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PRESENTAZIONE

“Il cinema è la nuova letteratura” (Cecil B. De Mille)

Il rapporto cinema-letteratura è quanto mai stretto, probabilmente perché la maggior parte dei film girati per il grande schermo si ispirano o sono direttamente tratti da romanzi. Le connessioni, le contaminazioni e gli esempi si sprecano. Tanto è che, pur trattandosi di due arti assolutamente distinte, il legame è spesso così forte che il “rischio” del confronto è sempre in agguato.

Nel presente lavoro, prendendo in esame il cinema negli anni ’50 - ‘60 come tema centrale della tesina, alcuni dei film considerati si sono incontrati con il romanzo di origine. 

Primo esempio è chiaramente il grande Fellini, il quale ci propone una rivisitazione del romanzo petroniano del I secolo d.C., Il Satyricon, mettendo in risalto i punti di contatto e di rottura con l’originale fonte latina. A seguire troviamo Luchino Visconti che, circa venti anni prima di Fellini, per avviare il suo progetto di una trilogia di film neorealisti, si era ispirato liberamente al più celebre romanzo di Verga, I Malavoglia. Ma la letteratura italiana, come quella latina in questo caso, non è certamente l’unica che ben si presta ad attraversare il grande schermo. A tal proposito, bisogna ricordare che la letteratura inglese ha vissuto da sempre alternandosi tra il teatro e, in tempi più recenti, il cinema, fin dai tempi di Shakespeare, grazie alla struttura delle opere letterarie, facilmente traducibile in linguaggio teatrale e cinematografico. 

La scelta del tema è stata dettata, oltre che da una passione per la cosiddetta “settima arte”, anche dalla concentrazione, nel ventennio ’50 - ‘60, delle migliori riproduzioni cinematografiche rimaste nella storia del cinema. Tanto per fare un esempio, Kubrick riuscì, con grande ingegno, a realizzare in 4 anni il film che resterà a lungo il migliore, e anche uno dei più famosi, nel cinema di fantascienza di tutti i tempi (2001- odissea nello spazio). Allo stesso modo, Clouzot e Renoir realizzarono con Picasso un film documentario sull’opera d’arte, legando il cinema all’arte in modo irripetibile, che infatti non trovò mai eguali nel corso della storia (Il mistero Picasso). 

Sono sempre stata affascinata dal mondo del Cinema, ma solo durante quest’anno scolastico ho avuto l’occasione di poter conoscere da vicino quest’arte grazie al corso pomeridiano di preparazione al concorso “ Premio David di Donatello, giuria giovani”. Durante questo corso ho avuto la possibilità di vedere i film candidati al premio, ma anche di  conoscere cosa si cela dietro quei capolavori del grande schermo, come si realizzano e come vanno guardati in chiave critica, tutto con lezioni teoriche tenute da un’insegnante qualificata. In merito a ciò, è bene precisare che le recensioni originali riportate nel presente lavoro sono frutto del mio diletto.
VERGA  E  I MALAVOGLIA
Luchino Visconti li chiama “Valastro”, Verga li chiama “Malavoglia”; sono due famiglie estremamente simili, vivono ad Aci Trezza, un paesino di pescatori in provincia di Catania, e sono costretti ogni giorno a subire lo sfruttamento dei grossisti di pesce. Affrontano il mare, un amico e un nemico nello stesso tempo, mentre le donne li attendono in casa ansiose di rivederli, ma consapevoli del fatto che ogni giorno potrebbero non rincasare. 
Un’idea di Verga, che fu fonte di ispirazione per quella che doveva essere la “trilogia della miseria” di Luchino Visconti, ma che non andò mai in porto completamente.
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Come scrive Verga ad un amico, “I racconti [cioè i romanzi] saranno cinque”: Padron’ Ntoni, Mastro-don Gesualdo, La Duchessa delle Gargantes, L’On. Scipioni  e  L’uomo di lusso.

Padron’ Ntoni, dal nome del nonno dei “Malavoglia”, sarà il romanzo che prenderà il nome di “I Malavoglia” e con questo titolo sarà pubblicato dall’editore Treves definitivamente nel 1881. La storia, un po’ sfortunata, vede come protagonisti i membri di una famiglia di pescatori e si intreccia con le vicende di tutto il paese, che è la vera voce narrante. Il titolo del romanzo bisogna intenderlo con un significato antifrastico, in quanto esprime una qualità opposta a quella della famiglia, che è composta da lavoratori volenterosi. È tipico di Verga utilizzare nomi e appellativi ironici, come il nome della barca dei Malavoglia, La Provvidenza, che, nonostante il nome, è uno degli oggetti più sventurati del romanzo.

La famiglia è costituita da Padron’ Ntoni, nonno, vecchio pescatore, fedelmente attaccato ai valori tradizionali siciliani, dove ciò che conta è il nucleo familiare, l’abitazione-nido dove tutti vivono insieme, la dedizione al lavoro e il rispetto dell’autorità; tutta l’esistenza è fondata sulla “religione della casa”, simboleggiata dalla “casa del nespolo”, l’abitazione dove tutti i Malavoglia hanno vissuto da sempre. Poi troviamo il figlio Bastianazzo, sposato con “La Longa”, e i loro figli: ‘Ntoni, il più irrequieto, sempre alla ricerca di novità, può essere visto come il “diverso” della famiglia, dato che probabilmente è lui l’unico vero “malavoglia”, che non accetta le regole del nonno e non segue i valori della tradizione; Luca, umile lavoratore, esempio di sacrificio, che morirà da soldato al servizio dell’Italia; Mena, detta “Sant’Agata” perché sempre incollata al lavoro al proprio telaio, obbediente e rispettosa della famiglia, disposta a sacrificare se stessa per il nucleo; infine, i due più piccoli sono Alessi e Lia, che avranno un destino opposto: il primo, positivo, ricostruirà le sorti della famiglia, la seconda, negativa, finirà in città per prostituirsi, dopo essersi auto-esiliata in seguito alle “ malelingue” del paese. Dallo scorrere delle vicende, si possono chiaramente individuare  personaggi che incarnano i valori tradizionali, e che quindi si presentano “positivi”, e quelli che, al contrario, appaiono come “negativi”,  cosiddetti poiché non si sentono come i membri della loro famiglia e si autoescludono allontanandosi dalla “casa del nespolo”. I primi sono principalmente Alessi e la madre, i quali, fino al loro ultimo giorno, resteranno fedeli al nido e al nucleo familiare. Ad essi si oppongono ‘Ntoni e Lia, i due giovani che lasceranno definitivamente Aci Trezza, in cerca di altro; “altro” che per ‘Ntoni si tradurrà nella ricerca della modernità, del progresso e di tutto ciò che aveva scoperto a Napoli e che sapeva non avrebbe mai raggiunto la sua famiglia. È uno dei pochi personaggi per cui non vale “l’ideale dell’ostrica”, quella concezione verghiana secondo cui il popolo siciliano resta attaccato alla propria terra di origine, come le ostriche al proprio scoglio. Inoltre, disubbidendo al nonno, il giovane Malavoglia creerà nel vecchio Padron’Ntoni una sorta di sconfitta, un fallimento interiore per non esser riuscito a tenere i due nipoti sulla retta via.
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Il critico Romano Luperini, infatti, non vide nel romanzo un finale idillico, in quanto la famiglia non si ricostruisce totalmente, ma solo due componenti, Mena e Alessi, torneranno a vivere nella “casa del nespolo”.

I Malavoglia possono essere intesi come un romanzo “bipolare”, poiché da un lato emerge la famiglia protagonista, portatrice di valori tradizionali, legati alla propria terra di origine, ma dall’altro c’è il paese, il cui unico valore inizia ad essere il denaro.

Caratteristica fondamentale di Verga e del periodo verista è lo stile, in quanto si utilizza il discorso indiretto libero, il quale mette maggiormente in risalto l’immediatezza del parlato senza passare per le pause di punteggiatura: il narratore non introduce il discorso di un personaggio, ma filtra il discorso attraverso l’ottica del personaggio. Giovanni Verga applicò in modo coerente i principi della sua poetica nelle opere veriste composte dal '78 in poi, dando origine ad una tecnica narrativa molto originale e innovatrice che si distacca dalla tradizione e anche dalle esperienze contemporanee sia italiane che straniere. Nelle opere di Verga non si avverte mai il punto di vista dello scrittore e la voce che racconta è allo stesso livello dei personaggi. Infatti, non capita nei romanzi di Verga che a raccontare sia il narratore "onnisciente" tradizionale, come nel romanzo di Manzoni, che interviene in continuazione nel racconto a commentare o giudicare i comportamenti dei personaggi. Nelle opere di Verga a raccontare non è un personaggio in particolare, ma è il narratore che, mimetizzandosi negli stessi personaggi, pensa e sente come loro e adotta il loro stesso modo di esprimersi. Chi racconta potrebbe essere uno dei personaggi, che però non appare mai direttamente nella vicenda e rimane nell'anonimato. Un chiaro esempio che inaugura il nuovo modo di narrare di Verga lo troviamo nella sua prima novella verista, Rosso Malpelo, pubblicata nel 1878: "Malpelo si chiamava così perché aveva i capelli rossi; ed aveva i capelli rossi perché era un ragazzo malizioso e cattivo". Da queste parole si rivela una visione primitiva e superstiziosa della realtà e tutta la vicenda viene narrata da questo punto di vista, cioè non quello del narratore colto, ma da uno qualunque dei vari minatori della cava in cui lavora Malpelo. Se capita che la voce narrante commenti e giudichi i fatti, non lo fa secondo la visione colta dell'autore, ma secondo la visione semplice e rozza della collettività popolare che, non riuscendo a cogliere le motivazioni psicologiche autentiche delle azioni, le deforma in base ai suoi principi di interpretazione. Di conseguenza, anche il linguaggio non è quello che potrebbe essere dello scrittore, ma è un linguaggio carente, caratterizzato da modi di dire, paragoni, proverbi e imprecazioni . La sintassi è elementare e a volte scorretta e in essa appare la struttura dialettale, anche se Verga non usa mai direttamente il dialetto e se deve citare un termine dialettale lo isola per mezzo del corsivo. Verga afferma di aver cercato, nelle sue opere, "di mettere in prima linea, e solo in evidenza l'uomo, dissimulando ed eclissando per quanto si può lo scrittore”. 
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Egli nelle sue dichiarazioni teoriche sembra dunque propenso verso una tecnica narrativa in cui la psicologia dei personaggi emerga solo dai dialoghi e dalle azioni, ma in realtà non tutti i suoi personaggi sono visti dall'esterno e non sempre si conoscono i pensieri e i sentimenti solamente attraverso i gesti e le parole. Capita anzi spesso che il punto di vista del racconto coincida con quello di un personaggio, in modo che noi, vedendo le cose con i suoi occhi, le interpretiamo attraverso i suoi giudizi e veniamo posti al centro della sua psiche. Se la riproduzione sincera della realtà oggettiva, con l'esclusione di ogni intervento giudicante dall'esterno, può condurre all'annullamento di ogni rapporto critico tra l'autore e la materia, Verga riesce, proprio grazie alla sua particolare tecnica narrativa, ad evitare questo rischio. Infatti, la regressione nella realtà rappresentata determina non un unico livello, ma un gioco di piani e di punti di vista. Viene così spesso, nei racconti di Verga, ad opporsi un punto di vista alternativo che è interno alla realtà, come nel caso di Rosso Malpelo, dove al mondo della miniera, che accetta in modo passivo i meccanismi della lotta per la vita, viene a contrapporsi il punto di vista del protagonista, che è illuminato da una sua consapevolezza critica. Così avviene anche nei Malavoglia, in cui si oppone alla realtà del villaggio, dominata dall'interesse e dall'egoismo, il punto di vista dei protagonisti, che è ispirato ai valori più puri e disinteressati, come la famiglia, l'onore, la generosità. Ma anche dove è dominante l'ottica della lotta per la vita, come nella novella "La roba", il rapporto critico con la realtà non viene ad annullarsi. Infatti, proprio l'accettazione apparente della logica del protagonista, che sembra ignorare ogni senso di umanità e di generosità, viene a creare un forte attrito con il modo giusto di vedere le cose a cui l'autore fa riferimento in modo implicito. Verga, dunque, pur restando fedele al principio dell'impersonalità, non accetta, grazie alla tecnica dello straniamento, il lato negativo della realtà in modo acritico, ma fa scaturire dalle cose stesse il giudizio.

(Le immagini sopra riportate sono tratte dal film “La terra trema” di Luchino Visconti, 1948)
RECENSIONE DEL FILM “LA TERRA TREMA- EPISODIO DEL MARE”
“Come sempre i primi ad iniziare la giornata ad Aci Trezza sono i mercanti di pesce…”

È la prima frase di un romanzo, di un paese, delle condizioni di vita di un popolo, un popolo che con il resto dell’Italia condivide ben poco, a partire dalla lingua, esclusivamente dialettale. 

Siciliani, che vivono non lontano da Catania, ad Aci Trezza, un paesino di pescatori, dove i più poveri subiscono le ingiustizie e lo sfruttamento da parte dei grossisti di pesce, che ogni mattina cercano di imbrogliare gli anziani pescatori ribassando sempre più i prezzi, impedendo loro di tornare a casa con il necessario per sfamare la propria famiglia. Una vita difficile, se vita si può definire, in cui ogni giorno gli uomini si imbattono in quel mare, definito “amaro” dalle donne, le quali, “spicciando” la casa e ansimando per l’attesa, aspettano i mariti e i familiari. 

Tutto per cosa? Per essere condannati dai grossisti, che pensano di comandare il porto e il mercato del pesce. Sarà ‘Ntoni a tentare di rivoluzionare le cose, a convincere gli altri pescatori a ribellarsi a tale condanna e, soprattutto, a cercare l’indipendenza per i Valastro. 

Liberamente ispirato a I Malavoglia di Giovanni Verga, “l’episodio del mare” fu concepito come la prima parte della “trilogia della miseria” sui lavoratori siciliani (che avrebbe dovuto comprendere racconti sui pescatori, minatori e contadini, ma si fermò solo al primo). 

Luchino Visconti ritrae le lotte e le sconfitte di ‘Ntoni Valastro e della sua famiglia, guardando ai personaggi con un distacco che non si lascia commuovere e non commuove, come il narratore verista faceva nei suoi romanzi, eclissandosi molto spesso dietro il coro popolare. Realizzato nel 1948, il film subì una revisione della lingua, poiché l’edizione originale era caratterizzata da un uso decadente del dialetto, realmente parlato dagli interpreti, veri pescatori locali in presa diretta. È un tipico esempio di cinema neorealista, in cui tutto è trasposizione della realtà sociale italiana dell’epoca, sotto forma di denuncia delle misere condizioni del Meridione.

SATYRICON: DA PETRONIO A FELLINI

Satyricon è uno dei pochi film di Fellini nato sulle ceneri di un’opera letteraria, di cui non sono rimasti che l’esile traccia e i nomi dei personaggi principali. Dal Petronius Arbiter  allo schermo del cinema,  Satyricon si presta bene alla congenialità poetica di Fellini, densa com’è di situazioni e di fatti straordinariamente adatti  a rappresentare l’idea della morte, l’irrazionalità dell’esistenza, la malinconia della vita, la sessualità prorompente, anche nelle sue manifestazioni più perverse. Tutto il film è costruito su un’atmosfera di cupa pesantezza , di movimenti lenti, in una dimensione di glaciale indifferenza, come se i personaggi fossero statue che improvvisamente riuscissero a respirare e a muoversi. La romanità domina indiscutibilmente: il teatro, il casino, la pinacoteca, la casa di Trimalchione, la nave di Lica, il tempio dell’ermafrodito, la festa dei Lupercali sono i momenti più significativi dell’“amoralità” e della materialità tipica del mondo romano. La stupefacente e struggente ricostruzione della latinità, dominata dalla morte e dall’ esaltazione fisiologica della vita, sembra venir meno nella seconda parte del film, che tende a presentare il consueto volto dell’antichità, rappresentandolo con una scenografia e un’enfasi che sono prodotte dall’immaginazione e che  portano alla degenerazione avventurosa e picaresca. La forza espressiva del Satyricon è accentuata da un’affascinante e minuziosa ricostruzione della Roma imperiale, considerata nei suoi valori di assoluta ed amorale indifferenza nei confronti della “persona” umana e nell’esaltazione fisiologica della felicità, cui fa da contrappunto la presenza incombente e malinconica della morte. Il Satyricon di Petronio è ricco di riferimenti espliciti a questa concezione della morte:  

<<Dama itaque primus cum pataracina poposcisset: “dies , inquit, nil est. Dum versas te, nox fit”>>

(Petronio, Satyricon XLI; <<Dama per primo, dopo aver chiesto una coppa più grande esclamò:
“il giorno è quasi nulla; non appena ti volti, è subito notte”>>)

L’intersecarsi della vita e della morte ha raggiunto forse il suo vertice, nel mondo latino, nella rappresentazione del funerale che Trimalchione fa di se stesso (e che Fellini ha tradotto nel suo Satyricon cinematografico con una sensibilità incredibilmente vicina a quella di Petronio). 
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Nessun personaggio del Satyricon petroniano si conforma con i valori superiori: non c’è responsabilità e nemmeno ricerca del senso della vita, ma è pura pulsionalità che si esprime liberamente attraverso l’istinto, lontano dalla coscienza. È passionalità senza ragione. Anche nel Satyricon di Fellini non si rintraccia alcuna tensione morale o religiosa e tutti i personaggi fluttuano in un mondo che non è capace di provare sentimenti e che soprattutto non prova il bisogno di soffrire per la miseria o il dolore altrui. Nel Satyricon tutto ciò che accade non è provocato da spinte morali; gli uomini agiscono come possono agire gli insetti. Il Satyricon offre a Fellini la possibilità di sprofondarsi direttamente in quel mondo ormai tanto lontano, ma pure così vicino al suo universo poetico. L’idea della morte, il sentimento tragico dell’esistenza, la malinconia e la gioia solare della vita, trovano in quest’opera una naturale sistemazione. 
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I sentimenti sono ridotti ad istinti, l’amore a sesso: nella storia di Encolpio e di Ascilto, si innestano i riti di una società che possiede un gran senso della vita una vita ridotta alle pure e semplici funzioni del corpo, come il mangiare, il bere e ogni tipo di piacere espresso nelle sue forme prettamente corporee. Tutto si riduce all’unica fonte che ci rende vivi: il godere. In tale dimensione materialistica tipicamente dei Romani, Fellini ha espresso la propria filosofia della vita, che certamente non si esprime nell’esaltazione di questo modo di vivere, ma piuttosto nel riconoscere questo come una risposta alla caducità della vita e alla presenza incombente della morte.  Tra le parti che Fellini ha recuperato dal testo originale latino riconosciamo la cena di Trimalchione, l’aneddoto della matrona di Efeso, la perdita della potenza virile. Quello che probabilmente ha colpito la fantasia del regista e che lo ha indotto a tradurre il Satyricon in film è il senso di passaggio (che si avverte nel testo di Petronio) dello spirito romano da un atteggiamento di sicurezza di sé e di dominio, al lento maturare di inquietudini e di interrogativi senza risposta. Se il racconto di Petronio è uno specchio realistico della spietata società neroniana, è anche un documento sulle piccole città di provincia, che vivono ai margini del Potere, popolate da prostitute, lenoni, ladri, liberti, imbroglioni, gente da osteria. L’assoluto realismo con cui Petronio ha descritto i suoi personaggi si è coniugato con la fantasia di Fellini, tesa a cogliere nelle singole situazioni e nei singoli personaggi la materialità di un mondo che ha sentito con prepotenza il senso malinconico della vita. Infatti, sia la cena di Trimalchione, sia la novella della matrona di Efeso esprimono, in termini rovesciati, l’intrecciarsi della materia vivente con la morte. Nel primo episodio citato, il fisiologico, espresso dal mangiare e dalla sazietà, finisce nella finzione della morte, evocando il funerale; nella novella, invece, è la morte che produce il sesso, fino all’estremo degrado della donna, che per salvare l’amante usa il cadavere del marito. Tra le innovazioni apportate da Fellini si nota principalmente l'aggiunta di nuovi personaggi (che sono il comico Vernacchio, la coppia di Suicidi, l'Imperatore assassinato, l'Ermafrodito, la Ninfomane) e  le  vicende che li coinvolgono. Altra novità di Fellini è l’episodio del labirinto con la lotta tra Encolpio e il Minotauro,  evidente richiamo al mito di Teseo e Arianna, che può essere inoltre inteso come un riferimento ad una delle tematiche del romanzo petroniano, in quanto le peripezie che Encolpio deve superare sono presentate come un “labirinto”, poiché il giovane vive un continuo perdersi e ritrovarsi, caratterizzato, probabilmente, anche dalla frammentarietà dell’opera petroniana a noi giunta. E ancora l’aggiunta di nuovi luoghi, che finiscono per trascendere il semplice ruolo di ambientazione e diventano protagonisti essi stessi: l'Insula Felicles innanzitutto, ma anche il quartiere della Suburra e il Giardino delle Delizie. Avviene nel  Fellini Satyricon  il contrario di quello che solitamente è l'adattamento, che di norma si sovrappone al concetto di riduzione cinematografica.

"Come tentare di ricostruire un'anfora antichissima con i cocci ritrovati secoli dopo",

(F. Fellini, Fare un film, Einaudi, Torino 1980).

Tale ricostruzione è possibile soltanto se c'è il coccio, il frammento. Poiché  il coccio non si inventa, è reale ed è  il "ricostruttore" che ha il compito di dare un senso al frammento, adattando organicamente i pezzi in un insieme. Che poi l'anfora ricostruita sia per sua natura diversa dall'originale, questo è ciò che avviene in un'operazione di tipo "onirico" come il Fellini Satyricon; ma prima della valutazione dell'insieme, è pur  sempre possibile quella  dei cocci. 
RECENSIONE DEL FILM “FELLINI- SATYRICON”

Dall’omonimo romanzo del Petronio Arbitro (I sec. d.C.), Fellini  riproduce le peripezie di Encolpio (Martin Potter) e Ascilto (Hiram Keller), due giovani “scholastici” della Roma neroniana.  

Su uno sfondo scenografico cupo, viene applicata una sintesi congeniale di amore e morte, di vitalità e piacere sessuale, simbolo di un’amoralità e di un degrado tipici della romanità  imperiale. 

I due protagonisti si innamorano follemente dell’efebo Gìtone (Max Born), che, passando tra le mani di entrambi, alla fine sceglie Ascilto.  Encolpio, deluso e sconcertato da tale scelta, si lascia andare in mille avventure : passa da un terremoto ai suntuosi banchetti di una dimora di viziosi, fino ad arrivare alla nave del pirata Lica al servizio dell‘imperatore.  Un susseguirsi di violenze carnali e pericoli di ogni tipo, dalla forte componente suggestiva, che il film sprigiona in tutti i suoi 138 minuti di durata.

Fellini riesce con grande abilità a riprodurre stili di vita e comportamenti della Roma antica, trasportando lo spettatore in una dimensione indefinita, poiché riporta alla luce numerose tendenze comportamentali della società moderna.  

Il suo cinema, infatti, ha l’obiettivo di sviscerare le contraddizioni della realtà e di riflettere sulla tragicità della condizione umana attraverso l’utilizzo di strumenti forti che possano scuotere lo spettatore, quali il grottesco, l’eccesso e l’onirico. Per tale motivo sceglie il testo di Petronio, non perché voglia farne una riproduzione fedele, ma perché le peripezie, a volte assurde, dei protagonisti sono congeniali per costruire un mondo che sconvolga anche dal punto figurativo con l’audacia delle immagini, della scenografia, della fotografia. Gli eccessi per lui sono l’unico modo per mettere in risalto le assurdità dell’uomo e, nonostante il film sia ambientato in un’altra epoca, Fellini intende compiere una critica forte alla società moderna, come a dire che i vizi umani sono sempre gli stessi.

I temi centrali sono gli istinti primordiali, il sesso, la morte e la decadenza che da sempre accompagnano la storia dell’umanità.

Tuttavia si rifiuta di dare giudizi moralistici; mostra lo scandalo ma al contempo afferma il valore assoluto della libertà umana. La censura lo aveva già colpito, così come la chiesa, ma la sua idea era quella di raccontare l’essenza della realtà senza buonismi e sentimentalismi. L’uomo è un essere imperfetto e a tratti delirante, perché nasconderlo?

Dunque, se il Satyricon di Petronio narra, il Fellini Satyricon descrive, o meglio, lascia che le cose si descrivano. È volutamente un film di quadri fissi; di contemplazione di una costruzione stilistica "a palcoscenico", ottenuta con gli espedienti tecnici della mancanza di basamento mobile per la cinepresa e dell'uso dello zoom in sostituzione alla carrellata, che delimita la rappresentazione nello spazio quasi bidimensionale del teatro.

GEORGE ORWELL AND ANIMAL FARM

The only movie that it was inspirited to the Orwell’s novel is a cartoon. It doesn’t minimize the original, but convey completely in every aspect. The choice of a “cartoon” instead of a movie is due to the fact that it is a fable, even if with an allegorical meaning.
[image: image8.png]


Through Animal Farm, Orwell critics the totalitarian methods; this novel is a political fable describing how animals on a farm rebel against their cruel master. The animals decided to run the farm themselves (a parody of workers running farms and factories in the Soviet Union), but in a short time the pigs took the control of the farm and of the other animals. They started to be cruel like the human master. The animals on the farm are the mirror of the workers in modern society, because like them, they are exploited from the masters. The sad conclusion is that the animal (and also workers) lack social consciousness, cannot work for their own good, and that revolutions are doomed to fail and result in a new form of oppression. This fable has an universal scope, even if it is specifically the symbol of the corruption of Socialism in the Soviet Union. So the main themes are the importance and, at the same time, the failure of political ideas (sometimes people are involved in politic but they disappointed).

A left-wing  political writer, George Orwell  was a journalist, pamphleteer, book-reviewer, critic and supporter of social themes. His original name was Eric Blair, but he published his works with the pseudonym “George Orwell”: George because is Englishmen and Orwell  from the name of the river that he was ford of.  When he was young he experienced poverty living for a short period in lodging houses and working like a dish washer. Thanks to this experience he sees his country from outside to judge its strengths and weakness. He rejects his background and established a separation of his own.

 His masterpieces are Animal Farm ,a satire of the Russian Revolution, and Nineteen-Eighty Four, an anti-utopian novel, which describes a future world in which a tyrannical power, headed by the dictator Big Brother, controls man’s actions and thoughts through telescreens and microphones (this novel have become the symbol of modern man’s enslavement to mass media). It is another form of oppression, because they limited people’s free. In this city, love is also forbidden, as well as every kind of man’s relationship.
Animal Farm film adaptation
In the film, there are some little difference with the original work. For example, about the seven commandments of the animals, there are only 5 commandments, as number 3 was not present, and numbers 1 and 2 were merged into one. Only two of the original commandments were added onto: the rule against beds and the rule against killing other animals. But by the end of the movie, the rules had been unified into:       
<< All animals are equal, but some animals are more equal than others>>.
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The original commandments were:
1. Whatever goes upon two legs is an enemy
2. Whatever goes upon four legs, or has wings, is a friend.
3. No animal shall wear clothes.
4. No animal shall sleep in a bed. 
5. No animal shall drink alcohol. 
6. No animal shall kill any other animal. 
7. All animals are equal.
Then these are edited from the pigs:

· No animal shall sleep in a bed with sheets;

· No animal shall drink alcohol to excess
· [image: image10.jpg]


No animal shall kill any other animal without cause.

The Five Commandments of Animalism (in the movie):

1. No animal shall sleep in a bed.

2. No animal shall drink alcohol.

3. Four legs good. Two legs bad.

4. No animal shall kill another animal.

5. All animals are equal.

Edited Five Commandments of Animalism:

1. No animal shall sleep in a bed with sheets.

2. No animal shall drink alcohol to excess.

3. Four legs good, two legs better!
4. No animal shall kill another animal without cause.

5. All animals are equal, but some animals are more equal than others.

All animals are equal, but some animals are more equal than others.

This ends up being the famous "slogan" of Animalism. It is a famously remembered line from the book, and is quoted during debates and discussions about communism. It is an example of doublethink, a concept Orwell used in Nineteen Eighty-Four.

(Le immagini sopra riportate sono tratte dal film “Animal Farm” di J. Halas, J. Batchelor, 1955)
RECENSIONE DEL FILM  “ANIMAL FARM”

Riprodotto fedelmente dal romanzo antistalinista di George Orwell (1945), modellato nel disegno sulla grafica disneyana, “Animal Farm” si presenta come una satira della rivoluzione russa: una favola politica che descrive la ribellione degli animali contro il loro crudele padrone. Una volta vinta la fattoria sul padrone, gli animali devono organizzarsi in una nuova fattoria, dove tutti sono uguali e nessuno comanda sugli altri. Una piccola “società” basata sul lavoro, sulla cooperazione, sul rispetto reciproco e soprattutto sull’uguaglianza di tutti gli animali, pennuti e pelosi. Inizialmente sembra funzionare, vengono affissi sette “comandamenti” da rispettare, come “Nessun animale dorme in un letto”, “Nessun animale beve alcolici”, “Quattro zampe sono meglio di due gambe” e il settimo e più importante “Tutti gli animali sono uguali”. Questa società, però, non sarà mai possibile, poiché gli animali saranno soggetti ad un nuovo tipo di oppressione: i maiali prenderanno  il sopravvento su tutti, Napoleone diventerà l’imperatore e la comunità di maiali si trasferirà nella casa del vecchio padrone, finendo anche per indossare i suoi abiti. Ma la cosa che sconvolgerà del tutto gli animali sarà vedere i maiali camminare su due zampe. I comandamenti saranno ad uno ad uno modificati : “Quattro zampe sono buone, ma due sono meglio” ed il settimo diventerà “ Tutti gli animali sono uguali, ma alcuni sono più uguali di altri”.

PICASSO E I SUOI MISTERI ARTISTICI

Un mistero. Una fusione tra cinema e arte. Un film senza precedenti. 

Chi meglio di lui poteva interpretare “Picasso” nel film di Clouzot? Si chiuse nel suo studio, mentre Clouzot e Renoir lo riprendevano cronometrando i tempi della sua pittura, realizzando una quindicina di quadri nel corso dell’intero film.

Fin da piccolo, il padre provò ad inserirlo negli ambienti artistici tradizionali, come Monaco, ma il suo carattere ribelle lo indusse ad allontanarsi dalle aspettative del padre e a seguire una nuova linea: si spostò in continuazione tra Madrid, Barcellona e Parigi. Qui incontrò il movimento “modernista” e si diresse verso un nuovo genere di opere, in cui avrebbe potuto ricercare se stesso, tuffandosi in una sorta di “eclettismo”, poiché per la grande curiosità dava l’impressione di attingere ovunque, dando molta attenzione al Simbolismo e al Decadentismo.

In seguito la sua vita fu caratterizzata da due periodi che definì lui stesso blu e rosa, colori determinanti nelle sue opere e sempre presenti come sfondo in tutte le loro tonalità.

Il primo fu il periodo blu, in cui Picasso fu segnato dalla morte dell’amico Casagemas. Influenzato dal Divisionismo e dall’Impressionismo, Picasso in questa fase giunse ad un “essenzialismo” formale, in cui i protagonisti sono sempre pochi elementi su un fondo unico, e a lungo andare diminuiranno anche le linee e i volumi. La scelta del blu è dettata dal significato che tale colore esprime per il pittore: ha una sacralità intrinseca che a suo parere esprime gli ideali del “bello” e dello “spietato”. 

Dopo il 1904, Picasso inizia a cambiare il colore dei suoi sfondi, si passa dal blu al rosa e al rosso. In questa fase sceglie dei soggetti particolari: attori, artisti, giocolieri, equilibristi e acrobati. Il primo tra questi è “L’attore”, che porta in sé le caratteristiche tipiche di questo periodo: corpi snelli e magri senza energia o massicci e senza forza; sguardi assenti, lontani, gli occhi sono spesso fissi nel vuoto, simbolo di solitudine; i soggetti dei quadri sono tutti parte di un universo fragile e disincantato. In seguito si apre la saga del cubismo, segnata dall’incontro con Matisse, dal continuo frequentare ambienti francesi e inoltre dalle nuove frequentazioni con Braque, Apollinaire e con i “fauves”. Proprio a casa di Matisse, Picasso ha la sua prima influenza vedendo una statuetta africana, iniziando così a concentrare la sua attenzione sull’arte negra. Crea corpi deformati e mostruosi, anatomie esasperate, silhouette prive di grazia, obesità anormali e visi dai lineamenti modificati e semplificati, molto simili ad una maschera. Altra influenza tipica del Cubismo è Cezanne, la cui arte fu la prima a ridurre le forme a volumi geometrici definiti.

Les demoiselles d’Avignon

È un olio su tela, realizzato nel 1907, di misura cm 243,9 x 233,7. È conservato al Museo di Arte Moderna di New York. Il quadro mostra cinque prostitute in un bordello di Calle Avignon, a Barcellona. Picasso creò oltre un centinaio di studi preparatori e schizzi in preparazione a questo lavoro, uno dei più importanti nello sviluppo iniziale del Cubismo.

Quando fu esposto per la prima volta nel 1916, il quadro fu tacciato di immoralità. Molti critici trovarono delle somiglianze tra quest'opera e Les Grandes Baigneuses di Cézanne, connessioni messe però in discussione dai commentatori successivi. Il quadro suscitò scandalo tra gli altri pittori parigini, i quali si sentirono infastiditi e scettici di fronte a quest’opera: pensarono che Picasso avesse voluto ridicolizzare la pittura moderna. Lo definirono un “bordello filosofico”, ma il pittore rispose che in principio aveva proprio pensato di chiamarlo “il bordello d’Avignon”, un opera “selvaggia”, in cui ogni cosa viene al mondo con una bruttezza congenita.
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I punti di vista sono diversi, ci sono molte linee spezzate, acute e spigolose. Sono chiari inoltre gli influssi dell’arte negra e egiziana. Infatti, dividendo il quadro idealmente in tre fasce verticali, possiamo notare che vi è una donna a sinistra, dipinta con colori più caldi, appoggiata ad un albero o ad una tenda (poiché l’ambientazione è incerta, non si sa bene se si tratta di interni o esterni); due donne al centro, con colori più chiari e più freddi, (probabilmente disegnate prima rispetto alle altre), un cesto di frutta su un tavolo deformato, che rappresenta tutto ciò che è “naturale”, ed è quindi in contrasto con la pittura di Picasso; altre due donne si trovano a destra, una in piedi e una seduta, la quale ha il corpo girato di spalle, ma la testa è frontale; i colori sono di nuovo caldi e scuri, maggiormente in questa fascia si può vedere la presenza dell’arte negra tra le maschere che rappresentano i loro volti. L’immagine è tutta compressa in uno spazio limitato e piccolo.

Guernica

« Avete fatto voi questo orrore, maestro?»
«No, è opera vostra » 

(Risposta di Picasso ad un ufficiale tedesco, in visita al suo studio, alla visione di Guernica)

Dipinta in olio su tela, alta 354 cm e larga 782 cm, l'opera, dalla immediata forza evocativa, è sempre stata considerata come una denuncia contro la guerra per l'immediatezza con cui raffigura persone, animali ed edifici, straziati dalla violenza e dal caos del bombardamento a tappeto, dando efficacemente il senso della disumanità, brutalità e disperazione della guerra e della crudeltà del bombardamento di civili.  L’opera fu commissionata nel 1937  dal governo Repubblicano di Spagna, poiché volevano onorare la grande sala del padiglione spagnolo all’Esposizione Internazionale delle Arti a Parigi.

Picasso si ispirò ai bombardamenti che ci furono sulla città di Guernica (capitale storica del paese basco) da parte del Terzo Reich. Il quadro denuncia la brutalità di queste azioni contro la popolazione del villaggio. Lo realizzò in poco più di un mese, utilizzando come colori solo il bianco, il grigio e il nero, sia perché il tema del quadro non era adatto ad avere colori accesi, sia perché nella creazione si ispirò alle foto in bianco e nero dei bombardamenti.  

La composizione del quadro può essere vista come una piramide centrale, marcata anche dalle linee dei personaggi, che culmina con la lampada in alto e due rettangoli laterali, in cui avvengono scene di ambienti esterni. I personaggi sono tutti misurati e studiati secondo un preciso significato simbolico: alla base della piramide troviamo un soldato che ha sulla mano la linea della vita spezzata, mentre nell’altra mano tiene un fiore, simbolo della speranza e della vita che va avanti e che ricomincia anche dopo la guerra; il cavallo al centro è l’emblema del popolo spagnolo ferito, e lo dimostra anche il suo atteggiamento di sofferenza e la sua lingua ferita; la piramide culmina con la lampada elettrica, che rappresenta il progresso, ma anche la speranza, infatti è l’unica fonte di luce del quadro, insieme alla lanterna, che è il simbolo della regressione che colpisce il paese dopo la guerra. Nei rettangoli laterali sono rappresentati: a destra una donna che vuole fuggire da un palazzo in fiamme e grida per lo spavento, a sinistra invece una donna, che vuole fuggire da un palazzo in fiamme e grida per lo spavento, a sinistra invece una donna, che urlando tiene in braccio un bambino, probabilmente morto (scena che ricorda “la strage degli innocenti”). Il messaggio di Picasso con quest’opera è universale, in quanto egli denuncia la violenza e la brutalità di ogni guerra, usando il bombardamento di [image: image12.png]


Guernica solo come esempio.
L'artista spagnolo esprime in Guernica la sua opposizione ai regimi totalitari che si diffusero in Europa nel corso del XX secolo;  leva alta la sua voce contro l'eccidio e si schiera dalla parte degli oppressi. Nell'opera, però, non ci sono elementi che richiamino al luogo e al tempo; niente ci indica che si tratti di un bombardamento, ad eccezione di quello che, a destra, può sembrare un palazzo in fiamme. È piuttosto una protesta contro la violenza, la distruzione, la guerra in generale. Ecco allora l'interpretazione che si può dare al toro che appare nella parte sinistra del quadro: esso rappresenta il Minotauro, figura mitica e simbolo di bestialità, che contribuisce proprio ad universalizzare il significato del quadro. 

Inoltre, le grandi dimensioni del quadro furono scelte perché questo doveva rappresentare la crudeltà e l'ingiustizia della guerra, qualunque essa fosse.
RECENSIONE DEL FILM “IL MISTERO PICASSO”

Un unicum nella storia del cinema e dell’arte, un film documentario ambientato nello studio di Pablo Picasso e interpretato dall’artista stesso. Per circa 80 minuti vediamo il grande artista del Novecento all’opera, mentre ci mostra come nasce la sua arte. “Bisognerebbe mostrare i quadri che sono sotto i quadri”; queste le parole di Picasso mentre dipinge in tempi brevissimi:  vuole mostrare al pubblico le trasformazioni e le modifiche che essi subiscono nel corso della pittura. Questo spiega perché egli ritiene che sotto ogni quadro ci siano tanti altri quadri.  La prima parte del film si svolge in tempo reale, di minuto in minuto Picasso crea i suoi capolavori, lasciando un velo di suspense e attesa negli spettatori, i quali mentre osservano possono solo immaginare cosa “accadrà” nei minuti successivi, cosa nascerà da quelle semplici pennellate scure che sembrano apparire sulla tela senza logica. Infatti, grazie ad un meccanismo messo a punto da un incisore americano, sullo schermo appaiono i tratti successivi dei disegni e delle pennellate, filmati sia nella loro continuità temporale, sia montati per piani omogenei successivi. I pochissimi stacchi su Picasso servono a mostrare la sua genialità in quanto la fantasia si adatta perfettamente al tempo delle riprese (come quando disegna una pianta che diventa pesce, poi gallo, poi diavolo in 5 minuti di pellicola).

Nella seconda parte, Clouzot, il regista, ricorre al montaggio per eliminare alcune fasi dei quadri, accelerando un po’ il ritmo.

Con “il mistero Picasso”, Georges Clouzot e il fotografo Claude Renoir hanno messo il cinema al servizio della pittura, un connubio che non sarebbe stato semplice da realizzare con nessun’altra arte. Cinema e pittura, infatti, entrarono in stretto rapporto con moltissimi registi, i quali hanno costruito i loro film pensando che ogni inquadratura fosse un’opera d’arte: ad esempio Fellini, Pasolini e Kubrick. 

Nella sua poetica Clouzot mostra una particolare propensione ad indagare sui comportamenti e sulle psicologie umane, infatti, non gli interessa raccontare la biografia di Picasso, ma mostrarlo all’opera. Inoltre, la fotografia cinematrografica d’autore spesso si ispira proprio all’accostamento cromatico presente in alcuni quadri importanti. Il colore e la dialettica tra luce ed ombra trasmettono emozioni, hanno una valenza estetica e raccontano da un punto di vista figurativo l’anima e la condizione di un personaggio.

LA SOCIETA’ DEL BENESSERE E I MOVIMENTI GIOVANILI DEL ‘68
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Un viaggio attraverso l’America, attraverso la cultura alternativa degli anni ’60, attraverso il pacifismo e la protesta hippy, Billy e Wyatt partono in sella ai loro choppers, ma non si potranno godere il finale perché moriranno fucilati nel viaggio di ritorno.

È il mondo negli anni ’50 – ’60. L’economia mondiale si incamminava verso un notevole sviluppo: il capitalismo industriale iniziava un processo di crescita con ritmi molto rapidi. I primi ad avviare questo sviluppo furono indubbiamente gli Stati Uniti, seguiti poi dal resto del mondo.

Tale sviluppo riguardava in primo luogo l’industria, nei settori legati all’utilizzo delle tecnologie avanzate, e in maniera molto più lenta toccava l’agricoltura, che si andava pian piano modernizzando. Il “boom” del secondo dopoguerra fu determinato da vari fattori, come ad esempio la crescita demografica, che comportò un aumento della domanda dei beni di consumo e un allargamento delle strutture sociali, e una maggiore disponibilità di forza-lavoro giovane e qualificata. 
Iniziava a diffondersi una nuova cultura di massa, supportata dalla televisione, dal cinema, dalla radio e in generale da tutti i mass media. L’avvento della televisione comportò la trasformazione in vari campi: nell’informazione, in quanto venivano trasmesse ovunque le immagini di un evento; nello spettacolo, poiché le famiglie potevano giovarsi di un nuovo tipo di intrattenimento, ed infine, nella diffusione di quella cultura di massa che promuoveva un nuovo linguaggio e nuovi valori, tutti a discapito delle culture tradizionali. 
In questo “boom” generale di sviluppo sociale ed economico, non poteva mancare la musica “leggera”, supportata dalla diffusione della radio e delle apparecchiature per la trasmissione del suono (grammofoni, registratori e cassette magnetiche).

Fu definita come “la società del benessere” o “ la civiltà dei consumi”, poiché aumentò notevolmente il consumo di beni non essenziali. Infatti, ci fu un incremento delle spese per l’abbigliamento, per le automobili, per la casa, per gli elettrodomestici, per le tecnologie in generale, in particolare per i televisori (se ne registrarono circa 1 ogni 4 abitanti).

Siamo nell’era del “consumismo”, favorita dall’aumento dei redditi e dal calo dei prezzi, supportata inoltre dall’ampliamento dei messaggi pubblicitari, grazie ai mezzi di comunicazione di massa. In questo clima era inevitabile che non si avesse una standardizzazione e un’omologazione dei modelli di consumo, comportando sempre meno differenze tra i paesi. Tale processo portò a termine quello che era la società di massa. 
A ribellarsi contro questa società saranno proprio i suoi “figli”, i giovani nati nei primi anni del dopoguerra. La mobilitazione iniziò nel 1964 con l’occupazione dell’università di Berkeley, in California, dove la protesta contro il consumismo si intrecciò con quella contro la guerra del Vietnam e con il movimento contro il razzismo. 
È la nascita del mito degli Hippies, i “figli dei fiori”, i quali rifiutavano ogni tipo di convenzione e, cercando una forma di evasione dalla realtà, crearono una cultura alternativa (in cui confluivano la non violenza e l’interesse per la religiosità orientale, buddismo e induismo).
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Tra il ’65 e il ’67, anche la mobilitazioni dei neri, che, in un primo tempo, era egemonizzata da leader non violenti come Martin Luther King, esplose in una serie di rivolte dei “ghetti” delle grandi metropoli, ispirate all’ideologia rivoluzionaria del Black Power (“potere nero”). Il movimento, quindi, nacque a metà degli anni sessanta, raggiungendo la sua apoteosi nel 1968.
Il 1968 è stato per molti versi un anno particolare, nel quale grandi movimenti di massa disomogenei e spontanei (operai, studenti e gruppi etnici minoritari), attraversarono quasi tutti i paesi del mondo con la loro carica contestativa, sostenendo una trasformazione radicale della società. Diffusa in buona parte del mondo, dall'occidente all'est comunista, la "contestazione generale" ebbe come nemico comune ogni tipo di autorità. Nelle scuole gli studenti contestavano i pregiudizi dei professori, della cultura ufficiale e del sistema scolastico classista. Nelle fabbriche gli operai rifiutavano l'organizzazione del lavoro e i principi del capitalismo, che mettevano in primo piano il profitto a scapito dell’uomo stesso. Intanto, facevano il loro esordio nuovi movimenti che mettevano in discussione le discriminazioni in base al sesso (con la nascita del femminismo e del movimento omosessuale) e alla razza.

Il movimento femminista, in particolar modo, si rivolse alla rivendicazione di un trattamento egualitario per il lavoro femminile e inoltre al suo interno si fratturò tra la ricerca della parità con l’uomo e, dall’altra parte, la rivendicazione della specificità femminile. Queste reazioni alla società dei consumi si espressero con una ripresa delle ideologie rivoluzionarie marxiste, che avevano conservato una forte influenza sugli intellettuali. Chiaramente non mancarono tentativi di innestare sulla base teorica del marxismo i risultati delle nuove scienze sociali. Un contributo importante giunse dalla Germania di Weimar, dove nacque una nuova scuola di pensiero che poneva il suo nucleo originario nella cosiddetta “scuola di Francoforte” (Francoforte era stata la sede dell’istituto per la ricerca sociale fondato da Horkeimer nel 1923). L’esponente che ebbe più successo tra i giovani fu Herbert Marcuse, seguace della scuola di Francoforte, emigrato negli Stati Uniti. Nel suo pensiero, la critica del consumismo veniva a fondersi con un giudizio pessimistico sulle capacità rivoluzionarie di una classe operaia ormai parte della rivoluzione: le speranze di trasformazione sociale erano affidate agli emarginati delle metropoli e soprattutto ai popoli del Terzo Mondo. Tale critica finiva per congiungersi alla diffusione delle tendenze “terzomondiste” nel fornire una base teorica a quel ribellismo generale, soprattutto giovanile. Infine, altro critico severo contro questa società consumista, fu la Chiesa di Roma. Le pratiche religiose erano in declino e la reazione della Chiesa si espresse con un tentativo di rinnovamento interno, che ebbe inizio con Giovanni XXIII, il quale cercò di rilanciare il ruolo ecumenico della Chiesa e di instaurare un dialogo con le realtà esterne. Il suo atto più importante fu la convocazione del Concilio Vaticano II.

(l’immagine riportata alla pag. precedente è tratta dal film “Easy Rider”)
IL CONTRIBUTO DI MARCUSE NELLE RIVOLUZIONI DEL ‘68

Nato in Germania nel 1898, Marcuse fu influenzato dall’ambiente cultirale della Repubblica di Weimar. Dopo aver conosciuto Martin Heidegger; unì ontologia heideggeriana e marxismo critico. Esiliato in America per ragioni razziali, ha approfondito i contatti con gruppi di studiosi ebreo-tedeschi, che si sarebbe poi diventata la nota Scuola di Francoforte, i cui esponenti principali erano Max Horkheimer e Theodor W. Adorno. 
Le tappe dello sviluppo teorico marcusiano sono segnate da opere come Ragione e rivoluzione (1954), Eros e civiltà (1955) L’uomo ad una dimensione (1964). Scritte in America, tradotte e diffuse in Europa a partire dalla seconda metà degli anni Sessanta, questi testi avrebbero influenzato  la generazione del ’68. È interessante notare che la principale produzione marcusiana precede l’esplosione e l’impatto con il ‘68. In realtà Marcuse entra sulla scena rivoluzionaria prima di quello che è considerato “il Sessantotto”, ma già dal 1966 affrontava questi temi nella prima manifestazione studentesca contro la guerra del Vietnam. Infatti l’apice drammatico della protesta si ha nel 1967, anno in cui Marcuse scrive il suo libro mirato intenzionalmente al movimento cui non risparmia le critiche, La fine dell’utopia (1967) cui seguirà qualche anno dopo (1973) Controrivoluzione e rivolta (1973). 
Altro tema affrontato è il concetto di immaginazione, infatti la ragione e il linguaggio non sono più in grado di trascendere la realtà e di opporre un “grande rifiuto” al modello vigente tanto da portare la filosofia ad appellarsi all’immaginazione, inteso come unico mezzo che permette di comprendere le cose alla luce della loro potenzialità. 
"Immaginazione al potere" diventerà quasi uno slogan per gli studenti del sessantotto, ai quali Marcuse guarda come veicolo attraverso il quale si può realizzare la liberazione, insieme ai guerriglieri del terzo mondo, alle minoranze emarginate, a tutte le istanze critiche verso il sistema, a tutti i soggetti non integrati in esso, giustificandone anche la violenza perché mossa da una vera e sana intolleranza; essendo consapevole che tali categorie sono impotenti di fronte alla civiltà tecnologica se non si alleano con i gruppi già integrati nella Rivoluzione (per esempio i sindacati).
Il suo pensiero  anti-autoritario, rispecchiava la volontà dei giovani occidentali di cambiare la società. Il suo secco no alla civiltà tecnologica lo rese il filosofo del "grande rifiuto" verso ogni forma di repressione. Egli può essere infatti definito un pensatore marxista solo per metà, poiché, di fronte al fallimento delle previsioni di Marx, durante il XX secolo, col dileguarsi dello scontro di classe in occidente, intuì che la lotta non era finita, ma si era solamente spostata nel terzo mondo, oppresso dall'imperialismo occidentale. Per i sessantottini fu anche molto importante il concetto di "liberazione dell'eros", inteso come liberazione delle energie creative e delle pulsioni dell'uomo dal comportamento repressivo della società, mirando a creare una società più aperta, fatta di uomini liberi e solidali tra loro. Egli utilizzò l'espressione "società come opera d'arte", per indicare una società più autentica, veramente libera, dominata dalla fantasia e dall'arte come dimensione fondamentale di ogni forma di convivenza. Marcuse avrà un ripensamento e, soprattutto nel suo capolavoro, L'uomo ad una dimensione, arriverà a denunciare come falsa e illusoria la liberazione sessuale.
RECENSIONE DEL FILM “EASY RIDER”

Lo chiamavano Capitan America, Wyatt (Peter Fonda), il protagonista di un viaggio attraverso l’America. Parte insieme al suo amico Billy (Dennis Hopper), in sella ai loro choppers (motociclette americane degli anni ’60), così che il tema classico del viaggio si va a mescolare con quelli della cultura alternativa degli anni ’60: marijuana, protesta hippy, pacifismo. 

Il film poggia le sue fondamenta, su un’idea di libertà, che si esprime in ogni tema affrontato, come la sessualità trasgressiva, la droga e anche la vita autonoma delle comunità agricole e religiose. 

Il viaggio dei due personaggi vede come meta il carnevale di New Orleans, dove li attende un clima di festa e di travestimenti; ma intanto, lungo il loro viaggio, li insegue una ripresa che si estende sul vasto territorio americano che riesce bene a mantenere la velocità delle loro moto.
Dopo aver dormito vari giorni su strada, fumando marijuana e ipotizzando un mondo utopico, i due protagonisti entrano in una comunità hippy, dove si tratterranno poco, perché il carnevale è vicino. Ma è l’incontro con l’avvocato George Hanson (Jack Nicholson), che li ha appena salvati dai guai, a segnare una seconda svolta nella vicenda: invitato dalla voglia di vedere un simile carnevale, parte con loro, indossando un casco da baseball. La sera, accampati insieme davanti ad un fuoco e fumando come di consueto, George si dilunga in discorsi sugli extraterrestri giunti da Venere, dove hanno una società senza guerre, senza un sistema monetario e soprattutto senza alcun tipo di capo; fino a quando di notte non sarà ucciso da aggressori armati di mazze da baseball. Infine, il climax della storia, si vedrà con la morte di Billy, colpito dal fucile impugnato da un uomo su un camioncino, molto ravvicinato alla risoluzione della storia, la morte di Wyatt, il quale per cercare aiuto per l’amico ferito, si mette in sella alla sua moto e si dirige come un kamikaze contro il camioncino, che esplode. I pezzi saltati in aria si disperderanno nei campi adiacenti la strada.
Dennis Hopper, regista e interprete allo stesso tempo, ci propone per 94 minuti un film inserito nel contesto culturale di quegli anni, cultura di controtendenza espressa da una consonanza di costumi, scenografia e musica. Abbigliamento personalizzato e bizzarro, che li differenzia dal resto dei personaggi, ambientazione chiaramente americana, per le strade che attraversano quelle immense estensioni, il tutto accompagnato dalle note del rock, che spazia tra Bob Dylan, Jimi Hendrix e The Byrds.
IL VIAGGIO DELL’UOMO SULLA LUNA
L’unico sbarco spaziale, finora realizzato dall’uomo, è stato l’allunaggio. Il viaggio sulla Luna rappresentava una scoperta divisa in varie fasi, con diverse missioni, la prima compiuta lo stesso anno in cui uscì il capolavoro di Kubrick: “2001- odissea nello spazio” (1969). Bisogna ammettere che la vera “odissea” fu la realizzazione del film, durata complessivamente quattro anni, tra sceneggiatura, montaggio, effetti speciali e studi degli ambienti spaziali, che riuscirono a rendere perfettamente. Kubrick portò l’uomo su Giove, un po’ troppo esagerata come missione per essere reale, ma comunque sembra che l’uomo sia riuscito almeno a mettere piede sul satellite terrestre: la Luna.
Il primo studio della Luna effettuato direttamente dallo spazio si deve ai Sovietici, che nel 1959 vi inviarono tre sonde, fino ad arrivare nel 1966, anno in cui fu effettuato un allunaggio morbido senza equipaggio, con la sonda Lunik 9, che inviò una trasmissione ininterrotta di immagini.

Più tardi gli Americani inviarono la sonda Surveyor 1 e ciò dette inizio ad una serie di esplorazioni dirette, che culminarono col il progetto “Apollo”: il 20 Luglio 1969, Apollo 11 allunò nel Mare Tranquillitatis, portando sulla Luna gli astronauti Armstrong e Aldrin. Ciò rappresentò un momento storico, e le parole di Armstrong ,“un piccolo passo..”, non saranno mai dimenticate.

Seguirono altre missioni Apollo, di cui le più importanti sono state quelle di Apollo 15, Apollo 16 e Apollo 17.

Apollo 15 effettuò la più spettacolare delle missioni lunari, in quanto con il Lunar Roving Vehicle, gli astronauti Scott e Irwin si avvicinarono alla regione del grande Rille Hadley, un enorme crepaccio la cui natura era sempre stata oggetto di lunghi dibattiti. Oggi non sembra esservi dubbio che si tratti di una struttura di sprofondamento.
Il punto di allunaggio dell’Apollo 16 fu l’altopiano di Descartes, una delle zone più accidentate della Luna.

L’ultima missione Apollo 17 si svolse nel Dicembre 1972. Con il comandante Cernan scese sulla Luna il dott. Harrison Schmitt, un geologo professionista, che fu, quindi, il primo scienziato a mettere piede sulla Luna, riuscendo a raccogliere e a catalogare le rocce del suolo lunare. 

Non sappiamo quando un altro uomo porrà piede di nuovo sulla Luna, ma in ogni caso la missione “Apollo” resterà una pietra miliare nella storia dell’esplorazione del nostro satellite.

Oggi tale missione americana viene messa in dubbio nella sua veridicità, in quanto nell’osservazione dei filmati trasmessi e delle foto recapitate, esistono molti elementi che non provano la presenza umana sulla Luna, arrivando a supporre un montaggio cinematografico americano, realizzato solo per acquistare prestigio mondiale per una tale scoperta.

Ma, dal momento in cui non si saprà mai se per gli uomini lo sbarco sulla Luna è realtà o fantascienza, queste supposizioni resteranno comunque solo ipotesi.
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ALCUNE FOTO “CONTRAFFATTE” DELLA MISSIONE APOLLO (dal sito www.indicius.it/archivio/nasa)
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Strani riflessi nella visiera

	


Missione Apollo 11.
La foto a sinistra è probabilmente una delle immagini più famose dell'intero programma Apollo: la foto di 'Buzz' Aldrin, scattata da Neil Armstrong. Osservate attentamente la sua visiera, potete discernere l'immagine di Neil Armstrong, e giusto alla sua sinistra sembra esserci un oggetto fortemente illuminato sospeso in cielo: cos'è? Qualcuno afferma che si tratti della bandiera statunitense, ma appare troppo lontano dal Modulo ed anche troppo grande. Infine c'è l'ombra del modulo di allunaggio che arriva fino all'orizzonte visibile.

Differenza di ombre
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Missione Apollo 11.
La foto qui accanto mostra gli astronauti Armstrong e Aldrin sul suolo lunare mentre sistemano la bandiera degli Stati Uniti. Notate come l'ombra di uno, nonostante si trovino a pochissima distanza tra loro, è doppia rispetto a quella dell'altro.
Ombre inspiegabili
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Missione Apollo 12.

Anche in questo caso, le ombre dell'astronauta e soprattutto quella del Modulo di allunaggio, arrivano fino all'orizzonte visibile. 

	

	

	RECENSIONE DEL FILM “2001: ODISSEA NELLO SPAZIO”

« Se qualcuno ha capito qualcosa, ciò significa che io ho sbagliato tutto. »

Da questa sua affermazione è chiaro che il regista, Stanley Kubrick, voleva un film che andasse al di là di qualsiasi comprensione, per giungere direttamente nell’inconscio dello spettatore, così che ognuno sarebbe stato libero di trovare un proprio significato filosofico. 

Ispirandosi al romanzo “La Sentinella” di Arthur C. Clarke,  Kubrick realizza quello che sarà uno dei film di fantascienza più famosi, con alla base un’ottima sceneggiatura, recitazione e tecnica di ripresa, ma soprattutto mostrando una grande fedeltà nella riproduzione dei paesaggi spaziali: gli ambienti senz’aria sono avvolti da un silenzio totale, dove non c’è gravità, i movimenti sono lentissimi e inoltre l’astronave si muove con una gravità artificiale per rotazione calcolata in modo esatto. 

Prerogativa del film è la capacità di esprimere con un linguaggio visivo i rapporti che intercorrono tra l’uomo, lo spazio e il tempo, una volta che ci si allontana dalla Terra. E proprio questo vuole dimostrare il finale, in cui il comandante David Bowman (Keir Dullea), unico astronauta giunto vivo su Giove, si trova in un appartamento in stile settecentesco dove può osservare se stesso che invecchia, fino a morire, per poi rinascere come feto cosmico, che a sua volta scruta la Terra dallo spazio. Tutto è perfettamente misurato e nessuna scena, oggetto o particolare si trova nel film per caso. È un grande montaggio ellittico, che trova pochi riscontri nella storia del cinema: lo spettatore salta dalle origini dell’uomo, in cui gli ominidi, dopo aver toccato un monolite nero apparso davanti alla loro grotta, imparano ad utilizzare gli oggetti scoprendo che un osso può diventare uno strumento di offesa e di dominio; fino a giungere alle astronavi che ruotano intorno alla Terra. 

Il supercomputer Hal 9000 dell’astronave Discovery, dotato di una vera intelligenza artificiale, è l’elemento di grande attrazione per lo spettatore. Dialoga normalmente con gli astronauti, ha un occhio che gli permette di vedere e di leggere il loro labiale e sembra anche provare sentimenti umani. Il nome, “Hal 9000” nasce dalle iniziali che compongono i due metodi di conoscenza e comunicazione: heuristic e algorithmic, ma e’ anche un criptico omaggio all’IBM, perche’ il nome del computer e’ stato inventato dal regista utilizzando le lettere che, nell’alfabeto, precedono quelle della famosa societa’.

Forse per noi che abbiamo vissuto già il 2001, un computer così potente è un po’ troppo esagerato, potrebbe essere un traguardo della tecnologia da cui siamo ancora molto lontani. 

La colonna musicale di un grande Strauss, Così parlò Zarathustra, fornisce un ulteriore significato filosofico, poiché non si trova su scene qualsiasi del film, ma tende sempre a sottolineare i punti di svolta della storia. Tale poema non è stato scelto casualmente, ma Strauss si è ispirato all’omonima opera del filosofo Friedrich Nietzsche, dove viene narrata la discesa tra gli uomini del profeta Zoroastro, il quale vuole insegnare loro come essere liberi dai propri limiti (concetto nietzschano di Superuomo). È probabile che Kubrick e Clarke abbiano visto un’analogia tra il monolito e Zoroastro, come tra il Bambino delle Stelle e il Superuomo.
Le diverse interpretazioni del film scaturiscono dall’utilizzo di complessi simbolismi. Per questo motivo non si può parlare di film solo fantascientifico, in quanto si colloca a metà strada tra le angosce politico-esistenziali degli anni ’50 e il meraviglioso- fiabesco degli anni 70 e 80. 

I temi centrali sono la vita, la morte, la resurrezione, il rapporto tra teologia e materialismo costruiti attraverso lo strumento dell’allucinazione che sospende l’uomo tra speranza e timore, tra fiducia ed orrore per il presente e il futuro. Insomma, una sorta di cinema nevrotico dell’orrore.
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