Visioni

di Patrizia Canova

“Il mio paese ideale è l’immaginario. 

E l’immaginario è il viaggio tra ciò che è 

davanti e ciò che è dietro all’obiettivo.”

(Jean-Luc Godard)

Il cinema è l’opera d’arte per eccellenza del nostro secolo, è uno strumento che permette di “viaggiare con lo sguardo” nell’universo dell’onirico, del fantastico o del “ferocemente reale”, mettendo in moto sentimenti, emozioni e sensazioni. È una curiosa forma di comunicazione che, proprio perché si basa sulla contaminazione-associazione di più codici, può diventare un vero e proprio strumento di studio linguistico. 

In un’epoca in cui si tende sempre più, attraverso un’offerta televisiva spesso di bassa qualità, a omologare pensieri e gusti, a rafforzare stereotipi e visioni convergenti del mondo, a consumare immagini in maniera spesso acritica e passiva, il cinema si può caratterizzare come esperienza di visione davvero “altra” e diversa, il cinema può regalare svariate occasioni in cui attraversare storie, luoghi e situazioni e farsi attraversare da sensazioni, domande, pensieri sul proprio mondo interiore e sui mondi fuori da sé. Il cinema non riproducendo semplicemente la realtà, ma reinventandola, può offrire agli spettatori una miniera di storie infinite tutte da scoprire, capire, interpretare, può contribuire a costruire l’identità di ciascuno, può stimolare a riconoscere meglio le proprie emozioni, può incidere sulla creazione dell’immaginario, può aiutare a esplorare, sentire, guardare in modo diverso, a volte nuovo, lo spazio vicino e lontano. E dunque viaggiare nel cinema e con il cinema, guardare i film con gli occhi e con il cuore, può divenire una nuova esperienza di viaggio da consumarsi nella relazione educativa. Ma perché ciò accada sono necessarie alcune condizioni… 

In una società in cui tutti siamo sottoposti quotidianamente a “un’indigestione mass mediologica”, obiettivo dell’utilizzo del cinema in ambito educativo non è certo quello di aumentare la quantità, quanto piuttosto quello di offrire una qualità di visione altra, più consapevole e motivata che consenta di affinare il gusto estetico, di sviluppare maggiormente il proprio senso critico, di suscitare la riflessione su diversi argomenti, problemi e tematiche, di cogliere in modo meno superficiale il senso complessivo del film o, nel caso di visione di singole sequenze, di analizzarne approfonditamente contenuti e messaggi. 

Attraverso un approccio al cinema ragionato e critico l’insegnante potrebbe infatti diventare un “filtro intelligente” fra schermo e fruitore, aiutandolo così a “vedere meglio e oltre”, a cogliere gli aspetti significativi - sul piano espressivo e contenutistico - che caratterizzano numerosi prodotti cinematografici e a stabilire interessanti comparazioni-confronti fra film che prendono in considerazione nuclei tematici simili.

In questo modo il cinema entrerebbe a scuola non come una materia in più, ma come un’opportunità culturale in merito alla conoscenza di mondi ma anche ai modi della conoscenza (il cinema non racconta solo delle storie e non presenta solo degli spaccati di realtà lontane nello spazio o nel tempo, ma è un linguaggio che struttura il modo di guardare e pensare il mondo), come uno spazio di socializzazione (per la possibilità di condividere le riflessioni e i vissuti emozionali), come una preziosa occasione educativa (all’attenzione, al dialogo, al confronto...).

Da ciò l’idea del kit “Viaggi nelle storie. Frammenti di cinema per narrare”, che vuole porsi come utile strumento di lavoro per tutti gli insegnanti e gli educatori che intendano utilizzare le infinite suggestioni offerte da svariati testi filmici per sviluppare reti di discussioni intorno ad alcuni nuclei tematici specifici: le storie dei migranti di ieri e di oggi; il mondo del lavoro, le relazioni in ambito familiare, il complesso percorso di crescita, in particolare degli adolescenti. 

Le sequenze e i percorsi di analisi proposti nei quattro DVD non hanno certamente la pretesa di fornire modelli interpretativi rigidi e assertivi. Al contrario, intendono piuttosto indicare dei nodi, e ragionarci su. Nella convinzione che il cinema offra un’infinita varietà di esempi utili a meglio comprendere il complesso processo di trasformazione che sta investendo, oggi, la cultura, il mondo e i popoli che lo abitano. 

Ovviamente, gli indizi e i segni individuati abbisognano di “interpretanti” che ne sappiano cogliere appieno il potenziale valore cognitivo. Che lo sappiano usare. Se così non fosse, si rischierebbe di cadere nello stesso errore di Stan Laurel in un vecchio film della Hollywood classica (Noi siamo le colonne, 1939): smarritosi assieme al suo compare Oliver Hardy in un labirinto di fronte all’università, Stan si separa da Oliver e i due si addentrano separati nel labirinto alla ricerca di un segno che indichi la direzione dell’uscita. A un certo punto il nostro vede piantata per terra una manina di cartone (un segno iconico) che indica, appunto, l’uscita. Primo piano sul volto raggiante di Stan che si avvicina alla manina, la strappa da terra e torna indietro nel labirinto per cercare Oliver e dirgli: “Ho trovato…!”. Ecco un esempio clamoroso di “sperpero semiotico”, o di decodifica aberrante: quel gesto annulla in un sol colpo tutto il potere informativo del segno, e lo riduce alla più inane inutilità. L’auspicio di chi ha ideato questo kit è che chi avrà la bontà e la pazienza di utilizzarlo non cada nello stesso errore: che non butti via cioè le eventuali “manine” che ha trovato disseminate sul cammino.
Crescere

Il cinema, nel corso della sua ancor breve, ma intensissima vita, si è occupato spesso di bambini, adolescenti e realtà giovanili: ha fatto dei minori “oggetti di studio”, “sensori” della realtà, “termometri di trasformazioni socio-culturali”. Li ha narrati, li ha usati per costruire storie, ne ha tracciato mille fisionomie diverse, ne ha messo in scena amori, desideri, sogni, fantasie, ma anche dolori, disagi, angosce, abusi, solitudini ecc...

Da sempre al cinema il percorso di crescita è stato rappresentato nelle sue molteplici sfaccettature e nelle sue infinite contraddizioni, come un viaggio all'interno di se stessi, perennemente in bilico tra opposti bisogni: di autonomia da una parte e di accompagnamento dall’altra. Di desiderio di accettazione e di timore di esclusione. Di voglia di separazione e di necessità di protezione. 

E proprio per questo la visione di film può senza dubbio offrire straordinarie opportunità per promuovere percorsi di educazione all’affettività e alla socialità… Con gli occhi “dentro lo schermo” infatti è possibile viaggiare in universi relazionali in cui è facile ri-specchiarsi e al tempo stesso separarsi, in cui la storia narrata può diventare stimolo per indagare la propria storia e i propri vissuti. 

Lo schermo cinematografico è cioè spesso un gioco di specchi dove incontrare l’altro a volte aiuta a conoscere meglio se stessi.

E le immagini “riflesse” diventano potenziali mediatori di relazione per parlare di sé e per narrarsi. Leggere le identità altrui, scoprirsi, ri-conoscersi, attraverso le infinite storie che il cinema racconta, può stimolare una riflessione sul proprio processo di crescita, sulla propria storia e su quelle altrui, può portare a guardare alle persone che si incontrano lungo il cammino senza fermarsi alla apparenze, può aiutare a scavarsi dentro, a interrogarsi, a crescere e, a volte, anche a cambiare rotta. 

Per chi volesse muoversi in questa direzione, il panorama di scelte filmiche è davvero molto ampio.

Fin dagli albori della storia del cinema, numerosi autori, Chaplin su tutti con Il monello, hanno deciso di narrare e cogliere differenti aspetti della realtà, attraverso lo sguardo di bambini e ragazzi.

Da De Sica a Truffaut si è andata delineando una “poetica dell’adolescenza” che ha visto in Antoine Doinel (protagonista di I quattrocento colpi) e Pricò (protagonista di I bambini ci guardano) indimenticabili e straordinari ritratti dell’ “età inquieta”. Negli anni successivi numerosi sono stati i registi che hanno scelto di raccontare storie, spesso toccanti, struggenti, indimenticabili, di bambini e ragazzi alle prese con la costruzione della propria identità. In Italia si può citare il caso di Francesca Archibugi che ha disseminato tutto il suo percorso di cineasta di racconti di formazione oscillanti tra l'incontro-scontro generazionale (Verso sera e Il grande cocomero) e l’indagine sulle relazioni nei gruppi di pari (Mignon è partita). 

Ma anche Gianni Amelio, Antonio Capuano, Giacomo Campiotti, Marco Risi (solo per citarne alcuni) sono senza dubbio fra gli autori che, nel loro percorso di scrittura cinematografica, si sono dedicati maggiormente all’esplorazione del mondo adolescenziale e infantile e hanno analizzato in profondità il mondo dei minori anche in relazione con quello degli adulti .

E lo hanno fatto con uno sguardo talmente acuto e toccante che spesso è stato possibile, attraverso le loro opere, individuare percorsi e processi di evoluzione e trasformazione rintracciabili anche nel tessuto sociale a cui facevano riferimento. 

Non volendosi limitare al cinema italiano, è indispensabile annoverare tra gli autori “con un occhio speciale rivolto all’infanzia e all’adolescenza”, registi come Wim Wenders, Steven Spielberg, Bob Reiner che, con capolavori come Alice nella città, E.T. L’extraterrestre e Stand by me, hanno tracciato tre fra le più belle storie di giovani protagonisti alle prese con la complessità della crescita. 

Il cinema inoltre, viaggiando oltre “ogni confine” è da sempre stato in grado di offrire panoramiche comparative delle infanzie e delle adolescenze nel mondo e ha permesso di confrontare modelli e stili di vita e di analizzare differenze e somiglianze fra il mondo dei minori, messo in scena per esempio da un regista africano, e quello raccontato da un regista europeo o americano. Aspetto quest’ultimo particolarmente significativo e utile nell’ambito di una riflessione più ampia sui concetti di identità, diversità, mondialità, interculturalità e multiculturalità.

Nelle diverse stagioni cinematografiche, lo sguardo dei bambini e degli adolescenti è stato inoltre utilizzato frequentemente dai registi anche per incunearsi nei meandri della storia, per ricostruire e raccontare, spesso attraverso prospettive inedite, alcuni snodi fondamentali dell'età contemporanea: è stato così per Benigni e Faenza nell'accostarsi al tragico tema della Shoà in La vita è bella e Jona che visse nella balena (solo per citare due esempi di minori alle prese con la complessità e la fatica di crescere, nonostante tutto).

Ma anche la costruzione identitaria, la ricerca delle proprie radici, la discriminazione razziale, la difficile strada della convivenza tra culture sono raccontati al cinema attraverso la percezione che di ciò possono avere dei bambini e degli adolescenti che spesso si trovano a subire esclusioni, vessazioni, ingiustizie, senza comprenderne le ragioni. Sono storie che pescano linfa vitale dal “feroce reale” e dai contrasti che lacerano le società occidentale (L’odio di Mathieu Kassovitz, La Promesse dei fratelli Dardenne, L’età inquieta di Bruno Dumont, giusto per citare qualche titolo fra i molti), e che al tempo stesso stimolano negli spettatori la ricerca di chiavi interpretative e, non raramente, risvegliano il desiderio di interrogarsi, riflettere e, perché no, imparare a guardare da prospettive nuove. 

A dimostrazione, ancora una volta, di quanto il cinema riesca a essere il testimone e l’ermeneuta più lucido delle trasformazioni che investono la forma del mondo che lo produce e lo consuma. 
Motivo sufficiente per continuare a credere che indagare il cinema sia uno dei modi più penetranti per tentare di capire il mondo e i suoi mutamenti. E per provare comunque a viverci dentro. 

Famiglia

Dalla sua nascita ad oggi il cinema spesso si è insinuato dentro le mura domestiche alla ricerca di storie da raccontare, di nuclei familiari da rappresentare, di generazioni da mettere a confronto. E lo ha fatto a volte con sarcastica ironia, altre con i toni lievi e divertiti della commedia, altre ancora con i toni amari e drammatici della tragedia. 

In certi casi, raccontando le famiglie, il cinema di fatto ha raccontato un’epoca storica, ha prodotto un ritratto della società, delle sue contraddizioni e dei suoi mutamenti. È il caso - per rimanere solo nell’ambito italiano - di film come Novecento di Bernardo Bertolucci, grande affresco della storia italiana a cavallo tra la caduta del fascismo e la guerra di liberazione; L’albero degli zoccoli di Ermanno Olmi, vicenda corale di alcune famiglie contadine nelle campagne della Bassa bergamasca; La famiglia di Ettore Scola, interessante saga di una famiglia borghese dai primi del Novecento ai nostri giorni, ma anche La meglio gioventù di Marco Tullio Giordana, affresco toccante di un’epoca storica che abbraccia gli ultimi quarant’anni delle tormentate vicende italiane, dalla seconda metà del Novecento, a Tangentopoli, passando per gli anni di piombo. 

Si devono forse al cinema le migliori analisi e rappresentazioni della famiglia italiana ‘tipo’ nell’epoca del boom economico. Non a caso i film della commedia all’italiana degli anni ’60 sono diventati veri e propri oggetti di studio per i sociologi e hanno fatto il giro del mondo, contribuendo in modo significativo a costruire l’immagine degli italiani all’estero. Senza i vari Monicelli, Comencini, Risi, Pietrangeli, l’idea che nel mondo si ha della famiglia italiana non sarebbe la stessa. 

L’attenzione di numerosi cineasti si è fatta ancora più vigile quando, dopo la metà del ventesimo secolo, la famiglia ha incominciato a essere sottoposta a una serie di complessi processi di disgregazione e riconfigurazione, innescatisi sotto la spinta dei profondi cambiamenti avvenuti all’interno della società. E in molti casi il cinema ha saputo descrivere tali mutamenti traendone una serie di rappresentazioni capaci di riflettere i disagi e le perplessità propri della collettività: la messa in discussione delle vecchie certezze, il rimescolamento dei ruoli apparentemente definiti, l’allargarsi del concetto di famiglia a soluzioni inedite fino a poco prima, hanno fornito materiale per l’analisi del costume sociale e delle “nuove aggregazioni familiari”.

Sullo schermo la famiglia è diventata così progressivamente un’entità mutante al cui interno non esistono più ruoli certi e la cui composizione cambia di momento in momento. Spesso si tratta di una sorta di puzzle nel quale sono rappresentate le sensibilità e le esigenze troppo diverse dei vari componenti che, proprio per questo, non riescono a comporsi in un tutt’uno armonico.

Focus privilegiati di questi film, oltre alle canoniche ricostruzioni dei rapporti di coppia e, a volte, dei loro declini (dalla scelta della vita in due, alla costituzione del nucleo familiare vero e proprio, fino alla disgregazione dello stesso), sono i rapporti tra genitori e figli rappresentati prevalentemente nei loro nodi di complessità.

Madri e padri deboli, insoddisfatti e infelici, perdono il ruolo di punti di riferimento chiari per i figli che, come reazione alla fisionomia incerta degli adulti, mettono in atto diverse strategie di difesa: la trasgressione, l’apparente indifferenza, l’assunzione di ruoli non consoni all’età, il rifiuto vero e proprio della famiglia. È il caso di film, per citarne alcuni delle ultime stagioni, come Io ballo da sola di Bernardo Bertolucci, Non è giusto di Antonietta De Lillo, Respiro di Emanuele Crialese, Il grande cocomero di Francesca Archibugi, Anche libero va bene di Kim Rossi Stuart, La guerra di Mario di Antonio Capuano.

Il cinema contemporaneo rappresenta la famiglia anche attraverso una complessa galleria di figure cinematografiche che si possono riassumere in due forme preminenti e particolarmente significative di forte crisi, come l’assenza e la falsa rappresentazione. Da un lato, cioè, le figure legate all’assenza (desiderio, nostalgia, lontananza fisica e morale), e dall’altro una doppia rappresentazione, in cui la famiglia viene raffigurata quale i personaggi la rappresentano a se stessa o agli altri. Ne consegue che sono ben definibili i filoni a cui ricondurre la gran parte le rappresentazioni della famiglie che il cinema ha costruito negli ultimi anni: padri che cercano i figli (da Le chiavi di casa di Gianni Amelio a Non bussare alla mia porta di Wim Wenders), figli che cercano i padri (da Una canzone per Bobby Long di Shainee Gabel a La fabbrica di cioccolato di Tim Burton), assenze e ritorni (da Rosetta dei fratelli Dardenne a La mala educaciòn di Pedro Almodovar), false famiglie o famiglie false (da Buffalo ’66 di Vincent Gallo a History of violence di David Cronenberg), famiglie alternative (da Le fate ignoranti di Ferzan Ozpetek a Idioti di Lars Von Trier).
Altre incursioni interessanti dentro i nuclei familiari sono quelle che mettono in evidenza i conflitti generazionali e lo scarto incolmabile che spesso si crea tra le aspettative dei genitori e i sogni, i desideri e le traiettorie dei figli. Disequilibri che possono portare alla rottura definitiva con la famiglia d’origine, quando le ragioni del cuore non si possono conciliare con quelle della mente e i modelli genitoriali vegono definitivamente messi alla berlina, come avviene per esempio nei film L’attimo fuggente di Peter Weir, Padre e figlio di Pasquale Pozzessere, I cento passi di Marco Tullio Giordana, Alla luce del sole di Roberto Faenza. Oppure possono produrre percorsi di crescita reciproca e portare a una riconciliazione finale, non disgiunta frequentemente dalla soddisfazione per i risultati raggiunti dai propri figli come nel caso di Billy Elliot di Stephen Daldry o Sognando Beckham di Gourinda Chadha. 

Negli ultimi anni infine, diversi autori hanno provato a descrivere la complessità delle relazioni che si instaurano nelle cosiddette coppie miste in cui coesistono diversi modelli culturali. Altri registi invece hanno raccontato come, all’interno di famiglie di origine immigrata, alle differenze generazionali si aggiungano i contrasti tra genitori e figli, derivati dalle richieste dei primi di conformità dei comportamenti alle tradizioni e dal desiderio dei secondi di adesione ai nuovi modelli culturali dei paesi ospitanti. Emblematici a questo proposito film come: East is East di Damien O’Donnel, Sognando Beckham di Gourinda Chadha, Il grande viaggio di Ismael Ferroukhi, L’articolo due di Maurizio Zaccaro, Un’estate a la Goulette di Ferid Boughedir, Jalla Jalla di Josef Fares.
Utilizzare il cinema per entrare dentro “la forma naturale e primigenia dell’organizzazione sociale” vuol dire compiere in un certo senso un viaggio dentro alla storia di ciascuno perché quando il cinema guarda alla famiglie e le rappresenta diventa qualcosa che, attraverso dinamiche di proiezione e di identificazione, ne disvela il senso profondo. Diventa un vero e proprio strumento conoscitivo della complessità del reale e offre dunque un’interessante opportunità di viaggio nel labirinto delle relazioni affettive ed educative.

Lavoro

Il cinema nasce, più di un secolo fa, ponendosi esplicitamente dentro e fuori dal tempo e dallo spazio del lavoro.

Uno dei più famosi film proiettati dai fratelli Lumière nella celebre serata del 28 dicembre 1895 al Café des Capucines di Parigi (evento convenzionalmente assunto come fondativo della storia del cinema e del linguaggio cinematografico) si intitola, non a caso, Sortie d’usine: dura pochi secondi e mostra, con un’inquadratura frontale fissa, gli operai e le operaie che escono dalla fabbrica dei fratelli Lumière a Lione.

Da quel film in poi il lavoro continuerà spesso ad occupare un ruolo centrale. Molti dei primi film degli stessi Lumière mostrano non a caso scene di ordinaria occupazione lavorativa nella Francia di fine Ottocento (operai edili che abbattono un muro, giardinieri intenti ad annaffiare fiori, lavandaie all’opera sulle rive della Senna), ma questo lavoro è pur sempre mostrato e visualizzato per un pubblico che – mentre guarda – non sta lavorando. La rappresentazione del lavoro implica cioè una relazione fra il soggetto filmato e il soggetto guardante in cui lo spettatore – quasi sempre un lavoratore nel suo tempo libero – vede il riflesso di sé e della sua condizione socio-professionale sullo schermo. Vedendo la sua condizione (e vedendosi), la capisce meglio. La mette a fuoco. In qualche modo, per la prima volta grazie al cinema, il lavoro vede se stesso all’opera. Si oggettivizza. Si conosce visivamente.

Tutta la storia del cinema si è sviluppata, nel corso del Novecento, lungo questo binario: rappresentando il lavoro e le sue mille sfaccettature, il cinema ha offerto uno straordinario strumento di comprensione delle dinamiche, delle contraddizioni e delle trasformazioni che hanno interessato – nel corso dei decenni – il mondo rappresentato. 

Basti pensare alla messa in scena compiuta e sinteticamente riassuntiva dell’organizzazione e del modo di produzione fordista proposta nella celeberrima sequenza chapliniana di Tempi moderni (1936) in cui Charlot avvita bulloni alla catena di montaggio e si aliena nell’iteratività del gesto fino a ripeterlo ossessivamente anche su altri oggetti analoghi, in tempi e luoghi diversi da quelli previsti dalla produzione. Oppure alla situazione opposta a quella chapliniana rappresentata da Peter Weir nella sequenza della costruzione del granaio in Witness-Il testimone (1985): qui il lavoro si svolge all’aria aperta e coincide con lo spazio sociale della comunità di Amish presso cui è ambientato il film. Non c’è fabbrica, dunque, e non c’è neppure una forma specifica di forza-lavoro: lavorano tutti – uomini, donne, anziani e bambini – e il lavoro non si estrinseca in uno spazio-tempo separato e distinto dal tempo della vita, ma coincide perfettamente con esso. Non c’è conflitto, fra coloro che lavorano: c’è piuttosto un’esplicita forma di orgoglio di appartenenza e una palese condivisione dell’obiettivo. L’ideologia, diversamente che in Tempi moderni, agisce qui in chiave apologetica: ma se si riesce a spogliare il processo dalla sua “corteccia” ideologica, ci si trova di fronte a una perfetta rappresentazione simbolica del mito della qualità totale, così come è stato elaborato, appunto, dai teorici e dagli strateghi del post-fordismo.

Interessante anche la rappresentazione che è stata data in alcuni film delle problematiche legate alla ricerca di lavoro, ai colloqui di assunzione, al reclutamento dei dipendenti. Un tempo, le prove di selezione avvenivano in stanzoni spogli e poco accoglienti, dove i candidati venivano ammassati e invitati a risolvere facili problemi di ordine contabile. Il film Il posto (1961), di Ermanno Olmi, ne offre un esempio paradigmatico: siamo ancora in una fase di sviluppo della cultura aziendale e dell’economia italiana in cui non esistono né test attitudinali né colloqui psicologici e il reclutamento avviene dopo aver appurato nei candidati l’esistenza di quelle minime competenze e abilità che consentano l’espletamento dei compiti assegnati.

Meno di vent’anni dopo, sul finire degli anni Settanta, le cose sono decisamente cambiate: all’inizio di Ratataplan (1979), di Maurizio Nichetti, il protagonista – neo-laureato in ingegneria – si presenta a una prova di selezione in cui i vari candidati sono chiamati a disegnare un albero. Tutti gli altri schizzano tronchi e rami scheletrici con la matita, lui dipinge un albero colorato con una folta chioma verde. Bello, ma forse fin troppo “creativo”: tanto che il nostro viene immediatamente scartato, senza neppure poter accedere al secondo step della selezione. 

Ancora diverso il tipo di reclutamento effettuato nel film di Ben Younger 1 km da Wall Street (2000): qui si agisce in modo “robusto” sulla motivazione dei candidati, prospettando lauti guadagni in cambio di una dedizione al lavoro e di un impegno totali. “Non siamo qui per fare amicizia, non vogliamo salvare il mondo. Chi è qui è perché vuole diventare schifosamente ricco”, urla il broker di una boiler room newyorkese ai giovani che aspirano ad entrare in società. Ne deriva un clima di eccitazione e di attesa quasi palpabile, che contagia un po’ tutti e spinge i nuovi arrivati a imitare e a far propri i modelli di comportamento e gli stili di coloro che hanno già avuto successo all’interno dell’azienda.

Altrettanto significativa è la modalità attraverso cui il cinema “legge il presente” e trasferisce sullo schermo i cambiamenti dell’organizzazione aziendale, tematizzando e problematizzando i fenomeni propri di ciascuna epoca. Esempi significativi in questa direzione sono i film che affrontano l’emergente problema del mobbing, meccanismo utilizzato da alcune imprese per liberarsi, almeno temporaneamente, di dipendenti o collaboratori che non risultano in “sintonia” con la filosofia aziendale. Un titolo per tutti: Mi piace lavorare – Mobbing di Francesca Comencini del 2003. Esemplare film che mostra il doloroso percorso di un’impiegata desiderosa di lavorare e messa invece nelle condizioni di non aver più nulla da fare, fino al licenziamento e, come se non bastasse, completamente isolata dai colleghi.

È degli ultimi anni anche la rappresentazione delle nuove forme di lavoro “flessibile”, precario, incerto. Maestro indiscusso del genere è Ken Loach. Con Paul, Mike e gli altri del 2001 e anche con il suo ultimo film In questo mondo libero (presentato al festival di Venezia 2007) ci mostra operai che devono fare i conti con le nuove condizioni del mercato e confrontarsi con la famigerata “flessibilità”: ovvero contratti interinali, licenziamenti senza giusta causa, soprusi e ricatti da parte dei padroni. Senza nessuna garanzia e con l’incubo permanente di ritrovarsi senza lavoro.

La perdita del lavoro e la conseguente e spesso devastante crisi d’identità è un altro aspetto a cui diversi registi pongono attenzione. Due film emblematici: I lunedì al sole di Fernando León De Aragona, e Il posto dell’anima di Riccardo Dilani. Entrambi usciti nel 2003, affrontano in modo toccante e significativo le diverse modalità di reazione dei lavoratori cassaintegrati o licenziati di fronte alla perdita del posto di lavoro (c’è chi si dedica ad attività alternative, chi sogna di andarsene via e chi proietta sul figlio studente i propri sogni di riscatto), offrendo uno spaccato interessante della cultura del lavoro contemporanea.

Il cinema insomma, dall’inizio della sua storia a oggi, ha messo in scena diversi modelli organizzativi e ha narrato gli aspetti e le forme della vita lavorativa, offrendo rappresentazioni di grande interesse, relative ai vari momenti e alle varie problematiche dell’organizzazione aziendale, dalla selezione del personale alla gestione delle risorse umane, dalla messa a punto di un progetto alla sua concretizzazione, dall’elaborazione di strategie di innovazione agli interventi volti a migliorare il coinvolgimento motivazionale dei dipendenti o dei collaboratori, dal colloquio di assunzione a quello di licenziamento. 

Tanto che ancor oggi la memoria storica del cinema si pone come patrimonio prezioso – e a suo modo imprescindibile – per comprendere le problematiche legate al mondo del lavoro e dell’organizzazione aziendale.

“Il cinema – diceva Alfred Hitchcock – assomiglia alla vita, ma con una differenza: è meno noioso”. In un film, cioè, non ci sono i tempi morti, i vuoti, le inerzie del tempo reale: per questo, spesso, un film può rappresentare sinteticamente situazioni canoniche di grande interesse, e offrire validi spunti di riflessione e di discussione. Può farlo talora rappresentando in modo diretto ambienti e problemi legati all’organizzazione del lavoro, talora lavorando invece su grandi metafore. 

Migrare

“Il vero viaggio di scoperta non consiste nel cercare 

nuove terre, ma nell’avere nuovi occhi”

(Marcel Proust)

Sin dalla sua nascita il cinema ha regalato agli spettatori svariate occasioni di viaggio virtuale in cui attraversare luoghi e situazioni e farsi attraversare da emozioni.
Anche grazie al cinema le categorie del viaggiatore sono andate via via modificandosi nel corso del tempo: oltre a colui che “brucia terra e chilometri sotto i piedi”, attraversa spazi, oltrepassa frontiere, varca i limiti in percorsi di conoscenza o di ricerca di un altrove dove vivere una vita migliore, il viaggiatore del terzo millennio è anche (o forse sempre più) colui che, meglio di altri, sa muoversi e navigare negli infiniti spazi di uno schermo o di un monitor, senza spostarsi dalla propria sedia. È colui che attraversa il mondo intero senza muoversi da casa e senza entrare in relazione con altri da sé reali, vivi, veri.

L’esperienza del viaggio cioè non viene più percorsa solo nella sua dimensione reale, ma si configura piuttosto sempre più come esperienza virtuale. Viaggiare non vuol solo dire attraversare mondi, ma anche moltiplicare e frammentare i tempi disponibili all’esplorazione. Così, immersi nel buio di una sala cinematografica e abbandonati al flusso delle immagini, gli spettatori possono viaggiare in universi ‘altri’, magici, onirici, fantastici, ma anche avere la sensazione di attraversare le strade del mondo. È il caso dei road movie che, narrando storie di viaggi, amplificano l’esperienza del viaggio e portano in giro lo sguardo degli spettatori, facendo loro assaporare il gusto dell’avventura, dello spaesamento, della scoperta, dell’ignoto o la complessità del viaggiare e le difficoltà dell’approdare su nuove terre.

Tra le innumerevoli categorie di viaggi messi in scena al cinema, una particolarmente interessante quale strumento di rilettura e interpretazione del reale è quella dei viaggi d’obbligo e costrizione dei migranti che, in diverse epoche storiche e in differenti zone del pianeta hanno dovuto fare i conti con la complessa esperienza dell’abbandono delle proprie radici e della ricerca di nuovi territori dove provare a costruirsi un avvenire migliore se non addirittura dove tentare “semplicemente” di sopravvivere.

Ripercorrendo le pellicole cinematografiche dedicate a questa tipologia di viaggi, quasi sempre difficili, che gli emigrati hanno dovuto compiere cercando una nuova speranza, una nuova vita, il pensiero non può non andare all’omino con bombetta e bastone, il Charlot de L’Emigrante, ammassato in un angolo del ponte della nave dalle guardie. E, dopo un viaggio faticoso, giunge in America Charlot, “nella terra promessa”, insieme a tanti altri disperati alla ricerca di fortuna, ma la Statua della libertà gli si erge davanti come minacciosa presenza. Da allora quell’omino diventerà il simbolo di tutti gli emigranti del mondo, di tutte le povertà in fuga e anche l’emblema di un uomo alla deriva di fronte al destino incerto. 

Dal 1917, data del memorabile film di Chaplin ad oggi, innumerevoli sono state le pellicole che hanno raccontato dubbi, timori, angosce, speranze, sogni e desideri dei migranti, ponendo di volta in volta l’attenzione su alcuni aspetti delle loro storie.

Quando il cinema ha posto gli occhi sulle fatiche e le sofferenze degli emigranti, il tema trasversale per eccellenza è stato quello della solitudine, della nostalgia per la patria lontana. Tratto comune dei volti di quei emigranti è la malinconia e il ricordo, l’impossibilità di dimenticare le proprie radici, di cancellare le distanze dalla propria terra. Una solitudine fatta di paesaggi che non ci sono più, di parenti e amici sfumati nel tempo, di assenza di orizzonti verso cui volgere gli sguardi. È il caso di pellicole come Le cri du coeur di Idrissa Ouedraogo, Pane e cioccolata di Franco Brusati, La ballata dei lavavetri di Peter Del Monte o Quando sei nato non puoi più nasconderti di Marco Tullio Giordana, solo per citarne alcuni.

Il binomio emigrazione e lavoro è forse il più frequente nei film sul tema. Basti pensare a pellicole come Furore di John Ford, Il cammino della speranza di Pietro Germi, Rocco e i suoi fratelli di Luchino Visconti, ma anche a film degli ultimi decenni come Pummarò di Michele Placido, La Promesse dei fratelli Dardenne o Nuovomondo di Emanuele Crialese.

In questi film le fisionomie dei migranti sono molteplici: da uomini annullati, sfruttati, privati di dignità, a soggetti che si riappropriano del loro destino, che non si arrendono alle sconfitte e che lottano per conquistare il diritto al lavoro. In certi casi sono ritratti corali in cui gli ostacoli del “nuovo mondo” riescono a essere affrontati proprio grazie alla solidarietà che unisce i migranti, come nel caso del Cammino della speranza, in altri invece la drammaticità delle situazioni è enfatizzata da una disumana solitudine che lascia il migrante solo di fronte al proprio destino di escluso, come nel caso di Pane e cioccolata.

Altro aspetto frequentemente indagato è quello dell’emigrante quale “diverso” per etnia, religione, status sociale e pertanto persona indesiderata, scomoda, fastidiosa, quando non addirittura pericolosa. Lo erano i migranti italiani che sbarcavano sulle coste americane all’inizio del ventesimo secolo come ben mostra Crialese in Nuovomondo. Esseri infetti, portatori di malattie, inferiori, esclusi, ancora prima di entrare. Lo sono oggi i migranti nordafricani o dell’est Europa che sbarcano sulle coste italiane clandestinamente, come topi, senza documenti, senza speranze, senza futuro, come ben racconta Giordana in Quando sei nato non puoi più nasconderti. Ma, senza arrivare a questi esempi estremi, la diversità è anche quella messa in scena da Zaccaro ne L’articolo 2 in cui si mostrano gli effetti prodotti dall’inconciliabilità tra norme religiose e leggi dello stato (la non accettazione della poligamia musulmana da parte dello stato italiano).

Emigrazione nel cinema, come tristemente nella realtà, fa spesso rima con esclusione. Non c’è centro per i migranti, gli agglomerati urbani che li accolgono, li collocano sempre nelle periferie degradate e disumane. Il cinema ci fa sentire l’odore sporco e cattivo degli insediamenti degli ultimi, dei diseredati, degli esclusi. Dalle banlieues francesi, ai quartieri ghetto italiani e tedeschi, alle baraccopoli africane, alle favelas sudamericane, alle townships americane: l’occhio della macchina da presa, spesso con crudo realismo, filma le forme del degrado urbano e in esso colloca la disumanità lacerante e da lì fa partire le rivolte e le accuse violente al cinismo delle società del benessere. È il caso de L’odio di Mathieu Kassovitz, di Fame chimica di Paolo Vari e Antonio Bocola o Terra di mezzo di Matteo Garrone, film in cui si respira l’atmosfera di un’umanità dimenticata e cancellata nei suoi valori umani.

L’integrazione in una cultura diversa dalla propria e il confronto, incontro, scontro tra mondi paralleli sono altri focus sui quali il cinema pone spesso la propria attenzione. In particolare ad occuparsene sono registi che hanno vissuto in prima persona l’esperienza della migrazione, come nel caso dei registi delle diaspore di origini asiatiche, trapiantati in Europa. Rappresentativi a questo proposito film come Beautiful People di Jasmin Dizdar, Pic-nic alla spiaggia di Gurinder Chadha, ma anche East is east di Damien O’Donnel o Sognando Beckham di Gurinder Chadha che, alle riflessioni sullo scontro/incontro tra culture, aggiungono quello del conflitto tra genitori e figli, tra immigrati di prima e seconda generazione, tra giovani che oscillano tra l’adesione ai modelli culturali dei padri e la volontà di diventare buoni cittadini dei paesi ospitanti. In questo caso ci si trova spesso di fronte a storie di figli che non capiscono più la lingua dei padri, che cercano un’identità che li promuova nella società, che sentono arretrata e poco interessante l’adesione alla tradizione proposta o imposta dalla famiglia. Oppure a figure di giovani che non sono più in grado di aderire a nessun modello culturale, che non si sentono più né arabi, né francesi, come nel caso di La schivata di Abdel Kechiche.

I temi della condizione femminile nell’universo degli immigrati e del rapporto che le donne hanno con i paesi di adozione è diventato, negli ultimi anni, un altro centro d’attenzione di numerosi cineasti. Ovviamente quale riflesso dei rapporti di sfruttamento e di atroci emarginazioni di cui le donne sono, tristemente, le vittime privilegiate nella vita, come nel cinema. Basti pensare a Vesna va veloce di Carlo Mazzacurati o La sconosciuta di Giuseppe Tornatore, storie di donne venute dall’est, clandestinamente, con la speranza di una vita migliore, ma inesorabilmente ridotte a prostitute. Sono film in cui le donne sono accompagnate da una profonda solitudine interiore e devono combattere la loro battaglia spesso nel “deserto del reale” che le circonda e ad aspettarle non c’è quasi mai un happy end, quasi mai un futuro diverso.

Il tema della migrazione infine non è quasi mai disgiunto da quello della memoria storica, personale o collettiva. La memoria quale richiamo alla coscienza e strumento potente per progettare il futuro caratterizza diversi film italiani, affreschi lucidi e toccanti dell’Italia d’inizio secolo come il già citato Nuovomondo di Crialese, dell’Italia del dopoguerra come Così ridevano di Gianni Amelio o Lamerica, sempre di Amelio, viaggio nel viaggio, discesa all’inferno di un uomo che deve perdere tutto per ritrovare se stesso, la sua storia, la sua immagine d’uomo.

In ambito educativo, riflettere su come il cinema ha saputo leggere e interpretare il fenomeno delle migrazioni, rappresentare le forme amare dei viaggi obbligati e tracciare figure di migranti, può costituire un punto di partenza interessante per analizzare e collocare storicamente i flussi migratori, per stimolare racconti e biografie degli studenti-spettatori, per superare stereotipi e suscitare pregiudizi e promuovere vere relazioni di dialogo e ascolto.

� in Bargellini C., Cantù S., Viaggi nelle storie. Frammenti di cinema per narrare, Fondazione Ismu, Agis Lombarda, Regione Lombardia, Milano, 2007
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