25 novembre-7 dicembre Cinema d’amore e d’anarchia: omaggio a Lina Wertmüller

25 novembre-7 dicembre Per un pugno di film. Il cinema epico di Sergio Leone

3 dicembre In ricordo di Raffaele Andreassi

4 dicembre Proiezione speciale: Li chiamarono... i briganti
5 dicembre Presentazione del libro Il mio nome è nessuno. Lo spaghetti western secondo Tonino Valerii
9-13 dicembre Festival Tertio Millennio
14-21 dicembre Le città visibili: Madrid. La capitale spagnola in oltre 30 film
lunedì 1

chiuso

25 novembre-7 dicembre

Cinema d’amore e d’anarchia: omaggio a Lina Wertmüller

La caratteristica più appariscente è sicuramente la lunghezza dei titoli dei suoi film che (in)volontariamente alludono all’altrettanto lunghissimo e forbito patronimico Arcangela Felice Assunta Job Wertmüller von Elgg Español von Brauchich. Titoli che si allargano parola dopo parola come l’eruzione di un vulcano senza fine e che rappresentano la personalità vivace ed energica che passa con entusiasmo dal cinema al teatro, dalla letteratura alla radio e alla televisione. Così come le sue inimitabili montature d’occhiali. Così come il suo cinema, barocco, provocatorio, estremo, che potrà addirittura non piacere, ma non potrà mai essere definito anonimo. Prendere o lasciare. «Questo stile, inconfondibile, inequivocabile, inimitabile», come scrive giustamente Enzo Natta, «rivela altre componenti essenziali del cinema di Lina Wertmüller: la sua “femminilità” che si esprime non soltanto attraverso i contenuti (Questa volta parliamo di uomini; Travolti da un insolito destino... e via proseguendo) ma anche attraverso la forma [...], e la sua “napoletanità” che gli deriva non soltanto dai contenuti (Un complicato intrigo di donne, vicoli e delitti; Io speriamo che me la cavo; Pasqualino Settebellezze), ma anch’essa a sua volta, dalla forma. La “femminilità” traspare da quell’incontenibile vezzoso desiderio di imbellettarsi, di rivestirsi di trine e pizzi, di ammantarsi di colori che è tipica prerogativa del pianeta-donna; la “napoletanità” (il trisavolo di Lina si trasferì alla corte di Napoli nella metà del XIX secolo) si manifesta in quel gusto per l’esposizione caotica e chiassosa (derivazione del mercato arabo) che caratterizza il bazar partenopeo, negozio dove tutta la merce viene ammucchiata in vetrina, dove in un colorito “bric-à-brac” la paccottiglia si confonde con il prodotto di pregiata fattura. Tutto questo impasto elegante e ricercato, vitale e tumultuoso, magmatico e ribollente, ricco e disordinato, allegro e ridondante, che della vivacità e della confusione fa la sua brillante matrice dà vita e forma al barocco di Lina Wertmüller». Doverosa è dunque la retrospettiva curata dalla Cineteca Nazionale dedicata al suo cinema non solo perché «ha il fascino di quei coloratissimi patchwork composti dai tessuti più diversi e strani, spesso a tinte sgargianti, accostate tra loro con un coraggio al limite della sfida, della provocazione» (Stefano Masi), ma perché Lina ha lasciato anche un’impronta indelebile al Centro Sperimentale di Cinematografia, assumendosi l’importante e gravoso incarico di Commissario Straordinario dal 1988 al 1994. La retrospettiva Cinema d’amore e d’anarchia: omaggio a Lina Wertmüller avrà la sua ideale conclusione nella serata d’onore per la regista (11 dicembre, Auditorium della Conciliazione) all’interno della XIII edizione del RomaFilmFestival con la pubblicazione di un volume edito da immagine&strategia. 

Le dichiarazioni di Lina Wertmüller sono tratte dalla sua autobiografia: Arcangela Felice Assunta Job Wertmüller von Elgg Español von Brauchich cioé Lina Wertmüller (Frassinelli, 2006).
martedì 2

ore 19.00

Notte d’estate con profilo greco, occhi a mandorla e odore di basilico (1986)

Regia: Lina Wertmüller; soggetto e sceneggiatura: L. Wertmüller; fotografia: Camillo Bazzoni; montaggio: Luigi Zita; interpreti: Mariangela Melato, Michele Placido, Roberto Herlitzka, Massimo Wertmüller, John Steiner, Arnaldo Ninchi; origine: Italia; produzione: A.M.A. Film, Medusa Distribuzione, Reteitalia; durata: 98’

«Il richiamo dell’azzurro mare della Sardegna ha fatto nascere in me la voglia di tornarci a girare. Si trattava di una storia ironica, il cui primo titolo doveva essere Industriali alla riscossa. Era la voglia di divertirsi un po’ sul problema dei rapimenti, che in quel momento non erano politici, ma solamente malavitosi. Cioè solo un bieco mezzo per fare denaro. Una donna, un’industriale in gamba, impersonata da Mariangela Melato, non tollerando più la parte da coglioni che ci facevano i ricchi di fronte alla criminalità, decide di reagire. Studia la situazione per recuperare i soldi dei riscatti, si associa con le famiglie che avevano sborsato milioni e fa rapire il boss di una banda specializzata in rapimenti con l’idea di farsi restituire tutti i soldi con gli interessi. [...] Politica, amore, grottesco, tragedia e ironia sono sempre state le corde della mia chitarra. E hanno dato vita anche questa volta alla scommessa di Notte d’estate con profilo greco, occhi a mandorla e odore di basilico. Per chi si lamentasse per la solita, civettona lunghezza del titolo, sappia che, dopo odore di basilico, il titolo doveva continuare con: denti bianchi e occhi di velluto. È stato solo per un rimasuglio di senso della misura che alla fine ho tagliato i denti e gli occhi» (Wertmüller).

25 novembre-7 dicembre

Per un pugno di film. Il cinema epico di Sergio Leone

La Cineteca Nazionale rende omaggio a un maestro del cinema mondiale, Sergio Leone (1929-1989), il regista che ha cambiato i connotati del genere americano per eccellenza, il western, e ha riscritto, a modo suo, il linguaggio cinematografico. Manierista e postmoderno [«Si potrebbe dire che ogni era abbia la sua postmodernità, e che ogni era abbia la sua forma di manierismo (infatti, mi chiedo se “postmodernismo” non sia semplicemente una forma moderna di “manierismo”...)», Umberto Eco], capace di ricondurre il Mito nel contesto della Storia, attualizzandolo, fuggendo così dalla contemporaneità e dai cliché del cinema italiano. Un regista che guardava lontano, spaziando con il grandangolo in cerca di eroi solitari, mentre attorno l’Italia si interrogava sul boom, il ’68, la rivoluzione sessuale, la violenza metropolitana, eppure straordinariamente oltre: i confini, spazio-temporali, le barriere estetiche (ed etiche), i condizionamenti della critica e dell’opinione pubblica, spinto sulle ali di una fantasia onnivora e di un senso del “fare cinema” che non ha eguali nel nostro cinema, tramandatogli dal padre Vincenzo Leone, alias Roberto Roberti. Leone pensava in grande mentre il cinema italiano, dopo i fasti degli anni sessanta, diventava sempre più piccolo, fino a cadere nelle maglie del minimalismo anni ottanta, illuminati solamente dalla grandiosa opera(zione) C’era una volta in America, il film nel quale il regista romano riversò tutto se stesso. Da umile artigiano, allievo di Mario Bonnard e aiuto regista dei maestri americani in trasferta nella Hollywood sul Tevere, a Maestro della Settima arte: l’ascesa di un regista epico.

ore 21.00 

C’era una volta il West (1968)

Regia: Sergio Leone; soggetto: Dario Argento, Bernardo Bertolucci, S. Leone; sceneggiatura: Sergio Donati, S. Leone; fotografia: Tonino Delli Colli; musica: Ennio Morricone; montaggio: Nino Baragli; interpreti: Claudia Cardinale, Henry Fonda, Jason Robards, Charles Bronson, Gabriele Ferzetti, Paolo Stoppa; origine: Italia; produzione: Finanziaria San Marco, Rafran Cinematografica, Paramount Picture; durata: 178’

«Sergio Leone ha già composto la trilogia dei dollaro quando affresca indelebilmente con C’era una volta il West la scomparsa dei vecchi miti, nello scenario più classico dei western: la Monument Valley immortalata da John Ford. Il West è ormai civilizzato, Morton, cinico re delle ferrovie, assolda il killer Frank per impadronirsi anche dei terreni su cui passeranno i binari che collegheranno l’Atlantico al Pacifico. La terra è della ex prostituta Jill, Claudia Cardinale. A difenderla arriva il misterioso Armonica che ha un conto in sospeso con Frank... Henry Fonda, il buono per eccellenza dei cinema americano, ai suo primo ruolo di cattivo si presentò sul set con lenti a contatto marroni e baffi finti. Il regista però lo costrinse a rinunciare: voleva che il pubblico riconoscesse subito in quell’assassino il volto di uno dei più amati divi di Hollywood. Ma i veri protagonisti sono la donna che rappresenta il futuro dell’America, e il silenzio che amplifica la forza dei primi piani, l’attesa dilatata che culmina nell’arrivo del treno e che si concluderà con un duello fulmineo e spiazzante. Costruita in modo geniale e sottolineata dalla musica di Ennio Morricone, questa sequenza è tra le più celebri di tutto il cinema di Sergio Leone. Charles Bronson dà il suo straordinario contributo alla fortuna di questo film che lo consacra definitivamente come divo. Il soggetto è firmato insieme a Leone da Bernardo Bertolucci e Dario Argento» (Alessandra Mammì).

Copia restaurata dalla Cineteca Nazionale in collaborazione con Sergio Leone Productions

mercoledì 3

ore 17.00

            Sabato, domenica e lunedì (1990)

            Regia: Lina Wertmüller; soggetto: dalla commedia di Eduardo De Filippo; sceneggiatura: Raffaele La Capria, L. Wertmüller; fotografia: Carlo Tafani; musica: Antonio Sinagra; montaggio: Pier Luigi Leonardi; interpreti: Sophia Loren, Luca De Filippo, Luciano De Crescenzo, Pupella Maggio, Enzo Cannavale, Isabelle Illiers; origine: Italia; produzione: Silvio Berlusconi Communications, Reteitalia; durata: 98’

«Trasposizione cinematografica di una delle commedie più belle di Eduardo De Filippo. Con Raffaele La Capria abbiamo lavorato al copione, sempre ammirati della sensibilità di Eduardo nel raccontare l’animo femminile. Nelle sue commedie i personaggi di donna sono delineati con sapienza e profondità. Ma in Sabato, domenica e lunedì è proprio il divario tra il maschile e il femminile a provocare il dramma e a dare senso alla commedia. [...] Il film è stato girato in un bel clima complice, in linea con la storia che ruota intorno a un rito napoletano: la preparazione del ragù domenicale. Per gli attori sarebbe stata una tortura un cattivo ragù, dovendolo mangiare per molti giorni. Era indispensabile avere sempre un ragù perfetto e pasta al dente. [...] Il film, al Festival di Chicago, fu un successo internazionale. E quell’anno, Sophia vinse l’Oscar alla carriera» (Wertmüller).

ore 18.45

In una notte di chiaro di luna (1989)

Regia: Lina Wertmüller; soggetto e sceneggiatura: L. Wertmüller; collaborazione dialoghi: Roberta Colombo, Rutger Hauer; fotografia: Carlo Tafani; musica: Greco, Dangiò, Avion Travel; montaggio: Pierluigi Leonardi; interpreti: Rutger Hauer, Natassia Kinski, Faye Dunaway, Lorraine Bracco, Peter O’Toole, Massimo Wertmüller; origine: Italia/Francia; produzione: Istituto Luce-Italnoleggio Cinematografico, Italian International Film, Carthago Films, Rai; durata: 111’

«Il soggetto di In una notte di chiaro di luna veniva dalle cronache di quei giorni. La prima scena raccontava la psicosi che percorreva il mondo di quegli anni, con il suicidio di una coppia di innamorati sicuri di essere sieropositivi, di cui poi si scoprivano che non lo erano. I mass-media inviavano i loro migliori giornalisti a fare inchieste sulla “peste del secolo”. E il film era appunto la storia di un giornalista che, inseguendo le tracce di questa psicosi, si finge sieropositivo. Incontra di nuovo una ragazza che era stata un suo grande amore, e scopre di aver avuto un figlio con lei. Tornano insieme felici. Ma a Londra, dov’era andato per proseguire la sua inchiesta, lui scopre di aver contratto il virus in una lontana notte di luna. [...] Era un film solido,  che ebbe la disavventura di vivere un festival a Venezia in piena confusione politica, ma io, che l’ho amato molto, l’ho difeso, come ancora lo difenderei, con le unghie e con i denti» (Wertmüller).

ore 21.00

I basilischi (1962)

Regia: Lina Wertmüller; soggetto e sceneggiatura: L. Wertmüller; fotografia: Gianni Di Venanzo; musica: Ennio Morricone; montaggio: Ruggero Mastroianni; interpreti: Antonio Petruzzi, Stefano Satta Flores, Sergio Ferranino, Enrica Chiaromonte, Rosanna Santoro, Luigi Barbieri; origine: Italia; produzione: Galatea, 22 Dicembre Cinematografica; durata: 80’

«Io e Tullio Kezich, che era lì per scrivere un libro sulla lavorazione di Salvatore Giuliano, ci sistemammo nella buca dov’era piazzata la quinta macchina. [...] Mentre si aspettava che cominciasse la scena, raccontai a Tullio come mi avessero impressionato i miei cugini e la vita di Palazzo San Gervasio, quel paese del profondo Sud, al confine tra Puglia e Basilicata. E gli descrissi quelle terre aspre e antiche e la vita che nei paesi si conduceva. Tullio mi disse: “Perché non scrivi questa storia? Se ne potrebbe fare un film insolito sul Sud, che mostri la vita dei paesi fuori dalle normali rotte di chi viaggia in Italia, e questo loro profondo oblomovismo”. “La scrivo”, dissi subito io. E a Roma la scrissi. [...] Il copione piacque ma i fondi per realizzarlo non c’erano. [...] Andai a rompere le scatole a Nello [Santi] che, con la sua società Galatea, oltre a essere un grande produttore, era anche un grande amico. [...] Allora un film di un debuttante costava circa cento milioni di lire. Noi, fra Galatea e 22 Dicembre, ne mettemmo insieme trentaquattro. Erano pochi, ma li avrei fatti bastare. Era il momento di tornare a Palazzo San Gervasio» (Wertmüller).

giovedì 4

ore 17.00

Io speriamo che me la cavo (1992)

Regia: Lina Wertmüller; soggetto: liberamente tratto dal romanzo omonimo di Marcello D’Orta; sceneggiatura: Leo Benvenuti, Piero  De Bernardi, Alessandro Bencivenni, Domenico Saverni, L. Wertmüller; collaborazione alla sceneggiatura: Andrej Longo; fotografia: Carlo Tafani; musica: D’Angiò-Greco; montaggio: Pierluigi Leonardi; interpreti: Paolo Villaggio, Isa Danieli, Gigi Morra, Sergio Solli, Ester Carloni, Paolo Bonacelli; origine: Italia; produzione: Pentafilm, Cecchi Gori Group-Tiger Cinematografica, Eurolux Produzione; durata: 100’

«Il film è tratto dalla deliziosa raccolta, fatta da Marcello D’Orta, dei temi di una scolaresca di un piccolo paese nei pressi di Napoli. Selezionai circa mille bambini napoletani per sceglierne una dozzina con i quali mi misi subito a tavolino a studiare le varie parti. Erano bravissimi. Oltre a imparare ognuno la propria parte, impararono anche quella degli altri. Chiaramente, erano bambini ed erano pestiferi ma, messi al lavoro sotto una ferrea disciplina, furono talmente coinvolti nella storia, nei personaggi e nel lavoro d’attori da essere loro stessi i primi a pretendere il rispetto del set. Paolo Villaggio, il loro straordinario maestro elementare, è attore forse tra i più amati d’Italia, comico, scrittore-inventore di Fantozzi, irresistibile maschera di travet italiano. [...] Per molti di quei bambini, quel lavoro è stato l’inizio di una carriera e ancora oggi continuano a fare gli attori con successo» (Wertmüller).
ore 19.00

Ninfa plebea (1996)

Regia: Lina Wertmüller; soggetto: tratto dal romanzo omonimo di Domenico Rea; sceneggiatura: Ugo Pirro, L. Wertmüller; fotografia: Ennio Guarnieri; musica: Ennio Morricone; montaggio: Pierluigi Leonardi; interpreti: Stefania Sandrelli, Lucia Cara, Raoul Bova, Rino Marcelli, Isa Danieli, Ennio Coltorti; origine: Italia; produzione: Eurolux Produzioni, Italian International Film; durata: 111’

«È tratto dall’omonimo romanzo di Domenico Rea, cui sono riuscita a rendere questo omaggio appena in tempo prima che ci lasciasse. [...] Incontrai spesso Rea, e lui comprese che avrei trattato con delicatezza anche le parti scabrose del romanzo, e non erano poche, senza che fossero filtrate da una morale borghese, cosa che avrebbe alterato i sapori, gli umori e le suggestioni del libro. “Fai quello che vuoi. Mi fido della tua carnalità”, mi disse. È stato un grande dispiacere non aver potuto sentire la sua opinione sul film e sull’interpretazione degli attori. La madre era una magnifica e chiara Stefania Sandrelli che, spinta dal fuoco dei sensi, tradisce un marito debole e impotente che però continua ad amare, interpretato in modo struggente da Ennio Coltorti. Per il ruolo principale, quello della piccola ninfa, trovai una ragazzina che non aveva mai recitato, con un  talento naturale e una purezza allegra e insieme triste in un corpo ancora da bambina. Raoul Bova, invece, era il soldatino. Bello e bravo attore in quella parte da romantico cavaliere e principe azzurro da favola. La moglie di Rea, dopo aver visto il film, mi sorrise con gli occhi lucidi, dicendo: “A Mimì sarebbe piaciuto” » (Wertmüller).

Proiezione speciale: Li chiamarono... i briganti
ore 21.00

Incontro con Pasquale Squitieri e Sergio Toffetti

a seguire

Li chiamarono... i briganti (1999)

Regia: Pasquale Squitieri; soggetto e sceneggiatura: P. Squitieri; fotografia: Sergio Melaranci; musica: Luigi Ceccarelli; montaggio: P. Squitieri, Fiorenza Muller; interpreti: Enrico Lo Verso, Roberta Armani, Branko Tesanovic, Giorgio Albertazzi, Claudia Cardinale, Ennio Coltorti; origine: Italia; produzione: Vidi; durata: 129’

«Un film epico che appartiene a un genere ormai assente dalla nostra produzione per motivi culturali e anche umani, come la scomparsa di Sergio Leone che ne fu un maestro. Un film in cui chiedo un riesame e una rilettura della questione meridionale per capire il malessere e la mancanza di speranze del nostro sud, che da un secolo si è dissanguato con l’emigrazione di milioni di persone in cerca di un futuro migliore […]. I nostri contadini di cent’anni fa somigliavano ai gauchos, a Pancho Villa, ai personaggi di tanti paesi repressi dalla civiltà tecnologica […]. Massacrati dalle tasse, brutalmente interrogati in francese o repressi con la forza, a chi si rivolgevano per sopravvivere? Ai briganti. Ma migliaia di loro furono trucidati dai bersaglieri, e questa è una vicenda che nessuno ha mai voluto narrare anche se è una realtà storica inconfutabile. […] [Ho fatto] non un film buonista, ma un film duro e crudo su un sud rapinato della sua cultura e accusato dal nord di essere un popolo di ladri e puttane per un solo motivo: poterlo derubare di tutto» (Squitieri).
Ingresso gratuito
venerdì 5

ore 17.00

Metalmeccanico e parrucchiera in un turbine di sesso e politica (1996)

Regia: Lina Wertmüller; soggetto: L. Wertmüller; sceneggiatura: Leo Benvenuti, Piero De Bernardi, L. Wertmüller; fotografia: Blasco Giurato, Giovanni Cavallini (2° unità); musica: Lilli Greco-D’Angiò; montaggio: Pierluigi Leonardi; interpreti: Tullio Solenghi, Veronica Pivetti, Gene Gnocchi, Cyrielle Claire, Cinzia Leone, Piera Degli Esposti; origine: Italia; produzione: Videomaura, Medusa; durata: 107’

«Sesso e politica, [...] è sempre un connubio particolarmente intrigante per me. È la storia di un metalmeccanico della Ferrari e una parrucchiera leghista. Tullio Solenghi fa il meccanico comunista che si scontra con Veronica Pivetti, nei panni di una parrucchiera padana, supporter di Bossi. Veronica, attrice brillante, dall’insolito sex appeal, ha come Mariangela Melato quello spirito milanese che ne fa una bandiera dell’ironia e della simpatia. Tra noi c’è stata subito una magnifica intesa. Altri interpreti bravissimi sono stati: Piera Degli Esposti, che ispirandosi ai suoi ricordi d’infanzia ha creato un bel personaggio femminile, una Sdaura romagnola saggia e simpatica, e Gene Gnocchi che la televisione ha purtroppo sottratto al cinema. Peccato, perché è un carattere tipo Walter Matthau di cui il nostro cinema avrebbe bisogno. Un film divertente, che va a riempire uno dei vuoti che nella nostra cinematografia si sente moltissimo: la satira politica in chiave grottesca. Non che non si faccia satira politica, anzi i nostri comici vivono quasi solo di quella, ma un film è un’altra cosa, è più articolato ed è destinato anche a durare nel tempo» (Wertmüller).

ore 19.00

Ferdinando e Carolina (1999)

Regia: Lina Wertmüller; soggetto e sceneggiatura: Raffaele La Capria, L. Wertmüller; fotografia: Blasco Giurato; musica: Italo Greco, Paolo Raffoni, Marcello Vitale; montaggio: Pierluigi Leonardi; interpreti: Sergio Assisi, Gabriella Pession, Nicole Grimaudo, Elio Pandolfi, Leo Benvenuti, Armando Pugliese; origine: Italia; produzione: Immagine e Cinema; durata: 108’

«Il caso di Ferdinando di Borbone mi è sembrato particolarmente interessante, perché lo era anche il travagliatissimo momento storico in cui gli è capitato. [...] Riuscire a realizzare, con un budget limitato, un film in costume, rappresentandovi il massimo della ricchezza e dello splendore di una delle corti europee più fastose del Settecento com’era quella di Napoli, tra cortigiane, dame, armigeri, cacce feste e anche un magnifico matrimonio, è un’impresa apparentemente impossibile, per chiunque non abbia l’aiuto di Enrico Job e dei suoi collaboratori. [...] La riuscita del film la devo anche ai giovani attori che ho scelto. [...] La sceneggiatura l’ho scritta insieme a Raffaele La Capria e con lui abbiamo approfondito molto il background storico della corte dei Barbone di Napoli. Il film, naturalmente, non raccontava solo il “magnifico regal matrimonio” ma si estendeva anche a quella parte della vita di Ferdinando e Carolina che fu travolta dalle tragedie dei tempi difficili nei quali regnarono» (Wertmüller).

            Presentazione del libro Il mio nome è nessuno. Lo spaghetti western secondo Tonino Valerii
Dal 25 al 27 gennaio 2007 il Centro Sperimentale di Cinematografia - Cineteca Nazionale rendeva omaggio a un suo ex allievo illustre, Tonino Valerii, che del Far West nostrano è stato uno dei più ispirati cantori. In questi giorni sta uscendo nelle librerie un libro importante, Il mio nome è nessuno. Lo spaghetti western secondo Tonino Valerii (edizioni Un mondo a parte), a cura di Roberto Curti, che ripercorre la carriera ma anche la vita del cineasta. È un libro importante perché come spiega Curti «con quattordici lungometraggi per il cinema e una manciata di lavori televisivi in oltre quarant’anni di carriera, Tonino Valerii è uno dei cineasti meno prolifici del nostro cinema popolare. Ed è tuttora uno dei più sottostimati, vittima di una fortuna critica via via scemante: assai ben considerato dai critici dell’epoca, nonostante si muovesse nell’ambito del tanto vituperato cinema di genere, nel corso degli anni è stato trascurato dalle nuove generazioni di studiosi, rispetto ad altri colleghi le cui filmografie più appariscenti sembrano accogliere maggiori consensi tra i paladini del cosiddetto cinema-bis. [...] A differenza di altri suoi contemporanei, ex operatori promossi dietro la macchina da presa, Valerii si è diplomato in regia e sceneggiatura al Centro Sperimentale di Cinematografia, con Alessandro Blasetti. Il che dovrebbe fare riflettere sulla preparazione tecnica di questo cineasta dalla cultura cinefila vasta e raffinata, grande conoscitore del cinema giapponese, che avrebbe voluto girare fiammeggianti mélo e si è invece ritrovato in Almeria in pieno boom dell’eurowestern, il filone che ha frequentato i generi non per cavalcarne l’onda commerciale, ma per continuare a raccontare le storie che gli stavano a cuore». Ma la presentazione del presente volume vuole essere anche un omaggio a un volto, un corpo, un attore chiamato Giuliano Gemma attraverso la proiezione di un western originalissimo come Il prezzo del potere, non a caso a firma di Tonino Valerii.

ore 21.00

Incontro moderato da Marco Giusti con Roberto Curti, Giuliano Gemma, Tonino Valerii

a seguire

Il prezzo del potere (1969)

Regia: Tonino Valerii; soggetto e sceneggiatura: Massimo Patrizi; fotografia: Stelvio Massi; musica: Luis Enríquez Bacalov; montaggio: Franco Fraticelli; interpreti: Giuliano Gemma, Warren Vanders, Maria Jesus Cuadra, Ray Saunders, Fernando Rey, Van Johnson; origine: Italia; produzione: Patry Film, Films Montana; durata: 108’

Il più ambizioso western all’italiana: l’assassinio di Kennedy a Dallas trasposto subito dopo la fine della guerra di Successione, fra intrighi, tradimenti, doppi giochi e, su tutti, una ragione di Stato da imporre a ogni costo. L’odio che cova nel Sud, dopo la vittoria dei nordisti, si frappone alle riforme volute dal presidente degli Stati Uniti nel nome della democrazia. Come sempre, saranno piccoli uomini a fare la Storia. Perfetta la scelta degli attori, a cominciare da un misurato Giuliano Gemma.

Ingresso gratuito
sabato 6

ore 17.00

Peperoni ripieni e pesci in faccia (2004)

Regia: Lina Wertmüller; soggetto: Umberto Marino; sceneggiatura: L. Wertmüller, U. Marino, Elvio Porta; fotografia: Giuseppe Lanci; musica: Italo Greco, Lucio Gregoretti; montaggio: Pierluigi Leonardi; interpreti: Sophia Loren, F. Murray Abraham, Angela Pagano, Elio Pandolfi, Armando Pugliese, Carolina Rosi; origine: Italia produzione: Solaris International e Gam Film; durata: 105’

«Lina Wertmüller ha dato alle stampe in questi giorni una sua autobiografia: intelligente e divertente. Al cinema, invece, mancava dal 1998, con Ferdinando e Carolina, anche se, poco dopo, ci aveva proposto un film per la televisione, Francesca e Nunziata, protagonista Sophia Loren. Anche adesso, per il suo ritorno al cinema, si è rivolta a Sophia Loren, nei panni di una giovanile matriarca sulla costiera amalfitana. Il soggetto gliel’ha scritto Umberto Marino e la sceneggiatura, con Umberto Marino, l'ha firmata anche Elvio Porta, esperto in cornici campane. Lo spunto, spesso visitato dal teatro e dallo schermo, è quello di un pranzo in famiglia per il compleanno di una nonna a festeggiare la quale convergono, anche dall’estero, figli, nipoti e pronipoti. Molti, come al solito, con vari nodi da sciogliere, specie in campo sentimentale. A cominciare proprio dalla matriarca, Maria, figlia della festeggiata, che, per un equivoco, pensa di essere tradita dal marito Jeffrey, un americano trapiantato in Campania, il quale, a sua volta, sentendosi trascurato dalla moglie, soffre per continue occasioni di gelosie senza fondamento. Mentre uno dei figli, Francesco, scrittore di successo, ma incerto sulle sue motivazioni professionali, non tarda a scontrarsi con la propria moglie vittima, anche lei, di un equivoco che la induce a sentirsi platealmente tradita. Anche un altro dei figli si scontra con la propria moglie, aspirante attrice e pronta, per questo, a lasciarlo mentre, a completare il quadro, una figlia, dai costumi leggeri, dopo vari amanti, si ritrova adesso in stato interessante, non sapendo nemmeno chi sia il padre. Va da sé che alla fine tutto si aggiusterà. Gli equivoci si chiariranno, il marito abbandonato dalla moglie attrice troverà modo di consolarsi e il finale, fra il sentimentale e il lirico, riuscirà a proporci Maria e Freddy di nuovo felici e contenti, innamorati come il primo giorno su una spiaggia al tramonto. Una storia corale, tra le cui pieghe Lina Wertmüller si è mossa con garbo, qua dando colori accesi ai caratteri, là ricostruendone confronti e contrasti anche con modi scoperti. Sullo sfondo di una villa pittoresca cui le scenografie di Enrico Job hanno aggiunto sapori vivaci e un po’ folclorici, ravvivati con pittoresco realismo dalla fotografia di Beppe Lanci. Lasciando che al centro, a dominare con a fianco Murray Abraham nei panni del marito, sia sempre Sophia Loren, pronta a esibirsi in numerosi primi piani che non smentiscono il suo bel passato. E capace di sedurre anche a settant’anni» (Rondi).
ore 19.00 

Registrazione dell’incontro di Sergio Leone con gli allievi del Centro Sperimentale di Cinematografia (1988, durata 120’ circa)
Ingresso gratuito
ore 21.00

Giù la testa (1971)

Regia: Sergio Leone; soggetto: S. Leone, Sergio Donati; sceneggiatura: Luciano Vicenzoni, S. Leone, S. Donati; fotografia: Giuseppe Ruzzolini, Franco Delli Colli (per la seconda unità); musica: Ennio Morricone; montaggio: Nino Baragli; interpreti: James Coburn, Romolo Valli, Rick Battaglia, Maria Monti, Franco Graziosi, Domingo Antoine; origine: Italia; produzione: Rafran Cinematografica, Euro International Films, Miura Cinematografica; durata: 158’

«L’ultimo western diretto da Sergio Leone, anzi, come diceva lo stesso regista “più correttamente è un avventuroso ambientato all’epoca della rivoluzione messicana”. Anche se non è il film più amato dai suoi fans, e neanche quello considerato generalmente più riuscito dalla critica, rimane un film controverso un po’ per tutti, a cominciare dal regista. “È un film che non so collocare bene. Lo amo immensamente, perché è quello che mi ha dato più angoscia, dubbi, disperazione. A un certo punto, ero quasi tentato di abbandonarlo, e devo a mia moglie se ho avuto la costanza di arrivare fino in fondo”. Apre una grande citazione di Mao, del resto i tempi sono quelli, del post ’68 non solo europeo [...]. La genesi del film è davvero complessa e dimostra che ormai per Leone non esistono più film facili da mettere in piedi né come regista né come produttore. In pieno ’68, con l’Europa in subbuglio e il western ormai nella sua fase di massimo sviluppo e quindi di imminente declino, Leone riceve una specie di giovane Bertolucci americano alla sua corte, molto raccomandato dalla United Artists, che gli aveva non solo distribuito i suoi film in America, ma in gran parte anche finanziato. È Peter Bogdanovich, il più raffinato regista cinéphile che abbia prodotto Hollywood al tempo [...]. Leone dipingeva questo giovane regista americano che era arrivato a Roma e non la smetteva di far vedere il suo unico film, Targets [...]. Poi volle vicino a lui la sua donna, la scenografa Polly Platt. Allora si mise a scrivere una dozzina di pagine in inglese che, una volta tradotte, convinsero Leone a rimandare il genio a casa [...]. La storia si svolge durante la rivoluzione messicana del 1913. Sulla carrozza che trasporta ricchi borghesi, Juan Miranda, un bandito confusamente legato alla rivoluzione, li deruba visto che hanno parlato male dei messicani. Incrocia un terrorista dell’Ira [...], Sean Mallory detto John, e tra i due nasce una specie di società rivoluzionaria fatta di vera amicizia e dinamite ancora più vera. Assieme decidono di assaltare la banca di Mesa Verde. Ma lì non c’è più una banca, ma una prigione per politici» (Giusti).

Copia restaurata dalla Cineteca Nazionale in collaborazione con Sergio Leone Productions

domenica 7
ore 16.00

Once Upon a Time in America (C’era una volta in America, 1984)

Regia: Sergio Leone; soggetto: dal romanzo The Hoods di Harry Grey [David Aaronson]; sceneggiatura: Leonardo Benvenuti, Piero De Bernardi, Enrico Medioli, Franco Arcalli, Franco Ferrini, S. Leone; fotografia: Tonino Delli Colli; musica: Ennio Morricone; montaggio: Nino Baragli; interpreti: Robert De Niro, James Woods, Elizabeth Mc Govern, Joe Pesci, Burt Young, Tuesday Weld; origine: Usa; produzione: The Ladd Company, Embassy International Pictures, WBA International Release; durata: 226’

«Dal romanzo Mano armata (The Hoods, 1983) di Harry Grey (David Aaronson). All’origine dell’ultimo film di Leone (1929-89) c’è il tempo con la sua vertigine. Come struttura narrativa, è un labirinto alla Borges, un giardino dai sentieri incrociati, una nuova confutazione del tempo. La sua vicenda abbraccia un arco di quasi mezzo secolo, diviso in 3 momenti: 1922-23, quando i protagonisti sono ragazzini, angeli dalla faccia sporca alla dura scuola della strada nel Lower East Side di New York; 1932-33, quando sono diventati una banda di giovani gangster; 1968, quando Noodles (R. De Niro), come emergendo dalla nebbia del passato, ritorna a New York alla ricerca del tempo perduto. Se il 1922 e il 1932 sono flashback rispetto al 1968, il 1968 è un flashforward rispetto al 1933: il Noodles anziano è una proiezione di quel che Noodles, allucinato dall’oppio, ha sognato nella fumeria. Il presente non esiste: è una sfilata di fantasmi nello spazio incantato della memoria. Alle sconnessioni temporali corrispondono le dilatazioni dello spazio: con sapienti incastri tra esterni autentici ed esterni ricostruiti in teatro, Leone accompagna lo spettatore in un viaggio attraverso l'America metropolitana (e la storia del cinema su quell'America) che è reale e favoloso, archeologico e rituale. Sono spazi dilatati e trasfigurati dalla cinepresa; spazi anche sonori e musicali, riempiti dalla musica di E. Morricone e da motivi famosi: “Amapola”, “Summertime”, “Night and Day”, “Yesterday”. È un film di morte, iniquità, violenza, piombo, sangue, paura, amicizia virile, tradimenti. E di sesso. In questa fiaba di maschi violenti le donne sono maltrattate; la pulsione sessuale è legata all’analità, alla golosità, alla morte, soprattutto alla violenza. È l’America vista come un mondo di bambini. Piccolo gangster senza gloria, Noodles diventa vero protagonista nell’epilogo quando si rifiuta di uccidere l’ex amico Max. Soltanto allora, ormai vecchio, è diventato uomo. Il produttore Arnon Milchan rimontò e ridusse il film a 2 ore per la versione da distribuire negli USA e fece fiasco. Nel 2003 edito dalla Warner BrosVideo in DVD con una nuova colonna sonora in cui la voce di Ferruccio Amendola (per R. De Niro) è stata sostituita da quella di un altro doppiatore» (Morandini).

ore 20.00

Il giornalino di Gian Burrasca

Prima puntata: Giannino comincia a fare guai (1964)

Regia: Lina Wertmüller; soggetto: Il giornalino di Gian Burrasca di Vamba; testi e dialoghi: L. Wertmüller; musica: Nino Rota; interpreti: Rita Pavone, Arnoldo Foà, Valeria Valeri, Ave Ninchi, Sergio Tofano, Bice Valori; origine: Italia; produzione: Rai; durata: 62’

«Doveva essere uno spettacolo del giovedì pomeriggio per i bambini, e passò al sabato, in prima serata, al posto della rivista. Mi sembrò una pazzia. “La gente, il sabato, è abituata a vedere le ballerine e i comici... si annoierà...”. Invece, si rivelò una saggia decisione, il successo fu enorme, successo di tutt’altra natura da quello de I basilischi. Gian Burrasca era il libro che mia madre da bambina prediligeva, per questo lo conoscevo bene. Lo avevo ereditato da lei, ed era diventato uno dei preferiti della mia infanzia. Credo che Gian Burrasca sin da allora sia stato una delle prove che la qualità può vincere anche in TV. [...]. Il giornalino di Gian Burrasca diventò un musical con Rita Pavone, “Pel di Carota”, all’apice della sua fama e del suo successo. Quando Garinei e Giovannini seppero che intendevo lavorare con lei mi diedero della pazza, dicendo “Parla come un registratore alla rovescia”. Era vero. Parlava velocissimamente un torinese strettissimo e non si capiva una parola. Ma Rita era piena di talento e di volontà. Si impegnò con molta professionalità e riuscì a fare un personaggio culto di tutta la storia della nostra televisione» (Wertmüller).

Per gentile concessone di Rai Teche - Ingresso gratuito

ore 21.15
Pasqualino Settebellezze (1976)

Regia: Lina Wertmüller; soggetto e sceneggiatura: L. Wertmüller; fotografia: Tonino Delli Colli; musica: Enzo Jannacci; montaggio: Franco Fraticelli: interpreti: Giancarlo Giannini, Fernando Rey, Elena Fiore, Shirley Stoler, Ermelinda De Felice, Piero Di Iorio; origine: Italia; produzione: Medusa Distribuzione; durata: 115’

            «Pasqualino Settebellezze è un’odissea dentro l’orrore del Novecento. E come l’Odissea anche il film finisce con il ritorno dell’eroe. Ma è un ritorno terribile, in cui Ulisse ritrova quella bambina che era stata una sua fidanzatina, diventata nel frattempo una puttana e le dice: “Dobbiamo chiuderci in casa e fare figli, molti figli, ci dobbiamo difendere, perché arriverà un momento in cui ci ammazzeremo tutti per un pezzo di pane”. Una visione catastrofica totale e temo profetica della sovrappopolazione, perché quello è il tema del film: la sovrappopolazione. Anche quella volta, come con l’oblomovismo de I basilischi avevo scelto un tema universale. Pasqualino Settebellezze è stato un film dalle gambe lunghe, ha percorso il mondo. Mi fa piacere che le mie storie siano amate da milioni di persone perché fanno ridere, piangere e commuovono. E poi mi ha fatto entrare nel Guinness dei primati. È stata la prima volta che un film straniero avesse quattro nomination all’Oscar. E con una donna regista» (Wertmüller).
a seguire

Ci vediamo stasera in casa di Tomas Milian (1967)
A cura di Stefano Canzio; regia: Salvatore Nocita; testi: Sandro Continenza, Maurizio Costanzo; fotografia: Amerigo Gengarelli; musica: Stelvio Cipriani; montaggio: collaboratore artistico: Domenico Busso; interpreti: Tomas Milian, Lina Wertmüller, Mariella Palmich, Antonella Lualdi, Giancarlo Giannini, Maria Grani; origine: Italia; produzione: Rai; durata: 63’
Curiosissima trasmissione incentrata su una serata mondana a casa dell’attore Tomas Milian. Attori e cantanti parlano al telefono concordando l'appuntamento della serata: Ci vediamo stasera in casa di Tomas Milian. Milian saluta i suoi ospiti e li presenta gli uni agli altri. Qualcuno declama un testo teatrale (Giancarlo Giannini). Altri ospiti chiacchierano tra di loro e con la presentatrice Mariella Palmich. Gian Pieretti canta Pietre ma viene interrotto da una ballata di Bob Dylan. Paolo Panelli racconta una barzelletta. Tomas Milian segue una lezione per analfabeti alla televisione e poi parla dei vari sistemi di recitazione degli attori italiani. Il complesso I Ribelli canta Pugni chiusi. Tomas Milian parla con Lina Wertmüller, poi conversa a telefono con Antonella Lualdi e infine canta Una storia nella notte.

Per gentile concessone di Rai Teche - Ingresso gratuito
lunedì 8

chiuso

9-13 dicembre

Festival Tertio Millennio
Per il programma si rinvia al sito Internet www.cinematografo.it
14-21 dicembre

Le città visibili: Madrid
La capitale spagnola in oltre 30 film

Giunta quest’anno al terzo appuntamento, dopo due edizioni di grande successo dedicate a Parigi e Berlino, la rassegna Le Città Visibili continua la sua ricognizione cinematografica con una capitale d’eccezione come Madrid. L’occasione, naturalmente, è ghiotta: fra i capolavori del cinema spagnolo non c’è che l’imbarazzo della scelta, e, come sempre, il criterio di scelta è stato alternare grandi classici e rarità “invisibili”, reperti dimenticati del muto e opere recenti presentate in anteprima, raccogliendo oltre trenta titoli. Scorrendo rapidamente il programma, ci preme segnalare subito alcuni appuntamenti imperdibili: l’inaugurazione con un film di culto come Arrebato di Zulueta, preceduto da un documentario inedito sulla stagione della “movida”; l’incontro con Luciano Emmer con un tris di documentari straordinari sull'arte; la presentazione in anteprima italiana del restauro del primo film sonoro spagnolo, El misterio de la Puerta del Sol; l’incontro con  Juan Manuel Chumilla Carbajosa, regista del commovente documentario Buscarse la vida, anch’esso presentato in anteprima, così come i preziosi corti selezionati dal Festival Internazionale del Cortometraggio di Siena; infine, immancabile, Antonio Coppola che accompagnerà dal vivo al pianoforte ¡Viva Madrid que es mi pueblo!, caposaldo del cinema muto spagnolo in versione restaurata. Per il resto, in realtà, ogni titolo del programma sembra un evento speciale a sé, basti pensare ai nomi dei registi: maestri come Bardem, Berlanga, Buñuel, Ivens, Ferreri, Saura, Patino, nonché, con l’esplosione creativa degli anni ottanta, talenti iconoclasti del calibro di Almodóvar, Amenábar, Trueba e de la Iglesia. Ce n’è abbastanza, insomma, per un ennesimo, entusiasmante viaggio di celluloide.

La rassegna è stata promossa dalla Regione Lazio - Assessorato alla Cultura, Spettacolo, Sport, dal Centro Sperimentale di Cinematografia - Cineteca Nazionale e dall’associazione La Farfalla sul Mirino, in collaborazione con l’Ambasciata di Spagna, l’Unione Latina, la Filmoteca Española e con il patrocinio dell’Assessorato alle Politiche Culturali del Comune di Roma e dell’Instituto Cervantes. Un ringraziamento va inoltre alla Cineteca di Bologna, alla Cineteca Griffith, alla Lab80, al Festival Internazionale del Cortometraggio di Siena e all’Associazione Roma Città di Cinema.

Per ulteriori informazioni: www.lafarfallasulmirino.it
domenica 14 

ore 16.30
Muerte de un ciclista (Gli egoisti, 1955)

Regia: Juan Antonio Bardem; soggetto e sceneggiatura: J. A. Bardem, Luis Fernando de Igoa; fotografia: Alfredo Fraile; musica: Isidro B. Maiztegui; montaggio: Margarita de Ochoa; interpreti: Lucia Bosé, Alberto Closas, Otello Toso, Carlos Casaravilla, Bruna Corrà; origine: Spagna/Italia; produzione: Georges de Beauregard, Manuel J. Goyanes; durata: 88’

Una coppia di amanti, Juan e Marìa José, investono accidentalmente un ciclista e lo lasciano morire sul luogo dell’incidente. Quando Sava, un loro conoscente, minaccia di rivelare il loro crimine al marito di lei, la situazione sembra precipitare. Premio Fipresci al festival di Cannes, Muerte de un ciclista ha consacrato Bardem come autore di prima grandezza, benché scomodo al regime imperante. Il film si muove sui binari del melodramma poliziesco con l’obiettivo di raccontare l’ipocrisia della borghesia cittadina e mette a nudo senza mezzi termini l’impotenza degli intellettuali all’interno di un contesto sociale dai valori sempre più degradati. Nell’ottimo cast spicca la presenza di una bellissima e giovanissima Lucia Bosé.

ore 18.15

Pepi, Luci, Bom y otras chicas del montón (Pepi, Luci, Bom e le altre ragazze del mucchio, 1980)
Regia: Pedro Almodóvar; soggetto e sceneggiatura: P. Almodóvar; fotografia: Paco Femenia; montaggio: José Salcedo; interpreti: Carmen Maura, Cecilia Roth, Félix Rotaeta, Olvido Gara, Eva Siva; origine: Spagna; produzione: Pepón Coromina, Pastora Delgado, Paco Poch, Ester Rambal, Félix Rotaeta per Fìgaro Films; durata: 82’; v.o.; sott. it.
Tutto il gioioso caos della Madrid rockettara e punk di fine anni settanta nel primo film ufficiale di Pedro Almodóvar, che mescola personaggi e storie assurde senza alcuna preoccupazione per la morale o il pudore correnti. Cinema in piena libertà, che già esplicita con pienezza lo stile colorato e irriverente del genio madrileno. Protagonista la “musa” prima del regista, l’impagabile Carmen Maura. 

Copia proveniente dalla Emme Cinematografica

ore 20.00

Saluto dei rappresentanti delle istituzioni promotrici della manifestazione

a seguire

Madrid: la sombra de un sueño (2007)

Regia: Alejandro Andrade; soggetto e sceneggiatura: A. Andrade, Pedro Moreno de los Rìos; fotografia: Olmo Couto Pèrez, Ion De Sosa; musica: Pedro Portellano; montaggio: A. Andrade; interpreti: Pedro Almodóvar, Alaska, La Prohibida, Juan Flahn, Olvido Gara, Ouka Lele; origine: Spagna; produzione: A. Andrade, Pedro Moreno de los Rìos; durata: 29’; v.o.; sott. it.
Un piccolo caso in Spagna, questo documentario ripercorre la nascita della “movida” madrilena, partendo dagli anni ottanta e dal movimento di ribellione/liberazione che iniziò in Spagna dopo la morte di Franco. Una contaminazione di musica, immagine e colore per raccontare la molteplicità delle forme espressive che hanno reso la Spagna uno dei paesi europei più avanzati e liberali. Premiato nei maggiori festival di documentari del continente e presentato in anteprima.

Ingresso gratuito

a seguire

Arrebato (1979)

Regia: Iván Zulueta; soggetto e sceneggiatura: I. Zulueta; fotografia: Ángel Luis Fernández; musica: Negativo, I. Zulueta; montaggio: José Luis Peláez, José Pérez Luna, María Elena Sáinz de Rozas; interpreti: Eusebio Porcela, Will More, Cecilia Roth, Marta Fernández Muro, Carmen Giralt, Helena Fernán-Gómez; origine: Spagna; produzione: Nicolás Astiarraga P.C.; durata: 105’; v.o.; sott. it.
José Sirgado è un regista tossicomane in crisi creativa, abbandonato dalla compagna e passato a dirigere film di serie B. L’incontro con Pedro, ragazzo lunatico con la passione del Super 8, riuscirà a cambiargli la vita. Cineasta basco con un passato da illustratore, considerato uno dei maestri dell’underground europeo degli anni settanta, Iván Zulueta firma con Arrebato il suo capolavoro maledetto, un film praticamente sconosciuto e “invisibile” in Italia, ma assurto col tempo a opera di culto in Spagna. Assolutamente da riscoprire come opera-simbolo di una stagione cinematografica irripetibile.

Ingresso gratuito
lunedì 15 

chiuso

martedì 16 

ore 17.00

Ópera prima (Opera prima, 1980)

Regia: Fernando Trueba; soggetto e sceneggiatura: F. Trueba, Óscar Ladoire; fotografia: Ángel Luis Fernández; musica: Fernando Ember; montaggio: Miguel Angel Santamaria; interpreti: Óscar Ladoire, Paula Molina, Antonio Resines, Luis González Regueral, Kiti Manver; origine: Spagna/Francia; produzione: Les Films Moliere; durata: 94’

Un incontro amoroso a Madrid, in Plaza de Opera: Matias è un giornalista venticinquenne divorziato che sta scrivendo un thriller, Violeta è sua cugina diciottenne e studia violino. Nonostante le differenze di carattere e i consigli degli amici, il ragazzo decide comunque di trasferirsi a casa di lei e impegnarsi in una storia seria… Esordio nel lungometraggio del futuro premio Oscar Fernando Trueba, ottenne un premio alla Mostra di Venezia e lanciò definitivamente uno degli autori spagnoli più conosciuti a livello internazionale. Brioso e accattivante, il film è il ritratto disinibito di una generazione che assaporava i primi anni di libertà dopo una lunga dittatura.

ore 18.45
Surcos (1951)

Regia: José Antonio Nieves Conde; soggetto: Eugenio Monts; sceneggiatura: J. A. Nieves Conde, Natividad Zaro, Gonzalo Torrente Ballester; fotografia: Sebastián Perera; musica: Jesús García Leoz; montaggio: Margarita de Ochoa; interpreti: Luis Peña, María Asquerino, Francisco Arenzana, Marisa de Leza, Ricardo Lucía; origine: Spagna; produzione: Atenea Films; durata: 99’; v.o; sott. ingl.

Una famiglia che sopravvive nella campagna povera della Spagna decide di emigrare a Madrid in cerca di condizioni migliori. Ma la speranza di una tranquillità economica si rivelerà ben presto il più triste dei miraggi… L’influenza del neorealismo italiano, affermatosi pochi anni prima, è evidente nel capolavoro di Nieves Conde, a tutt’oggi considerato come uno dei classici più innovativi della storia del cinema spagnolo. Nonostante il messaggio fortemente critico nei confronti del regime franchista, il film evitò in parte l’ostracismo della censura grazie alle vedute aperte dell’allora commissario per il cinema José María García Escudero, ma ciò non impedì comunque che la Chiesa lo bollasse come «profondamente pericoloso». Presentato al Festival di Cannes del 1952.

Copia proveniente da Filmoteca Española

ore 20.40
Selezione di cortometraggi dal Festival Internazionale del Cortometraggio di Siena:
La Clase (Spagna, 2008, di Beatriz M. Sanchis, durata: 20’)

M-16 (Spagna, 2008, di Daniel Rebner, durata: 11’) 
El Hombre Feliz (Spagna, 2007, di Lucina Gil, durata: 14’)

a seguire

Carne trémula (Carne tremula, 1997)

Regia: Pedro Almodóvar; sceneggiatura: P. Almodóvar, Jorge Guerricaechevarría, Ray Loriga, liberamente ispirato al romanzo di Ruth Rendell Carne viva; fotografia: Affonso Beato; musica: Alberto Iglesias; montaggio: José Salcedo; interpreti: Javier Bardem, Francesca Neri, Liberto Rabal, Algela Molina, Penélope Cruz; origine: Spagna/Francia; produzione; Augustìn Almodóvar per El Deseo; durata: 103’

Uno dei film più sanguigni e acclamati del maestro madrileno racconta la storia intrecciata di quattro anime perse, unite da un destino comune ma divise dal dolore della perdita. Melodramma folgorante, realizzato da un regista ormai pienamente maturo, Carne tremula segna anche l’inizio della collaborazione di Almodóvar con Penélope Cruz, che seguirà con Tutto su mia madre e Volver. Madrid, la sua storia e le sue atmosfere trovano nel film una rappresentazione di tale forza evocativa da riuscire quasi a trasformare la città in un personaggio della vicenda. Nastro d’Argento 1998 ad Almodóvar e a Francesca Neri.

mercoledì 17

ore 16.30
Esa pareja feliz (1953)

Regia: Juan Antonio Bardem, Luis García Berlanga; soggetto e sceneggiatura: Juan Antonio Bardem, Luis García Berlanga; fotografia: Willy Goldberger; musica: Jesús García Leoz; montaggio: Pepita Orduña; interpreti: Fernando Fernán Gómez, Elvira Quintillá, Félix Fernández, José Luis Ozores, Fernando Aguirre; origine: Spagna; durata: 83’; v.o.; sott. it.

Commedia sulla vita matrimoniale di una coppia come molte altre: lei è una casalinga, lui lavora come elettricista in uno studio cinematografico e studia per corrispondenza. L’opportunità di migliorare la loro condizione sociale arriva quando partecipano ad un concorso che credono di aver vinto… Primo film girato da Bardem e Berlanga, fino allora semplici compagni di studio alla Escuela Oficial de Cinematográfia, Esa pareja feliz è un gioiello di divertimento e satira sociale, la cui vena corrosiva incappò da subito nella repressione della censura franchista: girato nel 1951, il film uscì nelle sale solo due anni dopo, grazie al successo internazionale ottenuto nel frattempo da ¡Bienvenido, Mister Marshall!, sempre diretto da Berlanga e scritto da Bardem.

Copia proveniente da Filmoteca Española

ore 18.10
Mourir à Madrid (Morire a Madrid, 1963)

Regia: Frédéric Rossif; sceneggiatura: F. Rossif, Madeleine Chapsal; fotografia: Georges Barsky; musica: Maurice Jarre; montaggio: Suzanne Baron; voci narranti: John Gielgud, Irene Worth, Suzanne Flon, Roger Mollien, Germanie Montero; origine: Francia; produzione: Nicole Stéphane; durata: 85’; v.o.; sott. it.

Un’opera che racconta con precisione sconcertante l’immobilità della Spagna dei primi anni sessanta, montati in alternanza con documenti d’archivio risalenti alla Guerra Civile, spesso inediti e di impatto straordinario. Film schierato ma di grande onestà, Mourir à Madrid uscì negli Stati Uniti nel 1966 e venne candidato all’Oscar come miglior documentario, diventando poi con il tempo un classico assoluto. 

ore 20.00

Incontro con Luciano Emmer 

In collaborazione con Ass. Roma Città di Cinema 
a seguire

Goya (1951)

Regia: Luciano Emmer; soggetto e sceneggiatura: L. Emmer; fotografia: Mario Bava; musica: Albéniz, Tarrega (eseguita da Andrés Segovia); voce narrante: Emilio Cecchi; origine: Italia; produzione: Sergio Amidei per Colonna Film; durata: 16’

Ingresso gratuito
a seguire

Incontrare Picasso (riedizione del 2000 del film Picasso del 1954)

Regia: Luciano Emmer; soggetto e testo: Antonio Del Guercio, Renato Guttuso, Antonello Trombadori; fotografia: Giulio Gianini; musica: Roman Vlad; origine: Italia; produzione: Sergio Amidei per Rizzoli Film; durata: 42’

Riedizione e restauro a cura della Cineteca Nazionale e di Luciano Emmer

Ingresso gratuito

a seguire

Paradiso Terrestre (1940)

Regia: Luciano Emmer, Enrico Gras, Tatiana Grauding; soggetto e sceneggiatura: L. Emmer, E. Gras, T. Grauding; musica: L. Emmer (selezione brani), Roman Vlad; origine: Italia; produzione: Dolomiti Film; durata: 11’

Primo amore cinematografico di Luciano Emmer fu il documentario d’arte, di cui rimane tuttora uno dei maestri più apprezzati a livello internazionale. La selezione presentata si focalizza sui celebri omaggi a due artisti simbolo della Spagna, ma comprende anche il prezioso Paradiso Terrestre, dedicato all’opera di Bosch esposta ancora oggi al Prado di Madrid. «Allora con Bosch, come oggi con Goya – sostiene il regista – mi sono rinchiuso a colloquio con i due pittori e isolato dal resto del mondo, per chiedere attraverso di loro cosa stava succedendo e perché stava succedendo, per rendere fattivi con un’opera sia pure modesta il mio amore per la vita e la profonda solidarietà che provo per i miei simili».
Ingresso gratuito

ore 21.45
La primera noche de mi vida (1998)

Regia: Miguel Albaladejo; soggetto e sceneggiatura: Elvira Lindo, M. Albaladejo; fotografia: Alfonso Sanz Alduan; musica: Lucio Godoy; montaggio: Angel Hernandez Zoido; interpreti: Leonor Wtling, Juanjo Martinez, Carlos Fuentes, Mariola Fuentes, Emilio Gutierrez Caba, Ana Lizaran; origine: Spagna; produzione: La Sept ARTE, Haut et Court, Alphaville; durata: 84’; v.o.; sott. it.
31 dicembre 1999, periferia di Madrid. Manuel e sua moglie Paloma, prossima al parto, devono andare a cena dai genitori di lei, ma al padre viene rubata l’automobile. Inizia così una bizzarra notte di Capodanno, in cui si susseguono piccoli incidenti e strani incontri di uomini e donne che si smarriscono nella periferia della capitale. Realizzato per la serie di film “2000 vu par…” prodotta da ARTE Francia, il film Albaladejo vive in un miracoloso equilibrio tra il disincanto con cui guarda alla società madrilena e il messaggio di speranza che il film riesce a comunicare, anche grazie a un’ironia sapientemente disseminata in tutta la vicenda. Pluripremiato in tutto il mondo.

Copia proveniente da Lab80

giovedì 18

ore 17.00
La Defensa de Madrid (1936)

Regia: Ángel Villatoro; soggetto e sceneggiatura: A. Villatoro; fotografia: Alberto Arroyo; supervisione: Manuel Ordóñez de Barraicúa; suono: Antonio Capitán; origine: Spagna; produzione: Alianza de Intelectuales Antifascistas; durata: 10’; v.o. 
a seguire

Madrid (1937)

Regia: Manuel Villegas Lopez; soggetto e sceneggiatura: M. Villegas Lopez; montaggio: Antonio Martínez, Ismael Nieto; suono: Francisco Gómez; voce narrante: Manuel Villegas Lopez; origine: Spagna; produzione: Cinema Español (Subsecretaría de Propaganda); durata: 28’; v.o.
a seguire

La Ciudad Universitaria (1938)

Regia: Edgar Neville; soggetto e sceneggiatura: E. Neville; fotografia: Heinrich Gärtner (Enrique Guerner); voce narrante: Manuel Augusto Garcia Violas; origine: Spagna; produzione: Departamento Nacional de Cinematografía; durata: 12’; v.o.
a seguire

Madrid cerco y bombardeamiento de la capital de España (1936)

documentario franchista della serie Arriba Espana!; origine: Spagna; durata: 15’; v.o.
a seguire

La liberacion de Madrid (1939)

cinegiornale franchista; origine. Spagna; produzione: Departemento Nacional de Cinematografia, Spagna; durata: 18’; v.o.
a seguire

El gran desfile de la victoria en Madrid (1939)

cinegiornale franchista; origine: Spagna; produzione: Departemento Nacional de Cinematografia, Spagna; durata: 15’; v.o.
Un’antologia di documentari militanti e cinegiornali girati durante la Guerra Civile, sia nella prospettiva del fronte repubblicano che di quella franchista. Per quest’ultima vengono presentati due dei cosiddeti NO-DO (Noticiarios y Documentales, l’equivalente spagnolo dei cinegiornali Luce) e un documentario della serie di propaganda “Arriba Espana!”, mentre dalla parte repubblicana sono i celebri lavori di Villatoro, Manuel Villegas Lopez e Edgar Neville. 

Copie provenienti da Filmoteca Española

ore 19.00

La Comunidad (La Comunidad - Intrigo all’ultimo piano, 2000)

Regia: Álex de la Iglesia; sceneggiatura: Jorge Guerricaechevarría, Á. de la Iglesia; fotografia: Kiko de la Rica; musica: Roque Baños; montaggio: Alejandro Lázaro; interpreti: Carmen Maura, Eduardo Antuña, María Asquerino, Jesús Bonilla, Marta Fernández Muro; origine: Spagna; produzione: Antena 3 Televisión; durata: 110’

Mentre sta cercando di vendere un appartamento, Julia trova 300 milioni di pesetas. Ma sulle tracce del malloppo si scatena anche tutto il resto del palazzo… Citazionista ad oltranza – si va da Hitchcock a Delicatessen a Helzapoppin – il secondo film di Álex de la Iglesia è una commedia nera di grande efficacia, che si muove dentro i registri più scuri con vistosa agilità, merito anche di un cast affiatato su cui svetta la sempre apprezzabile Carmen Maura. 

ore 21.00
El Cochecito (1960)

Regia: Marco Ferreri; soggetto: dal racconto omonimo di Rafael Azcona; sceneggiatura: M. Ferreri, R. Azcona; fotografia: Juan Julio Baena; musica: Miguel Asins Arbó; montaggio: Pedro del Rey; interpreti: José Isbert, Pedro Porcel, José Luis López Vázquez, María Luisa Ponte, Antonio Gavilán; origine: Spagna; produzione: Films 59; durata: 85’ 

Invidioso dell’amico invalido, l’anziano Don Anselmo vuole a tutti i costi una carrozzella a motore, ma i suoi familiari non acconsentono a comprargliela. La otterrà malgrado tutto, arrivando a fare una strage pur di conservarla... Premio Fipresci a Venezia, il terzo film di Ferreri è una denuncia radicale dell’ipocrisia borghese sotto il regime franchista, grazie a uno stile insieme corrosivo e esilarante, che fa spesso il verso al buonismo neorealista e si riallaccia idealmente al miglior Buñuel. 

Presenta il film Vieri Razzini

a seguire

Corrida! (1966)

Regia: Marco Ferreri, Luigi Malerba; soggetto e sceneggiatura: M. Ferreri, Luigi Malerba; voce narrante: Achille Millo; origine: Italia; produzione: Rai; durata: 88’

Realizzato per il secondo canale Rai, Corrida! rappresenta il ritorno in Spagna di Ferreri, stavolta con il proposito di raccontare, in due puntate, la storia della corrida dalle origine alla contemporaneità. Alternando materiali di repertorio, foto e immagini girate per l’occasione, il regista mette da parte gli aspetti folkloristici puntando tutto sul grande impatto visivo del racconto e sul carisma di storici matador come Dominguin e Manolete.

Per gentile concessione di Rai Teche - ingresso gratuito

venerdì 19 

ore 16.30

Garde descendante du Palais Royal (1896)
Veduta Lumière n. 269, Francia, durata: 40”
a seguire

Il diavolo zoppo (1909)

Regia: Luigi Maggi; soggetto: Alain-René Lesage, dal romanzo Le Diable boiteaux; fotografia: Giovanni Vitrotti; interpreti: Ernesto Vaser, Gigetta Morano, Ercole Vaser, Mario Voller Buzzi; origine: Italia; produzione: Società Anonima Ambrosio; durata: 14’ 

L’intricata vicenda dell’amore tra Leandro e Tomasa, tra cui si mette di traverso Asmodeo, un diavolo che vive in una bottiglia, è solo il pretesto per una galleria di trucchi cinematografici (compreso un volo sui tetti di Madrid), decisamente sorprendenti per l’epoca. Una chicca assoluta.

Copia proveniente dalla Cineteca di Bologna

a seguire

El misterio de la Puerta del Sol (1929)

Regia: Francisco Elías; soggetto e sceneggiatura: Francisco Elías; fotografia: Tomás Duch; musica: Maestro Penella; interpreti: Juan de Orduña, Anita Moreno, Jack Castello, Antonio Barbero, Teresita Silva, Carlos Rifart; origine: Spagna; produzione: Feliciano M. Vitores; durata: 75’; v.o.; sott. it.

Primo film sonoro del cinema spagnolo, El misterio de la Puerta del Sol venne girato per volontà dell’avventuroso produttore Feliciano Manuel Vitores, che aveva brevettato un sistema autarchico di registrazione del suono, il Phonofilm. La buffa vicenda narrata, quella di due amici che sognano di diventare attori e arrivano ad inscenare un delitto pur di riuscire nel loro intento, è anche lo spunto per fare il verso ai divi del cinema americano dell’epoca (uno dei protagonisti si chiama Rodolfo Bambolino, mentre il regista americano è Edwin S. Carewe, parodia di Edwin S. Porter…). Quello che viene presentato in anteprima è lo straordinario restauro della pellicola, curato dalla Filmoteca Española.

Copia proveniente da Filmoteca Española

ore 18.30

España 1936 (1937)

Regia: Jean-Paul Le Chanois; soggetto, sceneggiatura e produzione: Luis Buñuel; origine: Spagna; durata: 35’

Considerato tra i documenti più realistici e dolorosi della battaglia per le strade che insanguinò la Guerra Civile spagnola, il film venne commissionato all’epoca dalla segreteria addetta alla propaganda del Governo della Repubblica. L’impegno prima umanitario e poi civile del genio di Luis Buñuel, che firma sceneggiatura e produzione, rende il film una testimonianza fondamentale di uno dei momenti più bui della storia del secolo scorso. 
Copia proveniente da Filmoteca Española

a seguire

The Spanish Heart (Terra di Spagna, 1937)

Regia: Joris Ivens; sceneggiatura: John Dos Passos, Ernest Hemingway; fotografia: John Fernhout; montaggio: Helen van Dongen; suono: Irving Reis; narratori: Manuel Azaña, José Díaz, Dolores Ibárruri, Orson Welles (versione inglese), Ernest Hemingway (versione inglese); origine: Usa; produzione: Herman Shumlin; durata: 52’

Durante la Guerra Civile, un gruppo di contadini prova a districarsi tra gli orrori del conflitto e la necessità di sopravvivere continuando a coltivare i campi. Tra loro spicca il giovane Julián, che finisce arruolato in un reggimento della capitale. Il periodo americano di Joris Ivens trova il suo momento più alto in questo manifesto di propaganda anti-fascista ancora capace di coinvolgere e commuovere, e a cui contribuirono per la sceneggiatura due maestri come Dos Passos e Hemingway. Quest’ultimo figura nella versione originale anche come voce narrante, insieme ad altri nomi prestigiosi come Orson Welles e Jean Renoir. 

Copia proveniente dalla FICC

ore 20.30

Ogro (1979)

Regia: Gillo Pontecorvo; soggetto: Julen Aguirre; sceneggiatura: Gillo Pontecorvo, Giorgio Arlorio, Ugo Pirro; fotografia: Marcello Gatti; musica: Ennio Morricone; montaggio: Mario Morra; interpreti: Gian Maria Volonté, José Sacristán, Ángela Molina, Eusebio Poncela, Saverio Marconi, Georges Staquet; origine: Italia/Francia/Spagna; produzione: Franco Cristaldi per Vides Cinematografica, Action Film, Sabre Film; durata: 100’

Nel 1973 quattro terroristi dell’ETA progettano il sequestro dell’ammiraglio Luis Carrero Blanco, spietato gerarca soprannominato “ogro”, l’orco, e considerato il delfino di Franco. Quando però l’uomo si avvia a diventare il capo del governo spagnolo, il sequestro si trasforma in un attentato in piena Madrid. Tratto da una storia vera, il film di Pontecorvo ha avuto una gestazione travagliata, vista la materia che affronta, e l’uscita in sala poco dopo il rapimento Moro gli attirò l’accusa di ambiguità politica. In realtà, anche grazie all’interpretazione di Volonté e alla spettacolarità della messinscena, si tratta di un’opera da recuperare.

ore 22.30

Deprisa, deprisa! (In fretta, in fretta, 1981)

Regia: Carlos Saura; soggetto e sceneggiatura: C. Saura; fotografia: Teodoro Escamilla; montaggio: Jean Hamon; interpreti: Berta Socuéllamos, José Antonio Valdelomar, Jesús Arias, José María Hervás Roldán, María del Mar Serrano, Consuelo Pascual; origine: Spagna/Francia; produzione: Elías Querejeta Producciones Cinematográficas S.L.; durata: 99’; v.o.; sott. it.
Pablo e Meca sono due giovani ladri che vivono alla giornata. Appena conosce Ángela, Pablo se ne innamora e, dopo averle insegnato a sparare, la fa entrare nella banda, che ormai conta anche un quarto membro, Sebastian. Quando i loro colpi si fanno più ambiziosi, però, la tragedia è dietro l’angolo. Acclamato da critica e pubblico, vincitore dell’Orso d’oro a Berlino, è uno dei film più atipici di Saura, che sceglie un cast di non professionisti (alcuni dei quali veri delinquenti) per raccontare con disincanto un “romanzo criminale” dell’estrema periferia di Madrid.

Copia proveniente da Filmoteca Española

sabato 20
ore 16.30

10:30 P.M. Summer (Alle 10:30 di una sera d’estate, 1966)

Regia: Jules Dassin; sceneggiatura: J. Dassin, Marguerite Duras, dal romanzo Dix heures et demie du soir en été di M. Duras; fotografia: Gábor Pogány; musica: Cristóbal Halffter; montaggio: Roger Dwyre; interpreti: Melina Mercouri, Romy Schneider, Peter Finch, Julián Mateso; origine: Usa/Spagna; produzione: Argos Films; durata: 85’; v.o.; sott. it.
Paul e Maria, una giovane coppia inglese, sono in viaggio per la Spagna in compagnia di un’amica comune, Claire. Accortasi della forte attrazione che intercorre tra i due, Maria decide di fuggire, non prima di aver incontrato un uomo misterioso che ha appena ucciso la moglie e l’amante. Cult “invisibile” di Dassin, è un thriller atipico fatto di atmosfere e sperimentalismi visivi e narrativi, con un cast stellare. Presentato in una rara copia d’epoca in Technicolor, è un evento davvero imperdibile.

ore 18.10

Madrid (1987)

Regia: Basilio Martín Patino; soggetto e sceneggiatura: B. M. Patino; fotografia: Augusto García Fernández-Balbuena; musica: Carmelo Bernaola; interpreti: Rüdiger Vogler, Verónica Forqué, Maria Luisa Ponte, Luis Ciges, Ana Duato; origine: Spagna; produzione: La Linterna Magica; durata: 114’; v.o.; sott. it.
Uno sguardo lucido e disincantato sulla capitale spagnola da parte di uno degli autori che hanno fatto del cinema uno affilato strumento di indagine sociologica e di protesta. Considerato una spina nel fianco dal governo franchista (tra i suoi film più celebri, Caudillo e Canciones para después de una guerra), Patino realizza forse con Madrid il suo capolavoro, nonché un commosso omaggio alla capitale spagnola in occasione dei cinquant’anni della Guerra Civile. Nella parte del protagonista ritroviamo Rüdiger Vogler, già attore feticcio di Wim Wenders.

Copia proveniente da Filmoteca Española

ore 20.15

Abre los ojos (Apri gli occhi, 1997)

Regia: Alejandro Amenábar; soggetto e sceneggiatura: A. Amenábar, Mateo Gil; fotografia: Hans Barman; musica: A. Amenábar, Mariano Marìn; montaggio: María Elena Sáinz de Rozas; interpreti: Eduardo Noriega, Penélope Cruz, Chete Lera, Fele Martínez, Najwa Nimri; origine: Spagna/Francia/Italia; produzione: Fernando Bovaira, José Luis Cuerda, Alain Sarde; durata: 117’

Il talento visivo di Amenábar svelato al pubblico internazionale in un puzzle psicologico che fece innamorare Tom Cruise, il quale ne comprò i diritti per il remake americano Vanilla Sky (poi interpretato sempre dalla Cruz). La vicenda ha per protagonista il playboy Cèsar, che rimane sfigurato in seguito alla vendetta di una sua ex e decide di nascondersi al mondo, anche alla donna che ama. Ma l’inquietante realtà che si nasconde dietro gli eventi è molto più complessa delle apparenze. Piccolo grande cult spagnolo che mescola piani narrativi, scansioni temporali e soprattutto realtà e finzione, in un appassionante mosaico di pura fascinazione cinematografica.

Copia proveniente da Cineteca Griffith

ore 22.30

La ley del deseo (La legge del desiderio, 1987)

Regia: Pedro Almodóvar; soggetto e sceneggiatura: P. Almodóvar; fotografia: Ángel Luis Fernández; montaggio: José Salcedo; interpreti: Carmen Maura, Antonio Banderas, Eusebio Poncela, Miguel Molina, Fernando Guillén; origine: Spagna; produzione: Agustín Almodóvar, Miguel Ángel Pérez Campos; durata: 102’

Il film forse più estremo di Pedro Almodóvar è forse anche quello più autobiografico: gli amori e le vicissitudini di un regista omosessuale e di sua sorella attrice in una pellicola che sceglie sapientemente di portare all’eccesso ogni discorso, sia stilistico che narrativo. Un film capace di alternare con abilità il registro melodrammatico con quello grottesco, sempre sul filo di una sublimazione del “basso” e di un umorismo che rappresentano la cifra più personale del regista. Ancora lontano dalla futura carriera hollywoodiana, Banderas offre una delle sue migliori interpretazioni di sempre.

domenica 21 

ore 16.30

Buscarse la vida (2007)

Regia: Juan Manuel Chumilla Carbajosa; soggetto e sceneggiatura: J. M. Chumilla Carbajosa; fotografia: Jordi Abusada; montaggio: Elsa Díaz Pirinoli; interpreti: Modesto Bayón, Rosa Pérez, José Moisés, Isaac Pozo, Atanas Velikov, Juan Carlos Morales; origine: Spagna; produzione: Canal Plus; durata: 85’; v.o.; sott. it.
Il film racconta la vita quotidiana di sette persone che vogliono superare la loro condizione di povertà, inventando una via di fuga dalla strada e dall’emarginazione. Prodotto da uno dei grandi artefici della storia del cinema spagnolo, Elías Querejeta (già produttore di registi come Saura o Erice), Buscarse la vida è un documentario commovente e impietoso al tempo stesso, capace di uno sguardo non retorico sulla Madrid di oggi. Il film viene presentato in anteprima italiana alla presenza del regista Juan Manuel Chumilla Carbajosa, uno degli autori più promettenti dell’attuale panorama spagnolo. Chumilla ha mosso i primi passi nel cinema proprio al Centro Sperimentale di Cinematografia di Roma, dove si è diplomato in regia. Anche produttore, con la sua Kinos Klan, tra i suoi ultimi film ricordiamo il documentario Magos como tú (2005), Desnudos (2007, presentato ai festival di Montreal e Valencia) e El agua de la vida (selezionato a Valladolid 2008).
Anteprima italiana - Proiezione alla presenza del regista
ore 18.30

El Pisito (1959)

Regia: Marco Ferreri; sceneggiatura: M. Ferreri, Rafael Azcona; fotografia: Francisco Sempere; musica: Federico Contreras: montaggio: José Antonio Rojo; interpreti: Mary Carrillo, José Luis López Vázquez, Concha López Silva, Ángel Álvarez, María Luisa Ponte; origine: Spagna; produzione: Documento Films; durata: 87’; v.o.; sott. it.

Rodolofo e Petrita sono fidanzati da ormai dodici anni, ma non riescono a sposarsi non potendo permettersi un appartamento. Dietro consiglio della donna, Rodolfo accetta di prendere in moglie l’ottantenne proprietaria della pensione dove vive, in attesa dell’eredità... Dal realismo dello spunto iniziale – la mancanza di alloggi a Madrid, i salari bassi – Ferreri tira fuori un film pieno di umorismo nero, la prima grande testimonianza della sua poetica cinematografica graffiante e metaforica. Il film segna anche l’inizio del sodalizio tra il regista e il suo sceneggiatore storico, Rafael Azcona.

Copia proveniente da Lab80

ore 20.15

¡Viva Madrid que es mi pueblo! (1929)

Regia: Fernando Delgado; soggetto e sceneggiatura: F. Delgado, Marcial Lalanda; fotografia: Enrique Blanco; musica originale: Daniel Montorio; interpreti: Marcial Lalanda, Florencia Bécquer, Faustino Bretaño, Carmen Viance, Celia Escudero, Juana Espejo; origine: Spagna; produzione: Ediciones Orozco; durata: 160’; v.o.; sott. it.

Forse l’opera più famosa di uno dei maestri del cinema muto spagnolo, ¡Viva Madrid que es mi pueblo! ha tra i suoi protagonisti uno dei celebri toreri dell’epoca, Marcial Lalanda, che contava tra i suoi ammiratori anche lo stesso Ernest Hemingway. Opera di grande impegno produttivo, viene presentata per la prima volta in Italia nella versione restaurata dalla Filmoteca Española e accompagnata dal vivo al pianoforte dal Maestro Antonio Coppola, tra i massimi esperti del settore e capace come pochi di ricreare l’atmosfera originaria dell’epoca del cinema muto.

Copia proveniente da Filmoteca Española - Accompagnamento dal vivo al pianoforte del Maestro Antonio Coppola 
22 dicembre-6 gennaio 

chiuso

