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PREMESSA

· Funzione strategica dei beni e attività culturali, dello spettacolo e dei beni paesaggistici ed architettonici per sviluppare ed attrarre investimenti sul territorio e rafforzare la competitività del Paese
·  “Cultura”: patrimonio unico e indivisibile di un popolo, cromosoma dell’identità storica di una nazione da affrancare da qualsiasi imprimatur politico, a cui gli Stati debbono assicurare sostegno e incentivazione, così come stabilito dalla convenzione UNESCO, ratificata con legge del settembre 2007.

· Finanziamento pubblico: strumento di tutela, valorizzazione e promozione del patrimonio culturale, volano per lo sviluppo delle attività e per l’intervento del “privato”

· Efficienza ed efficacia: necessità di introdurre strumentazioni evolute e raffinate nella valutazione ex-ante e ex post dell’intervento pubblico, per evitare dispersioni e sprechi

LA REPUBBLICA  E LA CULTURA
Garantire maggiore coerenza al concetto di unicità dei valori culturali ed alla loro promozione, rimuovendo i malintesi che dal 2001 hanno contraddistinto i rapporti tra Stato, Regioni e sistema delle autonomie locali, salvaguardando l’intangibilità e la centralizzazione del Fus , ma mettendo in atto una gestione più razionale, sulla base di principi di efficienza ed efficacia.

Nell’ottica di unitarietà delle competenze, esplicitare il significato di concertazione e di sussidiarietà, sia tra Stato, Regioni, Province, Comuni, che tra pubblico e privato, al fine di favorire lo sviluppo omogeneo e diffuso di un “sistema imprenditoriale” correlato alla valorizzazione del patrimonio e del turismo. . Ciò nel rispetto delle specificità territoriali, e tenendo conto dei pronunciamenti in materia da parte della Corte Costituzionale (riforma Titolo V).

Promuovere una sana e reale concorrenza sul piano della qualità imprenditoriale e progettuale.

INTERVENTO PUBBLICO E RUOLO DEI PRIVATI

Le risorse pubbliche non sono l’unica fonte di finanziamento, e tali non debbono essere mai considerate. 

 Le progettualità artistiche vanno correlate con le dinamiche del mercato se si vuole riscoprire la finalità dell’investimento pubblico di garantire la formazione e la crescita socio-culturale del cittadino di stimolare quelle aree del tessuto culturale tralasciate dal gioco della domanda e dell’offerta.
L’intervento del “privato”, ad integrazione del sostegno “pubblico”, deve presupporre: 

· condizioni per l’effettiva partecipazione di persone fisiche e giuridiche “private” alle istituzioni; con le modalità più flessibili e dinamiche.

· sgravi fiscali, incentivi economici, tax shelter, crediti di imposta, detassazione di entrate e proventi finalizzati alla gestione/svolgimento di attività di spettacolo, sia per gli operatori che per gli esterni al settore (estendere, ampliandoli, i provvedimenti dell’ultima legge finanziaria);                                                                                       

· esenzione dalle imposte di avanzi di gestione impiegati per l’ammortamento di perdite pregresse, reinvestiti nell’attività o nel recupero, ripristino o ammodernamento di locali adibiti/ da adibire ad attività di spettacolo.

FORMAZIONE , OCCUPAZIONE E PROMOZIONE, NUOVI TALENTI

La formazione ed il costante aggiornamento professionale costituiscono il tema centrale per lo sviluppo di un sistema imprenditoriale dello spettacolo. In tal senso, occorrono:

· alto livello di qualificazione professionale e di specializzazione con il coinvolgimento di poli formativi, università, enti di alta formazione, istituti di specializzazione;

· analisi critica e revisione dell’attività delle Accademie del settore con presenza sul territorio nazionale;
· definizione, d’intesa con le regioni, di presupposti e criteri standard per l’attività formativa delle scuole operanti nel settore (didattica,  professionalità, rilascio di titoli/diplomi e loro spendibilità sul mercato);

· razionalizzazione dell’offerta formativa, per evitare dispersione di risorse e per creare un sistema permanente di formazione continua ed aggiornamento professionale degli operatori anche attraverso il ricorso all’e-learning;

· accordi con il sistema delle imprese per stages preliminari all’inserimento nel mondo del lavoro (“learning by doing”) e assegnazione di moduli di docenza specialistica e professionalizzante.

· periodico censimento della domanda e offerta di lavoro,  delle potenzialità del mondo del lavoro di assorbire nuova occupazione, da realizzarsi attraverso l’Enpals ed il sistema delle imprese strutture di ricerca specializzate;

· Creazione di soggetti intermediari o ampliamento delle funzioni di quelli esistenti(vedi agenzie di pubblicità che si occupano della ricerca di soggetti interessati al product-placement)per favorire l’inserimento dei giovani nel mondo del lavoro

Inserire le arti sceniche tra le materie di insegnamento della scuola dell’obbligo, al fine di diffondere la conoscenza dello spettacolo quale momento formativo del singolo individuo. 

Sensibilizzazione del pubblico attraverso l’editoria, Internet e televisione, per favorire la più ampia fruizione e  promozione del prodotto anche con l’utilizzo delle nuove tecnologie alla luce del mutato ambiente multicanale e multipiattaforma: la televisione pubblica, in particolare, deve assumere questa “mission” in modo serio, non relegando lo spettacolo nelle periferie dei palinsesti.

Creazione di un archivio nazionale, quale centro di documentazione e conservazione e della memoria del cinema, dell’audiovisivo e dello spettacolo dal vivo , razionalizzazione le forme di collaborazione tra soggetti già operanti nel settore (Luce, Cineteche, Archivi).

Sostegno dei nuovi talenti e del rinnovamento della scena artistica, attraverso particolari percorsi ed incentivi per gli artisti e per le imprese che li sosterranno, a valere sul Fus, e con il diretto coinvolgimento di regioni ed enti locali nella valorizzazione delle proposte dei propri territori.

WELFARE

Piena applicazione degli strumenti del welfare agli addetti del settore, la cui precarietà, da non confondersi con la stagionalità, da preservare, spesso sconfina nell’assenza degli elementari strumenti di tutela sociale, (indennità di disoccupazione mediante assicurazione, infortuni sul lavoro, maternità, deducibilità integrale dal reddito imponibile degli operatori dello spettacolo di tutte le spese sostenute - trasferte,viaggi,prove,diaria - per la realizzazione degli spettacoli, versamenti volontari per il raggiungimento delle 120 giornate di lavoro prestato, quale minimo annuo di prestazione ai fini previdenziali). 

Contrastare il fenomeno del mancato rispetto degli istituti contrattuali di lavoro, formula di autofinanziamento sempre più adottata nei momenti di particolare disagio finanziario. Revisione della disciplina pensionistica per i ballerini.

Per evitare le crisi ricorrenti che si abbattono sui nostri Teatri d’Opera, si provveda ad una nuova riforma del settore decidendo se gli storici Teatri d’Opera, ex enti lirico-sinfonici, debbano tutti rimanere sotto il controllo dello Stato oppure solo alcuni e gli altri passare al controllo delle autonomie locali nel rispetto dei principi costituzionali vigenti.
UN MINISTERO PER LE INDUSTRIE CULTURALI E PER LE ARTI

Il rapporto con la P.A. è spesso ancora improntato all’assistenzialismo che non sollecita certo il reperimento di risorse alternative e che deresponsabilizza nelle scelte artistiche e gestionali.

La relazione tra utente e P.A. è ancora soggetto a “sudditanza”, con vincoli burocratici che ritardano l’erogazione della spesa, riducono le risorse e creano un circolo vizioso tra la libera espressione del pensiero artistico e la dipendenza economica dallo Stato.

Occorre pertanto:

· tempestività, certezza ed oggettività della norma, trasparenza dei procedimenti amministrativi e sburocratizzazione delle procedure;

· accorpare lo Spettacolo in un’unica Direzione Generale per rafforzare e sviluppare la visione istituzionale unitaria della cultura, pur nel rispetto della peculiarità dei settori da garantire attraverso l’articolazione funzionale degli uffici;

· modificare la procedura di nomina delle commissioni di esperti attraverso terne di candidature avanzate dalle associazioni datoriali e sindacali più rappresentative del settore ed attraverso meccanismi di bandi pubblici di autocandidatura sottoposti al vaglio tecnico-meritocratico;

· istituzione di banche dati professionali autocertificate e verificate dalla P.A. per:
· sovrintendenti, direttori e manager dello spettacolo; 
· organizzatori e promoter della musica leggera; 
· imprese che svolgono professionalmente attività di spettacolo viaggiante e gestiscono  parchi di divertimento
La denominazione attuale del dicastero deve cambiare, per enfatizzare i due principi-cardine: la cultura è anche industria, e non solo arte. Quindi, si passi dalla vetusta denominazione di Ministero per i Beni e le Attività Culturali a quella di Ministero per le Industrie Culturali e per le Arti.
IL MERCATO DELLO SPETTACOLO

Valorizzare l’incontro tra domanda ed offerta, per superare la visione autoreferenziale del sistema, nonostante i segnali positivi circa l’andamento delle presenze e dei biglietti (addebitabili – va ricordato – in gran parte ai musical e al teatro più commerciale, e ad alcuni titoli cinematografici di particolare “appeal”; non ci si illuda che il tessuto del sistema dello spettacolo italiano sia stato sanato).

Occorre una netta apertura verso la collettività, rapportare tra loro strategie artistiche e finalità sociali, innalzare i livelli di redditività dell’investimento pubblico. Ciò non equivale ad inseguire gusti, mode e tendenze, bensì a superare il soliloquio artistico vissuto come incapacità o impossibilità a rapportarsi con la società.

Razionalizzare il sistema spettacolo presuppone:

· raggiungere e sensibilizzare nuove fasce di pubblico;

· qualificare ed incrementare i punti dell’offerta anche attraverso strutture multimediali;

· commisurare l’offerta alle reali possibilità di assorbimento del mercato;

· garantire il prolungamento delle stagioni;

· limitare la politica dei cd. “scambi” e ridimensionare il ruolo delle “agenzie”;

· promuovere, all’interno delle istituzioni, l’avvicendamento delle sovrintendenze e delle direzioni per favorire il ricambio di esperienze.
Altro tema da risolvere è quello della distorsione mercato, sia per il sostegno sproporzionato ai grandi eventi, sia per la posizione detenuta da società e fondazioni partecipate da comuni e province, che drenano la gran parte dei finanziamenti pubblici disponibili a discapito delle iniziative private e pubbliche.

I RAPPORTI CON LA TELEVISIONE

Occorre rinsaldare e rinnovare i rapporti tra mondo della produzione teatrale e di spettacolo e la nuova mission della concessionaria del servizio pubblico. 

La Rai, anche alla luce degli obblighi più stringenti derivanti dal Contratto di servizio 2007-2009, deve assumere un ruolo guida nella valorizzazione della cultura e dello spettacolo all’interno dei propri palinsesti analogici e digitali. 

Una particolare attenzione va dedicata ai programmi di promozione e diffusione (rubriche, approfondimenti) che necessitano di una profonda riformulazione e di un dialogo più proficuo e costruttivo con il mondo dello spettacolo.

Due posizioni: “basta Marzullo”, o comunque… “non basta Marzullo”!
LE STRUTTURE DELLO SPETTACOLO

Attraverso l’ARCUS, si propone la realizzazione di un piano nazionale teso a favorire:

· il ripristino, la ristrutturazione e l’adeguamento tecnologico del patrimonio strutturale esistente, la riconversione di luoghi da adibire allo spettacolo e l’incremento del numero delle sale con caratteristiche multifunzionali rispetto alle aree geografiche meno servite, prefigurando standard tecnico operativi adeguati alle nuove opportunità  di offerta e di fruizione del prodotto;

· l’attività di ricerca, sperimentazione, innovazione, nelle varie forme dello spettacolo e dell’arte;

· l’investimento sulle nuove tendenze tecnologiche in grado di recepire, diffondere e conservare il prodotto culturale

IL CREDITO ALLO SPETTACOLO

Individuare linee di azione extra Trattato di Basilea 2 per favorire un più agevole accesso al sistema bancario. A tal fine si propone: 

· la cadenza triennale del finanziamento pubblico, per consolidare la capacità progettuale dello spettacolo ed offrire garanzie temporali più ampie;

· l’attuazione della riforma dell’Istituto per il credito sportivo, costituendo un fondo di garanzia per anticipazioni bancarie a tasso agevolato;

· la delega alle finanziarie regionali dell’attività di tesoreria e di anticipazione non onerosa di una quota dei contributi statali e regionali, così come l’erogazione di prestiti d’onore in favore dell’imprenditoria giovanile.

· promuovere un accordo quadro con l’Abi – Associazione Bancaria Italiana, per attivare “linee di credito ad hoc” che, pur nel rispetto del nuovo quadro normativo europeo, tengano conto delle specificità del settore dello spettacolo, anche coinvolgendo enti ed istituzioni (come la Siae) che svolgano una funzione di garanzia ed affidabilità dei progetti.

ATTIVITA’ CINEMATOGRAFICHE E AUDIOVISIVE

Fare tesoro dell’esperienza di quei Paesi che considerano la cinematografia e l’audiovisivo uno tra gli strumenti più efficaci per la diffusione della conoscenza della cultura e dei valori di una nazione.

Si propongono le seguenti azioni:

· duplice forma di intervento dello Stato: 

· indiretta, con ampliamento delle misure per attrarre investimenti, detassare e concedere crediti d’imposta all’intera filiera anche al fine di creare nuova occupazione e indotto economico a compensazione del minor introito per lo Stato ;

·  sostegno di tutti i soggetti della filiera del cineaudiovisivo alla produzione di film italiani ed al miglioramento delle opportunità di accesso al mercato (avviando una collaborazione più costruttiva tra settore distributivo e esercizio);

· politica di rinnovamento,ammodernamento e sostegno alle Industrie Tecniche di settore

· diretta, finalizzando la quota del Fus Cinema alla produzione, distribuzione e diffusione  delle opere prime (corti, lungometraggi, animazione, documentari), con rivisitazione del reference system, alla promozione e diffusione del cinema di qualità italiano ed europeo, alla valorizzazione e conservazione del patrimonio audiovisivo;

· razionalizzazione dell’intervento diretto attraverso Cinecittà Holding, riunendo in una sola società tutti le attività del Gruppo, e fondendo Cinecittà e Centro Sperimentale di Cinematografia (vedi infra);

· sostegno alla digitalizzazione della filiera, con interventi sulla produzione, post produzione e fruizione anche non tradizionale del film, al fine di conseguire il più razionale e completo sfruttamento del prodotto;

· accentuare il riconoscimento sociale delle sale che programmano prevalentemente prodotto italiano/europeo di qualità e che operano nei centri storici e nelle zone cinematograficamente desertificate;

· incentivare la funzione delle sale quale strumento di fruizione di contenuti eterogenei, per ribadirne la funzione sociale ed aggregativa e per offrire nuove opportunità di vivere in diretta, attraverso le tecnologie digitali, appuntamenti culturali, spettacolari e sportivi italiani e stranieri (opere liriche, recite teatrali, balletti, concerti musicali, festival letterari e della poesia, grandi eventi dello sport);

· attivare sinergie con il turismo, con le attività produttive, con le film commission per la valorizzazione del cinema quale strumento di promozione dell’immagine turistica del territorio e dei prodotti del made in Italy. Si propone il coordinamento da parte di Cinecittà Holding delle film commission regionali.

SPETTACOLO DAL VIVO

Considerazioni preliminari

· Varare una legge quadro in grado di riformare e razionalizzare il preesistente panorama normativo e di salvaguardare l’unitarietà del FUS, con l’obiettivo di una spesa pubblica efficiente ed efficace; 

· Operare la revisione del Fondo, per finalità, ampliamento delle risorse, ripartizione interna e criteri di assegnazione, affidando alle commissioni un ruolo decisionale, con presenza paritaria dello Stato e del sistema delle autonomie locali, e individuando nuovi criteri di valutazione quantitativa e qualitativa, il più possibili oggettivi ed automatici;

· Favorire una progettualità a medio/lungo termine onde evitare il rischio di relegare lo spettacolo italiano ai margini della scena internazionale;

· Valutare la sana gestione economica dei soggetti che richiedono il sostegno pubblico;

· Estensione al settore del tax shelter, detassazione degli utili reinvestiti, credito d’imposta product placement adottati per il  settore cinematografico e dell’audiovisivo;

· Ampliamento del mercato in senso culturale, geografico e sociale al fine di garantire un’offerta pluralistica e pari opportunità di fruizione;

· Sostenere l’interdisciplinarietà, quale nuova opportunità per raggiungere pubblici differenti (cartelloni interdisciplinari, teatro danza, contaminazioni musicali, arti figurative, video arte, teatro e letteratura, danza e pittura).

· Al fine di ottenere agevolazioni nazionali e comunitarie,riconoscimento normativo di organismi e piccole e medie imprese che operano nel settore spettacolo(cinema,teatro,musica,danza,circhi e spettacolo viaggiante)

Attività musicali 

Valorizzare il tessuto connettivo alla base della diffusione della cultura musicale nel nostro Paese (teatri di tradizione, Ico, associazioni musicali e festival), promuovendo una sana concorrenza e sinergie, sia in termini artistici che economici, con le  fondazioni lirico sinfoniche. 

Includere nel Fus la musica leggera, straordinario veicolo di diffusione della cultura musicale presso i giovani; introdurre specifiche agevolazioni economiche, fiscali ed amministrative per consentire il più ampio utilizzo dei luoghi di spettacolo.

Promuovere il prodotto fonografico realizzato su qualsiasi supporto, anche digitale, e destinato alla pubblicazione e diffusione con ogni mezzo presso il pubblico, riconoscendo un credito di imposta, maggiorato, per la produzione di opere prime e seconde di artisti italiani emergenti. 

Teatro di prosa

Pur prendendo atto delle situazioni di eccellenza presenti all’interno del settore, e che ci danno lustro anche a livello internazionale e che contribuiscono all’evoluzione dell’offerta culturale e alla nascita di nuovo pubblico, occorre ricondurre all’ambito originario le peculiarità organizzative e le vocazioni artistiche dei settori di attività (scarsa stabilità sul territorio, eccesso di scambi, teniture ridotte, attività di ricerca qualificata, ridotta attenzione alla funzione pedagogica verso l’infanzia ed i giovani, scarsi investimenti sulla promozione e formazione del pubblico, attività di giro frammentaria e disarmonica),  onde rimuovere lo stato di confusione e di precarietà che regna in un settore congenitamente privo di una legge organica e regolato da circolari e regolamenti annuali.

I 17 Teatri stabili pubblici necessitano di una profonda riforma che restituisca loro la “mission” originaria di “teatri d’arte per tutti” come Strehler li aveva concepiti, per accentuare ed elevare i fattori distintivi ed innovativi rispetto all’ offerta dei teatri privati. 

Danza

Necessità di un maggior sostegno al settore attraverso:

· l’incremento della quota FUS che allinei la situazione italiana ai migliori casi dell’Unione Europea;

· la programmazione multidisciplinare delle sale di pubblico spettacolo;

· la piena autonomia dei corpi di ballo dipendenti dalle fondazioni lirico sinfoniche con storno della relativa quota Fus;

· la proiezione internazionale;

· l’estensione alle scuole di danza delle agevolazioni fiscali previste per le associazioni sportive dilettantistiche

· la revisione della disciplina pensionistica per i ballerini.
Circhi e spettacolo viaggiante

Promuovere la tradizione circense, gli spettacoli viaggianti e gli artisti di strada attraverso:

· il sostegno alla produzione di spettacoli realizzati da persone giuridiche di diritto privato caratterizzate da un complesso organizzato di artisti;

· iniziative promozionali (festival nazionali e internazionali, attività editoriali);

· iniziative di consolidamento e sviluppo dell’arte di strada e della tradizione circense  mediante specifica attività formativa, addestramento e aggiornamento professionali; 

· detassazione e crediti d’imposta per il ripristino delle strutture e per l’acquisto di nuovi impianti, macchinari, attrezzature e beni strumentali;

· l’individuazione di specifiche aree attrezzate sul territorio.(con l’ausilio degli enti locali che partecipano paritariamente alle attività delle commissioni ministeriali)

FONDAZIONI LIRICO SINFONICHE, ENTI ED ISTITUZIONI

Fondazioni lirico sinfoniche

Nonostante i ripetuti interventi legislativi, il settore continua a presentare elementi di criticità:

· processo di privatizzazione avviata 10 anni fa sostanzialmente priva di effetti;

· produttività condizionata dai costi di masse stabili sovradimensionate rispetto agli impegni e con numerose incombenze operative commissionate all’esterno; 

· attività limitata nel tempo e scarsamente diffusa in ambito regionale; 

· mancata crescita del pubblico e assenza di una incisiva azione di promozione presso i giovani; 

· perduranti deficit di gestione;

· presidenza affidata ai sindaci; 

· eccessiva ingerenza delle agenzie;

· largo impiego di cantanti stranieri a discapito degli artisti italiani.

Per far fronte a tale situazione si propone:

· l’accorpamento dei soggetti per macro aree, al fine di promuovere l’attività su di un bacino di  utenza più ampio e la razionalizzazione dei i costi;

· la progressiva trasformazione dei contratti da tempo indeterminato in stagionale, limitando l’incidenza degli integrativi aziendali rispetto al contratto nazionale;

· l’internalizzazione delle attività operative affidate all’esterno;

· l’intervento economico dello Stato tarato sul progetto artistico, demandando a regione ed enti locali gli oneri di gestione della struttura;

· il prolungamento delle stagioni, promuovendo nuovi cantanti lirici, compagnie, orchestre e cori giovanili, attività concertistica e contaminazioni con la musica extra colta;

· il voto ponderato dei soci nel cda;

· la realizzazione di tournèe sul territorio regionale/nazionale/europeo attraverso progetti di coproduzione con istituzioni musicali italiane ed analoghi soggetti stranieri;

· la creazione di una banca dati per lo scambio di informazioni sull’allestimento delle opere e sulle scenografie utilizzabili.

· maggiore diffusione e penetrazione a livello internazionale, attraverso una struttura di coordinamento e promozione, dotata di adeguate risorse;

· un preciso ruolo della Rai, al fine di stimolare la cultura e la promozione di questa forma di spettacolo ed arte.
Ruolo del Teatro d’Opera: Il Teatro musicale, sia esso l’opera secondo la struttura tradizionale, sia esso spettacolo di autore contemporaneo modellato nella fusione fra suono, poesia ed arte decorativa, rappresenta, anche nel secolo 21°, patrimonio di rilevante interesse sociale, culturale ed economico per il nostro Paes

Finanziamento statale : Lo Stato, al di là dei limiti e dei modi della sovvenzione stabilità dalla legge, si liberi di corresponsabilità finanziarie dirette ed indirette. I Teatri d’Opera, di interesse nazionale, pertanto, escano dalla gestione del FUS.

La sovvenzione: L’entità della sovvenzione da parte dello Stato sia fissata nel limite della copertura del costo del solo CCNL relativo alle dotazioni degli organici delle diverse categorie artistiche, tecniche ed amministrative impiegate con rapporto stabile nel rispetto dei decreti approvati dal Ministeri Vigilanti debitamente pubblicati sulla Gazzetta Ufficiale.

Vanno superate le vigenti regole bizantine per la liquidazione della quota FUS spettante al settore.
Organi di Gestione: Si preveda la costituzione nel Consiglio di Amministrazione formato da membri designati da Stato, Regione, Provincia e Comune e che veda la possibilità di membri a partecipazione privata con il precipuo compito di approvare i bilanci previsionali e le linee di indirizzo gestionale in pareggio economico. Il Consiglio nomini il Sovrintendente previa ricerca attraverso bando internazionale e valutazione espressa sui curricula ricevuti da almeno due esperti uno nazionale e l’altro di altro Paese europeo. Ricordo che per la nomina del Sovrintendente del Teatro di Liegi, il Sindaco di Liegi incaricò il sottoscritto, Sovrintendente a Roma, e Hugh Gall, Sovrintendente a Parigi, di esprimere le proprie valutazioni su oltre 20 candidati e che ciascuno di noi diede indicazioni positive su 5 nomi lasciando ovviamente la scelta definitiva alla decisione del Teatro ed alla definizione dell’intesa sul contratto e sulla sua durata che potrebbe essere anche a tempo indeterminato, ferme restando le norme di risoluzione “ad nutum” come stabilito per molti manager nel campo privatistico.

Le regole di gestione: L’intera responsabilità della gestione compete al Sovrintendente ed alla struttura manageriale del Teatro. Bilanci di esercizio in deficit economico e non rispondenti agli indirizzi indicati in sede previsionale e non riassorbibili dal patrimonio, dovranno comportare i provvedimenti necessari alla gestione straordinaria, compreso il cambiamento del management. Il Commissario Straordinario dovrà attuare un adeguato progetto economico ed artistico con tutti i poteri degli Organi sciolti. Il Commissario dovrà riflettere sulle false teorie derivanti da piani industriali, progetti di esternalizzazione di servizi e proposte estemporanee di modificazione delle norme dei contratti collettivi nazionali. Queste teorie mi ricordano la frase di Byron “This age of cant”, riportata da Stendhal nel suo racconto “I Cenci”. Si sappia che nel Teatro d’Opera, inteso come industria artistica, che produce spettacoli attraverso prototipi che si consumano nello stesso momento che vengono rappresentati, il fattore lavoro (lavoro subordinato e lavoro professionale) si avvicina di norma al 90% del totale dei costi di produzione. Si deve chiarire che il costo del personale artistico scritturato richiede le stesse procedure, anche contributive, del personale con lavoro subordinato senza considerare, poi, che tutto il personale artistico è titolare del diritto d’autore, in forma specifica o derivata. Si dovrà disporre, nell’occasione, l’istituzione di un tavolo di confronto tra Governo e Parti Sociali per rivedere specifiche regolamentazioni, nel rispetto delle diverse categorie, per superare il quadro non più adeguato.

Il valore della cultura musicale: La realtà culturale italiana non può prescindere dal riconoscimento del ruolo del patrimonio culturale che ci viene dall’opera, nata e cresciuta nel nostro Paese e che fa parlare ancora la lingua italiana nel mondo, come lingua franca. I risultati di ricerche, pubblicate anche nei giorni scorsi, hanno evidenziato che per ogni Euro investito nel settore culturale, si genera ricchezza nell’economia locale per 5,37 Euro e questo senza aggiungervi i numerosi benefici sul piano industriale e sul piano dei valori intangibili. 

Istituzioni Nazionali 

E’ indispensabile che Cinecittà Holding e le sue controllate tralascino ogni forma di intervento, interesse e condizionamento del mercato per perseguire finalità di promozione e valorizzazione dell’intera filiera e di servizio per le diverse componenti dell’industria cinematografica italiana. Si sostiene la nascita di una società unica per superare la frammentarietà di un gruppo che trova nella dispersione delle energie professionali e decisionali grave ostacolo alla propria crescita. Ciò equivale a conferire a Cinecittà il  ruolo di autentico braccio operativo del Ministero dei Beni Culturali; conseguentemente si propone:

· uscita dal mercato, salvo la finalità istituzionale di distribuire le opere prime finanziate dal Fus;

· assistenza tecnica alle diverse fasi del processo produttivo attraverso l’erogazione dei servizi offerti da Cinecittà Studios, di cui andrà acquista la maggioranza del pacchetto azionario, a chiunque risulti destinatario di finanziamenti diretti e indiretti dello Stato;

· rafforzamento e ottimizzazione della produzione documentaristica, punto inequivocabile di identità del gruppo pubblico;

· valorizzazione e adeguamento tecnologico dell’archivio storico del Luce, patrimonio culturale del Paese e simbolo di riconoscibilità internazionale, la cui attività andrebbe estesa alla catalogazione, restauro, conservazione e digitalizzazione del materiale audiovisivo prodotto anche dallo spettacolo dal vivo (Archivio Mediateca Italia) ;

· effettuazione di analisi, studi, ricerche e previsioni, di formazione tecnica, di promozione della cultura italiana, quali strumento di raccordo tra gli interlocutori cinematografici, le istituzioni pubbliche e private, il mercato nazionale ed estero;

· creazione di una rete di promozione e di commercializzazione per il cinema e l’audiovisivo italiani suddivisa per i mercati di riferimento; 

· collaborazione con organismi preposti allo sviluppo dell’industria turistica italiana per la conoscenza e la promozione dei territori e dei loro prodotti attraverso il cinema;

· assistenza, ove richiesto, all’attività delle regioni, degli enti locali e delle film commission a supporto del settore.

· fusione tra Cinecittà e Centro Sperimentale di Cinematografia, dato che il nuovo soggetto giuridico dovrà concentrare le proprie attività nella ricerca e sperimentazione, nella valorizzazione della memoria cinematografica del Paese;

· accordi stabili con i broadcaster per valorizzare e promuovere il prodotto e la cultura cinematografica

L’Ente Teatrale Italiano,  nonostante le recenti nuove linee di indirizzo strategico, persegue una mission obsoleta, incentrata sulla “distribuzione”, operata direttamente nei quattro teatri gestiti o in raccordo con i circuiti territoriali. L’onere di tale attività, riferibile per il 75% del bilancio ai costi di gestione delle strutture e del relativo personale, pregiudica ogni possibilità di realizzare progetti di promozione del teatro e della danza in tutto il Paese, di sostegno ai nuovi talenti e di realizzazione di costruttivi scambi culturali con l’estero. 

Si propone la dismissione dei teatri gestiti e del relativo personale agli enti locali di riferimento o ad imprenditori privati, dirottando le risorse verso l’ampliamento del  mercato teatrale e la promozione del pubblico, il sostegno all’innovazione, al teatro per l’infanzia ed alla nuova drammaturgia. ma anche ridefinendo l’ente quale luogo di concertazione fra Stato, regioni, province e comuni per la definizione di progetti e l’individuazione di specifiche priorità di intervento, di definizione di intese istituzionali con il mondo della scuola, dell’università e dell’informazione. Ciò anche allo scopo di correggere gli storici squilibri territoriali che vedono le regioni del Nord assorbire la maggior parte delle risorse finanziarie.

Le fondazioni Inda e Biennale di Venezia continuano a presentare caratteristiche pubbliche sia in ordine ai criteri di azione che di copertura economica dell’attività; il grande potenziale delle rispettive mission non ha sollecitato un adeguato ingresso e compartecipazione del privato.

La prospettiva che si individua è:

per l’Inda, la creazione di un circuito nazionale/internazionale degli anfiteatri greci e romani quale luogo di confronto e di integrazione tra le diverse espressioni del teatro e della danza della classicità e della loro reinterpretazione, in stretto connubio con il turismo; dal 2005 l’Inda è un’ottimo esempio di valorizzazione territoriale,forte impulso alla formazione dell’attore e alla formazione del pubblico infantile e giovanile,la partecipazione  di giovani attori di tutto il mondo alle produzioni;

per La Biennale, una maggiore visibilità internazionale delle diverse sezioni al fine di rendere Venezia la città dello spettacolo, capace di rinnovare  il ruolo storico della Laguna quale punto di contatto con la cultura e l’economia dell’oriente, la Biennale deve porsi come base di un network che connetta l’intero tessuto artistico-culturale nazionale.

Il Centro Sperimentale di Cinematografia (CSC) , ha una dotazione annua da parte dello Stato di 11 milioni di euro, di cui 9 vengono utilizzati per la gestione  e solamente 2, effettivamente vengono destinati alla formazione. Citiamo questo dato perché sintomatico di patologie che caratterizzano molti enti pubblici italiani. Anche in questo caso la carenza di fondi, così come la non ottimale utilizzazione, pregiudica seriamente la possibilità di incrementare la vera mission del centro,ovvero una seria formazione  disponibile a più soggetti. Attualmente i diplomati uscenti ogni anno dal centro sono solamente 6 per quanto riguarda la regia, il montaggio, la sceneggiatura, la scenografia arredamento e costume nonché la tecnica del suono, 16 per la recitazione e per la produzione e creazione fiction, 8 per la fotografia e la produzione, mentre per il corso di cinematografia d’impresa i posti disponibili sono 12. Anche in questo caso bisogna pensare ad una seria e concreta ottimizzazione delle risorse. Il Centro Sperimentale, dipartimento per la formazione e l’eccellenza professionale all’interno di una riformata Cinecittà, dovrà porsi come laboratorio di formazione al servizio del cinema e dell’audiovisivo, integrandosi anche con le strutture di formazione della Rai.


I conservatori musicali continuano a presentare elementi di criticità: nel 90% dei casi, gli allievi diplomati sono destinati alla disoccupazione intellettuale. Senza un preciso nesso con il mercato musicale del lavoro, tale attività è fine a se stessa, pur impegnando risorse che superano per entità lo stesso FUS. Si propone, pertanto, il criterio del numero chiuso per l’ingresso nei conservatori al fine di creare un effettivo rapporto tra l’attività di alta formazione professionale e le potenzialità occupazionali del mondo della musica, nonché la riduzione del loro numero attraverso accorpamenti per aree geografiche.

Si precisa che questi appunti si pongono come “bozza”, aperta al contributo degli operatori del settore, economici ed artistici, e non hanno alcuna pretese di completezza ed esaustività.

Conclusivamente, ritengo che i criteri essenziali che dovranno caratterizzare la nuova legislatura dello spettacolo debbano essere: efficienza, efficacia, pluralismo, innovazione, sinergia tra pubblico e privato, intervento della mano pubblica solo come stimolo della ricerca e sperimentazione e della internazionalizzazone, laddove il privato non interviene.

Non si tratta di spendere di più (anche se il Fus non va ridotto, perché comunque ormai ridotto a livelli minimali), ma di spendere meglio. Con adeguate analisi predittive ex ante e severe analisi valutative ex post.

On.  Gabriella Carlucci

LE 7 MISSIONI PER LO SPETTACOLO

· LE ISTITUZIONI PER LO SPETTACOLO

Strategicità del patrimonio culturale. Un patto per lo sviluppo: Stato, regioni ed enti locali a servizio della creatività

· RILANCIO DEL  MERCATO

Competitività e libera concorrenza: pluralismo e pari opportunità

· PUBBLICO PROTAGONISTA

Lo spettatore al centro della scena: l’educazione e le nuove tecnologie a servizio della promozione e della formazione del pubblico 

· WELFARE

Una dignità professionale da tutelare e riconoscere

· CREATIVITA’ E FORMAZIONE PER UNA PIENA OCCUPAZIONE

Evoluzione e specializzazione dei profili professionali e sostegno al talento: opportunità ed agevolazioni  

· CITTADELLE DELLA CULTURA

Piano nazionale per le strutture: le sale protagoniste della rinascita culturale e sociale della nostre città: fruire spettacolo domani 

· RIFORMA PER LO SVILUPPO

Ristrutturazione del Fus e revisione dei criteri del finanziamento pubblico. Cinema e spettacolo dal vivo per l’affermazione del modello Italia e la nuova frontiera delle istituzioni culturali. 
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