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Kvikmyndafræði fyrir framhaldsskóla er kennslubók í 
kvikmyndafræðum á framhaldsskólastigi. Áfanginn sem 
hún verður lesin í hefur verið kenndur í Framhaldsskólanum 
í Mosfellsbæ í nokkur ár og er byggður á grunnþáttum og 
lykilhæfni í aðalnámskrá framhaldsskóla sem eru: Læsi, 
sjálfbærni, lýðræði og mannréttindi, jafnrétti, heilbrigði 
og velferð og sköpun.

Þessir þættir koma fram í öllum köflum bókarinnar: 

• Fyrstu kaflarnir þrír: Hvað er kvikmyndafræði? Hvað er 
kvikmynd?  og Sjöunda listgreinin fjalla um 
kvikmyndfræði sem fræðigrein og hvernig kvikmyndir eru 
séðar sem listaverk: Heilbrigði, velferð, sköpun.

• Upphaf kvikmyndarinnar fjallar um þróun 
kvikmyndarinnar á fyrstu árum hennar og helstu 
frumkvöðla: Læsi, sköpun, heilbrigði, velferð.

• Þýskur expressjónismi fjallar um þjáða þjóð sem notar 
kvikmyndamiðilinn til þess að fjalla um angist 

þjóðarsálarinnar á milli tveggja heimsstyrjalda: Lýðræði, 
mannréttindi, sköpun, heilbrigði og velferð.

• Sovéska myndfléttan fjallar um kvikmyndagerð undir 
kommúnisma þar sem ungir kvikmyndagerðarmenn þróa 
nýjar aðferðir þrátt fyrir lítið fjármagn: Lýðræði, 
mannréttindi, sköpun.

• Ítalska nýraunsæið fjallar um þjóð sem reynir að snúa 
aftur til raunveruleikans eftir blekkingafull stríðsár 
fasistastjórnar: Lýðræði og mannréttindi.

• Franska nýbylgjan fjallar um hóp 
kvikmyndagerðarmanna sem notuðu hugvit sitt og 
menntun til þess að breyta kvikmyndum um alla tíð: Læsi, 
sjálfbærni og sköpun.

• Ameríska nýbylgjan fjallar um nýja Hollywood og 
leikstjórana sem fluttu Bandaríkin inn í nýja tíma í 
kvikmyndagerð: Sköpun, læsi og sjálfbærni.
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Inngangur
Kvikmyndafræði fyrir framhaldsskóla



• Íslenska kvikmyndavorið fjallar um frumkvöðla í íslenskri 
kvikmyndagerð og þróun kvikmynda í fullri lengd á Íslandi: 
Heilbrigði, velferð, sköpun og sjálfbærni. 

• Femínísk kvikmyndafræði fjallar um bága stöðu kvenna í 
kvikmyndum: Jafnrætti, heilbrigði og velferð.

Markmið bókarinnar er að flétta þessa grunnþætti og 
lykilhæfni eins og þeim er lýst í aðalnámskrá inn í efnistökin 
svo að nemendur geti þróað siðferðilega hugsun, sam- 
félagslega ábyrgð og þróað gagnrýna hugsun. Á eftir 
hverjum kafla eru verkefni sem miðast við að víkka þekkingu 
og gagnrýna hugsun.

Þetta rit á að vera aðgengileg nemendum rafrænt þeim að 
kostnaðarlausu þar sem þeir geta skoðað, lesið og lært 
gagnvirkt með þeim tækjum sem þeir kjósa og hafa aðgang 
að.

Þessu riti er ekki ætlað að vera alfræðirit sem er til í 
tómarúmi.Það er skrifað með nútímann í huga. Lesendur eru 
reglulega hvattir til þess að rannsaka upplýsingar á 
Internetinu og sækja sér frekari fróðleik þaðan. Helsta 
framlag þessa rits er kynna lesendur fyrir kvikmyndafræðinni, 
hvetja til ígrundunar og gagnrýnnar hugsunar og vísa þeim 
áfram veginn inn í sjálfbæra framtíð.

Síðasti kafli bókarinnar samanstendur af leiðbeiningum 
handa kennurum sem vilja nýta efni bókarinnar í kennslu. 
Leiðbeiningarnar og hollráð sem eru gefin hér miðast við að 
kennarar geti kennt efnið að hluta til eða í heild sinni við 
flestar hugvísindagreinar en þó aðallega kvikmyndafræði, 
íslensku og sagnfræði. 

Þakkir fá Ingibjörg Ebba Benediktsdóttir og Jóna Svandís 
Þorvaldsdóttir fyrir góða aðstoð og ráð, Kristján Einarsson 
fyrir að rannsaka með mér íslenska kvikmyndavorið og að 
lokum Ívar Rafn Jónsson og Birgir Jónsson fyrir 
innblásturinn.

Þessi bók var unnin í samstarfi við 
Framhaldsskólann í Mosfellsbæ og hlaut 
styrk frá Þróunarsjóði námsgagna 
RANNÍS.  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Kvikmyndafræði fjallar um allar hliðar og allar gerðir 
af kvikmyndum, hvort sem það eru nýjustu 
ofurhetjumyndirnar eða gamlar svarthvítar 
glæpamyndir. 

Þeir sem stunda rannsóknir í kvikmyndafræðum eru 
kallaðir kvikmyndafræðingar.

Hvað er
kvikmyndafræði?



Kvikmyndafræði er fræðigrein sem fjallar um kvikmyndir. 
Rannsóknir í kvikmyndafræðum geta fjallað um áhrif 
bíómyndar á einn áhorfanda eða um áhrif stórra 
kvikmyndahreyfinga á heila þjóð. Kvikmyndafræði er ung 
fræðigrein, enda er kvikmyndin sjálf einungis rétt rúmlega 
120 ára gömul.

Kvikmyndafræði snýst einnig um að læra að skilja, útskýra 
og meta allar gerðir af kvikmyndum. Hún kennir okkur 
hvernig á að nálgast kvikmyndagreiningu og 
kvikmyndasögu, og hún hjálpar okkur að skilja af hverju 
sumar kvikmyndir eru álitnar merkilegri en aðrar.

Kvikmyndir eru ekki einungis bíómyndir, heldur allar 
hreyfimyndir: Flest eigum við okkar uppáhaldsþátt, tárumst 
yfir sorglegum fréttum í sjónvarpinu, horfum á freistandi 
auglýsingar, spennandi fótboltaleiki, teiknimyndir, tónleika 
eða krúttleg kisuvídeó á Internetinu.

Þegar við lærum kvikmyndafræði þá öðlumst við betri 
skilning á kvikmyndum. Kvikmyndafræði getur leyft okkur að 
sjá kvikmyndir á nýjan hátt, t.d. með því að skilja tæknilegar 
hliðar þeirra, sagnfræðilegt vægi, frásagnaraðferðir o.s.frv.
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KVIKMYNDAFRÆÐI

❖ Kvikmyndafræðingar rannsaka kvikmyndir.
❖ Kvikmyndafræði er fræðigrein sem fjallar um 

kvikmyndir, virkni þeirra og áhrif á samfélagið og á 
aðrar kvikmyndir.

❖ Í kvikmyndafræði skoðum við bæði góðar 
kvikmyndir og slæmar. Það er alltaf eitthvað til þess 
að læra í hverri kvikmynd.

❖ Íslendingar hafa ekki mjög mikla reynslu af 
kvikmyndafræði í skólakerfinu þrátt fyrir að vera 
einn vinsælasti listmiðill landsmanna.

Hvað er
kvikmyndafræði?



Kvikmyndafræði fjallar um og greinir kvikmyndir, en hún gerir 
það frá mörgum sjónarhornum. Hér eru nokkur þeirra:

1. Kvikmyndafræði fjallar um hvernig kvikmyndir eru 
gerðar. Til dæmis má nefna tæknilegar hliðar kvikmynda 
eins og hvernig framleiðsla þeirra fer fram, hvaða tæki 
eru notuð o.s.frv. Kvikmyndafræðingar hafa einnig áhuga 
á fólkinu sem gerir myndirnar. Hvernig endurspegla 
kvikmyndirnar persónulegar skoðanir þeirra sem búa þær 
til?

2. Kvikmyndafræði fjallar um hvaða áhrif kvikmyndir 
hafa í samfélaginu. Sumar kvikmyndir hafa verið svo 
umdeildar að þær hafa leitt til byltinga eða verið gerðar til 
þess að dreifa áróðri um ágæti ríkisstjórna. 

Heimildarmyndir eru sérstaklega áhugaverðar í þessu ljósi 
enda hafa sumar leitt í ljós ný sönnunargögn í morðmálum 
sem enduðu með að saklausir einstaklingar fengu frelsi 
sitt á meðan hinir seku voru handteknir.
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Upptökur á Star Wars (1977). Star Wars er ein frægasta kvikmynd allra 
tíma og er enn í dag rannsóknarefni kvikmyndafræðinga. 

The Thin Blue Line (1988) er heimildarmynd sem fjallar um morð á 
lögreglumanni í Texas og manninn sem var dæmdur fyrir morðið. 

Kvikmyndin sannaði að lokum að hann var saklaus.

Rannsóknir á kvikmyndum



3. Kvikmyndafræði fjallar um hvar og hvenær 
kvikmyndir eru gerðar. Kvikmyndir endurspegla 
samfélagið alltaf á einhvern hátt. Sem dæmi má taka 
kvikmyndir sem gerðar voru undir stjórn nasismans í 
seinni heimsstyrjöldinni: Hvernig líta þær út? Hvað geta 
þær sagt okkur um hugarástand og lífsviðhorf þeirra sem 
gerðu þær? Á sama hátt er hægt að spyrja hvernig 
rómantískar gamanmyndir sem gerðar eru árið 2017 
endurspegla hugmyndir fólks um sambönd? Eða hvernig 
auglýsingar endurspegluðu neysluhyggju árið 1970?

4. Kvikmyndafræði fjallar um að þekkja og skilja þróun 
kvikmyndamálsins. Það er ástæða fyrir því af hverju 
kvikmyndir í dag eru mjög ólíkar kvikmyndum sem gerðar 
voru fyrir 50 árum. Myndmál og frásagnarmáti kvikmynda 
breytist hratt og með árunum breytist viðhorf okkar til 
kvikmyndamálsins. 

Kvikmyndamálið; hvernig kvikmyndir eru gerðar, hvernig 
þær líta út og birtast okkur breytist jafnt og þétt í gegnum 
árin. Til þess að skilja hvernig kvikmyndir eru gerðar í dag 
þarf að rannsaka hvernig þær þróast í kvikmyndasögunni.
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Triumph of the Will (1935) er ein frægasta áróðursmynd allra tíma. Henni 
var leikstýrt af Leni Riefenstahl. Myndin á að sýna heiminum mátt og 

boðskap nasista.

Furious 7 (2015) er hasarmynd sem byggist á hröðum klippingum og 
kvikmyndatökum sem eru einkennandi fyrir hasarmyndir í dag. Fyrir 30 

árum hefði slík mynd lotið öðrum lögmálum í framsetningu sinni.



5. Kvikmyndafræði fjallar um allar gerðir kvikmynda. 
Hvort sem það eru gamlar fréttamyndir eða nýjar 
hasarmyndir. Kvikmyndin er nefninlega mun fjölbreyttara 
fyrirbæri en það sem við sjáum í bíó um helgar. 
Kvikmyndafræðingar eru ekki alltaf að leitast eftir 
skemmtun þegar þeir horfa á kvikmyndir. Þeir vilja 
rannsaka og læra um þær svo þeir skilji betur áhrif þeirra 
á þá sjálfa, samfélagið og mannkynssöguna. Að horfa á 
margar mismunandi gerðir af kvikmyndum getur hjálpað 
okkur að þróa kvikmyndalæsi og þekkingu sem nýtist 
okkur í kvikmyndafræðilegum rannsóknum.

6. Kvikmyndafræði tengist öllum vísindagreinum. 
Kvikmyndir fjalla um okkur sjálf, samfélagið og heiminn 
sem við búum í. Ekkert er þeim óviðkomandi og því er 
kvikmyndafræðingurinn rannsakandi á öllum þessum 
sviðum og fjölmörgum öðrum. 

Sagnfræði, sálfræði, félagsfræði, bókmenntafræði, 
listfræði og heimspeki eru fög sem eru nátengd 
kvikmyndafræðinni af því að fræðimenn nota sömu 
aðferðir í þessum greinum til þess að rannsaka 
kvikmyndir og virkni þeirra.
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Un Chien Andalou (1925). Maður hyggst skera í auga konu með rakhníf. 
Myndin er tilraunamynd sem fylgir ekki hefðbundum reglum kvikmynda um 

sögu, kvikmyndatöku eða leik.

Into the Inferno (2016) er heimildarmynd um eldfjöll og fólkið sem 
rannsakar þau og býr í grennd við þau. 



Þegar við rannsökum kvikmyndir þá er markmiðið ekki 
einungis að horfa á þær okkur til skemmtunar heldur erum 
við að reyna að skilja þær, en það er ekki alltaf eins auðvelt 
og það hljómar. En hvernig rannsökum við kvikmyndir? 

Við erum öll vön því að horfa á kvikmyndir í sjónvarpi, á 
tölvuskjá eða í bíó. Í flest skipti eru við að leitast eftir 
afþreyingu, einhverju skemmtilegu til þess að njóta 
annaðhvort ein eða með öðrum.

Til þess að greina og skilja kvikmyndir verðum við hinsvegar 
að setja okkur í nýjar stellingar þar sem við horfum með 
rannsakandi augum og hugsun á það sem við erum að sjá og 
heyra. Sumir hafa áhyggjur af því að það geti eyðilagt 
upplifun okkar af kvikmyndum en það er misskilningur. Rétt 
eins og vínsmakkari getur bæði greint og notið vínsins sem 
hann rannsakar þá getur kvikmyndafræðingurinn gert hið 
sama með kvikmyndir.

Það að greina og skilja kvikmyndir opnar líka nýjar leiðir til 
þess að njóta þeirra. Við öðlumst betri skilning á sögu þeirra 
og samhengi, við verðum betri áhorfendur, við getum betur 
komið fyrir okkur orði um af hverju ein mynd er síðri en önnur 
og við fáum betri innsýn inn í uppbyggingu og sköpun 
kvikmynda.

Nú skulum við skoða nokkrar aðferðir sem við getum notað 
til þess að rannsaka kvikmyndir:

1. Skoðaðu kvikmyndagagnrýni. Besta leiðin til þess að 
skilja kvikmyndir betur er að lesa kvikmyndagagnrýni frá 
virtum gagnrýnendum sem skrifa á netinu. Þessir 
einstaklingar hafa oft sérstaklega góða innsýn á það sem 
gerir kvikmyndir góðar eða slæmar og það getur hjálpað 
okkur að skilja þær betur.
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Kvikmyndin Sideways (2004) fjallar um tvo áhugamenn um rauðvín. Í 
myndinni meta þeir rauðvín á marga mismunandi vegu: Þó sumt vín sé 
ánægjulegt á bragðið þá er það ekki endilega gott vín - það sama má 
segja um kvikmyndir: Þó að mynd sé skemmtileg þá þýðir það ekki 

endilega að hún sé góð kvikmynd.

Aðferðir

Gættu þín! Internetið býður oft upp á fleiri skoðanir 

en þú þarft. Passaðu að greining annara hjálpi þér 

að skilja betur kvikmyndir en segir þér ekki bara 

hvað er rétt og hvað er rangt í kvikmyndum án þess 

að útskýra það nánar.



2. Skrifaðu niður hugleiðingar þínar á meðan þú horfir. Að 
horfa á kvikmynd getur verið mjög aðgerðarlítil athöfn. 
Þegar við horfum á kvikmyndir okkur til skemmtunar þá 
reynum við oft að gleyma okkur, sérstaklega ef þær eru 
skemmtilegar. Til þess að greina kvikmynd þá verðum við 
að vera virkir áhorfendur og með athyglina á fleiri en 
einum stað.

Ein besta aðferðin við að horfa á kvikmyndir á virkan hátt 
er að skrifa niður hugleiðingar sínar á meðan við horfum á 
þær. Þegar við skrifum niður punkta, hugmyndir eða 

gagnrýni um það sem við erum að upplifa, þá erum við 
virkir áhorfendur og tökum betur eftir því sem fyrir augu 
ber af því við  erum að ígrunda og greina um leið og við 
horfum.

Þessi aðferð er stórkostleg í einfaldleika sínum. Það getur 
komið á óvart hversu mikið við getum lært þegar við 
glósum á meðan við horfum á kvikmyndir. Tengingar á milli 
atriða verða skýrari og við erum meðvitaðri um hvernig 
myndatakan, leikurinn og heildaráhrif kvikmyndarinnar 
birtist okkur.
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Kvikmyndagagnrýnandinn Roger Ebert ( 1942-2013) var vanur að skrifa niður glósur í myrkvuðum kvikmyndahúsum. Skrif hans um kvikmyndir höfðu 
gríðarleg áhrif á kvikmyndagerðarmenn og áhorfendur.



3. Leitaðu að upplýsingum um kvikmyndir. Þegar þú sérð 
kvikmynd þá er Internetið besti staðurinn til þess að læra 
meira. Internet Movie Database (IMDB.com) er til dæmis 
stærsti gagnabanki upplýsinga um kvikmyndir í heiminum.

Það að skoða tengingar við aðrar kvikmyndir og skoða 
önnur verk eftir leikstjóra, framleiðendur eða leikara getur 
gefið þér nýja innsýn inn í hvernig kvikmyndir tengjast og 
hafa áhrif á hvora aðra. Það getur gefið okkur skilning á 
því hvernig kvikmyndasagan er mótuð og hverjir hafa 
mestu áhrifin.

Með tilkomu Internetsins getum við öll sett okkur í spor 
kvikmyndafræðinga og rannsakað sögu þeirra á mun 
öflugri hátt en áður.
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Internet Movie Database er stærsta upplýsingaveita um kvikmyndir í 
heiminum.

Næst þegar þú horfir á kvikmynd skalt þú fletta henni 

upp á imdb.com. Hvaða ár er hún gerð? Hver 

leikstýrir henni? Hvaða aðrar kvikmyndir hefur 

leikstjórinn gert? Hefur þú séð þær? Eru þær líkar 

eða ólíkar myndinni sem þú varst að sjá?



4. Horfðu á óvenjulegar kvikmyndir. Það sem hindrar okkur 
helst í að læra um kvikmyndir er vanafesta. Við búum í 
samfélagi sem býður okkur upp á lítið úrval kvikmynda. 
Flestar kvikmyndir sem við sjáum í bíó og á Internetinu eru 
bandarískar kvikmyndir og þættir sem fylgja venjum og 
aðferðum sem eru einungis einkennandi fyrir þær.

Kvikmyndin er hinsvegar alþjóðleg listgrein og þarf ekki að 
lúta neinum sérstökum lögmálum. Að horfa á kvikmyndir 
frá öðrum löndum getur gefið okkur innsýn inn í annan 

menningarheim og aðrar áherslur en þær sem við sjáum 
hér heima.

Að horfa á óvenjulegar kvikmyndir sem jafnvel hafna þeim 
aðferðum í kvikmyndagerð sem við erum vön að sjá getur 
gefið okkur innsýn inn í hvað kvikmyndamiðillinn getur 
verið margbrotin listgrein. Óvenjulegar kvikmyndir gefa 
okkur víðsýni og betri skilning á því hvernig þær myndir 
sem við sjáum dagsdaglega eru búnar til og hvernig þær 
virka.
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Meat Love (1991) er stutt tilraunamynd eftir Jan Svankmejer. Myndin 
fjallar um tvær kjötsneiðar sem verða ástfangnar.

The Exterminating Angel (1962) eftir Luis Bunuel. Hópur 
yfirstéttarfólks í matarboði er ófært um að fara eftir matinn og situr 

sem fastast þangað til þau byrja að svelta.



5. Horfðu á leiðinlegar kvikmyndir. Eru skemmtilegar 
kvikmyndir góðar og eru leiðinlegar kvikmyndir slæmar? Ef 
við erum vön því að horfa einungis á kvikmyndir til þess 
að stytta okkur stundir þá er líklegt að við höfum farið á 
mis við marga góðar kvikmyndir.

Þó svo að margar kvikmyndir séu vissulega gerðar með 
því markmiði að skemmta áhorfendum þá er það alls ekki 
alltaf þannig:

Sumir kvikmyndagerðarmenn vilja fjalla um persónulega 
sýn sína á ákveðin málefni eða tjá sig á óvenjulegan hátt í 
kvikmyndunum sem þeir gera. Þá er ekki alltaf markmiðið 
að áhorfandinn skemmti sér, það gæti jafnvel verið að 
kvikmyndagerðarmennirnir vilja láta áhorfandanum leiðast. 

Í öðrum tilfellum þá er viðfangsefnið kannski ekki 
skemmtilegt en þjónar þó mikilvægari tilgangi eins og að 
kynna okkur fyrir mikilvægum persónum eða atburðum í 
mannkynssögunni.
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Synecdoche, New York (2008) fjallar um leikstjóra sem semur leikrit 
um líf sitt þar sem hann leikstýrir leikurum sem leika hann sjálfan á 

mismunandi tímum um ævina.

Solaris (1972) fjallar um vísndamann sem er sendur í fjarlæga 
geimstöð til þess að athuga hvað kom fyrir áhöfnina. 



6. Horfðu á lélegar kvikmyndir. Internetið er frábær staður 
til þess að finna og rannsaka lélegustu kvikmyndir sem 
gerðar hafa verið.

Lélegar kvikmyndir eru oft mjög skemmtilegar. Þær geta 
verið hlægilega slæmar en samt haldið athygli okkar betur 
en margar aðrar kvikmyndir sem álitnar eru góðar. Það 
sem gerir lélegar kvikmyndir að góðri reynslu er að þar 
sjáum við oft best hvernig góðar kvikmyndir virka í 
samanburði.

Í lélegum kvikmyndum fáum við tækifæri til þess að 
rannsaka hvað hefði mátt betur fara, hvað virkar ekki í 
tungumáli kvikmyndarinnar eða hvernig slæmur leikur, 
slæm leikstjórn eða slæmt handrit getur haft áhrif á alla 
aðra þætti kvikmyndarinnar.

Þegar við horfum á slæmar kvikmyndir þá verðum við 
meira greinandi og erum líklegri til þess að rökstyðja fyrir 
öðrum af hverju ákveðnar kvikmyndir eru slæmar.
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The Room (2003) er almennt álitin ein versta kvikmynd sem gerð 
hefur verið á 21. öldinni. Hins vegar er hún gríðarlega vinsæl af því 

að hún er skemmtilegri og fyndari en margar grínmyndir.

Troll 2 (1990) hélt lengi titlinum „versta kvikmynd sögunnar“. 
Söguþráðurinn er nær óskiljanlegur og leikurinn stórskrýtinn. Myndin 

þykir samt ákaflega skemmtileg.
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Spurningar
og umræður



Hver er þín uppáhalds kvikmynd? Af hverju? Nefndu fimm 
atriði sem gera hana að þinni uppáhalds kvikmynd.

	 Horfir þú mikið á kvikmyndir? Frá hvaða löndum eru þær 
oftast? Hefur þú horft á kvikmyndir frá öllum heimsálfum?

	 Lest þú kvikmyndagagnrýni? Af hverju/af hverju ekki? 
Hver er tilgangur kvikmyndagagnrýni að þínu mati?

	 Hverskonar kvikmyndir horfir þú á? Leitar þú eftir 
einhverju sérstöku þegar þig langar að fara í bíó? Hverju?



	 Hver er leiðinlegasta kvikmynd sem þú hefur horft á? 
Nefndu fimm atriði sem gerðu hana leiðinlega. Er hún slæm 

kvikmynd  af því hún er leiðinleg?

	 Flettu upp á tveimur af þínum uppáhalds kvikmyndum á 
imdb.com. Skoðaðu leikstjóra myndanna tveggja og 

athugaðu hvort þeir hafa gert aðrar kvikmyndir. Hefur þú séð 
einhverjar þeirra? Virðast kvikmyndirnar eiga eitthvað 

sameiginlegt?

	 Flettu upp á kvikmyndagagnrýni fyrir leiðinlegustu mynd 
sem þú hefur séð. Er kvikmyndagagnrýnandinn sammála 

þér? Rökstyður hann skoðun sína? Hvernig þá?

Leitaðu að stuttmyndum eftir Jan Svankmejer á Internetinu 
og horfðu á eina frá upphafi til enda. Hvað heitir hún? Var 
myndin góð? Hvernig metur maður tilraunamyndir eins og 

þær sem Svankmejer gerir?



Skoðaðu myndbandið SO YOU WANNA BE A FILM 
NERD EPISODE 1: an introduction á Youtube og 
svaraðu eftirfarandi spurningum:

https://youtu.be/3NsVB7zvPd8 

1. Hverjir eru tveir meginpunktarnir sem höfundur 
vill ná fram í myndbandinu?

2. Í myndbandinu birtist leikstjórinn Francis 
Truffaut sem segir að hann hafi alltaf álitið 
kvikmyndir vera frábærar, en vantað einlægni 
og hægt væri að gera betur. Hvað leggur hann 
til?

3. Hvað segir höfundur um kvikmyndasmekk?

4. Hvað leggur höfundur til að við gerum þegar við 
hittum fólk sem telur að einungis ákveðnar 
gerðir af kvikmyndum séu góðar?

Skoðaðu myndbandið Title Design: The Making of 
Movie Titles á Youtube og svaraðu eftirfarandi 
spurningum:

https://youtu.be/Ggw8Gqi4-Z0

1. Um hvern er myndbandið? Við hvað starfar 
hann?

2. Nefndu þrjár kvikmyndir sem hann hefur starfað 
við.

3. Hverskonar stafir eru kraftmiklir að hans mati? 
Hverskonar stafir eru tignarlegir að hans mati?

4. Finndu þrjár kvikmyndir sem eru ekki sýndar í 
myndbandinu og skoðaðu opnunartitlana þeirra 
(þú getur leitað á Internetinu). Hvaða merkingu 
færa þeir áhorfandanum? Hvernig tengjast þeir 
myndunum sjálfum?

https://youtu.be/3NsVB7zvPd8
https://youtu.be/3NsVB7zvPd8
https://youtu.be/Ggw8Gqi4-Z0
https://youtu.be/Ggw8Gqi4-Z0
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Við hugsum ekki oft um það þegar við horfum á 
kvikmyndir að við erum í raun að horfa á töfrabragð, 
sjónhverfingu sem blekkir okkur til þess að sjá 
hreyfingu á skjánum eða á tjaldinu. Við gleymum 
því líka að hæfileiki okkar til þess að horfa á 
kvikmyndir og skilja þær er lærður hæfileiki sem við 
höfum jafnvel þróað í mörg ár.

Hvað er
kvikmynd?



Í fyrstu kann spurningin „Hvað er kvikmynd?“ að hljóma 
einkennilega. En svarið getur verið nokkuð flókið. Í hugum 
flestra er orðið „kvikmynd“ heiti yfir bíómyndir en ekki allar 
hreyfimyndir sem við sjáum í bíó, í sjónvarpi eða á 
internetinu. Til dæmis notum við annað orðalag yfir 
kvikmyndir af köttum á Youtube, þá tölum við t.d. um 
„myndband“ sem getur vísað í stuttar kvikmyndir sem sýna 
einföld atriði. Hinsvegar er orðið „kvikmynd“ í sinni 
ströngustu skilgreiningu hugtak yfir „myndir á hreyfingu“.

Á fyrstu árum kvikmyndarinnar þá veltu kvikmyndafræðingar 
fyrir sér hvað kvikmyndir væru eiginlega. Áður fyrr gátu 
ljósmyndavélar tekið afrit eða ljósmynd sem sýndi 
manneskju eða atburð á einum tímapunkti en með tilkomu 
kvikmyndatökuvélarinnar var hægt að afrita atburði á 
ákveðnu tímabili í stað eins augnabliks. Kvikmyndin er 
merkileg uppfinning að þessu leyti: Hún gerir okkur 
mögulegt að taka sjónrænt afrit af raunveruleikanum.

Með tilkomu kvikmyndarinnar er hægt að festa 5 ára afmælið 
þitt á filmu og skoða það aftur 50 árum síðar með berum 
augum. Þú sérð sjálfan þig blása á kertin og fagna - og þetta 
er ekki minning, heldur nákvæmt afrit af raunverulegum 
atburði eins og hann gerðist.
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KVIKMYNDIN

❖ Í byrjun voru kvikmyndir teknar upp á filmu.
❖ Filma er samansett af röð ljósmyndaramma.
❖ Til þess að filma sýni almennt rétta hreyfingu 

sýnum við hana á 24 römmum á sekúndu.
❖ Í dag eru kvikmyndir oftast teknar upp stafrænt en 

sama lögmál á ennþá við þegar tekið er upp á 
filmu.

❖ Kvikmyndin er eitthvað sem þarf að spilast til þess 
að vera til. 

❖ Mynddiskur er ekki kvikmynd fyrr en hann er 
spilaður.

Hvað er
kvikmynd?



Á næstu blaðsíðum munum við skoða kvikmyndina út frá 
nokkrum sjónarhornum sem hjálpa okkur að ígrunda þetta 
áhugaverða fyrirbæri.

Þegar þú segist vera að fara í bíó, hvað ertu þá að tala um? 
Ertu að fara að horfa á kvikmynd? Er það hlutur sem þú 
horfir á í bíó? Getur þú lýst því hvernig kvikmynd lítur út? Er 
DVD diskurinn sem þú sérð úti í búð með nýjustu 
ofurhetjumyndinni kvikmynd? Eða er kvikmyndin það sem er 
á disknum? Er kvikmyndin stafræn? Er hægt að taka upp 
kvikmynd með höndunum og halda á henni?

Þegar við horfum á kvikmyndir heima hjá okkur og setjum á 
pásu er þá hægt að benda á stillimyndina á skjánum og 
segja „þetta er kvikmynd!“? Erum við þá að horfa á ljósmynd 
eða kvikmynd? Hvað telst sem kvikmynd? Eru 
sjónvarpsfréttir kvikmyndir? Eru teiknimyndir kvikmyndir? Eru 
tölvugerðar hreyfimyndir kvikmyndir? Eru „.GIF“ ljósmyndir 
kvikmyndir? Er bíómynd það sama og kvikmynd?

Vandamálið við skilgreiningu á hugtakinu „kvikmynd“ er að á 
síðustu áratugum hefur tæknin breyst svo mikið að fyrstu 
skilgreiningar eru farnar að hljóma gamaldags.

Í dag eru kvikmyndir ekki einungis teknar upp á filmu, þær 
eru einnig teknar upp á stafrænar myndavélar, teiknaðar eða 
algerlega búnar til í tölvum. Filman er hægt og sígandi að lúta 
í lægra haldi fyrir stafrænum aðferðum.
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Hvað er kvikmynd?

Skilgreining á „kvikmynd” gæti hljóðað svo: Kvikmynd er 
röð af ljósmyndum eða „römmum“ sem eru sýndar svo 
hratt að augað nemur þær sem hreyfingu.

Kvikmyndin er þannig í raun töfrabragð sem blekkir augað 
til þess að halda að það sé að horfa á hreyfingu þegar í 
raun engin hreyfing á sér stað.

En er kvikmynd þá bara samasafn af ljósmyndum?

01010101
01010101
01010101

DVD VHS FILMA DIGITAL

Er kvikmynd hlutur?



Skilgreining á kvikmynd sem: „Ljósmyndir sem sýndar eru 
svo hratt að augað nemur þær sem myndir á hreyfingu“ er 
hinsvegar mun flóknari skilgreining í dag þar sem að flestar 
kvikmyndir eru núna teknar upp stafrænt og notast ekki við 
filmur.

Til dæmis getur orðatiltækið „24 rammar á sekúndu“ bæði 
verið tilvísun í ljósmyndaramma á sekúndu en það getur 
einnig verið stærðfræðileg ályktun í tölvugerðum 
kvikmyndum þar sem „rammafjöldi“ getur skipt þúsundum ef 
við viljum.

Ef við ímyndum okkur að mannsaugað sé kvikmyndatökuvél 
þá sjáum við heiminn á um það bil 60 römmum á sekúndu, 
en hinsvegar erum við þjálfuð frá blautu barnsbeini til þess 
að sjá kvikmyndir á aðeins 24 römmum á sekúndu.
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Hversu hratt þarf að sýna ljósmyndirnar til þess að við 
skynjum þær sem myndir á hreyfingu? 

Augað er næmt líffæri og getur skynjað hreyfingu á 
ljósmyndum sem eru sýndar 16 í röð á sekúndu. 

En ef við bætum við ljósmyndum eða „römmum“ og sýnum 
t.d. 24 ramma á sekúndu þá verður hreyfingin sem augað 
nemur mun skýrari og mýkri og byrjar þá að líkjast þeirri 
hreyfingu sem við sjáum í daglegu lífi.

Ef við aukum síðan rammafjöldann upp í 48 ramma á 
sekúndu verða hreyfingar í kvikmyndinni ennþá mýkri.

Grínistinn 
Stephen Fry spurði einu sinni: Af 

hverju myndum við aldrei bjóða 
dúfu með okkur í bíó?

Það er vegna þess að dúfur þurfa að 
minnsta kosti 100 ramma á sekúndu til 
þess að sjá myndir á hreyfingu. 

Venjuleg kvikmynd myndi virðast sem hæg 
glærusýning fyrir dúfu, en fyrir okkur þá sýnir 

hún eðlilega hreyfingu.



Kvikmyndir eru teknar upp og varðveittar á filmum, 
stafrænum spólum og í tölvugerðu formi. Nauðsynlegt er að 
varðveita kvikmyndir rétt, annars eyðileggjast þær og hverfa 
að lokum alveg. Geisladiskar, harðir diskar, filmur og 
stafrænir borðar hafa t.d. ákveðin líftíma. Ólíkt styttum, 
bókum eða málverkum þá getur eintak af kvikmynd ekki 
varðveist í mörg hundruð ár. Þess vegna þarf að yfirfæra 
kvikmyndir reglulega á nýja geymslustaði.

Á meðan kvikmyndir bíða eftir að vera yfirfærðar og afritaðar 
svo þær séu ávallt til, þarf að geyma þær á öruggum stað. 
Geymsla kvikmynda, sérstaklega í formi kvikmyndafilmu, er 

vandasamt verk og það þarf að huga vel að því í hverskonar 
umhverfi þær eru geymdar.

Í stofnunum eins og Kvikmyndasafni Íslands er starfsfólk 
sem vinnur við að varðveita kvikmyndir. Þar er hægt að finna 
stóra frysta og kæliskápa fulla af gömlum og nýjum 
kvikmyndum. 

Slík varðveisla krefst sérfræðiþekkingu og að stöðugt sé 
fylgst með kvikmyndunum svo ekkert komi fyrir þær. Ef 
kvikmyndir eru ekki varðveittar þá hverfa þær fyrir fullt og 
allt.
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Kvikmyndasafn Íslands. Filmur eru geymdar í sérstökum kælum svo þær varðveitist lengur.

Varðveisla kvikmynda



• Fréttamyndir 
Kvikmyndir sem sýna 
raunveruleikann eins 
og hann gerðist. 
Myndskotin eru síðan 
notuð til þess að fjalla 
um atburðinn og 
leitast við að greina 
frá honum á 
hlutlausan hátt.

• Teiknimyndir 
Teiknaðir rammar sem 
eru skapaðir af 
listamönnum og breytt 
í lifandi myndir. Sýnir 
ekki raunveruleikann, 
heldur skapaðan 
heim.

• Bíómyndir         
Kvikmyndir sem sýna ekki 
raunveruleikann, heldur 
eru atburðir og hlutir sem 
eru endurskapaðir og 
skáldaðir fyrir 
kvikmyndina. Atburðir 
geta gerst á 
raunverulegum stöðum, 
t.d. í París, en eru alltaf 
settir á svið til þess að 
segja sögu.

• Heimamyndir.  
Kvikmyndir sem sýna 
raunveruleikann. Upptökur 
sem þú tekur í þínu 
persónulega lífi af 
atburðum sem koma 
raunverulega fyrir þig.

24

Mismunandi gerðir kvikmynda

Hugtakið „kvikmynd“ er heiti yfir allar gerðir hreyfimynda, en þær skiptast í fjölmarga 
undirflokka og tegundir sem einnig skiptast í fjölmarga flokka. En að skipta kvikmyndum í 
flokka og gerðir er hentug aðferð fyrir kvikmyndarannsóknir, það gerir okkur mögulegt að 
einblína á afmarkaðar gerðir kvikmynda.  Nú skulum við skoða nokkrar gerðir af kvikmyndum:

Kvikmyndaflokkar



• Sjónvarpsþættir 
Kvikmyndir sem deila 
helstu einkennum 
bíómynda en sýndar eru í 
sjónvarpi, oftast í nokkrum 
hlutum. 

• Heimildarmyndir 
Kvikmyndir sem sýna 
raunveruleikann að hluta 
til. Oft settar saman af 
kvikmyndagerðarmönnum 
sem vilja taka afstöðu til 
málstaðar eða sérstakra 
hugmynda og setja saman 
raunverulegar og stundum 
skáldaðar kvikmyndir til 
þess að koma 
hugmyndum sínum á framfæri.

• Fræðslumyndir 
Kvikmyndir sem fjalla 
um raunveruleikann. 
Geta notast við 
teiknimyndir eða 
skálduð atriði, en hafa 
það markmið að sýna 
hvernig hlutirnir eru í 
raun og veru og 
hvernig þeir virka. 

• Tónlistarmyndbönd. 
Kvikmyndir sem sýna 
myndræna tjáningu, 
söng og dans undir 
tónlist sem oftast 
hefur verið gefin út 
áður. Markmiðið getur 
verið að búa til útgáfu 
af tónlistarverki sem 
getur verið sýnt t.d. í 
sjónvarpi.
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Kvikmyndaflokkar

Hér fyrir neðan eru einungis taldir upp nokkrar gerðir af kvikmyndum. Þessar gerðir af 
myndum skiptast síðan í marga undirflokka t.d. hryllingsmyndir, spennumyndir, hasarmyndir, 
rómantískar myndir og gamanmyndir. Síðan geta undirflokkarnir haft sína undirflokka, t.d. 
geta spennumyndir haft undirflokkana; bílamyndir, ofbeldismyndir, slagsmálamyndir, gaman-
spennumyndir eða glæpamyndir.



Gerast bíómyndir í öðrum heimi? Sumir kvikmyndafræðingar 
segja að það sé mjög gagnlegt að hugsa þannig þegar við 
rannsökum bíómyndir.

Hvernig er þá heimur bíómyndarinnar? Stundum er hann 
næstum alveg eins og sá sem við búum í en á öðrum tímum 
er hann allt öðruvísi, eins og þegar atburðir gerast á 
fjarlægum plánetum eða í fortíðinni.

Í vissum skilningi þá er kvikmyndatjaldið, eða skjárinn sem við 
horfum á, í raun og veru gluggi inn í heim bíómyndarinnar. Í 
gegnum hann sjáum við hluti sem við gætum sennilega aldrei 
upplifað í okkar eigin heimi.

Þegar við horfum inn í þennan glugga er ekkert ómögulegt: 
við getum fylgst með ofurhetjum bjarga deginum, geimverum 
berjast við mannkynið eða bara fylgst með venjulegu fólki og 
hversdagslegu lífi þess.

Persónur í þessum bíómyndaheimi vita ekki að við séum að 
horfa á þær enda myndi það eyðileggja ánægju okkar ef fólk í 
bíómyndum væri stanslaust að líta til okkar og ávarpa okkur 
sem áhorfendur. Við erum þöglir sjáendur sem fylgjast með 
atburðum í annarri veröld.
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Ef bíómyndir gerast í öðrum heimi en 

okkar þá er skjárinn sem við horfum 

á nokkurskonar töfragluggi. Með 

honum fáum við að skyggnast inn í 

annan heim og fylgjast með fólki og 

atburðum þar.

Gerast bíómyndir í ö
ðrum heimi?



Það sem þessi töfragluggi sýnir okkur þegar við horfum á 
bíómyndir er oft áhugavert: Við fylgjumst með einstaklingum 
tala saman, lenda í ævintýrum eða taka þátt í fjarlægum 
geimorrustum. Allt þetta horfum við á og skemmtum okkur 
yfir. Af hverju finnst okkur það ekki skrýtið? Skoðum þrjú 
dæmi:

1. Við sitjum aldrei fyrir framan skjáinn og veltum fyrir okkur 
hversu skrýtið það er að fylgjast með atburðum úr lofti eða 
einhverju gerast í geimnum. 

2. Við verðum ekki ringluð þegar mismunandi atburðir gerast 
á sama tíma í kvikmyndum eða þegar persóna lokar 
augunum og við erum skyndilega að horfa á drauma 
hennar.

3. Okkur finnst ekki skrýtið að fylgjast með spennandi 
eltingarleik og heyra skyndilega tónlist. Við spyrjum okkur 
ekki hvaðan tónlistin kemur? Við einfaldlega meðtökum 
hana sem hluta af reynslunni.

Það vill nefnilega oft gleymast að hæfileiki okkar til þess að 
horfa á bíómyndir og skilja hin ýmsu myndmál, merkingar og 
tengsl er lærður hæfileiki sem við höfum öll fullkomnað yfir 
margra ára reynslu af kvikmyndaáhorfi af öllum gerðum.
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Að horfa á bíómynd er lærð hegðun

Ímyndum okkur að hellisbúi hefði nýlega verið fundinn og 
endurvakinn eftir að hafa verið frosinn í mörg þúsund ár í ís. 
Hvernig myndi sá maður bregðast við ef hann færi á nýja 
spennumynd í bíó í dag? Myndi hann skilja að atburðirnir í 
bíómyndinni væru ekki raunverulegir? Myndi hann skilja 
klippingu? Myndi hann vita hvernig atriði tengjast saman? 
Hvernig sum atriði gætu táknað drauma og sum ímyndun 
einhverrar persónu?

Að horfa á kvikmynd krefst mikillar kunnáttu á tungumáli 
kvikmyndarinnar og við erum flest nú þegar sérfræðingar í 
því.�
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Spurningar
og umræður



	 Hvernig útskýrir þú hugtakið „kvikmynd“? Er það hlutur 
eða upplifun? Útskýrðu með eigin orðum.

	 Hvernig ætlar þú að varðveita ljósmyndir og kvikmyndir 
sem þú hefur tekið upp af sjálfum þér og fjölskyldu þinni? Er 

einhver örugg leið til þess? 

	 Hverskonar bíómyndir finnst þér gaman að horfa á? 
Spennumyndir? Gamanmyndir? Nefndu þrjár tegundir af 

bíómyndum og lýstu hvað einkennir þær frá hvorri annarri.

	 Hver er munurinn á fræðslumynd og heimildarmynd? Af 
hverju er mikilvægt að gera greinarmun þar á?



	 Ert þú sammála þeirri hugmynd að kvikmyndatjaldið eða 
sjónvarpsskjárinn sé í vissum skilningi töfragluggi sem leyfir 
okkur að horfa inn í annan heim? Ertu að gægjast á fólkið í 

bíómyndinni?

	 Hefur tónlist í bíómyndum mikil áhrif á þig? Tekur þú eftir 
henni þegar þú horfir á bíómyndir?

	 Af hverju finnst okkur ekki erfitt að fylgjast með 
kvikmyndum sem eru óraunsæjar? Eins og myndir sem 

gerast á fjarlægum plánetum eða í framtíðinni. Hvers vegna 
truflar það ekki upplifun okkar?

	 Hvernig heldur þú að upplifun þín á bíómyndum væri ef 
leikararnir myndu skyndilega horfa í myndavélina og ávarpa 

áhorfendur? Myndi það trufla þig?



Skoðaðu myndbandið What Is: Film | How Film 
Works and Its Place in Modern Filmmaking á 
Youtube og svaraðu eftirfarandi spurningum:

https://youtu.be/rqSbmw9u1CE

1. Til hvers eru litlu götin sem eru meðfram 
filmunni?

2. Hvaða filmustærð er algengust? 16mm, 35mm 
eða 30mm filma?

3. Hvaða þrír litir eru undirstöðulitir í litfilmu?

4. Hvað gerði fyrstu gerðir af filmum sérstaklega 
hættulegar?

Skoðaðu myndbandið Moments That Changed The 
Movies: The Blair Witch Project á Youtube og 
svaraðu eftirfarandi spurningum:

https://youtu.be/dE1cYNoVkow

1. Um hvað er myndbandið?

2. Hvernig var kvikmyndin sem um er að ræða 
tekin upp?

3. Hvernig var myndin markaðsett á Internetinu?

4. Hvaða kvikmyndagrein varð til út frá þessari 
kvikmynd?

https://youtu.be/rqSbmw9u1CE
https://youtu.be/rqSbmw9u1CE
https://youtu.be/dE1cYNoVkow
https://youtu.be/dE1cYNoVkow
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Frá fæðingu kvikmyndarinnar hefur verið deilt um 
hvort kvikmyndir séu listaverk. Sumir telja að 
kvikmyndir séu einungis neysluvörur eða afþreying 
sem gerðar séu til þess að þéna peninga, á meðan 
aðrir telja að þær séu listaverk sem eigi að vera 
okkur innblástur.

Sjöunda
listgreinin



Eru kvikmyndir list? Eða eru þær neysluvara sem er hönnuð 
til þess að skemmta okkur? Skipta þær einhverju máli fyrir 
utan afþreyingargildi sitt?

Sú skoðun að bíómyndir séu ekki listgrein hefur verið furðu 
lífseig í gegnum árin. Árið 1947 skrifaði 
kvikmyndagagnrýnandi bandaríska blaðsins Observer að 
kvikmyndir væru ekkert nema ljósmyndafilma og vírar og 
þess vegna væru kvikmyndir ekki list af því að vélar geta 
ekki skapað, þær geta aðeins endurskapað og það sem þær 
endurskapa er ekki list.

Kvikmyndafræðingurinn James Monaco sagði að til skamms 
tíma hafi verið litið á kvikmyndina sem:

… listgrein sem ekki ætti að taka alvarlega af lærðu 
fólki. Í Bandaríkjunum, til dæmis, var kvikmyndin 
ekki almennt tekin til greina sem viðfangsefni í 
skólum og háskólum fyrr en um 1970.

Monaco, James. 2000. How To Read a Film: The World of Movies, Media, and Multimedia. 
3rd. Oxford University Press, New York.

Það er í sjálfu sér ekki skrýtið að það hafi verið misjafnar 
skoðanir á þessu máli. Kvikmyndin var (og er að mörgu leyti 
ennþá) framleidd sem kostnaðarlítil skemmtun. Fólk fer í bíó 
af því það er ódýrara en að fara í leikhús, það leitar helst eftir 
afþreyingu og það krefst ekki mikils erfiðis að fara í bíó.
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ERU KVIKMYNDIR LIST?

❖ Kvikmyndin er oft álitin sjöunda listgreinin en hinar 
eru ritlist, skúlptúr, ljóðlist, málaralist, tónlist og 
arkitektúr.

❖ Lengi vel hefur það verið umdeilt hvort kvikmyndir 
séu í raun listaverk.

❖ Kvikmyndir eru oft markvisst gerðar sem afþreying 
og eru mjög vinsælar vörur - sem margir telja að 
minnki listrænt gildi þeirra.

❖ Skoða þarf gætilega hvað átt er við þegar talað er 
um kvikmyndir sem listaverk.

Sjöunda
listgreinin



Kvikmyndin er í raun hið fullkomna afþreyingartæki. Það er 
ódýrt að framleiða margar kvikmyndir og tiltölulega auðvelt 
að fjöldaframleiða sýningareintök og senda víðsvegar um 
heiminn til þess að sýna í kvikmyndahúsum.

Hvað gerist þegar kvikmyndir eru einungis gerðar sem 
afþreyingarefni fyrir sem flesta? Eru þær þá ennþá list?

Í þessum kafla ætlum við að skoða tvær ólíkar skoðanir á 
kvikmyndum. Í fyrsta lagi er það sú sýn að kvikmyndir, eða í 
þessu tilfelli bíómyndir, séu ekki listaverk heldur neysluvörur 
sem eru einungis gerðar til þess að skemmta okkur. 

Í öðru lagi er það sú sýn að bíómyndir séu listaverk, þar sem 
listamaðurinn skapar listaverk sem þarf að njóta, skoða, 
hugsa um og greina.

Til þess að skilja þessar skoðanir betur þurfum við að líta 
nánar á hvernig bíómyndir eru gerðar, af hverju og hvernig 
við skynjum þær.

Markmiðið er ekki endilega að finna endanlegt svar við 
spurningunni um hvort bíómyndir séu listaverk, heldur að 
skilja betur þær forsendur og skoðanir sem standa að baki 
hugsunum okkar.
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Transformers (2007) er leikstýrt af Michael Bay. Myndin er 
fyrirmyndardæmi um afþreyingu. Skemmtun og hasar er sett í algjöran 

forgang. Þýðir það að myndin sé ekki listræn?

The Avengers (2012) er æsispennandi ofurhetjumynd sem er hönnuð til 
þess að skemmta sem flestum. Aðalmarkmið myndarinnar er að skila 

hagnaði til framleiðenda. Skiptir það máli?



Bíómyndir sem birtast í kvikmyndahúsum eru mikil smíði. 
Þær eru oft gerðar af kvikmyndafyrirtækjum sem 
ráðastarfsmenn til þess að búa til þær: Handritshöfunda til 
að búa til söguna, kvikmyndatökumenn til að taka upp 
myndina, ljósameistara til þess að stilla lýsingu, leikara til að 
leika persónur og leikstjóra til þess að stýra framvindunni. 
Oftast koma hundruðir einstaklinga að sköpun kvikmyndar 
og handbragð þeirra allra má oftast sjá á skjánum.

Vegna þess að kvikmyndir eru sköpunarverk svo margra 
einstaklinga þá er ekki erfitt að skilja af hverju margir líta ekki 
á þær sem hefðbundin listaverk. 

Aðrar listgreinar eins og skúlptúr, skriftir eða málaralist hafa 
oftast bara einn höfund. Einhvern sem skapaði verkið. Hver 
er höfundurinn þegar kvikmynd er framleidd?

Í kringum 1960 kom fram kenning í kvikmyndafræðum sem 
hafði það markmið að leysa þetta vandamál. Hún hét 
höfundarkenningin. En hún hélt því fram að leikstjóri 
kvikmyndarinnar væri ábyrgur fyrir heildarútliti og listrænni 
sýn myndarinnar. Kenningin útvegaði kvikmyndafræðingum 
„listamanninn“ sem skapar myndina. 

Höfundarkenningin er þó ekki laus við öll vandamál því að 
þrátt fyrir að einhver sé leikstjóri þá þýðir það ekki að hann 
sé alvaldur. Sumir leikstjórar eru ráðnir af framleiðanda til 
þess að leikstýra leikurum og fá lítið að ráða hvernig 
heildarútlit myndarinnar verður. Auk þess er leikstjórinn ekki 
alltaf höfundur sögu myndarinnar, hann setur ekki endilega 
saman lokaútgáfuna og hann gæti þurft að bera ákvarðanir 
undir eigendur framleiðslufyrirtækisins. Þetta á sérstaklega 
við um stórmyndir sem kosta mikla peninga.

Þegar kvikmyndir eru ódýrar í framleiðslu og hugsanlega 
fjármagnaðar með styrkjum eða af leikstjóranum sjálfum þá 
hefur hann mun meiri áhrif og völd yfir lokaútkomu 
myndarinnar. Hann getur breytt um áherslur, tekið ákvarðanir 
og mótað myndina að sinni persónulegu sýn.

Þýðir það að einungis ódýrar kvikmyndir þar sem einhver 
einn einstaklingur, eins og leikstjórinn, hefur öll völd séu einu 
myndirnar sem falla undir það að vera listaverk?

Geta stórar Hollywood myndir ekki verið listaverk?
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Leikstjórinn David Ayer birti hópmynd af leikurum og starfsfólki Suicide 
Squad á síðasta tökudegi 28. ágúst 2015. Á myndinni sést einungis 

brot af þeim sem unnu að myndinni.

Hver er höfundurinn?



Ef þú býrð á Vesturlöndum þá eru flestar kvikmyndir sem þú 
sérð í bíó fjárfestingar stórra framleiðslufyrirtækja (stúdíóa). 
Það getur kostað hundruðir milljóna að búa til hasarmynd og 
þegar framleiðslufyrirtæki fjárfestir í slíkum myndum þá 
vonast það til þess að fá hagnað.

Bíómyndir eru ekki venjulegar vörur, það er aldrei hægt að 
sjá fyrirfram hvernig kvikmynd mun standa sig í 
kvikmyndahúsum.  Það er samt hægt að geta sér til um 
vinsældir út frá reynslu annarra bíómynda af því vissar gerðir 
koma og fara úr tísku. Á vissu tímabili á síðustu öld voru 
kúrekamyndir t.d. mjög vinsælar. Hægt var að treysta því að 

ákveðinn lágmarksfjöldi áhorfenda myndi sennilega sjá 
flestar kúrekamyndir sem gerðar væru. Í dag eru 
ofurhetjumyndir vinsælar og álitnar vera traust fjárfesting.

Ef bíómynd verður sérstaklega vinsæl þá er nokkuð öruggt 
að framhaldsmynd muni ná álíka vinsældum og þess vegna 
er töluvert um framhaldsmyndir og endurgerðir í 
kvikmyndaheiminum. Ein arðbærasta leiðin til þess að 
hagnast á mörgum kvikmyndum er að gera seríu eins og 
Fast and Furious, Star Wars eða X-Men. Hægt er að treysta á 
það að þar sem áhorfendur flykktust að sjá síðustu mynd í 
bálknum þá munu þeir einnig fara á næstu mynd.
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Rogue One (2016) er hluti af Star Wars kvikmyndabálknum. Myndirnar eru 
álitnar öruggar fjárfestingar af því að þær hafa dyggan áhorfendahóp.

Hryllingsmyndin Saw kom út árið 2004 og sjö framhaldsmyndir hafa fylgt í 
kjölfarið. Þessar myndir eru ódýrar í framleiðslu en skila á móti mjög háum 

hagnaði fyrir framleiðendur.

Kvikmyndir sem vörur



En jafnvel þó að kvikmyndafyrirtæki framleiði kvikmyndir 
sem eru ekki framhaldsmyndir eða endurgerðir þá er hægt 
að hámarka möguleika þeirra á gróða með öðrum aðferðum. 

Ein slík aðferð er að halda sig við ákveðið þema, sögur og 
útlit sem áhorfendur kannast við úr öðrum bíómyndum. Þetta 
er eitthvað sem Hollywood kvikmyndafyrirtækin hafa sérhæft 
sig í: að gera kvikmyndir sem eru mjög líkar öðrum 
kvikmyndum. 

Þegar kvikmynd verður mjög vinsæl er líklegt að áhorfendur 
vilji sjá aðrar kvikmyndir sem eru svipaðar henni. Þeirri 
eftirspurn er svarað með fjölda af svipuðum kvikmyndum 
sem byrja allar að líkjast hverri annarri og mynda að lokum 
kvikmyndagreinar.

Nokkur dæmi um kvikmyndagreinar:

Vestrar: Kúrekamyndir sem gerast í villta vestrinu. Helstu 
einkenni eru skammbyssur, spilltur fógeti og einmana hetja 
sem þarf að bjarga ástinni sinni úr hættu.

Hrollvekjur: Bíómyndir sem reyna að hræða áhorfendur. 
Taka fyrir flest það sem okkur finnst hrollvekjandi. Skiptast 
niður í fjöldan allan af undirgreinum þar sem áherslur eru 
t.d. draugar, raðmorðingjar eða djöflar.

Rómantískar gamanmyndir: Bíómyndir sem fjalla oftast á 
góðlátlegan hátt um einmana einstaklinga sem eru að leita 
að ástinni.

Hasarmyndir: Bíómyndir sem snúast um hraðar klippingar, 
hraðan söguþráð og mikinn hamagang.

Kvikmyndir sem við sjáum í bíó eru margar svipaðar öðrum 
bíómyndum sem áhorfendum finnst gaman að sjá. Þetta er 

samt ekki endilega slæmt. Það er fullkomlega eðlilegt að 
langa til þess að sjá spennumynd ef það er það sem við 
höfum gaman af að sjá og það er frábært að þeirri þörf sé 
svarað með úrvali af slíkum myndum.

Stundum er þó erfitt að sjá hversu listrænar slíkar myndir eru 
þar sem þær eru hannaðar eftir því hvað kvikmyndafyrirtæki 
telja að skemmti áhorfendum. Leikstjóri og leikarar eru ráðnir 
í störf til þess að vinna verk sem þarf að lúta ákveðnu 
skipulagi.
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Endurgerðir

Endurgerðir á gömlum kvikmyndum hafa aldrei verið 
eins vinsælar og í dag. Hægt er að stóla á að kvikmyndir 
sem voru vinsælar fyrir þrjátíu árum hafi öðlast stærri og 
stærri aðdáendahópa með árunum og því eru 
endurgerðir mjög öruggar fjárfestingar.

Árið 2017 kemur t.d. út endurgerð myndarinnar Blade 
Runner sem hefur öðlast dyggan hóp aðdáenda síðan 
hún kom fyrst út árið 1982.
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Batman og Superman

Batman v Superman: Dawn of Justice kom út árið 
2016. Hennar hafði verið beðið með mikilli 
eftivæntingu og var framleidd af stórfyrirtækinu 
Warner Bros. í samvinnu við DC Comics.

Á áratugnum á undan hafði Disney samsteypan og 
Marvel Comics gert röð af ofurhetjukvikmyndum sem 
höfðu notið gríðarlegra vinsælda um allan heim. 
Myndirnar tengdust og deildu kvikmyndaheimi með 
hverri annari svo að ein ofurhetja gæti fengið 
heimsóknir frá öðrum.

Warner Bros. vonaðist til þess að Batman v Superman 
myndi verða fyrsta myndin í álíka vinsælum bálki 
ofurhetjumynda úr DC Comics heiminum. Myndin 
fjallaði einnig um tvær stærstu ofurhetjur allra tíma og 
var álitin vera örugg fjárfesting.

Frá fyrstu sýningu var þó ljóst að það voru vandamál 
með myndina. Hún fékk mjög lélega dóma frá 
gagnrýnendum um allan heim og slæma umfjöllun í 

fjölmiðlum og veftímaritum. Þó svo að myndin hafi 
hagnast um tæpan milljarð í Bandaríkjunum (c.a. 870 
milljónir dollara) þá var hún samt ekki álitin nægilega 
vel heppnuð þar sem kostnaður við myndina var um 
það bil 250 milljón dollarar.

Fljótlega fóru svo að heyrast fregnir af því að næstu 
myndir í seríunni þyrftu að breytast til þess að þéna 
meira. Batman v Superman var m.a. gagnrýnd fyrir að 
vera ekki nógu gamansöm og of ruglandi fyrir 
áhorfendur. Þetta þyrfti að laga í næstu myndum auk 
þess sem mikilvægt þótti að laga ímynd þessara 
mynda svo að áhorfendur myndu ekki gefast upp á 
þeim áður en þær kæmu í kvikmyndahús.

Batman v Superman er gott dæmi um Hollywood 
stórmynd sem er stýrt nær algerlega út frá 
fjárhagslegum forsendum. Hagnaður myndarinnar er 
mælitæki á það hversu vel myndinni vegnar. Listræn 
sköpun, framsetning, leikur, búningar eða leikmunir 
skipta litlu máli ef hagnaður er lítill.



Hugmyndin um listrænu kvikmyndina er nokkuð erfið. 
Hugtakið er samt oftast notað um kvikmyndir sem eru ekki 
gerðar í Hollywood og/eða ekki gerðar af stóru 
framleiðslufyrirtæki.

Þessi lýsing getur einnig átt við hugtakið sjálfstæðar 
kvikmyndir enda eru listrænar kvikmyndir oftast sjálfstæðar 
og án áhrifa frá stærri kvikmyndafyrirtækjum. 

Listrænar kvikmyndir eru fjölmargar og mismunandi. Þær 
eiga það þó sameiginlegt að vera óhefðbundnar og ekki 
gerðar með því hugarfari að skila endilega miklum hagnaði. 

Margar þeirra eru fjármagnaðar af styrkjum frá 
menningarstofnunum eða fyrirtækjum sem fá ekki neinn 
hagnað af velgengi myndanna. 

Listrænar kvikmyndir eru ekki eins algengar í 
kvikmyndahúsum og hinar hefðbundnu stúdíómyndir sem 
við sjáum oftast í kvikmyndahúsum á Íslandi. Þær eru oftast 
sýndar í kvikmyndahúsum sem sérhæfa sig í þeim (Bíó 
Paradís) eða á kvikmyndahátíðum (RIFF). Þessar kvikmyndir 
eru oft persónulegar fyrir handritshöfundinn eða leikstjórann. 
Handbragð kvikmyndagerðarmannsins sést því betur í 
listrænum kvikmyndum en í hefðbundnum stórmyndum.
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Listrænar kvikmyndir

The Tree of Life (2011) er leikstýrt af Terrence Malick. Myndin reynir að fá 
áhorfandann til þess að íhuga tilgang heimsins með óvenjulegri 

frásagnaraðferð. 

Eraserhead (1977) eftir David Lynch. Matraðarkennd saga sögð með 
myndmáli og drungalegri tónlist um mann sem býr í heimi þar sem allir 

hafa þegar misst vitið.



Listrænar kvikmyndir eru ekki endilega gerðar með því 
markmiði að vera vinsælar eða frægar. Frekar eru þær 
ætlaðar litlum hóp áhorfenda sem leitar sérstaklega að þeim. 
Þær eru einnig líklegri til þess að fjalla um erfið málefni eða 
heimspekilegar vangaveltur.

Margir leikstjórar listrænna kvikmynda eru óhræddir við að 
hægja á framvindu eða láta áhorfandanum leiðast. Sumir 
jafnvel leitast eftir því að ögra áhorfendum með því að reita 
þá til reiði eða neita þeim um sögulok sem þeir eiga að 
venjast í hefðbundnum Hollywood kvikmyndum.

Listrænar kvikmyndir eru án efa sterkasta vísbendingin um 
listrænt gildi kvikmynda. Í þeim þora kvikmyndagerðarmenn 
að taka áhættur án þess að hafa áhyggjur af því að það komi 
niður á vinsældum þeirra og þar sem að þær eru oftast mun 
ódýrari en hefðbundar kvikmyndir þá er mun minni 
þrýstingur frá fjárfestum um hvernig myndin eigi að vera. 

Leikstjórinn getur til dæmis stýrt útliti myndarinnar af mikilli 
nákvæmni og kallast hinn eiginlegi „höfundur“ eða 
listamaður myndarinnar því hann hefur stýrt öllum hliðum 
framleiðslunnar.

Það er nær óumdeilt í dag að sumar kvikmyndir eru listaverk,  
en rétt eins og í bókmenntum þá er listrænt gildi sumra 
kvikmynda álitið minna en annarra. 

Margt spilar inn í slíkar mælingar en það er einmitt eitt af 
hlutverkum kvikmyndafræðingsins að fjalla um listrænar 
hliðar kvikmynda og stundum fella dóm um ágæti þeirra og 
gildi. Það er vandasamt verk sem ætti að vera gert af 
yfirvegun og virðingu fyrir kvikmyndinni.
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Listamaður ofar öllu - Jan Svankmajer

Jan Svankmajer er tékkneskur kvikmyndagerðarmaður 
og listamaður. Hann býr til kvikmyndir sem eru algerlega 
hans sköpun. Hann býst ekki við og kærir sig ekki um að 
ná til stórs hóps áhorfenda með myndunum sínum.

Hann lítur á sig algerlega sem listamann og er frægur 
fyrir bæði stuttmyndir sínar og bíómyndir í fullri lengd. 
Þær eru súrrealískar, skrýtnar, hafa stundum engan 
söguþráð og eru stundum einungis röð furðulegra atriða 
sem hafa mikla þýðingu fyrir hann sjálfan.

Kvikmyndir Svankmajer eru þó ekki að öllu óskiljanlegar. 
Þegar við skoðum þær betur þá sést oft djúp og flókin 
hugsun sem krefst þess að við, áhorfendurnir, ígrundum 
hvernig myndirnar geta fjallað um mannsandann sjálfan.



41

Spurningar
og umræður



	 Eru allar kvikmyndir list að þínu mati? Hvað gerir 
kvikmynd að listaverki?

Hvers vegna ferð þú í bíó? Er markmiðið alltaf að skemmta 
sér?

Hver er listrænasta kvikmyndin sem þú hefur farið á í bíó? 
Hvað gerði hana listræna að þínu mati?

	 Hvað mælir gegn því að líta á kvikmyndir sem listaverk? 
Nefndu þrjú atriði.



Er nauðsynlegt að það sé einhver einn aðili sem ber ábyrgð á 
heildarsýn kvikmyndarinnar að þínu mati? Er það 

nauðsynlegt svo að kvikmyndin teljist vera listaverk?

Sumir telja að listaverk þurfi að vera greint, gagnrýnt og 
túlkað. Gerir þú það þegar þú ferð í bíó? 

Hvaða mynd sást þú síðast? Hvernig myndir þú meta 
kvikmyndatökuna í myndinni? Leikinn? Búningana? Tekur þú 

jafnan eftir þessum þáttum í kvikmyndum?

Finnst þér undarlegt að einhver myndi framleiða kvikmynd 
sem væri ætluð mjög fáum? Hver gæti verið tilgangur 

kvikmynda sem leitast ekki við að græða peninga?



Skoðaðu myndbandið Composition In Storytelling á 
Youtube og svaraðu eftirfarandi spurningum:

https://youtu.be/CvLQJReDhic

1. Um hvað er myndbandið?

2. Hvað merkir composition? Flettu upp á því á 
Internetinu.

3. Í myndbandinu nefnir höfundur nokkrar hefðir 
um hvernig rammar eiga að vera settir saman: 
rule of thirds, golden ratio og triangular 
compostition. Flettu upp á þessum hugtökum 
á internetinu. Hvernig virka þær?

4. Nefndu tvö atriði sem höfundur fjallar um sem 
vekja sérstaklega áhuga þinn.

Skoðaðu myndbandið Mad Max: Center Framed á 
Vimeo og svaraðu eftirfarandi spurningum:

https://vimeo.com/129314425

1. Um hvað er myndbandið?

2. Hver gerir myndbandið? Við hvað vinnur hann?

3. Af hverju er mikilvægt að atburðarásin sé að 	
gerast fyrir miðju rammans í hasarmynd?

4. Telur þú að þetta sé rétt hjá höfundi? Þarf 
kvikmyndataka að hjálpa áhorfendum við að sjá 
hlutina rétt?

https://youtu.be/CvLQJReDhic
https://youtu.be/CvLQJReDhic
https://vimeo.com/129314425
https://vimeo.com/129314425
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Kvikmyndin var ekki fundin upp á einum degi, 
margar tækninýjungar og uppfinningar þurfti til þess 
að skapa hana, og þegar fyrstu 
kvikmyndagerðarmennirnir hófu störf þurftu þeir að 
sleppa ímyndunaraflinu lausu til þess að uppgötva 
þá fjölmörgu möguleika sem þessi óvenjulegi miðill 
bjó yfir.

Upphaf
kvikmyndarinnar



Fæðingarár kvikmyndarinnar er álitið vera árið 1895 en þá 
var haldin gífurlega fræg kvikmyndasýning í París. Þó svo að 
sýningin hafi ekki tæknilega verið fyrsta kvikmyndasýningin 
þá er hún álitin vera tímapunkturinn þegar kvikmyndatæknin 
var endanlega tilbúin fyrir heiminn. 

Til þess að kvikmyndin gæti orðið til þurftu nokkrar 
vísindalegar uppgötvanir að líta dagsins ljós, uppfinningar 
sem snérust um að blekkja augað og skapa myndir á 
hreyfingu. Kvikmyndin er því afrakstur vinnu margra 
einstaklinga og nokkurra magnaðra uppfinninga.

Kvikmyndir eru oft álitnar vera ljósmyndir á hreyfingu en í 
raun á engin hreyfing sér stað. Til þess að kvikmynd geti 
sýnt hreyfingu þarf að sýna röð af myndum svo hratt að þær 
virðast vera á hreyfingu. 

Tilraunir til þess að blekkja augað á þennan hátt voru gerðar 
löngu áður en „kvikmyndin” varð í raun og veru til. Til dæmis 
voru nokkrar gerðir af leikföngum búnar til á fyrri hluta 19. 
aldar sem sýndu teiknaðar myndir í röð svo hratt að það 
myndaðist hreyfing.
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UPPFINNING KVIKMYNDARINNAR

❖ Kvikmyndin varð til í núverandi mynd árið 1895.
❖ Fyrstu árin einkenndust af tilraunamennsku og 

forvitni margra áhugamanna.
❖ Í þessum kafla munum við skoða nokkrar af 

uppfinningunum sem ruddu leiðina.
❖ Við fræðumst um fyrstu kvikmyndina sem var tekin 

upp og sýnd aftur.
❖ Við skoðum fyrstu kvikmyndasýninguna og fyrsta 

meistara kvikmyndasögunnar.

Upphaf
kvikmyndarinnar



Eitt slíkt tæki kallaðist Phenakistoscope sem var diskur 
sem snérist á handfangi og áhorfandinn horfði í gegnum 
gægjugat til þess að sjá teikningar á disknum hreyfast þegar 
honum var snúið í hringi.

Phenakistoscope svipar til nútíma „.GIF“ mynda þar sem að 
tækið notar visst marga ramma til þess að skapa hreyfingu í 

ljósmyndum eða teikningum sem síðan endurtaka sig aftur 
og aftur þar til tækið er stoppað.

Tækið er fyrirmyndardæmi um eina af fyrstu tilraununum til 
þess að skapa hreyfimyndir þar sem það notar sjónbrellur til 
þess að skapa hreyfingu.
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Eadweard Muybridge's Phenakistoscope: A Couple Waltzing

Phenakistoscope



Annað leikfang hét Zoetrope sem var svipaði mjög til 
Phenakistoscope þar sem að áhorfandinn horfði í gegnum 
gat á lítilli tromlu þar sem hann horfði á litlar teikningar sem 
teiknaðar voru á pappírsstrimil sem komið var fyrir inni í 
tromlunni.

Hægt var að horfa í gegnum hvaða gat sem er á tromlunni á 
meðan hún snérist. Zoetrope kom í allskonar gerðum, 
sumum átti að ýta með fingrunum á meðan aðrar höfðu 
sérstakan sneril sem átti að trekkja upp svo að tromlan 
myndi snúast. 
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Zoetrope úr tré, áhorfandinn getur horft inn um hvaða gat sem 
er á trommunni.

Nokkuð stórt Zoetrope, fleiri rammar lengja myndina sem er 
sýnd í tækinu.

Zoetrope



Önnur uppfinning sem var undanfari kvikmyndarinnar var talsvert eldri 
og varpaði ljósmyndum á tjald. Svokallaðir töfralampar höfðu verið til 
síðan á sautjándu öld en á átjándu öld voru þróaðir fullkomnari 
töfralampar sem gátu varpað myndum af glerjum og síðar þunnum 
pappír.

Sýningarstjóri varpaði myndunum á tjald fyrir áhorfendur og spennandi 
saga var síðan sögð. Stundum var spiluð tónlist til þess að undirstrika 
alvarleika eða léttleika atburðarásarinnar. Slíkar sýningar voru ekki svo 
ólíkar kvikmyndasýningum eins og við þekkjum þær í dag. Handrit, 
myndir og tónlist eru framsett fyrir áhorfendur sem fylgjast spenntir 
með.

49

Töfralampasýning í gangi í The Laterna Magica eftir Paul Sandby

Töfralampi úr safni The Children’s 
Museum of Indianapolis. Takið eftir 

máluðum glerglærunum. 

Töfralampar



Árið 1872 var ljósmyndarinn Eadweard Muybridge ráðinn af 
fyrrum ríkisstjóra Kaliforníu til þess að gera tilraunir með 
ljósmyndamiðilinn. Ríkisstjórinn Leland Stanford vildi vita 
hvort allir fjórir fætur hesta lyftust frá jörðinni þegar þeir 
hlupu.

1878 setti Muybridge nokkrar myndavélar í beina línu sem 
voru tengdar þannig að þær myndu taka myndir um leið og 
hesturinn myndi hlaupa fram hjá þeim. Myndirnar tók hann 
og setti á disk sem hægt var að horfa á í tæki sem hann 
kallaði zoopraxiscope. Afurðin var fyrsta kvikmyndin sem 
hafði verið tekin upp og hægt var að sýna aftur.
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Eadweard Muybridge

Myndskot úr kvikmynd Muybridge

Muybridge



Á síðasta áratug átjándu aldarinnar kynnti 
uppfinningamaðurinn Thomas Edison til sögunnar 
Kinetoscope. Þeir voru stórir kassar sem áhorfendur gátu 
staðið við og horft inn í og séð stuttar kvikmyndir fyrir 
nokkrar krónur. Kvikmyndirnar voru yfirleitt um 20 sekúndur 
að lengd og sýndu dansara, lyftingamenn, dýratemjara, 
sirkusfólk leika listir sínar o.fl. Þessar vélar urðu gríðarlega 
vinsælar, enda ódýr skemmtun. 

Verslanir og barir opnuðu víðsvegar um Bandaríkin þar sem 
fjölmörgum kössum var raðað hlið við hlið og gat fólk komið 
inn og farið á milli þeirra. Slíkar sýningarbúðir hétu 
Nickleodeons og voru mjög vinsælar í Bandaríkjunum. Þær 
voru gott dæmi um það að á þessum tíma var kvikmyndin 
einfaldlega álitin sniðug skemmtun sem leyfði fólki að sjá 
hreyfimyndir í nokkrar sekúndur. Lítið var hugsað um þá 
óteljandi möguleika sem hún bjó yfir.
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Maður notar Kinetophone frá Edison, ca. 1895Nickleodeon sýningarbúðir 1910

Kinetoscope



Edison byggði frægt kvikmyndaver sem hann notaði til þess 
að framleiða flestar af þessum stuttmyndum.

Kvikmyndastúdíóið var kallað Svarta María (Black Maria) en 
á þessum tíma voru lögreglubílar kallaðir svartar Maríur og 
stúdíóið þótti líkjast þeim. 

Svarta María var kolsvört að utan og með hallandi þaki sem 
var hægt að opna svo að sólin gæti skinið inn og á sviðið þar 
sem listamenn léku listir sínar. 

Allri byggingunni var síðan hægt að snúa svo hún gæti fylgt 
eftir sólinni yfir daginn, þannig mátti nýta allan daginn til 
þess að framleiða myndir fyrir Kinetoscope kassana.
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Ljósmynd af stúdíói Edisons. Teikning af upptöku inni í Svörtu Maríu



Árið 1895 var ein frægasta kvikmyndasýning allra tíma haldin 
á Grand Café í París. Þar sýndu Lumière bræðurnir, 
Auguste og Louis, nokkrar stuttar kvikmyndir sem var 
varpað á tjald fyrir gesti.

Sýningin á Grand Café er álitin vera upphaf 
kvikmyndalistarinnar eins og við þekkjum hana í dag. 
Lumière bræðurnir komu frá fjölskyldu sem var einn stærsti 
ljómyndavélaframleiðandi Evrópu og þróuðu þeir létta 
kvikmyndatökuvél sem hægt var að ferðast með á hvaða 
stað sem er og taka upp kvikmyndir. 

Kvikmyndatökuvél Lumière bræðra var einnig hægt að 
breyta með lítilli fyrirhöfn í sýningarvél sem gat varpað filmu 
á tjald fyrir áhorfendur.
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Lumière
sýning á Grand Café



Kvikmyndirnar sem bræðurnir sýndu voru stuttar og hver 
mynd sýndi eitt óklippt atriði. Flest atriðin voru einfaldar 
upptökur af venjulegu fólki í hversdagslegum athöfnum. 
Engin þeirra var klippt og kvikmyndavélin aldrei hreyfð.

Meðal kvikmynda sem voru sýndar á þessari sýningu var 
kvikmynd af Auguste Lumière og eiginkonu hans að gefa 
barninu þeirra að borða. 

Önnur kvikmynd var myndskot af lest að nálgast lestarstöð 
og   önnur var myndskot af fólki að fara úr verksmiðju í lok 
vinnudags. 

Einnig var kvikmynd sýnd sem gæti verið kölluð fyrsta 
grínmyndin. Hún sýnir ungan dreng stíga ofan á slöngu sem 
annar maður er að nota, drengurinn lyftir síðan fætinum af 
henni þegar maðurinn horfir ofan í slönguna og fær hann þá 
bunu af vatni framan í sig.

54

Sýningarvél Lumière bræðraFyrsta kvikmyndaplakat sögunnar



Sögur hafa verið sagðar af því að þegar fólk sá kvikmynda af 
lestinni nálgast lestarstöðina hafi fólk staðið upp og flúið 
þegar það bjóst við að lestin myndi æða í gegnum tjaldið og 
á áhorfendur. 

Þessi saga er sennilega ýkt en hvort sem áhorfendur hafa 
flúið eða ekki, þá minnir hún okkur á hversu áhrifamikið það 
hlýtur að hafa verið að sjá kvikmynd í fyrsta sinn. 

Mannkynið fékk í fyrsta sinn að sjá raunveruleikann 
endurskapaðan í lifandi myndum.

Þó þessi kvikmyndasýning sé álitin sú frægasta og 
áhrifamesta í sögunni þá var hún ekki einsdæmi á þessum 
tíma. Aðrir uppfinningamenn voru að störfum á sama tíma í 
öðrum löndum og þróuðu svipaða tækni til þess að taka upp 
og sýna kvikmyndir.
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Fólk kemur úr lestinniLestin kemur að lestarstöðinni



Þessi tími er gríðarlega mikilvægur í kvikmyndasögunni 
þar sem tæknin var nú kominn á þann stað að næstum 
hver sem var, sem átti peninga, gat fjárfest í 
kvikmyndatökuvél og filmu og gat nú gert sínar eigin 
kvikmyndir. Þess vegna er árið 1895 álitið vera árið sem 
kvikmyndin hafi fæðst.

Kvikmyndir Lumière bræðra eru fyrirmyndardæmi um 
ástand kvikmynda á þessum fyrstu árum. Þegar sýningin 
á Grand Café var haldin, var kvikmyndagerðarmönnum 
efst í huga að þróa tæknina til þess að gera kvikmyndir að 
veruleika. Lítill tími hafði þá farið í að hugsa um hvaða 
möguleika kvikmyndaformið gæti boðið upp á.

Nálgun kvikmyndagerðarmanna upp úr 1895 var sú að líta 
á kvikmyndir sem hreyfanlegar ljósmyndir og eru 
kvikmyndir Lumière bræðra gott dæmi um slíkt: 
Kvikmyndatökuvélinni er stillt upp fyrir framan landslag, 
atburð eða listamann og síðan tekur hún upp í stutta 
stund það sem gerist fyrir framan hana. Enginn hafði á 
þessum tíma hugsað sér að hreyfa kvikmyndavélina á 
meðan upptöku stóð eða klippa tvö atriði saman. 

Svo vildi til að meðal áhorfenda á Grand Café þennan dag 
á kvikmyndasýningu Lumière bræðra sat maður sem átti 
eftir að verða einn áhrifamesti kvikmyndagerðarmaður 
allra tíma, og í næsta hluta skoðum við hann betur.
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Húsi Claude Antoine Lumiére, föður Lumière bræðra, 
var breytt í safn Lumière stofnunarinnar í Lyon, 

Frakklandi.



Georges Méliès var vel þekktur töframaður um það leyti sem 
hann mætti á sýningu Lumière bræðra í París.  Hann varð 
hugfanginn af þessari nýju tækni og sá strax mikla 
möguleika í kvikmyndagerð.

Árið 1886 var Georges Méliès byrjaður að gera sínar eigin 
kvikmyndir. Hann byggði kvikmyndaver rétt fyrir utan París, í 
Montreuil, sem var byggt úr gleri svo hægt væri að nota 
náttúrulega birtu á sviðinu.

Kvikmyndir Méliès voru langt frá því að vera einfaldar 
upptökur af venjulegu fólki á götunni. Hann notaði reynslu 
sína sem töframaður til þess að þróa kvikmyndatækni og 
brellur sem höfðu aldrei sést fyrr.
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Georges
Méliès



Eitt sinn var hann að taka upp stutt myndbrot af bílaumferð í 
París þegar kvikmyndavélin skyndilega stöðvaðist. Eftir 
nokkrar mínútur þá kom hann vélinni aftur af stað og tók 
myndbrotið upp áfram. 

Þegar filman var framkölluð og sýnd þá sá hann að þegar 
myndavélin hafði bilað, og upptakan stöðvast í nokkrar 

mínútur, virtist sem að bílarnir á götunni hefðu einfaldlega 
horfið sem dögg fyrir sólu. 

Fyrir algera slysni hafði Méliès uppgvötað eina af fyrstu 
kvikmyndabrellunum; hvernig megi láta hluti hverfa eða 
skyndilega birtast í kvikmyndum eins og um töfra væri að 
ræða.
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Georges Méliès í glerupptökuveri sínu í Montreuil. 
Glerið tryggði að hægt væri að taka upp kvikmyndir 

í dagsbirtu allan daginn..

Georges Méliès spilar á fjölda hljóðfæra og leikur öll 
hlutverk í myndinni L'Homme-Orchestre frá 1900.



Méliès gerði yfir 500 kvikmyndir á ferli sínum. Margar hverjar 
voru ævintýramyndir sem notuðust við kvikmyndabrellur, 
sviðsbrellur, tugi leikara og sviðsetningar sem kveiktu í 
ímyndunaraflinu.

Ein þekktasta kvikmynd Méliès var án efa fyrsta 
vísindaskáldsögukvikmynd sögunnar, Ferð til tunglsins, og 
kom út árið 1902.

Myndin notaðist við miklar tæknibrellur og sagði söguna af 
fyrstu ferð mannsins til tungslins þar sem hópur geimfara 
hittir ætttbálk geimvera sem eru ekki hrifnar af þessari 
óvæntu heimsókn.

Sumar af myndum Méliès voru í lit. Þær voru litaðar af 200 
manns í sérstöku fyrirtæki í París þar sem hver starfsmaður 
notaði fíngerða pensla til þess að lita, á hvern ramma fyrir 
sig, beint á filmuna sem var síðan sýnd í sýningarvél í lit.
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A Trip to the Moon í lit Geimfarar undirbúa brottför í A Trip to the Moon



Um tíma var Méliès einn stærsti kvikmyndaframleiðandi 
í heimi en 1913 hætti hann kvikmyndaframleiðslu eftir 
að nokkrar kvikmyndir hans urðu ekki eins arðbærar og 
búist var við og auk þess hafði hann staðið lengi í 
samningsdeilum við kvikmyndafyrirtækið Pathé.

Eftir hann hætti í kvikmyndagerð snéri Méliès aftur á 
leiksviðið en 1923 missti hann allt sem hann átti: Fyrri 
heimstyrjöldin hafði leikið landið grátt, kvikmyndir hans 
skiluðu litlum hagnaði og í reiði sinni brenndi hann 
leikmuni sýna og öll eintökin af kvikmyndunum sínum 
voru brædd niður. Þetta er ein ástæðan fyrir því að svo 
fáar kvikmyndir eftir hann eru enn til í dag.

Næstu árin lifði Méliès í fátækt. Hann opnaði lítinn bás 
á Montparnasse lestarstöðinni í París þar sem hann 
seldi sælgæti og leikföng.

Heimurinn hafði þó ekki gleymt Georges Méliès. 
Kvikmyndir hans og framlag hans til 
kvikmyndalistarinnar lifði áfram og orðspor hans óx. 

Á síðustu tveimur áratugum í lífi hans var Méliès lofaður 
af kvikmyndasamfélaginu sem einn mikilvægasti 
kvikmyndagerðarmaður sem uppi hafði verið. Árið 1931 
var hann heiðraður af sjálfum Louis Lumière við 
hátíðlega athöfn.
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Legsteinn Georges Méliès í Père Lachaise



Hljóð í kvikmyndum er sérstakur hlutur. Fyrsta hljóðmyndin 
kom ekki út fyrr en árið 1927 sem þýðir að kvikmyndir voru 
án hljóðs fyrstu 30 ár kvikmyndasögunnar.

En það þýðir samt ekki að kvikmyndasýningar hafi farið fram 
í algerri þögn. Flestar sýningar fóru fram með undirspili í 
kvikmyndasalnum, allt frá einföldu píanói til heillar 
hljómsveitar sem spilaði í takt við það sem áhorfendur sáu á 
skjánum. Það voru jafnvel hljóðbrellur þegar það átti við, t.d. 
ef einhver sló hamri á nagla í kvikmynd þá var stundum 
hljóðmaður í salnum með tvö prik sem sló þeim saman í takt 
við hamarinn á skjánum.

Það voru einnig gerðar tilraunir til þess að spila hljóð í takt 
við myndir, tónlist og hljóðbrellur á grammafón um leið og 
kvikmyndin var sýnd. Þessar tilraunir voru ekki mjög 
vinsælar, enda datt hljóðið oft úr takt við myndina eða 
heyrðist illa og virkaði ekki mjög vel.
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Tilkoma
hljóðsins



Í dag er auðvelt að taka upp kvikmyndir í miklum gæðum. 
Jafnvel snjallsímar geta tekið upp myndgæði sem eru betri 
en margar kvikmyndir. Hljóð ekki eins auðvelt viðureignar.

Þegar einungis hljóðnemi á myndavél er notaður er erfitt að 
endurskapa sömu upplifun og í kvikmyndunum sem við 
sjáum í bíó. 

Ef við prófum að taka upp samtal á milli tveggja manna á 
rölti í gegnum garð með stafrænni myndavél og hljóðnema 
þá myndum við hugsanlega ná góðum myndgæðum en 
hljóðinu væri ábótavant. Hugsanlega gætum við heyrt 

samtalið en hljóðið væri sennilega ójafnt, umhverfishljóð 
gætu verið of mikil, skrjáf í fatnaði gæti verið of hátt eða 
vindurinn gæti blásið of mikið í hljóðnemann.

Þó svo að mörg hljóð séu tekin upp á meðan á 
kvikmyndatökum stendur, þá eru mjög mörg þeirra tekin upp 
síðar og bætt inn í myndirnar. Tal er til dæmis tekið upp eftir 
á ef ekki hefur heyrst vel í leikurunum og tæknimenn sem 
sérhæfa sig í hljóðbrellum (e. foley artists) búa til aukahljóð 
eins og skref, kýlingar, skrjáf í runnum o.s.frv. Þessum 
hljóðum er síðan blandað saman í lokaafurðina til þess að 
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Plakat frá 1908. Auglýsing fyrir hljóðmyndir Gaumon 
kvikmyndafyrirtækisins. Chronomégaphone notaði loftpressu til þess að 

hækka í hljóðinu fyrir áhorfendur.

Foley hljóðmaður lætur keilukúlu detta til þess að búa til hljóð fyrir 
kvikmynd. Hljóðið gæti verið notað á margvíslegan hátt, t.d. þegar 

manneskja dettur í gólfið í mynd.



gefa áhorfendum þá tilfinningu að þau séu eðlileg í samræmi 
við kvikmyndina sem þeir eru að horfa á.

Hljóð í kvikmyndum krefst mikillar nákvæmni og það er 
vandmeðfarið. Hugmyndin er oftast sú að áhorfandinn upplifi 
tónlist og hljóð sem eðlilegan hluta af kvikmyndinni. Til þess 
að til þess að hljóð hljómi eðlilega, þá þarf það að samsvara 
því sem er að gerast á skjánum og áhorfandinn býst við 
ákveðnum hljóðum. Þegar við sjáum til dæmis hættulega 
illmennið bregða fyrir og ósýnilegt trompet spilar dularfullan 
lagstúf þá er heildarupplifunin eðlileg. Ef sami lagstúfur er 

spilaður án þess að nokkuð á skjánum samsvari því þá getur 
lagstúfurinn virkað fáránlegur.

Bandaríkjamenn voru fyrstir til þess að innleiða hljóð í 
kvikmyndir vel. Rússar og Þjóðverjar voru einnig að gera 
tilraunir á þriðja áratugi síðustu aldar en Bandaríkjamenn 
geta stært sig af því að hafa verið bestir.

Tæknin sem gerði kvikmyndaframleiðendum mögulegt að 
gera hljóðmyndir, þar sem hljóð var í fullkomnu samræmi við 
kvikmyndina sjálfa, var fjölbreytt. Lee DeForest varð frægur 
fyrir að þróa tækni sem gerði honum kleift að hljóðrita hljóð á 
kvikmyndafilmuna sjálfa svo að hljóð og mynd væri alltaf í 
fullkomnum takti á meðan kvikmyndasýningu stóð.

Önnur tækni fólst í að spila disk sem var hægt að samstilla 
við sýningarvélina. Mismunandi útgáfur af þessum tveim 
aðferðum voru í þróun hjá öllum helstu kvikmyndastúdíóum í 
Bandaríkjunum. Í lokin var það tækn Lee DeForest, sem fólst 
í að setja hljóð á kvikmyndafilmuna sjálfa, sem varð 
vinsælust.
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Hljóðtæknimaðurinn Dan Wallin í Studíó M hjá Paramount Pictures á 
níunda áratuginum. Wallin er enn starfandi og stjórnaði meðal annars 

hljóðuptökunum í Star Trek Into Darkness (2013)

Tónlist í kvikmyndum er oft samin sérstaklega. Hægt er að semja lög með 
ákveðin atriði og atburði í huga.



Fyrstu tilraunir voru erfiðar. Hljóðnemar sem voru notaðir af 
stúdíóum í Bandaríkjunum voru mjög næmir og tóku upp öll 
hljóð sem heyrðust í herberginu. Það var því mikilvægt að 
ekkert hljóð heyrðist nema í leikurunum. Kvikmyndavélarnar 
voru ekki hljóðlátar og því var brugðið til þess ráðs að byggja 
hljóðeinangraða kassa utan um þær. Ennfremur var engin 
hljóðblöndun í boði þannig að allt hljóð sem myndi vera í 
lokaafurð myndarinnar þurfti að vera tekið upp á staðnum. 
Það þýddi að tónlist, hljóðbrellur og tal þurfti að gerast á 
sama tíma. Til þess að ná sem mestu úr atriði þá voru 
stundum notaðar þrjár eða fleiri myndavélar til þess að hægt 

væri að klippa frá einu sjónarhorni til annars án þess að 
eyðileggja hljóðið.

En þróunin var hröð og fljótlega fóru framleiðendur að notast 
við betri hljóðnema sem gátu tekið upp hljóð frá einungis 
einni átt. Þannig mátti beina þeim að leikurum án þess að 
hafa áhyggjur af litlum hljóðum í bakgrunninum.

Upp úr 1930 var hljóðvinnsla komin á það stig að hljóð var 
orðið ómissandi. Mögulegt var að blanda saman tali, tónlist 
og hljóðbrellum og spila nær fullkomlega í takt við það sem 
áhorfendur sáu á skjánum.
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Hljóðmenn setja upp snúningsborð og magnara fyrir fyrstu talmyndina 
sem var sýnd í Sidney, Ástralíu árið 1927.

Upptaka í gangi hjá Warner Bros. Tvær kvikmyndavélar í þykkum kössum 
taka upp leikarana á meðan hljóðmaður heldur á míkrafón fyrir ofan þau. Á 

sama tíma spilar hljómsveit tónlist.
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Spurningar
og umræður



	 Settu þig í spor einstaklings í byrjun 20. aldarinnar. 
Hvernig myndi hugmyndin um kvikmyndina hljóma fyrir þér 

ef þú værir að heyra um hana í fyrsta sinn?

Hverskonar myndir telur þú að Íslendingar hefðu viljað sjá á 
fyrstu árum kvikmyndarinnar ef þeir hefðu búið til sínar eigin 

kvikmyndir?

Það er umdeilt hvort að gestir Lumière bræðra hafi forðað 
sér út úr sýningarsalnum þegar lestin nálgaðist myndavélina. 
Telur þú að þú hefðir brugðist þannig við ef þú hefðir verið í 

salnum?

Settu þig í spor fréttamanns árið 1902, horfðu á kvikmyndina 
A Trip to the Moon og skrifaðu um hana kvikmyndagagnrýni 

fyrir dagblaðið.

https://youtu.be/s5x_M_vcNVY
https://youtu.be/s5x_M_vcNVY


Horfðu á A Trip to the Moon og slökktu á tónlistinni í nokkrar 
mínútur. Hversu mikilvægt er að hafa hljóð þegar við horfum 

á kvikmyndir? Tapast eitthvað þegar kvikmynd er alveg 
þögul? Bætir það einhverju við upplifunina við að spila tónlist 

á sama tíma?

Hvernig hefur kvikmyndin breytt mannkyninu síðan hún var 
fundin upp? Myndir þú skynja mannkynssöguna öðruvísi ef 
til væru kvikmyndir frá Egyptalandi frá árinu 3000 fyrir Krist?

Skoðaðu fimm Kinetoscope upptökur á Internetinu og lýstu 
þeim. Eiga þær eitthvað sameiginlegt?

Við vitum að kvikmynd er samansett af ljósmyndum. Af 
hverju er öðruvísi að horfa á einstakling í kvikmynd heldur en 

á ljósmynd? Útskýrðu.



Skoðaðu myndbandið The History of Cutting - The 
Birth of Cinema and Continuity Editing á Youtube og 
svaraðu eftirfarandi spurningum:

https://youtu.be/6uahjH2cspk

1. Hvað hét fyrsta kvikmyndavélin sem Georges 
Méliès keypti?

2. Hvað var svona merkilegt við kvikmyndina The 
Great Train Robbery (1903) að mati höfundar?

3. Hvað er continuity editing? Útskýrðu og 
þýddu hugtakið.

4. Hvaða kvikmynd nefnir höfundur sem 
mikilvæga fyrir klippingu og kvikmyndagerð en 
var gagnrýnd fyrir að upphefja rasisma og Ku 
Klux Klan samtökin?

Skoðaðu myndbandið Foley Artists: How Movie 
Sound Effects Are Made á Youtube og svaraðu 
eftirfarandi spurningum:

https://youtu.be/U_tqB4IZvMk

1. Um hvaða starf er myndbandið? Lýstu því.

2. Hvaða hljóð segir Gary Hecker að lögð sé 
áhersla á að taka upp á tökustað?

3. Lýstu þremur aðferðum sem hljóðmennirnir 
nota til þess að búa til hljóð og hvað hljóðin 
eiga að standa fyrir í kvikmyndunum.

4. Hvert er hlutverk hljóðblandarans í ferlinu? (e. 
foley mixer)

https://youtu.be/6uahjH2cspk
https://youtu.be/6uahjH2cspk
https://youtu.be/U_tqB4IZvMk
https://youtu.be/U_tqB4IZvMk
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Mitt á milli fyrri og síðari heimsstyrjaldanna hófst 
blómatíð í þýskri kvikmyndagerð. Þýsk 
kvikmyndafyrirtæki framleiddu fjölda mynda sem 
fóru sigurför um heiminn og sköpuðu þannig nýja 
kvikmyndahefð sem var einstök í sögu 
kvikmyndarinnar.

Myrkar, drungalegar og martraðakenndar 
kvikmyndir einkenna þessa hefð og kunna að gefa 
vísbendingar um ástand þjóðar sem myndi hefja eitt 
stærsta stríð mannkynssögunnar innan fárra ára.

Þýskur
expressjónismi



Fyrri heimsstyrjöldin stóð frá 1914 til 1918. Þar börðust 
bandamenn: Bretar, Rússar og Frakkar á móti miðveldunum: 
Þýskalandi,  Austurríki-Ungverjaland Tyrkjaveldi og Búlgaríu. 
Stríðið kostaði um 17 milljónir manna lífið.

Þegar fyrri heimsstyrjöldin leið undir lok árið 1918 þá hafði 
þýska þjóðin þegar hafið byltingu gegn ríkjandi 
stjórnskipulagi.  Frá árinu 1871 hafði verið keisaraveldi í 
Þýskalandi sem komið var á fót eftir ósigur Frakka í Fransk-
Prússneska stríðinu. 

Í aðdraganda ósigurs Þjóðverja í fyrri heimsstyrjöldinni hafði 
þjóðin snúist gegn keisaranum og komið á fót nýju lýðveldi 
sem myndi endast í stuttan tíma áður en upprisa nasisma 
myndi fleygja Þýskalandi inn í nýja heimsstyrjöld.

Árið 1919 var undirritaður sáttmáli í Versölum þar sem þýsku 
þjóðinni var gert að taka á sig alla sök fyrir stríðinu sem hafði 
geysað í Evrópu síðustu fimm árin. Þjóðverjum var einnig 
gert að greiða bandamönnum gríðarlega háar upphæðir til 
þess að borga fyrir kostnað og skemmdir í stríðinu. Þessar 
skuldir ollu fljótlega efnahagslegu hruni í Þýskalandi og 
gengi þýska marksins hrundi.
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FYRRI HEIMSSTYRJÖLDIN

❖ Þýski expressjónisminn er tímabil í þýskri 
kvikmyndasögu sem stendur yfir á milli fyrri og 
seinni heimsstyrjaldarinnar.

❖ Tímabilið einkenndist af mikilli fátækt og verðbólgu 
í Þýskalandi sem var meðal annars afleiðing hárra 
sekta sem landinu var gert að borga fyrir þátt sinn í 
fyrri heimsstyrjöldinni.

❖ Það kann því að hljóma einkennilega að þessi tími 
er almennt talinn vera gullöld þýskrar 
kvikmyndagerð.

Í skugga
heimsstyrjalda



Hið nýja þýska lýðveldi sem var stofnað 1919, var síðar nefnd 
Weimer lýðveldið og stóð fram til ársins 1933. Það 
einkenndist af fátækt og brotinni sjálfsmynd þjóðar eftir 
hörmulegt stríð sem hafði geysað í fimm ár. Peningar töpuðu 
gildi sínu hratt og fólk þurfti að fylla innkaupapoka og körfur 
fulla af peningaseðlum einungis til þess að geta keypt brauð 
og aðrar nauðsynjavörur. Því verðlausari sem gjaldmiðillinn 
varð, því minni ástæðu hafði fólk til þess að spara peninga 
og mun meiri ástæðu til þess að eyða þeim um leið og það 
eignaðist þá í mat, nauðsynjar og skemmtun.

Þrátt fyrir erfiða tíma hjá þýsku þjóðinni þá var þetta tímabil 
mjög arðbært fyrir kvikmyndaiðnaðinn. Í lok 1917 voru helstu 
kvikmyndafyrirtæki landsins sameinuð undir eitt merki sem 
hét UFA undir því markmiði að styrkja og auglýsa þýska 
menningu. UFA varð eitt stærsta kvikmyndafyrirtæki heims 
og notaði nýjustu tækni í kvikmyndaframleiðslu.  

Fyrstu árin eftir fyrri heimsstyrjöldina var innflutningur á 
kvikmyndum bannaður til Þýskalands þannig að einungis var 
hægt að sjá þýskar kvikmyndir í bíó. 
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Wilhelm II. Síðasti keisari Þýskalands og konungur Prússlands leiddi þýsku 
þjóðina inn í fyrri heimsstyrjöldina.

The Signing of Peace in the Hall of Mirrors, Versailles, 28. júní 1919, eftir 
William Orpen



Kvikmyndahúsin blómstruðu í þessu ástandi þar sem fólk 
flykktist í bíó til þess að sjá kvikmyndir sér til 
dægrastyttingar. Innlendur kvikmyndaiðnaður starfaði í nær 
algerri einangrun. Þegar innflutningur var aftur leyfður árið 
1920 þá þótti of dýrt að flytja inn kvikmyndir til sýninga en 
útflutningur á þýskum kvikmyndum varð hinsvegar mjög 
arðbær fyrir erlendar þjóðir sökum þess hversu ódýrar þær 
voru. 

Þetta ástand gerði kvikmyndaiðnaðinn í Þýskalandi þann 
áhrifamesta og vandaðasta í heiminum á eftir Hollywood.

Kvikmyndagerðarmenn höfðu nú tækifæri til þess að gera 
vandaðri kvikmyndir og gera nýjar tilraunir með 
kvikmyndamiðilinn sem myndu valda straumhvörfum í 
kvikmyndasögunni.
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1 milljarður marka frá árinu1923 (var áður 1000 mörk) 
Seinni heimsstyrjöldin og Sigur viljans

Árið 1933 komast nasistar til valda í Þýskalandi undir 
stjórn Adolf Hitler en sex árum síðar árið 1939 leiddi Hitler 
þýsku þjóðina inn í seinni heimsstyrjöldina. 

Gullöld þýska kvikmyndaiðnaðarins er álitin hafa endað 
um það leyti sem nasistar tóku við völdum og fóru að 
stjórna allri kvikmyndaframleiðslu í tíð sinni.

Ein frægasta áróðursmynd sögunnar var gerð 1935 að 
beiðni Adolfs Hitler. Hún hét Triumph des Willens eða 
Sigur viljans og var leikstýrð af Leni Riefenstahl. Myndin 
fjallar um samkomu nasista í Nuremberg.

Kvikmyndin þykir mikilvæg sagnfræðileg heimild en 
einnig er hún áhugaverð fyrir framúrskarandi myndatöku 
og samsetningu þrátt fyrir viðfangsefnið.



Tímabil þýska expressjónismans hófst með frumsýningu The 
Cabinet of Dr. Caligari árið 1920 og er álitið hafa endað með 
kvikmyndinni Metropolis, sem var leikstýrt af Fritz Lang, árið 
1927.

Einkenni expressjónisma sjást aðallega í framsetningunni. 
Leikarar eru ýktir í hreyfingum og leitast ekki við að vera 
raunsæir heldur túlka innri tilfinningar persóna sinna. Þessi 
stíll minnir oft á nokkurskonar danshreyfingar. 

Myndatökur voru einnig óvenjulegri en áður hafði sést; 
leikstjórar voru ekki hræddir við að hafa myndavélina 
skakka, sýna myndskot frá óvenjulegum sjónarhornum eða 
leyfa myndskotum að staldra við uppstillingar á leikurum og 
bakgrunni til þess að vekja upp tilfinningar og sterkt 
andrúmsloft. 

Expressjónískar kvikmyndir notuðu einnig oft óvenjulegar 
sviðsetningar; byggingar og húsgögn endurspegluðu ítrekað 
ástand persóna eða aðstæðna og búningar og leikmunir 
voru oft búnir áhugaverðum formum og áferðum.
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Einkenni
expressjónisma



Byrjun expressjónísku kvikmyndahreyfingarinnar í Þýskalandi 
má rekja til kvikmyndar sem var frumsýnd í Berlín í febrúar 
árið 1920. Kvikmyndin hét The Cabinet of Dr. Caligari (leikstj. 
Robert Wiene) og olli umsvifalaust straumhvörfum í 
kvikmyndaheiminum og var ólík nokkurri annarri kvikmynd 
sem hafði komið út.

The Cabinet of Dr. Caligari fjallar um mann sem rifjar upp 
atburði sem hentu hann í æsku þegar hann hittir geðveikan 
dáleiðanda sem notar svefngengil til þess að myrða fólk.  

Sögumaðurinn reynir með hjálp lögreglunnar að hafa hendur í 
hári dáleiðandans geðveika. Í lok myndarinar reynist 
sögumaðurinn sjálfur vera sjúklingur á geðveikrahæli og 
minningar hans eru uppspuni.

Söguþráður myndarinnar er að mörgu leyti hefðbundinn í 
hryllingssögum bæði þá og í dag. Það er hinsvegar í 
framsetningu myndarinnar þar sem The Cabinet of Dr. Caligari 
fær sérstöðu sína í kvikmyndasögunni.
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Notkun skugga er eitt helsta einkenni þýska expressjónismans. Skugginn 
er nokkurskonar spegilmynd af sál persónunnar: dökkur og afskræmdur.

Persónur sjá ekkert athugunarvert við umhverfi sitt í expressjónískum 
kvikmyndum. Húsin eru skökk og drungaleg. Borgin hýsir geðveiki og þess 

vegna lítur hún geðveik út.

Skápur Dr. Caligari



Atburðir myndarinnar gerast í borg sem er dimm og 
martraðakennd. Skuggar og óvenjuleg form einkenna þennan 
heim og þeim fylgir mikill drungi sem svífur yfir vötnum.

Íbúar borgarinnar eru skrýtnir, byggingar eru skakkar og 
bognar, húsgögn of stór og bakgrunnurinn er samansettur af 
málverkum sem minna á sviðsmyndir í leikhúsi. Leikarar haga 
sér skringilega og eru ýktir í hreyfingum. 

Ekkert er gert til þess að framsetja atburði á raunsæjan eða 
trúverðugan hátt. Allt sem gerist í myndinni er hugarheimur 

brjálæðings og hann hefur fyllt þennan heim af martröðum 
sínum. 

Allt er huglægt og óáreiðanlegt eins og í draumum okkar 
sjálfra og  myndin er eins og hreyfandi útgáfa af málverkum 
meistara expressjónismans.

Þegar The Cabinet of Dr. Caligari kom loks út í Bretlandi árið 
1923 skrifaði kvikmyndagagnrýnandinn C.A. Lejeune um 
myndina í Manchester Guardian:

„Caligari er nær fullkomin kvikmynd. Tæknilega, hafa 
verk síðustu fimm ára ekki farið fram úr henni, né náð 
henni. Wiene veit hvernig á að mála með ljósi og 
skugga ... „Caligari“ er fremst í fremstu röð 
kvikmynda.“

Lejeune, C.A. 1923. The Week on Film. “The Cabinet of Dr. Caligari” The Guardian

.

Slík umfjöllun var dæmigerð fyrir myndina, hún hélt velli um 
ókomna áratugi sem ein af þekktustu kvikmyndum sem 
gerðar höfðu verið og breytti landslagi kvikmynda um alla tíð.

Gullöld þýskrar kvikmyndagerðar var því nátengd upprisu 
expressjónisma í þýskum kvikmyndum.

Einungis tveimur árum eftir frumsýningu The Cabinet of Dr. 
Caligari var kvikmyndin Nosferatu frumsýnd í Þýskalandi sem 
var fljótt álitin ein af áhrifamestu hryllingsmyndum sem gerðar 
hafa verið.
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Leikarar eru mjög hátíðlegir í svipbrigðum. Í expressjónisma er ýkt tjáning 
innri tilfinninga mjög mikilvæg. Ekkert  er gert til þess að gera myndina 

raunsæja. 



Áhrif þýska expressjónsimans - Tim Burton

Þýskur expressjónismi er að mörgu leyti einstök 
kvikmyndahreyfing í kvikmyndasögunni. Stíllinn er 
ólíkur öllu öðru sem á undan hafði komið og var 
gífurlega áhrifamikill. Jafnvel enn þann dag í dag er 
hægt að sjá áhrif þýska expressjónismans í 
kvikmyndum.

Sennilega er Tim Burton frægasti leikstjóri okkar tíma 
sem er undir miklum áhrifum frá þýska 
expressjónismanum.

Tim Burton hefur frá upphafi ferils síns gert kvikmyndir 
sem sýna persónur sem bera sálina utan á sér, eru 
ýktar og búa á stöðum sem virðast endurspegla 
tilfinningar frekar en raunveruleikann. Myndirnar eru 
einnig oft drungalegar og fjalla um þjáða einstaklinga 
sem berjast við innri djöfla.

Þar má nefna kvikmyndir eins og Edward 
Scissorhands (1990), Charlie and the Chocolate 
Factory (2005), Batman Returns (1992) og Sweeney 
Todd: The Demon Barber of Fleet Street (2007).

Batman Returns

Charlie and the Chocolate Factory

Edward Scissorhands

Sweeney Todd

Tim Burton



Árið 1922 var frumsýnd kvikmyndin Nosferatu - A Symphony 
of Terror eftir leikstjórann Friedrich Wilhelm Murnau. Hún 
varð strax gríðarlega vinsæl og fór sigurför um heiminn.

Myndin er byggð á sögunni um Drakúla greifa eftir Bram 
Stoker. Þegar framleiðslufyrirtæki Murnau gat ekki keypt 
réttinn til þess að kvikmynda söguna þá tók Murnau til þess 
ráðs að breyta titlinum úr Drakúla í Nosferatu (Vampíran) og 
nafni aðalpersónunnar úr Drakúla í Count Orlok.

Nosferatu er ein af merkilegustu kvikmyndum þýska 
expressjónismans og ein af merkilegri kvikmyndum 
sögunnar af því að hún er fyrsta alvöru hryllingsmyndin og 
fyrsta vampírumyndin.

Sem vampírumynd er hún einstök því hún er algerlega án 
áhrifa frá þeim hefðum sem vampírumyndir fylgja í dag. Það 
er erfitt að ímynda sér kvikmyndagerðarmenn sem eru að 
gera hryllingsmynd um vampíru án þess að hafa séð slíka 
mynd áður. Sjón er sögu ríkari og Nosferatu er ennþá 
hrollvekjandi.
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Nosferatu
Sinfónía skelfingar



Nosferatu fjallar um ungan mann, Hutter, sem er sendur til 
kastala Count Orlok en Orlok vill kaupa hús í borginni. Á leið 
sinni til kastalans verður Hutter var við að fólk sem býr í 
nálægð við kastalann vill ekki tala um Count Orlok. 

Ákveðinn ótti er í loftinu og umhverfið virðist fyllt skuggum. 
Þegar í kastalann er komið verður Hutter fljótlega ljóst að 
Count Orlok er ekki allur sem hann er séður.

Þegar Count Orlok sér fyrir tilviljun ljósmynd af Ellen, 
unnustu Hutter, vekur það upp spurningar hjá Hutter um 

áætlanir Orlok og hið endanlega markmið hans með kaupum 
á húsinu í borginni.

Þegar Hutter áttar sig á því að Count Orlok er í raun 
ódauðleg vampíra er hann orðinn fangi í kastalanum og 
Count Orlok leggur af stað til borgarinnar.

Hutter sleppur úr prísundinni veikburða og sjúkur. Hann 
hefur nú takmarkaðan tíma til þess að ná til borgarinnar og 
bjarga unnustu sinni frá vampírunni ógurlegu.

78

Hutter er sendur af yfirmanni sínum til þess að selja Count Orlok húsnæði í 
borginni. Það þarf ekki mikið ímyndunarafl til þess að sjá að yfirmaðurinn 

reynist ekki algóður.

Orlok nálgast síðustu bráðina. Notkun skugga er mikil í myndinni til þess 
að vekja upp spennu og drunga sem fellur vel inn í einkenni þýska 

expressjónismans.



Þegar myndin kom út fóru erfingjar Bram Stoker í mál við 
framleiðslufyrirtækið sem endaði með því, þremur árum eftir 
frumsýningu, að það átti að brenna öll eintök myndarinnar.

Hinsvegar voru nokkur eintök sem ekki voru brennd heldur 
varðveitt. Erfingjar Stokers reyndu eftir mest megni að 
stöðva frekari sýningar á kvikmyndinni en samt sem áður var 
kvikmyndin áfram sýnd í kvikmyndahúsum um víða veröld.

Í kvikmyndinni er viðfangsefninu sýnd virðing og hugmyndin 
um vampírur tekin mjög alvarlega. Count Orlok, leikinn af 

Max Schreck, er ógnvekjandi í sjón en hann minnir á 
djöfullegt nagdýr og í sönnum anda expressjónismans eru 
hreyfingar hans ýktar og útlit hans endurspeglar ógnvekjandi 
eðli vampírunnar sem er áfram endurspeglað í drunglegri 
sviðsetningunni. 

Jafnvel skuggi Orlok leikur stórt hlutverk en hann umbreytir 
formi Orloks í enn drungalegra skrímsli og virðist jafnvel vera 
lifandi vera sem er ekki bundin af líkamanum sem skuggginn 
er af.
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Orlok ræst á Hutter. Skuggi Orloks umbreytir honum í djöful: Eyrun 
breytast í horn og hendurnar í klær. Skugginn afhjúpar hina sönnu hlið 

Orloks.

Rétt fyrir sólarupprás. Orlok er með tvær stórar framtennur sem hann 
stingur í háls fórnarlamba sinna. Í síðari vampírumyndum þá eru þessar 

tennur færðar til þar sem augntennur okkar eru.



Áhrif þýska expressjónsimans - Vampírumyndin

Nosferatu er fyrsta vampírumyndin. Hún er einnig sú 
áhrifamesta og kvikmyndagerðarmenn hafa sótt 
innblástur til hennar síðan hún kom út.

Vegna þess hversu drungalegur og ýktur þýski 
expresssjónisminn er þá fellur hann mjög vel að 
hugmyndinni um vampíruna.

Jafnvel bókin sem Nosferatu er byggð á komst ekki 
undan því að verða fyrir áhrifum frá myndinni þegar 
kvikmyndagerðarmenn fengu loks leyfi til þess að 
kvikmynda bókina.

Vampírur eru persónur sem líta út eins og fólk en eru í 
raun afskræmd spegilmynd þeirra. Ófreskjur sem 
nærast á sakleysi og blóði manna. 

Aðalvampíran í sjónvarpsþáttunum The 
Strain (2014).

Vampíra í grínmyndinni What We Do In the 
Shadows (2014).

Max Shreck er raunveruleg vampíra í Shadow of the 
Vampire (2000) sem fjallar um gerð Nosferatu.

Aldraður og óhugnarlegur Drakúla í myndinni Bram 
Stoker’s Dracula (1992)



Síðasta kvikmynd þýska expressjónismans er stórmyndin 
Metropolis sem var leikstýrt af Fritz Lang. 

Árið 2026 stjórnar ríkt hástéttarfólk gríðarstórri borg sem 
heitir Metropolis. Efst í háum skýjakljúfum býr hástéttin við 
frelsi og öryggi.

Lágstéttarfólkið, verkamennirnir og fjölskyldur þeirra, búa 
neðanjarðar við mikla fátækt þar sem þeir vinna sleitulaust í 
stórum verksmiðjum sem framleiða orku og varning til að 
halda borginni gangandi.

Hæstráðandi í borginni er auðjöfurinn Joh Fredersen sem 
vakir yfir borginni frá Babel turni. Þegar ung kona, Maria, fer 
með hóp barna verkamannanna upp á yfirborðið þar sem 
börn hinna ríku leika sér þá hittir hún son Joh Fredersen, 
Freder, sem verður ástfanginn af henni. 

81

Stórborgin
Metropolis



Þegar Freder fer síðan að leita að Mariu þá kemst hann að 
því hvernig borgin er keyrð áfram af blóði og svita hinna 
fátæku. Þegar Freder loks finnur Mariu þá er hún að 
hughreysta verkamennina og segja þeim að það sé betri 
framtíð framundan.

Faðir Freder, Joh Fredersen, sér Mariu blása innblæstri í 
verkamennina og óttast áhrif hennar. Hann fer til 
uppfinningamanns sem heitir Rotwang og skipar honum að 
nota vélmenni sem Rotwang hafði skapað til þess að stjórna 
verkamönnunum. 

Rotwang svíkur Joh Fredersen og setur andlit Mariu á 
vélmennið og sendir það niður til þess að hvetja 
verkamennina til uppreisnar. Bylting hefst og átök brjótast út 
um alla borgina. Það fellur loks í hlut Freder að verða að 
hetjunni og semja um frið á milli fylkinganna.

Einkenni þýska expressjónismans eru sýnileg í framsetningu 
leikaranna sem eru ýktir í hreyfingum og hátíðlegir í 
svipbrigðum.
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Bakgrunnurinn er ekki síður mikilvægur þegar kemur að einkennum þýska 
expressjónismans; gosbrunnurinn rammar inn persónurnar.

Rotwang talar við Joh. Á bak við þá stendur vélmennið fræga.



Þeir sem búa uppi á yfirborðinu í borginni eru fínir til fara og 
njóta fríðinda í glæsilegum farartækjum og stórum 
húsakostum, en þeir sem búa neðanjarðar eru illa til fara, 
skítugir og virðast á stundum vera orðnir vélrænir og jafnvel 
orðnir hluti af vélunum sjálfum þegar þeir vinna sömu 
handverkin á 10 tíma vöktum.

Byggingar og bakgrunnar eru tilkomumiklir og endurspegla 
innra eðli stjórnskipulagsins; uppi er mikil og björt borg og 
niðri eru dimmir og drungalegir hellar fullir af vélum.

Kvikmyndin er í stórum dráttum um upprisu verkalýðsins 
gegn stjórnvöldum sem níðast á þeim. Verkamenn eru 
notaðir sem vélar og efniviður til þess að halda uppi 
glæstum lífstíl fárra. Þetta er klassískt þema og hefur verið  
notað sem efniviður óteljandi sagna fyrir og eftir gerð 
Metropolis.

Metropolis var frumsýnd í Berlín árið 1927. Stuttu eftir 
frumsýningu var um það bil fjórðungur myndarinnar klipptur 
úr henni fyrir frumsýningar í Bandaríkjunum, í óþökk Fritz 
Lang. Það sem var klippt úr myndinni var talið glatað. 
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Tilkomumikil vél verkamannanna lítur út eins og hof þar sem þeim er 
fórnað til yfirstéttarinnar sem býr fyrir ofan þá eins og guðir.

Bylting. María reynir að bjarga börnunum þegar ríki verkamannanna byrjar 
að hrynja.



Mislangar útgáfur af myndinni voru sýndar í gegnum 
árin, en enginn jafnlöng og upprunalega útgáfan. 

Metropolis varð að miklu djásni fyrir 
kvikmyndaunnenndur en óvenju erfitt var að sjá 
myndina í marga áratugi. Nokkrar tilraunir voru gerðar 
til þess að setja myndina aftur í sama horf með nýrri og 
gamalli tónlist. 

Frægust af þessum útgáfum er útgáfa 
tónlistarmannsins Giorgio Moroder sem kom út 1984. 
Moroder setti popptónlist við myndina og bætti við 
texta á milli vissra atriða sem áttu að brúa bilið í 
sögunni þar sem vantaði efni. Þessi samsetning var 
umdeild en kynnti samt Metropolis fyrir nýrri kynslóð 
kvikmyndaunnenda.

Árið 2008 átti sér stað einn merkilegasti fundur í 
kvikmyndasögunni þegar gamlar sýningaspólur af 
Metropolis fundust á litlu safni í Buenos Aires í 
Argentínu. 

Í tvö ár unnu sérfræðingar að því að hreinsa filmurnar 
og árið 2010 í Berlín var Metropolis loks sýnd í fyrsta 
sinn í nær fullri lengd síðan 1927 með nýrri útsetningu 
á upprunalegri tónlist Gottfried Huppertz.
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Plakat af útgáfu Giorgio Moroder af Metropolis sem var 
gefin út 1984.
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Metropolis er án efa ein áhrifamesta kvikmynd sem gerð 
hefur verið. Tæknibrellur myndarinnar þóttu gífurlega 
vandaðar og vélmenni myndarinnar varð að listrænu 
tákni sem flestir hafa séð þó þeir hafa ekki séð myndina 
sjálfa. Söguþráður, útlit og framtíðarsýn hefur veitt 
listamönnum innblástur í þúsundum kvikmyndaverka, 
málverka, tónlistarverka og arkitektúrs.

Það má finna tengingar við myndina í gríðarlega mörgum 
kvikmyndum, þar á meðal; Star Wars (1977) (C-3PO er 
byggður á vélmenninu úr Metropolis), Blade Runner 
(1982) og Brazil (1985) (útlit og þema), Dr. Strangelove 
(1964) og Akira (1988) (vélrænn handleggur eins og hjá 
Rotwang). 

Einnig má sjá áhrif myndarinnar í tölvuleikjum eins og 
Starcraft (2013), í sjónvarpsþáttum eins og The Big Bang 
Theory (2014) og teiknimyndablöðum eins og Superman 
(borgin sem Ofurmennið býr í heitir Metropolis).

Áhrif þýska expressjónsimans - Metropolis



„Fritz Lang lifði lífi sínu - og þróaði goðsögn sína - 
með augnaráði brjálæðings. Hann var staðráðinn í því 
að taka leyndarmál sín með sér í gröfina. Hin sanna 
saga lífs hans, að hans mati, kom engum við.“

McGilligan, Patrick. 1997. The Nature of the Beast. St Martins Press

Frægasti leikstjóri þýska expressjónismans var án efa Fritz 
Lang (1890-1976). Hann var þekktur fyrir afburðaskilning á 
tungumáli kvikmyndarinnar og gífurlegan skapofsa í 
upptökum.

Hann var dáður af áhorfendum og hataður af mörgum 
samstarfsmönnum sínum.

Kvikmyndir hans þóttu marka kaflaskil í kvikmyndasögunni 
og halda áfram að hafa áhrif á kvikmyndir sem gerðar eru í 
dag.          
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FritzLang



Í byrjun apríl 1933 gengur Fritz Lang inn í stóra byggingu í 
hjarta Berlínar. Byggingin var höfuðstöðvar ráðuneytis 
upplýsinga og áróðurs Þriðja ríkisins. 

Lang er stöðvaður af einkennisklæddum hermanni þýska 
nasistaflokksins og beðinn um skilríki. Honum er síðan vísað 
áfram inn ganginn. 

Loks er hann kominn á biðstofu þar sem hann bíður þess að 
vera vísað inn til Joseph Goebbels, upplýsingaráðherra og 
eins nánasta ráðgjafa Adolfs Hitler. 

Lang býst við að ráðherrann vilji tala við hann um nýjustu 
kvikmynd hans, The Testament of Dr. Mabuse, sem hafði 
nýlega verið bönnuð af Nasistaflokknum. 

Eftir nokkrar mínútur er honum vísað inn á skrifstofu 
Goebbels. Herbergið er stórt og Goebbels situr í enda 
hennar á bak við stórt skrifborð. Hann brosir um leið og hann 
stendur upp og réttir fram hendurnar og tekur á móti Lang 
með blíðu viðmóti: „Herra Lang!“.
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Fundur meðGobbels

Joseph Goebbels



Eftir nokkurt spjall kemur Goebbles sér að tilgangi fundarins. 
Hann tilkynnir Lang að Kanslarinn sjálfur, Adolf Hitler, hafi séð 
kvikmyndina Metropolis nýlega og hafi verið yfir sig hrifinn af 
myndinni. 

„Þetta er maðurinn!“ Sagði Goebbles, vitnandi í Hitler. „Þetta 
er maðurinn sem mun gefa okkur fyrstu sósíalísku, nasista 
kvikmyndina!“

Á þessum tímapunkti er Lang orðinn stressaður og hann horfir 
út um gluggann á stóru klukkuna á torginu andspænis 
ráðuneytinu. Hann sér að það er stutt í lokun hjá bönkunum. 
Hann gerir sér grein fyrir því hvað er að gerast og tími hans í 
Þýskalandi undir stjórn nasista er liðinn. Hann kærði sig ekki 
um að verða að enn einum undirmanni Hitlers.

Goebbles heldur áfram. Áhugasamur og vongóður. Hann 
útskýrir að hann og Hitler hafi rætt saman og ákveðið að bjóða 
Lang að stjórna allri kvikmyndaframleiðslu landsins. Hann 
myndi stýra framleiðslu nýrrar kynslóðar af kvikmyndum sem 
myndu upphefja nasismann. Hitler og Goebbles vissu vel að 
máttur kvikmyndarinnar myndi verða dýrmætt og öflugt vopn í 
áróðursmaskínu Nasistaflokksins.

Fritz Lang beygir höfuðið af auðmýkt og segir þetta boð 
mikinn heiður. Augu hans fylgjast hinsvegar grannt með 
klukkunni á torginu á meðan hann ræðir stöðuna við 
Goebbles. Fundurinn lengist og þegar Lang er loks kominn 
aftur út á götu er það um seinan að fara í bankann til þess að 
taka út spariféð. Hann hefur lítinn tíma til stefnu og fer heim til 
sín og pakkar fyrir stutta dvöl í Frakklandi. Brátt er hann 
kominn í lest á leið út úr landinu og snýr aldrei aftur.

Fritz Lang fluttist síðar til Bandaríkjanna, starfaði þar áfram 
sem kvikmyndagerðarmaður og gerði fjölmargar kvikmyndir. 
Koma hans til Hollywood þótti marka upphaf film noir 
kvikmyndastefnunnar sem varð vinsæl eftir stríðslok. 

Lang lést árið 1972, 85 ára að aldri. Hann er álitinn einn af 
helstu meisturum kvikmyndalistarinnar. Hann var dáður 
leikstjóri og gífurlega umdeildur. Fullkomnunarárátta hans átti 
sér engan líka, hann var þekktur fyrir að vera ótrúlega strangur 
og jafnvel haga sér eins og sadisti í samskiptum við 
undirmenn sína á tökustað.

Lang sagði söguna af samskiptum sínum við Goebbles í 
mörgum viðtölum í gegnum árin. Engin haldbær sönnunargögn 
eru til um þennan fund, eða aðra sem hann átti að hafa átt 
með Goebbles og fleiri ráðamönum Þriðja ríkisins. Það er 
hinsvegar mjög líklegt að Lang hafi verið boðið þessi staða, 
enda var hann þá orðinn gífurlega frægur og virtur 
kvikmyndagerðarmaður og sá áhrifamesti í Evrópu. 
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Fritz Lang flúði Þýskaland þegar nasistar náðu völdum 
og seinni heimsstyrjöldin nálgaðist. Hann var samt 
einungis einn af þeim fjölda vísindamanna og 
listamanna sem fluttust til Bandaríkjanna.

Leikstjórar, framleiðendur og leikarar þýska 
expressjónismans héldu síðan áfram að gera 
kvikmyndir í Bandaríkjunum. Þar var glæpamyndin 
vinsælasta gerð af kvikmyndum á þriðja, fjórða og 
fimmta áratugnum.

Þessir kvikmyndagerðarmenn smituðu Bandaríkin af 
expressjónisma og gerðu margar klassískar 

glæpamyndir sem báru með sér einkenni þýska 
expressjónismans. Samblanda bandarískra 
glæpamynda og expressjónismans gaf af sér nýja 
kvikmyndagrein sem fékk nafnið Film noir.

Film noir þýðir í raun dökk kvikmynd og vísar í 
glæpamyndir sem oftast fjölluðu um einkaspæjara og 
löggur sem voru svalir og miklir harðjaxlar og unnu í 
dimmum strætum stóborga þar sem þeir tókust á við 
litríka og ýkta bófa.

Notkun skugga, ýkts leiks og óvenjulegrar myndatöku 
gerði Film noir að kvikmyndagrein sem setti svip sinn 
á kvikmyndagerð um allan heim.

Double Indemnity (1944). Gluggatjöldin mynda skugga sem 
þekja persónurnar. Ljós og myrkur umkringja þá.

Stranger on the Third Floor (1940). Myrkur í Film Noir 
stendur fyrir siðferðilegt myrkur og illsku í mönnum.

Áhrif þýska expressjónsimans - Film noir
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Spurningar
og umræður



	 Þýski expressjónisminn verður til á milli fyrri og síðari 
heimsstyrjaldarinnar. Ef þú skoðar hvers konar kvikmyndir 
þetta voru og hvað einkenndi þær, segir það okkur eitthvað 

um hugarástand þýsku þjóðarinnar?

	 Útskýrðu hvernig þýskur expressjónismi virkar í 
kvikmyndum og hver eru helstu einkenni hans?

Gullöld þýska kvikmyndaiðnaðarins hófst með því að banna 
innflutning á erlendum kvikmyndum. Telur þú að það sama 

gæti átt við Ísland? Ættum við að banna innflutning á 
erlendum kvikmyndum og horfa bara á íslenskar? Hvers 
vegna er mikilvægt að sjá kvikmyndir frá öðrum löndum?

Hvaða kvikmynd hefur þú séð sem sækir efni úr þýska 
expressjónismanum?



	 Skoðaðu Film noir á internetinu og berðu saman 
einkenni stefnunnar við þýska expressjónisman.

	 Vissir þú að höfuðóvinur Leðurblökumannsins, Jókerinn, 
er byggður á persónu úr þýsku expressjónísku myndinni The 

Man Who Laughs (1928)? Hvað annað á Jókerinn 
sameiginlegt með einkennum þýska expressjónismans?

Settu þig í spor Fritz Lang þegar hann mætir á fund með 
Gobbels. Hvað hefðir þú gert í hans sporum? Hverjir eru 

hugsanlegir kostir og gallar ákvörðunnar þinnar?

Í Nosferatu sækist Orlok eftir því að nærast á unnustu Hutter. 
Þessi söguþráður þar sem karlkyns vampírur verða 

hugfangar af stúlkum er mjög vinsæll í vampírumyndum. Af 
hverju telur þú að svo sé? Hvaða merking liggur að baki 

þessari hugmynd?



Skoðaðu myndbandið Video Essay: German 
Expressionism, Explained á Youtube og svaraðu 
eftirfarandi spurningum:

https://youtu.be/ecuQdkBx1ic

1. Hvaða málverk nefnir höfundur í byrjun 
myndbandsins sem dæmi um expressjónískt 
málverk?

2. Hvaða expressjónísku kvikmynd líkir höfundur 
við uppgang Adolf Hitler?

3. Nefndu tvo nútímaleikstjóra sem talað er um í 
myndinni og hvaða kvikmyndir þeir hafa gert í 
anda þýska esxpressjónismans.

Skoðaðu myndbandið The Prototype of Noir: Fritz 
Lang’s M á Vimeo og svaraðu eftirfarandi 
spurningum.

https://vimeo.com/20157702

1. Í byrjun myndbandsins segir höfundur að 
kvikmyndin M eftir Fritz Lang tengi saman tvö 
mismunandi tímabil í kvikmyndasögunni. Hvaða 
tímabil eru það?

2. Nefndu þrjú einkenni Film noir sem er lýst í 
myndbandinu.

3. Hvernig lýsir höfundur morðingjanum í myndinni 
sem and-hetju (e. anti hero)? Hvað gerir hann 
að slíkri persónu?

4. Hvernig lýsir höfundur eðli réttlætisins í film noir 
kvikmyndum undir lok myndbandsins?

https://youtu.be/ecuQdkBx1ic
https://youtu.be/ecuQdkBx1ic
https://vimeo.com/20157702
https://vimeo.com/20157702
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Árið 1919 var fyrsti kvikmyndaskóli veraldar 
stofnaður í Rússlandi undir stjórn kommúnista. 
Helstu verkefni hans voru að þjálfa unga 
kvikmyndagerðarmenn til þess að gera kvikmyndir 
sem myndu hylla kommúnisma hins nýstofnaða 
veldis.

Undir handleiðslu ungra hugsjónamanna í skólanum 
eru gerðar tilraunir með kvikmyndamiðilinn sem 
myndi breyta því hvernig við horfum á kvikmyndir 
um alla tíð.

Sovéska
myndfléttan



Árið 1917 voru gerðar tvær byltingar í Rússlandi. 

Rússland, sem taldi um 160 milljón íbúa, hafði barist gegn 
Þjóðverjum í fyrstu heimsstyrjöldinni í þrjú ár og það gekk 
ekki vel. 

Þjóðverjar voru betur búnir og mannfall Rússa var meira en 
hjá nokkurri annarri þjóð. Stríðsreksturinn kom einnig illa við 
efnahag landsins og rússneska þjóðin hafði fengið nóg af 
stjórn Nicholas II Rússlandskeisara.

Fyrsta byltingin sem gerð var í Rússlandi gerðist í febrúar og 
var kölluð „febrúarbyltingin“. Í henni var rússneska 
keisaraveldið lagt niður og í staðinn var sett 
bráðabirgðastjórn sem tók þá umdeildu ákvörðun að halda 
áfram að taka þátt í stríðinu sem hafði leikið þjóðina grátt.

Ákvörðun bráðabirgðastjórarinnar um að halda áfram að 
taka þátt í heimsstyrjöldinni sem geisaði var ekki vinsæl og 
gaf Bolsévikum, sem voru rússneskir kommúnistar, aukið 
fylgi og byr undir báða vængi sem þeir notuðu til þess að 
hrinda af stað annarri byltingu í október sama ár.
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SOVÉTRÍKIN

❖ Stofnuð 1922 og liðu undir lok 1991.

❖ Samanstóð af sameiningu Rússlands, 
Kákasusríkjasambandsins, Úkraínu og Hvíta-
Rússlands.

❖ Ein bylting var gerð árið 1905 í Rússlandi og síðan 
tvær árið 1917, ein í febrúar og ein í október, sem 
ruddu veginn fyrir stofnun Sovétríkjanna.

❖ Fyrsti leiðtogi Sovétríkjanna var Vladimir Lenin, 
hann var einnig leiðtogi Október byltingarinnar 
1917.

Sovéska
myndfléttan



Októberbyltingin hófst í Pétursborg þar sem Bolsévikar 
hertóku helstu kennileiti og mikilvægar byggingar, þar á 
meðal Vetrarhöllina sem voru höfuðstöðvar 
bráðabirgðastjórnarinnar. Þegar Bolsévikar höfðu tekið við 
stjórnartaumunum undirrituðu þeir stríðslokasamning við 
Þjóðverja.

Næstu ár geysaði borgarastyrjöld í Rússlandi. Rauðliðar 
undir stjórn Bolsévika börðust við hvítliða, sem voru 
lýðræðissinnar og sósíalistar studdir af Bretum, 
Bandaríkjamönnum og Frökkum, um yfirráð í landinu.

Borgarastyrjöldinni lauk árið 1922 með stofnun 
Sovétríkjanna. Rauðliðar höfðu unnið hvítliða og 
ríkissamband á milli Rússlands, Kákasusríkjasambandsins, 
Úkraínu og Hvíta-Rússlands var komið á undir stjórn fyrsta 
leiðtoga Sovétríkjanna, Vladimir Lenín.

Þegar borgarastríðið byrjaði árið 1918, flúðu margir 
kvikmyndagerðarmenn Rússlandi af ótta við stjórn 
Bolsévika. Nýja kvikmyndagerðarmenn þurfti til þess að búa 
til kvikmyndir og tækifæri gáfust nú fyrir unga og óreynda 
kvikmyndagerðarmenn að hefjast handa.

96

Leiðtogar Sovétríkjanna að fagna öðru afmæli 
októberbyltingarinnar.

Vladimir Ilyich Lenin að tala við hóp fólks í Moskvu.



Árið 1919 var kvikmyndaiðnaðurinn, eða það sem var eftir af 
honum, þjóðnýttur. Þrátt fyrir að eigendur 
kvikmyndafyrirtækja höfðu margir hverjir flúið land þá var 
eftir húsnæði og einhver tækjabúnaður. 

Fyrsti kvikmyndaskóli heims var stofnaður í Moskvu og hét 
VGIK: All Union State Institute of Cinematography en varð 
þekktur sem Moscow Film School eða Kvikmyndaskóli 
Moskvu.

Hlutverk hans var að þjálfa nýja kvikmyndagerðarmenn til 
þess að gera kvikmyndir sem myndu styðja og hylla hið nýja 
stjórnskipulag Bolsévika. 

Ungur leikstjóri sem hét Lev Kuleshov, fyrsti 
kvikmyndaleikstjóri myndfléttunnar, gekk til liðs við skólann 
og hófst handa við að kenna ungum mönnum sem myndu 
sumir hverjir verða mikilvægustu kvikmyndagerðarmenn 
sögunnar.
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Gerasimov Institute of Cinematography (VGIK) Lev Kuleshov í stuttmyndinni Za schastem frá árinu 1917 
tveimur árum áður en hann hóf störf í 

kvikmyndaskólanum.



Lenín hafði tröllatrú á kvikmyndaforminu og á meðan á 
borgarastyrjöldinni stóð sá hann til þess að 
kvikmyndasýningar væru haldnar um allt landið. Lestir, bílar 
og skip voru notuð til þess að flytja nauðsynlegan búnað til 
þess að halda kvikmyndasýningar á landsbyggðinni.

Kvikmyndamiðillinn var áhrifarík leið til þess að breiða út 
boðskap kommúnismans á þessum tíma. Í fátækari hlutum 
landsins, þar sem ólæsi var útbreitt, hentuðu kvikmyndir 
sérstaklega vel til þess að segja frá atburðum byltinganna, 

ágæti Sovétríkjanna og breiða út þjóðernishyggju og 
samstöðu  sovéska fólksins. 

Áróðursmyndir sem sýndu upprisu Bolsévika í jákvæðu ljósi 
voru settar í forgang í nýju Sovétríkjunum. Upp úr 1925 hófst 
mikil gróska í sovéskri kvikmyndagerð og tími 
myndfléttunnar gengur í garð þegar nemendur rússneska 
kvikmyndaskólans hófu að gera kvikmyndir undir vökulum 
augum sovéskra stjórnmálamanna
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Kvikmyndaplakat fyrir Battleship Potemkin (1925)
Kvikmyndaplakat fyrir October (1928)



Í dag þekkjum við helst Hollywood útgáfu hugtaksins en þá 
er hugtakið montage oftast notað yfir atriði í kvikmyndum 
eða sjónvarpsþáttum þegar það þarf að sýna langan tíma 
líða í kvikmyndaheiminum á stuttum tíma. 

Til dæmis þegar ungi boxarinn þarf að þjálfa sig til þess að 
verða betri en erkióvinur sinn, þá er okkur sýnd mörg stutt 
myndskot þar sem ungi boxarinn æfir sig á mismunandi 
stöðum og verður betri og betri. Í þessu tilviki táknar 
myndfléttan að talsverður tími hafi liðið þó svo að 
kvikmyndin sjálf hafi einungis sýnt myndfléttuna í nokkrar 
sekúndur.

Þó svo að montage sé álitið hafa komið frá Sovétmönnum 
þá er hugtakið franskt og þýðir einfaldlega „klipping“. Í sínu 
einfaldasta formi þá er montage einungis samsetning á 
myndbrotum sem síðan mynda nýja heild.
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Montage
Myndfléttan



Þó svo að kvikmyndagerðarmenn hafi vissulega verið 
byrjaðir að nota klippingu til þess að setja saman stærri verk, 
þá hafði klipping verið notuð sparlega fram til ársins 1920. 

Á fyrstu árum kvikmyndarinnar óttuðust 
kvikmyndagerðarmenn að áhorfendur myndu ekki skilja hvað 
væri að gerast ef kvikmynd myndi skyndilega klippa úr einu 
atriði í annað. 

Kvikmyndagerð var þá álitin vera nokkurskonar framlenging 
á leikriti, þar sem allt gerist á sama sviðinu og þá er 
sjónarhorn áhorfenda alltaf það sama.

Hægt og rólega byrjuðu kvikmyndagerðarmenn að nota 
klippingar til þess að færa myndavélina nær eða fjær 
viðfangsefninu til þess að gefa áhorfendum betri sýn á hvað 
væri að gerast í atriðum.

Þróun klippingar leiddi af sér kvikmyndamálið sem við 
þekkjum í dag. Núna er sjálfsagt að klippt sé á nokkura 
sekúnda fresti til þess að vekja upp spennu eða klippa á milli 
atriða til þess að gefa okkur þá tilfinningu að við séum að 
horfa á mismunandi hluti gerast á sama tíma.

100

Klippiborð í kvikmyndasafni Íslands. Filman fer í gegnum klippiborðið og er klippt og límd saman aftur.



Klipping er samsetning á myndskotum. Þegar kvikmynd 
hefur verið tekin upp og flestir leikarar og 
kvikmyndagerðarmenn hafa lokið sinni þátttöku í gerð 
hennar, tekur klipparinn við myndskotunum sem hafa verið 
tekin upp og setur þau saman.

Klipping er stundum kölluð „ósýnilega listin“ því að ef 
klippari hefur sett saman kvikmynd vel þá ættu áhorfendur 
aldrei að taka eftir klippingunni heldur geta gleymt sér yfir 
söguþræði myndarinnar. Samsetning myndskota krefst 
mikillar hæfni og þolinmæði. Talsvert lengri tíma getur tekið 

að klippa kvikmynd saman heldur en að taka hana upp á 
tökustað.

Klipparinn er álitinn einn af mikilvægustu aðilunum sem 
koma að kvikmyndagerð. Rétt samsetning af myndskotum 
getur búið til upplifanir, tilfinningar og sögur sem voru ekki til 
staðar í myndskotunum einum saman. Hann getur gert slæm 
atriði góð, misheppnaðan leik frábæran og jafnvel ljóta 
myndatöku fallega með réttu handbrögðunum. Á margan 
hátt er starf klipparans eins og að setja saman ljóð. Í stað 
orða og setninga hefur klipparinn myndskot og markmiðið er 
að setja saman eitthvað sem hrífur og grípur áhorfandann.
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Klippari fyrir 8mm filmur. Samsetning kvikmynda er eitt mikilvægasta verkið í kvikmyndagerð.

Ósýnilega listin



Þegar kommúnistastjórn Bolsévika hafði þjóðnýtt 
kvikmyndaiðnaðinn í Rússlandi árið 1919 og stofnað fyrsta 
kvikmyndaskóla veraldar í kjölfarið, gekk ungur 
kvikmyndagerðarmaður á þrítugsaldri til liðs við skólann og 
hóf kennslu. Hann hét Lev Kuleshov og hafði gert eina 
kvikmynd áður sem hét The Project of Engineer Prite (1918). 
Hann hafði jafnframt unnið sem myndatökumaður í 
byltingunni. 

Þrátt fyrir nýjan skóla og mikinn áhuga stjórnvalda á 
kvikmyndum þá var afskaplega lítið um tækjabúnað í landinu 
til þess að taka upp kvikmyndir, mjög lítið var til af filmu og 
þurftu nemendur Kuleshov oft að nota tómar 

kvikmyndatökuvélar til þess að æfa sig í kvikmyndagerð. 
Þeir settu á svið atriði og æfðu sig í myndatöku, leikstjórn, 
lýsingu og handritsgerð. 

Skortur á filmum gerði það að verkum að erfitt var að æfa 
klippingu, þannig að nemendur Kuleshov æfðu sig á gömlum 
upptökum sem þeir klipptu niður og settu saman aftur. 

Þar á meðal var kvikmyndin Intolerance (1916) eftir D.W. 
Griffith sem var þá í  sýningu um allt landið. Lev Kuleshov og 
nemendur hans voru afar áhugasamir um hvernig kvikmyndir 
eins og Intolerance væru settar saman og gerðu tilraunir á 
því hvernig þær breyttust þegar þær voru teknar í sundur og 
settar aftur saman á nýjan hátt.

Árið 1921 fékk Kuleshov í hendurnar takmarkað magn af 
filmum til þess að nota í skólanum. Hann nýtti þær til þess 
að gera tilraunir sem urðu síðar mjög frægar og táknrænar 
fyrir þróun kvikmyndarinnar. Kuleshov fór ásamt nemendum 
sínum að setja saman myndbrot til þess að sýna fram á 
„Kuleshov áhrifin“ í kvikmyndagerð.

Tilraunin var í raun mjög einföld og fól í sér að útbúa stuttar 
kvikmyndir sem samanstóðu af nærmyndum sem voru 
klipptar saman til þess að mynda nýja merkingu. 

Ein frægasta útgáfa þessarar tilraunar fól í sér notkun á 
gamalli upptöku af leikaranum Ivan Mozhukhin þar sem hann 
starir í kvikmyndavélina með hlutlausum svip. Þetta 
myndbrot var síðan sett saman við önnur myndbrot eins og 
myndbrot af barni, súpuskál og líki. 
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Lev Kuleshov

Kuleshov tilra
unin



Sagan segir að venjulegir áhorfendur hafi talið leikarann sýna 
góðan leik í öllum tilfellum. Þegar andlit hans var sett fyrir framan 
myndbrot af barninu töldu áhorfendur hann sýna gleði, þegar 
hann var sýndur á undan súpuskálinni þá virtist svipur hans sýna 
hungur og loks depurð þegar hann virtist horfa á líkið. 
Áhorfendur lögðu mismunandi merkingu í sama svipinn í ljósi 
mismunandi tenginga á milli myndbrota.

Þetta leiddi til frekari tilrauna þar sem nemendurnir komust að 
því að mismunandi samsetningar myndbrota myndu hafa 
mismunandi merkingu fyrir áhorfendur eftir því í hvaða röð 
myndbrotin væru sett saman. Jafnvel þótt að myndbrotin væru 
alltaf þau sömu. 

Dæmi:

Maður starir í myndavél og er fúll - Ung kona afklæðist - 
Maður starir í myndavél og brosir= Maðurinn er hrifinn af 
konunni.

Maður starir í myndavél og brosir - Ung kona afklæðist - 
Maður starir í myndavél og er fúll= Maðurinn finnur fyrir 
andstyggð gagnvart konunni.
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HUNGUR

DEPURÐ

LOSTI



Þó svo að kvikmyndagerðarmenn hefðu unnið samkvæmt 
þessari hugmynd um röðun myndbrota í nokkurn tíma þá var 
það Kuleshov sem varð fyrstur til þess að rannsaka og setja 
fram kenningu um merkingu í kvikmyndum: Merking í 
kvikmyndum snérist ekki um það hvernig kvikmyndir væru 
myndaðar og rammaðar - heldur hvernig myndbrotin væru 
sett saman.

Þessi hugmynd fól í sér að klipping (montage, myndfléttan) 
væri í raun mikilvægasti þáttur kvikmyndarinnar.  Jafnvel 
myndefnið sjálft væri ekki jafn mikilvægt. Ef tekin væru 

myndbrot sem væru tekin upp á mismunandi stöðum, tíma 
og af mismunandi hlutum þá gætu þau samt verið klippt 
saman til þess að mynda nýja merkingu. Allt fólst í 
samsetningunni.

Þessi hugmynd um mátt myndfléttunnar var mjög ólík hinni 
hefðbundnu aðferð í Hollywood þar sem klipping átti 
einungis að vera tæki til þess að segja sögu betur og passa 
að áhorfendur skildu framvindu hennar. Klipping væri best 
þegar áhorfendur tækju ekki eftir henni.
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Kona þræðir filmu á klippiborð. Til þess að finna réttu spólurnar þurfti einfaldlega að 
skoða filmuna beint.



Sovéska gullöldin (1925-1930) stóð stutt yfir en á þeim tíma 
voru gerðar margar stórmyndir sem myndu hafa varanleg 
áhrif á þróun kvikmyndalistarinnar. Fyrrum nemendur 
Kuleshov fengu loks tækifæri til þess að gera sínar eigin 
kvikmyndir og afraksturinn stóð ekki á sér.

Tveir frægustu kvikmyndagerðarmennirnir sem komu úr 
kvikmyndaskólanum í Moskvu og úr kennslustofu Kuleshov 
voru Sergei Eisenstein og Vsevolod Pudovkin. Báðir höfðu 
sterkar skoðanir á því hvernig kvikmyndir ættu að vera 
gerðar og voru báðir tveir miklir fánaberar montage 
hreyfingarinnar í Sovétríkjunum.

Kvikmyndir þeirra fjölluðu oftast um stóra atburði og 
einblíndu lítið á einstakar persónur, enda snérist stór hluti af 
hugmyndarfræði Sovétríkjanna um að enginn einn væri 
mikilvægari en annar og allir væru jafnir.

Þekktustu kvikmyndir Eisenstein voru Strike (1925), 
Battleship Potemkin (1925) og October (1928). Allar þessar 
kvikmyndir eru gerðar í anda sóvésku montage 
hreyfingarinnar og allar tengjast byltingu Bolsévika í 
Rússlandi. Áróðursmyndir sem þessar voru fjármagnaðar af 
stjórnvöldum til þess að halda uppi heiðri kommúnismans 
sem hið eina rétta form stjórnskipulags.

105

Sergei Eisenstein Vsevolod Pudovkin

Gullöld Sovétríkjanna



Svipað var uppi á teningnum fyrir Vsevolod Pudovkin, en 
hans frægustu myndir á þessu tímabili voru Mother (1926) og 
The End of St. Petersburg (1927). Báðar fjalla um upprisu 
kommúnismans gegn ranglátu ofríki kapitalista.

Þrátt fyrir að kvikmyndir Eisenstein og Pudovkin væru gerðar 
sem áróðurstæki stjórnvalda þá voru þær mikilvægar að 
öðru leyti. Báðir menn voru jafnt kvikmyndafræðimenn og 
kvikmyndagerðarmenn og töldu að eðli kvikmyndarinnar lægi 
í því hvernig myndbrot voru sett saman. Myndfléttan var í 
raun tungumál kvikmyndarinnar.

Með því að flétta saman mörgum myndbrotum væri hægt að 
framsetja og tjá nýjar og öflugar hugmyndir sem væri ekki 
mögulegt í neinum öðrum miðli. Það sem aðskildi 
kvikmyndina frá öðrum frásagnarmiðlum, eins og leikhúsinu, 
var hæfileiki kvikmyndarinnar að neyða áhorfandann til þess 
að beina athygli sinni að einu myndbroti í einu. Í leikhúsi geta 
áhorfendur séð allt leikritið en í kvikmynd getur áhorfandinn 
einungis séð hvað er á skjánum hverju sinni. Mismunandi 
samsetningar á nærmyndum búa til mismunandi merkingar í 
hugum áhorfenda.
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Mother (1926) The End of St. Petersburg (1927)



Kvikmyndagerðarmaður, kvikmyndafræðingur, 
heimspekingur, listfræðingur, kennari og rithöfundur. Sergei 
Eisenstein fæddist í Riga í Lettlandi árið 1898.

Ungur að aldri sá hann kvikmyndir og var hugfanginn af 
sýningunum. Hann lærði verkfræði og byggði brýr á 
byltingartímabilum Rússlands áður en hann snéri sér að 
listum.

Í kringum 1920 hóf hann störf í leikhúsi og þaðan fór hann 
að lokum í kvikmyndagerð. Þáttur Eisenstein í montage 
hreyfingunni er að mörgu leyti sprottin upp úr uppreisn hans 
gegn hefðbundinni framsetningu leikhússins. Kvikmyndir 
buðu upp á nýja möguleika í framsetningu raunsæis sem 
væri aldrei möguleg inni í leikhúsi.
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Að mati Eisenstein var kvikmyndin bæði samsetning á öllum 
öðrum listgreinum sem voru til og á sama tíma væri hún 
æðsta list þeirra allra. Hann hafði gríðarlegan áhuga á 
möguleikum kvikmyndarinnar og stundaði miklar rannsóknir.

Sergei Eisenstein var ekki síður þekktur fyrir ritverk sín en 
The Film Sense sem kom út 1942 og Film Form sem kom út 
1949, ásamt greinum eins og  „The Montage of Attractions“ 
sem skrifuð var 1923, eru hans þekktustu verk. 

Heimspeki Eisenstein varðandi kvikmyndaformið og útlistun 
hans á montage aðferðinni felur í sér að klipping sé hið 
eiginlega tungumál kvikmyndarinnar.

Merking í kvikmyndum er ekki fengin með hefðbundinni 
frásögn heldur útreiknuðum andartökum og myndbrotum 
sem er raðað saman í eitt heildstætt verk sem hreyfir við 
áhorfandanum.

Þó svo að Eisenstein og Pudovkin hafi báðir verið fyrrum 
nemendur Lev Kuleshov þá voru þeir ósammála hvor öðrum 
um mörg atriði montage. Pudovkin starfaði mun lengur með 
Kuleshov og taldi að eðli myndfléttunnar væri samsetning 
myndskota í eina heild, eins og múrsteinar sem mynda vegg. 

Eisenstein taldi hins vegar að um væri að ræða mun flóknari 
hluti. Í greininni „Að nálgast kvikmyndaformið með 
díalektískum hætti“ segir Eisenstein sjálfur:

„Samkvæmt þessari skilgreiningu, sem meira að 
segja Pudovkin tók undir sem fræðimaður á 
kvikmyndasviði, er aðferð myndfléttunnar ætlað að 
varpa fram hugmynd með aðstoð einstakra 
myndskeið. Þetta er hin „epíska“ grundvallarregla.

En að mínu viti er myndfléttan hugmynd sem 
verður til við árekstur einstakra myndskeiða - 
skota, sem eru jafnvel andstæður hvers annars: 
Þetta er hin „dramatíska“ meginregla.“

Sergei Eisenstein. 1929. Árni Bergmann þýddi.
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Sergei Eisenstein



Söguborð úr myndinni Alexander Nevsky (Sergei Eisenstein, 1938).



Togstreita er lykillinn að myndfléttunni að mati 
Eisenstein. Myndfléttan samanstendur af ólíkum 
myndbrotum sem mynda togstreitu. Það sem skiptir 
máli í myndfléttu eru ekki einstök myndbrot, heldur 
hvernig þau eru samsett til þess að mynda nýja 
merkingu sem væri ómögulegt að miðla á nokkurn 
annan hátt.

Samkvæmt Eisenstein ætti montage að vera eins 
og marxísk samræða: Einhver kemur með kenningu 
og annar kemur með mótkenningu gegn henni. Út 
úr ágreiningi þessara samræðna myndast ný 
kenning sem síðan er sett gegn nýrri mótkenningu 
o.s.frv.

Í stað orða höfum við myndskot sem kljást við 
önnur myndskot og mynda nýjar merkingar sem 
kljást við aðrar merkingar. Svona stigmagnast 
klippingin.
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Samræðan



Battleship Potemkin er frægasta og áhrifamesta kvikmynd 
Sergei Eisenstein. Hún var gerð árið 1925 á 20 ára afmæli 
byltingarinnar 1905.

Kvikmyndin er byggð á sannsögulegum atburðum árið 1905 
þegar skipverjar á Potemkin risu upp gegn yfirboðurum 
sínum sem framfylgdu vilja Rússlandskeisara. 

Eisenstein skipti myndinni upp í fimm kafla sem sýna 
skipverjana vinna hörðum höndum við bágar aðstæður í 
skipinu. Ólga er í skipverjum og maturinn sem er matreiddur 
ofan í þá er rotinn og ónýtur. Þegar skipverjar hafa tekið yfir 
stjórn skipsins þá sigla þeir til Odessa þar sem þeir eru 
boðnir velkomnir af íbúum borgarinnar. 

Herlögreglan mætir þá á svæðið og byrjar að skjóta á 
mannfjöldann sem er samankominn á tröppunum í Odessa 
til að fagna skipinu. Skipið svarar og skýtur á höfuðstöðvar 
hersins í borginni. Síðasti hluti myndarinnar segir frá því 
þegar skipið leggur úr höfn til þess að mæta orrustuskipum 
keisarans, en á síðustu stundu leggja hermenn skipanna 
niður vopn og snúast gegn keisaranum.
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Fjöldamorðið á tröppunum í Odesa er án efa frægasta atriði 
myndarinnar og sömuleiðis eitt áhrifamesta atriði 
kvikmyndasögunnar.

Áhrif myndfléttu Eisenstein sést einna best þegar ung móðir 
er skotin af hermönnum og barnavagninn sem hún reyndi að 
verja byrjar að rúlla niður tröppurnar. Klippingar á milli 
myndskota af barnavagninum, móðurinnar liggjandi á 
tröppunum, hermanna marserandi niður tröppurnar og 

skelfingarsvipi fólks sem getur ekkert gert annað en að fylgst 
með, myndar smám saman myndar hraðan takt sem byggir 
upp spennu og eftirvæntingu um að eitthvað hræðilegt muni 
gerast.

Þó svo að atburðurinn sjálfur myndi einungis taka örfá 
andartök í raunveruleikanum, þá notar Eisenstein klippingu til 
þess að lengja atriðið. Hann sýnir atburðinn frá mismunandi 
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sjónarhornum og sýnir marga aðra hluti eins og þeir séu að 
gerast á sama tíma.

Snöggar klippingar á milli nærmynda af skelfingu lostnum 
andlitum viðstaddra inn á milli myndskota af barnavagninum 
mynda heildstæða framsetningu á glundroða, æsingi, 
skelfingu og ótta. 

Barnavagninn rennur stjórnlaust niður tröppurnar og 
áhorfendur geta ekkert gert.

Taktur myndast í klippingunum sem eykst og eykst meira 
sem líður á atriðið. Hámarki er síðan náð þegar 
barnavagninn virðist kollsteypast niður tröppurnar.
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Í Battleship Potemkin getum við séð fimm aðferðir klippingar 
í hugmyndafræði Eisenstein.

Hugmyndin á bak við montage er að samsetning 
mismunandi myndskota veki upp ákveðnar merkingar í hug 
áhorfandans. Þær eiga ekki alltaf að vera skiljanlegar, 
stundum leitast kvikmyndagerðarmaðurinn einungis við að 
vekja upp tilfinningar eða spennu.

1.Stærðfræðileg klipping (e. metric): Klipping byggð á 
lengd myndbrotsins, klippingin hefur takt sem er fylgt eftir 
með öðrum myndskotum að sömu lengd. Takturinn 
myndar tilfinningu hjá áhorfandanum sem er hægt að 
hækka eða lækka í samræmi við lengd myndbrota.

2.Taktbundinn klipping (e. rythmic): Klipping sem snýst 
einnig um takt en aðallega um það sem er inni í 
rammanum hverju sinni. Klippt er í takt við það sem er að 
gerast í myndinni. (Hreyfingar hermanna í takt við 
hreyfingar konunnar andspænis þeim).

3.Tilfinningaleg klipping (e. tonal): Klipping sem ýtir undir 
tilfinningalegan tón myndbrotsins, skugga, form og 
lýsingu. Að klippa á milli slíkra forma og tóna byggir upp 
togstreitu og vekur upp flóknari tilfinningar hjá áhorfendum 
en í stærðfræðilegri og taktbundinni klippingu.

4.Alhliða tilfinningaleg klipping (e. overtonal): Klipping sem 
tekur allar þrjár ofangreindar tegundir klippinga til 
athugunar og notar allar þessar tegundir klippinga í 
myndfléttunni.

5.Hugmyndafræðileg klipping (e. intellectual): Ólíkt fyrstu 
fjórum aðferðunum, sem reyna að vekja upp tilfinningar hjá 
áhorfandanum, reynir hugmyndafræðilega klippingin að 
búa til nýjar og óhlutbundnar hugmyndir í huga 
áhorfandans. Til dæmis með því að nota myndmál til þess 
að tákna aðra hluti en þeir eru í raun og veru.
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Spurningar
og umræður



	 Hvernig var heimurinn á tímum sovésku myndfléttunnar? 
Skoðaðu kort af heiminum eins og hann leit út þá. Hvernig er 
löndunum skipt? Hversu stórt er heimsveldi Bretlands? Er til 

Ísrael eða Pakistan? Hvaða aðrar breytingar sérðu?

	 Kynntu þér daglegt líf borgara undir stjórn Sovétríkjanna 
á Internetinu. Hvernig lifði fólk í Rússlandi á þessum tímum? 
Hafði það nóg að borða? Gat það unnið við hvað sem er?

Hvaða lönd í dag tilheyrðu áður Sovétríkjunum? Kynntu þér 
hvert og eitt þeirra og lýstu hverskonar stjórnarástand er í 

löndunum í dag.

Í Sovétríkjunum var algengt að framleiða áróðursmyndir til 
þess að hvetja almenna borgara til dáða og minna á að 

landið sé gott. Telur þú að slíkar kvikmyndir myndu virka á 
þig í dag? Eru gerðar áróðursmyndir í dag fyrir fólk eins og 

þig?



Helstu leikstjórar í Sovétríkjanna höfðu tröllatrú á að klipping 
væri tungumál kvikmyndarinnar. Lýstu þremur gerðum af 
klippingum í bíómyndum sem þú hefur séð og tilganginn 

með þeim.

Flettu upp á Kuleshov tilraun á internetinu. Telur þú að þessi 
hugmynd virki? Finnst þér að andlit mannsins breytist eftir 

því hvernig myndskotin eru sett saman?

Af hverju voru kvikmyndagerðarmenn smeykir við að nota 
mikið af klippingum í kvikmyndum á fyrstu árum 

kvikmyndarinnar? Telur þú að áhyggjur þeirra hafi verið 
réttmætar?

Kynntu þér samhengis-klippiaðferðina á Internetinu (e. 
continuity editing). Hvað er það? Hvernig er hún ólík sóvésku 

myndfléttunni?



Skoðaðu myndbandið 1925: How Sergei Eisenstein 
Used Montage To Film The Unfilmable á Youtube og 
svaraðu eftirfarandi spurningum:

https://youtu.be/g5WbeoP_B8E

1. Hvaða kvikmynd var bönnuð í Bretlandi þangað 
til árið 1954 vegna ótta við kommúnisma?

2. Hver sagði: „Fyrir okkur, af öllum listum, er 
kvikmyndin mikilvægust”?

3. Hvað hétu fyrstu og algengustu rússnesku 
áróðursmyndirnar?

4. Nefndu þrjár Hollywood kvikmyndir sem 
höfundur segir byggja á hugmyndum montage í 
myndbandinu.

Skoðaðu myndbandið Cuts & Transitions 101 á 
Youtube og svaraðu eftirfarandi spurningum.

https://youtu.be/OAH0MoAv2CI

1. Hvað er cutting on action? Hvernig virkar það?

2. Hvað er cross cut? Hvernig virkar það?

3. Hvað er dissolve? Hvernig virkar það?

4. Hvað er jump cut? Hvernig virkar það?

https://youtu.be/g5WbeoP_B8E
https://youtu.be/g5WbeoP_B8E
https://youtu.be/OAH0MoAv2CI
https://youtu.be/OAH0MoAv2CI
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Í seinni heimsstyrjöldinni var Ítalíu stjórnað af 
grimmri fasistastjórn sem braut gegn þegnum 
sínum og aðhylltist málstað nasista.

Undir stjórn fasista var ekkert leyft nema það væri 
samþykkt af stjórnvöldum. Fréttir, kvikmyndir, 
dagblöð og útvarp settu fram falskan raunveruleika 
sem enginn gat treyst.

Það kom því ekki á óvart að þegar fasistastjórn 
landsins hrundi þá vildu ungir ítalskir 
kvikmyndagerðarmenn einungis setja fram hráan 
raunveruleikann í kvikmyndum sínum.

Ítalskanýraunsæið



Í seinni heimsstyrjöldinni stóð Ítalía með Þýskalandi og 
Japönum. Árið 1922 komst til valda flokkur sem höfðaði til 
fortíðarþrár og stolts ítölsku þjóðarinnar. Maðurinn sem 
leiddi flokkinn, Benito Mussolini, var gæddur einstökum 
persónutöfrum og blés til byltingar í landinu. Ítalía hafði eitt 
sinn verið mesta hernaðarveldi heimsins á tímum 
Rómarveldisins. Mussolini taldi að nú væri kominn tími til 
þess að endurheimta völd og glæsileika veldisins.

Flokkurinn sem Mussolini fór fyrir myndi þó aldrei færa Ítalíu 
fyrri völd. Fasistaflokkur Mussolini vildi stjórna öllu í fari og 
hugsun þegna sinna. Áróður um ágæti fasismans og 
velgengni ítölsku þjóðarinnar flæddi yfir landið á þeim 
tuttugu árum sem fasistar sátu við völd á meðan 
miskunnarlausu valdi var beitt gegn þegnunum. Fólk var 
drepið eða fangelsað án dóms og laga og þátttaka Ítalíu í 
stríðinu lék bæði efnahag og sál landsins grátt.

Ítölsk kvikmyndagerð hafði aðallega verið þekkt í Evrópu 
fyrir stórar kvikmyndir sem voru sviðsettar í stórum 
stúdíóum. Eftir fall fasistastjórnar Benito Mussolini, árið 
1943, jókst áhugi hjá kvikmyndagerðarmönnum um að hafna 
slíkum framleiðslum og framsetningum.
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ÍTALÍA

❖ Hluti af öxulveldunum í seinni heimsstyrjöldinni 
ásamt Þýskalandi og Japan.

❖ Frá árinu 1922 til 1943 var aðeins einn flokkur 
leyfður á Ítalíu sem var Fasistaflokkurinn.

❖ Fasistaflokkurinn kom á fót stjórnskipulagi sem 
kallast alræðisvald sem fól í sér algera stjórnun á 
landinu og þegnum þess.

❖ Fasismi er hugmyndafræði sem er í andstöðu við 
frelsi einstaklingsins og hefðbundið lýðræði. 
Þjóðernishyggja og réttur stjórnvalda er alger 
innan fasisma.

Ítalskanýraunsæið



Líf undir stjórn fasista var fyllt ótta og óöryggi. Fasistar 
stjórnuðu landinu af mikilli hörku og allar hugsanir um 
uppreisn voru bældar niður. Þátttaka Ítalíu í seinni 
heimsstyrjöldinni skyldi eftir sig stór sár og mikla fátækt hjá 
almenningi sem þráði að hefja nýja tíma. Þegar 
heimsstyrjöldinni lauk hófu kvikmyndagerðarmenn að 
framleiða nýjar kvikmyndir sem höfnuðu allri tilgerð og 
upphafningu á þeim sem áttu meira á milli handanna.

Þessar kvikmyndir leituðust við að framsetja raunveruleikann 
eins og hann birtist Ítölum. Nú voru gerðar myndir um 
venjulegt fólk sem barðist fyrir lífi sínu í borgum og sveitum. 
Kvikmyndagerðarmenn tóku kvikmyndavélar sínar og hófu 
að taka upp kvikmyndir á götum borga eins og í Róm. 
Sviðsetningar voru óþarfar, raunsæi krafðist þess að 
raunverulegir staðir væru notaðir í kvikmyndunum.       
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Markúsartorg í Feneyjum



Leikarar voru gjarnan venjulegt fólk sem lifði samskonar lífi 
og persónurnar sem þeir léku.

Þessi gerð af kvikmyndum, sem kallaðist nýraunsæi, var 
gífurlega áhrifamikil í kvikmyndasögunni. Þjóð sem hafði lifað 
af alræði fasismans þurfti að líta í eigin barm til þess að finna 
einkenni sitt aftur. Fátækt og harðindi myndu ekki vera 
huldar í þessum kvikmyndum, hasar og spenna var ekki í 
fyrirrúmi, tignarlegar sviðsetningar og glæsilegir búningar 
myndu ekki sjást.

Nýraunsæi fól í sér að horfa á raunveruleikann í allri sinni 
mynd. Horfast í augu við sannleikann sama hversu erfiður 
hann væri. Venjulegt fólk sem átti um sárt að binda að reyna 
að lifa af á erfiðum tímum. Tötralegur klæðnaður, venjuleg 
andlit og hvunndagshetjur sem leituðust eftir að lifa af í 
þessum heimi voru nú í forgrunni.
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Raunsæi í kvikmyndum er erfitt fyrirbæri. Það getur átt við 
framsetningu raunsæis innan heims kvikmyndarinnar - sem 
myndi gera jafnvel ofurhetjukvikmyndir raunsæjar ef 
framvindan væri rökleg og trúverðug.

Það raunsæi sem ítalskir kvikmyndagerðarmenn leituðust 
eftir á gullöld ítalska nýraunsæisins á árunum 1945 - 1959 
var að framsetja veruleika kvikmynda eins og hann var í raun 
og veru. Áhorfendur áttu að kannast við persónur og 
aðstæður úr eigin reynslu.

Kvikmyndagerðarmenn vildu að atburðir þessara kvikmynda 
gerðust á raunverulegum stöðum og innan um raunverulegt 
fólk. Engin ástæða var að hafa mikið af búnaði, í raun þurfti 
bara leikara og kvikmyndatökuvél þar sem að hægt var að 
tala inn á kvikmyndina síðar. 
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Nýraunsæi
á Ítalíu

Vittorio De Sica, einn áhrifamesti leikstjóri 
ítölsku nýraunsæisstefnunnar



Þetta gaf kvikmyndagerðarmönnum mikið frelsi til þess að 
taka upp kvikmyndir á nýjum stöðum innan um byggingar og 
fólk sem oft áttaði sig ekki á því að það var gert að 
aukaleikurum í þessum kvikmyndum. Þessi stíll af 
kvikmyndagerð minnti helst á heimildamyndir þar sem 
raunveruleikinn var alltaf í forgrunni þrátt fyri að um 
skáldaðar myndir væri að ræða.

Þó svo að einkenni ítalskra nýraunsæiskvikmynda feli í sér 
áherslur á raunsæi, upptökur á raunverulegum stöðum og 
notkun á óreyndum leikurum þá voru fáar kvikmyndir sem 
voru algerlega þannig. Oft voru notuð sett fyrir tökur 

innanhús, frægir leikarar voru gjarnan í aðalhlutverkum þó að 
aukaleikararnir væru óreyndir og tal var sett inn eftirvinnslu 
og stundum voru aðrir leikarar sem töluðu fyrir persónur en 
þeir sem léku þær.

Ítalskar nýraunsæismyndir voru einnig hefðbundnar í 
klippingu og myndatökum. Notast var við hefðbundnar 
aðferðir eins og í Hollywood og ólíkt sovéskum myndfléttum 
þá átti klipping að vera nær ósýnileg. Nærmyndir voru 
sjaldan notaðar og kvikmyndatökur voru oftast í víðum eða 
meðalstórum skotum. Tónlist var spiluð af stórum 
hljómsveitum og höfðu með sér klassískt yfirbragð.
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Shoeshine (1946) Stromboli (1950)



Segja má að ítalska nýraunsæið hafi verið meiri 
kvikmyndastefna í frásögn heldur en framleiðslu. Myndirnar 
fjalla um raunsæjar persónur í samfélagi með öðrum 
raunsæjum persónum. Lítið er gert til þess að láta 
aðalpersónuna standa út úr mannfjöldanum á götunni, útlit 
og klæðnaður er svipaður og hjá öðrum. 

Aukapersónur eru ekki einungis bakgrunnur, heldur alvöru 
einstaklingar sem deila sama rými og aðalpersónur 
kvikmyndanna. Þær eru oft áberandi og sérstakar, birtast á 
skjánum í einhvern tíma með sín eigin vandamál eða sögur 

og hverfa jafnóðum án þess að áhorfendur fái að vita hvað 
varð um þær.

Tökur eru oft langar og fylgja aðalpersónum frá einum stað 
til annars án þess að nokkuð sérstakt gerist. Mikilvægir 
atburðir eru lágmarkaðir og forðast er að búa til 
spennuþrungin atriði. Athygli áhorfandans er oft beint að 
hversdagslegum hlutum eins og daglegu lífi aukapersóna 
eða litlum atburðum í lífi aðalpersóna.

Ein af fyrstu og mikilvægustu kvikmyndum ítalska 
nýraunsæisins var Roma città aperta (e. Rome, Open City) 
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Rome, Open City (1945) Kvikmyndaplakat fyrir Rome, Open City



(1945). Myndinni er leikstýrt af Roberto Rossellini sem hafði 
þá gert nokkrar kvikmyndir í tíð fasismans. Rossellini hefur 
löngum verið kallaður faðir nýraunsæisins á Ítalíu. 

Myndin var gerð fyrir mjög lítinn pening og fjallar um 
Manfredi sem er andspyrnuleiðtogi og hundeltur af 
nasistum í Rómarborg. Hann biður um hjálp vinar síns, 
Fransesco og unnustu hans, Pina, til þess að flýja borgina. 
Með hjálp prestsins Don Pietro reyna þau að koma Manfredi 
út úr borginni en það mun hafa örlagaríkar afleiðingar fyrir 
þau öll.

Kvikmyndin þótti sýna á raunsæjan hátt hvernig venjulegt líf 
var undir stjórn nasista í Rómarborg í seinni 
heimsstyrjöldinni og hversu harkalegar afleiðingarnar voru 
fyrir hvern þann sem dirfðist andmæla yfirvöldum. 

Eftir Roma città aperta gerði Rossellini tvær aðrar 
kvikmyndir sem gerðust í stríðhrjáðri Ítalíu: Paisan (1946) og 
Germany Year Zero (1948) sem lauk stríðstrílógíu hans.

Þó svo að kvikmyndir ítalska nýraunsæistímabilsins hafi 
notið mikillar virðingar og hylli víðsvegar um heiminn þá var 
hreyfingin talsvert gagnrýnd á Ítalíu.
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Rome, Open City (1945)



Bæði stjórnmálamenn og kaþólska kirkjan fordæmdu margar 
kvikmyndir tímabilsins fyrir að sýna Ítalíu í slæmu ljósi. 
Stjórnmálamönnum var umhugað um að bæta ímynd Ítalíu eftir seinni 
heimsstyrjöldina og koma efnahagi landins á betri kjöl - en 
kvikmyndir sem sýndu fátækt fólk skrimta á götum úti þóttu ekki 
hjálpa mikið.

Kaþólska kirkjan var einnig óánægð með framsetningu presta í 
sumum kvikmyndum sem oft gagnrýndu kirkjuna. Auk þess fannst 
kirkjunni vera lítið um siðferði í kvikmyndunum, heiðarleg framsetning 
á venjulegu lífi gat oft falið í sér breyskleika, kynlíf, glæpi og villutrú 
sem var ekki þóknanlegt kaþólsku samfélagi.

Þetta viðmót sem kvikmyndir ítalska nýraunsæisins fengu heima fyrir 
flýttu fyrir endalokum hreyfingarinnar þar sem að lítill vilji var til þess 
að fjármagna og dreifa kvikmyndum sem sýndu Ítalíu í neikvæðu ljósi.
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Atvinnulaus faðir fær loks vinnu við að hengja upp plaköt um 
borgina. Stuttu eftir að hann hefur störf er hjólinu hans 
stolið. Antonio, leggur af stað inn í borgina, ásamt syni 
sínum Bruno, til þess að hafa uppi á þjófinum og 
endurheimta hjólið áður en hann missir vinnuna.

Ladri di biciclette (1948, e. Bicycle Thieves) er frægasta 
kvikmynd ítalska nýraunsæisins og er sú mynd sem flestir 
hugsa til þegar talað er um nýraunsæi. 

Kvikmyndin náði gífurlegum vinsældum á stuttum tíma og 
hlaut heiðursóskarsverðlaun á Óskarsverðlaunahátíðinni árið 
1950. Myndinni er leikstýrð af Vittorio De Sica, sem var einn 
af þekktustu leikstjórum ítalska nýraunsæisins en einnig 
eftirsóttur leikari og var tilnefndur til Óskarsverðlauna árið 
1958 fyrir leik sinn í myndinni A Farewell to Arms.

Ladri di biciclette hefur öll helstu einkenni ítalska 
nýraunsæisins; hún er tekin upp á götum Rómarborgar en 
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Reiðhjólaþjófurinn
Ladri di biciclette



ekki í stúdíói. Allir leikararnir voru að leika í sinni fyrstu mynd. 
Vittorio De Sica trúði því að allir gætu leikið minnst eitt 
hlutverk og það væri sjálfan sig, leikarar eru því valdir út frá 
útliti og persónuleika og síðan leika þeir í raun sjálfa sig í 
myndinni. 

Myndin notast við einfaldan kvikmyndastíl. Myndskotin eru 
víð eða meðalstór og fanga ekki einungis aðalpersónurnar 
heldur aukapersónur í bakgrunninum og borgina sem þær 
búa í. Klipping myndarinnar er einnig óáberandi og látlaus.

Saga myndarinnar er ofureinföld; fátækur fjölskyldumaður 
þarf að finna hjólið sitt svo hann geti framfleytt fjölskyldunni 

sinni. Erfileikar aðalpersónunnar byrja með atburði sem 
virðist algerlega handahófskenndur. Lítið er gert upp úr 
spennu, tónlist er t.d. ekki notuð til þess að byggja upp 
spennuþrungin atriði, einungis til þess að undirstrika þau. 
Myndin gerist í fátækrahverfum, aðalpersónan er fátækur 
verkamaður og lítið er gert til þess að fegra líf hans eða 
annarra.

Í Ladri di biciclette má finna ádeilu á stöðu verkamannsins á 
Ítalíu eftir stríð. Hvert sem Antonio snýr sér þá er honum 
neitað um aðstoð og fólk virðist vera nokkuð sama um 
erfileika hans. Lögreglan og kirkjan geta ekki hjálpað honum 
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Myndin fjallar ekki síst um samband feðganna.



og hann reynir að halda höfði og hughreysta son sinn um að 
allt verði í lagi. 

Samband feðganna er kjarni myndarinnar og nær hámarki 
þegar Antonio reynir í örvæntingu sinni að stela öðru hjóli en 
er gripinn glóðvolgur og umkringdur af æstum múg. Á þeim 
tímapunkti hefur Antonio kastað frá sér öllu stolti og er 
kominn niður á sama plan og reiðhjólaþjófurinn. Hann sér 
skyndilega heiminn öðruvísi og er orðinn enn eitt fórnarlamb 
fátæktarinnar sem neyðir einstaklinga til þess að stela til 
þess eins að lifa af.

Í lokaatriði myndarinnar er raunsæisstefnan undirstrikuð; 
hetja myndarinnar er orðinn að þjófinum, honum hefur ekki 
tekist að sigrast á aðstæðum sínum og það er óvíst hvernig 
fer fyrir honum.

Bruno sér þá föður sinn ekki lengur sem fyrirmynd heldur 
sem raunverulegan mann sem er örvæntingafullur og 
gallaður - eitthvað sem öll börn horfast að lokum í augu við. 
Kvikmyndin endar með því að feðgarnir ganga í hljóði niður 
götuna, þeir haldast í hendur og hverfa inn í mannfjöldann. 
Áhorfendum er neitað um hamingjusaman endi og fá ekkert 
að vita hvernig þeim farnast.
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Myndin endar án þess að áhorfendur fái að vita um örlög 
þeirra.

Antonio er gripinn við að stela hjóli.
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Spurningar
og umræður



	 Kynntu þér fasisma á Internetinu. Hvernig virkar hann? 
Hvað einkennir upprisu hans?

Eitt af fáum ríkjum í heiminum í dag sem notar aðferðir 
fasista er Norður-Kórea sem hefur verið einangruð í meira en 

50 ár. Ber heiminum að berjast gegn slíkri ríkisstjórn eða 
ættum við að láta landið í friði?

	 Settu þig í spor einhvers sem elst upp í landi sem er 
stjórnað af fasistum. Skrifaðu dagbókarfærslu um einn dag í 

lífi hans.

Af hverju telur þú að það hafi þótt svona merkilegt að 
kvikmyndagerðarmenn á Ítalu fóru að einblína á 

raunveruleikan eftir seinni heimsstyrjöldina?



	 Hvað er raunsæi í kvikmyndum að þínu mati? Hvað gerir 
kvikmynd raunsæja?

	 Bíómyndir eru alltaf leiknar og settar á svið. Er hugtakið 
„raunsæi“ villandi þegar kemur að bíómyndum eins og þeim 

sem talað er um í kaflanum?

	 Hver er raunverulegasta kvikmynd sem þú hefur séð? 
Hvað gerði hana raunsæja?

Er raunsæi mikilvægt í kvikmyndum að þínu mati? Er 
mikilvægt að kvikmyndir framsetji alvarlega atburði eins og 
morð eða pyntingar á raunsæjan hátt? Af hverju/af hverju 

ekki?



Skoðaðu myndbandið What is neorealism á Vimeo 
og svaraðu eftirfarandi spurningum:

https://vimeo.com/68514760

1. Hvaða tilraun vill höfundur gera í myndbandinu?

2. Hver er munurinn á byrjun myndanna? Hvaða 
upplýsingum vill ameríski leikstjórinn koma 
strax til áhorfandans?

3. Af hverju eru myndskot ítalska leikstjórans 
lengri en hjá þeim ameríska? Hvað vill sá ítalski 
sýna en sá ameríski ekki?

4. Hver er munurinn á myndunum tveimur í garð 
aukaleikara? Af hverju er þessi munur?

Skoðaðu myndbandið Video Essay: How Italian 
Neorealism Brought the Grit of the Streets to the 
Big Screen á Youtube og svaraðu eftirfarandi 
spurningum:

https://youtu.be/v_uLv6Wt2io

1. Hverskonar kvikmyndir voru kallaðar „hvítir 
símar“ (e. white telephones)?

2. Hvaða fimm gildi voru í hávegum höfð í „hvítum 
símamyndum“ samkvæmt höfundi og hvaða 
hugmyndafræði féllu þessi gildi vel við?

3. Hvað einkenndi ítalskar nýraunsæismyndir að 
mati höfundar?

4. Hvernig fór fyrir ítalska nýraunsæinu með 
árunum?

https://vimeo.com/68514760
https://vimeo.com/68514760
https://youtu.be/v_uLv6Wt2io
https://youtu.be/v_uLv6Wt2io
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Franska nýbylgjan samanstóð af hópi leikstjóra sem 
olli straumhvörfum í kvikmyndagerð á sjötta áratug 
tuttugustu aldarinnar. 

Þessir leikstjórar töluðu, gagnrýndu og skrifuðu um 
kvikmyndir á nýjan hátt. Þeir gerðust sérfræðingar í 
kvikmyndasögunni og voru óhræddir við nýjar 
nálganir.

Franskanýbylgjan



Franska nýbylgjan samanstóð af hópi ungra leikstjóra sem 
olli straumhvörfum í kvikmyndagerð á sjötta áratug 
tuttugustu aldarinnar. 

Þeir höfðu fylgst með og kynnt sér nýjar og óvenjulegar 
nálganir kvikmyndagerðarmanna á Ítalíu (Ítalskt nýraunsæi) 
og báru jafnframt mikla virðingu fyrir Hollywood leikstjórum 
eins og Alfred Hitchcock, Orson Welles og Nicholas Ray.

Frönsku áhugamennirnir rökræddu á kaffihúsum og í 
kvikmyndahúsum um hvað gerði kvikmyndir góðar. Þeir gáfu 
út tímarit þar sem þeir gagnrýndu og skrifuðu um kvikmyndir 
á nýjan hátt sem einkenndist af ástríðu þeirra fyrir 
listforminu.

Þeir gerðust sérfræðingar í kvikmyndasögunni, þoldu ekki 
hefðbundnar aðferðir við kvikmyndagerð og upphófu 
leikstjórann sem hinn eiginlega listamann og sköpunarkraft á 
bak við kvikmyndina. 

Ekkert var þessum leikstjórum heilagt. Þeir myndu finna upp 
nýtt kvikmyndaform og skapa byltingu í kvikmyndasögunni 
sem byrjaði á strætum Parísar 1958 og heldur áfram að 
móta hugmyndir okkar um hvernig kvikmyndir eiga að vera í 
dag.
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BYLTINGARSINNAR

❖ Leikstjórar frönsku nýbylgjunnar voru ósáttir við 
franska kvikmyndagerð. Þeim fannst kvikmyndir 
almennt staðnaðar og ófrumlegar.

❖ Myndir þeirra brutu flestar reglur sem einkenndu 
kvikmyndir í Frakklandi.

❖ Þeir fóru sínar eigin leiðir og bjuggu til nýjar reglur 
og hefðir í kvikmyndagerð.

❖ Fáar kvikmyndahreyfingar hafa haft jafnmikil áhrif á 
kvikmyndasöguna og hún er enn að hafa áhrif í 
dag.

Franskanýbylgjan



Listræna kvikmyndin leikur lykilhlutverk í franskri 
kvikmyndahefð sem er kölluð „Franska nýbylgjan“ og 
byrjaði á seinni hluta sjötta áratugar síðustu aldar. 

Fjölmargir þættir spila inn í sköpun þessarar hreyfingar 
þar á meðal fækkun áhorfenda í kvikmyndahúsum, þörf 
fyrir nýja sýn í kvikmyndaiðnaðinn sem fylgdi ekki nýjum 
hugmyndum ungs fólks um heiminn eftir seinni 
heimsstyrjöldina og sérstaklega sköpun kvikmyndasjóðs 
sem hjálpaði ungum kvikmyndagerðarmönnum að 
fjármagna sínar fyrstu kvikmyndir.

Helstu kvikmyndagerðarmenn frönsku nýbylgjunnar 
höfðu verið lykilmenn í kvikmyndatímaritinu Cahiers du 
cinéma þar sem þeir fjölluðu um og gagnrýndu innlendar 
og erlendar kvikmyndir. Þeir byrjuðu að feta sig áfram í 
stuttmyndum en í lok sjötta áratugarins voru þeir farnir 
að gera kvikmyndir í fullri lengd. 
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Hvað er listræn kvikmynd?
Listræna kvikmyndin (e. art film) er heiti sem er notað yfir 
kvikmyndir sem eru gjarnan gerðar fyrir lítið fjármagn og 
fyrir utan hefðbundinn kvikmyndaiðnað eins og í 
Hollywood. Slíkar kvikmyndir eru ekki gerðar til þess að 
höfða til sem flestra eða slá í gegn til þess að skila miklum 
hagnaði. Markmiðið er oft að gera alvarlegar kvikmyndir 
sem eru stundum tilraunakenndar, óvenjulegar og miða að 
því að vera listaverk frekar en áhorfendavæn afþreying.

Í listrænum kvikmyndum má gjarnan sjá einkenni sem 
aðskilja þær hinum hefðbundnu afþreyingarmyndum sem 
við erum vön að sjá í bíó. Þær fjalla oft um daglegt líf fárra 
einstaklinga, söguþræðirnir geta verið óljósir og 
óvenjulegir, kvikmynd gæti til dæmis fylgt ungum 
verkamanni í gegnum daginn án þess að skýr uppbygging 
sé í kvikmyndinni - markmiðið væri einfaldlega að kynnast 
verkamanninum sem einstaklingi. Persónusköpun er 
gjarnan mun meiri í listrænum kvikmyndum heldur en í 
hefðbundnum stúdíómyndum. 

Mikil áhersla er lögð á höfundarkenninguna í listrænum 
kvikmyndum, að leikstjórinn sé höfundur myndarinnar og 
beri ábyrgð á framsetningu hennar. Kvikmyndin er þá álitin 
vera persónuleg sýn leikstjórans eins og málverk er 
persónuleg sýn málarans á heiminn sem hann lifir í.

Úr myndinni Breathless (1960)



Kvikmyndir sem voru gerðar í frönsku nýbylgjunni voru 
gjarnan ódýrar í framleiðslu, notuðu lítið þekkta leikara, 
voru teknar á götunni og oft í alvöru húsum frekar en á 
kvikmyndasetti. 

Fáir komu að upptökum, það var kannski bara leikstjóri 
og kvikmyndatökumaður fyrir aftan myndavélina og 
tækin sem þeir notuðu voru fyrirferðalítil og létt svo að 
hægt var að fara á nýja staði eða taka upp atriði á annan 
hátt en skipulagt var sökum þess að það var lítil 
fyrirhöfn í því að pakka saman og fara á aðra staði. 
Upptökur og eftirvinnsla tóku oft stuttan tíma. Hljóð 
mátti setja í myndina eftir að tökum lauk sem gaf enn 
meira frelsi og sparaði peninga.

Sökum þess hversu lítið fjármagn 
kvikmyndagerðarmenn höfðu til þess að framleiða 
þessar kvikmyndir þá þurfti oft að skapa nýjar aðferðir til 
þess að taka upp atriði. Til dæmis: Kvikmyndavél var 
sett á innkaupakerru svo mætti fylgja persónum niður 
götuna; samtal sem tekið var í einni langri töku var 
klippt niður svo það mætti stytta lengd myndarinnar. 

Þróun í gerð kvikmyndavéla hafði það í för með sér að 
það þurfti ekki hafa þær á þrífótum eða sérstökum 
búnaði í upptökum heldur mátti halda á þeim og ganga 
með þær niður götur. Þetta gaf oft kvikmyndum frönsku 
nýbylgjunnar stíl sem minnti á heimildarmyndir.
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Fyrsta kvikmyndin til þess að gera frönsku nýbylgjuna 
fræga var The 400 Blows (1959).

Myndin er leikstýrð af Francois Truffaut og er hans fyrsta 
kvikmynd. Hún er hjartnæm saga um ungan dreng sem 
leiðist út í líf glæpa. Myndin hlaut leikstjóraverðlaunin á 
Cannes kvikmyndahátíðinni.

The 400 Blows finnst ítrekað á listum yfir bestu myndir allra 
tíma. Áhrif hennar eru umtalsverð og hafa áhrifamiklir 
kvikmyndagerðarmenn víðsvegar um heiminn vísað í hana 
sem eina af mikilvægustu kvikmyndum sem gerðar hafa 
verið.



Þessar kvikmyndir lögðu oft áherslur á einstaka persónur 
frekar en stóra söguþræði. Margar voru gagnrýnar á franskt 
samfélag og stjórnmálaumhverfi samtímans. Fyrst og 
fremst voru þær þó gerðar af kvikmyndagerðarmönnum 
sem þekktu kvikmyndamiðill inn og út og vissu hverju 
áhorfendur voru vanir og snéru þá framsetningu 
kvikmyndanna stundum á haus.

Kvikmyndir frönsku nýbylgjunnar snéru oft á væntingar 
áhorfenda með því að beita brögðum sem kom 
áhorfendum að óvörum. Atriði sem henta eina persónu 
reynast vera draumur annarrar persónu, karaktereinkenni 
einnar persónu gætu breyst skyndilega og án útskýringar, 
spennandi uppbygging endar skyndilega og án úrlausnar, 
söguþráður sem virðist í fyrstu vera skýr og einbeittur 
breytist skyndilega í einhverja allt aðra sögu, persónur 
snúa sér skyndilega að kvikmyndavélinni og tala beint við 
áhorfendur, klippingar og kvikmyndatökur voru oft óskýrar 
og erfiðar og minntu áhorfendur á að þeir væru að horfa á 
kvikmynd.

Margar af þessum aðferðum eru oft notaðar í kvikmyndum 
í dag og við erum vön þeim en á tíma frönsku nýbylgjunnar 
þá þóttu þessi uppátæki vera framúrskarandi og ögrandi. 
Hér var verið að gera uppreisn gegn hefðum og skapa nýja 
sýn á kvikmyndalistina.
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Menntun til sjálfbærni

Eitt af því sem er merkilegt við leikstjóra frönsku 
nýbylgjunnar er að þeir voru að mestu leyti sjálflærðir. Þeir 
lærðu að skrifa, leika, leikstýra og dreifa kvikmyndum sínum 
með því að læra sjálfir um aðrar kvikmyndir og leikstjóra.

Efnahagur, samfélag og umhverfi franskra 
kvikmyndagerðarmanna á þessum árum mótaði hugmyndir 
þeirra og möguleika. Þó að efnhagur þeirra væri ekki mikill 
þá nýttu þeir hugvit sitt til þess að skapa nýjar aðferðir í 
kvikmyndagerð, þeir sögðu sögur sem gerðust í umhverfi 
þeirra og kynntu heiminum fyrir frönsku samfélagi og 
venjum á sama tíma og þeir mótuðu áfram þróun 
kvikmyndamiðilsins.

Jean-Luc 
Godard við 
upptökur á 
Breathless



Samkvæmt höfundarkenningunni er leikstjórinn höfundur 
myndarinnar og ber ábyrgð á framsetningu hennar. 
Kvikmyndin er þá álitin vera persónuleg sýn leikstjórans eins 
og málvek er persónuleg sýn málarans á heiminn sem hann 
lifir í. 

Það má hljóma einkennilegt að leikstjóri kvikmyndar sé 
„höfundur“ hennar. Kvikmyndir eru í nær öllum tilfellum 
gerðar af fleiri en einum einstaklingi. Í þeim tilfellum þar sem 
einungis einn maður gerir heila kvikmynd er oftast um að 
ræða stuttmyndir eða stutt verkefni sem eru ekki stór í 
sniðum. 

Framleiðendur, handritshöfundar, kvikmyndatökumenn, 
leikarar, búningahönnuðir o.s.frv leika allir veigamikinn þátt í 
því hvernig kvikmynd er gerð, hvernig hún lítur út og hvernig 
hún setur fram sögu sína. 
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Höfundar
kenningin



Kvikmyndagerð er í eðli sínu hópvinna þar sem margir 
einstaklingar, sem hafa mismunandi sérþekkingu og 
hæfileika, vinna saman að einu verki. Til þess að kvikmynd 
heppnist vel þurfa allir að vinna vel saman, ekki einungis 
leikstjórinn.

Í fjölmörgum tilfellum er leikstjórinn ekki sá sem hefur mest 
vald yfir gerð kvikmyndar. Framleiðandi er gjarnan áhrifameiri 
en leikstjórinn þar sem hann stjórnar eiginlegri gerð 
kvikmyndarinnar og hefur yfirumsjón með fjármunum og 
útgjöldum. Leikstjórar eru einnig bundir samningum og 
skilyrðum sem þurfa að vera uppfyllt.

Hvers vegna er mikilvægt að útnefna höfund í 
kvikmyndagerð? Eðli sínu samkvæmt þá er kvikmynd 
höfundaverk margra aðila. Höfundarþörf 
kvikmyndalistarinnar kemur frá ýmsum þáttum en sá 
veigamesti er án efa þörf kvikmyndagerðarmanna, -fræðinga 
og -unnenda til þess að fá kvikmyndalistina viðurkennda 
sem list.

Barátta kvikmyndarinnar fyrir að vera álitin listgrein hefur 
verið háð frá upphafi hennar og heldur áfram enn þann dag í 
dag. Kvikmyndin er ennþá ung listgrein og bætist í hóp 
listgreina sem hafa fylgt manninum í hundruði ára. 
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Kvikmyndarhöfundurinn Jim Jarmusch Kvikmyndarhöfundurinn Werner HerzogKvikmyndarhöfundurinn Quentin Tarantino
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Sjöunda listgreinin

Í bókinni Fyrirlestrar um fagurfræði (1935) skrifaði 
heimspekingurinn Georg Wilhelm Friedrich Hegel um þær 
listgreinar sem mynda kjarna hugmyndarinnar um „list“. Þær 
eru arkitektúr, skúlptúr, málaralist, tónlist og ljóðlist. Þessi 
sýn á listgreinarnar var gott dæmi um hvað almennt var álitið 
vera list í klassískum skilningi (þó margir gætu sagt að það 
vantar ritlist í þessa upptalningu Hegels).

Árið 1911 gaf einn af fyrstu kvikmyndafræðingum sögunnar, 
Ricciotto Canudo út bókina Fæðing sjöttu listgreinarinnar í 
Frakklandi. Canudo hélt því fram að kvikmyndin væri nýtt 
listform sem sameinaði listgreinarnar sem Hegel hafði skrifað 
um. Canudo sagði í fyrstu að kvikmyndin væri sjötta 
listgreinin en síðar breyttist það í sjöundu listgreinina þegar 
hann skilgreindi dans sem sjöttu listgreinina.

Þegar við lítum á listgreinarnar fimm sem Hegel fjallar um þá 
má sjá að þau verk sem eru sköpuð innan þeirra eiga sér 
yfirleitt einn höfund: Einn arkitekt, einn myndhöggvari, einn 
málari, eitt tónskáld og eitt ljóðskáld. Þetta er undirliggjandi 
þema í listfræðum; listaverkið er tjáning höfundar þess. Það 
eru margar ástæður fyrir því að hugmyndin um einn höfund, 
einn listamann, er aðlaðandi. Til dæmis er auðvelt að tala um 
og skilja listaverk þegar það er einn höfundur að því, 
höfundar hafa oft einkenni sem sameinar öll verk þeirra og 
því getum við rætt um höfundareinkenni, það er auðveldara 
að markaðssetja listaverk sem er gert af vinsælum höfundi 
o.s.frv.

Arkitektúr Skúlptúr

Málaralist Tónlist

Ljóðlist Kvikmynd?



Höfundarkenningin eins og við þekkjum hana í dag á rætur 
sínar að rekja til frönsku nýbylgjunnar og félaganna í franska 
kvikmyndatímaritinu Cahiers du Cinéma. 

Ein af meginhugmyndum þessa hóps kvikmyndafræðinga var 
að kvikmyndir ættu að endurspegla sýn leikstjórans. Þeir 
leikstjórar sem oftast voru nefndir í þessu samhengi af 
meðlimum Cahiers du Cinéma voru meðal annarra Akira 
Kurusawa, Alfred Hitchock og Nicholas Ray. Slíkir leikstjórar 
voru álitnir vera höfundar verka sinna og höfðu sterk 
höfundareinkenni sem mátti sjá í öllum kvikmyndum sem þeir 
leikstýrðu.

Einn af meðlimum Cahiers du Cinéma og leikstjóri í frönsku 
nýbylgjunni var Francois Truffaut og árið 1954 skrifaði hann 
greinina „Ákveðin hneigð í franskri kvikmyndagerð“. Þar 
gagnrýnir hann hefðbundnar kvikmyndir sem ófrumlegar og 
úreltar myndir sem reiða sig á fagurbókmenntir fyrir efnivið. 

Hann talar lofsamlega um leikstjóra sem skrifa handritin að 
myndum sínum sjálfir og nota kvikmyndir sínar til þess að tjá 
sína persónulegu sýn á hvíta tjaldinu. Í þessari grein notar 
Truffaut setninguna „kvikmyndahöfundur“ og lýsir því sem 
myndi síðar vera kallað höfundarkenningin. 

Þremur árum síðar skrifar André Bazin um kenninguna aftur 
en hún nær ekki vinsældum fyrr en bandaríski 
kvikmyndagagnrýnandinn Andrew Sarris byrjar að nota 
höfundarkenninguna í skrifum sínum fyrir The Village Voice 
nokkrum árum síðar.
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Francois Truffaut

Andrew Sarris



Þó svo að höfundarkenningin, í stórum dráttum, útnefni 
leikstjóra kvikmyndar sem höfund hennar þá eru ekki allir 
leikstjórar álitnir höfundar þegar betur er að gáð.

Samkvæmt höfundarkenningunni þarf höfundur kvikmyndar 
að hafa einkennandi stíl sem hægt er að rannsaka í öllum 
kvikmyndum sem hann gerir. 

Leikstjórinn verður því að hafa mikil umsvif og stjórn á 
flestum þáttum kvikmyndagerðarinnar. Hann verður helst að 
hafa skrifað handritið að myndinni eða hafa mikið um það að 
segja hvernig sagan er sögð í kvikmyndinni, jafnvel vera 
framleiðandi eða kvikmyndatökumaður líka.

Höfundarkenningin er þó ekki heilög og hún á ekki við alla 
leikstjóra. Til eru margir leikstjórar sem hafa ekki jafn augljós 
séreinkenni í kvikmyndum sínum þó svo þeir hafi gríðarlega 
stjórn á gerð þeirra. Leikstjórar eins og Steven Soderbergh, 
Ron Howard og Sidney Lumet eru þar á meðal.

Höfundarkenningin gerir leikstjórann oft frægan. Í mörgum 
kvikmyndum í dag er nafn leikstjórans mikilvægara og meira 
áberandi en nöfn leikarana. 

Í öðrum kvikmyndum er nafn leikstjórans þó óþekkt jafnvel þó 
að hann hafi gert margar klassískar kvikmyndir þá getur verið 
um að ræða leikstjóra sem hefur engan afgerandi stíl sem 
áhorfendur sækjast í eða hafa sérstakan áhuga á.
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Höfundur eða ekki höfundur

Leikstjórinn Steven Soderbergh er margverðlaunaður 
leikstjóri fjölmargra kvikmynda. En er hann höfundur í 
skilningu Sarris og Truffaut? Hann hefur gríðarlega stjórn 
á flestum hliðum framleiðslu kvikmynda sinna. Sumir 
myndu segja að kvikmyndirnar hans séu mjög ólíkar í stíl 
og gerð - og eigi fátt sameiginlegt fyrir utan að vera 
einfaldlega vel gerðar.

Soderbergh gerði gamansömu glæpamyndina The 
Informant (2009) en einnig hina óvenjulegu Bubble 
(2005) sem eru afar ólíkar hvorri annarri og virðast 
leikstýrðar af tveim mismunandi leikstjórum.
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Spurningar
og umræður



	 Útskýrðu hvað einkenndi frönsku nýbylgjuna 
í eigin orðum. 

	 Af hverju telur þú að ungir listamenn hafi svo mikla þörf 
fyrir að hafna gömlum hefðum?

	

Hvernig telur þú að seinni heimsstyrjöldin og herseta nasista 
í Frakklandi hafi haft áhrif á frönsku nýbylgjunna?

	 Flestir kvikmyndagerðarmenn frönsku nýbylgjunnar voru 
einnig kvikmyndagagnrýnendur. Hvað telur þú að sé 

tilgangur kvikmyndagagnrýni í dag?



Hvað finnst þér um höfundarkenninguna? Er réttlætanlegt að 
þínu mati að útnefna leikstjórann höfund kvikmyndarinnar?

	 Flettu upp á þrem kvikmyndahöfundum á Internetinu. 
Hvað gerir þá að kvikmyndahöfundum? Hvað einkennir 

kvikmyndir þeirra?

Flettu upp á nýlegum kvikmyndum sem eru undir áhrifum 
frönsku nýbylgjunnar á Internetinu (e. French new wave 

influence). Finndu eina sem þú hefur séð og útskýrðu hvernig 
áhrif nýbylgjunnar birtast í henni.

Eitt af því sem leikstjórar frönsku nýbylgjunnar voru hrifnir af 
var stíll. Stíll kvikmyndarinnar, sem var myndataka, tónlist, 
klipping, leikur o.fl. var jafnan álitinn mikilvægari heldur en 
sagan. Hvaða kvikmynd hefur þú séð nýlega sem var með 

frábæran stíl en lélega sögu? Útskýrðu svar þitt.



Skoðaðu myndbandið Breaking The Rules - The 
French New Wave á Youtube og svaraðu eftirfarandi 
spurningum:

https://youtu.be/0R7R0JHvvgo

1. Hvað segir höfundur að hafi breyst varðandi 
klippingu í frönsku nýbylgjunni miðað við 
klassískar Hollywood myndir?

2. Höfundur fjallar um hvernig leikstjórar brutu 
fleiri reglur með því að hreyfa myndavélina í 
stað þess að hafa hana kyrra. Hvað einkenndi 
kvikmyndavélarhreyfingu þeirra?

3. Hvers vegna létu leikstjórar frönsku 
nýbylgjunnar leikara stundum líta í myndavélina 
og ávarpa áhorfendur?

Skoðaðu myndbandið Breathless: How World War II 
Changed Cinema á Youtube og svaraðu eftirfarandi 
spurningum:

https://youtu.be/yV5Wf5VGVy8

1. Hverskonar samningur var gerður rétt eftir 
seinni heimsstyrjöldina í Washington og hvaða 
áhrif hafði hann á kvikmyndamenningu í 
Frakklandi?

2. Hvaða tilgangi þjóna speglar í Breathless að 
mati höfundar?

3. Undir lok myndbandsins segir höfundur að 
myndir eins og Breathless vilji í raun vera eins 
og amerískar glæpamyndir en vita að það er 
ómögulegt. Hvað gerir Breathless þá í staðinn 
að mati höfundar?

https://youtu.be/0R7R0JHvvgo
https://youtu.be/0R7R0JHvvgo
https://youtu.be/yV5Wf5VGVy8
https://youtu.be/yV5Wf5VGVy8
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Í lok sjöunda áratugarins hófst nýr tími í bandarískri 
kvikmyndagerð.

Hópur ungra kvikmyndagerðarmanna sem voru 
sprenglærðir í kvikmyndasögunni og með mikinn 
eldmóð fyrir listgreininni stigu þá fram og breyttu 
landslagi kvikmyndagerðar.

Amerískanýbylgjan



Ameríska nýbylgjan (stundum kölluð „nýja Hollywood“) er 
álitin hafa byrjað á seinni hluta sjöunda áratugarins og staðið 
yfir fram til 1980. Síðustu tvo áratugina fyrir amerísku 
nýbylgjuna voru vinsælustu kvikmyndirnar í Bandaríkjunum 
helst dans og söngvamyndir.

Ameríska nýbylgjan er mótuð af mikilli óánægju í 
Bandaríkjunum með Víetnamstríðið sem lauk formlega 1975. 
Stríðið hafði lengi gengið illa og kostað þúsundir bandarískra 
hermanna lífið. Það endaði loks með því að Bandaríkjamenn 
drógu sig úr stríðinu.

Ein af fyrstu kvikmyndunum til þess að hefja amerísku 
nýbylgjuna var Easy Rider (1969) eftir Dennis Hopper sem 
fjallaði um tvo vélhjólamenn sem ferðast um Suðvesturríki 
Bandaríkjanna eftir að hafa selt mikið magn af eiturlyfjum.

Myndin þótti vera afburðavel útfærð og grípa tíðarandann í 
Bandaríkjunum vel; hippatímabilið, eiturlyfjanotkun og andúð 
gagnvart hermönnum og Víetnamstríðinu.

Ameríska nýbylgjan var einnig skilgreind út frá tveimur 
ólíkum en öflugum fyrirbærum í kvikmyndagerð; sjálfstæðu 
kvikmyndinni og uppfinningu stórmyndarinnar.
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NÝBYLGJA Í AMERÍKU

❖ Ameríska nýbylgjan er álitin hafa byrjað undir lok 
sjöunda áratugarins.

❖ Margar kvikmyndir amerísku nýbylgjunnar tókust á 
við eftirmála Víetnamstríðsins.

❖ Ungir leikstjórar stigu þá fram á sjónarsviðið með 
sterk höfundareinkenni og mikla þekkingu á 
kvikmyndasögunni.

❖ Þessir leikstjórar sköpuðu sumar af vinsælustu 
kvikmyndum allra tíma og um leið hugmyndina um 
risamyndina.

Amerískanýbylgjan



Bandaríkin eru þekkt fyrir stórar kvikmyndir. Í gegnum 
kvikmyndasöguna hefur Hollywood verið þekkt fyrir að 
framleiða mjög dýrar myndir sem fjalla um stórbrotna 
atburði.

Slíkar myndir hafa oft gengið vel og fram að amerísku 
nýbylgjunni var hugtakið „risamynd“ (e. blockbuster) notað til 
þess að lýsa kvikmyndum sem skiluðu afburðamiklum 
hagnaði.

Þessi merking er talin hafa breyst með kvikmyndum eins og 
Jaws (1975) sem skilaði bæði gífurlega miklum hagnaði og 

var menningarlegur viðburður sem fólk um allan heim fór 
aftur í bíó til þess að sjá.

Í dag er risamyndin sérstaklega markaðsett fyrirbæri sem 
fylgir svipuðum línum og Jaws setti fyrir rúmum 40 árum. 
Risamyndin verður að vera stór í sníðum, kosta mikla 
peninga, vera reynsla sem áhorfendur sækjast í aftur og aftur 
og vera eins aðlaðandi og mögulegt er fyrir sem flesta. 
Risamyndin getur verið gefin út hvenær sem er, en til þess 
að skila sem mestum hagnaði er algengast að 
kvikmyndafyrirtæki gefi þær út í kringum sumarfrí og hátíðir.
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Captain America: Civil War (2016) var risamynd sumarið 2016. Rogue One (2016) var risamynd jólin 2016.

Risamyndin



Sjálfstæð kvikmynd er heiti yfir kvikmyndir sem eru 
framleiddar fyrir utan stóru kvikmyndafyrirtækin. Þær eru þá 
oft fjármagnaðar með styrkjum, af einstaklingum eða af 
smærri fyrirtækjum. 

Sjálfstæðar myndir eru oftast gerðar fyrir talsvert minni 
pening en gengur og gerist í stóru kvikmyndafyrirtækjunum 
en það er samt ekki alltaf þannig. Stundum geta þær verið 
dýrar og umfangsmiklar í framleiðslu.

Sjálfstæðar kvikmyndir eru oft álitnar vera persónulegri en 
hefðbundnar kvikmyndir sem framleiddar eru í Hollywood. 
Leikstjórar og handritshöfundar hafa þá meiri stjórn yfir 
framleiðslunni - sem er ástæðan fyrir því að 

höfundarkenningin á vel við þær. Þegar fjármagni er stýrt af 
kvikmyndagerðarmanninum þá hefur hann meiri stjórn. 

Í hefðbundnum Hollywood kvikmyndum sem eru 
fjármagnaðar og framleiddar af stórfyrirtækjum eins og 
Warner Bros, Paramount, Disney eða Sony þá er fyrirtækið 
að leitast eftir hagnaði frá myndunum sem það framleiðir. 
Listræn stjórnun leikstjórans þarf þá stundum að lúta í lægra 
haldi fyrir sýn framleiðslufyrirtækisins sem vill að 
kvikmyndirnar sem það framleiðir nái til sem flestra svo að 
lokaafurðin skili hagnaði.

Sjálfstæðar kvikmyndir hafa það frelsi, þó ekki alltaf, að geta 
fylgt eftir ákveðinni sýn sem hefur ekki endilega það 
markmið að gera myndina sem arðbærasta.
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Norn herjar á litla fjölskyldu á sautjándu öld í sjálfstæðu myndinni The Witch (2015). Sjálfstæða kvikmyndin Maggie’s Plan (2015).

Sjálfstæðar kvikmyndir



Steven Speilberg er án efa einn áhrifamesti 
kvikmyndagerðarmaður sögunnar og einn af helstu 
leikstjórum amerísku nýbylgjunnar. Hann gerði sínar fyrstu 
kvikmyndir í byrjun áttunda áratugarins. 

Þó svo að Steven Spielberg hafi í raun adrei leikstýrt 
sjálfstæðum kvikmyndum, þá hafa kvikmyndir hans alltaf 
þótt bera sterk höfundareinkenni.

Þriðja kvikmyndin hans var sú sem gerði Spielberg að 
stórstjörnu í Hollywood og um heim allan. Jaws kom út árið 
1975 og fjallaði um baráttu lögreglustjóra, skipstjóra og 

vísindamanns við risastóran hákarl sem herjaði á baðströnd  
lítils strandbæjar í Bandaríkjunum.

Kvikmyndin fékk afburðagóða dóma og var ein vinsælasta 
kvikmynd allra tíma þegar hún kom út. Spielberg þótti hafa 
mikla hæfileika til þess að búa til áhugaverðar persónur, 
byggja upp spennu og skapa dulúð gagnvart viðfangsefninu. 

Í myndinni er hákarlinn ekki einungis stórhættulegt dýr sem 
þarf að drepa heldur verður hann í hugum áhorfenda að 
einskonar goðsagnarkenndri ógn sem er nær óstöðvandi.
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Steven Spielberg er án efa einn áhrifamesti Hollywood leikstjóri 
kvikmyndasögunnar.

Jaws (1975) er ekki síður fræg fyrir áhrifamikla tónlist John Williams sem 
einnig samdi tónlistina fyrir Star Wars (1977).

Steven Spielberg



Eftir að hafa gert nokkrar sjálfstæðar kvikmyndir í sínu eigin 
kvikmyndafyrirtæki American Zoetrope (sem er nefnd eftir 
Zoetrope hreyfimyndaleikfanginu, sjá kaflann Upphaf 
kvikmyndarinnar) gerir Francis Ford Coppola kvikmyndina 
The Godfather (1972) með stuðningi Hollywood 
stórfyrirtækis. 

The Godfather fjallaði um líf og örlög glæpafjölskyldu í New 
York. Myndin varð fljótlega álitin ein af gullmolum 
kvikmyndasögunnar og markaði tímamót í svokölluðum 
mafíumyndum sem héðan af myndu allar taka mið af þessari 
sérstöku mynd.

Coppola snéri sér síðan aftur að sjálfstæðri kvikmyndagerð 
tveimur árum síðar þegar hann gefur út myndina The 
Conversation (1974). Gene Hackman leikur sérvitran 

hlerunarsérfræðing sem kemst á snoðir um blekkingarvef 
sem gæti kostað hann lífið. The Conversation þótti mikið 
höfundarverk og í myndinni sést afburðahæfileikar Coppola 
til þess að skapa spennu úr mínimalískum aðstæðum.

Sama ár gefur Coppola út aðra kvikmyndina um guðföðurinn 
en The Godfather: Part II (1974) þykir jafnvel betri en sú fyrri 
og situr við hlið hennar í kvikmyndasögunni sem áhrifamestu 
mafíumyndir sem gerðar hafa verið.

Næstu fjögur ár fóru í gerð kvikmyndar sem myndi vera ein 
umdeildasta og erfiðasta kvikmynd sem Francis Ford 
Coppola gerði. Apocalypse Now kom út árið 1979 eftir 
margra ára vinnu og upptökur. Kvikmyndin var að mestu 
fjármögnuð af Coppola sjálfum sem var þá milljónamæringur 
eftir vinsældir mafíumyndanna sinna tveggja. Apocalypse 
Now er gerð eftir bókinni Heart of Darkness sem var skrifuð 
af Joseph Conrad. Myndin fjallar um hermann í 
Víetnamstríðinu sem er sendur inn í frumskóginn til þess að 
drepa ofursta sem er talinn hafa misst vitið og stjórnar 
sjálfstæðri herdeild á svæðinu.

Kvikmyndin varð fræg áður en hún kom út vegna fjölda frétta 
um vandræði við upptökur og með aðalleikara myndarinnar. 
Kostnaður við framleiðsluna fór upp úr öllu valdi og talið var 
að ekkert yrði úr kvikmyndinni.

Þegar Apocalypse Now var loks frumsýnd var hún fljótlega 
álitin stórvirki í bandarískri kvikmyndagerð, óvægið uppgjör 
við tilgangsleysi Víetnamstríðsins og gagnrýni á stríðsbrölt 
Bandaríkjamanna.
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Francis Ford Coppola 

Francis Ford Coppola



George Lucas stofnaði ásamt Francis Ford Coppola 
kvikmyndafyrirtækið American Zoetrope og gerði sína fyrstu 
kvikmynd með fyrirtækinu sem hét THX-1138. Myndin var 
vísindaskáldsaga um mann í framtíðinni sem gerir uppreisn 
gegn alræðisstjórninni sem stýrir heiminum sem hann býr í.

THX-1138 varð ekki fjárhagslegur sigur fyrir Lucas en kom 
honum á kortið hjá stóru kvikmyndafyrirtækjunum í 
Hollywood. Næsta kvikmynd hans, American Graffiti (1973), 
varð hinsvegar mjög vinsæl.

American Graffiti er gamanmynd sem fjallar um hóp 
ungmenna árið 1962. Myndin upphefur bíla og 
rokkmenningu sjöunda áratugarins og var tilnefnd til fimm 
Óskarsverðlauna.

Það var næsta kvikmynd George Lucas sem átti svo eftir að 
skilgreina feril hans. Eftir ítrekaðar tilraunir til þess að fá 
réttinn til þess að gera kvikmynd eftir myndasögunum Flash 
Gordon, sem fjölluðu um ævintýri íþróttamannsins Flash 
Gordon við ill öfl í geimnum, ákvað Lucas að skrifa sitt eigið 
geimævintýri.

Star Wars kom út árið 1977 og varð fljótlega að einstökum 
menningarlegum viðburði. Myndin þénaði gífurlega mikla 
peninga og skaut Lucas á stjörnuhimininn.

Myndin var blanda af nýjum tæknibrellum og klassískri sögu 
um baráttu góðs og ills. Lucas sótti innblástur í gamlar 
kvikmyndir og sjónvarpsþætti sem mynduðu nýja og ferska 
sýn á geimævintýrið.
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George Lucas, maðurinn á bak við Star Wars og Indiana Jones Star Wars A New Hope (1977) er stærsta kvikmyndasería sögunnar. Árið 
2012 seldi Lucas Disney fyrirtækinu réttinn á seríunni fyrir 4 billjón dollara.

George Lucas



Stórhættulegur maður sleppur úr haldi eftir að hafa verið 
lokaður inni í fimmtán ár fyrir að myrða systur sína sem barn. 
Hann umsvifalaust leggur leið sína aftur í gamla bæinn sinn 
til þess að myrða unglinga á hrekkjavöku. Sá eini sem þekkir 
hugsunargang brjálæðingsins er Dr. Loomis sem varar 
lögregluna ítrekað við manninum sem hann lýsir sem 
holdgervingi illskunnar.

Halloween kom út árið 1978 og var sjálfstæð kvikmynd sem 
var leikstýrt af John Carpenter. Myndin kostaði lítið á 
mælikvarða bíómynda þá eða um 300 þúsund dollara. 
Halloween myndi síðan raka inn yfir 47 milljón dollurum um 
allan heim næstu mánuði eftir frumsýningu.

Þó svo að Halloween sé strangt til tekið ekki fyrsta 
hryllingsmynd sinnar tegundar þá er hún álitin vera 
kvikmyndin sem hóf nýja hryllingsmyndahefð í 
Bandaríkjunum og víðar sem hét SLÆGINGARMYNDIN (e. 
slasher film).
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Halloween
Hrekkjavaka



Þegar hann hóf gerð Halloween þá hafði John Carpenter 
þegar getið sér hljóðs með tveimur sjálfstæðum kvikmyndum 
sem hétu Dark Star (1974) og Assault on Precinct 13 (1976). 

Dark Star var svört kómedía um kexruglaða geimfara sem 
þurfa að tala niður lifandi sprengju um borð í geimskipinu 
sínu svo hún sprengi þá ekki í loft upp.

Assault on Precinct 13 var heldur alvarlegri kvikmynd sem 
fjallaði um lögregluþjón sem þarf að berjast fyrir lífi sínu 
ásamt öðrum þegar vel vopnað götugengi ræðst gegn 
lögreglustöð.

Með Halloween varð Carpenter einn eftirsóttasti leikstjóri í 
Hollywood og fékk tilboð um að gera kvikmyndir með 
stuðningi stórra framleiðslufyrirtækja. Með kvikmyndum sem 
hann gerði eftir Halloween, eins og The Fog (1980) og The 
Thing (1982), varð hann best þekktur sem 
hryllingsmyndaleikstjóri sem toppaði ítrekað sjálfan sig og 
iðnaðinn í Hollywood.

Carpenter hefur þó alltaf verið með annan fótinn í sjálfstæðri 
kvikmyndaframleiðslu. Halloween naut þess að hann gat, 
ásamt framleiðanda sínum Debra Hill, skrifað og stýrt 
heildarferli myndarinnar. Afurðin er stílhrein kvikmynd sem 
varð brautryðjandi fyrir kvikmyndaiðnaðinn í Hollywood.
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Assault on Precinct 13 Dark StarJohn Carpenter

John Carpenter



Slægingarmyndir eru gerð af hryllingsmyndum sem deila 
ákveðnum einkennum og skera sig út úr öðrum 
hryllingsmyndum eins og draugamyndum eða 
skrímslamyndum.

Slægingarmyndir fjalla oftast um einn morðingja sem eltir 
ungmenni og drepur þau eitt af öðru með hníf eða öðru 
eggvopni. Oft er um að ræða mann sem ber grímu eða 
annað fyrir andlitinu. 

Fórnarlömb morðingja í slægingarmyndum eru oftast 
unglingar sem annaðhvort standa í vegi hans eða hafa gert 
eitthvað á hlut hans. 

Kynlíf og drykkja eru dauðadómur fyrir þessar persónur því 
morðingjar í slægingarmyndum hafa sérstakan áhuga á 
slíkum löstum enda er sá sem lifir oftast af í slíkum myndum 
ung stúlka sem hefur ekki stundað kynlíf og heldur sig frá 
áfengi og eiturlyfjum.
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Friday the 13th er arftaki Halloween og setur flestar reglur sem 
slægingarmyndir fylgja þar eftir. Þó svo að frægasta persóna myndanna sé 
Jason Voorhees, sem ber hokkígrímu í flestum myndunum, þá var móðir 

hans morðinginn í fyrstu myndinni og gríman var ekki sýnd fyrr en í þriðju.

Scream (1996) endurvakti áhuga kvikmyndaáhorfenda á 
slægingarmyndum á tíunda áratuginum. Myndin er sérstök að því leyti að 

morðinginn er aðdáandi slægingarmynda og fylgir öllum reglum slíkra 
mynda nákvæmlega og vitnar ítrekað í frægar slægingarmyndir.

Slægingarmyndir



Þegar þú horfir á Halloween er vert að taka eftir nokkrum 
punktum sem gera þessa klassísku mynd svo sérstaka:

1. Fyrsta slægingarmyndin

Halloween er fyrsta slægingarmynd sinnar tegundar. Margar 
reglur og venjur sem við könnumst við úr nútíma 
slægingarmyndum eru ekki endilega til staðar í myndinni. Til 
dæmis eru ekki mjög margir drepnir í myndinni og fyrsta 
morðatriðið birtist seint. Myndin snýst meira um að byggja 
upp spennu og drunga.

2. Kvikmyndatakan

Kvikmyndatakan í Halloween er að mörgu leyti sérstök. 
Myndavélin er sífellt leitandi og fylgist oft með persónum 
sínum á sama hátt og morðinginn. Hún sýnir oft útfrá 
sjónarhorni morðingjans og leyfir okkur að sjá með hans 
augum en stundum sýnir hún okkur sjónarhorn fórnarlamba 
hans.

Kvikmyndavélin notar römmun á áhrifaríkan hátt í myndinni. 
Takið eftir hvernig persónum og leikmynd er ítrekað stillt upp 
inni í ramma kvikmyndavélarinnar.

159

Halloween

Fyrstu reglur slægingarmynda eru settar í Halloween Víðar tökur vekja upp óhug. Laurie virðist berskjölduð. Morðinginn felur sig 
í umhverfi sem ætti að vera öruggt.



3. Tónlistin

Tónlistin í Halloween er mjög fræg. Hún er frumsamin af 
leikstjóranum sem semur tónlistina fyrir flestar myndirnar 
sínar. Takið eftir notkun hennar í myndinni og hvernig hún 
vekur upp eftirvæntingu.

4. Uppbygging

Myndin hefur hægari uppbyggingu en margar aðrar 
hryllingsmyndir. Við eyðum stórum hluta myndarinnar að 
bíða eftir því að eitthvað gerist. 

Við fylgjumst með morðingjanum Michael Meyers sitja fyrir 
verðandi fórnarlömbum sínum eins og hann sé að bíða eftir 
færi. Eftirvæntingin er í raun áhrifameiri en verknaðurinn.

5. Skrímslið

Michael Meyers er enginn venjulegur maður. Hann segir 
ekkert í allri myndinni og virðist óstöðvandi og ódrepandi. 
Hann líkist meira nokkurskonar náttúruafli sem persónur 
myndarinnar þurfa að forðast í stað þess að reyna að sigra.
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Matraðakenndur morðinginn virðist nær yfirnátturulegur. Stendur fyrir illsku 
sem ekki er hægt að stöðva, eitthvað sem við óttumst í hversdagslífi okkar.

Morðinginn virðist nær hluti af myrkrinu. Spennan felst ekki í ofbeldinu 
sjálfu heldur í uppbyggingunni og eftirvæntingunni.
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Spurningar
og umræður



	 Kynntu þér Víetnam stríðið á Internetinu. 
Hvenær stóð það yfir og hverjir börðust í því? 

Hversu margir dóu í stríðinu? Af hverju var Víetnam 
stríðið ekki vinsælt stríð í Bandaríkjunum?

	 Kynntu þér slægingarmyndir á Internetinu. Hver var 
síðasta slægingarmyndin sem þú sást? Hefur þú gaman að 

slíkum myndum? Af hverju/af hverju ekki?

	 Amerískar kvikmyndir eru mjög vinsælar á Íslandi. 
Hversu áhrifamiklar eru amerískar kvikmyndir að þínu mati? 
Endurspegla þær á einhvern hátt hefðir og gildi Íslendinga?

Kvikmyndaleikstjórarnir sem fjallað er um í kaflanum 
sköpuðu sumar af frægustu kvikmyndum allra tíma. Flettu 
þeim upp á Internetinu. Hvaða kvikmyndir hefur þú séð eftir 

þá? Hvernig fannst þér þær?



	 Hver var síðasta risamyndin sem þú sást? Hvað gerði 
hana að risamynd?

	 Eitt af því sem einkenndi sumar kvikmyndir amerísku 
nýbylgjunnar voru tilvísanir í gamlar Hollywood hefðir. Star 
Wars var þar engin undantekning. Skoðaðu á Internetinu 

hvaða kvikmyndir Star Wars vísar í (e. Star Wars influences) 
og nefndu (eða sýndu með ljósmyndum) hvernig það er gert.

	 Hvað er sjálfstæð kvikmynd? Hvaða sjálfstæðu 
kvikmynd hefur þú séð?

Hvað er ólíkt með sjálfstæðri kvikmynd og listrænni 
kvikmynd? Er það sami hluturinn?



Skoðaðu myndbandið Creative Spark: Dustin Lance 
Black á Youtube og svaraðu eftirfarandi 
spurningum:

https://youtu.be/vrvawtrRxsw

1. Um hvern er myndbandið? Við hvað starfar 
hann?

2. Nefndu þrjár kvikmyndir sem hann hefur starfað 
við. Hverskonar kvikmyndir eru það?

3. Hvað eyðir hann miklum tíma í undirbúning áður 
en hann byrjar að skrifa?

4. Lýstu í stórum dráttum hvernig ferlið hans er 
þegar hann byrjar að semja handrit.

Skoðaðu myndbandið Credited As: Creature 
Performer á Youtube og svaraðu eftirfarandi 
spurningum:

https://youtu.be/gF8QKYUGyD8

1. Um hvern er myndbandið? Við hvað starfar 
hann?

2. Nefndu þrjár kvikmyndir sem hann hefur starfað 
við.

3. Hvað er það mikilvægasta við að leika górillu að 
mati Woodruff?

4. Hvað þarf marga einstaklinga til þess að leika 
eina górillu?

https://youtu.be/vrvawtrRxsw
https://youtu.be/vrvawtrRxsw
https://youtu.be/gF8QKYUGyD8
https://youtu.be/gF8QKYUGyD8
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Fyrstu kvikmyndatökurnar á Íslandi byrjuðu fljótlega 
upp úr aldarmótunum 1900 en það var ekki fyrr en 
1949 sem að fyrsta íslenska kvikmyndin leit dagsins 
ljós.

Íslenskir áhugamenn um kvikmyndagerð tóku sig 
saman og framleiddu röð af kvikmyndum sem 
saman kölluðust íslenska kvikmyndavorið og voru 
undanfari öflugrar kvikmyndagerðar sem myndi 
vaxa og dafna í íslenskri menningu.

Í þessum kafla skoðum við íslenska kvikmyndavorið 
og lítum nánar á tvær fyrstu íslensku kvikmyndirnar.

Íslenska
kvikmyndavorið



Á fyrstu áratugum 20. aldarinnar eru kvikmyndir sem teknar 
eru á Íslandi aðallega teknar upp af útlendingum. Helsta 
myndefnið var myndir af veiðiskap, náttúrunni og þjóðlífi. Þá 
ferðaðist venjulega lítið tökulið, jafnvel bara einn maður, til 
landsins til þess að taka myndir og sýna erlendis.

Upp úr 1919 byrjuðu Íslendingar sjálfir að festa kaup á 
tækjum og tólum til þess að taka upp kvikmyndir og sýna 
þær. Þessar myndir voru einnig aðallega upptökur af landi 
og þjóð.

Leikin kvikmyndagerð á Íslandi er álitin hafa hafist þegar 
danskir kvikmyndagerðarmenn komu til Íslands til þess að 
kvikmynda Sögu Borgarættarinnar sem var byggð á 
samnefndri bók íslenska höfundarins Gunnars 
Gunnarssonar. Leikarahópurinn samanstóð af bæði 
íslenskum og dönskum leikurum. Myndin kom út árið 1921.

Saga Borgarættarinnar var fyrsta myndin af nokkrum sem 
voru gerðar á Íslandi eða byggðar á íslensku efni. Árið 1923 
komu svo út Hadda Padda (Gunnar Robert Hansen og 
Guðmundur Kamban) og Glataði sonurinn (A.E. Coleby).
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ÍSLENSKA KVIKMYNDAVORIÐ

❖ Íslenska kvikmyndavorið byrjaði árið 1949 með 
fyrstu íslensku kvikmyndinni í fullri lengd.

❖ Sjö myndir voru gerðar með nokkuð stuttu millibili 
fram til 1962.

❖ Fyrstu myndirnar eru gerðar af áhugamönnum sem 
eru að læra á kvikmyndamiðilinn jafnóðum.

❖ Tæknileg vandamál voru margvísleg í byrjun en 
brátt safnast saman reynsla og kunnátta.

❖ Tilkoma sjónvarpsins leiddi af sér hlé á 
kvikmyndagerð sem hófst ekki aftur fyrr en 1977.

Íslenska
kvikmyndavorið



Fyrsta íslenska kvikmyndin sem var gerð, framleidd og 
skrifuð af Íslendingum kom út árið 1949 og hún hófst með 
afsökunarbeiðni.

Þá gerði landþekktur ljósmyndari, Loftur Guðmundsson, 
myndina Milli fjalls og fjöru sem fjallaði um raunir ungs 
bóndadrengs sem sakaður er um sauðaþjófnað í sveit í 
kringum 1900.

Myndin var skrifuð og henni leikstýrt af Lofti sem byggði 
söguna að hluta til á eigin æsku. Loftur átti kvikmyndavélina 
sem notuð var og gat hún tekið upp hljóð og mynd á sama 
tíma. 

Hljóð myndarinnar var slæmt og byrjaði þessa fyrsta íslenska 
kvikmynd í fullri lengd á afsökunarbeiðni frá leikstjóranum 
þar sem hann bað áhorfendur um að sýna skilning á því. Milli 
fjalls og fjöru hóf svokallað kvikmyndavor í íslenskri 
kvikmyndasögu því á árið eftir kom út önnur íslenska 
kvikmyndin í fullri lengd.

Síðasti bærinn í dalnum (1950) var gerð af Óskari Gíslasyni 
og var byggð á íslenskri þjóðsögu um tröll sem sátu fyrir 
síðasta bænum í dal einum. Börnin sem bjuggu þar ásamt 
föður sínum og ömmu voru sérstaklega næm fyrir þessum 
yfirnáttúrulegu öflum og fá hjálp frá dverg og álfkonu til þess 
að berjast gegn illu tröllunum.
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Sýslumaður kemur til þess að handtaka Ingvar í Milli fjalls og fjöru. Bergur hittir álfkonuna í Síðasta bænum í dalnum.



Árið 1951 gaf Óskar Gíslason út sína aðra kvikmynd og hét 
hún Reykjavíkurævintýri Bakkabræðra en hún fjallar um 
misgáfaða sveitamenn sem leggja för sína til Reykjavíkur í 
fyrsta sinn til þess að hitta ungar stúlkur sem fengu 
húsaskjól hjá þeim í sveitinni.

Bakkabræður eru ekki vanir stórborgarlífinu og komast í 
allskyns klandur. Þeir fara í tívolí í Vatnsmýrinni, hrella 
borgarbúa með miklum tilþrifum í sundi og gerast boðflennur 
í Þjóðleikhúsinu. Þeir reyna einnig að vaska upp eftir sig en 

hafa þá ekki séð áður nútíma eldhús eða jafnvel ísskáp og 
kunna ekkert að athafna sig á nútíma heimili.

Söguþráður myndarinnar er fremur einfaldur og er hún í dag 
best séð sem afburðagóð heimild um Reykjavík á þessum 
árum enda gerist hún að miklu leyti í miðbænum.

Niðursetningurinn kom út sama ár og er síðasta kvikmynd 
Lofts Guðmundssonar sem var orðin mjög veikur þegar 
tökum lauk. Loftur fjallar þar aftur um lífið á árum áður í 
íslensku sveitinni og aðstæður fólks þar.
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Bakkabræður keyra inn í Reykjavík á traktorinum sínum í 
Reykjarvíkurævintýri Bakkabræðra.

Niðursetningurinn (1951) að dauða kominn. Hann rís síðan aftur upp og 
herjar á fólkið sem gerði honum mein í lifanda lífi.



Árið 1954 sýnir Óskar Gíslason sína þriðju kvikmynd, Nýtt 
hlutverk, sem fjallar um unga konu sem heitir Lína og býr í 
Reykjavík og missir manninn sinn á sjó. 

Tengdafaðir hennar, Jón sem er orðinn gamall og veikur 
tekst þá á við nýtt hlutverk og fer aftur að vinna til þess að 
sjá fyrir henni og börnunum hennar en líf á þessum árum er 
erfitt og ekki er mikið um góða vinnu að fá.

Þremur árum síðar kemur út barnamyndin Gilitrutt sem er 
byggð á íslenskri þjóðsögu um lata húsmóður sem gerir 

samning við tröllskessu. Til þess að losna undan 
samningnum þarf hún að komast að nafni tröllskessunnar.

Síðasta mynd kvikmyndavorsins hét 79 af stöðinni og fjallar 
hún um leigubílstjóra sem byrjar ástarsamband við ekkju 
sem hefur slæman orðstír, meðal annars hefur hún haldið við 
ameríkana frá varnarsvæðinu.

Myndin fjallar í raun um fordóma og illúð almennings 
gagnvart konum í íslensku samfélagi. Konur eiga ekki að 
halda við marga menn og síst af öllu eiga í samböndum við 
hermenn af varnarsvæðinu.
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Jón gamli talar við félaga sinn í Nýtt Hlutverk (1954). Gógó og Ragnar í rúminu. Kristbjörg Kjeld lék síðar aftur Gógó árið 2010 í 
myndinni Mamma Gógó sem var sjálfstætt framhald 79 af stöðinni.



Eftir þetta fyrsta kvikmyndavor Íslendinga sem hófst með 
Milli fjalls og fjöru árið 1949 og endaði með 79 af stöðinni 
árið 1962 kom 15 ára pása í framleiðslu íslenskra kvikmynda.

Þessi pása er að mörgu leyti skýrð með tilkomu 
Ríkissjónvarpsins sem hóf útsendingar 30. september 1966. 
Í byrjun voru útsendingar tvisvar sinnum í viku, á 
miðvikudögum og föstudögum. Útsendingardögum fjölgaði 
síðan smám saman í sex daga vikunnar, en þá var ekki 

útsending á fimmtudögum en það var ekki fyrr en 1987 að 
sjónvarpið sendi út alla daga vikunnar.

Næsta kvikmynd á Íslandi kom út árið 1977 og hét 
Morðsaga. Hún var leikstýrð af Reyni Oddssyni og þótti 
marka tímamót í íslenskri kvikmyndagerð enda um fyrstu 
íslensku spennumyndina að ræða. Eftir að morðsaga kom út 
hafa íslenskar kvikmyndir komið út ár hvert þangað til í dag. 
Nú eru þær samanlagt yfir 160 talsins og heldur áfram að 
fjölga hratt.
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Stillimynd fyrir sjónvarp. Þegar engar útsendingar voru hjá RÚV fyrr á 
tímum þá var stillimyndin það eina sem sást á skjá landsmanna.

Morðsaga (1977) var umdeild mynd þegar hún kom út. Myndin var 
stafrænt endurbyggð árið 2016 og sýnd aftur í Háskólabíói. 



Milli fjalls og fjöru er dramatísk kvikmynd sem fjallar um líf og 
örlög fólks í íslenskri sveit í kringum 1900 þar sem óbreyttir 
bændur skrimta og eru stórskuldugir ríkum 
embættismönnum sem beita valdi sínu gegn hverjum sem 
þeim sýnist.

Í göngutúr með vinkonu sinni finnur Ingvar, ungur 
bóndasonur, kindahaus í fjörunni merktan sýslumanninum og 
tekur hann heim til sín. Þegar undirmaður sýslumannsins á 
erindi á bæinn finnur hann hausinn liggjandi fyrir utan bæinn 
og tilkynnir sýslumanni um fundinn.

Ingvar er kærður fyrir sauðaþjófnað og handtekinn. Ingvar 
þarf nú að flýja prísundina og sanna sakleysi sitt fyrir 
sýslumanninum og íbúunum í sveitinni.

Milli fjalls og fjöru var frumsýnd árið 1949 og er fyrsta 
íslenska kvikmyndin í fullri lengd. Hún var framleidd og 
leikstýrð af Lofti Guðmundssyni ljósmyndara. 

Myndin var tekin upp vísvegar á Suðurlandi en inniatriðin 
voru tekin upp í Hafnafirði.
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Milli fjalls
og fjöru



Loftur Guðmundsson var þegar orðinn landsþekktur 
ljósmyndari og kvikmyndagerðarmaður þegar hann gerði 
sína fyrstu kvikmynd. Fólk lagði sérstaklega leið sína inn í 
höfuðborgina til þess að fara á ljósmyndastofu Lofts til að 
láta mynda sig við hin ýmsu tilefni og þótti hann ákaflega fær 
í sínu starfi.

Loftur hafði brennandi áhuga á kvikmyndum og 
kvikmyndagerð og var brautryðjandi í kvikmyndagerð á 
Íslandi. 

Fyrsta kvikmyndin hans var stuttmyndin Ævintýri Jóns og 
Gvendar sem frumsýnd var 1923. Næsta árið ferðaðist Loftur 

um landið og kvikmyndaði heimildamyndamyndina Ísland í 
lifandi myndum sem hann frumsýndi síðan árið 1925.

Milli fjalls og fjöru er sérstök mynd, ekki einungis vegna þess 
að hún er fyrsta íslenska kvikmyndin í fullri lengd, heldur 
einnig er hún fyrsta íslenska hljóðmyndin og fyrsta íslenska 
kvikmyndin í lit. 

Hún er tekin upp fyrir tíma Ríkissjónvarpsins og fyrir tíma 
Kvikmyndasjóðs. Hún er einnig gerð af fólki sem hafði ekki 
mikla reynslu af kvikmyndagerð, mönnum sem höfðu áhuga, 
tíma og fjármagn til þess að kynna sér og flytja inn búnað 
sem gerði þeim mögulegt að gera verkefnið að veruleika.
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Milli fjalls og fjöru (1949) Ingvar í fangaklefa sem er byggður undir berum himni.



Áhorfendur í dag gætu átt erfitt með að halda athyglinni 
nema þeir hafi sérstakan áhuga á myndinni sem 
sagnfræðilegu verki. Tal leikaranna er til dæmis nær 
óskiljanlegt út alla myndina. Það er heldur engin tónlist í 
myndinni fyrir utan hátíðlegt stef í byrjun myndarinnar.

Byrjun myndarinnar hefst á afar sérstökum upphafstitlum. 
Eftir að titill myndarinnar birtist, ávarpar Loftur áhorfandann 
beint í textanum og útskýrir að myndin tekur upp hljóð og 
mynd á sama tíma og sé sú fyrsta sinnar tegundar. Hann 
segir að ekki hafi verið hægt að komast hjá tæknilegum 
göllum hennar og biður áhorfendur að dæma framtakið ekki 
of harkalega.

Ástæðan er sú að Loftur tók upp myndina á Kodachrome 
hljóðfilmu sem tekur upp hljóð um leið og kvikmyndað er og 
festir það á filmuna sjálfa. Loftur og aðrir sem unnu að 
kvikmyndinni gátu þá ekki athugað hljóðið fyrr en upptökum 
var lokið og filman framkölluð og þá var skaðinn skeður. 

Óskýrt dósahljóð einkenndi myndina og áhorfendur þurftu að 
einbeita sér að hljóðinu ef þeir vildu grípa nokkrar 
skiljanlegar setningar. Þetta gerði myndina torskilda þótt að 
söguþráðurinn sé nokkuð einfaldur.

Kvikmyndatakan er einnig einföld, hún ber með sér merki 
ljósmyndarans sem lítur á leikara og umhverfi þeirra á sama 
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Sýslumaður kemur til þess að handtaka Ingvar. Sýslumaður ræðir við fylgismenn sína.
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Loftur ávarpar áhorfandann í upphafstitlum myndarinnar Milli fjalls og fjöru.



hátt og um landslagsmyndir væri að ræða. Hefðbundin 
þrískipting innan rammans er algeng og kvikmyndavélin 
hreyfist nær aldrei. Leikurinn í myndinni er stífur hjá 
leikurunum. Þetta er skiljanlegt miðað við að flestir höfðu 
aldrei leikið fyrir kvikmyndatökuvél áður.

Loftur byggir umhverfi og persónur á sinni eigin æsku í Milli 
fjalls og fjöru. Hann ólst upp í svipuðum aðstæðum í kringum 
aldamótin þar sem fátækir bændur bjuggu við bág kjör í 
torfbæum á meðan embættismenn gátu látið vel við sig í 
fínum húsum.
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Umfjöllun um myndina í Vikunni 27. janúar 1949.

Kvikmyndaauglýsingar í Morgunblaðinu 14. janúar 1949. 



Síðasti bærinn í dalnum kom út árið 1950 og er önnur 
íslenska kvikmyndin sem gerð var í fullri lengd. 

Hún er ævintýramynd/barnamynd og fjallar um systkynin 
Sólrúnu og Berg sem búa með föður sínum og ömmu í 
síðasta bænum í dalnum. Ill tröll sem búa í fjöllunum í kring 
hafa rekið alla bændur úr dalnum nema þau.

Það sem hefur verndað litlu fjölskylduna er töfrahringur sem 
amma þeirra á. Álfakona hafði gefið henni hann fyrir löngu 
síðan og á hringurinn að halda aftur af offorsi tröllanna 
tveggja sem sitja fyrir bænum. 

Tröllin deyja þó ekki ráðalaus og bregða sér í mannslíki til 
þess að komast inn á bæinn og ná hringnum af ömmu. 
Annað tröllið breytir sér í vinnukarlinn Grímar sem virðist búa 
yfir ofurmannlegum kröftum.

Bóndinn á bænum telur sig hafa fundið í Grímari mikinn 
vinnuþjark en Bergur er fljótur að átta sig á því að ekki sé allt 
með felldu. Þegar hitt tröllið bætist við í líki ungrar 
vinnustúlku þá þarf Bergur á allri þeirri hjálp að halda sem 
býðst.
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Síðasti bærinn
í dalnum



Bergur er svo heppinn að hann hittir fyrir tilviljun álf sem 
heitir Rindill. Rindill hafði týnt huliðshjálminum sínum og 
Bergur hjálpar honum að finna hann. Þegar Rindill setur á sig 
huliðshjálminn þá hverfur hann sjónum. Rindill á einnig 
töfrahest sem er blár og birtist í hvert sinn sem Rindill 
sveiflar reiðtaumnum sínum. Rindill þakkar Bergi með því að 
kynna hann fyrir álfkonunni sem býr í nálægt bænum. 

Hún segist hafa vakað lengi yfir fjölskyldu Bergs og heitir 
honum hjálp sinni. Hún gefur honum að launum beinlegg 
sem getur opnað alla lása og dyr.

Þegar Bergur hefur áttað sig á því að tröllin séu mætt til þess 
að stela hringnum af ömmu þá reynir hann stöðva þau. 
Tröllskessan sér við honum og læsir þau systkinin inni í 
fljúgandi kistu sem fer með þau í hellinn hjá tröllunum. Þar 
inni notar Bergur legginn sem álfkonan gaf honum og flýr 
með hjálp álfkonunnar. Í lokin sigrar Bergur tröllin með hjálp 
Rindils og álfkonunnar og þau leggja á flótta.

Síðasti bærinn í dalnum er skrifuð af Lofti Guðmundssyni 
blaðamanni. Það er gott að rugla ekki þessum Lofti við Loft 
Guðmundsson ljósmyndara sem hafði gert fyrstu íslensku 
kvikmyndina í fullri lengd, Milli fjalls og fjöru, árið áður. 
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Töfrahringurinn hennar ömmu. Tröllin fara úr hellinum sínum.



Leikstjórn var í höndum Ævars Kvaran og stjórn 
kvikmyndatöku í höndum Óskars Gíslasonar.

Myndin fékk mjög góðar viðtökur þegar hún kom fyrst út. 
Umfjallanir voru að mestu leyti jákvæðar. Myndin var tekin í 
lit og er barnamynd.

Talsverður metnaður var lagður í framleiðslu myndarinnar 
sem sést í leikmyndinni. Eitt sem er sérstaklega áhugavert er 
lítið módel af bænum sem Bergur á og leikur sér með í 
myndinni. Það er einstaklega vel gert og þegar Bergur leikur 
sér að því þá virðist hann endurspegla mátt tröllana sem sitja 

um fyrir litla bænum í dalnum. Bergur er leikinn af Vali 
Gústafssyni og Sólrún er leikin af Friðrikku Geirsdóttur. 

Myndin er öll frásögn sem amma ungrar stúlku segir henni í 
byrjun myndarinnar. Þær birtast síðan aftur í lokin til þess að 
ljúka sögunni og ramma myndina inn sem þjóðsögu.

Óskar og Ævar sátu síðan ekki aðgerðarlausir eftir gerð 
þessarar kvikmyndar og gerðu árið eftir Reykjavíkurævintýri 
Bakkabræðra.

178

Börnin gruna nýja vinnumanninn um græsku. Bergur að laga til módelið sitt af bænum.
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Spurningar
og umræður



Farðu á timarit.is og flettu upp á umfjöllunum og gagnrýni 
um Milli fjalls og fjöru sem voru skrifaðar 1949-1950. Hvað 

segja blaðamenn um myndina? Hvernig var henni tekið? Var 
hún álitin vel heppnuð?

Hver er þín uppáhalds íslenska kvikmynd? Hver gerði hana 
og hvenær? Af hverju er hún í uppáhaldi hjá þér?

Hverjar voru tvær fyrstu íslensku konurnar sem leikstýrðu 
kvikmyndum? Flettu upp á þeim á Internetinu og segðu 
stuttlega frá konunum og myndunum sem þær gerðu.

Hversu margar íslenskar hryllingsmyndir hafa verið gerðar? 
Segðu stuttlega frá þeim. Hefur þú séð einhverja þeirra?



	 Veldu þér eina íslenska kvikmynd og skrifaðu um hana 
kvikmyndagagnrýni fyrir dagblað.

Hvernig finnst þér að horfa á íslenskar kvikmyndir? Er það 
öðruvísi reynsla en að horfa á erlendar? Af hverju?

Líttu yfir kvikmyndirnar sem mynda saman kvikmyndavor 
Íslendinga. Eiga sögurnar sem þær segja eitthvað 

sameiginlegt? Hvað er algengasta umfjöllunarefnið? Hvað 
segir það um hugarfar Íslendinga á þessum tíma?

Margir telja að kvikmyndir séu að mörgu leyti sagnfræðilegar 
heimildir um tímana sem þært gerast á. Hvaða nýlega 
íslenska kvikmynd hefur þú séð? Var íslenskt samfélag 

endurspeglað rétt í myndinni að þínu mati?
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Femínísk kvikmyndafræði er sú grein 
kvikmyndafræðinnar sem fjallar um þátt kvenna í 
kvikmyndasögunni hvort sem það eru leikkonur, 
leikstjórar eða handritshöfundar.

Femínísk kvikmyndafræði rannsakar líka kenningar 
um kvikmyndirnar sjálfar og kvikmyndamálið í ljósi 
stöðu konunnar í kvikmyndum.

Femínísk
kvikmyndafræði



Ef við lítum á kvikmyndasöguna í heild sinni þá virðist sem 
konur komi lítið við sögu. Flestar bækur sem skrifaðar hafa 
verið um kvikmyndasöguna fjalla lítið um kvikmyndir eftir 
konur, enda eru þær í miklum minnihluta miðað við 
karlmenn. Konur eru ekki sérstaklega þekktar fyrir að vera 
framleiðendur, leikstjórar eða höfundar kvikmynda. Flestar 
sem eru þekktar og vinna við kvikmyndagerð eru auðvitað 
leikkonur. 

Við getum flest nefnt í fljótu bragði fjórar frægar leikkonur. En 
getur þú nefnt fjórar konur sem eru leikstjórar? 
Framleiðendur? Handritshöfundar? Tónlistarhöfundar? 

Ástæðan fyrir því hvað konur eru lítið áberandi sem 
kvikmyndagerðarmenn er margþætt. Hægt er að útskýra 
fjarveru kvenna með því að vísa í hin margvíslegu réttindi 
sem þær nutu ekki á fyrstu áratugum kvikmyndarinnar; 
kosningaréttur, starfsréttindi og misrétti í hinum ýmsu 
löndum kann að útskýra af hverju við höfum ekki séð margar 
konur rísa í kvikmyndasögunni sem miklir leikstjórar.

Margir myndu jafnvel segja að enn þann dag í dag búi konur 
við mikið misrétti í kvikmyndagerð og að iðnaðurinn sé að 
sumu leyti óvinveittur þeim vegna þess hversu lengi honum 
hefur verið stjórnað af karlmönnum.
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KONUR OG KVIKMYNDIR

❖ Femínísk kvikmyndafræði rannsakar þátt kvenna í 
kvikmyndum.

❖ Þegar það kemur að leikstjórum, 
handritshöfundum eða kvikmyndatökumönnum eru 
konur í miklum minnihluta.

❖ Kvikmyndfræðingar hafa gjarnan gagnrýnt hversu 
illa konur eru sýndar í kvikmyndum og að gömul 
viðhorf virðist lifa góðu lífi í kvikmyndum sem segja 
að konur séu ekki jafnhæfar og karlmenn til þess að 
vera aðalpersónur, hetjur og bjarga deginum.

Femínísk
kvikmyndafræði



Konan sem er álitin vera fyrsti kvenkyns leikstjórinn hét Alice 
Guy-Blaché og var frá Frakklandi. Hún hóf feril sinn sem 
einkaritari hjá franska ljósmyndafyrirtækinu Gaumont árið 
1894 sem varð síðar að einu stærsta kvikmyndafyrirtæki 
Frakklands.

Alice komst langt innan fyrirtækisins og 1896 leikstýrði hún 
fyrstu kvikmyndinni sinn La Fée aux Choux (e. The Cabbage 
Fairy). Þó það sé umdeilt þá er myndin álitin af mörgum vera 
fyrsta kvikmyndin sem inniheldur sögu en ekki einungis 
afmarkað stutt atriði. Myndin er byggð á frönsku ævintýri 

sem segir frá því að drengir séu fæddir í kálhausum og 
stúlkur í rósum.

Fram til 1906 er talið að hún hafi verið eini starfandi 
kvikmyndaleikstjórinn í heiminum og á þeim tíma stjórnaði 
hún einnig allri kvikmyndaframleiðslu hjá Gaumont.

Alice varð einnig þekkt fyrir að vera óhrædd við að gera 
tilraunir með kvikmyndamiðilinn og skapa sjónrænar brellur 
ásamt því að gera tilraunir með hljóðupptöku fyrir 
kvikmyndir. Á árunum 1886-1920 gerði hún yfir 1000 
kvikmyndir. Hún er einn af mikilvægustu frumkvöðlum 
kvikmyndasögunnar.
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Alice Guy-Blaché hóf feril sinn sem einkaritari, en það var eins háttsett 
starf og kona gat komist í árið 1894.

La Fée aux Choux (1986. e. The Cabbage Fairy). Álfkonan hjápar börnum 
að fæðast úr kálhausum og blómum.

Alice Guy-Blaché



Árið 1908 hitti Alice Guy-Blaché unga konu sem hét Lois 
Weber og réð hana til þess að vinna við Gaumont. Lois 
Weber átti síðar eftir að verða einn af mikilvægustu 
kvenkynsleikstjórum í sögu Bandaríkjanna þar sem hún 
leikstýrði yfir 130 kvikmyndum.

Lois Weber er álitin einn fyrsti kvenkyns 
kvikmyndahöfundurinn þar sem hún stýrði öllum hliðum 
kvikmynda sinna sem framleiðandi, leikstjóri, leikari og 
handritshöfundur.

Ásamt Alice Guy-Blaché var Lois Weber einnig með fyrstu 
kvikmyndagerðarmönnum til þess að gera tilraunir með hljóð 

í kvikmyndum og þróa nýjar aðferðir í kvikmyndum. 
Frægasta tilraun hennar var þegar hún notaði skjáskiptingu 
(e. split screen) í kvikmynd til þess að sýna tvo atburði 
gerast á sama tíma í myndinni Suspense (1913).

Weber var fyrsta bandaríska konan sem leikstýrði kvikmynd í 
fullri lengd, The Merchant of Venice (1914).

Ein af hennar frægustu myndum heitir Where Are My 
Children? (1916) og fjallar hún um deilur og lögmæti 
fóstureyðinga.
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Lois Weber Where Are My Children? (1916)

Lois Weber



Árið 2008 kom út sjálfstætt framhald myndarinnar The 
Punisher (2004) sem nefnist Punisher: War Zone. Myndin er 
byggð á vinsælli ofurhetju sem leitast við að refsa 
glæpamönnum á miskunnarlausan hátt.

Myndin fékk miðlungsdóma og dræma aðsókn en á næstu 
árum öðlaðist hún dyggan hóp áhorfenda. Einn þeirra var 
grínistinn Patton Oswalt sem skrifaði fræga bloggfærslu þar 
sem hann hyllti myndina fyrir frábæra framsetningu, óvægið 
ofbeldi og gífurlega tryggð fyrir viðfangsefninu.

Það sem var áhugaverðast við myndina var að hún var fyrsta 
ofurhetjumyndin sem var leikstýrð af konu, Lexi Alexander. 

Alexander hafði áður orðið þekkt fyrir myndina Green Street 
Hooligans (2005). Í viðtali við hlaðvarpsþáttinn How did this 
get made? árið 2011 segir hún ítarlega frá framleiðslu 
myndarinnar. Þar segir Alexander að hún hafi farið á 
spjallsvæði aðdáenda teiknimyndablaðanna til þess að fá 
ráð svo að myndin yrði sönn uppruna sínum

Alexander lýsir einnig miklu mótlæti við gerð myndarinnar 
þar sem framleiðendur í Hollywood áttu erfitt með að ímynda 
sér að kona gæti gert ofbeldisfulla hasarmynd og það hafi 
einungis verið vegna þess að hún hafði gert aðra kvikmynd 
sem innihélt ofbeldi að þeir gátu hugsað sér að hún gæti 
leikstýrt myndinni.
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Áður en Lexi Alexander varð leikstjóri var hún áhættuleikari og 
heimsmeistari í karate.

Punisher War Zone (2008)

Lexi Alexander



Fyrir kvikmyndaheiminum eru Óskarsverðlaunin stærsta 
kvikmyndahátið í heiminum. Hátíðin hefur verið haldin síðan 
árið 1929 og allan þann tíma hefur einungis ein kona unnið 
verðlaunin fyrir bestu leikstjórn.

Sú sem vann árið 2010 hét Kathryn Bigelow fyrir 
kvikmyndina The Hurt Locker (2009). Myndin fjallar um 
sprengjusérfræðing í bandaríska hernum sem starfaði í Írak 
og eftir erfiða reynslu þar á hann erfitt með að feta sig aftur í 
venjulegu samfélagi.

Kathryn Bigelow hafði fyrir 2010 átt farsælan feril sem einn 
vinsælasti kvenkynsleikstjóri allra tíma.

 Fyrsta kvikmyndin hennar kom út árið 1981 og síðan þá 
hefur hún leikstýrt mörgum bíómyndum sem eru álitnar vera 
klassískar spennumyndir eins og vampírumyndinni Near Dark 
(1987), spennumyndinni Point Break (1991) og pólitíska 
spennutryllinum Zero Dark Thirty (2012) sem fjallar um leitina 
að Osama Bin Laden. 

Kvikmyndir Bigelow eru jafnan óvægnar, ofbeldisfullar og 
stílhreinar. Í mörgum mynda hennar eru sterkar kvenpersónur 
sem þurfa að reiða sig á eigin krafta til þess að sigrast á 
vandamálum sínum.
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Kathryn Bigelow, fyrsta konan til þess að vinna Óskarsverðlaun fyrir bestu 
leikstjórn.

Bill Paxton brosir út í eitt í myndinni Near Dark (1987)

Kathryn Bigelow



Kvikmyndafræðingurinn og feministinn Laura Mulvey notaði 
sálgreingu til þess að rannsaka ástand kvikmyndarinnar og 
greindi hana sem karlmann.

Mulvey sagði að frá upphafi kvikmyndarinnar höfum við sem 
áhorfendur verið skilyrt til þess að dáðst að 
aðalsögupersónunni í kvikmyndum. 

Yfirgnæfandi aðalleikarar í kvikmyndum eru karlmenn. Þeir 
leika hetjurnar sem koma til bjargar, skynsamir og sterkir. Við 
eigum að halda með þeim, finna til með þeim, samsama 
okkur þeirra málstað.

Í kvikmyndum eru konur í flestum tilfellum fórnarlambið sem 
kalrmenn þurfa að bjarga. Þær eru aðstoðarkonur sem hjálpa 
aðalkarlmanninum að vera hugrakkur og þær eru verðlaun 
fyrir hann í lok myndarinnar. Þá fær hann kossinn sinn og að 
taka konuna með sér heim.

Mulvey lýsir því hvernig við sem áhorfendur erum látin halda 
með karlmanninum og tengjast honum á meðan við lítum á 
konunurnar sem verðlaunagripi. Sjónarhorn okkar, 
myndavélin, hefur karllægt augnaráð sem samsamar sig 
karlmönnnum en sýnir okkur konur sem hluti.
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Í myndinni Dr. Strange (2016) leikur Rachel McAdams fyrrverandi kærustu 
aðalpersónunnar. Hennar framlag er að aðstoða og hvetja aðalpersónuna 

áfram og gefa honum ástæðu til þess að bjarga heiminum.

Í myndinni Transformers (2007) eyðir myndavélin miklum tíma í að sýna á 
Megan Fox. Hennar framlag til söguþráðarins er fyrst og fremst að vera 

augnakonfekt og verðlaunagripur fyrir hetju myndarinnar.

Laura Mulvey
Er kvikmyndin karlkyns?



Mulvey býður okkur að horfa á hina hefðbundu Hollywood 
mynd og rannsaka málið sjálf. Snýst myndin um hugrekki 
karlmannsins og líkamsgerð konunnar?

Þegar við skoðum hugmyndir Mulvey er best að skoða þær 
kvikmyndagerðir sem eru vinsælastar í Hollywood hverju 
sinni og þá sjáum við mjög skýrt hið karllæga sjónarhorn í 
kvikmyndum.

Í dag er ofurhetjukvikmyndin sennilega langvinsælasta 
gerðin af bíómyndum í Hollywood. Frá árinu 2008 þegar 
frumsýndar voru myndirnar The Dark Knight og Iron Man, 

hafa yfir 40 ofurhetjumyndir verið gefnar út (til og með árinu 
2016) og allar hafa snúist um karlmenn í aðalhlutverkunum. 

Engin ofurhetjukvikmynd á síðustu átta árum hefur haft konu 
í aðalhlutverkinu.

Konur í þessum myndum eru oftast kærustur, aðstoðarmenn 
eða stuðningsofurhetjur. Þær eru lítið þróaðar áfram sem 
einstaklingar og eru oftast klappstýrur fyrir karlmenn eða 
drepnar svo að karlmenn hafi ástæðu til þess að berjast við 
vonda kallinn.
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Í myndinni X - Men: Apocalypse (2016) koma eiginkona og dóttir Magneto 
einungis stutt fram í myndinni svo þær geti verið drepnar og gefið honum 

ástæðu til þess að taka þátt í meginatburðum myndarinnar.

Black Widow hefur fengið mest að gera í ofurhetjumyndum síðustu ára. 
Hún er því alltaf stuðningspersóna fyrir karlmennina. Á meðan þeir fá 

brynjur og litríka búninga þá fær hún níðþröngan galla sem leyfir okkur að 
sjá og glápa á líkama hennar.



Árið 1985 gefur teiknarinn og femínistinn Alison Bechdel út 
teiknimyndasögu þar sem áhugavert próf er sett fram til 
þess að sýna fram á hversu takmarkaðar konur eru gerðar í 
kvikmyndum.

Prófið er ekki einungis bundið við kvikmyndir, það getur 
einnig verið notað á tölvuleiki, teiknimyndasögur og bækur.

Markmið prófsins er að sýna fram á hversu lítið konur eru 
notaðar í kvikmyndum á annan hátt en að vera 
stuðningsaðilar fyrir karlmenn.

Það minnir okkur á að vinsælustu kvikmyndirnar sem við 
horfum mest á og ölumst upp við að líta á konur sem annars 
flokks persónur sem hafa lítinn tilgang fyrir utan að vera 
frásagnartæki fyrir karlmenn
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Harry Potter and the Deathly Hallows: Part II (2011) stenst ekki Bechdel 
prófið. Fyrir utan mjög stutt orðaskipti þá eiga engar konur samræður í 

myndinni um eitthvað annað en karlmenn.

Alien (1979) stenst Bechdel prófið en þar talar aðalpersónan Ripley við 
Lambert um eitthvað annað en karlmenn.

Bechdel prófið

Prófið er á þessa leið: Inniheldur kvikmyndin tvær 

konur, sem hafa nöfn (eru persónur í myndinni en ekki 

bara aukaleikarar), eru sem tala saman um eitthvað 

annað en karlmann?



Ung kona gengur inn á matsölustað. Hún pantar sér drykk 
og bíður. Stuttu síðar gengur inn myndarlegur maður. Hann 
sest fyrir framan hana og pantar. Þau þekkjast. Miðað við 
samtal þeirra þá á hún í útistöðum við annan mann. Eftir 
ítrekaðar tilraunir til þess að fá konuna til þess að fara með 
sér ræðst maðurinn á hana á ósvífinn hátt.

Við fyrstu sýn höldum við að atriðið muni snúast um ofbeldi 
gegn konunni, en fljótlega er ljóst að hún er ekki veikari 
aðilinn. Hún virðist sterk, snjöll og er fljót að snúa aðstæðum 
sér í hag og sigrar manninn algerlega.

Haywire kom út árið 2011 og fjallar um sérsveitarkonu sem 
vinnur fyrir einkafyrirtæki sem sérhæfir sig í leynilegum 
aðgerðum fyrir stjórnvöld og valdamikla einstaklinga.

Myndin olli ekki miklum usla þegar hún var gefin út þrátt fyrir 
hafa fengið almennt góða gagnrýni frá 
kvikmyndagagnrýnendum. Innan kvikmyndafræðinnar er hún 
þó ein af fáum kvikmyndum sem vert er að skoða í femínísku 
ljósi.
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Haywire
Háspenna



Leikstjóri Haywire er Steven Soderbergh sem áður hafði gert 
margar frægar myndir og unnið Óskarsverðlaunin fyrir 
glæpamyndina Traffic (2001). Kvikmyndir hans eru af öllum 
stærðum og gerðum. Hann hefur meðal annars gert 
Hollywood myndina Ocean’s Eleven (2001) og sjálfstæðu 
myndirnar Che Part I & Part II (2008). 

Í Haywire tekur hann fyrir tvær kvikmyndagreinar í einni 
mynd. Kvikmyndagreinar eru leið til þess að flokka 
kvikmyndir eftir aðaleinkennum þeirra. Kvikmyndir sem eru 
gerðar sérstaklega sem kvikmyndagreinamyndir byggja á 
reglum og hefðum sem hafa verið settar í gegnum tíðina af 
öðrum slíkum myndum.

Haywire er í fyrsta lagi bardagamynd sem er 
kvikmyndagrein þar sem aðaláherslan er á líkamleg 
bardagaatriði. Í þeim er styrkur, snerpa og hæfileikar 
persónanna til að slást í aðalhlutverki.

Haywire er einnig hasarmynd  sem leggur áherslu á 
spennandi atriði þar sem mikið gengur á. Helstu einkenni 
hasarmynda eru skotbardagar, eltingarleikir og ofbeldi.

Myndin býr einnig yfir ákveðnu raunsæi þar sem bæði 
bardagar myndarinnar og hasaratriði eru öll sýnd á skýran og 
skiljanlegan hátt. Fátt gerist í myndinni sem er ekki mögulegt 
fyrir raunverulegar manneskjur að framkvæma.
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Steven Soderbergh. Leikararnir þurfa að hafa fyrir hlutunum í myndinni.

Bardagamynd og 

hasarmynd



Haywire er áhugaverð kvikmynd í femínískum skilningi þar 
sem aðalpersóna myndarinnar, Mallory Kane, er ákaflega 
sterk kona. Hún er bæði sterk líkamlega og andlega. 
Leikkonan sem leikur hana heitir Gina Carano og er 
margverðlaunuð íþróttakona í blönduðum bardagaíþróttum.

Kvikmyndin leggur mikla áherslu á að við sjáum að Gina 
Carano er að berjast í öllum sínum bardagaatriðunum sjálf. 
Við heyrum og sjáum að hún þarf að hafa fyrir því að sigra 
andstæðinga sína, sem eru flestir hraustir karlmenn. Hún 
sigrar þá alltaf á raunsæjan hátt með því að nota kunnáttu 
og styrk. Í myndinni er kyn hennar aldrei til umræðu. Það 

skilgreinir hana ekki sem persónu að vera kona, hún er frekar 
skilgreind sem öflug bardagakona.

Myndin er áhugaverð af því að hún er að mörgu leyti 
hefðbundin hasarmynd. Það gerir hana góða til þess að bera 
saman við aðrar myndir sem eru líkar henni en slíkar myndir 
hafa nær alltaf karlmann í aðalhlutverki.

Hugmyndin um konu sem hæfan bardagamann er mjög 
sjaldgæf í kvikmyndum. Ef kona á að vera jafnoki karlmanns 
líkamlega þá er myndin oftast óraunsæ og ýkt, 
vísindaskáldskapur, fantasía eða grínmynd. 
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Gina Carano er öflug í hlutverki Mallory Kane. Hæfni, þor og snerpa skiptir máli en ekki kyn einstaklinga.

Haywire



Sjaldan eru konur sýndar sem jafnokar karlmanna, hæfar til 
þess að sigra þá í hasarmyndum, nema þær hafi 
yfirnáttúrulegt forskot. Þetta á sér að minnsta kosti tvær 
hugsanlegar útskýringar:

1. Fordómar gagnvart konum

Þó svo að vestræn lönd stæri sig oft fyrir að styðja við 
jafnrétti á milli kynjanna þá er hugmyndin um sterku konuna 
ennþá ómöguleg í hugum margra. Það að sjá líkamlega 
sterka og andlega sjálfstæða konu er ekki raunsætt.

Þessi kredda á sér langa sögu og tengist til dæmis gamalli 
kvörtun sem snérist um að konur ættu ekki að fá að vinna 
líkamlega erfið störf þar sem þær væri almennt veikburðari 
en karlmenn. 

Þessi röksemdarfærsla er auðvitað fljótafgreidd þar sem að 
hún gerir ekki ráð fyrir því að margar konur eru sterkari en 
margir karlmenn og rétt eins og karlmenn þá geta konur æft 
og styrkt sig fyrir hvaða starf sem er.

2. Líkamsdýrkun

Konur í hasarmyndum hafa oftast þann tilgang að vera 
augnakonfekt eða kyntákn. Þær þurfa að vera mjóar, vel til 
hafðar og eru oftast í hættu svo að karlmenn geti bjargað 
þeim.

Þegar konur í kvikmyndum þurfa að passa inn í týpíska 
líkamsgerð þá er auðvitað ekki raunsætt að þær séu mjög 
sterkar. 

Þess vegna þarf sagan að bæta upp fyrir það með því að 
gefa þeim óraunsætt forskot: undarlega fortíð sem útskýrir 
afl þeirra, yfirnáttúrulega krafta eða einfaldlega gera grín að 
óútskýrðu afli þeirra.

Þó svo að Gina Carano í Haywire sé sýnd sem aðlaðandi þá 
er ekki gert lítið úr líkamlegu atgervi hennar eins og breiðum 
öxlum og hraustum líkama. Hún lítur út fyrir að vera sterk, vel 
þjálfuð og fær um að takast á við hvað sem er.
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Í Haywire eru bardagasenur í löngum, einföldum tökum svo að áhorfendur sjái að um sé að ræða erfið átök sem gætu raunverulega átt sér stað.
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Spurningar
og umræður



Af hverju telur þú að hasarmyndir með konum í 
aðalhlutverkum séu fáar? Eru konur ótrúverðugar í 

hasarmyndum?

Kemur það þér á óvart einungis ein kona hafi unnið 
Óskarsverðlaun fyrir bestu leikstjórn? Af hverju telur þú að 

svo sé?

Leggðu Bechdel prófið á síðustu þrjár myndir sem þú hefur 
séð? Standast þær prófið? Útskýrðu af hverju/af hverju ekki.

Skilgreindu hugtökin „feminismi“ og „feministi“. Hvað þýða 
þau? Af hverju heldur þú að svo margir séu hikandi við að 

kalla sig feminista?



Laura Mulvey talar um hið karllæga augnaráð 
kvikmyndarinnar. Hvernig skilur þú þessa hugmynd? Komdu 
með dæmi um karllægt augnaráð úr kvikmynd sem þú hefur 

nýlega séð.

Lexi Alexander sagði að henni hafi mætt ákveðið 
skilningsleysi fyrir því að hún gæti gert ofbeldisfulla 

hasarmynd af því hún væri kona. Hversvegna er það viðhorf 
að konur geti ekki skapað ofbeldisfulla list svona lífseig að 

þínu mati?

Hvaða mynd hefur þú séð sem fjallaði um sterka 
kvenpersónu? Lýstu persónunni og útkýrðu af hverju hún er 

sterk að þínu mati.

Er til raunsæ kvikmynd um líkamlega sterka konu sem 
bjargar deginum sem er ekki með ofurkraft eða 

yfirnáttúrulega hæfileika?



Skoðaðu myndbandið The Women in Film 
Revolution Begins with You | Naomi McDougall-
Jones | TEDxBeaconStreet á Youtube og svaraðu 
eftirfarandi spurningum:

https://youtu.be/Gj2pWl1vjCY

1. Hvaða hlutverk var McDougall yfirleitt boðið á 
leikferlinum?

2. Hvað eru margar bíómyndir leikstýrðar af 
karlmönnum samkvæmt McDougall?

3. Hversu margar myndir hjá 20th Century Fox og 
Paramount Pictures eru leikstýrðar af konum á 
árinu 2018?

4. Ertu sammála McDougall að kvikmyndir hafi 
mikil áhrif á hugsunarhátt okkar í daglegum 
lífum okkar?

Skoðaðu myndbandið #GirlsInFilm | Alicia Malone | 
TEDxSanJuanIsland á Youtube og svaraðu 
eftirfarandi spurningum:

https://youtu.be/Kk_5KQzstew

1.	 Hvaðan er Alicia Malone?

2.	 Malone segir að þrjú vandamál séu aðallega 	
	 fyrir skorti af konum í kvikmyndum. Hverjar eru 
	 þær?

3. Hvernig eru viðbrögð fólks við því þegar 	 	
Malone talar um stöðu kvenna í 
kvikmyndaiðnaðinum á fyrirlestrum, sýningum 
og viðtölum?

4. Hversvegna telur þú að konur séu lítið áberandi 
í kvikmyndaiðnaðinum, fyrir framan og á bak við 
myndavélina?

https://youtu.be/Gj2pWl1vjCY
https://youtu.be/Gj2pWl1vjCY
https://youtu.be/Kk_5KQzstew
https://youtu.be/Kk_5KQzstew
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Leiðbeiningar handa kennurum sem vilja nýta efni 
bókarinnar í kennslu. Leiðbeiningarnar og hollráð 
sem eru gefin hér miðast við að kennarar geta 
kennt efnið að hluta til eða í heild sinni við flestar 
hugvísindagreinar en þó aðallega kvikmyndafræði, 
íslensku og sagnfræði. 

Eftirmáli
Kvikmyndafræði í framhaldsskóla



Kvikmyndafræði fyrir framhaldsskóla er kennslubók í 
kvikmyndafræðum á framhaldsskólastigi og er byggð á 
grunnþáttum og lykilhæfni í aðalnámskrá framhaldsskóla.

Bókin veitir nemendum tækifæri til að fá innsýn inn í 
kvikmyndasöguna og þjálfa færni sem gerir þeim kleift að 
lesa og greina kvikmyndamiðilinn. 

Markmið bókarinnar er að flétta grunnþáttum og lykilhæfni 
eins og þeim er lýst í aðalnámskrá inn í efnistökin svo að 
nemendur getið þróað siðferðilega hugsun, samfélagslega 
ábyrgð og gagnrýna hugsun á nýjan og skemmtilegan máta 
sem endurspeglar þá miðla sem eru mest notaðir í dag af 
nemendum á framhaldsskólastigi. 

Bókin Kvikmyndafræði í framhaldsskólum á að endurspegla 
þessa sýn og vera aðgengileg nemendum rafrænt þeim að 
kostnaðarlausu þar sem þeir geta skoðað, lesið og lært 
gagnvirkt með þeim tækjum sem þeir kjósa og hafa aðgang 
að. 

Bókin nýtir myndbrot, hljóð, texta og myndir til þess að 
tengja áhugaverðar kvikmyndir við allt frá uppfinningu 
kvikmyndarinnar til nútímans.

Bókin er þrískipt. Fyrsti hluti hennar samanstendur af 
þremur köflum sem kynna nemendur fyrir notkun kvikmynda 
í fræðilegu samfélagi, hvernig þær standa sem listgrein í 
ljósi annarra lista og hvernig fræðimaður getur nýtt sér 
kvikmyndamiðilinn sem tæki til hugsunar: 

• Hvað er kvikmyndafræði? Umræða um mismunandi 
skilgreiningar á kvikmyndamiðlinum, stöðu 
kvikmyndarinnar í gegnum söguna, hvaða hlutverkum hún 
hefur þjónað og hvernig hún hefur verið notuð til þess að 
mennta, stjórna og skemmta almenningi. Grunnþættir sem 
eru í fyrirrúmi í þessum kafla eru læsi, sköpun, heilbrigði 
og velferð.

• Hvað er kvikmyndafræði? Umræða um fræðilegar nálganir 
í kvikmyndafræðum. Hvernig horfir fræðimaður á 
kvikmyndir? Hverju leitum við eftir og hvernig metum við 
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verðleika einstakra kvikmynda umfram aðrar? Grunnþættir 
sem eru í fyrirrúmi í þessum kafla eru læsi, sköpun, 
heilbrigði og velferð.

• Sjöunda listgreinin. Umræða um kvikmyndir sem listaverk. 
Eru kvikmyndir einungis afþreyingarmiðill eða hafa þær 
meira til að bjóða okkur. Hvernig getur kvikmynd verið góð 
en á sama tíma leiðinleg? Grunnþættur sem eru í fyrirrúmi í 
þessum kafla eru læsi, sköpun, heilbrigði og velferð. 

Annar hluti bókarinnar er stærstur og samanstendur af átta 
köflum sem fjalla um mikilvæg tímabil í kvikmyndasögunni 
þar sem áhrifamiklir kvikmyndagerðarmenn nýttu miðilinn til 
þess að greina, gagnrýna og lýsa samtíma sínum ásamt því 
að þróa kvikmyndaformið nær hinni nútímalegu mynd. 

• Upphaf kvikmyndarinnar: Hvernig varð kvikmyndin til? 
Hverjar voru fyrstu tilraunir til þess að búa til hreyfimyndir? 
Hvernig gekk fyrsta kvikmyndasýningin? Í kaflanum er 
skoðað hvernig uppfinningarmenn þróuðu fyrstu útgáfur af 
kvikmyndum og hvernig kvikmyndir náðu útbreiðslu sem 
listform fátæka mannsins. Einnig er fjallað um upphaf 
hljóðsins í stúdíokerfi Hollywood. Grunnþættir sem er í 
fyrirrúmi í þessum kafla eru læsi, sköpun, heilbrigði og 
velferð.

• Þýski expressjónisminn: Umræða um upprisu og þróun 
expressjónisma í þýskalandi fyrir seinni heimsstyrjöldina. 
Hér eru skoðaðar valdar kvikmyndir sem einkenna stefnuna 
og áhrif þeirra á kvikmyndasöguna. Helstu einkenni 
expressjónisma eru greind og sett í samhengi við 

sögulegar heimildir. Grunnþættir sem er í fyrirrúmi í þessum 
kafla eru lýðræði, mannréttindi, heilbrigði og velferð, 
sköpun.

• Sovétríkin og upprisa myndfléttunnar: Í kaflanum er fjallað 
um uppreisn Bolsévika í Rússlandi árið 1917 sem leiddi til 
kvikmyndabyltingar sem átti eftir að breyta 
kvikmyndasögunni. Fjallað er um hvernig stjórnvöld notuðu 
kvikmyndir sem áróðurstæki á sama tíma og þau studdu 
þróun kvikmyndamiðilsins og stofnun fyrsta 
kvikmyndaskóla veraldar. Grunnþættir sem eru í fyrirrúmi í 
þessum kafla eru sköpun, lýðræði og mannréttindi.

• Ítalía eftir stríð - Nýraunsæið: Í kaflanum er fjallað um 
kvikmyndagerð og helstu kvikmyndir sem voru gerðar eftir 
stríð á Ítalíu. Brotin sjálfsmynd og eyðilegging fasismans 
endurspeglast í kvikmyndum sem lögðu áherslu á 
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raunsæjar kvikmyndir um daglegt líf verkamanna og þau 
siðferðulegu og pólitísku vandamál sem þeir þurfa að 
takast á við eftir stríð. Grunnþættir sem eru í fyrirrúmi í 
þessum kafla eru lýðræði og mannréttindi.

• Franska nýbylgjan: Í kaflanum er fjallað um frönsku 
nýbylgjuna sem ungir kvikmyndagerðarmenn og 
kvikmyndafræðingar í Frakklandi hrintu af stað uppreisn 
gegn hefðbundnum kvikmyndum og hefðbundnum gildum. 
Fjallað er um kvikmyndablaðið Cahiers du Cinéma og þá 
áhrifamenn sem hófu kvikmyndaferil sinn þar. Grunnþættir 
sem eru í fyrirrúmi í þessum kafla eru sköpun, læsi og 
sjálfbærni.

• Ameríska nýbylgjan: Í þessum kafla er fjallað um þróun 
kvikmyndarinnar í Ameríku eftir Víetnam stríðið og 
leikstjórana sem leiddu nýbylgju í Hollywood. Grunnþættir 
sem eru í fyrirrúmi í þessum kafla eru sköpun, læsi og 
sjálfbærni.

• Íslenska kvikmyndavorið: Fjallað er um upphaf og þróun 
íslenskra kvikmynda. Hverjir voru helstu áhrifamenn í 
íslenskum kvikmyndaiðnaði og hvernig endurspegluðu ís- 
lenskar kvikmyndir íslenskt samfélag? Grunnþættir sem eru 
í fyrirrúmi í þessum kafla eru sköpun, sjálfbærni, heilbrigði 
og velferð.

Þriðji hluti bókarinnar samanstendur af tveimur köflum. Sá 
fyrsti er umræða um hlutverk kvenna í kvikmyndasögunni. 
Kaflinn fjallar um hvaða hlutverkum konur gegndu aðallega á 
fyrstu árum kvikmyndarinnar og hvernig þátttaka þeirra 

mótaði kvikmyndasöguna. Teknar verða fyrir mikilvægar 
kvikmyndagerðarkonur og kvikmyndir þeirra skoðaðar. 
Grunnþættir sem eru í fyrirrúmi í þessum kafla eru jafnrétti, 
heilbrigði og velferð.

 
Síðasti kafli bókarinnar samanstendur af leiðbeiningum 
handa kennurum sem vilja nýta efni bókarinnar í kennslu.  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Að læra kvikmyndafræði snýst ekki síst um að horfa á mikið 
af kvikmyndum. Að lesa bækur um kvikmyndir og 
kvikmyndasögu er fínt en það kemur ekkert í staðinn fyrir að 
verða vitni af þeim í eigin persónu.

Kvikmyndasýningar

Það er því mikilvægt að kvikmyndasýningar séu stór hluti af 
öllu námi í kvikmyndafræði. Gott er að nemendur horfi á 
valdar kvikmyndir heima hjá sér og skrifi um þær umfjallanir 
en það er einnig mikilvægt að kvikmyndaáhorf sé hluti af 
kennslu.

Kennslutímar í framhaldsskólum eru ekki hugsaðir út frá 
kvikmyndasýningum. Þess vegna þarf að skipuleggja slíkar 
sýningar vel. Það þarf oft að skipta myndum í tvennt eða 
jafnvel þrennt til þess að sjá alla myndina. Það getur þá 
verið frábært að nýta tækifærin og ræða stuttlega um hvað 
hefur gerst í myndunum og hverju ber að líta eftir.

Á þessum tæknivæddu tímum getur verið erfitt fyrir okkur öll 
að halda óskiptri athygli yfir kvikmynd en í kvikmyndafræði 
er mjög mikilvægt að allir séu að fylgjast vel með og upplifa 
kvikmyndina saman á kvikmyndasýningum. Síma- og 
tölvunotkun vinnur gegn upplifun á kvikmyndum. Það er 
mun árangursríkara að prenta út spurningarlista með léttum 
spurningum og láta áhorfendur fá í upphafi sýningar svo 
þeir geti fylgst með og skrifað niður svör um leið og þau 
birtast í myndunum. Það hjálpar með athygli og ígrundun. 
Hægt er að víkka þessar spurningar með því að enda þær á 
tveimur eða þremur stærri ígrundunarspurningum um 
myndina sem horft var á.

Internetið

Mikilvægt er að nota Internetið. Það er fjársjóður af 
upplýsingum, heimildarmyndum, kvikmyndaritgerðum og 
kvikmyndum fyrir nemendur til þess að rannsaka og skoða. 
Þessu riti er ekki ætlað að vera yfirgripsmikil kennslubók, 
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heldur er því ætlað að hefja sjálfbæra þekkingarleit sem 
heldur síðan áfram eftir að áfanga lýkur.

Kvikmyndir

Þessi bók er skrifuð með eftirfarandi kvikmyndir í huga:

• Hvað er kvikmyndafræði? Hér getur í raun hvaða mynd 
sem er verið sýnd. Markmiðið er einfaldlega að greina 
helstu þætti hennar; söguþráð, leikarar, persónur, hápunkt, 
tónlist o.s.frv. Tron Legacy (2010) leikstýrt af Joseph 
Kosinski. Myndin þjónar þessum tilgangi vel sem 
kvikmynd með lítinn sögurþráð en mikla sjónræna kosti. 
Minnir okkur á að kvikmyndin er sjónræn listgrein og það 
þarf að huga að fleiru en bara sögunni til þess að ákvarða 
hvort mynd sé góð.

• Hvað er kvikmyndafræði? Umræðan í kaflanum snýst um 
kvikmyndafræðina sem fræðigrein og að horfa á kvikmyndir 
frá nýjum sjónarhornum. The Grand Budapest Hotel 
(2014) leikstýrt af Wes Anderson. Myndin hentar vel hér 
af því hún er óvenjuleg en mjög skemmtileg. Fær 
áhorfendur til að ígrunda um kvikmyndamiðilinn. Einnig er 
hér kjörið tækifæri til þess að rýna í söguþráð og 
uppbyggingu.

• Sjöunda listgreinin. Umræðan snýst um kvikmyndina sem 
list. Ennfremur er næsti kafli um upphaf kvikmyndarinnar. 
Hugo (2011) leikstýrt af Martin Scorsese. Myndin hentar 
vel af því hún fjallar um leikstjóran Georges Méliès og 
kvikmyndina sem listgrein.

• Upphaf kvikmyndarinnar. Umræðan hér er um upphaf og 
þróun kvikmyndarinnar. Einnig er fjallað um hljóð í 
kvikmyndum. The Artist (2011) leikstýrt af Michel 
Hazanavicius. Myndin fjallar um þögla kvikmyndastjörnu 
sem á erfitt með að fóta sig þegar talmyndir ryðja sér til 
rúms. Fær okkur til að ígrunda hversu kröftugt tal og hljóð 
er í kvikmyndum en einnig hversu mikilvægt það er að 
gleyma ekki að kvikmyndinn er sjónrænn miðill fyrst og 
fremst.

• Þýski expressjónisminn. Umræða um upprisu og þróun 
expressjónisma í þýskalandi fyrir seinni heimsstyrjöldina. 
Nosferatu (1922) leikstýrt af F. W. Murnau. Myndin hentar 
vel þar sem hún er stutt, skemmtileg og ein af fyrstu 
expressjónísku kvikmyndunum. Hún er einnig fyrsta 
vampírumyndin.

• Sovétríkin og upprisa myndfléttunnar. Umræðan hér er um 
myndfléttuna og kraft klippingar. Battleship Potemkin 
(1925) leikstýrt af Sergei Eisenstein. Myndin er stórvirki í 
kvikmyndasögunni og í þróun klippingar. Hún er einnig góð 
heimild um áróðursmyndir og mátt kvikmyndarinnar til þess 
að móta þjóðarstolt fólks.

• Ítalía eftir stríð - Nýraunsæið. Áhersla er á nýja gerð af 
kvikmyndum sem upphefja raunveruleikan. The Bicycle 
Thieves (1948) leikstýrt af Vittorio De Sica. Frægasta 
kvikmynd tímabilsins, sýnir vel helstu áherslur í nýraunsæi 
og fjallar einnig um þjóð með brotna sjálfsmynd eftir 
fasismastjórn.
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• Franska nýbylgjan. Áhersla er á uppreisnagjarna 
kvikmyndagerðarmenn sem brutu reglurnar. Breathless 
(1960) leikstýrt af Jean-Luc Godard. Myndin er ein 
frægasta mynd þessa tímabils. Hún brýtur ítrekað reglur í 
kvikmyndum og endurspeglar uppreisnargjarna sál 
Frakklands eftir seinni heimssyrjöldina.  

• Ameríska nýbylgjan. Umræðan snýst um nýja Hollywood 
sem varð til eftir Víetnam stríðið. Halloween (1978) 
leikstýrt af John Carpenter. Myndin er fyrsta 
slægingarmyndin og var sjálfstæð kvikmynd sem varð að 
risamynd. Hún endurspeglar þjóðarsál Bandaríkjanna eftir 
Víetnam; morðinginn er í raun kommúnisti sem hefur komið 
sér fyrir í fyrirmyndarbæ í Bandaríkjunum og ræðst á 
saklaust fólk úr myrkinu. Einnig er framúrskarandi 
kvikmyndagerð í myndinni, það sama má segja um 
myndatökuna og tónlistina.

• Íslenska kvikmyndavorið. Fjallað er um upphaf og þróun 
íslenskra kvikmynda. 79 af stöðinni (1962) leikstýrt af 
Erik Balling. Myndin er síðasta kvikmynd íslenska 
kvikmyndavorsin. Hún fjallar meðal annars um fordóma í 
íslensku samfélagi. Tenging við nútíma fordóma gagnvart 
útlendingum og Íslendingum sem tengjast þeim er mjög 
sterk hér.

• Femínísk kvikmyndafræði. Í kaflanum er talað um stöðu 
kvenna í kvikmyndum, fordóma og misrétti. Haywire 
(2011) leikstýrt af Steven Soderbergh. Myndin er 

spennumynd með konu í aðalhlutverki sem er framsett sem 
jafnoki karlmanna. Slíkar myndir fjalla oftast einungis um 
karlmenn og gaman er að velta fyrir sér stöðu kvenna í 
kvikmyndum út frá myndinni.

Námsmat

Námsmat í kvikmyndafræði er ekki einungis byggt á 
staðreyndarþekkingu heldur á gagnrýnni hugsun. Það sem er 
best að meta er hæfni til þess að rökstyðja greiningar, 
skoðanir og hugmyndir á efninu.

Markmiðið er að nemendur geti miðlað skoðunum og 
fræðilegum athugunum á skýran hátt, geti beitt gagnrýnni 
hugsun, tileinkað sér nýja þekkingu og rannskað kvikmyndir 
á markvissan hátt.  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Höfundarréttur.
Þú mátt nota texta bókarinnar í eigin verk á 

meðan þú getur heimilda.
Þú mátt breyta textanum og bæta við þinn eigin 

á meðan þú getur heimilda.
Ef þú notar texta bókarinnar í annað verk, þá 

verður það verk að vera ókeypis og leyfilegt að 
breyta því á sama hátt og þessu efni.
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