7-20 gennaio Il tempo si è fermato. Il cinema di Ermanno Olmi
13 gennaio Èdema o Medea?
20 gennaio Presentazione del film Trilogia: il pensiero, lo sguardo, la parola di Luciano Emmer

21-25 gennaio Dall’Italia con amore: come imitammo James Bond.

Il cinema spionistico italiano da James Tont ad Asso di Picche
24 gennaio La figura del padre tra Cinema e Psicoanalisi
27gennaio In ricordo di Raffaele Andreassi
28 gennaio Città aperta. Vita culturale a Roma dal ’44 al ’68
29-31 gennaio La ragione e il disgusto. Il cinema illuminista di Nelo Risi

7-20 gennaio

Il tempo si è fermato. Il cinema di Ermanno Olmi
Nel caso di Ermanno Olmi, il tempo si è veramente fermato, quasi cristallizzato, consentendo al regista di percepire e, soprattutto, di restituire attraverso la macchina da presa la magia racchiusa nella vita, con la sensibilità di un poeta che, nel vortice della Storia, riesce a guardare dentro se stesso e dentro gli altri uomini alla ricerca di valori immortali. Che nella sua opera riaffiorano completamente, offrendoci una dimensione del tempo finalmente placata, rispetto ai caotici ritmi della quotidianità: un cinema che nasce da riflessioni profonde e si interroga sul “mestiere di vivere”, in tutte le sue forme, riuscendo a evocare un sentimento nostalgico verso tradizioni ormai perdute, ma, dall’altra, proponendo una via d’uscita attraverso un approccio antico alla vita e al rapporto con gli altri. 
Spesso nel cinema si abusa del termine maestro: Olmi, che pure non è mai voluto essere didascalico, con i suoi film ha impartito a generazioni di spettatori, spesso inconsapevoli, grandi insegnamenti e oggi la sua voce, sempre più sollecitata sulle grandi questioni esistenziali, è una delle poche che valga la pena di essere ascoltata. Questo omaggio della Cineteca Nazionale, che ripercorre l’intera carriera del regista, è l’occasione per riflettere su un diverso modo di fare cinema in Italia, fuori dai consueti schemi (e giri…) produttivi, lontano da Cinecittà, dalle sirene del botteghino, dai divi senza domani, dai titoli in prima pagina. Un’avventura iniziata in modo singolare nel Servizio Cinematografico della Edison, creando dal nulla un apparato produttivo e imparando sul campo il mestiere, in modo del tutto artigianale, e proseguita dal primo all’ultimo film con una coerenza morale e stilistica che rende il cinema di Olmi unico in Italia e nel mondo.
mercoledì 7

ore 17.00

Il tempo si è fermato (1960)

a seguire

Piccoli calabresi a Suna sul Lago Maggiore (1954)

a seguire

Giochi in colonia (1958)

ore 19.15

Il posto (1961)

ore 21.00

I fidanzati (1963)

a seguire

Il grande paese d’acciaio (1960)

a seguire

Buongiorno natura (1955) 

giovedì 8

ore 17.00

E venne un uomo (1965)
ore 19.00

Racconti di giovani amori (1967)

ore 21.00

Un certo giorno (1969)

a seguire

Dialogo tra un venditore di almanacchi e un passeggiere (1954)

a seguire

Grigio (1958)

venerdì 9

ore 17.00

I fidanzati (replica)

a seguire

Dialogo tra un venditore di almanacchi e un passeggiere (replica)

a seguire

Grigio (replica)

ore 19.00

Durante l’estate (1971)
ore 21.00

La circostanza (1974)
sabato 10

ore 17.00

Camminacammina (1983)

a seguire

Michelino 1º B (1956)
ore 21.00

Lunga vita alla signora! (1987)

a seguire

Il pensionato (1958)

domenica 11

ore 17.00

L’albero degli zoccoli (1978)

ore 20.45

La leggenda del santo bevitore (1988)

a seguire

La pattuglia del passo San Giacomo (1954)

lunedì 12

chiuso

martedì 13

ore 17.00

Il posto (replica)

a seguire

Piccoli calabresi a Suna sul Lago Maggiore (replica)

ore 19.00

Genesi - La creazione e il diluvio (1994)

a seguire

Buongiorno natura (replica) 

a seguire

Il pensionato (replica)

Evento speciale

Èdema o Medea?

Il mito di Medea, la maga, la barbara. Alle origini dell’archetipo della Terra. Oggi Medea si potrebbe chiamare Èdema. L’èdema è un segno di violenza che affiora sulla pelle. La donna, bella e sola, che vediamo in scena, ne ha due. Come gli sventurati figli di Medea. Accanto a Èdema ci sono tre musicisti: essi, suonando, l’accompagnano, la sostengono. Improvvisamente, una voce misteriosa irrompe in scena e tenta di catturarne l’anima. Riuscirà Èdema a resistere? Colpevole o innocente, il suo destino è segnato nella stanza oscura che la avvolge, oppure, il padre, il Sole, sbaraglierà il campo e scenderà a liberarla? E infine, oggi, nell’ultima, estrema, declinazione del mito, chi è, veramente, Èdema? Èdema, atto unico con musiche, in scena al Teatro Vascello dal 20 gennaio 2009, getta un ponte tra passato e presente, riconsegnando il teatro alla sua funzione di dare voce alla leggenda annidata nella cronaca e nella realtà. Come nell’età classica, infatti, il teatro è ancora uno sguardo collocato tra mito e realtà. Luogo di confronto dialettico tra ciò che siamo e ciò da cui proveniamo. Questa versione contemporanea del mito di Medea cattura la vena sotterranea della condizione femminile, la rispecchia nel portentoso archetipo proveniente dall’età classica, e la rilancia nell’inquietante labirinto della società e cultura contemporanee. Gli studenti di oggi, a teatro, possono misurare il percorso che sfila dall’archetipo di sempre al labirinto di qui e adesso. Dalle pagine dei libri studiati a scuola fino a una Medea nostra contemporanea. Per scoprire una Medea memoria di futuro, che vive accanto a noi. E imparare magari a conoscerla, e non solo a riconoscerla. I drammaturghi Stefano Betti e Flavio De Bernardinis con l’attrice Barbara Montanari incontrano il pubblico presso il Cinema Trevi per confrontare due diverse letture: la prima, la versione teatrale, ovvero la rilettura in chiave contemporanea, ideata da Stefano Betti del mito, Èdema; la seconda, la versione cinematografica della Medea pasoliniana. A tal proposito così scrisse Tullio Kezich: «Pier Paolo Pasolini ne coglie acutamente il carattere di storia emblematica a cavallo di due civiltà: l’oriente favoloso, primitivo, animistico e l’occidente storico, progressista, razionalistico. Strappata alla Coichide dagli Argonauti, che ha aiutato a rapire il vello d’oro, la Medea pasoliniana non trova il suo bene a Corinto: più che il dramma del tradimento di Giasone, la straniera soffre quello dello sradicamento. Ci sentiamo autorizzati a leggere, fra le righe, che Medea per l’autore di Le ceneri di Gramsci è il Terzo mondo, cioè quella parte dell’umanità che si appresta a reagire con la violenza contro la violenza dell’oppressione bianca. Nella sua ineluttabile chiamata alla strage, Medea appare così come una specie di Malcolm X. Ancora un film di metafora, com’è nel gusto del momento, in cui l’autore esercita con grande finezza le sue attitudini al pastiche, mescolando istanze poetiche e curiosità etnografiche, esperienze emozionali e tensioni culturali». Non è forse un caso che da Euripide a Seneca, da Corneille a Grillparzer, il mito di Medea ha appassionato gli artisti attraverso i secoli.

ore 21.00

Incontro con Stefano Betti, Flavio De Bernardinis, Barbara Montanari e Stefania Parigi 

a seguire

Medea (1969)
Regia: Pier Paolo Pasolini; soggetto e sceneggiatura: P. P. Pasolini; fotografia: Ennio Guarnieri; musiche: scelte da Pasolini con la collaborazione di Elsa Morante; montaggio: Nino Baragli; interpreti: Maria Callas, Giuseppe Gentile, Massimo Girotti, Laurent Terzieff, Margaret Clementi, Sergio Tramonti; origine: Italia/Francia/Germania; produzione: San Marco Film, Les Films Number One, Janus Film und Fernsehen; durata: 110’

La tragedia di Euripide rivista da Pasolini: Medea aiuta Giasone a conquistare il vello d’oro e fugge con lui. Si sposano e hanno due figli, ma Giasone l’abbandona per unirsi alla figlia del re di Corinto. «Grazie a una presenza magnetica come la Callas, che si cala anima e corpo in un personaggio che aveva già ispirato l’opera di Cherubini, riesce ad afferrare il senso di fatalità e di orrore del mito greco. Costumi e scenografie (Pisa, Grado, Aleppo in Siria, la Cappadocia) suggeriscono, come in Edipo re, una dimensione temporale leggendaria, ben lontana dalla classicità di cartapesta cui ci ha abituato il cinema» (Mereghetti).

Ingresso gratuito

mercoledì 14

ore 17.00

La circostanza (replica)
a seguire

La diga del ghiacciaio (1955)

ore 19.00

Il segreto del bosco vecchio (1993)


ore 21.15
Il mestiere delle armi (2001)

giovedì 15

ore 17.00

Lunga vita alla signora! (replica)

ore 19.00

Il tempo si è fermato (replica)

a seguire

Cantiere d’inverno (1955)

a seguire

La mia valle (1955)

ore 21.00

Centochiodi (2005)

a seguire

Il racconto della Stura (1955) 

a seguire

Le grand barrage (1960)

a seguire

Un metro lungo cinque (1961)

venerdì 16

ore 17.00

Il mestiere delle armi (replica)

ore 19.00

Centochiodi (replica)

a seguire

Manon finestra 2 (1956)

ore 21.00

Incontro moderato da Giona A. Nazzaro con Bud Spencer, Franco Grattarola e Matteo Norcini
a seguire

Cantando dietro i paraventi (2003)

sabato 17

ore 17.00

Cantando dietro i paraventi (replica)

a seguire

Costruzioni meccaniche Riva (1956) 

a seguire

Venezia città moderna (1958)

a seguire

Tre fili fino a Milano (1958)

a seguire

Manon finestra 2 (replica)

ore 20.45
L’albero degli zoccoli (replica)
domenica 18

ore 17.00

Camminacammina (replica)

a seguire

Michelino 1º B (replica)
ore 21.00

I recuperanti (1969)
Copia restaurata dalla Cineteca di Bologna con la collaborazione di Rai Cinema - Ingresso gratuito
lunedì 19

chiuso

martedì 20

ore 17.00
La leggenda del santo bevitore (replica)

ore 19.00

Racconti di giovani amori (replica)

Evento speciale

Presentazione del film Trilogia: il pensiero, lo sguardo, la parola di Luciano Emmer
ore 21.00

Incontro con Luciano Emmer, Enrico Ghezzi, Sergio Toffetti
a seguire

Trilogia: il pensiero, lo sguardo, la parola (2008)

Ingresso gratuito

21-25 gennaio

Dall’Italia con amore: come imitammo James Bond.
Il cinema spionistico italiano da James Tont ad Asso di Picche

«Non ci fu solo 007 e non ci fu solo Sean Connery. A un certo punto gli schermi europei e quelli italiani in particolare si riempirono di agenti segreti dalle sigle più assurde. 077, 008, 009, 070, Z7, 77, 777, 3S3... un elenco infinito di spie che agivano in missioni impossibili a Beirut, Hong Kong, Berlino, Istanbul, Il Cairo. Era il magico mondo degli 007 all’italiana che, tra il 1964 e il 1969, sfornarono qualcosa come 150 titoli, parodie comprese (come il James Tont di Lando Buzzanca, gli 002 di Franco e Ciccio, il Flit di Raimondo Vianello). Film che funzionavano su regole più o meno precise. Un titolo che rimandava ai film della vera saga bondiana. Un protagonista bello, macho e agile come il vero 007, e i nostri si chiamavano Ken Clark, Richard Harrison, Giorgio Ardisson. Una serie di ragazze belle e pericolose, da Ingrid Schoeller a Dominique Boschero, che il nostro eroe finiva per domare. Dei cattivi più o meno legati al mondo delle coproduzioni con Spagna e Germania. Registi di grande professionalità come Sergio Sollima, Alberto De Martino, Umberto Lenzi, Sergio Grieco. Almeno due esterni in qualche vera località esotica in modo che lo spettatore sognasse viaggi che per lui erano impossibili. I gadget bondiani in versione casalinga, con effetti speciali fatti negli studi romani della Elios e della De Paolis. Temi fissi come la guerra fredda e la rivoluzione sessuale. Il tutto fra immagini pop anni ’60, grandi colonne sonore firmate da Piero Umiliani, Armando Trovajoli, Riz Ortolani, Piero Piccioni che sperimentavano i loro temi erotici-exotici, manifesti incredibili, budget minimi e troupe ridotte. Un sogno che verrà interrotto dal trionfo internazionale degli spaghetti western di Sergio Leone, ma che dette vita a titoli oggi scordati ma allora di grande presa popolare» (Noir Film Festival).
Rassegna curata da Marco Giusti in collaborazione con la Cineteca Nazionale, presentata al Noir Film Festival di Courmayuer 2008 e riproposta al Cinema Trevi in una versione più ampia.
mercoledì 21

ore 17.00

Bersaglio mobile (1967)

Vietato ai minori di anni 14
ore 19.00

Un milione di dollari per sette assassini (1967)

Vietato ai minori di anni 14

ore 21.00

Upperseven l’uomo da uccidere (1966)

giovedì 22

ore 17.00

Come rubammo la bomba atomica (1967)

Regia: Lucio Fulci; soggetto e sceneggiatura: Sandro Continenza, Roberto Gianviti, Amedeo Sollazzo; fotografia: Fausto Rossi; musica: Lallo (Coriolano) Gori; montaggio: Nella Nannuzzi; interpreti: Franco Franchi, Ciccio Ingrassia, Julie Menard, Youssef Wahby, Franco Morici, Franco Bonvicini; origine: Italia/Egitto; produzione: Five Film, Fonoroma, Copro Film; durata: 98’

Come il genere degenera: Ciccio Ingrassia agente segreto dell’organizzazione criminale Spectrales, Franco Franchi testimone scomodo, sulle loro tracce James Bomb, Derek Flit (sì, è proprio lui, Franco Bonvicini in arte Bonvi, il disegnatore di Sturmtruppen e Nick Carter) e Modesty Bluff, uno scienziato folle, il dottor Sì, che vuole rianimare con l’energia atomica le mummie egizie e, in sottofondo, una bomba inesplosa nel Mediterraneo... Deus ex machina il terrorista dei generi Lucio Fulci.

ore 19.00

Requiem per un agente segreto (1967) 

Vietato ai minori di anni 14

ore 21.00

Asso di picche: operazione controspionaggio (1965)
Vietato ai minori di anni 14

venerdì 23

ore 17.00

James Tont operazione U.N.O. (1965)
ore 19.00

James Tont operazione D.U.E. (1966)

ore 21.00

Kiss Kiss Bang Bang (1966) 

sabato 24

La figura del padre tra Cinema e Psicoanalisi

Psicoanalisi e Cinema hanno molto in comune: sono nate nello stesso periodo, hanno avuto nel secolo appena finito un enorme sviluppo e diffusione continuando ad influenzare, con la loro ricerca sull’uomo e le sue dinamiche profonde, il mondo della cultura, della scienza e dell’arte. Anche se il cinema non ha alcun presupposto terapeutico, alcuni aspetti della sua indagine e la sua capacità di stimolare e portare alla coscienza, all’interno di un contenitore artistico, dei nuclei attivi nel profondo della psiche fanno sì che sviluppare un confronto su alcuni temi può essere utile e stimolante. I film hanno d’altronde modalità espressive affini a quelle dei sogni e dell’immaginario, utilizzando quel registro iconico su cui la Psicoanalisi indaga come livello di simbolizzazione sulla strada della rappresentazione e della pensabilità. Partendo da questo interesse, il Centro Sperimentale di Cinematografia organizza, col patrocinio della SPI (Società Psicoanalitica Italiana) una serie d’incontri mensili, nella giornata di sabato, centrati sul rapporto tra il Cinema e la Psicoanalisi e sugli aspetti che la visione di un film può approfondire. In queste serate di volta in volta uno psicoanalista proporrà una breve relazione, dopo la proiezione dell’ultimo film selezionato, aperta alla discussione con autori/attori/critici cinematografici e col pubblico. Nel 2009 i film presentati e gli spunti di riflessione proposti vertono intorno ad un percorso che attraversa il tema del padre, sia sul versante cinematografico che su quello psicoanalitico e, più in generale, culturale.

ore 16.30

Mio figlio professore (1948)

ore 18.30

Incompreso (Vita col figlio) (1966)
ore 20.45

Che ora è (1989)

Regia: Ettore Scola
Ingresso gratuito
a seguire

Relazione dello psicoanalista Giuseppe Riefolo e incontro moderato da Fabio Castriota con Cristina Comencini
domenica 25

ore 17.00

Matchless (1967)

Regia: Alberto Lattuada
Vietato ai minori di anni 14

ore 19.00

Password uccidete Lady Gordon (1965) 
Regia: Terence Hathaway 
ore 21.00

Tiffany memorandum (1967) 

Regia: Terence Hathaway 
lunedì 26

chiuso

martedì 27

In ricordo di Raffaele Andreassi

Dopo l’omaggio di dicembre, prosegue il cinema particolarissimo di Raffaele Andreassi. Giornalista. Poeta. Regista. Soprattutto di documentari. Nella sua filmografia si contano pochi lungometraggi a soggetto, ma nel settore del documentario ha realizzato quasi duecento corti e mediometraggi, di cui oltre cinquanta sono documentari d’arte. Andreassi, fin dagli anni sessanta, è stato anche sceneggiatore, direttore di fotografia e montatore dei suoi film. Sull’evoluzione dei documentari d’arte del regista, ha scritto Paola Scremin che «alla fine degli anni quaranta, Andreassi approda alla poesia e alla letteratura e, di lì a pochi anni, inizia la sua ricerca in campo fotografico. Siamo nell’epoca d’oro del documentario d’arte. Registi, anche alle prime armi, sono intenti a girare sui quadri (ottimi pretesti per tarare la tavolozza cromatica delle prime pellicole Ferraniacolor), mentre gli storici dell’arte scoprono un nuovo strumento di divulgazione e, all’interno del dibattito teorico, fanno la voce un po’ grossa verso i primi per ribadire un metodo o una grammatica filmica idonei alla ripresa di questi oggetti densi di significati formali (è il caso di Longhi-Barbaro e Ragghianti). Raffaele Andreassi passa quasi inosservato. I suoi documentari sull’arte rispondono ad esigenze per lo più di intrattenimento, e seguono, nella maggior parte dei casi, lo schema dei prodotti allora sul mercato: una serie di quadri commentati da una voce fuori campo. In questi anni Andreassi studia, osserva e riflette sul significato di un’immagine. [...] Pratica il cinema e la fotografia, sperimenta le leggi del colore e della luce [...]. Inoltre, esercita lo sguardo sull’arte contemporanea anche attraverso le riproduzioni di fotocolors che allora iniziavano ad invadere il mercato. La cultura storico artistica, fin qui privilegio di pochi, cominciava ad espandersi. Il cinema neorealista lo aveva affascinato nelle sue note di realtà e poesia quotidiana [...]. Forme e colori del paesaggio, volti e ambienti lo attraggono nella misura in cui riescono a diventare significativi stati d’animo ed emozioni [...]. Alla fine degli anni cinquanta il suo documentario è già privo di commento parlato [...]. Il documentario di Andreassi “non parla”, suggerisce con discrezione attraverso piccole annotazioni insistite, dettagli dal sapore introspettivo, ritmi a volte lenti e veloci, a seconda della necessità e del caso». Sempre negli anni sessanta Andreassi ha lavorato per la Rai come ideatore e regista di inchieste giornalistiche di varia natura: politica, economica, sportiva, culturale e di costume. Ha inoltre diretto diversi caroselli. Di particolare interesse è il suo lungometraggio di finzione, Flashback (1968), affascinante esempio di cinema psicologico, che purtroppo al tempo ebbe una distribuzione limitatissima. Autore più unico che raro, Raffaele Andreassi è un regista molto amato dalla Cineteca Nazionale che gli ha reso omaggio in svariate occasioni: al Cinema Trevi nel maggio 2005; alla Mostra del Cinema di Venezia nel 2006 con la proiezione dell’inarrivabile Antonio Ligabue pittore (1965) e nel 2008 con Flashback all’interno della retrospettiva Questi fantasmi. Cinema italiano ritrovato (1946-1975), curata da Sergio Toffetti e Tatti Sanguineti. Andreassi ci ha lasciati da poco. Un commosso e rinnovato saluto dove, a essere protagoniste non sono, per una volta, le troppe parole, ma le immagini del suo cinema. Enigmaticamente naturali.

ore 17.00

I lupi dentro (2000)

Regia: Raffaele Andreassi
ore 20.30

Incontro con Luca Andreassi, Adriano Aprà, Callisto Cosulich, Paola Scremin, Sergio Toffetti
a seguire

Murales (1975)

Regia: Raffaele Andreassi
a seguire

Massimo Campigli (1967)

Regia: Raffaele Andreassi
a seguire

Epilogo (1957)

Regia: Raffaele Andreassi

a seguire

Tornare all’alba (1967)

Regia: Raffaele Andreassi
a seguire

Amore (1963)

Regia: Raffaele Andreassi
a seguire

Il cielo e la terra (1964)

Regia: Raffaele Andreassi
a seguire

Cassinari. Magia del colore (1984)

Regia: Raffaele AndreassiIngresso gratuito

mercoledì 28

Città aperta. Vita culturale a Roma dal ’44 al ’68

“Città aperta” è la Roma appena uscita dalla guerra. La Roma degli alleati e del boogie-woogie, dei “paisà” e degli “sciuscià”, di De Sica e di Rossellini. 

La Roma della Magnani e di Fabrizi, dei salotti e dei cenacoli culturali, delle osterie e dei caffè letterari, del “Mondo” e degli Amici della Domenica. La Roma delle prime visioni di Visconti all’Eliseo, delle dispute tra realisti e astrattisti, di Palma Bucarelli e di Renato Guttuso. La Roma di Flaiano e Maccari, di Cardarelli (con il cappotto anche in agosto), de Il bell’Antonio di Brancati e dei Racconti di Moravia, di Gadda, della Morante e di Pasolini. E poi la “Hollywood sul Tevere” tra via Veneto e Cinecittà, la “capitale corrotta” del caso Montesi e della speculazione edilizia. La città del Sistina e della moda ma anche dell’Anno Santo, del Rugantino e della “Dolce vita”, di Fellini e di Antonioni, di Bassani e di Soldati. La Roma de Il sorpasso e della Rca, della Compagnia dei Giovani e del Gruppo ’63, di Parise, di Schifano e della Scuola di Piazza del Popolo. La Roma della scienza e dello “scandalo Ippolito”. La città bella e possibile dove tutti si incontrano con tutti, con una gran voglia di lasciarsi alle spalle le miserie e i drammi della guerra. 

È questa la Roma multiforme e scintillante raccontata da Gianni Borgna nel suo documentario Città aperta. Vita culturale a Roma dal ’44 al ’68 e che appare, in modi e forme diverse, nei due film proposti in questa giornata, Le notti di Cabiria e Una vita difficile, mirabili contaminazioni fra l’“alto” e il “basso”, attraverso l’incontro-scontro di personaggi appartenenti a classi sociali diverse, che vengono tutti risucchiati dal clima felice di quegli anni, salvo poi subire o rivendicare la propria diversità. Due film che rispecchiano un’epoca in cui realtà e mitologia si confondono, alimentandosi a vicenda, e in cui appare del tutto credibile che una prostituta trascorra una notte nella villa di un celebre attore, come avviene ne Le notti di Cabiria, o sia possibile a un modesto giornalista farsi strada in un mondo apparentemente dorato, dove, però, anche la celebrità ha un suo prezzo, come in Una vita difficile. E dove anche la cultura, spesso, è al servizio di altri interessi. Una realtà, quindi, difficile da decifrare, che oggi ci appare, inevitabilmente ma forse giustamente, leggendaria.
ore 17.00

Le notti di Cabiria (1957)

Regia: Federico Fellini
ore 19.00

Una vita difficile (1961)

Regia: Dino Risi
ore 21.00
Incontro con Gianni Borgna, Antonio Debenedetti e Sergio Toffetti
a seguire
Città aperta. Vita culturale a Roma dal ’44 al ’68[image: image1.jpg]


 (2008)
Regia: Gianni Borgna
29-31 gennaio

La ragione e il disgusto. Il cinema illuminista di Nelo Risi

Nelo Risi, classe 1920, uno dei massimi poeti italiani del secondo Novecento, laureato in Medicina come il fratello Dino, si avvicina al cinema alla fine degli anni quaranta con il cortometraggio Ritorno nella valle. L’amore per il documentario, così come l’attenzione pignola e attenta al dato reale lo accompagnano per tutta la vita. Ma il regista-poeta, accanto ai cosiddetti lavori d’impegno sociale, realizza per conto della Olivetti alla fine degli anni cinquanta dei documentari d’animazione in anticipo sui tempi per un’estetica pop che farà scuola. Il suo esordio nel cosiddetto film di finzione avviene nel 1961 con l’episodio Ragazze madri del zavattiniano Le italiane e l’amore. Il sodalizio artistico e sentimentale con la scrittrice, poetessa e a sua volta cineasta Edith Bruck lo porta a realizzare, subito dopo aver diretto l’interessante e appassionante film televisivo La strada più lunga, il film d’esordio, lo struggente e toccante Andremo in città. Così Risi descrive quell’esperienza: «Un modo pacificato di parlare dei disastri della guerra, sentiti attraverso lo schermo della favola. E qui mi è venuta incontro Edith Bruck [autrice del romanzo omonimo e sceneggiatrice del film], col suo narrare ilare e doloroso, con un’innocenza che noi latini sembriamo avere perduta». A questo film ne seguiranno diversi altri che segnano, come il suo percorso poetico, tappe importanti di un modo personalissimo e originale di fare arte all’insegna di un illuminismo tutto lombardo e da un disgusto sempre crescente per la cosiddetta società dei consumi: da Diario di una schizofrenica, raro e riuscito film psicoanalitico girato in Italia, al ritratto femminile di una donna in crisi in Ondata di calore e all’omaggio da poeta alla poesia di Rimbaud con Una stagione all’inferno, fino al manifesto manzoniano sprovvisto di Provvidenza La colonna infame. In tale sede si è voluto rendere omaggio a Edith Bruck con la proiezione del suo doloroso e lirico Improvviso, dove ci è parso di vedere una continuità stilistica e tematica affine con Risi: la passione, il dissidio, la perdita, come cause di improvvise trasformazioni della persona e l’attenzione verso gli ultimi, i perdenti, o dimenticati dalla Storia. L’uscita del suo nuovo lavoro cinematografico sull’incontro di due grandi vecchi della poesia (Risi stesso e Andrea Zanzotto) Possibili rapporti. Due poeti, due voci e la pubblicazione di una nuova raccolta poetica Né il giorno né l’ora (Mondadori) testimoniano una vitalità del tutto invidiabile. Gran parte delle citazioni, così come parte del titolo della personale La ragione e il disgusto, sono tratti dall’unica monografia dedicata al cinema del regista: Luciano De Giusti (a cura di), Nelo Risi. Il cinema, la poesia (Antennacinema, Conegliano, 1988). Di se stesso e sul suo essere poeta e cineasta scrive «A vent’anni un uomo di grande gusto, l’editore Giovanni Scheiwiller, mi accolse tra i suoi autori stampando un libriccino dal titolo Le opere e i giorni che risentiva fortemente della lettura di Saint-John Perse più che di Esiodo. Fu il mio debutto letterario, non rilevato da nessuno. Il cinema venne casualmente, nell’immediato dopoguerra quando ogni giovane era alla ricerca di se stesso oltreché di un lavoro. Due documentari di fama (l’olandese J. Ferno e l’inglese americanizzato R. Leacock) vennero in Italia per realizzare un cortometraggio sulla valle del Po che testimoniasse dei disastri della guerra. Mi unii a loro rinunciando definitivamente alla carriera di medico, altro versante familiare già abbandonato da mio fratello Dino. [...] Già, la poesia e il cinema su una formazione grosso modo scientifica; avevo almeno il vantaggio di non finire professore di Lettere in qualche liceo della Repubblica. Poi magari ti viene il rimpianto di non aver studiato, chessò, filologia romanza alla Normale di Pisa... allora ti chiudi in casa con la finestra che dà sul muro di fronte a organizzare un libro di versi che hai incasellato mentalmente per mesi, oppure traduci l’Edipo Re sulla scorta di un “bigino” ritrovato in un angolo basso della libreria. Tutto questo può sembrare uno svago da ricchi, con la poesia non si campa, così cerco di continuare il mio discorso sotto altra forma: per anni ho operato nel campo del documentario e delle inchieste televisive prediligendo “il reale”, poi lavorando su “l’immaginario” nei film di finzione scoprendo che il cinema non è poi così lontano dalla poesia, un’immagine e poi un’altra e un’altra ancora... un verso e poi un verso e un altro ancora. A volte le regole del cinema facilitano la scrittura, e viceversa».

giovedì 29

ore 16.45

Au dessus de la vallée (Ritorno nella valle, 1949)

Regia: Nelo Risia seguire

La strada più lunga (1965)

Regia: Nelo Risi
Per gentile concessione di Rai Teche - ingresso gratuito

ore 19.00

Incontro con Nelo Risi, Edith Bruck e Sergio Toffetti

a seguire

Possibili rapporti. Due poeti, due voci (2008)

Regia: Nelo Risi
Per gentile concessione di Vivo Film - Ingresso gratuito

a seguire

Sud come Nord (1957)

Regia: Nelo Risi
Ingresso gratuito

a seguire

Andremo in città (1966)

Regia: Nelo Risi
Ingresso gratuito

venerdì 30

ore 17.00

Una stagione all’inferno (1971)

Regia: Nelo Risi
Vietato ai minori di anni 14

ore 19.15
Elea classe 9000 (1960)

Regia: Nelo Risi
a seguire

Ondata di calore (1970)
Regia: Nelo Risi
Vietato ai minori di anni 14

ore 21.30
Diario di una schizofrenica (1968)

Regia: Nelo Risisabato 31

ore 16.00

Le città del mondo (1975)

Regia: Nelo Risi
Per gentile concessione di Rai Teche - ingresso gratuito

ore 17.40

La colonna infame (1972)

Regia: Nelo Risi
Vietato ai minori di anni 14

ore 19.30

Improvviso (1979)

Regia: Edith Bruck
ore 21.15

La memoria del futuro (1960)

Regia: Nelo Risi
a seguire
Un amore di donna (1988)

Regia: Nelo Risi
