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Presentazione

La Collana Professioni è uno strumento dedicato ai giovani e alle loro famiglie, ed, in particolare, a coloro che stanno completando il proprio percorso scolastico e formativo. 

Scegliere che cosa fare da grandi è un momento decisivo nella vita di ciascun individuo, orientarsi nella fase di avvio del proprio progetto professionale è difficile e complesso. Per scegliere bene è necessario avere a disposizione le informazioni più rilevanti relative al contesto in cui ci si muove e questo richiede tempo ed efficaci tecniche di decodifica del mondo che ci circonda, in rapporto alle proprie attitudini e propensioni.

Con questo prodotto la Regione Emilia-Romagna pone grande attenzione a due elementi fondamentali per l’orientamento ai giovani: fornire le informazioni indispensabili per comprendere cosa significa fare un determinato lavoro e comunicarle nel linguaggio più vicino a coloro che le utilizzeranno, affinché massima sia la loro efficacia nel momento di valutazione e di scelta.

L’intervista a testimoni significativi inseriti in un reale contesto produttivo ha la funzione di avvicinare il più possibile il giovane alla realtà e di fornirgli strumenti euristici per affrontarla.

I cambiamenti che caratterizzano ormai tutte le realtà lavorative sono notevoli e molto veloci: le rappresentazioni del lavoro rischiano di rimanere legate a falsi stereotipi. In tal senso la collana vuole proporsi come strumento di supporto alle attività di orientamento sia di insegnanti che di formatori.

Ogni volume della collana propone uno specifico ambito professionale, che, per essere più riconoscibile dai non addetti ai lavori, può essere legato anche a soggetti e strumenti caratteristici dell’attività. Ogni area viene presentata in modo dinamico, vedendone la realtà attuale, ma anche i cambiamenti in atto e le opportunità future. Le figure professionali sono illustrate indagandone i compiti svolti, i luoghi prevalenti di lavoro, le competenze necessarie, i percorsi formativi, le opportunità di inserimento nel mercato e sottolineando le eventuali possibilità di “mettersi in proprio”.

Visto il dinamismo e le trasformazioni che caratterizzano il lavoro, i volumi della collana non possono né pretendono di essere esaustivi. Essi rappresentano il punto di vista degli autori e vogliono offrire una pista di approfondimento. Possono essere comunque non soltanto utili strumenti conoscitivi, ma anche uno stimolo a documentarsi ulteriormente, ad essere sempre aggiornati, a raccogliere informazioni, anche utilizzando al meglio le agenzie formative, i servizi per il lavoro e di orientamento presenti nel territorio e facilitando le ricerche su Internet.

Mariangela Bastico

Assessorato Scuola, Formazione, Università, Lavoro e Pari Opportunità

Introduzione

Perché una collana sulle professioni

Il sistema delle professioni, caratterizzato da una evoluzione continua, è spesso un mondo poco conosciuto dai giovani. I quotidiani di inserzioni economiche riportano denominazioni nuove, che riguardano, a volte, lavori non del tutto innovativi, mentre vecchie professioni, che crediamo di conoscere bene, sono invece radicalmente cambiate grazie alle innovazioni tecnologiche e organizzative.

Spesso, anche i giovani con ottimi voti non sanno come proporsi e come affrontare il mercato: l’ansia di non trovare lavoro li porta spesso a intraprendere percorsi non congruenti e solo apparentemente più facili, per colmare i tempi di attesa.

Per offrire un supporto a questi problemi di scelta la Regione Emilia-Romagna ha promosso la realizzazione di materiali informativi su diversi ambiti professionali.

La collana Professioni si propone di offrire alcune chiavi di lettura e di interpretazione per navigare più agevolmente nel “sistema professioni” e per conoscere meglio l’evoluzione del mondo del lavoro.

L’obiettivo è quello di fornire uno strumento agile e semplice, capace di allargare gli orizzonti di conoscenza sulle diverse aree professionali e sulle caratteristiche dei processi di lavoro nelle specifiche professioni.

La collana si rivolge direttamente ai giovani per aiutarli a trovare un punto di convergenza tra le proprie personali aspirazioni e l’offerta dell’ambiente. 

I volumi possono essere usati nell’ambito della messa a punto del proprio progetto formativo - professionale come supporto ad un autonomo spazio di riflessione e di orientamento. Essi possono, inoltre, costituire utili strumenti di lavoro per i genitori, gli insegnanti e gli operatori dei servizi di orientamento, che possono utilizzarli all’interno di interventi specifici di aiuto alla scelta e alla transizione al lavoro.

Le informazioni proposte nascono dall’analisi di rapporti di ricerca sulle diverse aree professionali, dall’analisi di materiale statistico e documentario, da interviste ad osservatori privilegiati e testimoni significativi e dalla verifica con le associazioni di categoria.

La rielaborazione delle informazioni sulla base della documentazione utilizzata rappresenta il punto di vista degli autori e non pretende di essere esaustiva.

Le figure professionali sono presentate attraverso alcuni punti chiave: chi è, che cosa fa, dove lavora, ecc. Questi punti sono diventati voci di una scheda attraverso cui la professione stessa viene raccontata. Per tutte le professioni esistono uno o più testimoni privilegiati. Il racconto della loro esperienza ci è sembrato utile per rendere le descrizioni delle professioni più legate alla realtà; tali racconti e testimonianze costituiscono, però, solo alcuni dei possibili percorsi di vita lavorativa.

Sia le schede che le interviste documentano, in modi diversi, l’esperienza lavorativa calata in specifici ambiti di lavoro e rendono immediata la comprensione delle modifiche possibili nello svolgimento della professione.

Questo volume è uno dei quindici realizzati nell’ambito del Progetto regionale “OPTO” - Orientamento professionale”. Il progetto prevede la realizzazione di altri prodotti informativi come la banca dati sulle professioni, la banca dati documentaria del Sistema informativo per l’orientamento, e “Professioni in rete”, un prodotto multimediale e interattivo, disponibile su Internet, che propone ai giovani un percorso per esplorare meglio aree professionali e caratteristiche delle professioni a partire dai propri interessi personali.

Perché parlare delle professioni del cinema, televisione e audiovisivi?

Ci sono almeno due ragioni fondamentali che rendono interessanti i tre settori, tutti riconducibili sotto la definizione di mass media (mezzi di comunicazione di massa).

La prima ragione è legata alla enorme diffusione e al ruolo che questi mezzi hanno ormai assunto nella società. Quasi non c'è casa in cui non vi sia almeno un televisore; il videoregistratore è diventato di uso comune e fra gli intrattenimenti fuori casa preferiti dagli italiani il cinema fa ancora la parte del leone (secondo i più recenti dati dell'Istat è prediletto dal 45% della popolazione con più di sei anni).

Connessi all'importanza assunta da questi strumenti di comunicazione sono, naturalmente, i considerevoli investimenti – in termini di denaro ma anche di energie professionali e creatività – destinati a questi settori.

La seconda ragione è che questi settori richiedono anche competenze e professionalità nuove – o comunque aggiornate – per utilizzare le continue innovazioni tecnologiche che vanno incontro alle crescenti esigenze dell'industria del cinema, della televisione e degli audiovisivi.
C’è un elemento che caratterizza le professioni dei tre settori?

Considerata la complessità dei tre settori, appare impossibile individuare un elemento che caratterizzi tutte le professioni che ruotano intorno al mondo del cinema, della televisione e degli audiovisivi. Quante persone che svolgono professioni diverse occorrono per girare un film? e quanti vi hanno lavorato prima ancora di azionare le cineprese? Quante differenti professionalità servono per mettere in piedi un programma televisivo?  Anche un addetto ai lavori, probabilmente, avrebbe qualche difficoltà a rispondere subito a domande come queste: sono, infatti, tantissime le figure professionali impegnate nell'universo dei mass media di cui ci stiamo occupando.

Ci sono, comunque, alcune caratteristiche comuni a più professioni di cinema, televisione e audiovisivi. Se si pensa, per esempio, alla professione di regista, a quella di sceneggiatore o di coreografo, viene subito in mente la creatività. Così come viene da pensare all'attore e al presentatore televisivo quando si parli di talento, buona dizione e capacità di comunicare emozioni e stati d'animo diversi secondo il film che si sta interpretando o il programma che si sta presentando.

Perché un giovane potrebbe essere attratto da queste professioni?

Molte di queste professioni danno la possibilità di esprimere sino in fondo le proprie doti creative.

Chi non ha sognato, almeno una volta, di far parte del mondo del cinema o della televisione? Chi non ha mai desiderato di far parte di un cast o di una troupe impegnati a girare le scene di un film, magari in un posto lontano, di rara bellezza? Di certo, nel cinema e nella televisione vi è l'opportunità di affermarsi, di mettere alla prova il proprio talento anche svolgendo professioni diverse da quelle – da sempre affascinanti – dell'attore o del regista.

Accanto agli attori, ai ballerini, ai presentatori televisivi ci sono decine e decine di figure professionali che lavorano dietro le quinte. Il cinema, così come la televisione, è un'industria e come tale richiede l'impiego di molte professionalità. Si tratta di professioni dinamiche, ben lontane dall'idea di un lavoro ripetitivo, noioso.

Per fare un film, per esempio, accanto a quella dell'attore occorrono decine e decine di professionalità diverse. Persone che svolgono differenti attività (dal costumista all'operatore di ripresa, dal direttore della fotografia al tecnico del suono, dal truccatore al montatore...) per realizzare, tutti insieme, qualcosa di nuovo. In ogni programma televisivo, in ogni film, in ogni documentario c'è il contributo di molti (e la stragrande maggioranza non appare nel video o sullo schermo). Il gradimento da parte del pubblico rappresenta, per ciascuno, motivo di realizzazione personale e professionale.

Che cosa è bene sapere subito?

I mondi affascinanti del cinema e della televisione offrono spazio alle idee nuove, alla creatività, al talento, ma, nello stesso tempo, richiedono grande competenza e, spesso, occorre fare lunghe "gavette" prima di arrivare al successo o, comunque, alla propria realizzazione professionale.

Così come accade in quasi tutti i settori lavorativi, chi intraprende una professione che abbia a che fare con il cinema, la televisione, in generale con il mondo degli audiovisivi, deve essere pronto ad affrontare anche sacrifici per raggiungere quei livelli che, poi, lo ripagheranno dell'impegno profuso.

Non c'è spazio per l'improvvisazione: per fare il regista, così come per l'attore o il montatore, occorrono predisposizione, passione, ma serve una solida preparazione che si acquisisce in corsi di studio e formazione per accedere ai quali, spesso, c'è una rigida selezione. Poi viene l'esperienza sul campo. 

Le opportunità riguardano il lavoro dipendente o il lavoro autonomo?

Nel mondo del cinema e della televisione è molto più frequente sentir parlare di lavoratori autonomi, contratti a termine, liberi professionisti piuttosto che di rapporti di lavoro dipendente. 

Un esempio: chi verrebbe ingaggiato per fare un film comico ambientato su una barca a vela?E' evidente che sarà scelto quell'attore (piuttosto che un altro) che ha delle caratteristiche adatte al personaggio che deve interpretare. E' altrettanto certo che per quelle particolari riprese in mare si farà ricorso a tecnici e operatori specializzati. Quello dell'attore è un tipo di lavoro che non si presta a rapporti di dipendenza. Lo stesso può,  essere presente nello stesso periodo sul set di due film diversi ed essere contemporaneamente impegnato nella recitazione in uno spot. L'attore, quindi, viene ingaggiato di volta in volta per produzioni diverse, così come il truccatore, il costumista, il regista, gli operatori. In moltissimi casi si tratta di liberi professionisti, non legati, cioè, dai vincoli del lavoro subordinato. 
Tornando all'esempio del film comico, se la produzione ha bisogno di apparecchiature particolari, si rivolgerà ad una delle tante società che noleggiano attrezzature cinematografiche o televisive; società che, magari, metterà a disposizione propri dipendenti per il funzionamento delle macchine. Dunque, anche nel variegato e complesso mondo del cinema e della televisione esistono i lavoratori dipendenti. Basti pensare ai moltissimi giornalisti televisivi assunti secondo il contratto nazionale di lavoro, ai tecnici di centri di produzione che offrono servizi a terzi e molte altre figure, per lo più tecniche, impiegate in studi televisivi di aziende pubbliche e private (locali e nazionali).

Come sono scelte le professioni che sono presentate?

Nel mondo del cinema e della televisione operano, dunque, decine e decine di figure professionali, spesso molto diverse tra loro. Quasi tutte, comunque, hanno subito negli ultimi anni profonde trasformazioni, per via dell'innovazione tecnologica che ha investito – se non, in qualche caso, travolto – questi settori. Le nuove tecnologie applicate alle produzioni cinematografiche, televisive e, in genere, audiovisive, hanno imposto adattamenti alle professioni tradizionali (per via dei nuovi mezzi utilizzati) e hanno indotto la nascita di nuove figure, qual'è quella, per esempio, dell'operatore del montaggio digitale, tecnica che agevola in modo rilevante il vecchio montaggio della pellicola nella produzione di un film.

Nella selezione delle figure descritte in questo volume sono stati tenuti in considerazione due criteri:

· le opportunità offerte dalla richiesta di figure professionali che prima non esistevano

· le possibilità di esprimere al meglio la propria creatività e il proprio talento che le professioni tradizionali continuano ad offrire, sia nel cinema che nella televisione, anche se richiedono in molti casi competenze nuove.
C'è anche da dire che molte delle professioni scelte sono richieste per la realizzazione di audiovisivi in genere, e non solo, quindi, per le produzioni destinate ad essere trasmesse con il mezzo televisivo o proiettate nelle sale cinematografiche.

Guida alla lettura

Il settore degli audiovisivi presenta interessanti possibilità occupazionali per i giovani. L'obiettivo di questa pubblicazione è quello di fornire le informazioni essenziali su alcune delle sue affascinanti professioni. Ad alcune di esse è possibile accedere immediatamente dopo aver completato un percorso scolastico e di formazione professionale; altre rappresentano un traguardo a cui si può mirare in una fase più matura della propria vita. 

La crescente complessità ed articolazione di questo settore non ci hanno consentito di presentare un quadro completo dei percorsi professionali oggi disponibili. Quello che abbiamo cercato di fare è stato, più semplicemente, di fornire la descrizione di alcune professioni che ci sono sembrate particolarmente rappresentative delle diverse tipologie e dei diversi ambiti di lavoro disponibili , in particolare, nei settori di cinema e televisione. Ci auguriamo che ciò sia sufficiente per destare l’interesse dei giovani verso quest’area professionale e possa costituire il punto di partenza per eventuali, ulteriori esplorazioni dei possibili sbocchi delle loro aspirazioni professionali.

Il volume è articolato nel modo seguente:

· Nella prima parte abbiamo fornito un quadro dei settori nel suo complesso. Si tratta di una breve introduzione che dovrebbe fornire lo sfondo in cui inserire le informazioni relative alle singole professioni contenute nelle schede ad esse dedicate.

· Nella seconda parte sono raccolte le schede relative a 10 professioni del settore. Ogni scheda è accompagnata da un’intervista ad eccezione di quella del regista che è corredata dall’esperienza di due professionisti. In questo modo si è cercato di unire ad una presentazione oggettiva delle caratteristiche delle varie professioni, la visione soggettiva e le impressioni di una persona che svolge tale lavoro.

· La terza parte del volume “Per saperne di più” si compone di tre sezioni. La prima, fornisce una serie di “Indirizzi Internet” delle Istituzioni che si occupano di problemi legati alla ricerca di un lavoro. La seconda contiene altri Indirizzi Internet utili per avere maggiori informazioni sul mondo dei trasporti. La terza, infine, racchiude una bibliografia essenziale sul settore e sulle sue professioni 
Avvertenze

· Tutte le informazioni sono aggiornate alla data di stampa del presente volume, ma in molti casi è possibile che si verifichino riordinamenti dei percorsi formativi, novità in capo legislativo, ecc., per cui si raccomanda di verificare i dati presso i Servizi di Orientamento sul territorio regionale.

Alcuni degli indirizzi di questi servizi sono reperibili nelle sezioni finali del volume oppure consultando l’elenco telefonico alle voci: Provincia, Assessorato Formazione Professionale per i Servizi di Orientamento; Comune, Assessorato alle Politiche Giovanili per gli Informagiovani.

· Maschile o femminile?

I titoli delle schede e delle interviste riportano il nome della professione al maschile, eccetto nei casi in cui viene espresso in lingua inglese. Tuttavia, in quest’area professionale uomini e donne sono presenti allo stesso livello e, come dimostrano le interviste condotte, le donne sono motivate quanto gli uomini nell’intraprendere le professioni in questo settore.

Dai primi film ai più moderni audiovisivi: un secolo di immagini, cultura e comunicazione

Agli inizi del 900, la proiezione dei primi film in sale cinematografiche italiane era un evento, atteso magari per giorni e giorni. I primi film, muti e in bianco e nero, duravano pochi minuti, ma le emozioni che quel nuovo mezzo espressivo riusciva a suscitare rimanevano per giorni e giorni al centro dei commenti della gente che aveva avuto la fortuna e il privilegio di goderne. Oggi, un secolo dopo, premere il telecomando per accendere il televisore è un gesto naturale quasi quanto spegnere la luce prima di addormentarsi. 

E’ passato un secolo, l’innovazione tecnologica ha permesso cose impensabili e oggi più che mai l’informazione, la cultura e l’intrattenimento viaggiano alla velocità della luce attraverso il linguaggio delle immagini e dei suoni.
Novanta famiglie italiane su cento nel 1980 possedevano almeno un televisore; oggi la percentuale è salita al 99,1%: cioè, più di novantanove nuclei familiari ogni cento hanno in casa almeno un apparecchio televisivo. Un apparecchio utilizzato molto, considerato che ogni italiano trascorre in media quattro ore al giorno per guardare programmi televisivi
.
Tutte le principali reti televisive, pubbliche e private, trasmettono programmi 24 ore su 24. Ecco cosa è oggi il pianeta televisione.

Nel 1999, 45 italiani su cento (con età superiore ai sei anni) sono andati almeno una volta al cinema
.  Andare al cinema per vedere un film resta l'intrattenimento fuori casa preferito dagli italiani, molto di più che assistere a spettacoli sportivi, andare a ballare o recarsi al teatro. Ecco cosa è oggi il pianeta cinema.

Televisione e cinema sono mezzi di comunicazione di massa ormai penetrati nella vita quotidiana della gente. Sono mezzi diffusissimi, al punto che potrebbe apparire riduttivo cercare di racchiudere in delle definizioni il ruolo che svolgono nella vita socio-culturale di ogni persona.

L'idea di sedersi in poltrona e, attraverso un semplice telecomando, emozionarsi davanti alle scene di un film, oppure apprendere dai telegiornali ciò che accade nel mondo o sotto casa, o ancora scoprire da un documentario la vita e la cultura di popoli che vivono in paesi lontani, è talmente entrata nelle nostre abitudini che difficilmente ci soffermiamo sulla grandiosità di questo mezzo di comunicazione.

Il cinema e la televisione possono essere considerati gli audiovisivi per eccellenza, visto che per audiovisivi si intende tutti i mezzi di comunicazione che uniscono alle immagini i suoni. Sebbene cinema e televisione vi rientrino a pieno titolo, ed anzi ne rappresentano i progenitori, nella categoria degli audiovisivi si fanno rientrare comunemente le diapositive con commento sonoro, le videocassette a carattere didattico e divulgativo, i Cd-Rom in cui vi siano filmati con accompagnamento sonoro, i Dvd, i Cd-I (Compact disc Interactive, disco ottico destinato ad essere letto dal televisore attraverso un apposito apparecchio e che può contenere immagini, suoni, testi...). Quante enciclopedie con foto, suoni e filmati sono oggi diffuse su Cd-Rom? quante volte acquistando un apparecchio complesso capita di avere le istruzioni per l'uso contenute in una videocassetta? chi non ha mai sentito pubblicizzare un Cd-Rom o un Cd-I che consenta di visitare, da casa propria, un museo, osservando le opere dalle immagini e ascoltando il commento sonoro? A parte cinema e televisione, dunque, il settore degli altri audiovisivi è più che mai vivace.

I primi film proiettati nelle sale cinematografiche italiane risalgono agli inizi del 900 (nell'Archivio del cinema italiano, costituito dall'Anica
, sono inserite pellicole datate a partire dal 1906). Chi partecipò a quegli eventi non avrebbe mai immaginato quanta strada quel "modo di comunicare" avrebbe fatto. Si trattava, allora, di filmati senza suoni, in bianco e nero, della durata di pochi minuti. Negli anni '30, in Italia, arrivarono i primi film sonori. Nei primi anni ’50 inizia l’era della televisione (in bianco e nero), proprio mentre negli Stati Uniti già si fanno i primi esperimenti di trasmissioni a colori.

Cinema e televisione, nell’ultimo mezzo secolo, si sono sviluppati seguendo percorsi che spesso si sono incrociati, segnando diversi rapporti di forza: da una sorta di timore reverenziale iniziale da parte della TV nei confronti delle produzioni cinematografiche, all’esaltazione del cinema nella programmazione televisiva, alle prime forme di collaborazione, alla produzione di film per le sale da parte di enti televisivi, pubblici e privati, alla realtà di oggi, nella quale si fa fatica a concepire i due mondi (quello del cinema e quello della TV) come separati in modo netto. I film girati per il cinema, infatti, già dopo poco tempo dalla loro uscita rientrano nella normale programmazione televisiva; non di rado ci sono produzioni cinematografiche che affondano le proprie radici proprio nella televisione (basti pensare ai film ispirati a serial televisivi o a quelli interpretati da comici conosciuti al grande pubblico proprio grazie alla TV). 

Cinema: un’industria culturale che punta sull’innovazione tecnologica

Cos’è il cinema? Una risposta completa si può trovare nell’espressione utilizzata nella legge
 con la quale lo Stato italiano, già nel 1965, ha previsto provvedimenti a sostegno della cinematografia. Dice, tra l’altro, l’art. 1: “Lo Stato considera il cinema mezzo di espressione artistica, di formazione culturale, di comunicazione sociale e ne riconosce l’importanza economica ed industriale. Le attività di produzione, di distribuzione e di programmazione di film sono ritenute di rilevante interesse generale”.

Ecco, dunque, cos’è il cinema: un mezzo di comunicazione che consente l’espressione artistica, la formazione culturale e sociale ma è anche un’industria, che dà lavoro (oltre che la possibilità di esprimere la propria creatività) a migliaia di persone.

Definizione a parte, l’industria cinema non è stata al riparo da periodi di crisi e non è esente dal rischio di essere “emarginata” se non si adegua alla nuova era determinata dalla rivoluzione di Internet.

Agli inizi del 2001, Fulvio Lucisano, presidente dell’Anica, ha detto che “il futuro del cinema e dell’audiovisivo si giocherà sull’innovazione tecnologica: cinema digitale, distribuzione via satellite e via cavo o via Internet, postproduzione ed effetti, montaggio e doppiaggio elettronico, ma anche programmi software, nuovi prodotti elettronici e informatici sono elementi importanti del cinema del futuro che già oggi si affacciano sul mercato”
.

Per mantenersi competitiva, l’industria tecnica cineaudiovisiva (mille miliardi all’anno di fatturato e cinquemila addetti), secondo il presidente dell’Anica, deve necessariamente stare al passo dell’innovazione tecnologica e dell’aggiornamento professionale del personale tecnico. Proprio per queste esigenze, le industrie cinematografiche, all’esordio del terzo millennio, chiedono forme diverse di sostegno da parte dello Stato.

Quanti film si girano ogni anno in Italia? Secondo dati dell’Anica, nel 2000 sono stati prodotti 103 film di nazionalità italiana (cinque in meno dell’anno precedente): 86 con capitali interamente nazionali e 17 in co-produzione; gli investimenti complessivi di capitali italiani sono stati di 378 miliardi di lire.

Il numero più alto di film proiettati al cinema è rappresentato attualmente dalle pellicole prodotte negli Stati Uniti (quasi il 50% di quelli programmati nel 2000); al secondo posto vi è la produzione nazionale.

Televisione: il mondo alla velocità della luce

Già oggi, passando da un canale all’altro, ci si rende conto di quanto vasto sia il repertorio di programmi offerti dalla televisione, per tutto l’arco della giornata. Telegiornali, documentari, programmi di intrattenimento, sportivi, di spettacolo, di cultura, film e telefilm… un menu in grado di soddisfare tutti i gusti e tutte le esigenze. E il futuro promette opportunità ancora maggiori. Il futuro, nel campo della televisione, prende il nome, per esempio, di fribre ottiche e di “canali tematici”. 

· Le fibre ottiche non sono altro che dei sottilissimi filamenti in fibra di vetro che consentono la trasmissione, ad altissima velocità, di segnali digitali. Attraverso un cavo di dimensioni ridottissime possono “viaggiare”, appunto tradotti in impulsi luminosi, programmi televisivi, film, così come conversazioni telefoniche, connessioni ad internet… Nelle grandi città le reti di fibre ottiche cominciano a diffondersi, ma c’è chi giura che la velocità con la quale il nuovo sistema di trasmissione di espanderà è pari a quella alla quale viaggiano gli impulsi luminosi (poi tradotti da televisori, computer…).

· I canali tematici sono canali televisivi settoriali: ci sono quelli che trasmettono solo film, quelli che si occupano esclusivamente di sport, di cartoni animati, di viaggi, di cucina… Oggi sono “distribuiti” in digitale via satellite o via cavo, generalmente ci si deve abbonare, ma un domani non troppo lontano è prevedibile che sarà possibile accedervi, a costi minori di quanto non accada oggi, attraverso le reti in fibra ottica. E con l’ausilio della telematica è assolutamente credibile che ognuno potrà costruirsi il palinsesto
, programmarsi, cioè, la televisione che più gli aggrada, assemblando i servizi scelti da un ventaglio sempre più ampio di offerte.

L’innovazione tecnologica, dunque, segna le prospettive della televisione, un mondo nel quale, tuttavia, l’anima sarà costituita sempre dalle idee. Se, infatti, la qualità delle immagini e dei suoni, la velocità di trasmissione, la possibilità di poter accedere a molti canali tematici dipende dai sempre più moderni apparati tecnologici, il successo dei programmi non può che continuare ad essere affidato alla creatività degli autori, alla competenza del personale di studio, alla capacità dei conduttori… Insomma, la ricerca di formule nuove di programmi – che vadano incontro alle aspettative del pubblico – non può che rimanere al centro dell’attenzione. Anzi, la “caccia” ai contenuti vincenti, ai programmi in grado di catturare il maggior numero di telespettatori possibile aumenta in proporzione alla crescita del numero di emittenti televisive e canali tematici.

Molti programmi televisivi vengono oggi prodotti in Italia da società di produzione indipendenti, e poi venduti alle principali reti, pubbliche o private. In taluni casi i programmi vengono co-prodotti.

All’Associazione Produttori Televisivi aderiscono già 46 società di produzione, che, secondo dati della stessa APT, realizzano tre quarti del fatturato complessivo del settore, pari a circa 500 miliardi di lire all’anno, con l’occupazione, tra diretta e indotta, di 350.000 persone.

Cinema e televisione: beni di largo consumo

Basta dare un’occhiata ai dati diffusi dall’Istat per rendersi conto che cinema e televisione sono praticamente “beni di largo consumo”. 

Dove si va di più al cinema? In Lazio, Emilia Romagna e Toscana, stando ai dati più recenti
: in Lazio più del 52% della popolazione si è recato almeno una volta in un anno al cinema, mentre in Emilia Romagna e Toscana la percentuale è superiore al 48%, contro la media nazionale del 45%. L’Emilia Romagna, poi, è la seconda regione in Italia (alle spalle del Lazio) per il numero di multisale (39 nel giugno del 2000, secondo dati dell’Ufficio cinema dell’Agis riportati dal Sole 24 Ore) e schermi cinematografici.

Chi va di più al cinema? I giovani: tra quelli che hanno dai 15 ai 24 anni più dell’80% è andato almeno una volta nell’ultimo anno a vedere un film in una sala cinematografica. Secondo uno studio dell’Istat, negli ultimi anni l’abitudine di andare al cinema è cresciuta soprattutto tra operai, lavoratori in proprio, casalinghe e ritirati dal lavoro.

Molto più diffusa è l’abitudine a guardare la televisione. Sempre secondo l’Istat
, il 94,4% della popolazione con più di tre anni di età guarda la TV. L’avvento di Internet sembra aver distolto molto poco gli italiani dall’abitudine di sedersi davanti all’apparecchio televisivo.

In relazione all’età del “consumatore” medio di televisione, l’abitudine è più diffusa tra coloro che hanno dagli 11 ai 14 anni e dai 65 ai 74 anni. Tuttavia, la percentuale degli affezionati alla TV non scende mai sotto il 93%. D’altra parte, come rilevato in precedenza, non ci sarebbe nemmeno bisogno dei dati per comprendere quanto il consumo di televisione sia diffuso nella società contemporanea. Così come è evidente il ruolo che la TV ha avuto, non fosse altro che per la sua diffusione capillare, nella crescita della “società dell’informazione”.

Gli spazi per lavorare nell’universo cine-televisivo e degli audiovisivi

L’avvento delle nuove tecnologie da una parte e la ricerca quasi spasmodica di nuove formule che possano riscuotere il gradimento dell’immensa platea dall’altra mantengono il mondo del cinema e, in modo più marcato, quello della televisione in continuo fermento, con ripercussioni sul mondo del lavoro. La complessità dei settori di cui ci stiamo occupando, la grande varietà delle figure professionali impiegate e la velocità dei cambiamenti che interessano strutture di produzione e sistemi di diffusione non facilitano le previsioni circa le opportunità lavorative nei prossimi anni. 

Volendo prendere ad esempio il settore televisivo, la carta vincente richiesta perché si abbiano buone opportunità professionali è quella della creatività, elemento legato alla natura del prodotto confezionato negli studi o nei centri di produzione TV. Una buona dote creativa e una solida preparazione, a sentire gli addetti ai lavori, costituiscono un buon passaporto per tentare di entrare a far parte di un mondo che, comunque, non consente facili accessi. 

Il lavoro autonomo, quello svolto cioè da liberi professionisti e non da dipendenti, è quello più ricorrente. E’ vero che nei centri di produzione televisivi, pubblici o privati, esistono molti dipendenti, in gran parte per quanto riguarda le mansioni tecniche, ma è pur vero che un bravo montatore o un bravo truccatore, solo per fare qualche esempio, hanno buone possibilità di intraprendere la strada del libero professionismo se riescono a distinguersi nei rispettivi settori. Un regista che debba fare un film per il cinema o per la televisione è probabile che si rivolgerà a quel montatore o a quel truccatore le cui capacità ha avuto modo di apprezzare in esperienze passate.

Chi voglia buttarsi a capofitto nel mondo del cinema e della televisione, dunque, la prima cosa che deve mettere in conto è quella di assicurarsi una buona istruzione di base e una buona formazione. La tenacia e la pazienza di sottoporsi alla “gavetta” potranno fare il resto per spianargli la strada.

Formazione adeguata, dunque, come base per aspirare a trovare una collocazione occupazionale nell’universo cine-televisivo e degli audiovisivi. Ci sono scuole e corsi destinati ad aspiranti attori, registi, montatori, cameramen... L’innovazione tecnologica offre nuovi spazi, a figure professionali che prima non esistevano (quelle, per esempio, legate all’utilizzo dell’informatica in alcune fasi di lavorazione di un film oppure nella creazione degli effetti speciali al computer). Quest’ultima appare certamente come una strada percorribile.

Lavorare nel cinema, nella televisione e negli audiovisivi: tra professioni tradizionali, nuove e riviste

Nel mondo del cinema, fino a qualche anno fa, dopo aver girato le riprese per un film e sviluppato la pellicola (si parla di alcune migliaia di metri), la stessa veniva passata in rassegna alla moviola, un apparecchio che consente di visionarla fotogramma per fotogramma, e tagliata in spezzoni secondo le scene che regista e montatore sceglievano di assemblare. Un lavoro lungo e costoso al quale oggi è venuta in soccorso l’innovazione tecnologica, con un sistema informatico che consente il cosiddetto montaggio digitale non lineare (l’AVID è il sistema più diffuso): la pellicola viene riversata in una cassetta e il montaggio avviene utilizzando un computer, che consente di avere le stesse caratteristiche della moviola e la velocità dell’elettronica; dopodiché la pellicola sarà tagliata e assemblata seguendo le indicazioni del montaggio su cassetta. Ecco la dimostrazione pratica di come l’innovazione tecnologica abbia introdotto nuove specializzazioni professionali. Il sistema di montaggio elettronico è sempre più diffuso nel cinema, dove hanno sempre più spazio anche le telecamere (fino a qualche anno fa di esclusiva pertinenza della televisione) che, grazie all’alta definizione, consentono immagini su nastro magnetico di qualità pari a quella delle immagini impresse sulla tradizionale pellicola usata nelle macchine da presa cinematografiche.

La tecnologia fa passi da gigante e molte delle professioni di cinema e televisione devono necessariamente evolversi perché l’innovazione sia sfruttata a vantaggio del prodotto.

Il montatore Avid, dunque, è una nuova figura, ormai necessaria sia nella televisione che nel cinema. Molti montatori tradizionali hanno seguito corsi per apprendere come utilizzare il nuovo sistema.

Così come a continui corsi di aggiornamento professionale sono indotti altri operatori tecnici del settore, per l’utilizzo delle nuove tecnologie.

Certo, nel cinema e nella televisione ci sono professioni tradizionali che poco hanno subito l’influsso dell’innovazione: è il caso del truccatore, per esempio, ma anche dello stesso attore, del presentatore televisivo, dello sceneggiatore…

Nella scelta delle professioni descritte in questo volume abbiamo tenuto conto dei diversi gradi d’innovazione ai quali le stesse sono state sottoposte negli ultimi anni. 

Le professioni del cinema,

della televisione e degli audiovisivi

DIRETTORE DELLA FOTOGRAFIA

Chi è 

E’ colui che ha la responsabilità dell’immagine, per la quale deve assicurare, con interventi tecnici e artistici, le giuste condizioni di luce per la ripresa, sia cinematografica che televisiva. Il direttore della fotografia può essere considerato l’architetto e l’amministratore dell’immagine, per renderla, attraverso accorgimenti tecnici, così come è nata nella testa del regista.

Che cosa fa

Progetta e poi dispone la sistemazione delle sorgenti luminose (lampade, fari, proiettori) sul set di un film o in uno studio televisivo per assicurare la quantità e la qualità della luce necessarie a illuminare il soggetto o la scena da riprendere. Nella fase della ripresa verifica, anche attraverso strumenti tecnici (quali l’esposimetro), che la luce sia quella giusta a garantire il risultato desiderato. Il ruolo del direttore della fotografia è sostanzialmente uguale sia che si tratti di lavorazioni cinematografiche che televisive, anche se la resa delle immagini su pellicola (cinema) è diversa da quelle riprese su supporto magnetico o digitale (TV).

Dove lavora

Il lavoro del direttore della fotografia si può svolgere sia in locali chiusi che all’aperto. Secondo le produzioni nelle quali è impegnato, il direttore della fotografia lavora in uno studio televisivo, in uno studio per le riprese cinematografiche, sul set di un film, dovunque quest’ultimo sia allestito.

Con chi lavora

L’interlocutore principale del direttore della fotografia è il regista: dalla collaborazione tra i due nasce l’immagine, anche per quanto riguarda ​– soprattutto nel cinema – la scelta delle inquadrature giuste (oltre che dell’illuminazione adatta). Fondamentale, poi, è il rapporto tra il direttore della fotografia e l’operatore di ripresa (colui, cioè, che sta dietro la cinepresa o la telecamera, la prima utilizzata nel cinema e la seconda in televisione). Collaboratore diretto del direttore della fotografia, a parte l’operatore di ripresa, è il capo squadra elettricisti che, a sua volta, coordina gli elettricisti e il personale che provvedono a sistemare materialmente l’impianto illuminotecnico.

Competenze

Conoscenze 

Un direttore della fotografia deve avere innanzitutto conoscenze di tecnica fotografica, deve conoscere bene le leggi fisiche dell’ottica, della luce, del colore. Fondamentale, nelle riprese sia cinematografiche che televisive, è la conoscenza della colorimetria. Nel cinema è importante che il direttore della fotografia abbia una conoscenza approfondita della sensibilità e delle altre caratteristiche della pellicola. In generale, un buon direttore della fotografia deve conoscere anche i mezzi tecnici utilizzati dagli operatori. 

Capacità

La capacità principale richiesta al direttore della fotografia è quella di saper gestire l’immagine nella sua globalità. Deve essere capace di individuare e quindi assicurare la giusta luce per la ripresa, allo scopo di tradurre con le immagini le sensazioni e le emozioni che il regista ha nella sua mente (in questo spesso è il direttore della fotografia a dare suggerimenti, spunti, consigli). Un’altra capacità richiesta è quella di saper vedere al di là dell’apparente, per riuscire a capire come l’immagine che si sta riprendendo risulterà sulla pellicola o nelle immagini digitali che saranno trasmesse in televisione. Naturalmente le stesse capacità sono richieste per un direttore della fotografia impegnato nella realizzazione di uno spot televisivo (nei quali spesso si raccontano delle storie in poche decine di secondi) o in un supporto audiovisivo (come, per esempio, un documentario in cassetta).

Motivazioni e caratteristiche personali

La motivazione principale che anima un direttore della fotografia è la grande passione, il piacere per la costruzione di un’immagine che comunque deve esprimere delle emozioni. L’idea dell’immagine nasce nel regista; la più grande soddisfazione per un direttore della fotografia è il riuscire a realizzarla, a trasmettere quelle sensazioni, quegli stati d’animo che il regista aveva pensato.

Tra le caratteristiche personali del direttore della fotografia spiccano la creatività e soprattutto la sensibilità per la composizione dell’immagine (la giusta luce, la giusta inquadratura), insomma l’“occhio fotografico”, che consente di intuire qual è la luce da assicurare e di intervenire per eventuali correzioni nel momento della ripresa. Importante è anche una certa predisposizione al lavoro di gruppo, alla collaborazione, considerata la necessità di rapporti stretti tra il direttore della fotografia e le figure professionali con le quali lavora a stretto contatto (regista, capo elettricista, operatore di ripresa…).

Come si accede  e percorsi professionali

Il direttore della fotografia nasce di solito come fotografo o, meglio, come operatore di ripresa, dietro una telecamera o una cinepresa. Spesso, soprattutto nella televisione e nelle piccole produzioni, è l’operatore che fa da direttore della fotografia, assicurandosi condizioni di luce ottimali di concerto con il regista. La prima tappa della carriera che porterà a diventare direttore della fotografia, dunque, è molto spesso quella di lavorare come operatore di ripresa o, ancor prima, come assistente dell’operatore. Utilizzando la telecamera o la cinepresa, infatti, si acquisisce la capacità di gestire la luce e, facendo una buona esperienza sul campo, a governare immagini e scene.

Mettersi  in proprio

Come nel caso di molte altre professioni legate al cinema e alla televisione, quella del direttore della fotografia è una figura molto spesso di libero professionista, al quale di volta in volta ricorrono registi e produttori. Specialmente nel mercato del cinema, i direttori della fotografia sono quasi tutti free lance, anche se magari hanno alle spalle una propria struttura composta da assistenti, capo elettricista, elettricisti…
Il mondo intorno

La figura che certamente ha maggiori affinità con quella del direttore della fotografia è l’operatore di ripresa. Sul set, come abbiamo visto, direttore della fotografia e operatore di ripresa lavorano in simbiosi; peraltro, in alcune produzioni televisive e documentari è lo stesso operatore di ripresa a curare la direzione della fotografia. 

Oltre, naturalmente, all’assistente, vicine, per certi versi, alla figura del direttore della fotografia sono quelle del fotografo e del capo elettricista. 

Formazione

Considerate le conoscenze specifiche (tecnica fotografica, illuminotecnica, colorimetria) richieste, un direttore della fotografia deve avere una solida formazione didattica (ci sono diverse scuole per diventare direttore della fotografia o operatore di ripresa), alla quale deve seguire una buona esperienza fatta sul campo. E’ difficile, infatti, immaginare che appena usciti da una scuola si posa essere “catapultati” in un set. 

INTERVISTA A

LUCA NEGRO, DIRETTORE DELLA FOTOGRAFIA, SOCIETA’ PROVID MILANO ( PRODUZIONI PER LA TELEVISIONE)

Da quanto tempo fa questo lavoro e come ha iniziato?

Ho iniziato, 23 anni fa, a fare riprese. All’inizio mi è stato più facile fare fotografie (perché è più semplice, più alla portata); poi ho fatto per quattro anni una scuola serale (al mattino frequentavo il liceo) e lì ho avuto la possibilità di avere le prime esperienze di ripresa, sia con apparecchiature cinematografiche che con quelle televisive. Alla fine della scuola il mercato mi ha dato l’opportunità di fare l’operatore. Credo che la scuola per operatore abbia avuto una importanza fondamentale, perché già in quell’ambito i docenti sono professionisti da cui attingere esperienza.  

Quali sono state le prime gratificazioni?

Le prime gratificazioni? I documentari, perché in quelle occasioni ero solo nella ripresa e nella cura delle immagini, per cui mi sono sentito veramente padrone di tutto quello che stavo realizzando. Proprio in quelle circostanze mi sono reso conto che riuscivo ad avere un discreto controllo dell’immagine. Se prima avevo avuto l’impressione di avere inseguito tutto quello che potevo “mettere” nella cinepresa o nella telecamera, in quei momenti mi sono sentito un po’ più protagonista, più padrone del mezzo: questa è l’importanza dell’esperienza, cioè il fatto che il direttore della fotografia non si debba fermare, non debba incontrare ostacoli tra il soggetto e quello che vuole realizzare, non si deve frapporre alcuno ostacolo tecnico.

C’è un elemento che l’ha spinta a scegliere questo lavoro e che l’ha accompagnata nelle varie tappe del suo percorso professionale?

Sì, una grande passione per l’immagine, che ti consente di esprimere qualcosa che hai dentro. Un regista racconta un’idea, un soggetto, una sua emozione; altrettanto fa il direttore della fotografia con l’immagine. Credo sia qualcosa che parte da dentro, che ti emoziona. Poi magari ci si ritrova anche a fare il direttore della fotografia in uno spot per la pasta asciutta, per cui non c’è sempre poesia, ma c’è comunque il piacere di realizzare una bella immagine.

La passione per l’immagine credo sia fondamentale, perché si tratta di un lavoro impegnativo e faticoso, per cui deve essere alimentato dal piacere di farlo.

Qual è la soddisfazione  più grande che ricorda?

E’ sempre l’ultimo lavoro: le soddisfazioni sono tante. Io ho una grande predilezione per il mare e quando capita di realizzare un’immagine spettacolare che abbia a che fare con il mare allora quella è una grande emozione, l’essere riusciti a catturare quell’immagine. 

Ha lavorato anche nel cinema, oltre che per la televisione?

Per il cinema ho lavorato poco, ho girato qualche spot nel periodo immediatamente successivo alla scuola. Quella per il cinema, però, per me resta una grande passione: colleziono cineprese, la pellicola conserva sempre il suo fascino. 

Quanto influisce  nel suo lavoro l’innovazione  tecnologica  e  il mantenersi aggiornati?

L’innovazione tecnologica c’è e interessa, naturalmente, le apparecchiature per la ripresa. Si evolve, però, anche il linguaggio, cioè il modo di raccontare per immagini. Vengono proposti sempre nuovi linguaggi ed è importante essere sensibili alle nuove tendenze.

Sulla base della sua esperienza, pensa ci sia spazio per nuovi  direttori della fotografia  e che caratteristiche deve avere un giovane che volesse fare questo lavoro?

Per i bravi c’è sicuramente spazio. Ad un giovane che volesse  fare questo lavoro direi che deve assicurarsi prima di tutto una buona base di formazione (a scuola o appoggiandosi a qualcuno che sia in grado di trasferire esperienza), deve essere sicuro, determinato e deve avere grande passione e grande dedizione: il mercato è molto esigente, non c’è spazio per l’improvvisazione. 

ATTORE

Chi è 

E’ colui che, in un film, in uno spot o in una qualsiasi produzione televisiva, interpreta la parte di un’altra persona, esistente, esistita o frutto dall’immaginazione. L’attore è la figura che esercita il maggior fascino nel mondo del cinema e della televisione: è una persona – si potrebbe dire – che è pagata per non essere sé stessa, quando recita davanti alle cineprese o alle telecamere. 

Che cosa fa

Il lavoro dell’attore si divide principalmente in due parti: una fase preparatoria e una, successiva, in cui sono realizzati il film o la qualsiasi altra produzione in cui recita la parte.

Nella preparazione, l’attore studia il copione, cercando di capire tutte le caratteristiche del personaggio che deve interpretare, e nei cui panni da lì a poco dovrà calarsi. Si tratta di un lavoro non facile, soprattutto per quanto riguarda lo studio psicologico del personaggio. Di solito, gli attori affermati sono interpellati da produttori e registi e possono concedersi il “lusso” di rifiutare di interpretare quella parte, o magari di suggerire (in casi meno frequenti pretendono) modifiche alla sceneggiatura. Gli attori con minore esperienza, invece, si sottopongono a provini pur di ottenere una parte. 

Nella fase in cui entrano in azione cineprese o telecamere, l’attore – dopo essere stato truccato e vestito secondo le esigenze del copione – recita la sua parte, interpretando il personaggio assegnatogli, dopo aver provato le scene.

Dopo la realizzazione, non è infrequente che gli attori protagonisti partecipino ad iniziative (prendendo parte, per esempio, a programmi televisivi) per fare pubblicità al film.

Dove lavora

Il lavoro preparatorio dell’attore si svolge nella sua abitazione o nel suo studio. Quando è il momento di realizzare il film, lo spot o qualsiasi altra produzione, l’attore lavora sul set, che può essere allestito all’interno di uno studio o all’esterno (in alcuni casi anche in situazioni particolari o estreme, come sarebbe nel caso di un film ambientato al Polo Nord).

Con chi lavora

L’attore lavora prima di tutto con il regista e il direttore della fotografia, ma anche con molte altre figure del set, a partire da truccatore e parrucchiere, gli altri attori, gli operatori di ripresa, i componenti tecnici della troupe.

Competenze

Conoscenze 

Un attore deve conoscere prima di tutto le tecniche di recitazione. La predisposizione naturale ha la sua importanza, ma le nozioni che si apprendono in corsi, scuole e accademie hanno in molti casi rilevanza centrale. Un buon attore deve poi avere conoscenze approfondite della storia del cinema e della televisione, oltre che tenersi aggiornato su film e produzioni televisive. Deve conoscere, naturalmente, la lingua italiana e, potendo trovarsi a dover lavorare in produzioni estere, anche le principali lingue straniere (soprattutto per i rapporti con regista e troupe, considerato che il doppiaggio potrebbe sopperire al problema della lingua nel film). Un attore affermato di solito ha una solida cultura generale. 

Capacità

La grande capacità richiesta all’attore è quella di immedesimarsi nel personaggio che interpreta; deve essere capace di assumerne gli atteggiamenti, persino il modo di pensare, per poter fare bene la parte. Legata a tutto ciò è la capacità di adeguarsi a diverse situazioni (comiche, drammatiche, romantiche), che è la capacità, in buona sostanza, di recitare (si acquisisce o si perfeziona con lo studio e tanti sacrifici). 

L’attore deve essere capace di parlare in modo corretto (deve, avere, cioè una buona dizione) e deve sapere utilizzare i toni e le sfumature della sua voce (anche questo è materia di studio). Gli attori più completi, oltre che recitare, devono essere capaci di ballare e cantare (soprattutto per alcuni generi di film).

Motivazioni e caratteristiche personali

La motivazione principale per un attore è in genere quella di voler stare al centro della scena, avendo in quel momento l’attenzione di chi lo vede e ascolta. Più che la popolarità (che comunque arriva), parlando con gli attori, pare di capire che la motivazione diffusa è legata alla voglia di protagonismo. Un’altra motivazione è quella di poter essere, anche se giusto per il tempo necessario a girare un film o un’opera di fiction, una persona diversa da quella che si è nella vita di tutti i giorni.

Che caratteristiche personali deve avere un attore? Sensibilità, espressività, comunicatività, fotogenia. La bellezza non è sempre un requisito indispensabile: ci sono grandi attori che sono oggettivamente non belli. Tra le caratteristiche che aiutano un attore ad affermarsi c’è sicuramente la bella voce. La buona memoria fa parte del bagaglio che agevola il lavoro dell’attore.

Come si accede  e percorsi professionali

Come si diventa attore? E’ la domanda che si sono posti milioni di persone. Il percorso professionale più comune parte dal fare la comparsa o interpretare un ruolo marginale. Da lì, ma non per tutti, partono le strade che portano, magari dopo moltissimi anni, all’affermazione.

Per provare ad avere una piccola parte, o, più semplicemente, per provare a fare la comparsa, occorre rivolgersi alle società di produzione o alle agenzie specializzate, alle quali di solito occorre inviare curriculum vitae e foto.

Ciò che non sempre si sa è che per fare l’attore occorre studiare molto nelle apposite scuole e accademie; una volta terminata la formazione riuscire a ottenere un parte, anche piccolissima, non è impresa impossibile (in questo momento storico, per esempio, si gira molta fiction). Esistono casi in cui gli attori vengono presi direttamente “dalla strada”, ma la regola non è questa, ed è accaduto che dopo un film quegli attori non professionisti siano tornati “in strada”. 

Mettersi  in proprio

Ogni film, ogni opera di fiction, ogni spot è una cosa a sé. Per quel determinato film un attore è più adatto degli altri, quella parte sembra fatta apposta per quell’attrice… l’attore è un libero professionista, che viene ingaggiato per una singola produzione. Un free-lance, insomma, che spesso deve farsi imprenditore di sé stesso: capita sempre più di frequente che gli attori (soprattutto quelli con una certa esperienza) propongano loro stessi dei film o delle fiction a produttori e registi. L’attore, insomma, lavora in proprio; riesce davvero difficile immaginare, per lui, un tipo di lavoro subordinato.

Il mondo intorno

Affinità con la professione di attore hanno la comparsa e la controfigura. La comparsa è una persona che prende parte ad un film, ad uno spot o ad una fiction semplicemente assicurando la sua presenza nella scena (si pensi, per esempio, al caso in cui occorra riprendere dei passanti o degli spettatori). La controfigura sostituisce, invece, l’attore in prove tecniche o in azioni che, per la loro pericolosità, richiedono doti fisiche o specializzazioni sportive particolari (uno stuntman, per esempio, sostituisce l’attore quando questo, ad esempio, deve recitare la parte di un poliziotto che guida l’auto in maniera assolutamente spericolata per inseguire un bandito).

Affine per certi versi alla figura dell’attore è quella del conduttore televisivo (per la parte in cui quest’ultimo deve riuscire a adeguare il suo atteggiamento alle situazioni diverse nelle quali può venirsi a trovare).

Formazione

In Italia ci sono numerose scuole (pubbliche e private) per diventare attori, e a diversi livelli d’istruzione. Il percorso formativo ideale potrebbe essere quello che da una scuola superiore (un liceo classico o artistico, per esempio), si passi ad un’accademia o ad una scuola, in cui apprendere le conoscenze necessarie (tecniche di recitazione, dizione…) per poter iniziare a lavorare sul set. Le selezioni per avere accesso alle accademie e alle scuole più prestigiose sono molto accurate e i posti sono pochissimi.  

INTERVISTA A

GIANNI CAVINA, ATTORE, BOLOGNA
Chi è l'attore secondo Gianni Cavina? 

L'attore è un bambino che da adulto continua ad andare in cortile a giocare: una volta fa il poliziotto (gli americani fanno anche gli indiani), una volta fa il padre, una volta l'amante, il nemico, l'amico… insomma, gioca per tutta la vita, si veste con abiti tenuti in un armadio che gli vengono consegnati e diventa un personaggio ogni volta diverso; questo penso sia l'attore, è un mestiere da miracolato. 

Un mestiere, dunque, che aiuta per certi versi a continuare a giocare?

Per fortuna nel mio caso è successo, c’è stato il “miracolo” di aver fatto questo mestiere che continua a funzionare, ed è anche questa una sorpresa, perché ad una certa età c'è un gioco perverso nei confronti degli attori: diventano degli optional, non sono più né gratificati, né gratificanti, allora sono un po’ accantonati in questo Paese. Nel mio caso non sta succedendo così, spero di poter interpretare grandi nonni tra un po’, oltre che i grandi padri adesso.

Quando ha capito di voler fare questo mestiere? 

Da ragazzino volevo fare il calciatore; ero stato in Sud America con la mia mamma, in Venezuela dove non sapevano neppure  cosa fosse il calcio. Tornato in Italia ho fatto dei provini e mi hanno scartato in modo clamoroso, ma avevo dentro una smania strana, scrivevo poesie. Decisi di provare a fare un esame all'accademia Antoniana di Bologna: fui miseramente bocciato, perché l'esaminatore mi disse – me lo ricorderò sempre, ed è stata la molla che ha fatto scattare in me la voglia, la smania di andare avanti – che per fare questo mestiere bisogna anche essere piacenti. Questa cosa mi disturbò e mi misi a studiare come un pazzo, da solo, da autodidatta. Oggi, dopo tanti anni, ho grandi soddisfazioni perché mi chiamano all'accademia a parlare coi ragazzi, a  Roma, al Centro sperimentale, all’Accademia di arte drammatica. 

A proposito di ragazzi, cosa direbbe Cavina ad un giovane dell’Emilia Romagna che volesse fare l’attore?

Gli direi che deve partire con uno zaino di coraggio ed umiltà straordinaria e sapere che magari avrà delle porte in faccia per anni; poi un giorno, se lui ha studiato, qualcuno gli darà un’occasione, ma l'occasione spesso arriva una volta sola, bisogna saperla prendere, bisogna saltare su quel treno che passa veloce rischiando di farsi male. Dipende anche dalla fortuna. Un giovane che vuole tentare, intanto deve capire se ha delle capacità dentro, se ha quella smania per il palcoscenico. Oggi molti hanno questa strampalata mania di fare questo mestiere, e qualche volta sono persone totalmente incapaci (basta guardare un po’ di televisione per rendersene conto).

Un giovane deve mettere in conto davvero di dover fare la valigia? 

Assolutamente sì, bisogna fare la valigia, andare in giro e dividere la propria vita con altri, prima tappa Roma e così Roma come ultima tappa perché non hai altra possibilità. Il cinema è Roma, il cinema si fa a Roma, le persone giuste si incontrano a Roma. Io sono venuto via perché lavoro lo stesso, dopo anni e anni potevo venire via.

E’ importante studiare per diventare attore?

Se un giovane vuole fare l'attore oggi deve sapere che deve buttare degli anni – come all'università – nelle scuole in cui si fa anche molta pratica. Sicuramente bisogna studiare, e dopo la scuola devi tirar fuori quello che hai dentro, altrimenti diventi finto se hai solo quello che hai imparato a scuola. Quindi umiltà, costruirsi le basi, tantissima volontà e buttarsi sapendo che è un mondo spietato, perché la gara è fatta anche sulla presenza fisica, sulle conoscenze. Ci vogliono grande volontà e studio, e sapere che poi ci saranno dieci milioni di no prima di un piccolo “ni”, però quel “ni” lo devi saper beccare, non aver paura e buttarti.

Quindi è fondamentale la preparazione prima di tuffarsi nel mondo del lavoro?
Sì, è meglio andare all’Accademia, o al Centro sperimentale; lì, poi, se ti promuovono ti danno una patente e da lì comincia la gavetta vera; però il piccolo ruolo con l’accademia ce l’hai già, mentre dalla strada è difficile. Oggi è difficile fare come ho fatto io, o come hanno fatto altri, riusciti in questo mestiere soltanto con la volontà. La formazione bisogna metterla in conto, assolutamente sì, i maestri sono fondamentali.

Qual è stata la sua prima esperienza come attore?

E’ stata nel 1960, in teatro, “L’uomo del destino”, di Shaw al teatro sperimentale di Bologna. Poi, assieme a Lucio Dalla, in un gruppo di cabaret in cui – manco a dirlo – lui recitava e io cantavo. Poi il professionismo vero con Masaniello, con Macario e Taranto in rivista. Al cinema con Pupi Avati la prima volta è stato Thomas, il primo in assoluto. Con Avati ho fatto molti film. Ad un certo punto ho cominciato a lavorare in Francia. Ho alternato molto tra teatro e cinema, poi in TV con “Che combinazione”, spettacolo del sabato sera con Rita Pavone.

Il suo rapporto con Pupi Avati va al di là del rapporto tra attore e regista?
Sì, nel caso di Avati si va assolutamente al di là: mi parla all’inizio per un quarto d'ora, mi dà due tre indicazioni, poi sul set non parliamo nemmeno più; ogni tanto quando c'è qualcosa che non va basta un'occhiata di Pupi per capire che bisogna cambiare indirizzo, rifare quella scena.  Con gli altri registi dipende molto dall’approccio, dal primo incontro. 

Lei pensa che la riuscita di un attore dipende anche dal regista?

Sì, è fondamentale che ci sia dall’altra parte un mister, un allenatore, come in una squadra di calcio, che ti sappia capire e che ti sappia valorizzare e che sappia capire che se tu giochi in quella squadra hai bisogno di rendere in quel ruolo, perché altrimenti se parte male la storia… ci rimette il film se non c’è feeling tra il regista e l’attore. 

Hai mai pensato di aver sbagliato mestiere?

Sì, spesso, quando i film stanno su tre giorni sì, però ho un grande vantaggio, quello di essere considerato un po’ il cocco della critica, in certi momenti è più la critica dalla mia parte che il pubblico. Chissà perché, ho sempre pensato di più a interessare, a intrigare la critica più che il pubblico. Ho sempre pensato di dare fastidio a quelli che poi devono scrivere i pezzi sul giornale, forse perché arrivo da un mondo che è questo… sono tornato qualche anno fa a vivere qua, nel quartiere di Bologna dove sono nato, un quartiere molto popolare; forse questa estrazione sociale mi ha fatto pensare di dover essere considerato più bravo che popolare, è questo forse un po’ il senso. Ho fatto l’ultimo film con Avati, “La Via degli Angeli”, forse uno dei più belli che ha fatto Pupi, anche lì non trattato bene da questo tipo di pubblico. Il  cinema si sta riprendendo in Italia, ma a volte funzionano film che somigliano vagamente ad una sit com televisiva…

C’è una contaminazione tra cinema e TV oggi?

Penso involontariamente di sì; è inevitabile che questo mezzo che è la televisione, talmente potente e talmente condottiero, “inquini” quello che è il cinema di qualità, perché i registi, alla fine dei conti, sono sempre con la smania di cercare il pubblico e poi raccontano soprattutto, sempre e soltanto loro stessi. I giovani registi italiani, purtroppo, raccontano solo la propria generazione, non diventando mai universalmente popolari.

Lei ha avuto grande successo in TV con due serie dell’Ispettore Sarti, un poliziotto bolognese un po’ sui generis: che effetto fa girare una cosa nella propria città? 

Fantastico, meraviglioso, io spero tra poco di fare una cosa qua che mi impegnerà per sei o sette mesi. Sono stato felice quando sono venuto qui a Bologna a fare l’ispettore Sarti, ho fatto due serie e sono stato un anno e mezzo con un intervallo di qualche mese; ho conosciuto la mia città ancora di più, e ho conosciuto anche i poliziotti di più. 

Secondo lei è bene che un attore si specializzi solo in alcuni generi (comico, drammatico…)?

No, bisogna fare un po’ di tutto. L’attore è questo. Se fai questo mestiere fai dalla rivista al cabaret, al comico (che è più difficile che fare il drammatico), non ci si deve specializzare… se con i tuoi amici fai ridere molto allora devi fare il drammatico, non conta nulla se fai ridere nella vita, là è un altro meccanismo.

Quanto tempo ci vuole perché un attore diventi “bravo”? 

Cominci a capire di essere diventato bravo con te stesso quando hai cancellato tutte le remore e tutte le paure (che sono tantissime in questo mestiere): la paura della memoria, la paura di apparire… Perché Maradona era Maradona, perché Turi Ferro era Turi Ferro? Perché avevano raggiunto la consapevolezza di saper fare il loro mestiere. Entravano nel campo di calcio o sul palcoscenico con la certezza di andare a regalare qualcosa al pubblico, non con la timida apparente preoccupazione… loro “beccavano” tutto, anche quando sbagliavano. Avevano sicurezza straordinaria.

Ricorda delle situazioni in cui interpretare un film le è costato particolari sacrifici dal punto di vista fisico?

L’attore lavora sul set, che può essere allestito ovunque. Ho fatto un film sull’Isonzo, dove c’erano 12 gradi sotto zero: tutti con le mute, quattro attori e cento comparse in acqua, tutti con le mute tranne io perché non mi entrava, non c’era della mia taglia, allora mi sono riempito di giornali e sacchi della spazzatura. Quando uscivo c’era un ventilatore caldo gigantesco che mi asciugava… anche quello devi fare, o camminare per chilometri nella neve fino alle ginocchia. Con certi registi diventa dura… I registi pretendono, giustamente: per loro quello, ogni volta, è il film della loro vita.

Le è mai capitato di aver difficoltà a scrollarsi di dosso un personaggio interpretato?

Sì, non è retorica è verità. Sì, è capitato, è capitato anche di rovinare delle unioni, dei rapporti, di litigare con la compagna perché sei rimasto quel deficiente che eri nel personaggio, o quel megalomane o quel pazzo. Io sono rimasto Sarti, io sono ancora Sarti in certi momenti anche oggi. Un esempio? Quando mi ferma la polizia sono io il poliziotto.

Ti trascini a volte il personaggio. Te lo porti dentro spessissimo e ti rimane per un bel po’. Ho interpretato un poeta matto… per una settimana sono stato pazzo, io ero lui, immedesimato fino in fondo, poi lentamente va via. Dipende dal personaggio.

Non è importante il prima del personaggio, perché puoi immaginare, come gli americani, di ingrassare, di dimagrire… questa è la preparazione, ma sei sempre  Brando, o Pacino, o De Niro, o, nel piccolo, Cavina. Quando però hai finito di fare il personaggio e quel personaggio ti ha talmente gratificato dentro, al di là del pubblico, ecco che c’è questo meccanismo di trascinarti delle abitudini del personaggio. Non fumavo più e ho cominciato a fumare di nuovo dopo un film.

Quali sono le più grandi soddisfazioni che ha avuto fino a oggi?

I premi, il “Gattopardo” in teatro (ero un ragazzo), “Regalo di Natale”, con Abatantuomo e Carlo delle Piane, la grande gioia di aver fatto quel film. In questo mestiere di soddisfazioni ne hai moltissime. Non ti senti mai solo. Anche quando sei molto solo basta che vai fuori, fai due passi per una strada qualsiasi e allora quando ti senti dire “ehi Cavina…” Può sembrare una cosa futile, invece dici: ma allora forse ho fatto qualcosa per qualcuno che mi apprezza. Questa è la gioia di questo mestiere. E’ bello avere una popolarità di stima, e non perché sei sempre in TV a fare i “programmini”. L’attore, cioè, a mio avviso deve diventare popolare per la stima da parte degli spettatori, non perché è tutti i giorni in televisione, è diverso. Certo, la popolarità serve, perché se non la raggiungi ti sembra di aver fatto un buco nell’acqua. E’ fondamentale, però dipende dal tipo di popolarità. 

Cosa deve avere soprattutto un attore?

La volontà e il coraggio. Soprattutto non pensare all’aspetto estetico, alla bellezza o alla bruttezza, perché altrimenti degli attori non sarebbero mai diventati dei grandi attori. L’attore deve avere la modestia, la prima cosa secondo me è la modestia. Modesto, consapevole e coraggioso: ecco quello che serve.

Se la prima tappa della strada di un attore può essere quella di fare la comparsa, qual è la meta?
Non lo so. Questo è un mestiere che ti deve portare a interpretare i padri e i nonni se lo fai seriamente. E’ un mestiere che non finisce mai, perché il gioco nel cortile continua sempre. Pochi, per esempio, sanno che ho cantato: il mio disco, “Alzati e Cavina”, è stato fatto di conseguenza alla serie di Sarti. Mi hanno chiesto di scrivere qualcosa per far venire fuori una canzone; mi sono messo per la prima volta a scrivere un testo di canzone, è venuto bene, l’hanno accettato, hanno fatto le musiche ed è diventata la sigla “Un poliziotto una città”, che io cantavo nell’ispettore Sarti. Mi hanno chiesto quasi per gioco di fare otto canzoni per fare un cd, un disco, e io per gioco l’ho fatto: in Italia ho venduto 1.500 copie (i miei parenti più stretti), in Francia è uscito due anni fa per caso una riedizione e ho venduto 180.000 copie,  sono in hit parade, in una compilation – questa è una favola – sono con Baglioni, Venditti, Battisti, Paolo Conte, quelli che vendono all’estero.

Ai ragazzi: il sogno non muore mai. Che ne sapevo che avrei venduto dischi in Francia? Ho finito il secondo, che uscirà in Francia in ottobre. Non sapevo di saper cantare, di essere intonato, non ho mai cantato in vita mia, neanche sotto la doccia.

Secondo lei, un attore affermato sogna di fare una parte diversa o di fare il regista?

Molti sì, si alzano al mattino e dicono “faccio il regista”, magari di sé stessi, spesso è un errore clamoroso, perché di Moretti ce ne sono pochi. Io non ho mai pensato di fare il regista. Il regista è il capitano di un vascello e bisogna avere il carattere per farlo, Avati ce l’ha e ha fatto il regista. Io non potrei farlo mai, anche se so tecnicamente come si fa un film, non mi interessa, mi piace di più scrivere un’idea e poi magari interpretarla. 

Di recente ha fatto anche spot pubblicitari, una scelta difficile?

Me lo avevano chiesto tante volte e non lo avevo mai fatto perché mi sembrava riduttivo; poi quando, ultimamente, ho visto negli spot De Niro, Sharon Stone, Woody Allen, ho detto: perché non devo farlo io che sono la metà di loro, forse un quarto? Ho deciso di farlo quando mi è arrivata un’offerta della Findus che mi ha proposto di fare questo “Quattro salti in padella”, perché era carina l’idea di fare Giove sull’Olimpo con i “deuzzi”... Da una parte c’è il problema che la pubblicità su un certo tipo di pubblico ti identifica solo con quello, cancella un po’ il resto e rimani quel personaggio e rimani lì tutti i giorni… è una popolarità diversa (ma è arrivata anche quella). D’altra parte c’è il discorso della gratificazione economica che ti dà la possibilità di fare solo quello che vuoi fare: il mondo della pubblicità è esagerato, come quello del calcio; le cifre che danno ti consentono di selezionare, di fare solo le cose che ti piacciono davvero.

COSTUMISTA

Chi è 

Il costumista è colui che veste chi appare in televisione, al cinema, negli spot pubblicitari: quindi attori, presentatori e in alcuni casi giornalisti televisivi… Sostanzialmente il ruolo che ha il costumista che lavora per il cinema è lo stesso di quello che lavora per la televisione, anche se si lavora con tempi e materie diverse. Per esempio, nel caso di un conduttore televisivo è necessario avere molti più riferimenti con l’attualità (quindi il costumista è colui che in relazione al personaggio da vestire studia in taluni casi il costume contemporaneo).

 Che cosa fa

Procura gli abiti destinati ai personaggi da vestire per la scena televisiva o cinematografica. In alcuni casi disegna direttamente i bozzetti, creando gli abiti adeguati, in altri li trova attraverso contatti con stilisti, ditte e sartorie.

Di solito il costumista crea gli abiti quando, per esempio, deve vestire gli attori impegnati in film d’epoca, curando l’immagine complessiva del personaggio (gioielli, accessori…). In altri casi lavora sugli abiti esistenti, individuandoli e, qualche volta, rielaborandoli per adattarli al personaggio contemporaneo da vestire, in base alla linea che più gli si addice. 

Dove lavora

Il costumista nella parte progettuale, creativa (quando, per esempio, deve disegnare dei bozzetti per scene d’epoca), spesso può lavorare a casa o in uno studio. Nelle fasi successive, lavora negli studi televisivi o nelle sartorie appositamente allestite per la lavorazione di un film. Generalmente ogni set ha una sua sartoria.

Con chi lavora

I collaboratori più stretti del costumista sono i suoi assistenti (si tratta di costumisti con minore esperienza), le sarte e i sarti. Naturalmente il costumista ha un contatto diretto con le persone (siano esse attori o conduttori televisivi) che deve vestire. Nel cinema il costumista lavora in stretto rapporto con il regista, mentre nella televisione grande peso hanno anche gli autori. 

Competenze

Conoscenze 

Il costumista deve avere, prima di tutto, conoscenza della storia del costume, della pittura, delle incisioni e della fotografia. Pittura, incisioni e fotografia sono importanti perché sono le principali fonti da cui attingere per capire come ci si vestiva in epoche passate. Per il costume contemporaneo, deve conoscere le tendenze della moda; deve, quindi, tenersi aggiornato consultando, per esempio, le riviste del settore.

Importante è la conoscenza della lingua inglese: sono molte, infatti, le produzioni straniere che “girano” in Italia utilizzando professionalità italiane.

Capacità

Una delle capacità fondamentali richieste al costumista è quella di saper mediare, cioè conciliare le esigenze del suo lavoro con quelle del regista e delle persone da vestire.  La capacità di mediare è fondamentale, ad esempio, quando le esigenze prospettate dal regista mal si concilierebbero con le caratteristiche fisiche del soggetto da vestire.

Il costumista, soprattutto nel caso di personaggi contemporanei, deve avere la capacità di scegliere gli abiti giusti, che siano adeguati al soggetto e al ruolo che riveste o al personaggio che interpreta nel programma televisivo o nelle altre produzioni.

Motivazioni e caratteristiche personali

Una delle motivazioni fondamentali del costumista è data dalla passione per lo studio della figura umana, passione che è alla base di una professione che consente di contribuire in maniera determinante alla costruzione di un personaggio.

Tra le caratteristiche personali primeggiano la creatività, il gusto estetico (non fine a sé stesso, ma soprattutto in relazione al personaggio, alla storia, a quello che si vuole raccontare attraverso i costumi).

Come si accede  e percorsi professionali

Per diventare costumista si possono seguire due percorsi. Il primo è quello di frequentare una scuola con corsi specifici e successivamente fare pratica. L’altro è partire direttamente con esperienze sul campo, iniziando dalle sartorie specializzate per il cinema e il teatro: il primo passo può essere quello di attaccare semplicemente dei bottoni, per diventare piano piano assistente e quindi passare alla responsabilità dei costumi.

Mettersi  in proprio

Quello del costumista è essenzialmente un lavoro autonomo, anche se in alcuni casi si ha la possibilità di essere assunto a tempo indeterminato presso grosse aziende. In genere, però, il costumista viene assunto con contratti a tempo determinato, per esempio per il tempo necessario a girare un film, una serie televisiva, uno spot, un programma. Si tratta, dunque, in gran parte, del lavoro di un libero professionista.
Il mondo intorno

Affinità con la figura del costumista si ritrovano in quelle del sarto, del truccatore e del parrucchiere che lavorano per cinema e televisione. In particolare, parrucchiere e truccatore contribuiscono alla realizzazione dell’immagine del personaggio della quale, di solito, il costumista ha la responsabilità complessiva.

Formazione

Il percorso formativo per un costumista non può prescindere dall’apprendimento di nozioni  legate al disegno e all’arte, oltre che alla storia del costume. La preparazione di base si può acquisire frequentando istituti d’arte (in quelli statali o parificati esistono spesso sezioni dedicate al costume), l’accademia delle belle arti o scuole specifiche per le professioni del cinema, del teatro e della televisione.

Oltre all’apprendimento della lingua  inglese, un aspirante costumista può mettere in conto di ampliare le sue conoscenze con nozioni di taglio e cucito.

INTERVISTA A

MONICA SIMEONE, COSTUMISTA, ROMA

Cosa l’ha spinta a fare la costumista?

La passione per il disegno. Tutto è partito dalla mia grande passione per il disegno della figura umana. Ho studiato in un Liceo classico, ma quella per il disegno era una passione che mi portavo dentro da tanto tempo.

Ho iniziato a fare questo lavoro nel 1985, praticamente facendo gavetta. L’esordio l’ho fatto in una sartoria come assistente volontaria: pur di apprendere ero disposta a non guadagnare, pur di imparare il mestiere spesso decidi di investire il tuo tempo così. Ero molto giovane, ho iniziato come assistente volontaria in una sartoria impegnata nella realizzazione dei costumi per un film. 

Quale è stata la soddisfazione  più grande che ha avuto fino ad oggi facendo questo lavoro?

Forse quella di aver iniziato a firmare da costumista abbastanza presto; ho trovato lungo il mio percorso professionale persone che mi hanno dato fiducia, che hanno creduto in me nonostante fossi abbastanza giovane.

Cosa vuol dire, per esempio, firmare da costumista un programma televisivo?

In genere vuol dire curare i costumi di tutti i personaggi che ruotano nel programma, ad eccezione degli ospiti che quasi sempre vengono vestiti per conto loro, salvo particolari esigenze.

Ci sono, comunque, dei personaggi televisivi che hanno un proprio costumista. Io, per esempio, curo da due anni l’immagine personale di Claudio Lippi.

Lavora sia per il cinema che per la televisione?

Sì. Per quanto riguarda il cinema ricordo con particolare emozione le prime esperienze, perché si trattava di film in costume storico, erano ambientati nell’800 italiano.

Ci sono difficoltà ricorrenti in questo tipo di lavoro?

Dal punto di vista pratico, qualche volta, soprattutto in televisione, le persone da vestire fanno qualche capriccio, magari sono semplicemente insicuri e proprio in questi casi devi avere la capacità di mediare le loro esigenze con quelle della produzione.

Ci sono più possibilità di lavorare nel cinema o nella televisione?

Dipende dai momenti storici. Attualmente, per esempio, ci sono buone possibilità nel “cinema per la televisione”, cioè film e serie destinati ad essere trasmessi in TV. Quella dei film per la televisione è una tendenza che si va affermando da almeno un paio di anni, offrendo, dunque, possibilità lavorative anche per i costumisti. In Italia si produce poco cinema in costume, anche se sembrano esserci, in questo particolare settore, segnali di ripresa. 

Da costumista con una certa esperienza, qual è oggi la sua aspirazione?

Firmare film in costume. E per film in costume intendo, per esempio, ambientati nel 1500 o anche nel 1920. In tutti i casi c’è dietro un lavoro di ricerca, di studio e di rielaborazione del costume di quelle epoche.

Rifarebbe lo stesso lavoro se tornasse indietro negli anni?

Sicuramente sì, perché è un bel lavoro. Certo, come in tutti i campi, ti capitano realizzazioni che ti entusiasmano di più e lavori di routine, meno gratificanti. L’ideale sarebbe di poter fare solo quello che ti piace, ma come per tutti i mestieri non sempre è così.

MONTATORE

Chi è 

Il montatore è colui che mette insieme nel giusto ordine le varie parti di cui si compone un film, uno sceneggiato televisivo, un documentario. E’, quindi, colui che monta, cioè unisce tra loro le sequenze e le inquadrature indipendentemente dall’ordine con cui le stesse sono state riprese. 

Che cosa fa

Anche se le nuove tecnologie hanno reso possibile l’utilizzo di sistemi analoghi nel montaggio cinematografico e in quello televisivo, tradizionalmente le due figure arrivano allo stesso risultato (cioè al montaggio finale) attraverso tecniche diverse. 

Nel cinema, dove si usa ancora in gran parte la pellicola, il montatore provvede a tagliare, ordinare e unire gli spezzoni di pellicola in cui sono impresse scene e inquadrature (visionate alla moviola), seguendo le indicazioni del regista per dare la forma finale al film. Al montaggio della pellicola segue poi l’aggiunta del sonoro (in cinematografia immagini e suoni vengono ripresi separatamente), cioè delle musiche, dei dialoghi, dei rumori…

In televisione, il montaggio avviene con apparecchiature elettroniche (le riprese sono su nastro magnetico).

Negli ultimi anni, tuttavia, hanno trovato grande diffusione sistemi di montaggio computerizzati (il più noto è l’AVID) utilizzabili sia per il cinema che per la televisione. In particolare, il montatore-operatore AVID, servendosi delle apposite apparecchiature, memorizza in modo digitale le immagini (sia da pellicola che da nastro magnetico), le elabora e le monta con il computer e poi provvede a ritrasferirle su nastro o ad assemblare la pellicola seguendo l’ordine del “taglia e incolla” venuto fuori dal montaggio computerizzato.

Dove lavora

Il lavoro del montatore si svolge nella sala di montaggio, cioè in appositi locali attrezzati che si trovano nei centri di produzione televisiva o cinematografica.

Con chi lavora

La figura professionale con la quale entra maggiormente in contatto il montatore, sia nel cinema che nella televisione, è quella del regista. E’ dal lavoro congiunto di montatore e regista che viene fuori un film, un documentario, uno sceneggiato. In alcune circostanze, il montatore lavora con l’aiuto regista o con l’assistente alla regia. Spesso con il montatore collaborano uno o più assistenti al montaggio. Soprattutto nel cinema non sono rari i contatti tra il montatore e lo sceneggiatore o il direttore di produzione.

Competenze

Conoscenze 

Il montatore deve avere prima di tutto le conoscenze adeguate che gli consentono di utilizzare le apparecchiature per il montaggio, siano esse tradizionali (moviola) o avanzate (montaggio elettronico, computerizzato…).  Considerati i ritmi dell’innovazione  tecnologica, un bravo montatore deve tenersi costantemente aggiornato sull’evoluzione delle macchine.

Altre conoscenze richieste riguardano le tecniche di montaggio dal punto di vista artistico e il linguaggio cinematografico.
Capacità

Nel lavoro che svolge, spesso al fianco del regista, il montatore deve avere la capacità di comprendere subito il linguaggio e il ritmo di ciò che si sta montando. Opportuna appare la capacità di lavorare in gruppo, proprio per l’importanza della collaborazione tra montatore e regista o tra montatore e sceneggiatore.

Motivazioni e caratteristiche personali

La motivazione che anima il lavoro del montatore è spesso l’amore per il cinema, per un tipo di espressione creativa che consente di affermare la propria personalità.

Tra le caratteristiche personali richieste al montatore ci sono senza dubbio la predisposizione alla creatività, una buona dose di pazienza e soprattutto grande precisione, considerato che spesso per un montaggio perfetto occorre lavorare quasi fotogramma per fotogramma, 

Come si accede  e percorsi professionali

Per diventare montatore, così come per molte altre professioni di cinema e televisione, occorre frequentare una scuola specialistica (in questo caso i corsi di montaggio) o si può tentare di partire dall’esperienza sul campo, mettendo in conto una lunga gavetta.

Una volta terminati i corsi scolastici, il percorso professionale di un montatore parte quasi sempre da un incarico come assistente o aiuto montatore.

Mettersi  in proprio

Sebbene esista la possibilità di aspirare a lavorare come montatore alle dipendenze di centri – più o meno grandi – di produzione televisiva e cinematografica, quella del montatore è essenzialmente una figura di lavoratore autonomo. Un montatore che sia riuscito ad affermarsi negli anni è un libero professionista, chiamato di volta in volta da registi o produttori che hanno avuto modo, in precedenti occasioni, di apprezzare la sua professionalità. Nel mondo del cinema oggi ci sono molti montatori che si sono attrezzati per proprio conto con i sistemi più moderni come l’AVID e, chiamati dai registi, forniscono le proprie prestazioni professionali utilizzando le proprie attrezzature.
Il mondo intorno

Professioni collaterali a quella del montatore sono quelle dell’assistente al montaggio e del direttore del montaggio, che è colui che si occupa di coordinare il lavoro di più montatori, fungendo da collegamento con il regista. 

Formazione

Il percorso formativo ottimale per un montatore deve necessariamente toccare sia gli aspetti tecnici (per una approfondita conoscenza di macchine e sistemi per i vari tipi di montaggio) che quelli legati al linguaggio cinematografico.

La formazione di base è assicurata dalle scuole o dai corsi di montaggio. Successivamente un montatore deve mettere in conto di dover frequentare corsi di aggiornamento o di istruzione per adeguare le proprie conoscenze alla continua innovazione tecnologica.  Corsi di formazione sono spesso organizzati dalle stesse case produttrici dei più moderni sistemi informatici di montaggio.

INTERVISTA A

PIETRO CENTOMANI, CAPO MONTATORE DEL CENTRO DI PRODUZIONE RAI DI NAPOLI

Come ha iniziato a fare questo lavoro?

Faccio questo lavoro da 23 anni, ho iniziato con il montaggio elettronico. In realtà mi sono avvicinato a questa professione quasi per caso. In Rai, quando è nata la terza rete, servivano figure tecniche come questa. Io avevo 25 anni e conoscenze di elettronica, mi sono fatto avanti. Non avevo ancora alcuna conoscenza di montaggio, ma avevo solo una grande passione per il cinema.

Ha lavorato solo per la televisione?

Ho avuto la fortuna di fare per la televisione molti sceneggiati con registi noti; lavorando con il montaggio elettronico ho fatto qualcosa di molto vicino al cinema. D’altra parte, con le macchine che si utilizzano oggi in fase di montaggio, cambia ben poco tra cinema e televisione. 

Qual è la parte più creativa del suo lavoro?

E’ quella del montaggio vero e proprio nella quale si lavora a stretto contatto con il regista. In questa fase può accadere anche di modificare una sceneggiatura ben scritta, solo per dare un taglio diverso, per imprimere il ritmo giusto richiesto dalla storia raccontata dalle immagini.

A quale lavoro sono legati i suoi ricordi più belli?

Di sicuro ad un documentario su Bagnoli, molto apprezzato nella manifestazione “Corto circuito” di Napoli nella quale è stato presentato. E’ stata quella, per me, un’ottima esperienza, fatta solo con materiale di repertorio. La scommessa era quella di riuscire a raccontare la storia di mezzo secolo di Bagnoli; ho montato quel documentario che avevo ideato insieme a Francesco Pinto. 

Rifarebbe il montatore?

Sì, è un bel mestiere. Avendo la passione per il cinema, ho apprezzato sempre più questa professione anche perché, sin da subito, ho potuto lavorare al montaggio di sceneggiati con i più noti registi della televisione.

Ancora oggi quella del montatore è una figura professionale che ha un futuro.

Quindi, secondo lei, c’è spazio per chi volesse scegliere questa professione?

Sì, ma è necessaria una buona formazione scolastica alla base, è fondamentale perché l’intuito e la passione non bastano. Poi ci vuole anche la gavetta, iniziando come assistente alla moviola: è lì che si apprende, piano piano, il linguaggio cinematografico. 

Ma la moviola non si usa solo nel cinema?

Sì, ma è un modo di dire. “Andare alla moviola” in televisione significa andare nella sala di montaggio, dove ci sono magari apparecchiature sofisticate, computer che utilizzano il sistema AVID (utilizzato anche in modo diffuso nel cinema). 

Facendo un lavoro di precisione come il suo, ci vuole pazienza con le figure professionali con cui si entra in contatto stretto, prima tra tutte quella del regista?

Sì, in alcuni casi ci vuole pazienza, molta pazienza.

FONICO

Chi è 

Il fonico – o tecnico del suono –  è colui che cura la registrazione delle parti sonore (dialoghi, musiche, rumori…) in un film o in una qualsiasi altra produzione audiovisiva.

Che cosa fa

Il lavoro del fonico varia secondo che si lavori per il cinema o per la televisione, anche se il ruolo è sempre quello di avere cura della registrazione delle parti sonore della realizzazione. 

Nel cinema le parti sonore sono registrate a parte e poi vengono aggiunte dopo che la pellicola (sulla quale sono impresse le immagini) viene montata. Per far si che la parte sonora delle scene coincida in modo preciso a quella delle immagini le due componenti si “mettono al passo” prendendo come riferimento il ciak: in fase di assemblaggio, cioè, si fa coincidere l’immagine della tavoletta che si chiude con il relativo rumore; così facendo le scene successive saranno perfettamente sincronizzate con il relativo audio.

Nella televisione, invece, la registrazione delle immagini è contestuale al sonoro.

In entrambi i casi, il fonico si occupa della predisposizione e della gestione dell’impianto e degli attrezzi (registratori, microfoni, giraffe, collarini) necessari alla ripresa delle parti sonore, quasi sempre d’intesa con il regista (soprattutto nei film). In fase di ripresa, il fonico bada alla qualità del sonoro, provvedendo, attraverso i suoi più diretti collaboratori, alla eliminazione dei suoni indesiderati (“disturbi”). In molti casi è possibile apportare delle correzioni in fase di montaggio audio.

Dove lavora

Il fonico lavora, nella fase di registrazione, sul set o negli studi televisivi. Quando si deve lavorare in esterno (per spettacoli ma anche per riprese cinematografiche) vengono spesso allestite su automezzi attrezzati delle vere e proprie cabine di registrazione, da dove il fonico sovrintende alle fasi di lavorazione di sua pertinenza. Negli studi televisivi il fonico lavora spesso nella “regia audio”, una sala attrezzata per la registrazione della parte sonora e solitamente attigua alla “regia video”.

Con chi lavora

Diretti collaboratori del fonico sono i suoi assistenti, che si occupano di svolgere mansioni specifiche, i microfonisti (che curano la sistemazione dei microfoni sotto la supervisione del fonico). Il fonico ha contatti frequenti con il regista e, soprattutto nel cinema, lavora (quando non è lui stesso a occuparsene direttamente) con il montatore audio, che si cura del montaggio delle varie registrazioni effettuate sul set. Altre figure professionali con cui si trova a lavorare il fonico sono quelle del rumorista (che ha il compito di riprodurre rumori particolari richiesti dalla sceneggiatura, come per esempio il rumore di un tuono, della pioggia, del traffico caotico…) e del consulente musicale, che, d’intesa con il regista, predispone la colonna sonora.

Competenze

Conoscenze 

Il fonico deve avere soprattutto conoscenze di acustica e deve conoscere bene le apparecchiature che utilizza per la registrazione dei suoni, per la diffusione degli stessi quando si tratti, per esempio, di uno spettacolo televisivo. Molti fonici hanno buone conoscenze nel campo dell’elettronica e della musica.
Capacità

La capacità principale richiesta ad un fonico è quella di riuscire a identificare i suoni, a individuare la loro provenienza, a capire se sono “puliti”. Deve poi essere capace di capire subito quale è la soluzione migliore per la sistemazione degli strumenti di registrazione: deve per esempio essere in grado di capire quale tipo di microfono utilizzare e a che distanza piazzarlo per registrare quei determinati suoni. Il fonico, poi, deve essere capace di miscelare suoni e immagini utilizzando il mixer.

Motivazioni e caratteristiche personali

E’ la passione per i suoni (dalla musica ai suoni della natura, per passare ai rumori naturali e artificiali più svariati) la principale motivazione che anima il lavoro di moltissimi fonici.

Tra le caratteristiche personali di un fonico spicca l’“avere orecchio”, l’avere cioè una spiccata sensibilità nella percezione dei suoni, sia per quanto riguarda la loro qualità, sia per quanto riguarda la loro composizione e la provenienza. Si tratta di un’attitudine che comunque l’esperienza consente di affinare. Precisione e pazienza sono caratteristiche personali dalle quali non si può prescindere, considerato che un fonico in certe occasioni lavora per ore e ore, per esempio, per eliminare un rumore di fondo indesiderato.

Come si accede  e percorsi professionali

Esistono in Italia delle scuole specializzate che consentono l’apprendimento delle nozioni di base per poter lavorare da fonico; si tratta soprattutto di corsi (ce ne sono anche intensivi) istituiti in alcune delle scuole per le tecniche cinematografiche e televisive. Per accedere alla professioni il modo migliore resta quello di cominciare al fianco di chi conosce già il mestiere. Nel tempo si può diventare assistente e poi aspirare a diventare fonico. Le migliori opportunità per iniziare a fare questo lavoro sono offerte dalle numerose società specializzate che forniscono – per le produzioni cinematografiche, ma anche per quelle televisive e della pubblicità – il servizio relativo alla registrazione e montaggio dell’audio.

Mettersi  in proprio

La prospettiva per un fonico che abbia maturato una discreta esperienza è quella del lavoro libero-professionale. I fonici vengono spesso chiamati per le singole produzioni. La richiesta sul mercato – soprattutto quello televisivo e della pubblicità – spinge spesso il fonico ad organizzarsi in proprio anche dal punto di vista delle attrezzature.
Il mondo intorno

Oltre a quella dell’assistente (tappa spesso obbligata prima di diventare tecnico del suono), la figura professionale che ha grande affinità con quella del fonico è il microfonista, che ha cura della sistemazione dei microfoni per assicurare una buona fase di registrazione. Affinità evidenti  si ritrovano, poi, nelle professioni di montatore audio (particolarmente nel cinema), rumorista e responsabile della colonna sonora.

Formazione

La formazione per un fonico parte da una base di conoscenza dell’acustica e dell’elettronica. Fondamentale è imparare a utilizzare le apparecchiature necessarie per la registrazione, il mixaggio, il montaggio audio. 

Il ricorso sempre più frequente alle nuove tecnologie (soprattutto i sistemi computerizzati), peraltro, impone una formazione e un aggiornamento costanti. La conoscenza della musica, soprattutto dal punto di vista tecnico, è in moltisimi casi basilare; spesso un fonico ha alle spalle una solida esperienza nel mondo della musica.

INTERVISTA A

DAVIDE GRILLI, FONICO, FORLI’

Come è arrivato a fare il fonico?

Lavoravo in un laboratorio elettronico; vennero delle persone per far riparare delle apparecchiature e, una volta consegnato il lavoro, mi chiesero di andare a lavorare con loro: era il 1983, iniziai con un tour di Toto Cutugno; ci pensai tre giorni e accettai: per un ragazzo l’idea di andare in giro a fare quel lavoro era una cosa molto carina, stimolante. A 18 anni partecipai ad una tournee europea. La mia prima esperienza come fonico l’ho fatta nell’85 con il tour invernale di Enzo Iannacci, come fonico di palco.

La sua esperienza di fonico per la televisione?

La sto facendo da circa tre anni, prima con una ditta, poi con un’altra. Ho lavorato a produzioni come quella ultima di Celentano (facevo assistente fonico e la messa in onda delle parti musicali), Santoro, al programma “La Zingara”. Le produzioni televisive si avvalgono quasi sempre di ditte esterne, che sono attrezzate con le apparecchiature necessarie. 

Alla luce della sua esperienza, quale pensa siano state le conoscenze che l’hanno più aiutata ad affermarsi in questo lavoro?

Aver studiato elettronica – che per quanto mi riguarda è una grande passione – per me è stata una vera fortuna. Poi ci deve essere la passione per la musica; inoltre, oggi, anche nel mio settore, si lavora molto con il computer, che semplifica le cose.

E’ soddisfatto del suo lavoro?

Ci sono aspetti del mio lavoro che appagano molto. All’inizio non guadagni molto, è un lavoro duro, lavori per tante ore al giorno, però è una professione che ti dà  soddisfazioni. Per molti versi è un lavoro di gruppo, e questo ti stimola a fare sempre meglio. E’ difficile dire quale sia stata la maggiore soddisfazione fino ad oggi: finito un lavoro pensi subito a quello successivo, l’obiettivo è sempre quello di fare cose più carine.

Per molti fonici, dunque, si tratta di un tipo di lavoro che offre la possibilità di fare esperienze diverse?

Sì, è così. Ma questo accade anche per i fonici impegnati negli spettacoli musicali: una volta una tournee durava molto di più (60-70 date), oggi, invece, il mercato ti spinge ad essere più un free lance, per lavorare con ditte diverse, passando da una cosa all’altra. Io sono un free lance, anche se da poco ho allacciato legami stretti con una ditta.

Ritiene importante mantenersi aggiornato sulle nuove tecnologie per le apparecchiature che utilizza il fonico?

E’ molto importante, anche quando hai alle spalle una buona esperienza lavorativa. A me è capitato di lavorare con una ditta che aveva apparecchiature diverse da quelle alle quali ero abituato. Gli apparati sono sempre più al passo con la tecnologia, e allora tu devi essere sempre pronto a studiare, a imparare nuove cose; peraltro penso che anche questo sia un aspetto interessante del mio lavoro.

Tornando al mercato del suo settore, e sempre con riguardo alla sua esperienza, lei pensa che da free lance si lavora bene?

Penso di sì. Molti miei colleghi avevano dei piccoli studi che poi hanno mollato per lavorare da free lance. Questo accade perché per fare questo lavoro a livello imprenditoriale, cioè se uno pensa di acquistare tutta l’apparecchiatura necessaria per fare da service, è necessario avere subito molto capitale; bisogna peraltro pensare che è difficile partire con poche macchine, giacché la concorrenza è spietata. Se uno non ha molto capitale, allora fa il fonico free lance: ha la sua valigetta sempre pronta e se allaccia rapporti con una o due ditte specializzate allora può lavorare bene, passando da una produzione all’altra.

OPERATORE DI RIPRESA

Chi è 

L’operatore di ripresa (in televisione definito più comunemente cameraman) è colui che manovra la macchina attraverso la quale vengono effettuate le riprese cinematografiche o televisive. Più in particolare, nel cinema l’operatore è colui che utilizza la macchina da presa (cinepresa), nella quale viene impressionata la pellicola, mentre nel mondo televisivo il cameraman è colui che manovra la telecamera, che consente di riprendere le immagini e i suoni e registrarle su nastro magnetico, o di trasformarle in segnale video da trasmettere contestualmente nel caso dei programmi in diretta.

 Che cosa fa

La funzione principale dell’operatore di ripresa è quella di manovrare la macchina da presa (cinepresa o telecamera), eseguendo le inquadrature e tutti quei movimenti necessari per riprendere le immagini. 

Quando utilizza una cinepresa (cioè lavorando con la pellicola, per una produzione cinematografica piuttosto che per uno spot), l’operatore ha cura che la macchina sia carica e quindi procede alle riprese, secondo le direttive del regista e, soprattutto, del direttore della fotografia (a volte operatore di ripresa e direttore della fotografia sono la stessa persona).

In televisione, quando per esempio si lavora in uno studio, gli operatori di ripresa (spesso sono diversi) manovrano la telecamera in modo da fare le inquadrature indicate dalla cabina di regia, con la quale sono in collegamento costante attraverso cuffia e microfono. Spesso sono gli stessi operatori a suggerire le inquadrature (che arrivano nei tanti monitor sistemati nella cabina di regia, consentendo al regista di scegliere quali mandare in onda in quel momento).

Dove lavora

L’operatore di ripresa lavora ovunque debba riprendere delle immagini. Quindi, nelle produzioni cinematografiche lavora sul set (allestito, secondo i casi, in studio o in esterno); per la televisione lavora negli studi o fuori. Basta pensare a quello che fa un operatore di ripresa della troupe di un telegiornale per capire che qualsiasi posto (una strada, un’abitazione, la sede di un ente pubblico, una foresta…) può trasformarsi in un luogo di lavoro.

Con chi lavora

I collaboratori diretti dell’operatore di ripresa (o del cameraman) sono l’aiuto e l’assistente operatore: si tratta di figure professionali di supporto che hanno compiti specifici per agevolare il lavoro dell’operatore.

Sia che si tratti di produzioni per il cinema, per la televisione o per la pubblicità, l’operatore di ripresa lavora a stretto contatto con il direttore della fotografia e con il regista.

Competenze

Conoscenze 

Un operatore di ripresa deve avere una buona conoscenza del campo della fotografia e deve avere quelle conoscenze tecniche necessarie perché possa dominare le macchine con cui svolge il proprio lavoro, e cioè cineprese e telecamere.

Quello che per il direttore della fotografia è un bagaglio di conoscenze indispensabile, per l’operatore di ripresa (che spesso aspira a diventare direttore della fotografia, e in qualche caso, come abbiamo detto, riunisce in sé le due figure) diventa molto utile; occorre, cioè, che conosca tutto ciò che ha a che fare con l’immagine fotografica: luce, colori, inquadrature, effetti ottici, l’utilizzo dei filtri. Nel caso dell’operatore per il cinema è necessario avere buona conoscenza delle caratteristiche delle pellicole. Sapere di fotografia, comunque, è fondamentale sia che si abbia a che fare con la pellicola, sia che si lavori con la telecamera (quindi su nastro magnetico).

Capacità

L’operatore di ripresa deve avere la “mano ferma”: sembrerà scontata, ma questa è una capacità fondamentale per chi manovri una cinepresa o una telecamera. Deve, cioè, avere la capacità di utilizzare le macchine evitando i movimenti bruschi e tentennanti, che si ripercuoterebbero sulla qualità della ripresa. Si tratta di una capacità che si affina con il tempo e l’esperienza.

Un’altra capacità che si perfeziona negli anni è quella di sfruttare le leggi della fotografia per ottenere le immagini desiderate, molto spesso su indicazione del direttore della fotografia.

Motivazioni e caratteristiche personali

La passione per la fotografia e soprattutto per le immagini, per le scene in movimento, è in genere la motivazione principale che sta dietro l’attività dell’operatore di ripresa. Contribuire, in modo determinante, a raccontare attraverso il linguaggio delle immagini è una spinta di assoluto rilievo per questo lavoro.

Tra le caratteristiche personali comuni agli operatori di ripresa ci sono l’“occhio” (saper individuare e isolare – tenendo conto di nozioni legate alla luce e all’inquadratura – un’immagine che abbia più significato di un’altra) e una sensibilità particolare, in alcuni casi di natura artistica, per individuare tutti quei fotogrammi-quadri che, messi l’uno dietro l’altro, compongono, per esempio, un bel documentario naturalistico.

Opportuna è la predisposizione al lavoro di gruppo, considerati i rapporti stretti che occorre mantenere, nelle fasi di ripresa, con altre figure professionali, a partire dal regista e dal direttore della fotografia.

Come si accede  e percorsi professionali

Per diventare un buon operatore di ripresa occorre mettere in conto che si deve frequentare una scuola specifica e fare molta esperienza sul campo, apprendendo il mestiere da un buon maestro. Le scuole più organizzate dispongono di ottimi professionisti in qualità di docenti, per cui una volta terminati i corsi l’aspirante operatore associa ad una solida base teorica un minimo di esperienza nell’utilizzo delle apparecchiature di ripresa.

Nel percorso più comune, quello dell’assistente operatore costituisce il primo gradino di una professione che poi ti porta a fare l’aiuto operatore, l’operatore e, successivamente, ti può condurre all’affascinante lavoro del direttore della fotografia.

Mettersi  in proprio

In genere la possibilità di mettersi in proprio – cioè per lavorare come operatore di ripresa free lance – con buone opportunità di riuscita è legata all’esperienza maturata nel settore. Sono molti gli operatori di ripresa che lavorano alle dipendenze di aziende televisive o società di produzioni cinetelevisive, ma il poter lavorare da free lance consente ad un operatore di fare esperienze più stimolanti e maggiormente vicine alle sue aspettative. Tutto dipende, dunque, dal “nome” che un operatore riesce a farsi negli anni grazie alla sua professionalità. E’ abbastanza frequente che un regista si rivolga ad un operatore di sua fiducia quando si appresti a girare un film, a realizzare una produzione televisiva o uno spot.
Il mondo intorno

Molte affinità con la figura dell’operatore di ripresa si riscontrano in quella del direttore della fotografia, che spesso rappresenta, come abbiamo più volte sottolineato, un punto di arrivo professionale. 

Vicine a quella dell’operatore, poi, sono le figure dell’assistente e dell’aiuto operatore, oltre a quelle che ne costituiscono una specializzazione, qual è quella dell’operatore steadycam, una telecamera mobile molto particolare – utilizzata sia nel cinema che nella televisione che nella pubblicità – che viene mantenuta stabile anche nei movimenti più bruschi da un particolare sistema.

Formazione

Il percorso formativo per un operatore di ripresa deve comprendere l’apprendimento, nelle apposite scuole o in corsi specifici, delle necessarie conoscenze di fotografia e di quelle relative alle immagini. Basilare, poi, è la formazione tecnica con riguardo al funzionamento delle diverse macchine da presa (cineprese, telecamere, apparati digitali…) che un operatore deve essere in grado di governare, conoscendole in modo particolareggiato per poterne sfruttare tutte le potenzialità.

INTERVISTA A

LUCIANO PETRINI, OPERATORE DI RIPRESA FREE LANCE, ROMA

Ricorda come ha iniziato a fare questo lavoro?

Non potrei dimenticarlo. Avevo 16 anni, la mia scuola si trovava proprio davanti Cinecittà e da ragazzini andavamo a spiare, attraverso un buco, Pasolini sul set, mentre costruivano le scenografie, installavano le macchine. Mi innamorai di quel mondo e iniziai con la fotografia, in un laboratorio di sviluppo; proprio là, il fratello del titolare, che era un operatore di ripresa, mi fece entrare in questo ambiente, che all’epoca era per privilegiati. 

A proposito di fotografia, pensa ci sia un legame particolare con il lavoro che lei svolge?

Assolutamente sì, sono convinto che la fotografia sta alla base di questo lavoro; anche se si lavora in elettronico (cioè con la telecamera, su nastro e non su pellicola) devi sempre avere le basi della fotografia: luce, inquadrature, filtri ottici… Faccio questo lavoro da trent’anni, e dell’esistenza di questo legame sono sempre più convinto.

Cosa sogna di fare un operatore di ripresa che ha la sua esperienza?

Sogno di fare il direttore della fotografia, e in alcuni casi l’ho fatto. Ma anche fare l’operatore di ripresa per un grande regista o per un grande direttore della fotografia è una cosa gratificante. Io, poi, ho la passione per i documentari, e spesso, quando li giri, fai l’operatore e il direttore della fotografia nello stesso tempo.

Lavora sia per il cinema che per la televisione?

Soprattutto per la televisione. Per il cinema ho fatto l’aiuto operatore in un film, molti anni fa. Nei mesi scorsi ho collaborato per una fiction. In realtà sono convinto che nel cinema l’operatore di ripresa ha meno spazi per esprimere la propria personalità di quanti non ne abbia un cameraman. Il cinema è un mezzo espressivo straordinario per lo sceneggiatore, per il regista, per il direttore della fotografia. L’operatore di ripresa a volte passa ore e ore dietro alla macchina da presa per una stessa scena. Certo se vai a fare un film con un grande regista o un grande attore allora possono esserci più gratificazioni, dal punto di vista professionale.

E quali possono essere le gratificazioni per un operatore di ripresa?

Possono essere diverse. Per quanto mi riguarda, ricordo con grande soddisfazione un documentario che ho girato in Romania per la Caritas, e poi un programma fatto per la Rai sulla partenza degli atleti diretti ai giochi di Seul. Ma le soddisfazioni possono anche venire, per esempio, quando ti accorgi di essere in grado di trasferire parte della tua esperienza ai più giovani: ricordo con piacere alcune lezioni che ho tenuto a Milano ad alcuni aspiranti operatori.

Lei pensa che il suo lavoro sia più individuale o di gruppo? 

Quello dell’operatore di ripresa, per quanto mi riguarda, è essenzialmente un lavoro di gruppo (salvo che non ti trovi a dover girare un documentario per conto tuo…) ed è molto importante che ci sia un clima sereno nei rapporti che devi avere con le altre figure professionali che lavorano con te, a partire dal direttore della fotografia e dal regista. Se non c’è intesa tutto diventa più complicato.

Secondo la sua esperienza, un giovane che volesse fare l’operatore potrebbe riuscire a ritagliarsi uno spazio nel mondo del lavoro?

Oggi come oggi credo sia possibile, soprattutto se si considerano i nuovi mezzi di diffusione (a partire dai canali televisivi tematici), che richiedono una gran mole di contenuti e quindi di lavoro per tutte le figure principali della televisione. Certo, non ci si può improvvisare operatore di ripresa, e soprattutto occorre essere determinati ma nello stesso tempo molto umili: in questo lavoro non si arriva mai, non si finisce mai di apprendere, a volte impari qualcosa anche da chi è molto più giovane di te e con molta meno esperienza alle spalle.

TRUCCATORE

Chi è 

Il truccatore è la persona che si occupa di truccare coloro che appaiono in televisione (giornalisti, conduttori, ospiti…) e gli attori impegnati sui set cinematografici o negli spot.

 Che cosa fa

Applica il trucco (quali, per esempio, fondotinta e ceroni) sul viso e sulle parti scoperte delle persone che devono essere riprese dalle cineprese o dalle telecamere. La funzione principale del truccatore è quella di rendere omogeneo – attraverso l’utilizzo dei trucchi – il colore della pelle, per evitare che possano risaltare imperfezioni e riflessi che le luci del set o degli studi televisivi accentuerebbero. In alcuni casi il trucco serve anche per abbellire il volto di un attore o di un’attrice, ma anche per invecchiarlo o ringiovanirlo per esigenze di sceneggiatura. Non di rado il truccatore, seguendo le indicazioni del regista, simula sulla pelle dell’attore ferite, ustioni… Si tratta, in questi ultimi casi, di effetti particolari che comunque non rientrano nel lavoro quotidiano del truccatore.

Dove lavora

Il lavoro del truccatore si svolge nella sala trucchi, che si trova all’interno di studi televisivi o cinematografici, o comunque in spazi adeguati ricavati sui set in cui si girano film o spot.

Con chi lavora

Il rapporto più diretto il truccatore lo ha con la persona che deve truccare. In molti casi, quando si tratta di eseguire trucchi particolari (come ad esempio nei film in costume d’epoca), segue le indicazioni del regista e del costumista. Non di rado un truccatore di grande esperienza lavora con degli assistenti.

Competenze

Conoscenze 

Il truccatore deve avere conoscenze approfondite nel campo della cosmetica e dell’estetica. Deve conoscere i prodotti utilizzabili per il trucco, in considerazione, soprattutto, di ciò che apparirà poi sullo schermo (cinematografico o televisivo). Come il costumista deve conoscere la storia del costume (per vestire i personaggi in sintonia con l’epoca in cui si ambienta la scena), così il truccatore è opportuno che abbia conoscenze “storiche”. 

Capacità

Il truccatore deve essere capace di miscelare i colori per combinare i trucchi e ottenere l’effetto voluto. Deve avere la capacità di capire, di sapere prima quale sarà l’effetto di quel determinato trucco nelle immagini registrate dalla cinepresa o dalla telecamera: il volto visto dal truccatore alla fine del suo lavoro non è quello che vedrà lo spettatore, perché le luci del set modificano gli effetti visivi.

Il truccatore deve avere anche la capacità di mediare le esigenze imposte dal copione con quelle della persona da truccare.

Motivazioni e caratteristiche personali

L’amore per l’estetica e il gusto della ricerca dei modi per migliorare (o comunque cambiare) l’aspetto e le caratteristiche di un volto possono costituire delle valide motivazioni per un truccatore.

Tra le caratteristiche personali spiccano il gusto per il bello, l’intuito e la sensibilità giusta per individuare subito i colori e gli accorgimenti che valorizzano un volto, tenendo ovviamente in considerazione le esigenze di ripresa di cui abbiamo già parlato.

Come si accede  e percorsi professionali

Esistono scuole e corsi per apprendere le nozioni fondamentali per fare questo mestiere, anche se solo una lunga pratica consente di crescere dal punto di vista professionale. Per accedere al mondo del lavoro una valida strada è quella di introdursi, magari anche come apprendista o assistente, in una delle tante agenzie specializzate alle quali si fa ricorso per le produzioni cinematografiche e televisive. Un’altra via è quella di lavorare in centri estetici prima di trovare l’opportunità di lavorare sul set o negli studi televisivi.

Mettersi  in proprio

Per un truccatore che abbia maturato una buona esperienza esistono concrete possibilità di mettersi in proprio, cioè di lavorare da libero professionista (al quale fare ricorso, per esempio, per girare un film o per fare un programma televisivo). Un truccatore che si è affermato per la sua professionalità spesso viene chiamato dai singoli artisti e può accadere che diventi truccatore personale. Esistono, comunque, molti truccatori che lavorano (soprattutto nella prima fase della carriera) alle dipendenze di agenzie specializzate o centri di produzione.

Il mondo intorno

Affinità con la figura del truccatore si ritrovano in quelle del parrucchiere di scena e del costumista: tutti e tre contribuiscono alla creazione dell’immagine del personaggio secondo i canoni indicati dal regista. 

Formazione

Il percorso formativo per un aspirante truccatore non può prescindere dalla frequenza di un corso (esistono scuole e accademia di trucco) in cui si apprendono le tecniche e le conoscenze necessarie, sia quelle relative ai prodotti da utilizzare che quelle riguardanti il rapporto fra il trucco e le caratteristiche fisiche della persona da truccare (tipo di pelle, taglio e colore degli occhi, lineamenti…).

 INTERVISTA A

SERGIO PAGES, CAPO REPARTO TRUCCO CENTRO DI PRODUZIONE RAI DI NAPOLI

In cosa consiste il suo lavoro?

Mi occupo di truccare coloro che appaiono in televisione. Diversamente da quello che si pensa comunemente, la funzione principale del trucco non è quella di trasformare o di abbellire, ma di rendere omogeneo il colore della pelle, per evitare effetti strani in video; proprio per questo tutti – attori, politici, presentatori – hanno bisogno del trucco prima di essere ripresi dalle telecamere in uno studio.

Come ha iniziato a fare il truccatore?

Non sono mai riuscito a spiegarmi perché ho scelto di fare questo lavoro. Ricordo che da ragazzo andavo a teatro a vedere come si truccavano gli attori. La mia famiglia sognava per me un futuro da giornalista e invece…

Le soddisfazioni legate al suo lavoro hanno a che fare con i grandi attori, i grandi personaggi che si sottopongono al trucco?

Quella di aver avuto a che fare con grossi personaggi del mondo dello spettacolo (De Niro, Hoffman, Basinger…) è certamente per me una grande soddisfazione.

Che tipo di rapporto si instaura di solito con la persona che si sta truccando?

Si può instaurare un rapporto eccezionale, sicuramente. Si diventa quasi un confidente; dopo un po’ di tempo, quando l’attore o l’attrice vede che il truccatore fa bene il suo lavoro comincia a fidarsi, a sciogliersi un po’, si diventa un po’ amici. A volte, poi, capita di essere chiamato da un attore che in precedenti occasioni si è trovato particolarmente bene, insomma si può fare da truccatore personale per una diva o un divo dello spettacolo.

Il suo è un tipo di lavoro che si apprende a scuola o sul campo?

Le scuole e i corsi ci sono, ma io dico che l’esperienza è fondamentale. Io faccio questo lavoro da 30 anni e posso dire di non essere ancora arrivato. Questo, secondo me, è un lavoro meraviglioso, però bisogna farlo con la testa, cioè bisogna avere grande intelligenza: approfondire tutto, essere umili, guardare gli altri colleghi non per confrontarsi e dire “io sono il più grande”, ma per arricchirsi professionalmente.

Lei lavora da moltissimi anni per la televisione; che differenza fa lavorare per il cinema?

La funzione del trucco è sempre quella, anche se c’è una differenza fondamentale che diversifica il lavoro del truccatore: in televisione c’è la tridimensionalità e al cinema no. Con la tridimensionalità occorre più perizia per lavorare molto con i chiaroscuri.

Quali sono le figure che si muovono negli studi televisivi che le capita di truccare più spesso?

Direi gli attori. Si lavora con i conduttori e gli attori, ma soprattutto con i secondi. In molti casi ci sono da truccare gli ospiti di trasmissioni televisive, anche per loro si pone il problema di rendere omogeneo e televisivamente accettabile il colore della pelle.

L’innovazione tecnologica ha interessato, e in qualche caso stravolto, molti mestieri di cinema e televisione. E il suo? Il computer è comparso anche in sala trucco?

No, oggi ancora no. Ho sentito che in America stanno facendo delle prove per la scelta della miscelazione dei colori… Io dico che nel mio mestiere ci vuole la manualità. Con il trucco ci vuole ancora la sensibilità dell’uomo, la sua manualità. Il computer io lo uso per tutt’altro.

Lei ha detto prima che per il suo lavoro l’esperienza è fondamentale: ma occorre specializzarsi in un settore specifico?
Io sono sempre più convinto che un truccatore deve fare tante esperienze in giro prima di affermarsi, e cioè deve lavorare non solo per la televisione, ma possibilmente per il cinema, per il teatro… deve avere una vasta conoscenza che gli viene dalla pratica del mestiere. Poi magari si dedica ad un settore specifico (televisione, cinema…) piuttosto che ad un altro. Sapendo che non finirà mai di affinare il suo stile, che non smetterà mai di apprendere nuovi metodi. Non si può impostare questo lavoro solo sulla teoria. Come un pittore, ogni truccatore ha un suo stile.

REGISTA

Chi è 

Il regista è colui che dirige il lavoro di un gruppo di persone per la realizzazione di un film, di un programma televisivo, di uno spot… Anche se ci sono delle differenze nette tra il lavoro cinematografico e quello televisivo, il regista è in entrambi i settori il responsabile ultimo del prodotto. In definitiva, il regista è colui che stabilisce come realizzare una produzione cinematografica o televisiva, partendo dalla sceneggiatura (nel caso di film, sceneggiati e opere di fiction in genere) o dall’idea di un programma per la TV, svolgendo il ruolo di guida tecnico-artistica e organizzativa.

 Che cosa fa

Nella realizzazione di un film o di una fiction, il regista normalmente sceglie gli attori e assegna loro i ruoli (il cosiddetto casting). Può accadere che il regista sia anche sceneggiatore; spesso, comunque, partecipa alla stesura della sceneggiatura e, nel corso delle riprese, può apportarvi modifiche.

Nella fase della ripresa di un film (per il cinema o per la televisione), il regista dirige gli attori e le altre figure professionali impegnate sul set. Terminata la ripresa delle immagini, il regista segue la fase del montaggio, dell’aggiunta della parte sonora (nel cinema) o delle musiche: ha, cioè, un ruolo di coordinamento in quella che viene definita postproduzione.

Nei programmi televisivi il lavoro del regista – nonostante egli abbia il medesimo ruolo di guida che ha nei film – è diverso, soprattutto perché la ripresa (e quindi la scelta delle inquadrature, dei movimenti delle telecamere, delle scene) è contestuale allo svolgimento di quello che si vuole riprendere, e quindi uno spettacolo, un incontro di calcio, un programma di intrattenimento, un talk-show… Questa caratteristica di simultaneità è naturalmente più spiccata nei pogrammi in diretta, nei quali non può esserci la fase della postproduzione.

Dove lavora

Il regista di un film lavora sul set, che può essere allestito negli studi di produzione cinematografica o televisiva, all’aperto o in qualunque altro luogo scelto per le riprese (location). Nella fase della postproduzione lavora a stretto contatto con il montatore, quindi nella sala montaggio.

Per i programmi televisivi, il regista lavora nella “regia video”, una sala isolata acusticamente nella quale sono sistemati molti monitor (nei quali arrivano le immagini riprese dalle singole telecamere, il cui numero varia da programma a programma), che consentono la scelta delle inquadrature e delle sequenze. Nella sala della regia ci sono tutte le apparecchiature necessarie, a partire dal mixer. Per le produzioni televisive esterne agli studi, si utilizza la regia mobile, solitamente allestita su automezzi adattati allo scopo.

Con chi lavora

Considerato il ruolo guida che svolge nella realizzazione di una qualsiasi produzione per il cinema o la televisione, il regista si può dire che lavora con tutti coloro che sono impegnati sul set o negli studi della TV. Ci sono, tuttavia, delle figure professionali – a parte i suoi aiuti e assistenti – con le quali opera a stretto contatto: sceneggiatori e autori (questi ultimi hanno grande importanza nella TV), attori e direttore della fotografia nel corso delle riprese. Fondamentale è poi il rapporto tra il regista e il montatore (nella fase di postproduzione), nel momento in cui, concluse le riprese, si deve assemblare il film. Nelle trasmissioni televisive il regista è in contatto diretto con i cameraman e con l’assistente di studio.

Competenze

Conoscenze 

Il regista deve avere una conoscenza approfondita delle tecniche e del linguaggio cinematografico, delle tecniche di recitazione, di fotografia, ma deve conoscere anche come si utilizzano le macchine per la ripresa e in genere tutto ciò (dalle luci agli apparecchi usati dal montatore) che serve per tradurre in immagini ciò che si vuole raccontare. Le conoscenze tecniche, soprattutto quando si lavora per programmi televisivi, sono importanti perché consentono al regista di impostare il lavoro (che nella pratica sarà eseguito dai tecnici) secondo i risultati da lui voluti.

Caratteristica fondamentale per un regista, come vedremo in seguito, è la creatività: proprio per questo egli deve alimentarla con conoscenze nei più svariati settori, dalla cultura, alla storia, all’arte. Conoscere bene la storia e il mondo del cinema e della televisione appare un requisito primario.

Capacità

Visto che cinema, televisione e audiovisivi in genere sono strumenti di comunicazione, il regista deve avere prima di tutto la capacità di comunicare, vale a dire di trasmettere attraverso le immagini sentimenti, sensazioni, emozioni, stati d’animo. Deve essere capace di raccontare attraverso le immagini. Attenendosi alla sceneggiatura, un regista impegnato a girare un film deve, per esempio, essere capace di impostare una scena che susciti nello spettatore gli stati d’animo più disparati, secondo la situazione narrativa (gioia, tristezza, delusione…).

Egli, inoltre, deve essere in grado di dare i giusti ritmi alle sequenze di un film, ma anche alla successione delle varie parti di un programma televisivo.

Un’altra capacità richiesta ad un regista è quella di saper gestire nel modo migliore le decine di persone con le quali si trova a dover lavorare, coordinando i diversi compiti. La capacità di gestire le persone che lavorano sul set o negli studi televisivi riguarda anche il rapporto con gli attori, che in molti casi il regista deve saper spronare e valorizzare, incoraggiare ma anche rimproverare, pur di ottenere da loro il massimo. 

Capacità particolari sono poi legate al tipo di lavoro che fa il regista (fare un film, per esempio, non è la stessa cosa che dirigere una trasmissione musicale per la televisione). Il regista impegnato in una diretta in TV, tanto per citare un caso, deve avere la capacità di decidere in pochi secondi inquadrature, sequenze… visto che quelle scene vanno direttamente in onda e non sono, quindi, ripetibili.

Motivazioni e caratteristiche personali
Il desiderio di riuscire a raccontare efficacemente con le immagini una storia (il matrimonio di un amico, una sceneggiatura da premio Oscar o una mini-storia per uno spot) o un evento (i giochi olimpici piuttosto che una processione durante una festa patronale) è di certo una delle motivazioni fondamentali, se non la prima, che anima il lavoro di un regista. La ricerca di nuovi linguaggi – il modo in cui raccontare – offre uno stimolo in più alla creatività e alle aspirazioni di un regista. Dire che un regista è animato da una grande passione per il cinema potrebbe sembrare una cosa scontata, ma è così: molti hanno coltivato questo grande amore per lo schermo sin da bambini, armeggiando in famiglia e tra gli amici con piccole cineprese e telecamere.

L’elenco delle caratteristiche personali richieste ad un regista, considerato che si tratta di un lavoro creativo e nel contempo organizzativo, è lungo.

La creatività è basilare: nel caso di un film, anche se la sceneggiatura è accuratissima, il regista mette il suo contributo, ricorrendo a doti come intuito e fantasia. Per un regista, poi, è fondamentale la sensibilità necessaria a cogliere aspetti – da riproporre nelle scene – che possano suscitare delle emozioni.

Come si accede  e percorsi professionali

Ci sono in Italia numerose scuole di regia, teatrale, cinematografica e televisiva. Si tratta in molti casi di accademie e istituti in cui si studia per quattro o cinque anni, ma nello stesso tempo si svolgono attività pratiche, che aiutano a impadronirsi delle tecniche e dei linguaggi. Una volta terminata la scuola (che comunque può essere di per sé un’occasione per farsi notare con esercitazioni, cortometraggi e lavori minori), di solito si riesce ad avere ingresso su un set. Il percorso professionale più lineare prevede che si diventi assistente e aiuto regista prima di arrivare alla regia vera e propria, anche se ci sono molti casi di direttori della fotografia, di montatori, ma anche di sceneggiatori che sono approdati alla professione di regista. Non bisogna mai perdere di vista la circostanza che accanto alla conoscenza delle tecniche sono necessarie creatività e sensibilità. Certo, è difficile poter pensare di frequentare una scuola e poi, subito dopo, arrivare alla regia di un film da Oscar: spesso si ha la possibilità di dimostrare le proprie doti professionali iniziando a fare la regia per un documentario, per uno spot, per un filmato aziendale. Da qui le possibilità di crescere e progredire nella carriera sono praticamente illimitate. Una lunga esperienza sul campo è sempre molto importante, sia che si esca da una scuola di regia, sia che si provenga dal mondo del set.

Mettersi  in proprio

Riesce difficile pensare a quello del regista come ad un lavoro subordinato. Di registi dipendenti ce ne sono pochi, magari impiegati presso aziende televisive. Quella del regista è una professione libera, un tipo di lavoro autonomo che ti porta ad avere legami con le società di produzione cinematografiche e televisive giusto il tempo per girare quel film o quel programma. Peraltro, sono spesso i registi a proporre trame e sceneggiature ai produttori.

Il mondo intorno

Affinità con la figura del regista si ritrovano, com’è ovvio, in quelle di aiuto regista (che svolge funzioni da vice e, a volte, viene incaricato di girare intere scene) e di assistente alla regia (capita che siano più di uno, con compiti di supporto al regista e all’aiuto regista). Il più delle volte, un aiuto regista prima o poi diventa regista. 

Per alcuni aspetti specifici, la professione del regista ha affinità con quella del direttore della fotografia (per quanto attiene l’intuizione e l’impostazione della scena o dell’immagine adatte a esprimere ciò che si vuole raccontare), del montatore e dello sceneggiatore.

Formazione

Il percorso ottimale prevede che un aspirante regista riceva la necessaria formazione in una scuola specializzata: in Italia ne esistono di vari livelli (corsi, istituti, accademie) e in alcune occorre superare delle selezioni per essere ammessi. Nelle scuole, accanto alle tecniche cinematografiche e televisive si apprende il bagaglio di conoscenze complessive necessarie per riuscire ad avere il controllo del set. L’importanza della formazione nelle scuole di regia è legata anche al fatto che in esse, il più delle volte, si ha la possibilità di fare molte esercitazioni pratiche, seguiti da docenti che sono ottimi professionisti del set. A parte la formazione specifica, c’è da dire che un regista tende sempre ad arricchire il suo patrimonio di conoscenze, nei settori più disparati: gli spunti per alcuni film capolavoro sono venuti spesso dall’attenta osservazione delle trasformazioni nella società, altri da approfondimenti sulla storia di un popolo. 

INTERVISTA A

CELESTE LAUDISIO, REGISTA TELEVISIVO.

Quando e come ha capito di voler fare il regista?

Ho iniziato a lavorare come regista a 26 anni. Prima ero impiegato in banca, un lavoro che avevo trovato subito dopo il diploma in ragioneria. Ho sempre avuto la passione per il teatro, per cui il mio tempo libero lo trascorrevo frequentando laboratori teatrali; in uno di questi ho incontrato un produttore televisivo, che ha visto in me la passione e le capacità per fare il regista. Il giorno dopo ho presentato le dimissioni in banca. Nessuno, o quasi, all’epoca mi capì: lasciare un posto sicuro come quello in banca per andare a fare, forse, il regista… mi dicevano “Celeste sei pazzo!”  E’ indubbio che per intraprendere questo tipo di carriera bisogna crederci. Io non ho forzato la mano sul mio destino, ma ero sicuro che la mia vita non si sarebbe consumata in banca. Penso che è importante riuscire ad individuare il momento giusto e crederci, soprattutto quando sei giovane e non hai responsabilità verso nessuno, ma solo verso te stesso. Lasciata la banca, dopo sei mesi ho firmato la mia prima regia in una televisione locale di Milano.

Quali sono, secondo lei, le difficoltà che si incontrano facendo questo mestiere?

Le difficoltà che può incontrare il regista variano di produzione in produzione. Le difficoltà aumentano in base all’importanza del lavoro. Le piccole produzioni sono più semplici da gestire, ma la cosa è diversa con le grandi, quando non lavori più con una o due telecamere; ad esempio per produzioni come quella che mi impegna in questo momento, “Convenscion”, lavoro con undici telecamere e questa non è nemmeno una delle ipotesi più difficili, ci sono programmi che ne richiedono venti, lavori con venti occhi in più ai tuoi. Un’altra difficoltà è rappresentata dal fatto che spesso ti ritrovi a mediare l’aspetto artistico della produzione, curato dagli autori e dai protagonisti della scena, con le esigenze del produttore, mi riferisco al compromesso storico tra l’arte pura e il vil denaro. La difficoltà maggiore, specie se la regia riguarda un programma di prima serata, è legata al fatto che sei impegnato per sette giorni su sette. E’ un lavoro, come tutti quelli artistici, che devi amare, in quanto devi sacrificare buona parte della tua vita. Io ho famiglia a Milano, la mia città, ma lavoro al centro di produzione Rai di Napoli per cui la mia famiglia, i miei figli li vedo pochissimo. Solo se ami questo lavoro puoi sopportare la difficoltà di coltivare i rapporti interpersonali.

Qual è secondo lei la caratteristica fondamentale per un regista?

Penso che un buon regista debba essere una persona tranquilla con la capacità di relazionarsi con gli altri. Il nostro non è un lavoro individuale, ma, almeno per quanto mi riguarda, è di gruppo. La mia forza è riuscire a tenere unite le persone che lavorano con me. Tutti i miei lavori sono il frutto di un forte gruppo e ritengo che una buona energia e una buona intesa viene trasmessa nel programma e contribuisce, quindi, al suo successo. Per chi, invece, ha appena intrapreso questa carriera, caratteristica fondamentale è la testardaggine. Se si vuole fare questo mestiere bisogna osservare chi già lo fa e imparare il più possibile, non arrendersi, stare in ambienti televisivi e "buttare" il proprio tempo; prima o poi si impara, perché poi è più difficile costruire una casa che fare la regia televisiva.

Ritiene che ci siano possibilità lavorative per uno che volesse fare il suo mestiere?

Quella del regista televisivo è oggi una professione molto avanzata, considerato il numero di televisioni locali, anche molto importanti, presenti sul territorio. E' finito il tempo delle televisioni “a manovella”, oggi ci sono emittenti televisive locali al passo con la tecnologia per cui un giovane affascinato dal mestiere di regista può cercare di inserirsi a livello locale per poi, se ne ha possibilità e capacità, riuscire a lavorare per televisioni nazionali come  Rai e Mediaset, ma in ogni caso anche in quelle locali potrebbe fare il  regista usando le più moderne tecnologie.

Quali sono, secondo la sua esperienza, le figure professionali necessarie per svolgere bene il suo lavoro?

Occorre sicuramente dire che la televisione non può essere paragonata al cinema dal punto di vista dell'impegno produttivo in denaro, ma ci sono nella televisione, come nel cinema, figure professionali più vicine al regista: è questo il caso del direttore della fotografia, che non è più un tecnico e basta, ma, come il regista, è un creativo. Spesso regista e direttore della fotografia si confrontano e insieme elaborano l'immagine. Altre figure professionali vicine al regista sono gli autori, gli operatori e il cameraman, diventato ormai il braccio del regista. E' quest'ultimo a intervenire alla sua mancanza di idee, il nostro è un lavoro di immagini e nessuno meglio del cameraman può fare proposte al regista. Il cameraman è sul campo, per cui ha la visione d'insieme dello studio, che al regista può mancare a causa di come sono posizionate le telecamere. Un bravo operatore propone immagini e il regista nel 90% dei casi le accetta.

INTERVISTA A

JEAN MARC VIEL, REGISTA, SOCIETA’ PROVID MILANO (PRODUZIONI PER LA PUBBLICITA’ E LA TELEVISIONE)

Cosa direbbe se le chiedessero di descrivere in breve il lavoro del regista?

Direi che è quello di raccontare una qualunque storia o un avvenimento per immagini, ancor prima di raccontarlo con le parole. Un bravo regista credo sia quello che riesce a trasmettere qualunque messaggio con le immagini.

Ricorda come le è scattata la molla di voler fare il regista?

Quasi per caso: andavo a trovare un amico che faceva l’emissionista in una TV privata; sono rimasto affascinato, folgorato da quell’ambiente. Di notte andavamo negli studi televisivi di quell’emittente e giocavamo a fare la TV, poi da lì… alla regia ci sono arrivato per gradi. Ho iniziato con il fare l’assistente di studio, poi sono passato a fare delle riprese e a montare quello che riprendevo. La prima volta che ho scritto “regia di Jean Marc Viel” è stato per un documentario su Malta. A livello professionale faccio questo lavoro da quasi 15 anni.

Lavora solo per la televisione?

Ho fatto la regia per qualche spot su pellicola, per il resto televisione: ho fatto diverse trasmissioni musicali (tra cui Jammin su Italia Uno), talk-show. 

Qual è la differenza principale tra regia cinematografica e televisiva?

Secondo me, il regista televisivo è soprattutto un coordinatore di immagini, sono più gli autori a raccontare, per il regista c’è meno spazio per la creatività, anche perché spesso si è legati a tempi, sponsor, ascolti… Anche quando il regista è chiamato a girare uno spot, ha molti vincoli, essendo legato a quello che gli ha chiesto il cliente, l’agenzia pubblicitaria.

Cosa pensa sia necessario per affermarsi in questo mondo?

Fare questo lavoro con molta umiltà, non pensare mai di essere arrivati, fare ogni passo della carriera con la consapevolezza che ogni passo è una piccola conquista. E’ sbagliato partire dalla convinzione che esci dalla scuola e vai subito a fare il regista affermato. Questo è un mestiere che puoi fare solo con umiltà e grande passione, se lo fai improvvisandoti alla lunga ti bruci. 

Cosa sogna di fare un regista televisivo come lei?

Fare un film per il cinema, poter raccontare una storia. Non è un punto di arrivo (perché poi desidererai farne un altro), ma è una tappa fondamentale. Mi è capitato di gestire dei set quasi cinematografici per degli spot ed è una cosa bellissima: cinquanta persone che lavorano insieme per un prodotto.

Quello degli spot, in pubblicità, è un settore a sé?

Sì, è un settore particolare, ci sono tanti soldi in ballo. Penso che un bravo regista sia assolutamente in grado di realizzare uno spot, mentre non è detto che un regista pubblicitario possa fare qualunque altra cosa. Il regista impegnato nella pubblicità è molto vincolato dalle richieste dell’agenzia, a quello che il committente ha scritto; certo se arriva un regista di fama a girare uno spot, allora i suoi margini di autonomia si estendono.

A parte la preparazione tecnica, cosa pensa debba avere un buon regista?

Le conoscenze più ampie possibili, acquisite e aggiornate con la lettura e la visione di molto cinema e TV, perché la scuola ti dà una solida impostazione di base, soprattutto tecnica, ma è poi il carattere, la creatività e la sensibilità di un regista che danno l’anima ad un film o ad un programma.

CONDUTTORE TELEVISIVO

Chi è 

Il conduttore è colui che conduce un programma televisivo. E’ la persona che presenta gli ospiti e introduce le varie componenti del programma (rubriche, spazi musicali, balletti…). In alcuni casi il ruolo del conduttore è talmente predominante da far identificare il programma con il suo nome.

 Che cosa fa

Ciò che il conduttore fa è legato al tipo di programma che gli viene assegnato. In un talk-show, per esempio, introduce, presenta e intervista gli ospiti, spesso noti al grande pubblico, rendendo interessante la conversazione. In un varietà, il conduttore (o presentatore) fa da collante dei vari momenti del programma, annunciando cantanti, ballerini, musicisti, cabarettisti, rimanendo, comunque, l’intrattenitore principale per tutta la durata dello stesso. Lo stesso ruolo viene svolto dal conduttore di programmi-contenitore nei quali si alternano giochi, momenti musicali, rubriche di cucina o di salute, interviste…

Dove lavora

Il conduttore lavora laddove viene ripreso (o trasmesso in diretta) il programma: nella maggior parte dei casi in studi televisivi, ma anche all’aperto, nel caso in cui, per esempio, si tratti di una manifestazione musicale. Il lavoro del conduttore, tuttavia, non essendo limitato al momento della registrazione, si svolge nei centri di produzione televisiva nella fase della preparazione del programma, che a volte può essere anche molto lunga.

Con chi lavora

Le persone con le quali lavora il conduttore sono prima di tutto gli autori e il regista, figure fondamentali per l’impostazione del programma. Un’altra figura professionale con la quale il conduttore è in contatto continuo è l’assistente di studio, che fa da tramite con il regista per le indicazioni relative all’andamento del programma. Vicini al conduttore ci sono, poi, gli operatori di ripresa (i cameraman). Naturalmente, il conduttore ha contatti – spessissimo anche prima del programma – con gli ospiti e gli artisti che si esibiranno.

Competenze

Conoscenze 

Un buon conduttore deve avere prima di tutto una solida cultura generale (per essere pronto a destreggiarsi su ogni argomento non previsto che dovesse saltar fuori nel corso della trasmissione). Deve, naturalmente, conoscere bene la lingua italiana.

Nel caso di programmi di settore (di medicina, di salute, di cucina…), il conduttore (che in alcuni casi è anche autore) deve avere conoscenze specifiche, quantomeno di base. Come potrebbe presentare un programma di medicina chi non conosce il significato di parole come “plasma” o “derma”?

Soprattutto per determinati programmi (si pensi a quelli musicali nei quali ci sono spesso ospiti internazionali), è necessaria la conoscenza dell’inglese: pensate un po’ a che figura farebbe un presentatore se sbagliasse la pronuncia del titolo di una canzone straniera…

Capacità

Il conduttore deve avere una buona dizione, deve essere capace, prima di tutto, di parlare in modo corretto ed efficace (una capacità che si acquisisce o si perfeziona con appositi corsi). Deve poi avere le capacità di dare e mantenere il ritmo giusto al programma e – soprattutto nelle trasmissioni in diretta – di adeguare il suo atteggiamento alle diverse situazioni nelle quali si viene a trovare, che in qualche caso possono essere del tutto impreviste. Per un conduttore è importante avere la capacità di ricordare la sequenza delle fasi in cui si articola il programma, ma anche quella di relazionarsi con tutte le persone con cui entra in contatto nel programma o nella sua preparazione.

Motivazioni e caratteristiche personali

Una validissima motivazione per un conduttore è il piacere della scena, di essere al centro dell’attenzione nella consapevolezza che le sorti del programma per molti versi dipendono da lui, dalla sua capacità di dare tutto sé stesso. L’applauso del pubblico in studio – ma soprattutto il consenso dei telespettatori, rilevato con lo share – costituisce fonte di grande soddisfazione, ma nello stesso tempo alimenta la motivazione a fare questo lavoro. Così come per altre figure professionali di cinema e televisione, la notorietà può essere un’altra tra le principali motivazioni.

Tra le caratteristiche personali del conduttore non possono mancare la sicurezza, la padronanza di sé stesso, la fiducia nelle proprie capacità, che l’esperienza consolida. 

Come si accede  e percorsi professionali

Per un aspirante conduttore che abbia talento (oltre che una buona dizione e le energie giuste), la parte più difficile per accedere a questa professione è quella di procurarsi un’opportunità per mettersi alla prova. Riuscire a trovare i contatti giusti nel mondo della televisione – soprattutto tra autori e registi, ma anche con conduttori affermati – e farsi assegnare una particina (una rubrica, una partecipazione secondaria in un programma) può rivelarsi la chiave di accesso per questa professione. Iniziare a presentare manifestazioni secondarie, feste di piazza, in qualche occasione può aiutare a procurarsi l’opportunità della prova.

In alcuni casi i conduttori (soprattutto di programmi di attualità) hanno alle spalle una lunga esperienza da giornalisti televisivi. Qualche volta ad una valletta che si sia particolarmente distinta viene offerta l’opportunità di condurre un proprio programma. La stessa cosa accade con disc jockey o cantanti: in questi casi, però, la scelta di affidare loro la conduzione di un programma risponde per lo più al tentativo di catturare più telespettatori facendo leva sulla notorietà dei personaggi.

Mettersi  in proprio

Come nel caso di moltissime altre figure professionali che operano nel cinema e nella TV, il conduttore televisivo svolge un tipo di lavoro autonomo: viene, cioè, ingaggiato di volta in volta per la conduzione di programmi o serie di programmi con contratti a tempo determinato. Può capitare anche che conduttori particolarmente affermati – e contesi dalle grandi reti televisive con compensi elevati – siano assunti per intere stagioni.

Il mondo intorno

Affinità con la figura del conduttore televisivo si hanno in quella della showgirl, dello showman e del giornalista che lavora per la TV; anzi, in alcuni casi da giornalisti si diventa conduttori, per lo più di programmi legati ai temi dell’attualità o di talk-show. Per alcuni versi, affine alla professione del conduttore è la figura della valletta.

Formazione

Anche se si tratta di un lavoro che fa leva soprattutto sul talento, il percorso formativo per un conduttore televisivo non può prescindere dall’ottima conoscenza della lingua italiana e dalla capacità (che spesso si affina con appositi corsi) di parlare correttamente e con la giusta pronuncia delle parole.

Nel caso di programmi specialistici (si pensi a quelli di carattere scientifico) è richiesta una buona formazione legata allo specifico settore. Non si può aspirare a fare il conduttore televisivo, comunque, se non si hanno delle solide basi di cultura generale, un tipo di formazione che si acquisisce nei corsi di studio ordinari (alcuni conduttori di successo hanno conseguito una laurea, in discipline umanistiche ma anche scientifiche).

INTERVISTA A

LUCA SARDELLA, CONDUTTORE-AUTORE DEL PROGRAMMA “LA VECCHIA FATTORIA” (RAIUNO)

Com’è arrivato a fare il conduttore?

Professionalmente sono nato come cantante, cantautore e poi autore di programmi. Ho avuto la fortuna di aver scritto per altri e di aver avuto successo. Ho iniziato a fare il conduttore quando Michele Guardì mi diede un piccolo spazio in un suo programma, spazio che ebbe grande successo. Dopo due anni mi sono messo in proprio, con un programma – La Vecchia Fattoria – che oggi è imitato da altri

Pensa sia più importante la formula di un programma o il conduttore per avere successo?

Entrambe le cose. Se gli autori costruiscono un programma bellissimo e poi il conduttore non è adatto il programma va male. E’ come avere un vestito molto bello e la persona sbagliata per indossarlo. Per avere successo ci vuole alla base un buon programma e poi un conduttore adatto a quel tipo di programma.

Lei è anche tra gli autori del programma che conduce; questo è un vantaggio?

Sì, noi quel vestito lo costruiamo come ci piace: il programma è in sintonia con noi. So cosa vuole il nostro pubblico e poi c’è una formula che ci dà successo: non ci ripetiamo mai, ogni anno facciamo cose nuove.

Qual è l’aspetto più esaltante del suo lavoro, quello che le dà le maggiori soddisfazioni?

Quando gli ascolti ti danno ragione e ti fanno vincere la sfida con gli altri programmi. “La Vecchia Fattoria” è un programma che mi ha dato grandi soddisfazioni per anni e anni e continua a darmene: da dieci anni ha successo, mentre di solito molti programmi o durano poco o ad un certo punto occorre cambiare artisti.

Che definizione darebbe per un conduttore?

E’ uno che, in base al testo del programma, deve saper condurre, recitare, stare sul palco, tagliare, frenare, imprimere il ritmo giusto al programma, accelerare o rallentare, avere intuito e un buon rapporto con la gestione del tempo e con le telecamere. Comunque, alla base deve esserci una buona idea, un buon programma, perché un buon conduttore da solo non basta.

Il suo lavoro si svolge solo per il tempo necessario alla ripresa del programma?

No, il tempo maggiore lo si dedica alla preparazione del programma; il tempo in televisione è solo una piccola parte del lavoro. Un conduttore deve studiare bene davanti ad uno specchio, deve provare e riprovare, anche a casa, come se fosse a scuola; deve immaginare di avere davanti a sé l’ospite, di capire, di intuire anche se la telecamera sta facendo bene, se, magari, sta inquadrando quel determinato particolare… un bravo conduttore deve avere occhi, orecchie, senso del tempo, deve sapere fare tutto e per questo deve essere ben preparato.

C’è spazio, oggi, per idee nuove in televisione?

Ritengo di sì, forse è proprio la televisione che deve dare più spazio agli autori puri, ecco perché, probabilmente, i grandi programmi vengono fuori con difficoltà.

Ad un giovane che le chiedesse consigli su come iniziare a fare questo mestiere, cosa risponderebbe sulla base della sua esperienza?

Ci vuole molta tenacia, occorre essere perseveranti. Secondo me, è fondamentale cercare la persona giusta che possa darti la possibilità di metterti alla prova. Occorre farsi notare, procurarsi un’opportunità per far capire (ma anche per capire) se e quanto sei bravo. 

AUTORE TELEVISIVO

Chi è 

E’ colui che idea un programma televisivo (di qualsiasi genere) e ne cura i testi. Il ruolo di questa figura è di assoluto dominio nel mondo della TV, considerata l’importanza della formula di un programma che è determinante per gli ascolti.

 Che cosa fa

Una volta avuta l’idea per un programma, l’autore la elabora e la concretizza in un testo scritto, dopo averne verificato magari la fattibilità anche di concerto con produttori e registi. Spesso la regia o la conduzione del programma sono affidate allo stesso autore, che, comunque, cura i testi (cioè quello che dovrà dire o fare il conduttore o altri personaggi del programma che non siano ospiti).

Dove lavora

Nella fase dell’ideazione, l’autore può lavorare ovunque (nella sua abitazione, nel suo studio, in vacanza…). Nel momento in cui il suo programma viene prodotto, l’autore spesso partecipa direttamente negli studi al momento delle riprese, anche quando non faccia da regista o da conduttore. 

Con chi lavora

Oltre alle società di produzione e ai vertici delle reti televisive, l’autore ha contatti diretti con il regista e con il conduttore del programma, che fanno spesso riferimento a lui per assicurarsi che ciò che viene ripreso (o trasmesso in diretta) sia rispondente alla formula pensata dallo stesso.

Competenze

Conoscenze 

All’autore sono richieste prima di tutto solide conoscenze di cultura generale, deve conoscere la storia della televisione (i più grossi successi in TV, i personaggi che hanno caratterizzato intere epoche televisive…) ma anche la società contemporanea, per individuare le formule di programma che in quel momento storico possono funzionare, cioè riscuotere successo.

Frequentemente l’autore si specializza nella ideazione di programmi settoriali (scientifici, di attualità, di varietà): in questi casi le sue conoscenze in quei settori dovranno essere approfondite. 

Capacità

Una volta avuta una buona idea, l’autore deve essere capace, prima di tutto, di trasformarla in un testo da proporre ai produttori. In questa primissima fase del suo lavoro, dunque, l’autore deve avere la capacità di comunicare in modo chiaro la formula di programma da lui ideata. L’autore deve essere capace, come spesso accade, di capire quali sono i personaggi giusti da impiegare in quel tipo di programma perché questo funzioni bene.

Motivazioni e caratteristiche personali

Qualche anno fa un autore disse in una intervista che vedere un proprio programma aver successo gli dava la stessa gioia che aveva provato quando era diventato papà per la prima volta. Probabilmente esagerava, ma la motivazione principale per un autore rimane comunque quella di individuare un programma di successo, formulato in maniera tale da riscuotere il consenso più ampio da parte dei telespettatori. Per un autore, spesso, un programma è come una creatura, da far nascere ma anche da curare, da migliorare.

Trattandosi di un lavoro che si basa sulle idee, caratteristiche personali dell’autore non possono che essere fantasia, creatività, intuito.

Come si accede  e percorsi professionali

Una buona opportunità per accedere alla professione di autore è data dai concorsi che vengono banditi da aziende televisive (in genere le più grosse) e ai quali si può partecipare presentando idee nuove per programmi.

La strada ordinaria rimane, tuttavia, quella di proporre nuove formule a produttori televisivi (pubblici e privati), esattamente come uno scrittore propone i suoi lavori alle case editrici. Lavorare già nel mondo della televisione (magari come registi, giornalisti, conduttori…) può offrire maggiori possibilità per proporre nuovi programmi.

Alcuni degli autori televisivi più affermati oggi hanno alle spalle esperienze da autori radiofonici.

Mettersi  in proprio

Quello dell’autore è un lavoro autonomo. Riesce difficile immaginare di assumere come lavoratore dipendente una persona con il compito di farsi venire delle idee. Si tratta, dunque, unicamente di un libero professionista che vende le sue idee.
Il mondo intorno

Alcune affinità con la figura dell’autore si ritrovano nello scrittore, nello sceneggiatore (di film ma anche di fiction), ma anche nel regista e nel conduttore (per la parte relativa alle scelte sull’impostazione del programma).

Formazione

La formazione per un autore si basa essenzialmente sul percorso scolastico ordinario, che arriva molto spesso fino al livello universitario.  Generalmente l’autore ha una laurea in materie umanistiche, anche se può accadere che sia specializzato in materie scientifiche (e, quindi, ideatore di programmi che abbiano attinenza con quel campo).

Nella formazione di un autore televisivo non può mancare lo studio della storia della televisione e del cinema (da apprendere anche in corsi di diverso livello, fino a quelli universitario e post-universitario).  E’ opportuna una buona conoscenza delle tecniche della televisione per l’impostazione dei programmi.

INTERVISTA A

JANIRA MAJELLO, AUTRICE E CONDUTTRICE “LA VECCHIA FATTORIA” (RAIUNO)

Quando e come ha capito di possedere le caratteristiche richieste a chi vuole fare l’autrice?

Ho scoperto di avere delle idee – requisito fondamentale per un autore – quasi casualmente. Sono entrata nel mondo della televisione attraverso il concorso di Miss Italia. Quest’ultimo mi ha aperto le porte per sfilate, ruoli di valletta, ho fatto veramente di tutto, da una parte ballavo, dall’altra facevo la valletta, non capivo più cosa volevo, ero molto insoddisfatta; lavoravo, ma non ero contenta di quello che facevo, non avevo trovato ancora la mia strada. Sapevo che la mia grande passione era il giornalismo, così avevo iniziato (continuo a farlo) a scrivere per un giornale. Dieci anni fa il provino con Luca Sardella, che cercava una figura femminile per il programma sulle piante da lui ideato e condotto. Ho iniziato in punta di piedi, prima i telespettatori hanno visto solo le mie mani, poi il viso, poi ho iniziato a dire le prime paroline. 

Ha avuto così la possibilità di esprimere le sue idee sul programma?

Sì, durante le riunioni di organizzazione del programma hanno capito che dicevo cose concrete e ho iniziato il mio cammino di crescita professionale, così oggi sono coautrice dello stesso programma per il quale, tanti anni fa, ero stata scelta per un piccolo ruolo.

Oggi, quindi, pensa di aver trovato la sua strada? 
Credo di sì, sono soddisfatta di quello che faccio; penso che la gavetta sia necessaria per capire veramente se vuoi lavorare e cosa esattamente vuoi fare in televisione. Io ancora oggi ho molto da imparare, non dico mai “ah come sono stata brava”, cerco sempre di migliorare.

Qual è il segreto per riuscire ad avere idee che mantengono vivo l’interesse per un programma che va in onda da dieci anni come “La vecchia fattoria”?
Studiare, mantenersi aggiornati sui settori specifici (natura, alimentazione…) che concorrono alla formula del programma. Io ho scelto di specializzarmi, perché penso che per programmi di qualità occorrono competenze approfondite, lo stimolo migliore per le idee viene dalla conoscenza del settore in cui lavori. Per questo motivo ho frequentato corsi di giardinaggio, corsi all’Università di agraria… e ho la casa piena di libri.

Qual è secondo lei la prima difficoltà che incontra chi vuole fare questo mestiere?

Sicuramente riuscire ad entrare in questo mondo. Persone che vogliono lavorare in televisione ce ne sono tantissime, e poi ci sono i grandi che lasciano pochi spazi. I posti di prestigio, quelli importanti, sono pochi, ma sono convinta che quando si vuole veramente raggiungere un determinato risultato, se si lavora con impegno e sacrificio, se si è disposti a fare anche rinunce, l’obiettivo, nella maggior parte dei casi, si raggiunge. 

Per lei è stato cosi?

Sì, quando ho visto che c’erano i presupposti per realizzare quello che desideravo ho dato tutta me stessa, ho sacrificato la mia vita privata, i miei genitori li vedevo pochissimo, ma oggi sono contenta, sono soddisfatta. Penso che chi vuole veramente lavorare in televisione non deve arrendersi, ma credere in quello che vuole e impegnarsi per ottenerlo. Il mio ingresso è avvenuto con il concorso di Miss Italia, ma poi ha pagato l’impegno.

Come si può entrare in contatto con il mondo della televisione, visto che un autore “da dentro” ha più opportunità?

Penso che quando si vuole lavorare veramente in TV, il modo per entrare in questo mondo si trova. C’è chi inizia battendo le mani durante i programmi televisivi, chi andando ospite ad un talk-show, chi attraverso la scuola di ballo o di musica frequentate… Non mancano i modi per avvicinarsi all’ambiente, il problema è farsi notare e poi dimostrare di avere delle capacità.

L’Emilia Romagna, una regione che ama e aiuta il cinema

Tutti sanno che la capitale italiana del cinema è Roma (da tutto il mondo vanno negli studi di Cinecittà per girare scene di film). Non tutti sanno, però, che l’Emilia Romagna è una regione particolarmente vivace e sensibile alla cultura della produzione cinematografica e alla sua valorizzazione. Basta pensare, per esempio, che grazie all’iniziativa della Regione e dei Comuni di Bologna e Rimini dal 1997 è attiva in Emilia Romagna una Film Commission (seconda in Italia dopo quella di Roma) che ha lo scopo di agevolare le produzioni cinematografiche nel territorio regionale, offrendo assistenza ai produttori in più settori: dai contatti che dovessero rendersi necessari con i diversi organi amministrativi alla scelta delle location. E le location in Emilia Romagna non mancano: chiese e centri storici, ville e castelli, musei e teatri… di recente la Film Commission ne ha selezionate 240, alcune delle quali utilizzate per girare parte dei 135 film (quasi per la metà di registi emiliano-romagnoli) realizzati nella regione a partire dal 1945.

Il sostegno offerto dalla Film Commission vale per le produzioni cinematografiche quanto, ovviamente, per quelle televisive e del mondo della pubblicità. Anche per girare un cortometraggio, piuttosto che uno spot, infatti, occorrono una o più location, eventuali autorizzazioni, l’apporto di personale tecnico locale…

Terra d’origine, tra gli altri, di un grande del cinema qual è stato Federico Fellini (a Rimini, sua città natale, opera una fondazione che porta il suo nome), l’Emilia Romagna, dunque, sostiene e ama il cinema. E sul fatto che lo ami ci sono ben pochi dubbi: basta dare un’occhiata ai dati sul numero dei cinema (anche multisale) aperti nella regione per averne una conferma incontestabile.

Ci sono nella regione decine di società di produzione audio-cine-televisiva, molte specializzate in alcune fasi della lavorazione di un film, di un’opera di fiction o di uno spot. 

Il cinema è cultura, prima ancora che tecnologia. A Bologna si tiene uno dei principali festival dedicati ai film capolavoro del passato: si tratta di una rassegna (“Il Cinema ritrovato”) che sta diventando sempre più autorevole. Un altro centro di propulsione per la diffusione della cultura legata al mondo del cinema è rappresentato dalla Cineteca comunale di Bologna, alla quale è stato affidato il restauro dei principali film di Charlie Chaplin, d’intesa con gli eredi.

Dal fascino antico dei film di Charlot al futuro: nei mesi scorsi una ventina di imprese che operano nel settore cine-audiovisivo ha costituito a Bologna il consorzio Digicittà. Tra gli obiettivi: lo sviluppo della produzione audiovisiva nella regione e quello delle fasi di postproduzione, oltre che della formazione professionale specializzata. In quest’ottica va letto il progetto per un corso biennale (grazie ad un accordo con Regione Emilia Romagna, Provincia e Comune di Bologna e una Fondazione) diretto a formare esperti in trucchi ed effetti speciali per l’universo cine-audiovisivo.

 GLOSSARIO

Assistente di studio: Nelle trasmissioni televisive è la persona che fa da intermediario tra il regista e chi conduce o comunque ha parte attiva nel programma, traducendo – con parole, gesti e segni convenzionali – le indicazioni e le direttive che vengono dalla regia.

Audiovisivi: Mezzi di comunicazione che uniscono i suoni alle immagini (videocassette, Cd-Rom multimediali, diapositive con commento sonoro…).

Cameraman: Termine importato dall’inglese per indicare l’operatore di ripresa in televisione, cioè colui che riprende con la telecamera.

Cast: Termine inglese che indica l’insieme degli attori impegnati in una rappresentazione teatrale o nella realizzazione di un film; in TV si riferisce alle persone che appaiono in video con funzioni specifiche (presentatore, ballerini…).

Casting: Termine inglese che indica la scelta degli attori e la distribuzione dei ruoli per una qualsiasi produzione (film, spot…)

Ciak: Tavoletta munita di una asticciola inferiore battente (il nome deriva dal rumore del contatto tra le due parti) su cui vengono scritte le indicazioni relative alla scena che si inizia a riprendere. All’avvio della ripresa la tavoletta viene posta dinanzi alla macchina da presa; le indicazioni del numero della singola scena saranno necessarie nella fase del montaggio.

Cinepresa: E’ la macchina utilizzata in cinematografia per riprendere le immagini, che rimangono impressionate sulla pellicola.

Collarino: Detto anche clip, è un radiomicrofono di piccole dimensioni che viene applicato sugli indumenti per la registrazione della voce.

Colorimetria: Determinazione della proprietà dei colori e delle coordinate cromatiche della luce.

Copione: Termine usato comunemente per indicare la sceneggiatura (vedi sceneggiatura)

Cortometraggio: Realizzazione cinematografica su pellicola più corta del normale (in genere fino ad un migliaio di metri).

Digitale: E’ la tecnologia basata sulla riduzione di informazioni (immagini, suoni, dati) a stringhe di bit. Nel cinema e nella televisione la tecnologia digitale ha preso ormai piede. Gli effetti speciali vengono spesso elaborati al computer, nel cinema si cominciano ad utilizzare telecamere digitali (come nella TV), nelle città più grandi i film, tradotti in segnali digitali, viaggiano nelle fibre ottiche a velocità fino a qualche anno fa impensabili.

Dizione: E’ il modo in cui vengono dette, pronunziate le parole. Ha grande importanza nella recitazione e per chi deve parlare in televisione per mestiere.

Documentario: Genere televisivo di contenuto informativo che ha lo scopo di documentare vari aspetti della realtà. Ci sono, tra gli altri, documentari scientifici, naturalistici, didattici, culturali, turistici, di attualità.

Doppiaggio:  E’ l’operazione che consente di sostituire l’audio originale di un filmato con un altro. Si ricorre al doppiaggio, per esempio, quando si deve “tradurre” in italiano la parte sonora di un film in lingua straniera.

DVD (Digital Video Disk): Disco ottico simile al CD-ROM ma che può contenere molti più dati (molti film sono ormai disponibili su questo tipo di supporto).

Fiction: Termine inglese utilizzato in TV per indicare le trasmissioni basate sull’invenzione narrativa (teleromanzi, sceneggiati, serial…).

Fotogenia (o fotogenicità): è la caratteristica di chi riesce bene in foto e riprese quando viene fotografato o filmato.

Free lance: E’ colui che, nelle libere professioni, si fa pagare per ogni singola prestazione e non è legato da contratti.

Giraffa: Termine utilizzato nel gergo televisivo e cinematografico per indicare un’asta telescopica su cui è montato un microfono per la registrazione delle voci in uno studio TV o sul set di ripresa.

Location: E’ il luogo – all’aperto o al chiuso – scelto per girare le scene di un film, di uno spot o di un’opera di fiction.

Location manager: Figura professionale emergente, è colui che si occupa di trovare le location per film, spot o opere di fiction.

Lungometraggio: E’ la pellicola cinematografica di lunghezza normale (in genere dai 1.500 ai 3.500 metri).

Mass Media: Mezzi di comunicazione (giornali, televisione, cinema…) destinati a diffondere informazione ad una massa indifferenziata di persone.

Mixer: Apparecchio utilizzato in televisione per miscelare suoni (mixer audio) o immagini (mixer video).

Monitor: Schermo di dimensioni ridotte su cui appaiono (ed è quindi possibile controllare) le immagini riprese in quel momento dalla telecamera. Nella sala regia ci sono molti monitor, ognuno dei quali è collegato ad una telecamera.

Montaggio: E’ l’operazione che consente, dopo la fase della ripresa, sia nel cinema che nella televisione, di assemblare scene e inquadrature nell’ordine richiesto dalla trama narrativa o dalla scaletta del programma TV.

Moviola: Apparecchio utilizzato per il montaggio che consente di visionare la pellicola cinematografica fotogramma per fotogramma.

Multisale: Cinema dotato di più sale in cui vengono proiettati, contemporaneamente, più film.

Musical: E’ una commedia (soprattutto per il teatro) nella quale si alternano parti recitate, cantate, ballate e musica.

Pay per view: espressione inglese che indica un sistema televisivo via cavo o via satellite che consente all’utente di scegliere i programmi da vedere e pagare solo questi.

Pay-TV: ogni emittente che fornisce la propria programmazione dietro abbonamento e trasmette via cavo o via etere (in questo caso il segnale è criptato e l’abbonato deve avere un apposito decodificatore).

Palinsesto: Termine utilizzato per indicare la programmazione televisiva di una rete in un dato periodo.

Pellicola: E’ il nastro di celluloide (una materia plastica resistente, lucida ed elastica) trattato chimicamente sul quale vengono impresse le immagini riprese in cinematografia. Una volta sviluppata, la pellicola viene proiettata nelle sale. Spesso il termine pellicola si usa come sinonimo di film.

Postproduzione: Indica la fase successiva a quella delle riprese. In cinematografia consiste, in particolare, nel montaggio e nell’aggiunta delle parti sonore. Analogamente, in TV è la fase di assemblaggio delle riprese e della altre parti di un programma (sigle, filmati già montati…) registrato.

Produzione: Indica le fasi (e spesso la globalità delle persone responsabili) della realizzazione di un film, di uno spot, di un programma televisivo. La parola si usa anche per indicare il film, la trasmissione TV (produzione cinematografica, televisiva…).

Satellitare: E’ la TV che utilizza i satelliti (anziché i tradizionali ripetitori televisivi) per trasmettere il segnale, analogico o digitale. Il segnale (quello digitale è destinato a soppiantare totalmente l’analogico) viene captato da una parabola collegata al televisore dell’utente e poi decodificato. Via satellite vengono diffusi programmi di libera visione o a pagamento (in questo caso è necessario un apparecchio con cui l’utente decripta il segnale).

Sceneggiato: E’ la narrazione televisiva, di solito a puntate, di un’opera letteraria (teleromanzo) o di un soggetto inedito (originale televisivo). 

Sceneggiatura: E’ il testo – che comprende descrizione di scene, ambienti, dialoghi, tipo di inquadrature – che viene seguito da attori e registi per la realizzazione di un film o di un’opera di fiction televisiva.

Serial: Opera di fiction televisiva a puntate o episodi incentrata su uno o più personaggi fissi, famiglie, gruppi…

Set: E’ il luogo allestito (al chiuso o all’aperto) per girare le scene di un film, di uno spot, di un’opera di fiction o di un programma televisivo.

Sponsor: E’ una ditta, un’azienda, un ente che, per scopi pubblicitari, sovvenziona iniziative culturali, sportive, programmi televisivi…

Steadycam: E’ una telecamera mobile resa stabile da un sistema di pesi e leve che consente al cameraman riprese in movimento altrimenti impossibili.

Share: E’ la percentuale di telespettatori – tra quelli sintonizzati – che assistono ad un determinato programma in un determinato momento. Lo share viene rilevato dall’Auditel.

Showgirl: E’ la protagonista di un programma di varietà televisivo: di solito conduce, canta e balla.

Showman: E’ il protagonista di un programma di varietà televisivo che alterna canzoni, esibizioni cabarettistiche… alla conduzione.

Sit com (da situation comedy): Genere televisivo che ha grande rilievo nella programmazione americana e che consiste in brevi episodi di fiction basati su dialoghi e situazioni comiche, che suscitano spesso risate e applausi fuori campo.

Soap opera: Serial (opera di fiction a puntate) trasmesso quasi sempre con cadenza quotidiana…

Spot: Filmato pubblicitario, con o senza trama narrativa, che dura in genere da pochi secondi a qualche minuto. Una delle tendenze è quella di raccontare in uno spot una piccola storia per pubblicizzare il prodotto.

Stuntman: E’ una controfigura, cioè una persona con particolari doti acrobatiche che si sostituisce all’attore in determinate scene pericolose.

Talk-show: E’ un programma televisivo in cui il conduttore intrattiene una serie di ospiti (per lo più noti), intervistandoli e stimolando la conversazione su argomenti diversi, solitamente legati all’attualità.

Telecamera: E’ lo strumento utilizzato per fare le riprese televisive, che vengono trasmesse via etere (nel caso delle dirette) o registrate su nastro magnetico.

Telecinema: E’ l’apparecchiatura che permette di convertire su nastro magnetico (quindi per essere trasmesso in televisione) un film su pellicola. Fino a qualche anno fa la conversione lasciava un problema legato alla differenza delle proporzioni (base/altezza) tra il fotogramma della pellicola e quello del nastro magnetico, infatti molti film trasmessi in televisione presentano due bande nere ai margini superiore e inferiore dell’immagine.

Telenovela: Opera di fiction televisiva a puntate – per lo più incentrata su vicende sentimentali – caratteristica delle TV latino-americane.

Troupe: In genere indica l’insieme delle persone impegnate a riprendere le scene di un film, di una trasmissione televisiva o di uno spot.

Valletta: Donna, quasi sempre di giovane età, che affianca un presentatore in uno spettacolo televisivo.
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INDIRIZZI UTILI

· Accademia d’arte circense, viale Colombo 25, Cesenatico (Rimini), tel. 0547.672060

· Accademia dei Filodrammatici, via Savona 10, Milano, tel. 02.86460849

· Accademia nazionale d’arte drammatica “Silvio D’Amico”, via Vittoria 6, Roma, tel. 06.36000151

· Associazione laboratorio di esercitazioni sceniche, via P. Emilio 28, Roma, tel. 06.3242820

· Centro di formazione professionale per la tecnica cinetelevisiva, via Legioni romane 43, Milano, tel. 02.4048455

· Centro Teatro Attivo, via Savona 10, Milano, tel. 02.8323811

· Centro sperimentale di cinematografia, via Tuscolana 1524, Roma, tel. 06.722941

· Istituto di Stato per la cinematografia e la televisione “Roberto Rossellini”, via della Vasca Navale 58, Roma, tel. 5593549

· Istituto professionale di cinema “I cammelli”, via F. Cordero di Pamparano 6, Torino, tel. 011.747948

· Libera università del cinema di Roma, Colle di casa romana, San Cesareo (Roma), tel. 06.9587794

· Scuola di teatro di Bologna, via D’Azeglio 39, Bologna, tel. 051.582504

· Scuola permanente di cinematografia Promovies, Padova, tel. 049.8718617

PER SAPERNE DI PIU’

 Servizi di Orientamento

I Servizi di orientamento possono essere utilizzati per ricevere informazioni utili per proseguire gli studi e per capire come funziona il mondo del lavoro. Spesso vengono organizzati incontri di gruppo per aumentare la conoscenza di sé e la capacità di compiere scelte consapevoli. All’interno di questi servizi è anche possibile usufruire di incontri individuali per mettere a punto, con l’aiuto di un esperto, il proprio progetto professionale.

Questi servizi vanno utilizzati tutte le volte in cui ci si trova ad affrontare una situazione di passaggio:

•
Fra cicli di studio.

•
Fra scuola e lavoro. 

•
Fra lavoro e formazione.

•
Fra lavoro e lavoro.

Questi servizi sono utili per:
Ridurre il rischio di abbondare gli studi a causa di una scelta scolastica che non soddisfa o per la quale non ci sente portati.

Imparare a muoversi con più consapevolezza in un mondo complesso e in continua trasformazione come è quello del lavoro.

Partecipare attivamente alla costruzione e allo sviluppo del proprio percorso professionale.

Affrontare situazioni critiche come la perdita del lavoro e l’insuccesso scolastico, elaborando strategie di risoluzione del problema.

Se decidi di fare questa esperienza, puoi andare di persona o telefonare per un appuntamento. Dipende da te e dalla tua volontà di cercare un punto di incontro fra le tue risorse personali e le opportunità formative e lavorative presenti nell’ambiente in cui vivi.

Dove si trovano questi servizi?

Alcuni sono offerti, in modi e forme diversi, da:

•
Scuole e Distretti scolastici.

•
Università ed Enti per il Diritto allo studio universitario.

•
Centri di orientamento regionali e provinciali.

•
Informagiovani comunali.

•
Servizi per l’impiego.

•
Agenzie educative e associazioni del privato e del privato sociale.

Navigare in Internet

Per navigare all’interno delle Università

www.murst.it 

il sito del Ministero dell'Università e della Ricerca Scientifica e Tecnologica.

www.virgilio.it/canali/education/extra/universita/
la sezione del principale motore di ricerca italiano interamente dedicata alle 

università italiane, città per città.

www.unibo.it
il sito dell'Università di Bologna.

www.unife.it:
il sito dell'Università di Ferrara.

www.unimo.it: 

il sito dell'Università di Modena e Reggio Emilia.

www.unipr.it: 

il sito dell'Università di Parma.

www.esteri.it/attivita/dgrc 

borse di studio Ministero degli Esteri

Per l’area della formazione professionale si possono consultare:

Http://www.regione.emilia-romagn.it/formazione/ass-formazione      

Tra le informazioni presenti su questo sito troviamo il Sistema informativo per l'orientamento, progetto OPTO, che contiene:

· Dati sintetici su corsi di formazione professionale in Emilia-Romagna per giovani e adulti, per occupati e disoccupati e su altra formazione post-diploma

· Dati sintetici sugli Enti di formazione

· Sintesi dei bandi di concorso emanati dagli Enti della Regione Emilia-Romagna

· Dati sintetici sulle borse di studio

· Archivio Profili professionali

· Dati sintetici su corsi scolastici in Emilia-Romagna e sulle scuole

· Dati sintetici su corsi universitari in Emilia-Romagna e sugli Atenei

· Indirizzi utili per l'orientamento e anche per la mobilità europea vedi "optorertes.org" in sistema informativo.

www.ortelius.unifi.it 

banca dati sull’educazione superiore in Europa

www.regione.emilia-romagna.it/web_gest/giunta/ford.htm 

il sito dell'Assessorato Lavoro, Formazione, Scuola, Università della Regione Emilia Romagna.

www.provincia.bologna.it/formazione_lavoro/ciop 

Ciop, Provincia di Bologna.

www.provincia.fe.it/lavoro/servizi.htm
Centro servizi integrati per l’impiego, Provincia di Ferrara.

www.provincia.modena.it/servizi/istruzio/orientamento/futuroprossimo.htm Futuro prossimo, Provincia di Modena.

www.provincia.parma.it/sio 

Servizio Integrato di Orientamento, Provincia di Parma.

www.racine.ra.it/sio 

Servizio integrato di Orientamento, Provincia di Ravenna.

www.provincia.re.it/polaris.htm 

Polaris, Provincia di Reggio Emilia.

Altri siti utili 

www.minlavoro.it 

il sito ufficiale del Ministero del Lavoro e della previdenza sociale.

www.istruzione.it/fis.htm
la pagina del sito del Ministero della Pubblica Istruzione sui corsi di istruzione e formazione tecnica superiore

www.europalavoro.it/default.asp 

il sito ufficiale del Fondo Sociale Europeo in Italia, con una ricca banca dati sui corsi di formazione professionale.

www.minindustria.it
il sito ufficiale del Ministero dell’Industria 

www.donne-imprese.net
il sito del Ministero delle Pari Opportunità

www.centrorisorse.org
il sito del Centro Risorse Europeo per l’Orientamento

www.igol.it
il sito ufficiale della IG (Imprenditoria Giovanile)

www.jobonline.it
il sito che seleziona le offerte di lavoro

www.centrotransizioni.it
il sito del Centro per le transizioni al lavoro e nel lavoro

www.okkupati.it
il sito della trasmissione RAI “Okkupati”

www.unioncamere.it/excelsior

il sito di Unioncamere che contiene le banche dati sulle professioni

http://europa.eu.int
il sito ufficiale dell’Unione Europea

Siti cerco-offro lavoro

www.ilsole24ore.it/lavoro 

cerca lavoro del Sole 24 Ore, con la possibilità di inserire il proprio curriculum.

www.corriere.it/lavoro.htm
versione on line del supplemento del venerdì del Corriere della Sera.

www.isfol.it/s_orfeo.htm
il sistema informativo Orfeo contiene utili informazioni su professioni e formazione professionale.

www.bancalavoro.it
il primo portale italiano interamente dedicato alla ricerca di lavoro.

www.bancalavoro.com 

circa 500 offerte di lavoro e 80 mila curricula aggiornati. Con una newsletter sulle ultime novità in tema di lavoro.

www.informagiovani.it
informazioni quotidiane su inserzioni già pubblicate sui quotidiani nazionali e regionali, sui bandi di concorso, sulla normativa del lavoro.

www.internos.it
rivista on line di formazione professionale, con tanti annunci di lavoro per chi lavora o vuole lavorare con Internet.

www.jobpilot.it
sito per effettuare ricerche tra le offerte di lavoro e per inserire il proprio curriculum.

www.netcaffe.it
NetCaffè, giornale di annunci in rete e inserzioni gratuite.

www.lavoro.com
Progetto lavoro, un sito di aiuto e informazioni sia per le aziende sia per chi cerca lavoro.

www.jobonline.it
bacheca di annunci, concorsi pubblici e orientamento formativo.

www.dinamica.it/jobservice 

Job Service, offre programmi per promuovere giovani imprese e indicazioni sui contatti con gli enti di formazione.

Siti utili per il settore 

www.anica.it 

ANICA (Associazione nazionale industrie cinematografiche audiovisive e multimediali)

www.apt.it 

APT (Associazione produttori televisivi):

www.frt.it 

FRT (Federazione Radio Televisioni):

www.anti.it 

ANTI (Associazione Nazionale Teleradio indipendenti):

www.auditel.it
Auditel

www.agcom.it
Autorità per le garanzie nelle comunicazioni

www.cinecitta.it
Cinecittà

www.cinetecadibologna.it 

Cineteca comunale di Bologna

www.regione.emilia-romagna.it/cinema 

Film Commission dell’Emilia Romagna:

www.luce.it
 Istituto Luce:

www.rai.it 

Rai:

www.mediasetonline.com
Mediaset

� Dati riportati dal "Sole-24 Ore", Rapporti-Pubblicità&Media, pag. V, del 26 febbraio 2001


� Istat, Annuario statistico italiano 2000, pag. 223, tavola 8.16


� Associazione Nazionale Industrie Cinematografiche Audiovisive e Multimediali (sito internet www.anica.it)


� Legge n. 1213 del 4 novembre 1965 (“Nuovo ordinamento dei provvedimenti a favore della cinematografia”)


� Dal discorso del presidente dell’Anica, Fulvio Lucisano, su “Sei proposte per il cinema italiano”, fatto in una conferenza stampa tenuta il 15 febbraio 2001 e riportata nel sito internet www.anica.it


� Termine utilizzato per indicare la programmazione televisiva di una rete in un dato periodo


� Istat, Annuario statistico italiano 2000, tavola 8.16


� Istat, Annuario statistico italiano 2000, tavola 8.17





