Grandes empresas se reunieron levantando sus estudios dónde además de filmarse las películas se “construyen” las estrellas para interpretarlos.
Un hábil sistema de publicidad crea una atmósfera de leyenda alrededor de los ídolos del público. Los actores y las actrices se convierten en mitos, es el caso de Gloria Swanson, John Barrymore, John Gilbert, Mae West, Rodolfo Valentino, Douglas Fairbanks. Se trata del Star System, sistema de producción basado en la popularidad de los actores por medio del cuál consiguieron más beneficios.
Durante la 1ª Guerra Mundial y aprovechando el descenso de  producción en Europa, Hollywood se dedicó a dominar los mercados mundiales. La década de los años 20 fué la éppoca dorada del cine mudo americano, con espectáculos, grandes actores, diversidad de géneros...Entre estos destacó el slapstick ó cine cómico, que consistía en pastelazos de nata, locas persecuciones, golpes...
Fué Mack Sennet quién descubrió a Charles Chaplin, Harold Lloyd. Quizás fué una reacción a aquella época difícil pero serán 2 cómicos quienes harán universal el arte de hacer reir en la pantalla Chaplin y Buster Keaton. Payasos geniales y a la vez críticos con su sociedad deshumanizada.
Sus gags han hecho reir a niños y adultos de diversas generaciones en todo el mundo.
De Chaplin debemos destacar “La quimera de oro” (1925) y de Keaton “El maquinista de la general” (1926).
De los grandes estudios salen grandes producciones, algunas de ellas muy espectaculares como las que hacía el director Cecil B. De Mille “Los 40 mandamientos” (1923) ó “Rey de reyes” (1927).
También salen obras maestras de cineastas extranjeros que se establecieron en Hollywood como Erich Von Strohein que dirigió “Avaricia” (1924).
La época sonora
El 6 de octubre de 1927 se estrena “El cantor de Jazz” de Alan Crosland. Esta contenía alguna canciones y en varios fragmentos se oía hablar a los actores, en uno de ellos el actor, Al Jolson, miraba a cámara y pronunciaba la primera línea de diálogo de la historia del cine: “Esperen un minuto, aún no han oído nada”.
La  primera  película  totalmente  hablada  fue  “The  lights  of  New York” (1928). Se iniciaba una nueva era para la industria del cine y  los actores, muchos de ellos desaparecieron como tales al conocer el público su voz desagradable o ridícula que no correspondía con su apariencia física. Desaparecieron los rótulos, de hecho los estudios tubieron que replantearse su forma de trabajar y hacer importantes inversiones para reconvertirse en sonoros. Al igual que los técnicos y los cineastas que combinaron su forma  de hacer y de pensar.
En España los primeros estudios sonoros fueron los Orphea inaugurados en 1932 en Barcelona.
La implantación del sonoro coincidió con el crack económico de 1929, que ocasionó una Gran Depresión en los EEUU. Miles de ciudadanos encontraron en el cine momentos para huir de los problemas cotidianos.
Hollywood se dedicó a producir títulos basados en los géneros de fantasía, cómicos, musicales ó el cine negro con el fin de exhibir productos escapistas.
Es el momento de directores como Josef Von Sternberg con “El angel azul” en 1930, Hawks con “Scarface” en 1932, F. Capra director de “Sucedió una noche” en 1934, John Ford con “La diligencia” en 1939, Cukor autor de “Historias de Philadelpia” en 1940, o Lubitsch, autor de “Ser o no ser” en 1942.
Este cine de entretenimiento general tiene la excepción con el cine hecho por King Vidor, cineasta sensible a los problemas de las capas populares como reflejó en “El pan nuestro de cada día” de 1934. Y en Alemania G.W. Pabst cultiva el cine social.
Este compromiso estético con los menos desfavorecidos fue más fuerte en Europa. En Francia coincidiendo con el Frente Popular, Jean Renoir mostraba las vida cotidiana y laboral de los trabajadores, incluyendo auténticos trabajadores como protagonistas, como en “Las reglas del juego” de 1939, título que además de su carga de naturalismo, supuso nuevas aportaciones estéticas.
Otros cineastas encuadrados en lo que se llama “Realismo poético” fueron Jacques Feyder, Jean Vigo, Marcel Carné y Renné Clair.
Muchas de las nuevas estrellas provienen del teatro o del musical; como Greta Garbo, Marlenne Dietrich, Clark Gable, Errol Flynn, Humphrey Bogart y Gary Cooper. Convirtiendose en mitos del cine.
El cine en color llega en 1935 con la película “La feria de las vanidades” de Rouben Mamoulian, pero artísticamente la plenitud del color se consigue con “Lo que el viento se llevó” de Victor Fleming en 1939.
El cine de animación se fué implantando entre los gustos del público, especialmente entre los más pequeños. Walt Disney es el creador americano predilecto, incluso más allá de su país.
Los trucajes sin una de las especialidades más estimadas por el público, la ubicación de castillos en paisajes dónde no han existido, a partir de cristales pintados o la recreación de un gorila gigante a partir de un simio pequeño o de maquetas; son muestras de la magia del cine. A la cuál acababan de dar el toque la decoración, el maquillaje y el vestuario.
Frente a directores con planteamientos principalmente comerciales, hacen aparición otros con nuevas inquietudes estéticas. Como es el caso de Von Stroheim, Alfred Hitchcock y Orson Welles (director de “Ciudadano Kane” en 1941 y “El 4º mandamiento” 1942)
Mientras tanto en Europa las cinematografías de los paises con gobiernos totalitarios, se orientan hacia un cine políticamente propagandistico.
Respecto al estado soviético, sigue siendo una excepción el cine de Serguei Eisenstein como lo demuestran películas como “Alexander Nevsky” de 1938 e “Ivan el terrible” de 1945.
Cuando la 2ª Guerra Mundial estalla, el cine se basa en la propaganda nacionalista, el documental de guerra o el producto escapista.
La post-guerra
Al terminar la guerra en una Italia destrozada aparece en llamado cine neorealista. Un cine testimonial sobre la realidad del momento, hecho con pocos medios materiales pero con mucha humanidad, preocupado por los problemas del individuo de la calle. Es el caso de “La terra treva” de 1947 dirigida por Visconti que supone una mirada sobre los temas de subsistencia de los más humildes. “Roma, ciudad abierta” (1944-46) de Rossellini o “El ladrón de bicicletas” de 1946 dirigida por Vittorio Da Sicca.
En el neorealismo podemos observar una serie de innovaciones técnicas;
· El sentimiento sobre la imagen
· La muerte del actor
· Importancia de los diálogos
· Dos nuevos tipos de personajes: la mujer y el niño
· El recurso de la improvisación
Este tipo de cine creó escuela por todo el occidente incluso los norte americanos se aficionaron a filmar historias fuera de los estudios, aprovechando los escenarios naturales. El cine negro fué uno de los generos que más se rodó en las ciudades.
En los EEUU las películas denotan un tono pesimista dónde los personajes reflejan los padecimientos y angustias pasadas a lo largo de la guerra o como consecuencia de ella. O bien se inspiran en la comedia o el musical por que el público a la vez necesita olvidar.
Cuando en 1947 estalló la “guerra fria” entre occidente y la URRS. En los EEUU comienza un periodo de conservadurismo político que llega a afectar a Hollywood especialmente a los cineastas de izquierdas, los cuales son perseguidos, denunciados y condenados.
A este periodo que se prolongó hasta 1955 se le conoce como McCarthysmo o cazeria de brujas. Algunos cienastas como Chaplin o O. Welles obtaron por el exilio.
Los años 50 representan para los norte-americanos una nueva época  de bienestar que cambió el estilo de vida, sobretodo en lo que se refiere al ocio. La adquisición de televisiones supuso una fuerte competición para el cine, el número de espectadores disminuyó y había que buscar nuevas formas para recuperarlo. La mejor manera será darle al público lo que la televisión no podía; espectacularidad. Es entonces cuando la pantalla crece, se proyecta en color y el sonido se convierte en stéreo,
Se imponen los musicales como “Cantando bajo la lluvia” de 1952 dirigida por Stanley Donen. También se imponen las superproducciones. Hacen aparición nuevos mitos de la pantalla que rompen los esquemas de comportamiento social convencionales, como Marlon Brando, James Dean y Marilyn Monroe.
Los jóvenes se convierten en un público potencial importante, es la época de rock, la década de los grandes melodramas y de la consolidación  de los géneros, como en el caso del thriller gracias a Hitchcock que dirigió “Vertigo” en 1958 o “La ventana indiscreta” en 1954.
Obviamente además de occidente, en el resto del mundo también ha existido cinematografía. Dependiendo la producción de sus posibilidades económicas y de sus acciones coloniales o post-coloniales con la metrópolis europea.
Si bien algunos paises de África como Egipto ó la India, se ha caracterizado por su capacidad de producción. Japón se ha distinguido por la capacidad de producción y la calidad de muchos de los títulos de grandes cineastas como Ozu; director de “Crepusculo en Tokio”, “Cuentos de Tokio” y “Un albergue en Tokio”, Mizoguchi; que dirigió 70 películas en 10 años, le dió por analizar la transición del Japón desde el feudalismo hasta la época moderna. Tiene interés por la problemática de las prostitutas que aparecen  en todas sus películas. Y Kurosawa, director de “Los 7 samurais” de 1954 y “Rashumon” de 1950.
En todos ellos sorprende la concepción del tiempo cinematográfico y de la planificación.
Y siguiendo los pasos de directores innovadores como Rossellini, el cine francés se encontraba estancado por los productos clásicos que salían de  sus estudios. Una nueva generación de realizadores aportaron oxígeno al cine bajo la denominación de “Nouvelle vague” (Nueva Ola). Esta designa de manera genérica un cambio repentino en la industria del cine: un cambio en los métodos de producción, en los contenidos, en las actitudes morales y en el estilo y aspecto de la película.
Un cine igualmente hecho con pocos medios pero con fuertes innovaciones estéticas como demostró la película de Godard“Al final de la escapada” de 1959. La cual suspuso una ruptura con el lenguaje cinematográfico habitual. Resnais, Truffant y Chabrol siguieron los mismos pasos aunque cada uno desde su estilo personal.
En el festival de Cannes de 1959 destacamos 3 películas: “Orfeo negro” de M. Canus, “Hiroshima mon amour” de Resnais y “Los 400 golpes” de Truffaut.
El “cinéma verité” fue una respuesta a la preferencia por equipos de grabación más sencillos, naturales y personales; concebidos para interferir  lo
menos posible en el curso de los acontecimientos reales.
Los directores de la nueva ola se agrupaban en torno al núcleo del equipo de críticos de la revista, “Cuadernos de cine” procurando hacer películas baratas y vendibles, sin grandes nombres, reduciendo los costos de producción, rodando en las calles...
En otros lugares a lo largo de los años 60 surgian también nuevas cinematografías. En Suecia Ingmar Bergman asume un cine introspeccionista donde la psicología de las personas, sus angustias y sus dudas existenciales pasan a ser el referente principal.
En Italia Antonioni, Bertolucci, Visconti y Fellini optan por un tipo de cine poético. Mientras que Antonioni, autor de “La aventura” de 1960, indaga en el comportamiento de los personajes. Fellini se distingue por su cine rico en propuestas fantasiosas y oníricas, siendo una muestra los films “Ocho y medio” de 1963, “Amarcord” de 1974 y “La dolce vita” de 1960. Por otro lado Visconti dirigió “El gatopardo”.
En Gran Bretaña el free cinema se encuadra dentro de una estética crítica para con su sociedad puritana y clasista. Plantea las inadaptaciones sociales que ocasiona la vida en las grandes ciudades industriales y la soledad del hombre contemporáneo en ellas. Los cienastas más representativos han sido;
Lindsay Anderson dirigió “El imperio salvaje” de 1963 que narra la vida de un minero que juega al rugby y se siente frustrado en la sociedad de consumo. Tony Richardson que dirigió “Un sabor a miel” de 1961, una ácida historia de una adolescente embarazada de un negro que vive con un homosexual. Y “La soledad del corredor de fondo” de 1962 que narra la historia de un joven de clase obrera que afronta la contradicción de una “privilegiada” vida dentro del reformatorio. Y Karel Reisz que dirigió “Sabado noche, domingo mañana” de 1960 que narra la vida vacía de un obrero cuya aspiración es divertirse los fines de semana.
Una excepción a esta sombría misión de la típica imagen de la sociedad británica la constituirá el cine pop de Richard Lester. Procedente de la televisión americana que introduce humor y desparpajo para criticar las instituciones y las costumbres británicas como en “Que noche la de aquel   día”
Los componenetes del free cinema terminaron siendo absorvidos por el atractivo de Hollywood realizando diversas películas de ficción.
En la Alemania Federal, el nuevo cine alemán generó cineastas como Kluge, Straub, Herzog ó Wenders. Hay que tener en cuenta en todos ellos la influencia del mayo del 68.
En latinoamérica el nuevo cine va de la mano del despertar social del tercer  mundo.  En  Brasil  con  Glauber  Rocha,  Pereira  Dos  Santos  y  Ruy
Guerra.
En Cuba destacamos a Octavio Gomez y Humberto Solas. En Argentina debemos hablar de Solanas, Birri y Torre Nilsson.
Este tipo de cine cumple la alianza entre entética y compromiso social. Además junto con el que se hace en el resto de paises subdesarrollados de los otros continentes, se conoce como el cine del tercer mundo (como consecuencia del proceso descolonizador de los años 60)
En aquellos países europeos bajo regímenes no democráticos una serie de cineastas defensores de las libertades aportaron productos igualmente creativos. Es el caso de Polonia con Zanussi o Roman Polanski y en Hungría de Gabor y Szabo. En Checoslovaquia tenemos a Menzel y Nevea. Y en la URSS a Txujrai.
En España destacamos a Buñuel (desde el exilio), Bardem, Verlanga y Saura. Aquí se tubieron que incluir las nuevas tendencias estéticas que aparecen en Cataluña, con la llamada “Scola de Barcelona”.
En los EEUU a partir de los años 60, la nueva generación de directores se formaran en la televisión. Se trata de unos cuantos cineastas inquietos también por hacer un nuevo cine narrativamente más independiente que no por el producido tradicionalmente por Hollywood. Destacamos a Jhon Cassauettes, autor de “Shadows” de 1959, Sidney Lunet director de “Serpico” de 1973, Arthur Penn con “Bonnie and Clide” de 1967 y Mike Nichols director del “Graduado” de 1967.
Muchos de ellos operaron desde Nueva York y crearon el cine “underground”, anti-comercial, anti.hollywood y de vanguardia.
Paralelamente algunos géneros que requieren grandes inversiones como las superproducciones o los musicales, ofrecen sus últimas grandes muestras.
Las últimas décadas
A finales de los años 70, y después de unos años de cine espectacular se impone la reuperación de las superproducciones. Concretamente de la mano de George Lucas autor de “La guerra de las galaxias” de 1977 y de Steven Spielberg, director de “Encuentros en la tercera fase” también de 1977.
Otros directores en cambio, apuestan por un cine igualmente comercial pero tratado con un estilo muy personal, algunos de ellos son Coppola, Scorssese, Brian de Palma, Burton o Lynch. De igual manera se retoman peliculas antiguas realizando remakes.
En los años 80, la aparición del vídeo y el aumento de los canales de  tv
hacen que el público consuma mucho cine pero sin salir de casa. De esta manera las empresas cinematográficas vuelven a intentar mostrar espectacularidad con películas cargadas de efectos especiales y convirtiendo a actores musculosos en héroes. En películas como “Arma letal”, “Rambo” o “Jungla de cristal”
También son tiempos de grandes melodramas y de comedias, destacando en estas últimas a Woody Allen.
En España, la transición posibilitó el despegue de un nuevo cine sin censura surgiendo así la llamada “movida madrileña”. Destacan Pedro Almodovar y Berlanga con sus films de esperpento. El cine vasco aporta también autores significativos al cine español.
La década de los 90 es recordada por una crisis de ideas en el cine norteamericano que les llevó a inspirarse en héroes de comic. También se adaptan algunas series históricas de televisión. Y géneros como la comedia clásica, los grandes dramas, los dibujos animados o el western vuelven con fuerza.
Tambien aparece un nuevo grupo de actores jóvenes conocidos como la “generación x” y actores infantiles protagonistas de películas familiares como “Solo en casa”.
Algunos países europeos reaccionan contra la enorme presencia comercial del cine norteamericano, mediante leyes que favorezcan sus films. En España, siguen apareciendo nuevos autores como Alejandro Amenábar, Fernando León, Icíar Bollaín o Isabel Coixet.
Llegados a los cien años de cine, este se alia con las nuevas tecnologias para crear películas creadas totalmente por ordenador como el caso de “Toy story”
