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Cinema e Tecnologia è un binomio che passa attraverso due punti: 

1) l’utilizzo delle tecnologie nel cinema (dal muto al sonoro, dal bianco e nero al colore, dalla pellicola ai più moderni formati video, dal montaggio tradizionale a quello che si serve delle più sofisticate tecnologie informatiche);

2) le tematiche relative al mondo tecnologico nei soggetti e nelle sceneggiature per il cinema.

E’ quest’ultimo il punto che ci interessa approfondire, nell’ottica del tema di questa edizione dei Corsi Estivi di Bioetica: “Tecnicizzare l’uomo o umanizzare la tecnica? Bioetica al futuro”.

Il rapporto fra cinema e tecnologia passa attraverso la considerazione dei due brevi punti che ho sopra rappresentato. Perfino il Ministero dell’Istruzione, dell’Università e della Ricerca si è interessato a ciò in occasione di un vasto progetto di ricerca, finanziato dallo stesso Ministero, intrapreso da un gruppo di nove università italiane nel biennio 2003-04. Il progetto, del quale ho letto gli atti, ha seguito due direttrici: la prima (“Tecnologie del cinema”), in cui si è voluto indagare l’incidenza della tecnologia nello sviluppo del cinema, non soltanto per quel che riguarda la graduale messa a punto di un linguaggio per immagini, ma anche per ciò che concerne la sua applicazione nel settore dell’esercizio cinematografico, laddove essa è stata ed è tuttora (ad esempio nel campo del suono stereofonico) finalizzata a migliorare costantemente le condizioni acustiche e visive di fruizione dei film. La seconda (“Tecnologie nel cinema”), che interessa anche noi, ha avuto per obiettivo invece un’analisi dell’immaginario tecnologico nel cinema italiano: secondo quali modalità narrative ed iconografiche, nelle sue diverse epoche, il cinema ha rappresentato la tecnologia. Il che significa non pensare soltanto in termini di autoreferenzialità (il cinema che guarda se stesso, parlando di set, di attori, di registi) ma anche volgere l’attenzione ai modi con cui il cinema ha registrato l’impatto sul piano sociale di tutta una serie di oggetti tecnologici che hanno scandito l’affermazione della modernità: pensiamo, per fare solo un esempio, al ruolo e al significato dell’automobile o degli elettrodomestici nell’era del cosiddetto boom economico.


Come ulteriore approfondimento del corso tenuto presso l’Ateneo, in aggiunta ai riferimenti bibliografici segnalati durante il corso stesso, trovo importante riportare alcuni brevi stralci del lavoro della Dott.ssa Antonella Testa, dell’Istituto di Fisica Generale Applicata dell’Università degli Studi di Milano, intitolato “Scienza, cinema e televisione: cosa ci ha offerto la produzione italiana di film e fiction nel Novecento?”. La Dott.ssa Testa afferma che: “In una società visualmente orientata come quella in cui viviamo non si può omettere di considerare il ruolo del film quale veicolo di diffusione dei contenuti di scienza e tecnologia, accanto a quello già largamente considerato di altre forme, quali riviste, musei o mostre. Non c'è dubbio, infatti, che larga parte della popolazione attinga anche al cinema ed alla televisione per la costruzione della propria visione della scienza e della sua pratica. Se a questo aggiungiamo che di norma la dimensione storica delle discipline scientifiche è fortemente a margine dei piani di studio di molte lauree scientifiche, ne deriva che, per molti, è addirittura possibile che le forme di apprendimento non legate al processo di istruzione formale siano l'unica fonte per strutturare il proprio bagaglio di scienza e della sua storia. La narrazione attraverso il film della scienza e della tecnologia, della loro pratica e della loro storia, risulta essere dunque un tema alquanto attraente per le implicazioni che ne possono derivare sulla pubblica percezione dei contenuti di scienza e tecnologia. Si potrebbe, dunque, pensare che scienza e cinema non abbiano avuto fecondi sodalizi, ma non è così. Fin da quando il cinema muoveva i suoi primi passi la scienza era già ispiratrice di sceneggiatori, registi ed autori. Oltre al celeberrimo Voyage dans la Lune (1902), tra i più di 500 titoli che Georges Méliès realizzò, numerosi parlano di scienza. Non è un caso isolato: all'inizio del secolo tra i pionieri del cinema anche Segundo de Chomon in Spagna (Eclipse de sol, 1905) e Robert William.

Paul in Inghilterra (The motorist, 1905) guardano alla scienza come fonte di spunti per i loro lavori. Si tratta di titoli gradevoli, ma ovviamente piuttosto primitivi”.

Personalmente, trovo che questi siano contributi importanti al fine di orientare ogni riflessione sull’interrogativo “Tecnicizzare l’uomo o umanizzare la tecnica?”.

Inoltre, vorrei far cenno ad una curiosità. Da alcuni anni una delle più note società di distribuzione di energia elettrica, l’Enel, cura una rassegna cinematografica, ovviamente trattando tematiche relative alla tecnologia. Alla proiezione dei films si accompagnano dei dibattiti, ai quali - talvolta - ho preso parte in qualità di critico cinematografico. Rifacendomi ad un esempio relativo alla penultima edizione della rassegna curata dall’Enel, ricordo di aver partecipato alla proiezione del film Apollo 13, e nel seguente dibattito il tema dominante è stato il rapporto tra l'uomo e la tecnologia e come quest’ultima si possa combinare con la creatività tipica dell'essere umano. Il professor Vittorio Bo, presidente del Festival, ha ricordato come tecnologia e creatività possono, anzi devono, procedere in direzione parallela, mentre per il noto fotografo Oliviero Toscani la cosa non è così automatica e scontata. Quest’ultimo ha detto, a proposito delle tecnologie più attuali, che la migliore cosa da fare per sconfiggere ciò che non ci piace è studiarlo bene per sapere come neutralizzarlo. Sottolineando, inoltre, come egli non ricordi un film totalmente benevolo nei confronti della tecnologia, Toscani ha concluso ribadendo che la tecnologia non è creatività, ma il risultato dell'opera dell'uomo. Tecnologia, creatività e lavoro sono i nostri punti di forza, come ha ricordato Gianluca Comin (responsabile della comunicazione Enel); la diffusione della scienza è il sistema migliore per crearsi un'opinione indipendente, anche in ambito ambientale, e scacciare tanti luoghi comuni. Sull'importanza della ricerca e di come la tecnologia ci abbia ormai raggiunto nella quotidianità si è soffermato Maurizio Ferretti, docente di Chimica industriale all'Università di Genova. Se la scienza ha un merito, e lo ha, è stato quello di averci dato un metodo per interpretare il reale. Mentre Franco Malerba, che io ricordo come l’unico astronauta italiano della storia, ha difeso con forza la tecnologia, ricordando come tutte le ipotesi catastrofiche formulate negli anni passati non si siano mai avverate. Anzi, la forza della scienza, secondo Malerba, è stata proprio quella di sapersi sempre correggere. 

Ora, queste sono soltanto alcune annotazioni nel segno di quelle attività di riflessione e discussione comune che costituiscono le fondamenta delle lezioni al corso UPRA. 

Facendo seguito ad un mio lavoro di ricerca e di selezione, ho ritenuto di presentare una lista di films sui quali soffermarsi per le doverose riflessioni e gli approfondimenti sul tema del corso.  Ecco l’elenco dei films da me proposti:

“A.I. - Intelligenza Artificiale”, “The Island”, “The Final Cut”, “Corto circuito”, “Cyborg”, “Cyborg, Anno 2087”, “Blade Runner”, “Matrix”, “Nirvana”, “Metropolis”, “Apollo 13”, “Alien - La clonazione”, “Gattaca - La porta dell’universo”, “Generazione perfetta”.

“A.I. - Intelligenza Artificiale”

Regia di Steven Spielberg.

Con Haley Joel Osment, Jude Law, Frances O'Connor, Sam Robards, Jake Thomas, Daveigh Chase, Brendan Gleeson, William Hurt, Jack Angel.

In un futuro in cui l'umanità ha subito immani cataclismi causati dallo scioglimento della calotta polare, la tecnologia ha compiuto passi da gigante. Si è, ormai, in grado di riprodurre esseri simili in tutto agli umani!! David appartiene all'ultimissima generazione di robot: può anche amare. Viene affidato ad una coppia il cui figlio, affetto da un male apparentemente incurabile, è stato ibernato in attesa di una cura. Vinte le resistenze iniziali David riesce a farsi amare da Monica, la sua “mamma”. Ma la guarigione del figlio naturale rimette tutto in discussione. David dev’essere abbandonato in un bosco per liberarsene e, al contempo, salvarlo dalla distruzione. Per lui comincerà un viaggio, accompagnato da un losco personaggio (un po’ il Lucignolo di “Pinocchio” ed un po’ gigolo), in un paese dei balocchi orrorifico alla ricerca della Fata dai Capelli Turchini che lo possa far diventare un bambino vero e, quindi, totalmente amato. Il binomio Spielberg/Kubrick è di quelli da far tremare le vene ai polsi. A me, personalmente, li fa tremare in senso totalmente negativo. Per taluni, perfino cinefili importanti, rappresentano quanto di meglio il cinema abbia saputo offrire negli ultimi decenni. De gustibus…! Il freddo razionalismo kubrickiano, fondendosi con la vocazione al mélo di Spielberg, ha prodotto un film complesso e commerciale allo stesso tempo. Sorprende però il modo in cui Spielberg scrive la sua presunta “fiaba” e la suggella con un finale destinato inevitabilmente (e consapevolmente) a far discutere. Il lungo epilogo del film è così carico di figure care alla psicoanalisi da poter sembrare banale e semplicistico.
Spielberg girò nel 2005 il seguito di questo film: “A.I. - Intelligenza Artificiale - L’uomo che fuggì dal futuro”, senza particolare successo di pubblico e di critica.

Segnalo le seguenti “frasi chiave”, come spunto di riflessione:

considerazioni etiche sulla tematica dell’Intelligenza Artificiale;

difficoltà relazionali nell’uomo di oggi: tendenza, espressa in vari films (ma anche nella letteratura), al desiderio di produrre robots capaci di sentimenti. Perché l’uomo, oggigiorno, è giunto al punto di sognare un oggetto che gli somigli e che lo ami senza riserve?

Etica dell’ingegneria genetica: imitazione e controllo della Natura.

“The Island”
Regìa di Michael Bay.

Con Scarlett Johansson ed Ewan McGregor.

Metà del XXI secolo. All'indomani della catastrofe ecologica che ha distrutto il pianeta Terra, i sopravvissuti vivono in una sorta di grande riserva sorvegliati e monitorati nelle loro azioni quotidiane. Due di loro, in seguito a strani incubi, cominciano ad avvertire l'esigenza di sapere che cosa ci sia fuori da quel luogo che non hanno mai lasciato. Muovendosi di nascosto, e tra mille pericoli, i due riescono ad essere scelti tra coloro che vengono inviati nell'isola, unico luogo rimasto incontaminato e massimo desiderio di tutti loro. Arrivati nel mondo esterno, però, scoprono che l'isola non esiste, é una menzogna, e che loro stessi sono prodotti per “pezzi di ricambio” per gli esseri umani più ricchi che possono permettersi queste “assicurazioni per la vita eterna”. I due fuggitivi, tra mille pericoli e tentativi di eliminarli da parte dei loro sfruttatori, riescono a far scoprire l’incredibile traffico, e rimanendo a vivere come esseri umani sulla Terra, scoprendo anche di amare e, soprattutto, di amarsi. 

Il film segna il tentativo di Bay di sganciarsi, almeno sulla carta, dai copioni da basso quoziente intellettivo proposti finora e sfiorare temi più complessi e attuali, qual è quello della clonazione, chiave di volta di quest'avventura. Purtroppo il tentativo non è riuscito del tutto. Pur offrendo molti spunti di riflessione, il film - un po’ come tutti quelli che trattano queste tematiche - si preoccupa più dell’azione, del ritmo e degli effetti speciali che non dei contenuti. Comunque sia, il copione offre diversi spunti su argomenti di attualità. Emergono interrogativi pressanti e, per certi versi, angoscianti. Quale strada prenderà la scienza nel prossimo futuro? L'uomo sarà in grado di controllarla, o piuttosto la possibilità di modificare e costruire a piacimento porterà la genetica lungo strade contrarie al rispetto dell'umanità e della sacralità della vita? La clonazione diventerà pratica abituale? Domande importanti, che certo non nascono oggi e che tuttavia il racconto si incarica di riproporre.

Peccato per la messa in scena macchinosa e sovrabbondante, ed una narrazione che sul piano visivo diventa troppo corposa, densa: uno spettacolone che non prevede mezze misure o momenti di riposo. Resta che intorno al tema delle biotecnologie ci sono annotazioni efficaci e c'è la faticosa conclusione che l'uomo, creatura irripetibile, riesca a vincere ogni manipolazione, facendo appello alle proprie risorse di mente e di cuore. Dal punto di vista pastorale, il film é da valutare come accettabile, e nell'insieme problematico. 

Segnalo le seguenti “frasi chiave”, come spunto di riflessione:
e
tica dell’ingegneria genetica: imitazione e controllo della Natura;

riproduzione artificiale di esseri umani e relative implicazioni etiche;
aspirazione all’eternità (non vissuta, però, nel giusto contesto spirituale), al perfetto benessere psico-fisico, all’edonismo, al culto della bellezza;
l’uomo di oggi ed il culto di se stesso;



quale strada prenderà la scienza nel prossimo futuro? 

L'uomo sarà in grado controllarla, o piuttosto la possibilità di modificare e costruire a piacimento porterà la genetica lungo strade contrarie al rispetto dell'umanità e della sacralità della vita? 

La clonazione diventerà pratica abituale? E, se “si”, chi avrà la responsabilità di dire cosa si può fare e cosa no? E sulla base di quali ideali e di quali fondamenta potrà fornire queste indicazioni?
“The Final Cut”
Regìa di Omar Naim.

Con Robin Williams e Jim Caviezel.

Il film narra di un futuro, non lontano, in cui sarà possibile - per chi possiede abbastanza denaro - farsi impiantare un chip nel cervello che registri tutto quanto accade nella vita. Si avrà così una banca dati di ricordi che potrà essere utilizzata per una video-memoria postuma (visionaria la scena in cui la chiesa dove si celebra il funerale del ricco magnate, viene trasformata letteralmente in un cine-club, con parenti ed amici del defunto che guardano il film della sua vita, ridono, si commuovono, applaudono!). Alan Hackman di mestiere fa il “montatore di ricordi”, ed è tra i più richiesti anche per la sua abilità nel lavorare sulle immagini, ritoccando la vita dei “clienti”.
Un giorno, però, mentre lavora, affiora un suo ricordo dell’infanzia che gli ha segnato profondamente la vita e che aveva tentato di rimuovere. Convinto di aver provocato la morte di un suo compagno di giochi, Alan lo rivede da grande e cerca allora di capire cosa sia successo veramente quel giorno. Da quel momento ha inizio la ricerca della verità. Il ventiseienne regista americano Naim (di origine libanese) ha avuto una discreta idea, ma la sua inesperienza lo ha portato a non dare il meglio sulla tematica, rimanendo un po’ superficiale. 
The Final Cut è il film esordio del regista Omar Naim, che coltivava questo progetto fin dai tempi del college. Un film che tocca temi come quelli del cervello e delle manipolazioni della memoria trascurando (candidamente o colpevolmente?) bioetica e neurologia. 

Il punto di partenza era stimolante. La registrazione delle vite degli individui riprese da loro stessi è un qualcosa che rende discretamente interessante una fantascienza che si fa coinvolgente per quei margini di realismo che tutto sommato possiede. La realizzazione delle situazioni proposte dal copione sembra infatti più vicina di quanto possa apparire. Da qui allora discendono due ragionamenti paralleli, cioé destinati a non incontrarsi. Quello relativo alla realizzazione: in effetti quest'opera prima del giovane Naim è un po' pasticciata, sembra qualcosa di più grande di lui. C'è poi il ragionamento relativo alle tematiche proposte: qui emerge una denuncia di carattere etico, si parla sia della strumentalizzazione della vita sia della mercificazione della morte, il tutto nell'ambito dell'uso o dell'abuso della possibilità di creare immagini. 

Chi crede nel libero arbitrio confida in un montatore universale (Dio) che osserva idealmente tutto il film della nostra esistenza, senza però deciderne la sequenza e senza tagli e montaggi. 

Un archivio universale potrebbe assomigliare all’idea tecnologica di un Dio che tutto osserva e tutto registra. Un Dio pronto a presentarci, durante il giudizio universale, il conto per il “film” della nostra vita. La verità del video è schiacciante e disarmante per il più abile dei mistificatori. Ma se questo sistema è gestito dagli uomini e non da Dio, é chiaramente passibile di errore, di manipolazione, non solo per “meglio” commemorare i defunti, ma anche - se non soprattutto - di condizionare l’esistenza dei vivi. 

Segnalo le seguenti “frasi chiave”, come spunto di riflessione:
controllo e primato dell’uomo sulla vita;

l’uomo di oggi ed il culto di se stesso;

aspirazione all’eternità (non vissuta, però, nel giusto contesto spirituale).

“Corto circuito”

Regia di John Badham. 

Con Steve Guttenberg, Ally Sheedy, Fisher Stevens.
Un fulmine cade sulla "Nova Robotics", che ha creato uno straordinario robot, il numero 5. La scarica gli provoca un mutamento comportamentale, per cui il robot fugge. Crosby, l'inventore, lo insegue, come pure l'esercito. Lui si nasconde in casa di una ragazza ecologa, e, sofisticato com'è, impara tutto. Una volta gustata la gioia di vivere, non vuole essere distrutto. Quando Crosby lo ritrova, il robot, scampato anche all'esercito, va a vivere nel Montana con il suo inventore e la di lui ragazza.

E’ del 1988 il seguito: “Corto circuito 2”, pellicola molto meno rilevante.

Segnalo le seguenti “frasi chiave”, come spunto di riflessione:

considerazioni etiche sulla tematica dell’Intelligenza Artificiale;

il desiderio di produrre robots che facciano ciò che l’uomo non vuole fare, e contestuale timore che gli stessi robots sfuggano al controllo dell’uomo che li ha creati, rivoltandoglisi contro, con tutti i pericoli e le paure connesse.

“Cyborg”

Regia di Albert Pyun. 

Con Jean Claude Van Damme, Dayle Haddon, Deborah Richter, Vincent Klyn.

Ambientato nel futuro, un ventunesimo secolo molto violento e senza più controllo. Il protagonista deve vendicarsi dell'assassino della fidanzata. C'è in gioco anche la vita di una donna cyborg tenuta in ostaggio dall'omicida. Van Damme combatte senza respiro, come suo solito. La storia e la regia sono poco originali e, al contempo, si può assistere a parecchia gratuita violenza. Eppure, da far riflettere, è stato un grande successo commerciale.

Diversi i seguiti di questa pellicola, a cominciare dal secondo episodio del 1993.

Segnalo le seguenti “frasi chiave”, come spunto di riflessione:

considerazioni etiche sulla tematica dell’Intelligenza Artificiale;

rapporto uomo-macchina e relativi problemi etici;

rapporto uomo-macchina e relative implicazioni di violenza (“uomo-macchina” anche in relazione a “Bene-Male”).

“Cyborg, Anno 2087”

(sottotitolo: “Metà uomo, metà macchina… programmato per uccidere”)

Regia di Franklin Adreon. 

Con Wendell Corey, Karen Steele, Michael Rennie.

Un agente del pianeta Cyborg ha il compito di tornare indietro nel tempo fino al 1974 (siamo nel 2087) per impedire ad uno scienziato di pubblicare il risultato di alcune sue ricerche sulla telepatia. Oltre alle difficoltà dell'impresa, l'agente deve vedersela anche con alcuni cyborgiani che lo ritengono un traditore. Lotta su due fronti, dunque. Alla fine uccide, con l'aiuto di due terrestri, i cyborgiani cattivi e può tornare nel suo pianeta. Le scoperte dello scienziato non verranno rivelate.
Segnalo le seguenti “frasi chiave”, come spunto di riflessione:
considerazioni etiche sulla tematica dell’Intelligenza Artificiale;

rapporto uomo-macchina e relativi problemi etici;

rapporto uomo-macchina e relative implicazioni di violenza (“uomo-macchina” anche in relazione a “Bene-Male”).

“Blade Runner”

Regia di Ridley Scott. 

Con Harrison Ford, Sean Young, Daryl Hannah, Edward James Olmos, Rutger Hauer, Joanna Cassidy.
In una Los Angeles caotica, plumbea e sovrappopolata, il poliziotto Deckard (Harrison Ford), dell'unità Blade Runner, viene richiamato in servizio. La sua specialità è l'eliminazione di esemplari insubordinati di "replicanti", androidi destinati al lavoro nelle colonie spaziali. Quattro di loro, Roy Batty, Leon, Zora e Pris, hanno raggiunto la Terra per tentare di infiltrarsi nelle industrie che li fabbricano. I replicanti sono identici agli esseri umani, tranne che per la durata limitata della loro esistenza e per l'apparente incapacità di provare sentimenti. Proprio sulla registrazione delle reazioni emotive si basa il test Voigt - Kampff, con cui Deckard identifica in Rachel (Sean Young), collaboratrice dell'industriale, una replicante sperimentale, inconsapevole della propria vera natura. Deckard si pone sulle tracce di replicanti da "ritirare", eliminando per prima la spogliarellista Zora (Joanna Cassidy). È, però, Rachel a salvarlo da Leon, mentre Pres (Daryl Hannah) si installa a casa di un ricercatore per convincerlo a portare lei e Batty (Rutger Hauer) dall'industriale. L'incontro non ha esito felice: i due replicanti apprendono che non c'è modo di prolungare la loro esistenza. Deckard li raggiunge nel loro nascondiglio e, "ritirata" Pris, affronta Batty in un duello spietato. Salvato in extremis dal suo stesso avversario un attimo prima che questi muoia, Deckard recupera Rachel e fugge con lei lontano dalla città. 

Discutibile fusione di poliziesco e fantascienza, Blade Runner vive un rapporto di simbiosi con Il cacciatore di androidi, romanzo di Philip K. Dick da cui è tratto. Alcuni riferimenti sono apprezzabili solo leggendo il libro: i dettagli del test o la descrizione di un mondo in cui le riproduzioni artificiali degli animali, quasi estinti, diventano status symbol. Tuttavia il film descrive bene una società multietnica e tratteggia efficacemente i diversi personaggi, tutti pervasi dall'amarezza tipica dell'opera di Dick: dallo scienziato colpito da invecchiamento precoce che vive in una casa piena di giocattoli ai replicanti afflitti da angosce esistenziali, dalla fragile e sensuale Rachel alle prese con la propria identità sconosciuta al detective anni Quaranta trasferito nel futuro. Altrettanto efficaci sono gli effetti speciali di Douglas Trumbull e la colonna sonora di Vangelis. Blade Runner divenne rapidamente un cult-movie, cosa che anni dopo permise a Ridley Scott di distribuirne la versione "originale" ( Blade Runner: the Director's Cut). Meno ottimistica nel finale dell'edizione nota al pubblico, essa è priva della narrazione fuori campo del protagonista e della ripresa aerea conclusiva, aggiunta per volontà del produttore, utilizzando ritagli della sequenza iniziale di Shining.

Segnalo le seguenti “frasi chiave”, come spunto di riflessione:
riproduzione artificiale di esseri viventi (umani ed animali) e relative implicazioni etiche;

problematiche esistenziali e di identità, in relazione ad un futuro legato ad una sperimentazione che non si porrebbe limiti etici;

etica dell’ingegneria genetica: imitazione e controllo della Natura.

“Matrix”

Regia di Larry Wachowski, Andy Wachowski. 

Con Laurence Fishburne, Joe Pantoliano, Keanu Reeves, Carrie Ann Moss, Gloria Foster.

Un mondo che sembra reale ed è, invece, solo un paravento per nascondere la realtà vera. Seguendo un tatuaggio sulla spalla di una ragazza, l'hacker Neo scopre che la cosiddetta “realtà” è solo un impulso elettrico fornito al cervello degli umani da un'intelligenza artificiale. La Terra era sopravvissuta alla catastrofe ma l'umanità ha avuto bisogno delle macchine per sopravvivere. E queste hanno vinto. Ma le macchine necessitano degli uomini e della loro energia. L'illusione in cui li fanno vivere è finalizzata a “coltivarli” meglio. Nessuno è a conoscenza del tempo che è passato da quando il neurosimulatore ha assegnato una data fittizia al tempo. Solo Neo, con l'aiuto del pirata informatico Morpheus e della bella Trinity, può tentare di scoprire la verità. Ma non sarà facile. 

I fratelli Wachowski al loro secondo lungometraggio (dopo Bound - Torbido inganno) fanno centro al box office e spaccano il pubblico in due fasce nettamente distinte. Chi fatica ad entrare nella “logica” del film (ammesso che ce ne sia una), e chi – conoscendo l’informatica – non fatica affatto. Trovo che il film abbia “poco cervello” e “troppi effetti speciali”. 

Molti i seguiti di questa pellicola di straordinario successo commerciale. Solo questo primo episodio, comunque, ha avuto un certo riscontro presso la critica.

Segnalo le seguenti “frasi chiave”, come spunto di riflessione:

considerazioni etiche sulla tematica dell’Intelligenza Artificiale;

rapporto uomo-macchina e relativi problemi etici;

incoerenza di un frequente pensiero dell’uomo di oggi: fascino illimitato verso un presunto progresso tecnologico senza limiti etici, e - al contempo - forti timori per eventuali catastrofismi conseguenti a tutto ciò.

“Nirvana”

Regia di Gabriele Salvatores. 

Con Christopher Lambert, Sergio Rubini, Stefania Rocca, Amanda Sandrelli, Diego Abatantuono, Emmanuelle Seigner.

Nel 2005 sta per entrare in commercio "Nirvana", un videogioco che sarà distribuito in tutto il mondo. Un virus sconvolge il programma, e Solo (Abatantuono), protagonista del gioco, scoprendo di esistere solo virtualmente chiede aiuto all'inventore Jimi (Lambert): vuole essere liberato e vivere davvero. Il resto è troppo contorto per essere raccontato. Era talmente atteso questo film di Salvatores, che la critica non ha osato parlarne male. Per fortuna, non ha nemmeno osato parlarne bene. Molti si sono domandati il significato e l'utilità di un'iniziativa del genere, completamente avulsa dalla nostra cultura. Si è detto "nessuna soggezione rispetto ai maestri americani". Comunque sia, quando si parla del binomio “cinema – tecnologia” è difficile non tenere conto di questa pellicola, uno dei rari casi italiani del genere. 

Segnalo le seguenti “frasi chiave”, come spunto di riflessione:

considerazioni etiche sulla tematica dell’Intelligenza Artificiale;

rapporto uomo-macchina e relativi problemi etici;

fuga dalla realtà: il video-gioco che, come il PC (chat, etc.), sostituisce la vita reale ed i rapporti umani autentici. Problemi psicologici ed etici a ciò correlati.

“Metropolis”

Regia di Fritz Lang. 

Con Gustav Fröhlich, Brigitte Helm, Alfred Abel.

Questo film muto è uno dei capolavori assoluti della storia del cinema. La storia si svolge nel ventunesimo secolo. Nella tentacolare città di Metropolis, il proletariato vive e lavora sottoterra, ridotto ad una condizione subumana ed invitato alla calma ed alla rassegnazione da una mite donna, Maria. Uno scienziato, però, dopo che della ragazza si è innamorato il figlio dell'industriale che è a capo della città, costruisce un robot somigliante a Maria che dovrebbe dividere gli operai, ma che in realtà li spinge alla rivolta.

Se, per taluni aspetti, il film è visionario e di difficile interpretazione (forse anche per gli autori, visto che è stato sceneggiato da Lang insieme con la moglie, autrice del romanzo da cui era tratto; e che i due, a fine film, si separano), appare di incredibile valore se si tiene conto del fatto che è stato girato nel 1926. Evidentemente è un film muto girato in bianco e nero (il che lo potrebbe rendere non appetibile per un cineforum nel 2006), ma resta – a detta di tutti – un caposaldo del suo genere. 

Segnalo le seguenti “frasi chiave”, come spunto di riflessione:

rapporto uomo-macchina e relativi problemi etici;

problematiche esistenziali e di identità, con particolare riguardo al presunto sfruttamento del lavoro dei ceti sociali più modesti.

“Apollo 13”

Regia di Ron Howard.

Con Kevin Bacon, Ed Harris.

Ricostruzione romanzata, ma non troppo, di un evento che emozionò l'America nell'aprile del 1970. La missione spaziale dell'Apollo 13, con destinazione la Luna, non segue l'iter prestabilito: l'esplosione del motore dei serbatoi dell'ossigeno e del motore principale trasforma il modulo lunare in una trappola spaziale. Solo la tenacia dei tre astronauti a bordo e l'abilità dei tecnici del controllo di Houston riescono ad avere il sopravvento sulle condizioni avverse. Per la gioia delle famiglie in attesa sulla Terra, la tragedia viene evitata ed i tre rientrano nell'atmosfera sani e salvi. Suspense e buoni sentimenti adeguatamente sostenuti da un pregevole cast, dalla consulenza tecnologica degli esperti della NASA e da un budget multimiliardario che garantisce una perfetta ricostruzione degli eventi attraverso sofisticati effetti speciali.
Segnalo le seguenti “frasi chiave”, come spunto di riflessione:

l’intelligenza umana che sopperisce alle mancanze tecniche di sofisticati congegni costruiti dall’uomo, ma sfuggiti al suo controllo;

etica dei ricchissimi investimenti di denaro che i Paesi più industrializzati del mondo operano non solo a fini di progresso scientifico, ma anche di mera espressione di potenza (pensare alle sfide, in campo astronautico, tra USA ed URSS nei decenni scorsi), mentre il sud del pianeta ha problemi di fame e di assenza di farmaci di primaria necessità.

“Alien - La clonazione”

Regìa di Jean-Pierre Jeunet.
Con Sigourney Weaver, Winona Ryder.
Narra della “risurrezione” (dopo un paio di secoli) della donna-astronauta Helen Ripley (la Weaver), grazie all’opera di scienziati che hanno recuperato tracce del suo DNA. Già in “Alien 3” la donna incubava un alieno nel suo corpo. Proprio questa strana “gravidanza” suscita l’interesse dell’eccitato staff medico della base militare Auriga: una madre “surrogata” nel cui addome si annidi un mostro prolifico, per la gioia degli sperimentatori e naturalmente del mercato. L’alieno dovrà essere partorito artificialmente e poi svezzato sotto controllo. Ma Ripley (la numero 8, nel gergo di laboratorio) profetizza: la creatura regina non si lascerà addomesticare, spezzerà le catene e ucciderà tutti. Lo può dire perché Ripley è ormai più che umana: un’ibridazione biologica l’ha dotata di istinti predatori e qualità aliene e, viceversa, il mostro regina avverte un legame, persino un debito nei confronti di lei. Ripley empatizza con l’orrido: “la regina sta soffrendo”. Sulle tracce dell’esperimento nefando si mette Call, una bella aneroide (Ryder), più compassionevole degli umani, testimone di antiche lotte antischiaviste, dotata di un corpo fluido ed energetico. Eloquente metafora dell’inesorabile némesi di una medicina presuntuosa e maschilista, che strumentalizza la natura e la donna, le emozioni materne e gli ecoequilibri ed imprigiona cavie umane dentro tubi criogeni, per venderli come contenitori biologici. Una volta generati, gli alieni sono inarrestabili, ne producono e ne custodiscono altri dentro i loro ventri, come lingue infernali. La devastazione morale, vero mostro situato nel cuore, è l’abdicazione alla tecnica. Il riscatto è affidato ad inedite alleanze femminili. La donna, la terrà non morirà. L’incipit del film si può leggere anche così: se la madre è oggetto di manipolazione e violenza, il figlio (la figlia) non può che odiare e mordere il mondo. 

Gli sceneggiatori si sono sforzati di proporre qualcosa di nuovo, ma l’unico motivo per il quale possiamo dedicare una certa attenzione a questo quarto episodio dell’infinita saga di “Alien” è la presenza della tematica legata alla clonazione, seppur trattata in maniera abbastanza scellerata. Resta, comunque, un film popolarissimo.
Segnalo le seguenti “frasi chiave”, come spunto di riflessione:

riproduzione artificiale di esseri viventi (umani ed animali) e relative implicazioni etiche;

problematiche esistenziali e di identità, in relazione ad un futuro legato ad una sperimentazione che non si porrebbe limiti etici;

etica dell’ingegneria genetica: imitazione e controllo della Natura.

“Gattaca - La porta dell’universo”

Regìa di Andrew Niccol.
Con Ethan Hawke, Uma Thurman.

Occorre essere sani, belli, perfetti e intelligenti per aver diritto a spaziare in altri mondi per una felicità completa. Per poterlo fare Vincent trucca un po' le carte, ma non ha importanza, gli umani si sa, non possono essere perfetti. E l'amore (Thurman) sorride comunque. Asettico e dalla tesi astrusa. 

Il giovane Vincent, che sogna di diventare pilota spaziale, soffre di un disturbo cardiaco e non ha speranza di superare le selezioni che il centro di Gattaca impone ai “perfetti”. Siamo in un mondo futuribile in cui si viene al mondo in provetta, programmando minuziosamente il fenotipo e non, come Vincent, per amore, con i relativi imprevisti patologici. Ma c’è una possibilità: un “perfetto” condannato alla carrozzina (interpretato da Law) gli darà sangue e altri materiali biologici utili al riconoscimento. Infatti l’identificazione personale in Gattaca avviene, sul lavoro e nei posti di blocco stradali, attraverso test immediati praticati su gocce di sangue. Le cose sembrano funzionare ed una bella collega si innamora di Vincent, ma qualcuno uccide il direttore della missione. Con le indagini si intensificano i normali controlli e solo per poco, attraverso inattese complicità, Vincent realizzerà il desiderio della sua (breve) vita.

Molte le discipline interessate dal film: genetica, eugenetica, sperimentazione, etc.

Il significato delle lettere del titolo gattaca sono le iniziali delle basi azotate del dna: guanina, adenina, timida, etc.

Una citazione in apertura, è quella dello psichiatra Gaylin, cofondatore dell’Hastings Center, uno dei templi della bioetica USA: “Non solo credo che arriveremo a manipolare la Natura, ma anche che sia proprio questo che Madre Natura vuole da noi”.

Da una recensione improntata alla visione cattolica (per fortuna!) leggo: “Purtroppo l’avidità morale e l’omologazione spopolano già ai nostri tempi, in cui la domanda sul bene si è convertita molto spesso nella richiesta del benessere e in cui le questioni di senso vengono derubricate in domande tecniche. Un certo tipo di acritica medicalizzazione della vita è la triste conseguenza di questa deriva”.
Segnalo le seguenti “frasi chiave”, come spunto di riflessione:

aspirazione all’eternità (non vissuta, però, nel giusto contesto spirituale), al perfetto benessere psico-fisico, all’edonismo, al culto della bellezza;

etica dell’ingegneria genetica: imitazione e controllo della Natura;

problematiche etiche legate all’eugenetica.

“Generazione perfetta”


Regìa di David Nutter.

Con James Marsden, Katie Holmes

Un nuovo studente arriva nella classica cittadina di provincia. Si trova in una scuola divisa nei soliti gruppi (metallari, punk, etc.), ma c'è un gruppo molto insolito che progressivamente domina la scuola. Sono costoro che sono stati lobotomizzati da uno scienziato pazzo, che cerca di intervenire anche sul nuovo arrivato. Niente di nuovo sotto il sole salvo la presenza di una delle protagoniste della serie tv Dawson's Creek.
Sacerdote e leader di questa generazione perfetta è lo scienziato pazzo di cui sopra, uno psichiatra e neurofarmacologo, il dottor Caldicott (Greenwood), comprensivo e maturo in apparenza, in realtà angosciato dall’inguaribilità della follia. Quale ruolo hanno tecniche neurochirurgiche, condizionamenti sensoriali e sostanze biochimiche nell’indurre l’omologazione? Che cosa si sta sperimentando? Un nuovo studente, venuto da Chicago e segnato da un lutto familiare, che non vuole dimenticare, comincia ad indagare… Tra sequenze horror, vicende di bands e brani tipo “Arancia meccanica”, si narra il difficile itinerario dell’anticonformismo, verso una medicina “umanamente matura”. Sconcertante, ma potrebbe essere utile vederlo e parlarne.

Segnalo le seguenti “frasi chiave”, come spunto di riflessione:

aspirazione al perfetto benessere psico-fisico, all’edonismo, al culto della bellezza;

etica dell’ingegneria genetica: imitazione e controllo della Natura;

problematiche etiche legate all’eugenetica.

In conclusione, segnalo che è attualmente in stampa il mio articolo “Cinema e Tecnologia” per il semestrale culturale “Il Filo Rosso”, distribuito presso tutte le Librerie Feltrinelli.
