sabato 1

chiuso
domenica 2
Un Professore nel cinema: Luigi Chiarini

A cento anni dalla nascita e a trentacinque dalla morte, la Cineteca Nazionale vuole omaggiare un maestro, ingiustamente e troppo spesso dimenticato: Luigi Chiarini. In un prezioso quanto memorabile volumetto Luigi Chiarini 1900 - 1975. «Il film è un’arte, il cinema è un’industria» (CSC, 2001), il curatore Orio Caldiron scriveva: «Quello di ricordare Luigi Chiarini – un nome che forse dice poco o nulla ai giovani cinefili di oggi, ma che ha detto moltissimo alla mia generazione, oltre che a quella che mi ha preceduto e ad un paio di generazioni dopo la mia – non è solo un diritto e un dovere per il Centro Sperimentale di Cinematografia [...], un’istituzione che a metà degli anni ’30 egli contribuì a promuovere – erede matura della blasettiana Scuola Nazionale di Cinematografia dei primi anni ’30 –, che nel 1935 inaugurò e che, da allora sino all’avviato dopoguerra, quando da destra lo cacciarono dal suo posto di comando a Via Tuscolana 1524, egli resse con grande sapienza didattica, con illuminata apertura culturale (si pensi al rapporto diarchico che la C.S.C. si stabilì fra lui e quell’Umberto Barbaro, che tutti sapevano comunista) e con il colto amore al cinema che ebbe per oltre quaranta anni». E, come scriveva giustamente l’amico Francesco Savio, «Chiarini è stato un grande “operatore culturale”. Ha fondato il Centro Sperimentale e i periodici “Bianco e Nero” e “Rivista del Cinema Italiano”; ha curato, per Laterza e Bulzoni, due collane di studi sullo spettacolo; ha diretto sei edizioni della Mostra di Venezia; ha insegnato – primo in Italia – Storia e critica del cinema nelle Università (a Pisa e poi a Urbino, presso l’Istituto dello spettacolo di sua creazione); ha scritto libri di teoria e d’intervento, curato la critica cinematografica su “Il Contemporaneo” e dato il suo contributo all’“Enciclopedia dello Spettacolo”; ha diretto cinque film – tre dei quali assai validi – e collaborato a varie sceneggiature. In quest’attività infaticabile lo sorresse il suo gusto per il cinema d’arte e lo spronò una tenace allergia al cinema mercantile e filisteo». Memorabile risulta poi la sua esperienza da direttore alla Mostra del Cinema di Venezia, raccontata da un testimone d’eccezione come Tullio Kezich che lavorò al suo fianco per tre lunghi e intensi anni: «Mercuriale e imprevedibile nella gestione della quotidianità, il Professore fu sempre fermissimo sulle linee generali della sua direzione. Per la Mostra di Venezia, che gli fu affidata in un momento di piena decadenza dell’istituzione anche dal punto di vista dei finanziamenti, Chiarini ideò una cura drastica. Fin dall’inizio il suo proposito fu quello di allineare la manifestazione cinematografica alla Biennale d’arte; e quindi di ignorare, riferendosi alla sua distinzione teorica fra cinema e film, tutto ciò che riguardava il primo termine (affari, mondanità, opportunità di lancio, equilibri diplomatici) e puntando esclusivamente sul secondo. Intendeva fare del Palazzo del cinema un’appendice della mostra d’arti figurative, il padiglione internazionale della produzione d’autore. La scelta radicale gli procurò l’odio delle “contesse”, allora imperanti al Lido, per l’improvviso calo del livello mondano. Lo odiarono osti e albergatori ritenendo che la sua linea avrebbe prodotto una fuga della clientela, tanto che a un certo punto riempirono i muri del Lido di manifesti verdi con la scritta “Via Chiarini!”. [...] Oggi mi rendo conto che Chiarini poteva fare a meno dei divi perché il grande richiamo massmediologico della Mostra era lui: nei mesi a ridosso dell’inaugurazione, per un motivo o per l’altro, finiva sempre sui giornali e non di rado in prima pagina. [...] In definitiva ci si può chiedere che cosa dirà la storia del nostro eroe? Dirà che da intellettuale spregiudicato, non di rado ispido e discutibile, lascia un’imbarazzante lezione di indipendenza assoluta. Qualcuno continuerà a ripetere, per spiegare tutto, che Chiarini aveva un brutto carattere. Ma a quest’accusa il Professore ha già risposto in vita con una frase famosa: “In Italia quando dicono che hai un brutto carattere, vuol solo dire che hai un carattere».

ore 17.30
Via delle Cinque Lune (1942)

Regia: Luigi Chiarini; soggetto: liberamente tratto dal racconto O Giovannino o la morte di Matilde Serao; sceneggiatura: L. Chiarini, Umberto Barbaro, Francesco Pasinetti, [Piero Pierotti non accreditato]; fotografia: Carlo Montuori; scenografia: Guido Fiorini; costumi: Gino C. Sensani; musica: Achille Longo; montaggio: Mario Serandrei; interpreti: Luisella Beghi, Olga Solbelli, Andrea Checci, Gildo Bocci, Teresa Franchini, Maria Jacobini; origine: Italia; produzione: CSC; durata: 80’

Il film d’esordio di Chiarini, tratto da un racconto di Matilde Serao, è ambientato nella Roma ottocentesca, tra vicoli e piazzette vicino Piazza Navona. Sora Teta è una donna forte e cinica che si arricchisce prestando denaro alla povera gente. Osteggia l’amore della figlia per un giovane che poi seduce, facendone il suo amante. «Qui vi è prima di tutto, la preoccupazione di comporre un racconto visivo, di parlare allo spettatore attraverso le immagini, di annodare personaggi e particolarità, episodi e contrasti, […] poi vi è il gusto del nostro realismo più schietto, cantante e ironico, semplice e commosso nel dramma» (Palmieri).

ore 19.00

La bella addormentata (1942)

Regia: Luigi Chiarini; soggetto: liberamente tratto dalla commedia omonima di Pier Maria Rosso di San Secondo; sceneggiatura: L. Chiarini, Umberto Barbaro, Vitaliano Brancati; fotografia: Carlo Montuori; scenografia: Guido Fiorini; costumi: Gino C. Sensani; musica: Achille Longo; montaggio: Maria Rosada; interpreti: Luisa Ferida, Amedeo Nazzari, Osvaldo Valenti, Teresa Franchini, Pina Piovani, Margherita Bossi; origine: Italia; produzione: Cines; durata: 90’

In un paese siciliano una ragazza viene sedotta e poi abbandonata dal notaio presso cui lavora. Per disperazione la giovane è spinta a prostituirsi, ma viene salvata da un giovane, lavoratore nelle zolfare, che costringe il notaio a sposarla. «Chiarini ha l’estro e lo stile per queste “interpretazioni” di paese, le quali si allacciano alla nostra splendida letteratura, dai siciliani a Di Giacomo, a Murolo, a Barbarani. E il film ha un arroventato vigore, una fiorita gentilezza, una sapida comicità di personaggi minori» (Palmieri).

ore 20.45

La locandiera (1944)

Regia: Luigi Chiarini; soggetto: liberamente tratto dalla commedia omonima di Carlo Goldoni; sceneggiatura: L. Chiarini, Umberto Barbaro, Francesco Pasinetti; fotografia: Carlo Nebiolo; scenografia: Guido Fiorini; costumi: Gino C. Sensani; musica: Achille Longo; montaggio: Maria Rosada; interpreti: Luisa Ferida, Armando Falconi, Osvaldo Valenti, Camillo Pilotto, Elsa De Giorgi, Paola Borboni; origine: Italia; produzione: Cines; durata: 71’

Le vicende amorose dell’estroversa e intelligente Mirandolina goldoniana – presa tra amori, corteggiatori, litigi ed equivoci – sono la materia da plasmare cinematograficamente per il teorico e studioso Luigi Chiarini. «Occorre subito dire che Luigi Chiarini ha, con mano felice e lieve, saputo compiere il lavoro senza incorrere, per quanto ha potuto, nel cosiddetto teatro filmato che di solito non è certo immune dai difetti di rendere cattivi servizi al teatro e al cinema. Con molta abilità egli è riuscito a porre pittorescamente in evidenza quel grazioso settecento veneziano e particolarmente goldoniano» (Blandi).

lunedì 3

chiuso

martedì 4 
AD Art Day 
La televisione di qualità sbarca al cinema. Per la prima volta i programmi d’arte di Rai Educational dal piccolo al grande schermo. Al cinema Trevi, i film nati dalla collaborazione con il Ministero per i Beni e le Attività Culturali, diventano una maratona per i pubblici dell’arte: tanti, quanti sono i linguaggi per parlare della bellezza. Quello della cronaca con l’instant-movie sulla mostra-fenomeno Caravaggio in corso alle Scuderie del Quirinale, accolta da un enorme successo; quello dell’indagine poliziesca sul furto della Natività, l’opera caravaggesca ostaggio della mafia; quello della docu-fiction con Grand Tour, interpretato da Franco Nero, e Vita privata di Leonardo da Vinci, Leonardo come non lo avete mai visto; e poi lo stile del documentario classico per La Galleria Borghese e la spettacolarità degli effetti speciali de La notte di Paolina; infine, la tecnologia dell’alta definizione al servizio della voce e del volto di Giulio Scarpati che presenta un anno di mostre italiane in Altre definizioni. Rai Educational si conferma il luogo per la sperimentazione dei linguaggi dell’arte; come dimostra Art News, il magazine in onda da cinque anni su Rai Tre il sabato alle 10.30. 
mattina

Introduzione di Maria Paola Orlandini, Responsabile deella struttura di arte e cultura di Rai Educational

ore 10.00 
Grand Tour
Regia: Maria Paola Orlandini, Fabio Chimenti; durata: 50’

Il tradizionale “viaggio in Italia” nel racconto di un uomo (forse un artista?) che cerca consolazione nell’arte e nella bellezza. Venezia, Firenze, Roma, Napoli e la Sicilia, le tappe di questo viaggio di un’anima nella cultura di un paese e delle sue genti. Franco Nero, nel ruolo del viaggiatore. Ad introdurre il film, la voce e il volto di  Claudia Cardinale.

ore 11.30 
Galleria Borghese
Regia di Rubino Rubini; durata: 30’
Un documentario “classico” sulla Galleria Borghese a Roma. Un percorso narrativo che introduce ai capolavori della pittura e della scultura italiana ancora custoditi in quella che fu la residenza del cardinale Scipione Borghese. 

ore 12.00 
Moderna
regia di Michele Truglio, 30’   

Moderna è un’affascinante signora che oggi ha 96 anni, ma è una donna lucidissima piena di energia e con una grande storia da raccontare. Sì, quasi un secolo: il XXº.

La Galleria Nazionale d’Arte Moderna di Roma si racconta in prima persona nella voce e nel corpo di una donna: l’evoluzione dell’arte figurativa italiana nel suo contesto storico.

pomeriggio 
Introduzione di Mario Resca, Direttore Generale per la valorizzazione del MIBAC, Claudio Strinati, ideatore della mostra Caravaggio, Rossella Vodret, soprintendente per il Polo Museale romano, curatrice della mostra Caravaggio. 

ore 17.30 
Caravaggio, un instant-movie
Regia di Enzo Sferra; durata: 30’

Un instant-movie, un film di cronaca e attualità ma non solo, sulla mostra Caravaggio in corso a Roma fino al 13 giugno, dove si possono ammirare alcune delle opere più rappresentative dell’artista, e sicuramente attribuibili alla sua mano. A commentarle, l’ideatore della mostra Claudio Strinati, e i due curatori, Rossella Vodret,  soprintendente per il Polo Museale romano, e Francesco Buranelli, ex direttore dei Musei Vaticani.

ore 18.00 
Furti d’arte. La Natività di Caravaggio 
Regia di Massimo Sangermano; durata: 30’
Quarant’anni fa un quadro di Caravaggio, la Natività, viene trafugato dall’oratorio di San Lorenzo a Palermo. Cade, probabilmente, nelle mani della mafia; nessuno lo ha più rivisto. E oggi? Cosa è stato di quel capolavoro dell’umanità? Bruciato, mangiato dai topi, nelle mani di un potente boss. Molte le ipotesi. Molti sperano ancora di poterlo ritrovare. 

ore 18.30 
La notte di Paolina
Regia di Luigi G. Ceccarelli; durata: 30’

E ora, in quello stesso museo, una fiction dai contorni reali: un uomo solitario si aggira di notte tra saloni e volti muti; cerca una particolare statua, che aveva visto, e di cui si era innamorato, circa duecento anni prima, Paolina Bonaparte Borghese. 

Una volta trovata, la fa tornare in vita, con la forza della sua poesia. All’alba, Paolina avrà lasciato il suo soffice letto per sempre. Un film hi-tech, un modo diverso di parlare di arte.

sera

Introduzione di Giovanni Minoli, direttore di Rai Educational e Rai Storia, Giorgio Van Strateen, consigliere d’amministratore della Rai. 

Saranno presenti attori, autori e registi dei film in programma

ore 20.30 
Altre definizioni. Un percorso in Alta Definizione nell’arte italiana
Regia: Enzo Sferra
Un viaggio nel tempo e nell’arte italiana guidato dall’attore Giulio Scarpati con un mezzo tecnico d’eccezione: l’alta definizione. Si potranno godere i dettagli della pittura pompeiana, lo splendore delle opere di Raffaello, la magia di Beato Angelico, la luce e i colori di Canova e dei Della Robbia, le maestose architetture di Vanvitelli, l’Ottocento dei paesaggi di De Nittis e Fattori e delle sculture di Vincenzo Gemito, fino alla velocità del Futurismo e al design di Mendini.

ore 21.00 
Vita privata di Leonardo Da Vinci
Regia di Luigi G. Ceccarelli

Il Leonardo che nessuno conosce. Nella vita quotidiana, alle prese con i problemi più banali e gli aspetti sconosciuti del suo carattere. Un ritratto dell’uomo nascosto dietro il genio: il suo rapporto con la natura, l’arte, e la stoltezza dei contemporanei. Tra mille incredibili rivelazioni, emerge la figura di un uomo forse addirittura più imponente del suo mito.

Proiezioni a ingresso gratuito
mercoledì 5

Le lezioni americane di Antonello Branca
Il Centro Sperimentale di Cinematografia - Cineteca Nazionale in collaborazione con l’Associazione Culturale Antonello Branca propone una selezione di documentari di Antonello Branca in occasione dell’uscita del dvd + libro Seize the Time, edito da Kiwido, Federico Carra editore. 

Fotografo di formazione, dai primi anni Sessanta, Antonello Branca dà corpo a un modo nuovo di fare inchiesta, realizzando documentari sulla realtà londinese e poi sulla società americana, che coniugano partecipazione e sguardo critico. Le contraddizioni, le luci e le ombre, ma anche la grande vitalità, il dinamismo e il vento del cambiamento, che attraversano le società a capitalismo avanzato di quegli anni, sono raccontati da Branca con uno stile capace di “afferrare” il ritmo, sincopato e veloce, dei tempi. La vasta produzione di Branca, che continua fino agli anni Duemila, spazia dalle interviste a personaggi e attori di fama alle inchieste sul lavoro e sull’economia, ai documentari scientifici. In questa giornata vogliamo, però, concentrarci sulla produzione “americana” di Branca, che culmina con Seize the Time, un film ibrido, che unisce finzione e documentario, i modi e le tecniche dell’arte politica con la cultura pop, per raccontare da dentro le lotte del Black Panther Party nel periodo della sua maggiore espansione e protagonismo politico. 

Per le schede si ringrazia l’ACAB - www.associazioneantonellobranca.org
ore 17.00

L’alba dell’era atomica (1993)

Regia: Antonello Branca; fotografia: Alessandro Ojetti; musica: Daniele Cestana; montaggio: Vincenzo Mundo; suono: Tomaso Branca; produzione: Moby Dick Movies; durata: 53’

«L’alba dell’era atomica documenta, utilizzando materiali d’archivio, le vicende che hanno portato al progetto Manhattan e alla creazione della bomba atomica nel corso del secondo conflitto mondiale. Il progetto segna un punto di non ritorno nel rapporto tra ricerca scientifica, industria e apparati militari, si pongono così le basi, nel corso della seconda guerra mondiale, per una stretta connessione tra militari, ricerca scientifica e produzione industriale; connessione che si rafforzerà durante la Guerra Fredda e porterà al consolidarsi del “complesso militare-industriale” americano. Fra le molte interviste, quelle ad alcuni scienziati che hanno costruito la bomba atomica. Il documentario fa parte della trilogia “Guerra e tecnologia” che nel suo insieme racconta i legami tra apparati militari e sviluppo dell’economia americana, dagli inizi della Confederazione».

a seguire

Los Angeles una città in automobile (1968)

Regia: Antonello Branca, Andrea Barbato; fotografia: A. Branca musica: Peppino De Luca; montaggio: Rossana Coppola; suono: Raffaele De Luca; produzione: Filmakers Research Group; durata: 47’

«La California degli anni ’60 è un mondo in ebollizione che sembra anticipare il futuro. Lo Stato più dinamico e ricco degli Stati Uniti è un enorme laboratorio sociale che precorre i tempi in tutti i campi. Il documentario racconta le aporie di una città, che ha sviluppato l’organizzazione degli spazi sull’uso dell’automobile. Immagini straordinarie documentano le contraddizioni di una scelta che, nel rispondere ai bisogni di libertà individuale, apre la strada ad un assedio degli spazi, occupati da svincoli, sopraelevate, cimiteri di auto, in un crescendo claustrofobico, quasi profetico rispetto ai problemi che affliggono le città del XXI secolo».

ore 19.00

What’s happening (1967)

Regia e fotografia: Antonello Branca; musica: Peppino De Luca; montaggio: Rossana Coppola; suono: Raffaele De Luca; produzione: Filmakers Research Group; durata: 50’

«Il film è un ritratto dell’America degli anni ’60 visti attraverso l’esperienza degli artisti della Beat Generation e della Pop Art: Allen Ginsberg, Roy Lichtenstein, Fred Mogubgub, Andy Warhol, Marie Benois, Robert Rauschenberg, Gregory Corso e il collezionista Leon Kraushar. Riprese ironiche e incalzanti restituiscono il ritmo travolgente della città di New York, intrecciandosi agli artisti che parlano del loro presente. I quadri di Warhol, Lichtenstein, Rauschenberg, le animazioni di Mogubgub traducono in immagini il senso delle parole. Ne emerge il profilo di un’America solcata da contraddizioni dirompenti: da un lato la guerra del Vietnam e dall’altro l’entusiasmo per un passaggio storico che appare aperto a ogni possibile cambiamento. Gli anni Sessanta si presentano densi di contraddizioni e di problemi sociali, ma potenzialmente saturi di aspettative per il futuro».
a seguire

California: il dissenso (1968)

Regia: Antonello Branca in collaborazione con Andrea Barbato; fotografia: A. Branca musica: Peppino De Luca; montaggio: Rossana Coppola; suono: Raffaele De Luca; produzione: Filmakers Research Group; durata: 47’

«I campesinos organizzati manifestano a Sacramento durante la Marcia dei poveri, sfidando il governatore dello Stato della California Ronald Reagan. A Berkeley e a La Yolla gli studenti scendono nelle strade caricati violentemente dalla polizia. La televisione annuncia la morte di un ragazzo. I neri organizzati si mobilitano sull’onda delle rivolte dei ghetti che scuotono alle radici la società americana nel cuore degli anni ’60. […] Il documentario testimonia il clima dirompente di mobilitazione sociale che coinvolge tutta la società americana nel corso degli anni ’60. Ma rileva anche la presenza di forze conservatrici inquietanti: l’assassinio di Robert Kennedy (e prima ancora di suo fratello John, Presidente degli Stati Uniti), di Martin Luther King, la repressione sistematica delle lotte danno la misura della violenza dello scontro in atto». 

ore 20.45

Incontro con Guido Albonetti, Donatella Barazzetti, Federico Carra, Ciro Giorgini, Italo Moscati, Cristina Piccino. 
Nel corso dell’incontro verrà presentato il dvd + libro Seize the Time, realizzato da Kiwido, Federico Carra editore
a seguire

Seize the Time (1970)

Regia e fotografia: Antonello Branca; musica: Peppino De Luca; montaggio: Rossana Coppola, Luciano Benedetti; suono: Raffaele De Luca; interprete: Norman Jacobs; produzione: Filmakers Research Group; durata: 90’

«Film “cult” degli anni ’70 sul movimento delle Pantere Nere. Il lungometraggio è stato realizzato interamente negli Stati Uniti seguendo dall’interno il lavoro del Black Panther Party. Antonello Branca costruisce l’impianto narrativo del film fondendo insieme, con estrema abilità, i canoni del cinema di finzione e del cinema documentario. Un solo attore professionista, Norman Jacobs, si muove tra visioni pop-simboliche dell’imperialismo a stelle e strisce contrapposte a visioni della realtà: rastrellamenti, manifestazioni studentesche, esercitazioni della guardia nazionale, testimonianze dirette. Un’America dove i neri, e le “pantere” in particolare, vengono assassinati a sangue freddo secondo un preciso disegno repressivo». 

Proiezioni a ingresso gratuito - Vietate ai minori di anni 18
6-18 maggio

Luciano Salce, un regista trasversale
Dopo di anni di incomprensibile oblio, finalmente si torna a parlare di Luciano Salce grazie alla riscoperta dei suoi film (Colpo di stato presentato nella retrospettiva della Mostra di Venezia 2004 Italian Kings of the Bs - Storia segreta del cinema italiano, La cuccagna nella retrospettiva del 2008 Questi fantasmi: Cinema italiano ritrovato) e a una serie di iniziative promosse dal figlio Emanuele insieme allo studioso Andrea Pergolari: il libro Luciano Salce. Una vita spettacolare (Edilazio, Roma, 2009) e il documentario L’uomo dalla bocca storta (2009), che saranno presentati mercoledì 12 maggio. Ma molto bisogna ancora fare per valutare appieno la figura dell’eclettico regista e attore romano (1922-1989), capace di svariare dalla prosa al cabaret, dal teatro al cinema, con una spiccata predilezione per l’umorismo e la satira di costume. Diplomato all’Accademia Nazionale d’Arte Drammatica, Salce esordisce con successo a teatro sia come regista che come attore (sotto la direzione di maestri come Orazio Costa, Fersen, Visconti e Strehler). Nel 1949 si trasferisce a Parigi, dove mette in scena con Alberto Bonucci e Vittorio Caprioli un pirotecnico spettacolo al cabaret “Le rose rouge”, che rinnova completamente il teatro di rivista. L’anno dopo Salce si reca in Brasile, dove la sua creatività ha modo di dispiegarsi in ogni direzione: insegna regia, diviene vice direttore artistico del Teatro Brasileiro de Comédia, fonda il Teatro de Segunda Feira, mette in scena commedie e drammi, esordisce come regista (Uma pulga na balança, Floradas na Serra, entrambi del 1953) e attore cinematografico. Rientrato in Italia, riprende l’attività teatrale e parallelamente compare in vari film. Agli inizi degli anni Sessanta, con Le ore dell’amore, intraprende una lunga e altalenante carriera di regista, nella quale spiccano alcune perle: Il federale, La voglia matta, La cuccagna, Colpo di stato, Basta guardarla, Il… Belpaese, oltre ai primi due Fantozzi, autentici capolavori di comicità. Ma è l’opera complessiva di Salce che va analizzata a fondo (e la presente retrospettiva, quasi completa, ne offre l’occasione) perché tutti i suoi film, anche quelli meno riusciti, non sono mai banali e catalogabili in comodi (e rassicuranti) schemi: c’è sempre una zampata, volta a svelare l’assurdità del mondo che ci circonda, con effetti irresistibilmente comici, che non riescono mai, però, a sopprimere un’irriducibile malinconia di fondo. Le due facce di un regista/attore, la cui grandezza non è stata ancora compresa.

giovedì 6

ore 17.15

Le pillole di Ercole (1960)

Regia: Luciano Salce; soggetto e sceneggiatura: Ettore Scola, Ruggero Maccari, Vittorio Vighi, Bruno Baratti, L. Salce, dalla commedia omonima di Maurice Hennequin e Paul Bilhaud; fotografia: Erico Menczer; scenografia: Gianni Polidori; costumi: Piero Gherardi, Lucia Mirisola; interpreti: Nino Manfredi, Sylva Koscina, Jeannie Valerie, Francis Blanche, Mitchell Kowal, Vittorio De Sica; origine: Italia; produzione: Dino De Laurentiis Cinematografica, Maxima Film; durata: 85’

«Sotto l’effetto di un afrodisiaco, il dottor Mino Pasqui (Manfredi) ha cornificato un ricco americano, che pretende di ripagarlo con ugual moneta. La soluzione è spacciare una sciacquetta (Valérie) come propria moglie, alle terme di Salsomaggiore: nulla va come previsto, e arriva anche la vera consorte (Koscina) di Mino. […] Un rodato meccanismo di equivoci forza il comune senso del pudore dell’Italia dell’epoca […]. Solo uno scherzo, ma interpretato con divertimento e girato con la cura formale tipica del primo Salce» (Mereghetti). «Avrei dovuto debuttare con Il federale ma non si riusciva a chiudere la produzione e così feci un film meno impegnativo, Le pillole di Ercole, una farsa per Manfredi, grazie a Manfredi che insisté perché lo dirigessi io contro il parere di De Laurentiis. […] Fu un successo e dimostrai che sapevo dirigere un film» (Salce).

Vietato ai minori di anni 16
ore 19.00

La cuccagna (1962)

Regia: Luciano Salce; soggetto: da un’idea di Luciano Vincenzoni e Alberto Bevilacqua; sceneggiatura: L. Salce, L. Vincenzoni, Carlo Romano, Goffredo Parise; fotografia: Enrico Menczer; scenografia: Nedo Azzini; costumi: Danilo Donati; musica: Ennio Morricone; montaggio: Roberto Cinquini; interpreti: Donatella Turri, Luigi Tenco, Umberto D’Orsi, Anna Baj, Emilio Barella, Liù Bosisio; origine: Italia; produzione: Giorgio Agliani Cinematografica, C.I.R.A.C.; durata: 95’

Rossella, una ragazza anticonformista, attraverso il lavoro cerca di fuggire dall’ambiente familiare, ma le occupazioni che trova non la soddisfano. Conosce Giuliano, un giovane contestatore, più a parole che con i fatti, il quale cerca di aprirle gli occhi. La ragazza è contagiata dal pessimismo di Giuliano e i due meditano addirittura il suicidio... «In La cuccagna io anticipavo un personaggio esploso poi nel ’68, il personaggio del contestatore del ’68. Fatto da Tenco, giovane, disadattato, ribelle, anticipatore persino fisicamente» (Salce).

Versione restaurata dalla Cineteca Nazionale - Vietato ai minori di anni 14
ore 20.45

Il federale (1961)

Regia: Luciano Salce; soggetto: [Franco] Castellano e Pipolo [Giuseppe Moccia]; sceneggiatura: Castellano e Pipolo, L. Salce; fotografia: Erico Menczer; scenografia: Alberto Boccianti; costumi: Giuliano Papi; musica: Ennio Morricone; montaggio: Roberto Cinquini; interpreti: Ugo Tognazzi, Georges Wilson, Elsa Vazzoler, Mireille Granelli, Stefania Sandrelli, Franco Giacobini; origine: Italia; produzione: D.D.L.; durata: 100’

«Il fascista de Il federale è il frutto di una scuola di ottusità e imbecillità, giocato dai suoi stessi capi furbacchioni. Uno che non capisce perché gli hanno insegnato a non capire. D’altra parte il professore dal solido e chiaro antifascismo ha delle grettezze umane che non ha il suo antagonista. Il film è tutto in questo scontro di caratteri. Fare satira è sempre un esercizio difficilissimo, in un paese dotato di così poco senso dell’umorismo come il nostro, e fa rischiare l’impopolarità. [...] Qualcuno rimproverò il film di essere qualunquista, perché si vedeva con occhio umano il personaggio del fascista ottuso e imbecille. L’accusa, d’altronde, mi è stata fatta spesso. Il professore poi, non è che lo considerassi come un buono, era un antifascista storico, vecchio tipo, alla Bonomi Sforza, visto anche lui criticamente» (Salce).
venerdì 7
ore 17.00
Le monachine (1963)

Regia: Luciano Salce; soggetto e sceneggiatura: [Franco] Castellano e Pipolo [Giuseppe Moccia]; fotografia: Erico Menczer; scenografia: Aurelio Crugnola; costumi: Giuliano Papi; musica: Ennio Morricone; montaggio: Roberto Cinquini; interpreti: Catherine Spaak, Didi Perego, Amedeo Nazzari, Sandro Bruni, Umberto D’Orsi, Sylva Koscina; origine: Italia; produzione: Hesperia Cinematografica; durata: 103’

Due suore partono per Roma per incontrare il direttore di una compagnia d’aviazione responsabile di far volare i propri aerei sopra il loro convento, che rischia di cadere a pezzi. «Noi pensiamo che Salce sia fra coloro che, nel cinema italiano, meglio interpretano alcuni particolari sapori di un nostro clima d’oggi. Salce [...] sostiene che [...] non si tratta di un “suo” film [...]. Si sa [...] che doveva segnare [...] l’esordio [nella regia, n.d.r.] di due giovani sceneggiatori, Castellano e Pipolo, collaboratori abituali di Salce. È in sostanza, un film di sceneggiatura; è un genere di cinema indissolubilmente legato alle idee, all’inventiva dei dialoghi [...]. Le monachine funziona [...] è una serie di battute abbastanza divertenti, applicate ad alcune reali situazioni d’oggi con una certa pregnanza, ad alcune analogie abbastanza spiritose» (Gambetti).

ore 19.00

El Greco (1965)

Regia: Luciano Salce; soggetto e sceneggiatura: Guy Elmes, Luigi Magni, Massimo Franciosa, L. Salce; dialoghi: John Francis Lane; fotografia: Leonida Borboni; scenografia: Luigi Scaccianoce; costumi: Danilo Donati; musica: Ennio Morricone; montaggio: Nino Baragli; interpreti: Mel Ferrer, Rosanna Schiaffino, Mario Feliciani, Giulio Donnini, Adolfo Celi, Renzo Giovampietro; origine: Italia/Francia; produzione: Arco Film (1960), Produzioni Artistiche Internazionali, Films du Siècle; durata: 95’

«Toledo, 1576. Arrivato in Spagna dall’Italia con l’amico Francesco, il pittore Dominikos Theotokopulos (meglio noto come El Greco) è chiamato ad affrescare una chiesa da Don Diego di Castilla. Nonostante la grandezza della sua arte, riesce con difficoltà a far comprendere il suo misticismo pittorico alla rigida ortodossia cattolica. [...] Poi, magari, un giorno riusciremo anche a scoprire cosa (o chi) ha convinto Luciano Salce [...] a dirigere una biografia del pittore El Greco. [...] Il fatto è che un regista, attore e autore di commedie, da sempre (e per sempre) unicamente attivo nel repertorio brillante, sia capace di approntare un film di tale qualità, utilizzando lo schermo panoramico e i colori De Luxe come neanche Richard Fleischer nel suo L’altalena di velluto rosso (1958): guardare per credere il duello tra spadaccini Ferrer e Fantasia (!!). Lento, ieratico e solenne per tutta la prima parte, con la rievocazione del talento pittorico di El Greco, il film acquista il necessario rigore drammatico nella seconda parte, rivelando con pudore i conflitti di una coscienza. Siamo a metà tra Il tormento e l’estasi (1965) di Carol Reed ed Un uomo per tutte le stagioni (1966) di Fred Zinnemann: mai avremmo pensato di dover prendere questi punti di riferimento per un regista come Luciano Salce» (www.cinemedioevo.it).
Anteprima del film Miracolo d’amore
ore 20.45 

Incontro con Tony De Bonis

Nel corso dell’incontro verrà presentato il libro di Tony De Bonis Il cinema nella testa
a seguire

Miracolo d’amore (2010)

Regia: Tony De Bonis; soggetto e sceneggiatura: T. De Bonis da un’idea di Attilio Luzzi; fotografia: Donato De Bonis; musica: Emanuele Perilli, Cristian Battista; montaggio: D. De Bonis; interpreti: Attilio Luzzi, Domenica Flamini, Ivo Giuseri, Marilena Tombolillo, Carolina De Santis, Maria Letizia Dello Russo; origine: Italia; produzione: T. De Bonis; durata: 60’ circa

Il 55° film del filmaker per antonomasia del cinema italiano, Tony De Bonis, racconta la storia di un povero frate che vive in una chiesetta di campagna ed è molto conosciuto per il suo comportamento stravagante e per la sua partecipazione a ogni evento che coinvolge i giovani della zona. Don Diego cerca di convincere le prostitute a redimersi, ai giovani di non far uso di sostanze stupefacenti e le sue azioni non passano mai inosservate… Ancora una volta De Bonis, con l’inconfondibile stile e la proverbiale passione che animano la sua attività di cineasta fuori dagli schemi, narra la realtà quotidiana della vita, la corruzione e le ingiustizie che ovunque dilagano.
Ingresso gratuito
sabato 8

ore 17.00

Le ore dell’amore (1963)
Regia: Luciano Salce; soggetto e sceneggiatura: [Franco] Castellano e Pipolo [Giuseppe Moccia], L. Salce, revisione Diego Fabbri; fotografia: Erico Menczer; scenografia: Nedo Azzini; costumi: Giuliano Papi; musica: Luiz Bonfa e Toledo; montaggio: Roberto Cinquini; interpreti: Ugo Tognazzi, Emmanuelle Riva, Barbara Steele, Mara Berni, Umberto D’Orsi, Brunello Rondi; origine: Italia; produzione: D.D.L. Cinematografica; durata: 102’

Il rapporto felice fra una uomo e una donna viene messo in crisi dalla quotidianità del matrimonio, per sfuggire alla quale si ritagliano… le ore dell’amore. «Incapaci di seguire il regista di La voglia matta sul piano dell’ideologia (ce ne eravamo accorti soprattutto con La cuccagna), siamo sempre pronti a divertirci alla sua caustica osservazione della realtà. Finché Salce si mantiene sul piano della nota di costume, del ghiribizzo, della battuta, il suo estro non teme rivali. Davvero sembra di ritrovare, in un film come Le ore dell’amore, la grazia di certe commedie americane degli anni Trenta: c’è la stessa capacità di sorridere dei difetti contemporanei, di mimare atteggiamenti e locuzioni della società d’oggi, di imporre personaggi quotidiani in una dimensione esilarante. Abbiamo di fronte una commedia girata particolarmente bene, con una ricerca di stile tanto apprezzabile quanto inavvertita. La recitazione spiritosa della Riva e di Tognazzi è sostenuta da un montaggio fitto di attacchi insoliti, rimbalzante, piacevolissimo. Si può dire, insomma, che la commedia cinematografica all’italiana sta trovando un suo linguaggio, una sua dignità senza precedenti» (Kezich).

Copia proveniente dalla Cineteca Griffith - Vietato ai minori di anni 14
ore 19.00

Ti ho sposato per allegria (1967)

Regia: Luciano Salce; soggetto: dalla commedia omonima di Natalia Ginzburg; sceneggiatura: Sandro Continenza, N. Ginzburg, L. Salce; fotografia: Carlo Di Palma; scenografia: Piero Poletto; costumi: Luca Sabatelli; musica: Piero Piccioni; montaggio: Marcello Malvestito; interpreti: Monica Vitti, Giorgio Albertazzi, Italia Marchesini, Maria Grazia Buccella, Rossella Como, Michel Bardinet; origine: Italia; produzione: Fair Film; durata: 99’

Giuliana, moglie di un avvocato, è totalmente negata per i lavori domestici, specie in presenza della suocera, ma ciò non mette in crisi il suo matrimonio. «Il film si solleva nella scena del pranzo con la suocera. Qui una splendida caratterista, Italia Marchesini, l’unica interprete passata dalla messinscena teatrale al film, dà umore e ritmo a una serie di gag eseguite dalla Vitti con autentico brio. E si delinea, dietro i guizzi di un dialogo spiritosissimo, il tema vero di Ti ho sposato per allegria: la sacrosanta incapacità di una ragazza d’estrazione popolare a inserirsi negli schemi dell’esistenza borghese» (Kezich). «Una commedia spigliata e divertente, diretta con bel ritmo e interpretata da una Vitti in particolare stato di grazia» (Mereghetti).

ore 20.45
Colpo di stato (1968)
Regia: Luciano Salce; soggetto: Ennio De Concini; sceneggiatura: E. De Concini, L. Salce; fotografia: Luciano Trasatti; scenografia: Giulio Cabras; musica: Gianni Marchetti; montaggio: Sergio Montanari; interpreti: Steffen Zacharias, Dimitri Tamarav, Silvano Spadaccino, Orchidea De Santis, Bebert H. Marboutie, Anna Casalino; origine: Italia; produzione: Vides Cinematografica; durata: 105’
La lunga lunga notte dello scrutinio elettorale del 1972 secondo le menti geniali di Salce e De Concini, che immaginano un’impennata imprevista dei voti conquistati dal partito comunista. Libero esperimento cinematografico figlio del ’68 italiano, seriamente danneggiato da una distribuzione a dir poco fantasma che ha portato alla sparizione quasi totale del film. Salce mischia una satira politica beffarda, quasi sempre lontana dagli schemi sicuri della commedia all’italiana del periodo, al cinema-verité, al film-inchiesta, al film nel film, al film corale (con tanto di coro greco a commentare i passaggi narrativi principali), frantumando la trama in un susseguirsi delirante di situazioni, avvenimenti, dinamismi. Prodotto dopo mille difficoltà con un budget ridotto lungo un anno di duro lavoro, Colpo di stato è certamente fra i film più ambiziosi e preziosi di Luciano Salce, da riscoprire urgentemente.
domenica 9

ore 17.00

Alla mia cara mamma nel giorno del suo compleanno (1974)

Regia: Luciano Salce; soggetto: da Nel giorno dell’onomastico della mamma di Rafael Azcona, Luis Berlanga; adattamento: L. Salce; sceneggiatura: R. Azcona, L. Berlanga, L. Salce, Massimo Franciosa, Sergio Corbucci; fotografia: Erico Menczer; scenografia e costumi: Fiorenzo Senese; musica: Franco Micalizzi; montaggio: Amedeo Salfa; interpreti: Paolo Villaggio, Lila Kedrova, Eleonora Giorgi, Antonino Faà Di Bruno, Orchidea De Santis, Enzo Spitaleri; origine: Italia; produzione: Rusconi Film; durata: 105’

«Trattato – e vestito – dalla madre (Kedrova) come un bambino, il trentenne Federico (Villaggio) si sfoga con foto oscene e bambole di gomma, finché arriva in casa la cameriera Angela (Giorgi): ma la genitrice non lo lascerà partire. [...] L’obiettivo della satira (il decrepito mondo nobiliare) è scontato, ma colpiscono i toni violenti e sgradevoli, l’erotismo ora funereo, ora solare e liberatorio. Villaggio, un anno prima di Fantozzi, se ne va in giro nudo. Memorabile Faà di Bruno (che nella vita era un colonnello dei granatieri in pensione), lo zio che rinfaccia al nipote di essere “un pipetta”» (Mereghetti).

Vietato ai minori di anni 14
9-13 maggio

Indipendente italiano: I videofilm di Michelangelo Buffa

Michelangelo Buffa è nato a Brusson (Aosta) nel 1948. Cinéphile, critico cinematografico («Filmcritica», «Panoramiques», Torino Film Festival, emissioni radiofoniche e documentari per la Sede Rai della Valle d’Aosta), insegnante, animatore culturale (fu socio fondatore del MovieClub di Torino, della rivista Panoramiques, organizzatore di Cinemambiente), filmaker, documentarista, attivo dagli inizi degli anni Sessanta, ha preservato una dimensione “amatoriale”, realizzando, nell’ambito della produzione underground italiana, film in 8mm, Super8, 16mm, ed in video, a partire dal 1992. 

Ha partecipato a numerose rassegne italiane di cinema indipendente, fra le quali Montecatini, Filmaker, Porretta, Videoland di Cesena, Premio Libero Bizzarri, Fano, Umbertiade; il Museo del Cinema di Torino gli ha dedicato una serata ed un omaggio gli è stato dedicato dall’Infinity Festival di Alba. Ha partecipato al recente Bellaria Film Festival col video Nel giardino terrestre.

Attualmente vive e lavora ad Aosta dove realizza video documentari a carattere antropologico nell’ambito dell’attività del Bureau Régional pour l’Ethnologie et la Linguistique, curando anche l’organizzazione dell’Archivio audiovisivo.

Buone visioni…

ore 18.50
Il figlio (1973/2005) 

Un videofilm di Michelangelo Buffa; origine: Italia; durata: 5’

«Il figlio è il mio videofilm più sintetico ed anche l’unico diviso in quadri. Una dimensione soggettiva ed esistenziale lo attraversa marcando nei diversi capitoli quella caratteristica esigenza giovanile di ricerca e di rivolta stimolata anche dal periodo storico di quegli anni, marcati dalle ideologie libertarie originate dal ’68: i capelli lunghi del personaggio ne sono il simbolo evidente in contrapposizione alla figura paterna con la quale il figlio si scontra in un duello metaforico. Nei singoli quadri ho cercato la massima concentrazione di senso in una sintesi simbolica che non ammetteva ridondanze. La malattia, che è la condizione esistenziale adolescenziale in cui ci si culla nel proprio disagio, è qui rappresentata da un vomito, un rigetto, che è quindi un rifiuto di una condizione presente. La ricerca è rappresentata da un girovagare in un ambiente glaciale e desertico, solitario proprio com’è il luogo mentale di chi cerca una via soggettiva di realizzazione e/o di fuga; il sogno è invece solare, statico, permanente, comodo, in un giardino, ed è ciò che non si può vedere ma solo immaginare; la rivolta poi non può che essere una rivolta nei confronti del proprio padre come figura emblematica e capro espiatorio di tutte le rivolte contro tutti i padri e qui il gesto della rivolta viene simboleggiato  da una sottrazione, la sedia del potere viene sottratta al padre in seguito ad un “duello” di sguardi… In questo film, come in molti miei altri, mi sono messo in scena interpretando le tensioni interiori che in quel periodo mi tormentavano. Tutto ha la leggerezza della commedia, l’immediatezza dell’ingenuità e la sincerità dei sentimenti» (Buffa).

Ingresso gratuito

ore 19.00

Fantozzi (1975)

Regia: Luciano Salce; soggetto: dal libro omonimo di Paolo Villaggio; sceneggiatura: Leo Benvenuti, Piero De Bernardi, L. Salce, P. Villaggio; fotografia: Erico Menczer; scenografia: Nedo Azzini; costumi: Orietta Nasalli Rocca; musica: Fabio Frizzi; montaggio: Amedeo Salfa; interpreti: P. Viallaggio, Liù Bosisio, Anna Mazzamauro, Gigi Reder, Umberto D’Orsi, Plinio Fernando; origine: Italia; produzione: Rizzoli Film; durata: 108’

«Salce dà volto e consistenza a personaggi e fatti caricaturali ed eccessivi, segnati, sulla pagina letteraria, da un gusto del grottesco surreale e iperbolico quasi impossibile da trasporre visivamente. Il regista [...] sposta personaggi, confonde i tipi, contamina gli episodi. Nelle due raccolte di racconti di Villaggio, il compagno di disavventure era Fracchia, l’organizzatore di divertimenti e gite aziendali: al cinema diventa l’occhialuto e magro Filini (l’attore Gigi Reder, divenuto proverbiale nel ruolo del personaggio semicieco, che porta “occhiali doppi tipo civetta”), che nei racconti era presentato così: “Quarantasei anni, 99 cm di statura [...] completamente calvo”. Acquista consistenza il personaggio di Calboni [...]. La rielaborazione degli intrecci dei racconti procede con lo stesso sistema di contaminazione, smussando le iperboli letterarie e accentuando la fisicità farsesca delle situazioni» (Pergolari).

ore 21.00

Il secondo tragico Fantozzi (1976)

Regia: Luciano Salce; soggetto e sceneggiatura: Paolo Villaggio, Leo Benvenuti, Piero De Bernardi, dai libri di P. Villaggio Fantozzi e Il secondo tragico Fantozzi; collaborazione alla sceneggiatura: L. Salce; fotografia: Erico Menczer; scenografia: Carlo Tomassi; costumi: Orietta Nasalli Rocca; musica: Fabio Frizzi, Franco Bixio, Vince Tempera; montaggio: Antonio Siciliano; interpreti: P. Villaggio, Anna Mazzamauro, Gigi Reder, Ugo Bologna, Mauro Vestri, Plinio Fernando; origine: Italia; produzione: Rizzoli Film; durata: 110’

«Ripetere giova. E del resto, anche Paolo Villaggio, autore di una prima raccolta di novellette intitolata Fantozzi, gliene aveva fatta seguire un’altra intitolata Il secondo tragico libro di Fantozzi. A tutte e due quelle raccolte si era ispirato il primo film, Fantozzi, scritto con Villaggio, da Benvenuti e De Bernardi e diretto da Luciano Salce. A quelle medesime raccolte si ispira anche il film di oggi, realizzato, ovviamente, dalla stessa équipe. Con una costruzione narrativa più robusta, questa volta, e, soprattutto, con una scelta più decisa e meditata nei confronti del tipo di comicità che, escludendo quasi del tutto la farsa (soprattutto quella “all’italiana”), punta adesso apertamente al paradosso surreale, in linea con i giochi stralunati dei più recenti entertainers americani, da Woody Allen, a Mel Brooks, a Gene Wilder.
La maggiore solidità di racconto deriva dal fatto che gli autori, pur rifacendosi alle novellette dei due testi, le hanno riunite qui secondo un piano che dà lo spazio giusto, e ragionato, alle gesta più tipiche del ragionier Ugo Fantozzi, campione altrettanto tipico di un sistema impiegatizio beffato in letteratura dai tempi di Kafka, di Courteline e di Bersezio e che ha raggiunto adesso, in una società stravolta dalle gerarchie e dai consumi, dimensioni davvero... galattiche» (Rondi).

lunedì 10

chiuso
martedì 11

ore 17.15
Oggi, domani, dopodomani (1965)
Episodio L’uomo dai cinque palloni
Regia: Marco Ferreri; soggetto e sceneggiatura: M. Ferreri, Rafael Azcona; fotografia: Aldo Tonti; scenografia: Carlo Egidi; costumi: Luciana Marinucci; musica: Teo Usuelli; montaggio: Renzo Lucidi; interpreti: Marcello Mastroianni, Catherine Spaak

Episodio L’ora di punta
Regia: Eduardo De Filippo; soggetto: dall’atto unico di E. De Filippo Pericolosamente; sceneggiatura: E. De Filippo, Isabella Quarantotti; fotografia: Mario Montuori; scenografia: Ferdinando Scarfiotti; musica: Nino Rota; montaggio: Adriana Novelli; interpreti: Marcello Mastroianni, Virna Lisi, Luciano Salce

Episodio La moglie bionda
Regia: L. Salce; soggetto: Goffredo Parise; sceneggiatura: [Franco] Castellano e Pipolo [Giuseppe Moccia]; fotografia: Gianni Di Venanzo; scenografia: Luigi Scaccianoce; costumi: Cesare Rovatti; musica: Luis Enriquez Bacalov; montaggio: Marcello Malvestito; interpreti: Marcello Mastroianni, Pamela Tiffin, Lelio Luttazzi, Raimondo Vianello, L. Salce
origine: Italia/Francia; produzione: Compagnia Cinematografica Champion, Les Films Concordia; durata: 97’

Film nota alle cronache per le vicende legate a L’uomo dei cinque palloni di Ferreri, nato come lungometraggio, ridotto a 25’ per volere del produttore e accorpato a due episodi girati velocemente per ovviare alla situazione. L’episodio di Salce è incentrato su uno scambio di persone: un uomo decide di vendere a un emiro la bella moglie, che lo sta rovinando, ma scoprirà che la donna non è di suo gradimento… 

Copia proveniente da Cineteca Griffith

ore 19.00
Il Prof. Dott. Guido Tersilli primario della clinica Villa Celeste convenzionata con le mutue (1969)
Regia: Luciano Salce; soggetto e sceneggiatura: Alberto Sordi, Sergio Amidei; fotografia: Sante Achilli; scenografia: Franco Bottari; costumi: Bruna Parmesan; musica: Piero Piccioni; montaggio: Sergio Montanari; interpreti: Alberto Sordi, Evelyn Stewart [Ida Galli], Pupella Maggio, Claudio Gora, Alessandro Cutolo, Nanda Primavera; origine: Italia; produzione: San Marco Cinematografica; durata: 104’

«Si tratta del bis di un successo dell’anno scorso, Il medico della mutua di Luigi Zampa; ma per staccarsi dal modello, Luciano Salce ne ha esasperato gli umori polemici. Non pago di accumulare mutuati con l’avidità di un vampiro della medicina, il dottor Guido Tersilli ha industrializzato lo sfruttamento delle malattie e delle previdenze fondando una clinica di lusso. A vedere qual è la sorte dei ricoverati nelle mani di Tersilli e della sua banda c’è da farsi venire i brividi al primo sintomo di raffreddore. L’effetto è lo stesso di certe inchieste giornalistiche o televisive che aggrediscono una piaga sociale purtroppo esistente. A parte le deformazioni farsesche […], è innegabile che il film raggiunge il suo scopo di torvo e macabro avvertimento» (Kezich).

Copia proveniente da Archivio storico del cinema italiano - Associazione cultarale Onlus  Ingresso gratuito

ore 21.00

Poesia bianca. Il cinema di Simone Massi

Simone Massi, autore tra i più importanti di cinema di animazione a livello internazionale, presenta Poesia bianca. Il cinema di Simone Massi, volume + dvd curato da Roberto Della Torre e edito da Fondazione Cineteca Italiana. Formatosi presso l’Istituto Statale d’Arte di Urbino, Massi realizza il suo primo film, Immemoria, nel 1995. Da allora ha realizzato 18 titoli – tra cui Nuvole, mani nella rosa dei 5 corti in lizza per il premio David di Donatello – che hanno ottenuto premi e riconoscimenti in prestigiosi festival. Risultati sorprendenti per film che vengono creati secondo la modalità più tradizionale, ovvero disegnando una tavola alla volta, fino a dar vita a delle vere e proprie poesie per immagini in cui, alla riflessione sulla Storia, lo scorrere del tempo, la vita e le tradizioni contadine, si intrecciano interrogativi sull’identità, la memoria e il ricordo personale. 

ore 21.00

Incontro moderato da Enrico Magrelli con Simone Massi, Roberto Della Torre 

a seguire 

Proiezione di alcuni corti di animazione di Simone Massi
Ingresso gratuito
mercoledì 12
ore 17.00

Professor Kranz tedesco di Germania (1978)

Regia: Luciano Salce; soggetto: ispirato al personaggio omonimo creato da Paolo Villaggio; sceneggiatura: Ugo Liberatore, Fabrizio Zampa, Augusto Caminito, Giuseppe Catalano, revisione e collaborazione di Leo Benvenuti, Piero De Bernardi, P. Villaggio, Costa Serran; fotografia: Danilo Desideri; scenografia: Fernando Cardejas; costumi: Marcelo De Barros; musica: Piero Piccioni; montaggio: Antonio Siciliano; interpreti: Paolo Villaggio, José Wilker, Vitoria Chamas, Maria Rosa, Walter D’Avila, Adolfo Celi; origine: Italia/Brasile; produzione: Effe Esse, Brasfilm; durata: 115’

«La storia è ambientata in Brasile, tra le favelas di Rio De Janeiro, e segna il ritorno cinematografico di Salce nello stato sudamericano a trentacinque anni di distanza. L’immagine è tutt’altro che oleografica: la Rio del film è una città popolare, la mdp gira tra quartieri brulicanti di persone indigenti, disoccupati indolenti, prostitute, bicocche cadenti. […] Sotto la statua del Corcovado si svolge un grottesco e scatenato ballo di ladri. La banda di malfattori, che crede di aver rapito lo sceicco del Qatar, mentre invece ne ha rapito l’autista, è la più disastrata e inetta banda che si sia mai vista nel cinema italiano. […] A ribadire il carattere memoriale del film c’è la partecipazione come attore (in un cast quasi totalmente brasiliano), nel ruolo del carcamano, di un perfido Adolfo Celi: amico di Salce, con cui aveva condiviso, al cinema e al teatro, la precedente esperienza brasiliana» (Pergolari).

ore 19.10
Rag. Arturo De Fanti bancario-precario (1980)
Regia: Luciano Salce; soggetto: L. Salce; sceneggiatura: Ottavio Alessi, Augusto Caminito, L. Salce; fotografia: Sergio Rubini; scenografia: Elio Micheli; costumi: Giulietta De Riu; musica: Piero Piccioni; montaggio: Antonio Siciliano; interpreti: Paolo Villaggio, Catherine Spaak, Anna Mazzamauro, Gigi Reder, Enrica Bonaccorti, Anna Maria Rizzoli; origine: Italia; produzione: P.A.C.; durata: 92’

Il ragionier De Fanti e la moglie vivono in condizioni di ristrettezze economiche, alle quali cercano di sopperire ospitando i rispettivi amanti, ma la situazione ben presto si complica e la loro casa si trasforma in un porto di mare. […] Lo scaltro mestiere di Luciano Salce riesce dal suo canto a salvare l’allegra pochade dai rischi insiti in una formula alquanto scontata, reggendone le fila con spigliatezza, concedendosi qualche gag azzeccata […], e offrendo a Villaggio il destro di confermare le sue doti di comico sempre simpatico, a tratti esilarante» (Zanelli).

ore 21.00

Incontro moderato da Arnaldo Colasanti con Emanuele Salce, Andrea Pergolari

Nel corso dell’incontro verrà presentato il libro di Andrea Pergolari e Emanuele Salce, Luciano Salce. Una vita spettacolare (Edilazio, Roma, 2009)
a seguire
L’uomo dalla bocca storta (2009)

Regia: Emanuele Salce, Andrea Pergolari; origine: Italia; produzione: Baires; durata: 59’

Il documentario racconta la vita e la carriera di Luciano Salce, a vent’anni dalla sua scomparsa, attraverso le testimonianze di colleghi ed amici (tra gli altri, Paolo Villaggio, Franca Valeri, Catherine Spaak, Paolo Ferrari, Giorgio Albertazzi, oltre al critico Alberto Pezzotta) e materiale di repertorio, per catturare la personalità dirompente di un uomo di spettacolo che non si è mai negato nulla. Con il sorriso stampato sulla bocca e lo sguardo pungente sul mondo che lo circondava. «Quando ho scoperto che c’era una persona, Andrea [Pergolari], che sapeva tutto su mio padre anche più di me, ho capito che c’era la possibilità di scrivere in due una biografia su Luciano Salce, anche perché finora non esisteva una monografia completa su mio padre […]. Avevo bisogno di qualcuno che mi stesse vicino fisicamente nel momento dell’apertura degli scatoloni, per me era impensabile scrivere il libro da solo come era impensabile farlo scrivere ad un altro, volevo starci, esserci, vedere da vicino ma far operare da un chirurgo… Com’è avvenuto con il documentario, ogni fotogramma, allo stesso modo per la biografia ogni pagina, ogni foto è stata scelta, scritta assieme, ma io sempre con un vicino distacco, infatti sentivo la necessità che si creasse un’occasione di questo tipo, avevo bisogno per la delicatezza della materia trattata di aprire gli scatoloni insieme, di frugarci dentro, di riordinare il materiale ecc… Aprire da soli gli scatoloni è più triste, più malinconico» (Emanuele Salce).

Ingresso gratuito 

giovedì 13

ore 17.00

Dove vai in vacanza? (1978)

Episodio Sarò tutta per te

Regia: Mauro Bolognini; soggetto: Roberto Gianviti; sceneggiatura: Ruggero Maccari, Iaia Fiastri; fotografia: Luciano Tovoli; scenografia: Lorenzo Baraldi; costumi: Piero Tosi; musica: Ennio Morricone; montaggio: Nino Baragli; interpreti: Ugo Tognazzi, Stefania Sandrelli

Episodio: Sì, buana

Regia: Luciano Salce; soggetto: Furio Scarpelli; sceneggiatura: F. Scarpelli, Alessandro Continenza; fotografia: Danilo Desideri; scenografia: Francesco Chianese; costumi: Bona Nasalli Rocca; musica: Franco Bixio, Fabio Frizzi, Vince Tempera; montaggio: Antonio Siciliano; interpreti: Paolo Villaggio, Anna Maria Rizzoli; 

Episodio: Le vacanze intelligenti

Regia: Alberto Sordi; soggetto e sceneggiatura: Rodolfo Sonego, A. Sordi; collaborazione alla sceneggiatura: Silvia Napolitano; fotografia: Sergio D’Offizi; scenografia: Lorenzo Baraldi; costumi: Bruna Parmesan; musica: Piero Piccioni; montaggio: Tatiana Morigi; interpreti: A. Sordi, Anna Longhi

origine: Italia; produzione: Rizzoli Film; durata: 153’

«Dove vai in vacanza? va benissimo per chi va in vacanza al cinema. Rispetta la tradizione proponendo un film che, per lo stile degli autori, avrebbe potuto esser fatto una decina d’anni fa, e mette di buon umore tornando a offrire i vecchi sapori di casa: quegli intingoli a base di satira di costume, di farsa surreale e di frusta al pepe per cui il cinema italiano, quando è volto ai consumi popolari, in patria regge a ogni crisi e all’estero produce tesi di laurea. Tre episodi, e tre gradi di sorriso. [...] Nel secondo episodio Sì buana si contemplano le catastrofi di un Paolo Villaggio che, fallito come imbalsamatore di animali, si spaccia per africanista e si fa assumere come animatore di safari per ricchi. Naufrago in una taverna, il citrullo racconta a chi non dovrebbe come qualmente, dopo essere stato costretto a danzare sul fuoco e a mangiare topi, concupendo la bellona Anna Maria Rizzoli si trovò coinvolto in un delitto mentre fingeva d’andare a caccia di leoni. Tentando la parodia dei racconti di Hemingway, e puntando soprattutto sulla farsa, il regista Luciano Salce e Villaggio, qua e là ancora impagabile, procurano buone risate di cui fanno equamente le spese i capponi lombardi e i vendifrottole romaneschi» (Grazzini).

ore 19.45

Andata e ritorno (1974/2002)
Un videofilm di Michelangelo Buffa; origine: Italia; durata: 42’

«Un “film” di montaggio. Tutte le immagini sono state girate in 16mm a Torino all’inizio degli anni Settanta, ad eccezione delle sequenze d’apertura e di chiusura, e poi telecinemate e musicate in questi ultimi anni. Il documentario, senza commento, vive del rapporto fra le immagini e la musica e costruisce un viaggio verso la città da un punto di vista tutto soggettivo. La dimensione pubblica, sociale, si contrappone a quella privata, ritrovando un tempo passato che si fa tempo fuori del tempo, temporalità metafisica così come il paesaggio rurale dell’inizio e della fine si contrappone alla discesa “infernale” nel paesaggio urbano. Nella costruzione delle sequenze domina un punto di vista che coglie l’angosciante artificialità della vita in città espressa qui in successioni di inquadrature tendenzialmente ossessive e che veicolano un malessere esistenziale inesauribile, nonostante i volti amici, la cinefilia condivisa,  i cortei di protesta, gli amori… un mondo che precede il ritorno “a casa” che però non è più un ritorno reale, è un ritorno fantasmatico, disegna ormai un’assenza, una lontananza…» (Buffa).

Ingresso gratuito
ore 20.45

Il… belpaese (1977)
Regia: Luciano Salce; soggetto e sceneggiatura: [Franco] Castellano e Pipolo [Giuseppe Moccia], L. Salce, Paolo Villaggio; fotografia: Ennio Guarneri; scenografia: Ezio Altieri; costumi: Orietta Nasalli Rocca; musica: Gianni Boncompagni, Dario Farina, Paolo Ormi; montaggio: Antonio Siciliano; interpreti: Paolo Villaggio, Silvia Dionisio, Massimo Boldi, Gigi Reder, Raffaele Curi, Pino Caruso; produzione: Italian International Film; origine: Italia; durata 116’
Il ’77 secondo Luciano Salce e Castellano e Pipolo. Dopo anni passati a lavorare su una piattaforma petrolifera nel Golfo Persico, Paolo Villaggio torna a Milano per aprirsi un negozio con i suoi risparmi, ma troverà un’Italia completamente cambiata, invivibile, immersa in un clima di violenza e contestazione che la mano di Salce fumettizza con toni parossistici e grotteschi. L’unica speranza viene dalla giovane femminista Silvia Dionisio, che usa il piccolo borghese protagonista per i suoi progetti concepitivi. Speculare a Un borghese piccolo piccolo di Monicelli, la commedia plumbea di Salce è emblematica di come il cinema popolare rifletteva (su)gli anni di piombo, contribuendo a suo modo a formulare in diretta una lettura critica della società. Come sottolinea Marco Giusti, «teoricissimo».

Per gentile concessione di Fulvio Lucisano e della Italian International Film 
Ingresso gratuito
venerdì 14

ore 17.00
Alta infedeltà (1964)

Regia: Franco Rossi, Elio Petri, Luciano Salce, Mario Monicelli; soggetto e sceneggiatura: Age [Agenore Incrocci] & [Furio] Scarpelli, Ruggero Marcelli, Ettore Scola; fotografia: Ennio Guarnieri, Gianni Di Venanzo (per Gente moderna); scenografia: Gianni Polidori, Mario Garbuglia (per Gente moderna); costumi: Lucia Mirisola; interpreti: Nino Manfredi, Fulvia Franco, Charles Aznavour, Claire Bloom, Monica Vitti, Ugo Tognazzi; origine: Italia/Francia; produzione: Documento Film, S.P.C.E.; durata: 121’

«Se riuscite a vincere il fastidio di una satira che ormai in troppi film, rispecchiando la bassa moralità e il declinante buon gusto, sconfina nel mercato boccaccesco, Alta infedeltà, film a episodi che fin dal titolo si dichiara un giuoco di parole e di situazioni, potrà divertirvi. Benché i registi siano quattro, e quanto diversi di indole, non deve essere stato difficile per loro trovarsi d’accordo nel rinunciare a certe ambizioni e nell’uniformarsi al gusto dominante, che chiede appunto avventure erotiche variamente disposte come in un vassoio di antipasti, presentate con uno stile dinamico, attori popolari, e uno spolvero di pepe. […] La sospirosa, di Luciano Salce, è un recitai personale di Monica Vitti, una moglie altrettanto mentecatta della precedente, ma che soffre di inibizioni inverse: convinta che il marito la tradisce, e sentendosi trascurata, la falsa candida caldamente si raccomanda al miglior amico di lui con argomenti assai convincenti. Meno persuade la recitazione, che questa volta ha un’accentuazione parodistica ai limiti con l’istrionismo: e ciò sottrae all’episodio un po’ della sua carica ironica» (Grazzini).

Vietato ai minori di anni 18

ore 19.15
Le fate (1966)

Episodio Fata Sabina

Regia: Luciano Salce; soggetto e sceneggiatura: Ruggero Maccari, Luigi Magni; fotografia: Carlo Di Palma; scenografia e costumi: Luca Sabatelli; musica: Armando Trovajoli; montaggio: Sergio Montanari; interpreti: Monica Vitti, Enrico Maria Salerno

Episodio Fata Armenia

Regia: Mario Monicelli; soggetto: Tonino Guerra, Giorgio Salvioni; sceneggiatura: Suso Cecchi D’Amico; fotografia: Dario Di Palma; scenografia e costumi: Piero Gherardi; musica: A. Trovajoli; montaggio: Ruggero Mastroianni; interpreti: Claudia Cardinale, Gastone Moschin

Episodio Fata Elena

Regia: Mauro Bolognini; soggetto e sceneggiatura: Rodolfo Sonego; fotografia: Leonida Borboni; scenografia e costumi: Pier Luigi Pizzi; musica: A. Trovajoli; montaggio: Nino Baragli; interpreti: Raquel Welch, Jean Sorel

Episodio Fata Marta

Regia: Antonio Pietrangeli; soggetto e sceneggiatura: Rodolfo Sonego; fotografia: Armando Nannuzzi; scenografia e costumi: Mario Chiari; musica: A. Trovajoli; montaggio: Franco Fraticelli; interpreti: Alberto Sordi, Capucine

origine: Italia/Francia; produzione: Documento Film, Columbia Films; durata: 118’

«Con Le fate si torna ai film a episodi, di bell’aspetto per l’ottimo uso dei colori e della fotografia, per l’imponenza del casi, per la ricchezza dei mezzi scenografici, ma di poco fiato e di vizzi ingredienti. Che i nostri soggettisti e sceneggiatori abbiano poca simpatia per le donne si sapeva da tempo. Qui Luciano Salce, Mario Monicelli, Mauro Bolognini e Antonio Pietrangeli ce lo confermano con quattro figure femminili che hanno in comune, oltre alle abbondanti scollature, il gran vizio dell’ipocrisia. La prima, Monica Vitti, è una ragazza moderna, vestita di abiti provocanti, che passa dall’uno all’altro automobilista chiedendo soccorso per essere stata aggredita da un maniaco, e ogni volta, per il modo come racconta le sue disavventure, si procura nuovi guai (finché tocca a lei, entrata in smanie, rincorrere l’ultimo che l’ha assistita). Il film è soprattutto ciò che vuole essere: una mostra personale di attori molto popolani. Il pubblico ride, per merito di Sordi, all’ultimo episodio, ma il più fine è quello di Bolognini, e lo show più frizzante quello della Vitti, e la figura più nuova quella della Cardinale. L’attrice più bella sceglietela voi» (Grazzini). «Sabina, Armenia, Elena e Marta, ovvero le fate e il loro mondo: una ninfa concupita da un bruto, una zingara corteggiata da un medico, una moglie infedele, una moglie capricciosa e psicopatica. 4 episodi per 4 registi e 4 attrici, una più brava dell’altra» (Morandini).
Vietato ai minori di anni 14
ore 21.15
Basta guardarla (1970)
Regia: Luciano Salce; soggetto: Iaia Fiastri; sceneggiatura: I. Fiastri, L. Salce; fotografia: Aiace Parolin; scenografia: Luciano Spadoni; costumi: Luca Sabatelli; musica: Franco Pisano; montaggio: Marcello Malvestito; interpreti: Maria Grazia Buccella, Carlo Giuffré, Franca Valeri, Mariangela Melato, L. Salce, Pippo Franco; origine: Italia; produzione: Fair Film; durata: 106’
«Il film narra le piccole avventure della contadinella Richetta, che per amore pianta lo zio prete e passa dai verdi prati della Ciociaria alle tavole miserelle dei palcoscenici di paese, ammaliata dal fascino dei capocomico, il canterino Silver Boy dall’aria tenebrosa. […] Cucendo, senz’altra pretesa che lo spasso delle platee, l’antica ironia per i fumetti e l’affettuosa caricatura dell’avanspettacolo, Basta guardarla è un colorito rametto di vischio spruzzato d’umor facile, il quale ricava vivaci riflessi dai mestiere d’un regista che ben conosce il gusto popolare per i tortini di zucchero e pepe, accompagnati da qualche battuta grassoccia» (Grazzini).
Copia proveniente dalla Cineteca Griffith - Vietato ai minori di anni 14
sabato 15

Al cinema con… filosofia

Al cinema con… filosofia è una nuova proposta culturale che permette al pubblico di trovare punti di contatto tra filosofia e cinema attraverso la visione di tre film italiani e il relativo commento a cura di un filosofo e di un critico cinematografico. Lo spettatore avrà la possibilità di immergersi nella magia della proiezione filmica, di viverla emotivamente e di ritrovare in essa, con nuove chiavi interpretative, la profondità della “prospettiva filosofica”. In particolare, il dibattito tra il filosofo e il critico offrirà spunti di riflessione sull’idea guida che anima le storie, sulla condizione di inquietudine e fragilità della condizione umana che la ricerca di senso comporta  e sullo spessore stilistico di ogni film. In Morte a Venezia il valore della bellezza è l’idea guida che accompagna la vita del protagonista, è il senso della sua esistenza. In relazione a ciò,  pensieri, azioni, emozioni sono orientati alla ricerca del bello, del vero, della perfezione formale e morale, di contro si rifugge il brutto, il corrotto, l’ingiusto, il male. La fine della storia è la morte di un ideale e di chi ha creduto in esso sullo sfondo di una Venezia che da bellissima e vitale si trasforma in pestilente e mortale. Ne Le conseguenze dell’amore si racconta la storia di una vita di solitudine, di prigionia civile e pericolo di morte. L’emergere di spazi di “philia” permette di schiarire il senso della propria esistenza e di intravedere uno spiraglio di libertà. Sono i momenti in cui non ci sono dubbi, ma si ha la certezza di placare l’inquietudine della ricerca, anche giocando una partita in cui si è consapevoli di essere perdenti. Ne Il vento fa il suo giro è il valore dell’identità l’idea che guida la vita  di una piccola comunità. Pur in una apparente disponibilità ad accogliere il nuovo e il diverso, la salvaguardia dei propri usi e costumi di fronte alla minaccia  di un cambiamento comporta una serie di reazioni a catena, fino all’emarginazione nei confronti dell’“Altro”, che spingono lo straniero ad abbandonare il campo per lasciare spazio a chi, nella fragilità della condizione umana, pur di dare continuità alle proprie idee, è disposto a fare del  male al proprio simile. 
La rassegna è curata da “Vivere con filosofia”, associazione culturale per la promozione della cultura filosofica. All’incontro partecipano: Rosanna Buquicchio, Presidente di “Vivere con filosofia”, Mario De Caro, Professore di Filosofia Morale all’Università Roma Tre, e Giorgio De Vincenti, Direttore del Dipartimento Comunicazione e Spettacolo - Università Roma Tre.

ore 17.00

Morte a Venezia (1971)
Regia: Luchino Visconti; soggetto: dal romanzo Der Tod in Venedig di Thomas Mann; sceneggiatura: L. Visconti, Nicola Badalucco; fotografia: Pasqualino De Santis; scenografia: Ferdinando Scarfiotti; costumi: Piero Tosi; musica: Franco Mannino; montaggio: Ruggero Mastroianni; interpreti: Dirk Bogarde, Silvana Mangano, Björn Andresen, Mark Burns, Romolo Valli, Nora Ricci; origine: Italia; produzione: Alfa Cinematografica; durata: 130’
«Aschenbach, nel racconto uno scrittore, nel film un musicista (per raccogliere la probabile ipotesi che Mann si sia ispirato a Mahler), […] lascia la Germania, dove qualche malore si è accompagnato all’insuccesso professionale, e viene a trascorrere una vacanza di riposo al Lido di Venezia. Nell’albergo di lusso in cui alloggia incontra Tadzio, un luminoso ed enigmatico giovinetto polacco, il maggiore di quattro fratelli, che gli turba i sensi e gli commuove la fantasia. Simbolo vivente della misura classica che Aschenbach ha perseguito con la propria opera e non è riuscito a conseguire, Tadzio diviene ben presto una ossessione» (Grazzini). Un mito raccontato trasversalmente da varie arti e in molteplici forme, il romanzo di Thomas Mann racchiude una moltitudine di chiavi di lettura che ci parlano di bellezza, passione amorosa, contemplazione, solitudine, sfumature sottili dell’animo umano. Nello splendido film di Luchino Visconti, lo straordinario temperamento dei protagonisti di questa vicenda, sullo sfondo di una città dall’aria allo stesso tempo algida e ricca di passione, restituisce con una pienezza di senso fuori dal comune i travagli fisici e metafisici che contendono l’animo umano eternamente in bilico tra l’istinto e il raziocinio.

ore 19.15
Il vento fa il suo giro (2005)
Regia: Giorgio Diritti; soggetto: Fredo Valla; sceneggiatura: G. Diritti, F. Valla; fotografia: Roberto Cimatti; musica: Marco Biscarini, Daniele Furlati; montaggio: Edu Crespo, G. Diritti; interpreti: Thierry Toscan, Alessandra Agosti, Dario Anghilante, Giovanni Foresti, Emma Giusiano, Sergio Piasco; origine: Italia; produzione: Arancia Film, Imago Orbis Audiovisivi; durata: 110’
«Nel cuore di una valle che porta al Monviso, resiste, a Chersogno, una piccola comunità di cultura occitana che va progressivamente perdendo i suoi abitanti. Tanti emigrano e un po’ di vita la recano solo i villeggianti estivi. Almeno fin quando non arriva un francese (è in fuga dai Pirenei dove stanno costruendo una centrale nucleare) che si propone di trasferirsi con la famiglia, di pascolare capre e produrre formaggi. Inizialmente è accolto con titubanza e cordialità; per i più aperti, vicesindaco in testa, potrebbe essere una occasione di rinnovamento. Col tempo esplodono i contrasti» (Lastrucci). Il ciclo si chiude con un ritorno alla realtà, alla terra, alle tradizioni, a ciò che di indimenticabile sopravvive nel profondo dell’animo umano e che pone l’individui dinanzi al rapporto con le proprie radici. Le vicende che legano i personaggi di Chersogno risuonano nel quotidiano con una grande forza apologetica e ci rendono partecipi dell’eterno gioco tra i sentimenti umani, tra l’odio e l’accettazione, tra l’integrazione e la disintegrazione.

ore 21.15

Incontro con Rosanna Buquicchio, Mario De Caro, Giorgio De Vincenti
a seguire

Le conseguenze dell’amore (2004)
Regia: Paolo Sorrentino; soggetto e sceneggiatura: P. Sorrentino; fotografia: Luca Bigazzi; scenografia: Lino Fiorito; costumi: Ortensia De Francesco; musica: Pasquale Catalano; montaggio: Giogiò Franchini; interpreti: Toni Servillo, Olivia Magnani, Adriano Giannini, Diego Ribon, Angela Goodwin, Raffaele Pisu; origine: Italia; produzione: Fandango, Indigo Film, in collaborazione con Medusa; durata: 105’
«Il silenzioso signore con la faccia da ragioniere (uno strepitoso Toni Servillo) vive troppo lentamente nella triste pace di un albergo svizzero: deve avere terribili segreti alle spalle. Il mantenimento di un cauto equilibrio è per lui una necessità; ma basterà il sorriso di una giovane donna (l’inquieta Olivia Magnani) a spezzare l’ordine» (Carabba). Un apologo morale di rara pregnanza, un’invettiva politica minimalista, coniugati con un’elaborazione formale di grande spessore. Un’impronta stilistica forte, consapevole, quella di Paolo Sorrentino. Film che vive della potenza
espressiva che deriva dal gran lavoro di costruzione dell’immagine, un’immagine tesa tra l’ossessione della ricerca scenografica e cinematografica dello spazio e la
scarna quotidianità di gesti e di espressioni del protagonista. 
Ingresso gratuito
domenica 16
ore 17.00

Slalom (1965)
Regia: Luciano Salce; soggetto e sceneggiatura: [Franco] Castellano e Pipolo [Giuseppe Moccia]; fotografia: Alfio Contini; scenografia: Arrigo Breschi; costumi: Giuliano Papi; musica: Ennio Morricone; montaggio: Marcello Malvestito; interpreti: Vittorio Gassman, Adolfo Celi, Daniela Bianchi, Beba Loncar, Loubna A. Aziz, Emma Danieli; origine: Italia/Francia/Egitto; produzione: Fair Film, Les Film Cocinor, Copro Film; durata: 108’

Un italiano, in vacanza al Sestrière, viene coinvolto in un complotto internazionale, e si ritroverà a vivere numerose avventure in Egitto accanto a un’agente che si spaccia per sua moglie. «Nel vasto processo di ridimensionamento del fenomeno Bond, anche Gassman, per mezzo di Salce, è riuscito a scavalcare i termini di un facile sommovimento di mezzi scientifici posti al servizio del crimine. […] Grazie a Salce e alla sua intelligente prova, si è aperto un nuovo filone, forse» (Dorigo).
ore 19.00
Riavanti... marsch! (1979)

Regia: Luciano Salce; soggetto: Teodoro Agrimi, Augusto Caminito; sceneggiatura: A. Caminito, L. Salce; fotografia: Sergio Rubini; scenografia: Carlo Leva; costumi: Giulietta Deriu; musica: Piero Piccioni; montaggio: Antonio Siciliano; interpreti: Alberto Lionello, Aldo Maccione, Carlo Giuffré, Stefano Satta Flores, Renzo Montagnani, Sandra Milo; origine: Italia; produzione: P.A.C.; durata: 119’

«Costretti a tornare in caserma per un corso di aggiornamento, cinque quarantenni si ritrovano vent’anni dopo. Vivono così nuove avventure, sopportano scherzi, incontrano donne» (Poppi/Pecorari). «Le situazioni canoniche dell’umorismo da caserma ci sono – gli scherzi beffardi agli ufficiali e quelli goliardici ai pari grado – ma si stemperano nell’idea centrale del film. Il ritorno alla vita militare è l’ultima occasione per modificare il corso della propria esistenza: in questo consiste la grande differenza con Amici miei, in cui i protagonisti non prendevano mai sul serio la vita, nemmeno di fronte alla morte. In Riavanti... marsch! c’è un punto in cui il gusto della beffa si arresta. È quando i cinque quarantenni fanno i conti con la propria vita sentimentale» (Pergolari).

ore 21.15

La presidentessa (1977)

Regia: Luciano Salce; soggetto: dalla commedia omonima di Pierre Veber e Maurice Hennequin; sceneggiatura: Ottavio Jemma; fotografia: Ennio Guarnieri; scenografia: Dante Ferretti; costumi: Gianfranco Carretti, Paola Comencini; musica: Lelio Luttazzi; montaggio: Antonio Siciliano; interpreti: Johnny Dorelli, Mariangela Melato, Gianrico Tedeschi, Vittorio Caprioli, L. Salce, Elsa Vazzoler; origine: Italia; produzione: Capital Film; durata: 105’

«A venticinque anni di distanza dall’edizione che ne curò Pietro Germi, torna sugli schermi un cavallo di battaglia del teatro burlesco; quella commedia di Hennequin e Veber che ha fatto il solletico, con le sue situazioni piccanti, a nonni e nipoti. Dove si contemplano i buffissimi guai provocati da una canzonettista tentata dalla danza: la capricciosa Yvette, che passando da un letto all’altro otterrà finalmente il successo dopo aver scoperto gli altarini dei potenti. In questo remake, [...] l’azione si svolge nell’Italia degli anni Cinquanta, e prende le mosse da una villa vicentina, d’improvviso messa a soqquadro da un quiproquo tanto più malizioso quanto più il padrone di casa è un severo presidente di tribunale, amico di notabili corrotti, ma finalmente deciso a denunciarne le magagne. Impresa impossibile, perché Yvette, fingendosi sua moglie, seduce il ministro della giustizia, e il nostro magistrato, all’oscuro della tresca, accarezza l’idea di far carriera. [...] Siamo nel surreale, nel cinema al pepe che dietro il paravento degli anni Cinquanta scotta ancor oggi. E siamo alle prese con attori ormai bravi professionisti del brillante: una effervescente, aguzza, spiritosa Mariangela Melato, un disinvolto Johnny Dorelli nella doppia parte del ministro e del nipote, un Gianrico Tedeschi argutamente pittoresco. Fra i simpatici comprimari merita un occhio di riguardo Elsa Vazzoler, anch’essa, giacché occorre, spinta allo spogliarello. Nelle soffitte del ministero, dove sono ammucchiate celebri opere d’arte, i topi chi preferiscono? Ma diamine, il Parmigianino» (Grazzini).

lunedì 17
chiuso

martedì 18

ore 17.00
Vediamoci chiaro (1984)

Regia: Luciano Salce; soggetto: Franco Verucci, Romolo Guerrieri; sceneggiatura: Franco Bucceri, Roberto Leoni; fotografia: Danilo Desideri; scenografia: Claudio Cinini; costumi: Silvio Laurenzi; musica: Fabio Liberatori; montaggio: Ruggero Mastroianni; interpreti Johnny Dorelli, Eleonora Giorgi, Janet Agren, Angelo Infanti, Milly D’Abbraccio, Giacomo Furia; origine: Italia; produzione: Adige Films ’76; durata: 106’

«Ideatore di un programma televisivo, col quale spera di aver successo, perde la vista in un incidente d’auto. Poi la riacquista, ma fingendo la cecità scopre che la moglie lo tradisce e che l’assicurazione non gli crede. Se c’è una cosa che Salce conosce molto bene sono i tempi: quelli per ridere e quelli per smettere. J. Dorelli lo asseconda con la solita misura» (Morandini). «Vediamoci chiaro ostenta la propria morale in una battuta di Alberto: “Io ho visto. Ma adesso non voglio più vedere. Perché non bisogna mai guardare quello che gli altri non vogliono tu veda”. A differenza delle precedenti pochade, Vediamoci chiaro è una commedia morale: è il suo pregio e anche il suo limite. [...] I momenti più felici sono quelli più meccanici, i giochi degli equivoci: la figlia Monique che fa l’amore davanti al padre Alberto che non la può vedere, lo squallido ricovero per ciechi presentato ad Alberto come luogo idilliaco. [...] In fondo Vediamoci chiaro è l’ultimo sguardo che Salce presta alla famiglia borghese, ai suoi problemi amorosi, alle difficoltà della vita di coppia» (Pergolari).

ore 19.00
El Greco (replica)

ore 21.00

Io e lui (1973)
Regia: Luciano Salce; soggetto: dal racconto omonimo di Alberto Moravia; sceneggiatura: Fulvio Gicca Palli, Nino Marino, Enzo Siciliano, L. Salce; fotografia: Armando Nannuzzi; scenografia: Francesco Bronzi; costumi: Mario Ambrosino; musica: Bruno Zambrini; montaggio: Antonio Siciliano; interpreti: Lando Buzzanca, Bulle Ogier, Gabriella Giorgelli, Vittorio Caprioli, Mario Pisu, Antonia Santilli; origine: Italia/Francia; produzione: De Laurentiis Inter Ma.Co., Columbia; durata: 108’

Uno sceneggiatore alle prese con il film della sua vita, dialoga col suo sesso, dal quale è ossessionato… «A Salce riesce l’autoritratto sarcastico di un ambiente di cinematografari che cianciano di dialettica tra opposizione parlamentare e ultrasinistra, mentre in testa hanno una cosa sola. E mette in scena una sessualità grottesca e surreale senza precedenti, con trovate ardite, immaginose e disturbanti che anticipano il Fellini del Casanova e di La città delle donne. […] Prodotto da Dino De Laurentiis (che avrebbe voluto Lattuada e Tognazzi), e poi scomparso dalla circolazione. Salce doppia il regista intellettuale» (Mereghetti).
Vietato ai minori di anni 18
19-20 maggio

Omaggio a Mario Garbuglia

È recentemente scomparso, a 82 anni, Mario Garbuglia, uno dei più celebrati scenografi italiani. Il suo nome è da sempre associato a quello di Luchino Visconti, il regista che più di ogni altro ha saputo valorizzare le scenografie e i costumi, curando ogni dettaglio pur di riuscire a restituire la bellezza di un palazzo o di un appartamento, un fascino spesso custodito nella memoria e fatto rivivere magicamente sullo schermo. Ne è la riprova Il Gattopardo, punto più alto della loro collaborazione, di cui abbiamo testimonianza non solo vedendo e rivedendo il film, ma anche attraverso i disegni e i progetti di Garbuglia, che furono esposti a Palazzo Chigi, ad Ariccia, nella splendida mostra La scena del Principe - Visconti e Il Gattopardo (13 ottobre 2001-13 gennaio 2002). In quell’occasione lo scenografo ricordò la lavorazione del film: «Né Visconti né io eravamo soddisfatti del Palazzo nel feudo dei Tomasi a Palma di Montechiaro durante le riprese in Sicilia de Il gattopardo. Occorrevano ambienti che dessero “la forza della casa”, con soffitte le più ampie possibili per l’inseguimento amoroso tra Tancredi e Angelica. Mi ricordai allora di Palazzo Chigi a Ariccia che avevo visitato nella ricerca di ambienti per La cieca di Sorrento di Giacomo Gentilomo». Nel corso della sua lunga carriera, che ha lo visto collaborare con altri grandissimi registi (Emmer, Blasetti, Bolognini, Monicelli, Brusati, De Sica, Vadim per Barbarella), Garbuglia ha conseguito 5 Nastri d’argento per Le notti bianche (con Mario Chiari), La grande guerra, Il Gattopardo, Gruppo di famiglia in un interno e La vera storia della signora delle camelie (ex aequo con Fiorenzo Senese per Passione d’amore), film per il quale è stato premiato anche con il David di Donatello. Per Waterloo di Bondarciuk nel 1971 ha vinto il prestigioso Bafta Film Awards. Nel 2006 gli è stato conferito il David di Donatello del cinquantenario insieme ad altri storici collaboratori di Visconti come Suso Cecchi d’Amico, Peppino Rotunno, Piero Tosi e Francesco Rosi (oltre a Gina Lollobrigida, Ennio Morricone, Dino De Laurentiis). Negli anni Ottanta è stato presidente dell’Asca (Associazione Italiana Scenografi, Costumisti e Arredatori, dal 1991 Asc), a conferma del suo grande attaccamento alla professione, che lo ha portato a dedicarsi all’insegnamento al Centro Sperimentale di Cinematografia e, in età avanzata, a sperimentare le nuove tecnologie digitali con il corto Anno Domini 3000, con il quale ha partecipato al festival Arcipelago 2004. 
mercoledì 19
ore 17.00
Le ragazze di Piazza di Spagna (1952)

Regia: Luciano Emmer; soggetto e sceneggiatura: Sergio Amidei, con la collaborazione di Fausto Tozzi, Karin Valde; fotografia: Rodolfo Lombardi; scenografia: Mario Garbuglia; musica: Carlo Innocenzi; montaggio: Jolanda Benvenuti; interpreti: Lucia Bosè, Cosetta Greco, Marcello Mastroianni, Ave Ninchi, Leda Gloria, Liliana Bonfatti; origine: Italia; produzione: Astoria Film; durata: 100’

Le vicende amorose di tre ragazze che lavorano in una sartoria di piazza di Spagna, sono narrate in flashback da un professore, che vive vicino a Trinità dei Monti e che le incontra tutti i giorni. «il film, raccontato con sottile ingegno da Sergio Amidei e diretto con estrosa cura da Luciano Emmer, dipana [le storie delle ragazze] poco a poco, alternandole in una serie di episodi minuti che, a volte, vogliono esprimerci i contrasti fra i diversi ambienti in cui le protagoniste vivono, e a volte mirano a ricondurci, con affettuosa ironia, alla loro comune aspirazione sentimentale, al loro eguale mondo interiore. Roma – con i suoi tipi più genuini e giocondi, le sue figure più caratteristiche, i suoi quartieri più significativi, i suoi mestieri, le sue strade, le sue spensierate domeniche e le sue ore di lavoro negli uffici – sfila lietamente nel film, venata di dolce malinconia e di tenera beffa, suscitando ad ogni passo la lieta festa del pubblico e, spesso, la sua più sincera emozione» (Rondi).
ore 19.00

Il disordine (1962)

Regia: Franco Brusati; soggetto: F. Brusati; sceneggiatura: F. Brusati, Francesco Ghedini; fotografia: Leonida Barboni; scenografia: Mario Garbuglia; costumi: Bice Brichetto; musica: Mario Nascimbene; montaggio: Ruggero Mastroianni; interpreti: Samy Fray, Louis Jourdan, Curd Jürgens, Antonella Lualdi, Tomas Milian, Renato Salvatori; origine: Italia/Francia; produzione: Tutanus/S.té Nouvelle Pathé Cinéma; durata: 95’

«Qual è il male che suscita oggi tra gli uomini il maggior disordine? L’egoismo, ci risponde Franco Brusati, regista di questo film e ci dimostra la sua tesi – polemica fin dal titolo – sottoponendoci con impetuosa, sconcertante violenza taluni aspetti del vivere contemporaneo, dei casi limite che tutti, vuoi quelli vissuti dai ricchi, vuoi quelli vissuti dai poveri, ci tracciano il ritratto allucinante e desolato di uomini e donne preoccupati solo di se stessi, del proprio piacere, delle proprie aspirazioni, dei propri sentimenti e tutti causa – per questa loro connaturata incapacità di guardare in faccia anche gli altri – di un costante, lacerante disordine in quanto li riguarda e li circonda, sentimenti, legami familiari, rapporti sociali» (Rondi).

Vietato ai minori di anni 16


ore 20.45
I compagni (1963)

Regia: Mario Monicelli; soggetto e sceneggiatura: Age [Agenore Incrocci] & (Furio) Scarpelli, M. Monicelli; fotografia: Giuseppe Rotunno; scenografia e arredamento: Mario Garbuglia; costumi: Piero Tosi; musica: Carlo Rustichelli; montaggio: Ruggero Mastroianni; interpreti: Marcello Mastroianni, Renato Salvatori, Bernard Blier, Annie Girardot, Gabriella Giorgelli, Folco Lulli; origine: Italia/Francia/Yugoslavia; produzione: Vides Cinematografica, Lux Film/Méditerranée Cinéma Prod./Avala Film; durata: 128’

Fine Ottocento, Torino. In una fabbrica tessile gli operai guidati da un professore socialista entrano in sciopero per ottenere la diminuzione del lungo ed estenuante orario di lavoro. La lotta è, però, molto dura, attraversa alti e bassi, anche a causa della poca coscienza di classe degli operai. Durante uno scontro con la polizia muore un operaio. Il professore è costretto a scappare e a rifugiarsi in casa di una prostituta. «E la cornice? Non sempre è la vera Torino (c’è Cuneo, c’è pensino la Iugoslavia), ma grazie a un gusto di vecchia litografia che tutto eguaglia e livella, ci sfila di fronte una verosimile Torino fine secolo che sembra copiata paro paro dalle ingiallite fotografie dei nostri nonni: con i suoi portici umidi e anneriti, i suoi parchi ingombri di mucchi di neve, la sua periferia squallida e tetra, resa anche più livida da una fotografia volutamente scura e velata, incline agli effetti incerti delle dagherrotipie» (Rondi).

giovedì 20
ore 17.00

Vaghe stelle dell’Orsa (1965)

Regia: Luchino Visconti; soggetto e sceneggiatura: Suso Cecchi d’Amico, Enrico Medioli, L. Visconti; fotografia: Armando Nannuzzi; scenografia: Mario Garbuglia; costumi: Bice Brichetto; musica: Cesar Franck; montaggio: Mario Serandrei; interpreti: Claudia Cardinale, Jean Sorel, Michael Craig, Renzo Ricci, Fred Williams, Marie Bell; origine: Italia; produzione: Vides Cinematografica; durata: 105’

«La figlia di uno scienziato ebreo deportato e ucciso dai nazisti torna, col marito americano, a Volterra, dov’è cresciuta. Vi ritrova il fratello, al quale è profondamente e quasi incestuosamente legata; la madre, e l’arrogante amico di essa, a suo tempo sospettato di aver favorito la deportazione del padre» (Dell’Acqua). «La pietas della contemplazione, tanto più dolente quanto più precipitoso, è il decreto del destino. Questo, salvo correzioni dettate da un più riposato giudizio, è il vero, senso del film: un nuovo compianto del divorzio fra natura e ragione, fonte di quiz psicologici destinati, nel mondo di oggi, a soluzioni tragiche, ma dei quali si può prendere coscienza, soffrendone le contraddizioni, nell’evidenza della rappresentazione drammatica. Per questo Visconti ha esasperato, condensando l’azione in due giorni, gli elementi della confusione morale, e si è valso di una famiglia di sangue misto. Tutti e nessuno sono i veri colpevoli in Vaghe stelle dell’Orsa, trascinati nel Preludio, corale e fuga di Franck» (Grazzini).

Vietato ai minori di anni 14

ore 19.00

Gruppo di famiglia in un interno (1974)
Regia: Luchino Visconti; soggetto: Enrico Medioli; sceneggiatura: Suso Cecchi D’Amico, E. Medioli, L. Visconti; fotografia: Pasqualino De Santis; scenografia: Mario Garbuglia; costumi: Vera Marzot; musica: Franco Mannino; montaggio: Ruggero Mastroianni; interpreti: Burt Lancaster, Helmut Berger, Silvana Mangano, Claudia Marsani, Stefano Patrizi, Elvira Cortese; origine: Italia/Francia: Rusconi Film, Gaumont International; durata: 121’

Un anziano professore vive nel palazzo di famiglia circondato dai suoi libri e dai suoi ricordi, un equilibrio spezzato dall’arrivo, nell’appartamento sopra il suo, di una donna e della sua “strana” famiglia, l’amante, il figlio e la fidanzata del figlio, della quale alla fine, volente e nolente, entra a far parte. «Gruppo di famiglia in un interno, una delle opere maggiori di Luchino Visconti, forse la sua più sofferta, la più intima. Ancora una volta, come in Senso, come nel Gattopardo, l’individuo e la Storia, l’uomo e la società. […] Una metafora della morte, perciò. Ma anche il “punto” sui vecchi e i giovani, sulla società e la morale, sulla politica e sull’arte. In Italia e dappertutto. Proposti in un film che è “teatro da camera” e che, quasi sulle orme di Lupu-Pick e di Mayer, è, in certi momenti, anche Kammerspielfilm, un dramma fra cinque personaggi, una tragedia in un interno, fra quattro pareti. Affannoso, turbinoso, allucinato, travolgente; duramente realistico nei suoi modi, nelle sue cadenze; angosciosamente simbolico, emblematico, nei suoi significati» (Rondi). 
ore 21.10

Polvere di stelle (1973)

Regia: Alberto Sordi; soggetto: Ruggero Maccari; sceneggiatura: R. Maccari, Bernardino Zapponi, A. Sordi; fotografia: Franco Di Giacomo; scenografia: Mario Garbuglia; costumi: Bruna Parmesan; musica: Piero Piccioni; montaggio: Raimondo Crociani; interpreti: Alberto Sordi, Monica Vitti, John Philip Law, Wanda Osiris, Carlo Dapporto, Franco Angrisano; origine: Italia; produzione: Capitolina Produzioni Cinematografiche; durata: 142’

Mimmo Adami e Dea Dani sono una coppia di attori e capocomici di una sgangherata compagnia d’avanspettacolo al limite della fame. È il 1943 e Mimmo e Dea cercano di sopravvivere in teatri di terz’ordine, quando vengono spediti a Bari già liberata dagli alleati. Qui la compagnia conosce un momento di gloria e successo, ma non durerà. «Un viaggio nella nostalgia, un dolceamaro ritorno alle luci della ribalta, un saluto ai compagni di strada persi per via, un capitolo di storia italiana visto attraverso il costume del “varietà”, e finalmente il gran gioco fra la memoria e il mito. Così Alberto Sordi, venuto dall’avanspettacolo e passato attraverso tutte le sue tappe faticose, ha pensato Polvere di stelle, e così ha sciolto il debito verso l’ambiente che gli dette i primi successi: luogo canonico di rimpianti per la giovinezza perduta e squattrinata, in cui ci si nutriva di sogni e di canzoni» (Grazzini).
21-30 maggio

Cinicamente vostro... Dino Risi (seconda parte)
«C’è un motivo ricorrente nei giudizi sul cinema di Dino Risi, un motivo ripetuto da anni nelle recensioni brevi dei quotidiani, nei saggi, nei libri: il “cinismo” di Risi. Non nego di avere anch’io seguito questo percorso, anche se ho sempre cercato di circoscriverne e di precisarne lo spazio e il significato. Cinismo quasi come compiacimento nella descrizione dei difetti e dei mali degli italiani e dell’Italia, nell’ambito dei molti film che il regista ha realizzato. Credo ora di riuscire finalmente a esprimere quello che esattamente penso e che – non ho difficoltà a precisarlo – mi si è via via chiarito col tempo e con le opere. Si tratta infatti del contrario: non di cinismo, ma di dolore, di preoccupazione per tutto ciò che, di fronte al regista, si veniva delineando, e che egli stesso osservava e vedeva passare, nella vita di tutti noi. Cinismo come presa di distanza, per allontanare qualsiasi effetto, qualsiasi sembianza di commozione e di sentimento, affinché non sembrasse che un qualsiasi giudizio negativo provenisse dal cuore e non dal cervello. Cinismo, dunque, non certo come indifferenza, o peggio: ripensando alla galleria dei personaggi e delle situazioni presenti nei film, è facile e immediato situare soggetti e figure nell’ambito di un quadro in cui Risi non soltanto castiga i costumi con apparenza gioiosa, ma li sferza profondamente e ne mostra, per così dire, le radici malate» (Giacomo Gambetti, Prefazione, in Irene Mazzetti, I film di Dino Risi, Gremese, Roma, [2008?], p. 7). Cinicamente vostro... Dino Risi vuole essere un ideale proseguimento della retrospettiva dedicata al regista nel 2003, sempre al Cinema Trevi. 

venerdì 21

ore 17.15

Viale della speranza (1953)

Regia: Dino Risi; soggetto: D. Risi; sceneggiatura: Ettore M. Margadonna, D. Risi, Gino De Santis, Franco Cannarosso; fotografia: Mario Bava; scenografia: Flavio Mogherini; musica: Mario Nascimbene; montaggio: Eraldo Da Roma; interpreti: Cosetta Greco, Liliana Bonfatti, Maria Pia Casilio, Piera Simoni, Marcello Mastroianni, Nerio Bernardi; produzione: Cinematografica Mambretti; origine: Italia; durata: 84’

«Alcune ragazze tentano di sfondare nel mondo dello spettacolo: solo una vi riuscirà, affidandosi al proprio vero talento. Commedia di costume dal sapore agrodolce, realizzata in modo più che dignitoso. Il viale in questione è quello che porta a Cinecittà» (Mereghetti).

ore 19.00

Pane, amore e... (1955)

Regia: Dino Risi; soggetto: Ettore M. Margadonna; sceneggiatura: Marcello Girosi, E.M. Margadonna; fotografia: Giuseppe Rotunno; scenografia: Gastone Medin; costumi: Fabrizio Carafa; musica: Alessandro Cicognini; montaggio: Mario Serandrei; interpreti: Vittorio De Sica, Sophia Loren, Lea Padovani, Antonio Cifariello, Mario Carotenuto, Tina Pica; origine: Italia/Francia; produzione: Titanus, S.G.C.; durata: 97’

«Continuano le avventure del “maresciallo Carotenuto cavalier Antonio”, con De Sica che – amabilmente ironico – continua a prendere in giro l’irriducibile gallismo nazionale [...]. Dopo Pane, amore e fantasia e Pane amore e gelosia, la novità è la sostituzione della “bersagliera” Lollobrigida con la Loren, sua mortale nemica nell’immaginario cinematografico nazionale. Con il suo spavaldo sex appeal e la sua fierezza popolaresca, l’attrice finisce per schiacciare ogni altro personaggio, squilibrando un po’ il film ma colpendo in maniera indelebile la fantasia del pubblico, fotografata in uno sgargiante Eastmancolor da Peppino Rotunno, è indimenticabile col vestito rosso mentre dimena i fianchi e mostra la sua generosa scollatura al ritmo di Mambo italiano» (Mereghetti).

ore 20.45

Poveri ma belli (1956)

Regia: Dino Risi; soggetto: D. Risi; sceneggiatura: D. Risi, Pasquale Festa Campanile, Massimo Franciosa; fotografia: Tonino Delli Colli; scenografia: Piero Filippone; costumi: Beni Montresor; musica: Piero Morgan [Piero Piccioni], Giorgio Fabor; montaggio: Mario Serandrei; interpreti: Marisa Allasio, Maurizio Arena, Renato Salvatori, Memmo Carotenuto, Alessandra Panaro; origine: Italia; durata: 102’

Due bulli trasteverini litigano per la stessa ragazza, ma poi finiscono per interessarsi alle rispettive sorelle. Uno dei più fulgidi esempi del neorealismo rosa. La critica storse il naso, ma il pubblico affollò le sale. Caso abbastanza raro di successo al box office di un film interpretato da attori sconosciuti, Poveri ma belli è il prototipo del film dialettale, giovanile, proletario nell’estrazione, piccolo-borghese nello spirito.
sabato 22

ore 17.00

Una vita difficile (1961)

Regia: Dino Risi; soggetto e sceneggiatura: Rodolfo Sonego; fotografia: Leonida Barboni; scenografia: Mario Scisci; costumi: Lucia Mirisola; musica: Carlo Savina; montaggio: Tatiana Casini Morigi; interpreti: Alberto Sordi, Lea Massari, Franco Fabrizi, Lina Volonghi, Claudio Gora, Antonio Centa; produzione: Dino De Laurentiis Cinematografica; origine: Italia; durata: 119’

«La vita difficile è quella di un italiano come tanti, che l’8 settembre ha sorpreso in divisa d’ufficiale inducendolo a passare nelle file della Resistenza. Questo italiano come tanti, però, questo Silvio, non ha fino in fondo la tempra dell’eroe e quando trova una ragazza che gli dà riparo mentre i tedeschi lo inseguono, non si fa pregar troppo per prendersi una vacanza; ma poi il senso del dovere l’ha vinta un’altra volta e lo ritroviamo di nuovo in armi al momento della Liberazione. Con la pace, eccolo che scrive in un giornale modesto, a tinte sociali, ed eccolo ritrovare la ragazza da cui si era allontanato alla chetichella: la sposa, la conduce a Roma e cominciano i guai, i guai soliti delle giovani coppie in tempi difficili. […] Scritta da Rodoldo Sonego e diretta da Dino Risi, questa storia, nonostante le sue concessioni al riso e i suoi molteplici tentativi di voltare la polemica in satira, si svolge in realtà in un’atmosfera amara e dolente, carica di echi sommessamente drammatici» (Rondi).

ore 19.10

La marcia su Roma (1962)

Regia: Dino Risi; soggetto e sceneggiatura: Age[nore Incrocci] & [Furio] Scarpelli, Ruggero Maccari, Ettore Scola, Sandro Continenza, Ghigo De Chiara; fotografia: Alfio Contini; scenografia e costumi: Ugo Pericoli; musica: Marcello Giombini; montaggio: Alberto Gallitti; interpreti: Vittorio Gassman, Ugo Tognazzi, Roger Hanin, Angela Luce, Gérard Landry, Mario Brega; origine: Italia/Francia; produzione: Fair Film, Orsay Films; durata: 94’

«Reduce dalla guerra 1914-18 incontra in Emilia un commilitone, senza lavoro come lui, e con lui si aggrega agli squadristi in camicia nera, ma nell’ottobre del ’22 la loro marcia su Roma è piuttosto anomala. Commedia al vetriolo che canzona con spirito mordace e aguzzi risvolti satirici il fascismo squadrista delle origini. Il duetto tra finto-spaccone e finto-tonto Gassman-Tognazzi fa faville» (Morandini). 
ore 21.00

In nome del popolo italiano (1971)

Regia: Dino Risi; soggetto e sceneggiatura: Age[nore Incrocci] & [Furio] Scarpelli; fotografia: Alessandro D’Eva; scenografia: Luigi Scaccianoce; costumi: Enrico Sabbatini; musica: Carlo Rustichelli; montaggio: Alberto Gallitti; interpreti: Ugo Tognazzi, Vittorio Gassman, Yvonne Furneaux, Michele Cimarosa; origine: Italia; produzione: International Apollo Films; durata: 103’

L’integerrimo giudice Bonifazi sospetta che della morte di una tossicodipendente sia responsabile un industriale senza scrupoli. Il diario della ragazza gli rivelerà la verità. «Sceneggiato con acre moralismo da Age & Scarpelli e diretto da D. Risi con graffiante immediatezza, è una delle più pungenti commedie italiane dei ’70» (Morandini).

domenica 23

ore 17.00

Il tigre (1967)

Regia: Dino Risi; soggetto: Age [Agenore Incrocci] & [Furio] Scarpelli, D. Risi; sceneggiatura: Age & Scarpelli; fotografia: Sandro D’Eva; scenografia: Luciano Ricceri; costumi: Ezio Altieri; musica: Fred Bongusto; montaggio: Marcello Malvestito; interpreti: Vittorio Gassman, Ann Margret, Eleanor Parker, Fiorenzo Fiorentini, Antonella Steni, Luigi Vannucchi; origine: Italia; produzione: Fair Film; durata: 110’

L’ingegnere Francesco Vincenzini, uomo sposato e di successo, entra in crisi quando la figlia si sposa e sta per dargli un nipotino. La paura di invecchiare lo fa cedere alle attenzioni che gli rivolge una giovane studentessa Carolina. La ragazza diventa la sua amante e con lei Francesco vive una seconda giovinezza, assecondato anche dalla moglie che fa finta di niente per il quieto vivere. Ma quando però le richieste di Carolina diventano più pressanti... «Dino Risi […] si mantiene nel binario della commedia di costume pur sperimentando qualche tecnica più aggiornata che gli consente di evitare di risolvere ogni problema del film nella capacità “mattatrice” di Vittorio Gassman» (Siniscalchi). 

Vietato ai minori di anni 14
ore 19.00

Straziami ma di baci saziami (1968)

Regia: Dino Risi; soggetto: Age [Agenore Incrocci] & [Furio] Scarpelli, D. Risi; sceneggiatura: Age & Scarpelli; fotografia: Sandro D’Eva; scenografia: Luigi Scaccianoce; costumi: Gaia Romanini Rossetti; musica: Armando Trovajoli; montaggio: Antonietta Zita; interpreti: Nino Manfredi, Pamela Tiffin, Ugo Tognazzi, Moira Orfei, Livio Lorenzon, Gigi Ballista; origine: Italia/Francia; produzione: Fida Cinematografica, Productions Jacques Roitfeld; durata: 95’

Marino durante una festa paesana incontra Marisa e se ne innamora. Per starle vicino si trasferisce nel paese di lei, ma a causa dei pettegolezzi i due rompono il fidanzamento e Marisa si trasferisce a Roma. Marino la segue nella capitale ma la ritrova dopo molto tempo, già sposata con un sarto sordomuto, Umberto. «Il film, vivace e colorito, è fra i migliori di Dino Risi. Briosamente impastato di ironia e tenerezza, ribalta i luoghi comuni del fumetto in un paradosso che riceve note sarcastiche dai molti rimandi alla cronaca. […] [Il film] è un festoso trastullo carico di sorprese: campanellini e fiocchi, pruriti e sorrisi con in vetta uno spillo. Si ride e ci si punge» (Grazzini).

ore 20.45
La moglie del prete (1970)

Regia: Dino Risi; soggetto: Bernardino Zapponi, Ruggero Maccari, D. Risi; sceneggiatura: B. Zapponi, R. Maccari; fotografia: Alfio Contini; scenografia e costumi: Gianni Polidori; musica: Armando Trovajoli; montaggio: Alberto Gallitti; interpreti: Sophia Loren, Marcello Mastroianni, Venantino Venantini, Pippo Starnazza, Miranda Campa, Dana Ghia; origine: Italia/Francia; produzione: Compagnia Cinematografica Champion/Productions Editions Cinematographique Françaises; durata: 106’

Valeria ha deciso di suicidarsi, ma prima chiama il servizio “Voce amica”. A risponderle è un uomo che cerca di dissuaderla senza riuscirci. La donna però fallisce e decide di cercare colui che quella sera le aveva parlato al telefono. Scopre che si tratta di un prete, don Mario. All’inizio ne è delusa, ma frequentandolo se ne innamora, ricambiata. «Nel complesso lo spettacolo è piacevole e sapido e si fa seguire volentieri, grazie anche alla vivace e notevole presenza dei due popolari protagonisti, Marcello Mastroianni e Sophia Loren, bravamente impegnati» (Orfeo).
lunedì 24

chiuso

martedì 25

ore 17.00

Primo amore (1978)

Regia: Dino Risi; soggetto e sceneggiatura: Ruggero Maccari, D. Risi; fotografia: Tonino Delli Colli; scenografia: Luciano Ricceri; costumi: Vittoria Guaita, Wayne Filnkelman; musica: Riz Ortolani montaggio: Alberto Gallitti; interpreti: Ugo Tognazzi, Ornella Muti, Caterina Boratto, Mario Del Monaco, Riccardo Billi, Walter Williams; origine: Italia; produzione: Dean Film; durata: 117’

Ugo, detto Picchio, ex attore di varietà in declino, è costretto a ritirarsi in una casa di riposo per vecchi artisti. Non volendosi rassegnare alla pensione e alla triste esistenza nella casa di riposo, spera di poter tornare allo spettacolo grazie ai soldi arretrati della pensione e a Renata, giovane e bella cameriera, di cui si invaghisce. Arrivati i soldi, Ugo e Renata vanno a Roma, dove lui spera di lanciarla nel mondo dello spettacolo. «L’ombra del tramonto vela, oscura sempre di più (talvolta accompagnandosi ai segnali, luttuosi o comunque recepiti come tali, dell’imbarbarimento civile e sociale) lo spirito allegro di un tempo, ha minato e spento la baldanza ipercritica ma ottimistica che aveva trovato nella stagione del boom una perfetta corrispondenza con la curva biografica dei suoi narratori» (D’Agostini). 

ore 19.10

I seduttori della domenica (1980)

Regia: Dino Risi, Eduard Molinaro, Bryan Forbes, Gene Wilder; sceneggiatura: Leslie Bricusse, Francis Veber, G. Wilder, Age [Agenore Incrocci] & [Furio] Scarpelli; fotografia: Claude Lecomte, Claude Agostini, Gerald Hirschfeld, Tonino Delli Colli; scenografia: Terence Marsh, Lorenzo Baraldi; costumi: Orietta Nasalli Rocca; musica: Manuel De Sica; montaggio: Monique e Robert Isnardon, Alberto Gallitti; interpreti: Roger Moore, Lino Ventura, Gene Wilder, Ugo Tognazzi, Sylva Koscina, Rossana Podestà; origine: Francia/Italia; produzione: Viaduc Productions, Medusa Distribuzione; durata: 93’

Film ad episodi, ambientati a Parigi, Londra, Los Angeles e Roma e incentrati su divertenti ed ammiccanti storie di uomini alle prese con l’altro sesso. L’episodio italiano realizzato da Risi vede come protagonista Armando, uomo di mezza età, che volendo approfittare dell’assenza della moglie vorrebbe rinverdire i fasti degli anni giovanili. Riprende quindi un’agenda di vent’anni prima con i numeri delle sue vecchie amanti. Gli incontri che fa non hanno i risultati sperati e...

ore 21.00

Sesso e volentieri (1982)

Regia: Dino Risi; soggetto e sceneggiatura: D. Risi, Enrico Vanzina, Bernardino Zapponi; fotografia: Alessandro D’Eva; scenografia: Giuseppe Mangano; costumi: Luca Sabatelli; musica: Fred Bongusto; montaggio: Alberto Gallitti; interpreti: Johnny Dorelli, Laura Antonelli, Gloria Guida, Jack Basheart, Giuliana Calandra, Gastone Pescucci; origine: Italia; produzione: International Dean Film, Italian International Film; durata: 101’

«Una decina di mini-episodi con un solo denominatore comune, un erotismo divertente e sdrammatizzato, compongono questo film diretto da un Dino Risi che torna al genere leggero di sesso matto. […] L’eccessiva brevità degli episodi agli occhi di qualcuno può essere un difetto: impedisce al regista di sfruttare in pieno gli spunti comici offerti. Secondo noi tale brevità, data l’inconsistenza dell’intreccio, spesso ha invece il merito di salvare il film. In questa brillante e futile opera minore la sorpresa più piacevole è l’imprevisto. Infatti gli sketches, pur rientrando nel repertorio già consolidato della commedia all’italiana, si risolvono per lo più in gradevoli e inattesi ribaltamenti di situazioni» (Broggiato).
mercoledì 26

ore 17.00

Giovani e belli (1996)

Regia: Dino Risi; soggetto: Bernardino Zapponi, D. Risi; sceneggiatura: B. Zapponi, D. Risi, Cristiana Farina; fotografia: Maurizio Calvesi; scenografia: Walter Caprara; costumi: Ivan Crnojevic; musica: Armando Trovajoli; montaggio: Alberto Gallitti; interpreti: Anna Falchi, Luca Venantini, Edoardo Scatà, Ciccio Ingrassia, Carlo Croccolo, Gina Rovere; origine: Italia; produzione: California Film, Produttori Associati; durata: 94’

Aggiornamento agli anni Novanta dei Poveri ma belli degli anni Cinquanta, in cui lo sguardo sempre ottimista sulla giovinezza incontra temi di attualità come tangentopoli. Luca è un ragazzo di buona famiglia, Gino proviene invece da una famiglia operaia. Si incontrano, diventano amici condividendo anche un amore burrascoso con una bella zingara. «Ne è uscito un curioso filmetto, tutto in controtempo ai gusti cinematografici correnti e simpaticamente malandrino nel dichiarare le carte senza alcun accenno di bluff» (Caprara).

Le vite immaginarie di Michal Waszynski 
Nell’ambito del festival Corso Polonia 2010, l’Istituto Polacco di Roma e la Cineteca Nazionale propongono un omaggio a Michal Waszynski (1904-1965). Chi fu realmente il regista dei più bei film polacchi degli anni Trenta, fra cui il celebre Dibbuk? Un produttore dal fiuto infallibile, scopritore di Audrey Hepburn e collaboratore di Orson Welles, o un truffatore, che girava su una Cadillac bianca e si spacciava per principe? L’incredibile storia di Michal Waszynski – soldato nell’esercito di Anders, protagonista della Hollywood sul Tevere, vissuto a Roma fino al 1960 – sarà raccontata da Samuel Blumenfeld, giornalista di «Le Monde» e autore del libro L’homme qui voulait être prince. Les vies imaginaires de Michal Waszynski (Grasset, 2006). 

ore 19.00

Incontro con Samuel Blumenfeld
a seguire
Lo sconosciuto di San Marino (1948) 
Regia: Michal Waszynski; collaborazione alla regia: Vittorio Cottafavi; soggetto: Cesare Zavattini; sceneggiatura: Giulio Morelli, C. Zavattini, V. Cottafavi; fotografia: Arturo Gallea; scenografia e costumi: Boris Bilinski; musica: Alessandro Cicognini, Giuliano Conte; montaggio: Mario Serandrei; interpreti: Anna Magnani, Vittorio De Sica, Aurel M. Miloss, Antonio Gandusio, Giuseppe Porelli, Renata Bogdanski; origine: Italia; produzione: Film Gamma; durata: 79’
Durante la seconda guerra mondiale molti sfollati si rifugiano nella Repubblica di San Marino. Fra questi, vi è un giovane straniero, che ha perso la memoria e si mette in luce per il suo altruismo, suscitando l’entusiasmo del parroco e il consenso di tutti. La guerra sta finendo, i tedeschi si stanno ritirando e finalmente si può festeggiare rendendo grazie al Signore con una processione. Lo straniero improvvisamente riacquista la memoria e si rivede vestito da ufficiale nazista mentre ordina una strage durante una processione. Egli non può che provare orrore per le sue azioni…
Ingresso gratuito
giovedì 27

Presentazione del dvd La città di Angiolina: Trieste ai tempi del film Senilità
ore 20.30

La città di Angiolina: Trieste ai tempi del film Senilità (2010)
Regia: Gloria De Antoni, Oreste De Fornari; montaggio: Letizia Caudullo; riprese: Davide Del Degan, Michele Federico, Marco Monti; consulenza storica: Carlo Gaberscek; consulenza musicale: Massimo Cigaina; grafica: Raffaele Cappelli; montaggio del suono: Stefano Grosso; origine: Italia; produzione: Cineteca del Friuli, con il sostegno della Regione Autonoma Friuli Venezia Giulia - Assessorato al Turismo e della Friuli Venezia Giulia Film Commission; durata: 50’ 
Protagonista di Senilità, il film di Mauro Bolognini del 1962, ispirato al romanzo di Italo Svevo, è insieme a Claudia Cardinale, nel ruolo di Angiolina, ragazza spregiudicata quanto enigmatica, la città di Trieste, che fa da sfondo alle sue avventure amorose. La città di Angiolina, il nuovo documentario di Gloria De Antoni e Oreste De Fornari prodotto dalla Cineteca del Friuli, si propone di far rivivere quei giorni di 50 anni fa, attraverso i ricordi di quanti hanno partecipato o soltanto presenziato  alle riprese del film, gli attori, Claudia Cardinale e Philippe Leroy, il costumista Piero Tosi, le comparse triestine, lo scrittore Claudio Magris  e Tullio Kezich, scomparso l’estate scorsa, a cui il documentario è dedicato. Memorie, commenti e confronti sono stati raccolti dai due autori in modo inconsueto, intervistando i testimoni sui luoghi delle riprese, importunando i passeggeri di un tram, oppure pedinando un’attrice (Betsy Blair) nelle sue deambulazioni nei giardini pubblici di Trieste in un giorno di pioggia. Senza dimenticare gli interventi di Lelio Luttazzi, l’unico non testimone delle riprese, presente nel documentario come una sorta di genius loci che dispensa riflessioni e ricordi sulla Trieste di ieri. Ne viene fuori un mosaico policromo e prismatico dove si alternano cinema e televisione, bianco e nero e colore, 8mm e 35mm, brani del film di Bolognini e cinegiornali d’epoca, in un montaggio liquido che restituisce nel gusto di oggi la radiografia di un film simbolo della città di Trieste.

Ingresso gratuito 

ore 21.30

Incontro moderato da Enrico Magrelli con Gloria De Antoni, Oreste De Fornari, Livio Jacob

a seguire 

Senilità (1962)

Regia: Mauro Bolognini; soggetto: dal romanzo omonimo di Italo Svevo; sceneggiatura: Goffredo Parise, Tullio Pinelli, M. Bolognini; fotografia: Armando Nannuzzi; scenografia: Luigi Scaccianoce; costumi: Piero Tosi; musica: Piero Piccioni; montaggio: Nino Baragli; interpreti: Claudia Cardinale, Anthony Franciosa, Betsy Blair, Philippe Leroy, Aldo Bufi Landi, Franca Mazzoni; origine: Italia/Francia; produzione: Zebra Film, Aera Film; durata: 110’

Un uomo già maturo, Emilio, s’innamora di una ragazza, Angiolina, ma le continue infedeltà della donna lo costringono a lasciarla. Quando la sorella si suicida per una delusione d’amore, Emilio resterà solo per sempre. «In un film dove tutti sono variamente perdenti, patetici e sgradevoli, e dove la macchina da presa molto spesso non è all’altezza dei personaggi, ma è in plongée o li riprende dal basso, Bolognini probabilmente cercava nella narrazione in prima persona un mezzo per infondere un po’ di pathos. Emilio, peraltro, è afflitto da un io debordante: non fa che ripetere “provo compassione di me stesso”, “avevo punito me stesso”. È l’uomo decadente, arrivato a un eccesso di consapevolezza e incapace di avere un rapporto diretto con la realtà» (Bocchi-Pezzotta).

Copia proveniente dal Centro Mauro Bolognini - Ingresso gratuito 
Vietato ai minori di anni 14

venerdì 28

ore 21.15

Dagobert (1984)

Regia: Dino Risi; soggetto e sceneggiatura: Gérard Brach; adattamento: G. Brach, Ag[enore Incrocci], D. Risi; fotografia: Armando Nannuzzi; scenografia: Dante Ferretti; costumi: Gabriella Pescucci, Raffaella Leone; musica: Guido e Maurizio De Angelis; montaggio: Alberto Gallitti; interpreti: Coluche [Michele Colucci], Michel Serrault, Ugo Tognazzi, Carole Bouquet, Isabella Ferrari, Michel Lonsdale; origine: Francia/Italia; produzione: Gaumont, FR3, Stand’Art, Filmédis, Opera Film Produzione, Archimede International; durata: 112’

Dagobert, re dei Franchi, dopo anni di vita licenziosa decide di recarsi dal papa a Roma per ottenere l’assoluzione dai suoi peccati. Si mette quindi in viaggio con il suo fido consigliere Otarius. Nel frattempo il papa Honorius I viene rapito e al suo posto è insediato un attore che propone a Dagobert di sposare Héméré, figlia dell’imperatore di Bisanzio, per costituire un’alleanza politica.  All’inizio Dagobert cade nell’inganno ma dopo poco.... «Totale disastro italo-francese pensato per la comicità volgare di Coluche, megabombolo d’oltralpe. Nessun successo in Italia, malgrado la presentazione veneziana e la coppia  Serrault-Tognazzi riproposta proprio per il nostro pubblico. Colpa della concorrenza del simile Bertoldo, Bertoldino e Cacasenno e della Gaumont, distributrice di entrambi i film, che ha deciso di mollare Dagobert a favore del film di Monicelli. [...] Comunque le critiche sono pessime e il film viene tolto dalle sale e diventa quasi invisibile. [...] In Francia, [...] non ha un’accoglienza migliore. [...] Per fortuna ci sono grandi presenze, come Moana Pozzi, Sabrina Siani, Claudia Cavalcanti e Salvatore Baccaro. Era proprio così brutto?» (Giusti).

sabato 29

ore 17.15
Teresa (1987)

Regia: Dino Risi; soggetto: D. Risi; sceneggiatura: Bernardino Zapponi, Graziano Diana, D. Risi; fotografia: Blasco Giurato; scenografia: Fabio Vitale; costumi: Silvio Laurenzi; musica: Claudio Maioli; montaggio: Alberto Gallitti; interpreti: Serena Grandi, Luca Barbareschi, Eros Pagni, Flora Carosello, Robert Spafford Burton, Nino Vingelli; origine: Italia; produzione: Dean Film, International Dean Film, Reteitalia; durata: 95’

La forte e procace Teresa rimasta vedova, eredita dal marito un camion e molti debiti con Nabucco, che pensa di saldare il tutto sposando la donna. Teresa però cerca di resistere da sola, lavorando sodo come camionista in compagnia del suo aiutante Gino, con cui inizia una turbolenta storia d’amore. Dopo l’ennesimo litigio tra i due, Teresa cede a Nabucco ma... «Questa “storia d’amore con puzza di nafta” si rifà addirittura a Shakespeare, alle baruffe dei due litigiosi e maneschi innamorati della Bisbetica domata, di cui è anzi una sorta di moderna (e bonaria) versione “su gomma”. Il risultato non è eccelso […] ma neppure disprezzabile. E a Risi senior va senz’altro riconosciuto il merito di aver compiuto il miracolo di far recitare Serena Grandi» (Molinari). 

ore 19.00

Scemo di guerra (1985)

Regia: Dino Risi; soggetto: dal romanzo Il deserto della Libia di Mario Tobino; sceneggiatura: Age[nore Incrocci] & [Furio] Scarpelli, D. Risi; fotografia: Giorgio Di Battista; scenografia: Giuseppe Magano; costumi: Silvio Laurenzi, Livia Del Priore; musica: Guido e Maurizio De Angelis; montaggio: Alberto Gallitti; interpreti: Beppe Grillo, Coluche [Michele Colucci], Fabio Testi, Bernard Blier, Claudio Bisio, Franco Diogene; origine: Italia/Francia; produzione: International Dean Film, Renn Productions, Films A.2; durata: 108’

«Coerente con un fiuto che non l’ha mai tradito, seppur nella disparità dei risultati, Risi trova questa volta nel romanzo di Mario Tobino, Il deserto della Libia, il “suo” soggetto. Suo, per esempio, perché il protagonista, il sottotenente Lupi che fa da testimone e narratore della vicenda, è un ufficiale medico specializzando in psichiatria – proprio come il giovane Dino Risi durante la guerra – che trova nelle manifestazioni allucinate e deliranti del capitano Pilli, incontrato nell’unità sanitaria dove è stato destinato, un oggetto di osservazione affascinante oltre che inquietante» (D’Agostini).

ore 21.00

Il commissario Lo Gatto (1986)

Regia: Dino Risi; soggetto: D. Risi; sceneggiatura: Enrico Vanzina, D. Risi; fotografia: Alessandro D’Eva; scenografia: Luciano Sagoni; costumi: Silvio Laurenzi; musica: Manuel De Sica; montaggio: Alberto Gallitti; interpreti: Lino Banfi, Maurizio Ferrini, Galeazzo Benti, Maurizio Micheli, Isabel Russinova, Nicoletta Boris; origine: Italia; produzione: International Dean Film, Medusa Distribuzione, Reteitalia; durata: 93’

Natale Lo Gatto, commissario di polizia presso lo Stato Vaticano per un eccesso di zelo, viene trasferito nell’isola di Favignana con il poliziotto Gridelli come assistente. Nell’isola non succede niente fino all’arrivo dell’estate e dei turisti. Una ragazza scompare e Lo Gatto risolve il mistero guadagnandosi anche una promozione e il ritorno a Roma. Ancora una volta però la sua serietà ed eccessivo senso del dovere lo portano a un ennesimo trasferimento. «Se fosse nato prima, Lino Banfi sarebbe diventato vent’anni fa uno dei “colonnelli” della commedia all’italiana; qui si conferma un comico d’assalto capace di sottigliezze recitative: un cavallo di razza» (Kezich).

domenica 30

ore 17.00

L’ombrellone (1965)

Regia: Dino Risi; soggetto e sceneggiatura: Ennio De Concini, D. Risi; fotografia: Armando Nannuzzi; scenografia e costumi: Maurizio Chiari; musica: Lelio Luttazzi; montaggio: Franco Fraticelli; interpreti: Enrico Maria Salerno, Sandra Milo, Daniela Bianchi, Trini Alonso, Alicia Brandet, Pepe Calvo; origine: Italia/Francia/Spagna; produzione: Ultra Film/Les films du Siècle, Sud Pasifique Film/Altura Film; durata: 90’

L’ingegnere Enrico raggiunge la moglie al mare per il fine settimana. Viene coinvolto nella socialità da ombrellone del gruppo di persone con cui ha fatto amicizia la moglie, Giuliana, non riuscendo a trovare neanche un attimo di intimità con lei. Enrico capisce che la moglie lo evita perché invaghitasi di qualcun altro. Pensa sia un giovane latin lover, ma in realtà... «Il realismo [di Dino Risi] è quello di chi aderisce al mondo che descrive, senza sollevarsi alla ricerca delle cause che lo determinano; egli si limita a riprodurlo, attento ai caratteri del mezzo che usa, il cinema […]. In L’ombrellone ciò che era affascinante è divenuto sgradevole: […] la sgradevolezza è innanzi tutto una sgradevolezza fisica. Ma Risi, rispettando rigorosamente i dati della realtà esaminata, finisce col fare della sgradevolezza un atteggiamento morale» (Aprà).

ore 19.00

Il sorpasso (1962)

Regia: Dino Risi; soggetto e sceneggiatura: D. Risi, Ettore Scola, Ruggero Maccari; dialoghi: E. Scola, R. Maccari; fotografia: Alfio Contini; scenografia e costumi: Ugo Pericoli; musica: Riz Ortolani; montaggio: Maurizio Lucidi; interpreti: Vittorio Gassman, Jean-Louis Trintignant, Catherine Spaak, Claudio Gora, Luciana Angiolillo, Luigi Zerbinati; origine: Italia; produzione: Incei Film, Sancro Film, Fair Film; durata: 108’

«La storia de Il sorpasso è nata da un viaggio che io ho fatto con l’Avv. Martello che un giorno mi ha detto: “andiamo a Varese a comprare il radiatore a mio zio”, poi mi ha detto: “andiamo in Svizzera a comprare le sigarette”. Poi ha chiesto: “già che siamo qui, perché non andiamo nel Liechtenstein?”, siamo volati nel Liechtenstein – due o tre ore di macchina – e mi ha chiesto: “ti piacerebbe mangiare col principe del Liechtenstein?”. E io gli ho detto: “ma come facciamo?”. Lui è entrato mostrando una tessera da giornalista, che invece era la tessera del tram di Milano e mezz’ora dopo eravamo a tavola col principe e la sua famiglia. Allora quel viaggio avventuroso mi ha suggerito l’idea appunto di un viaggio da Roma al Nord [...]. Dovevo girare di Ferragosto per avere la città deserta e non avevo ancora il protagonista perché non l’avevo trovato. Gassman era il protagonista-diavolo e mi serviva il timido che incontrava questo personaggio e veniva portato alla rovina. E pensavo: “Gassman è alto e nero, l’altro sarà piccolo e biondo” e allora non avendo trovato l’attore il giorno di Ferragosto, mi ero messo alla finestra dove si incontrano i due e una comparsa piccola con i capelli biondi è apparsa. Intanto avevo visto delle foto di Trintignant, l’ho fatto chiamare, è arrivato la sera e la mattina ha girato» (Risi).

Vietato ai minori di anni 14
ore 20.45

Maestro per caso. Incontro con Dino Risi (2001)

Regia: Marco Risi; a cura di Valerio Caprara; fotografia: Emiliano Reggente; montaggio: Valentina Girodo; origine: Italia; produzione: CSC, Tele +; durata: 55’

«Questo è. Potrei cavarmela così per le mie “note di regia” (se di regia si può parlare a proposito di una lunga intervista ridotta poi a 50 minuti). Perché questo è il risultato e quindi: questo è. Ma non basta, perché se questo dev’essere il ritratto di Dino Risi sicuramente non basta e non basta se a firmare la “regia” è il figlio. Però questo è e, evidentemente, anche in questo poco c’è qualcosa che gli somiglia e che potrebbe far venire voglia a qualcuno che non lo conosce di saperne qualcosa di più. Ci sono i suoi film, tanti, che scorrono sullo schermo e ci sono le sue parole che invece non scorrono così volentieri perché il pudore l’ha sempre trattenuto e la ritrosia anche. Io lo conosco e conosco il suo distacco, il suo cinismo, il suo humour, ma anche la sua delicatezza, la sua fragilità; non è facile tirarli fuori in un’occasione formale come può essere quella di una chiacchierata in una sala cinematografica in una sala cinematografica. C’è un momento però, verso la fine... il momento migliore. Ma queste sono cose mie, cose personali» (Marco Risi). Le riprese sono state effettuate a Salsomaggiore e sul set del film-tv Le ragazze di Miss Italia di Dino Risi, nel giugno 2000.

a seguire

La stanza del vescovo (1977)

Regia: Dino Risi; soggetto: dal romanzo omonimo di Piero Chiara; sceneggiatura: Piero Benvenuti, Leo De Bernardi; collaborazione alla sceneggiatura: P. Chiara, D. Risi; fotografia: Franco Di Giacomo; scenografia: Luigi Scaccianoce; costumi: Orietta Nasalli Rocca; musica: Armando Trovajoli; montaggio: Alberto Gallitti; interpreti: Ugo Tognazzi, Ornella Muti, Patrick Dewaere, Lia Tanzi, Gabriella Giacobbe, Kathia Tchenko; origine: Italia/Francia; produzione: Merope Film, Carlton Film Export, Neuilly-sur-Seine, S.N. Prodis; durata: 112’

«Lago Maggiore, 1946: succube della moglie Cleofe Berlusconi (Giacobbe) e invaghito della cognata Matilde (Muti), Temistocle Orimbelli (Tognazzi) si serve dell’ingenuo Marco Maffei (Dewaere) e della sua barca a vela per realizzare i propri sogni d’evasione. Fedele versione del bel romanzo di Piero Chiara [...], il film è anche un monumento a Tognazzi: perfetto nell’incarnare un personaggio laido, patetico e contradditorio, in cui mette molto delle proprie passioni ero-culinarie, con un fondo di malinconia straziante» (Mereghetti).
Vietato ai minori di anni 14
