31 marzo - 5 aprile Le stagioni del nostro cinema: Antonio Pietrangeli, Florestano Vancini, Valerio Zurlini 

seconda parte

2-3 aprile Le stagioni del nostro cinema: le linee d’ombra di Armando Crispino

4 aprile La figura del padre tra Cinema e Psicoanalisi
7-8-11-14 aprile Dalla teoria alla pratica. Il cinema di Gianni Puccini e Massimo Mida

7 aprile Sandro Franchina, un uomo (non solo) di cinema
9 aprile (In)visibile italiano: Sergio Capogna, Enzo Battaglia, Franco Indovina tre autori ingiustamente dimenticati
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10 aprile Nino Rota, il principe delle partiture
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16-17 aprile L’arte di recitare. Il cinema di Eduardo De Filippo

seconda parte
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31 marzo - 5 aprile

Le stagioni del nostro cinema: Antonio Pietrangeli, Florestano Vancini, Valerio Zurlini 

seconda parte

C’è un filo conduttore che lega quasi tutte le rassegne di questo mese: gli anni Sessanta, il decennio di maggior creatività del cinema italiano. Come ha scritto Jean A. Gili nel libro di Valeria Napolitano Florestano Vancini. Intervista a un maestro del cinema, Liguori Editore, Napoli, 2008, da cui sono tratte le dichiarazioni di Vancini inserire nelle schede dei film, «Il 1960 rappresenta una data decisiva nella storia del cinema italiano, paragonabile forse, in una valutazione critica a posteriori, al 1945. In pochi anni si determina un cambio generazionale, che non troverà più riscontro nei decenni successivi». Esordiscono fra il 1958 e il 1962 Pontecorvo, Rosi, Olmi, Vancini, Damiani, De Seta, Montaldo, Pasolini, Petri, Bertolucci, i fratelli Taviani, Ferreri, Leone, esplodono i generi (il peplum, il western e, sul finire del decennio, il thriller) e il filone inesauribile dei film a episodi, si sviluppa l’underground, che proietta il cinema italiano in una dimensione internazionale, a stretto contatto, se non altro “elettivo”, con le forze più innovative del cinema americano, e sull’onda della dolce vita il fenomeno del divismo scuote il provincialismo italico ponendo Roma e la Hollywood sul Tevere al centro del mondo. In questo periodo di fervore (anche critico grazie all’opera rigorosa di recensori e saggisti) gli autori dalla vena più personale sono rimasti inevitabilmente, in un’ideale foto di gruppo, un po’ in disparte e meritano oggi, a distanza di decenni, una riflessione, purtroppo in molti casi postuma. È il caso dei tre autori presentati in questa retrospettiva, Antonio Pietrangeli (1919-1968), Valerio Zurlini (1926-1982) e il recentemente scomparso Florestano Vancini (1926-2008), tre registi di cui solo adesso si riesce a percepire pienamente la grandezza, lungo due direttrici, destinate a convergere: l’uomo (e la donna, soprattutto, vista come prospettiva privilegiata per registrare i cambiamenti sociali) e la Storia, con il peso della guerra che, esaurita la ricostruzione e iniziata l’era del boom, incombe sulle coscienze imponendo finalmente un esame, prima di tutto interiore. Lungo questi percorsi si è andati alla ricerca di ulteriori affinità elettive (le vite e le carriere dei tre registi si intrecciano) con film e registi guidati dalla medesima sensibilità, vera e propria cifra stilistica di uomini che alla macchina da presa chiedevano delle risposte alle loro ansie esistenziali. Come Armando Crispino, che ha collaborato a lungo con Pietrangeli, e Sandro Franchina, a cui si rende omaggio questo mese in due eventi idealmente collegati.
mercoledì 1 

ore 17.00

I lunghi giorni della vendetta (1967)
Regia: Stan Vance [Florestano Vancini]; soggetto: Mahnahen Velasco; sceneggiatura: Fernando Di Leo, Augusto Caminito; fotografia: Francisco Marin; musica: Armando Trovajoli; montaggio: Angeles Pruña; interpreti: Giuliano Gemma, Francisca Rabal, Conrado Sanmartin, Gabriella Giorgelli, Nieves Navarro, Pajarito; origine: Italia; produzione: P.C.M., Prod. Cin.cas Mingyar; durata: 123’

Ted Barnett, dopo aver scontata un’ingiusta condanna, torna a Carltown per scoprire chi gli ha ucciso il padre e vendicarsi. Scoprirà che dietro la morte del padre ci celano trame rivoluzionarie. Secondo Tarantino uno dei migliori western all’italiana, tanto da rendergli omaggio con l’inserimento del tema principale del film, composto da Trovajoli, nella colonna sonora di Kill Bill vol. 1. «[Alberto Pugliese e Luciano Ercoli] dovevano fare un film in Spagna, avevano un copione di Di Leo e Caminito e un po’ per simpatia, un po’ per scherzo e un po’ sul serio mi propongono la regia: Gemma c’era, ma Tessari non era disponibile. Sul momento dissi di no, non era proprio il mio terreno, non me la sentivo, ma loro insistettero, aumentavano sempre l’offerta e un bel giorno fu pari alla somma dell’ipoteca, per salvare la casa. […] Così venne fuori, nel ’67, I lunghi giorni della vendetta, fatto tutto a schemi prefissati, un puro lavoro di mestiere» (Vancini).
ore 19.10
Violenza al sole - Un’estate in quattro (1969)
Regia: Florestano Vancini; soggetto: F. Vancini; sceneggiatura: Massimo Felisatti, Fabio Pittorru, F. Vancini; fotografia: Ennio Guarnieri; musica: Carlo Rustichelli; montaggio: Mario Morra; interpreti: Giuliano Gemma, Rosemarie Dexter, Gunnar Bjornstrand, Bibi Andersson, Amos Davoli, Arturo Palladino; origine: italiano; produzione: Ultra Film, P.I.C.; durata: 95’ 
Due coppie in vacanza alle isole Tremiti, una di giovani italiani, l’altra di maturi svedesi, una passione travolgente da una parte, ormai sopita dall’altra, con inevitabili confronti e rimpianti. Un film bergmaniano di Vancini, che, come molti film italiani del periodo, analizza la coppia fra trasgressioni e tabù, giocando, in questo caso, sulla differenza di passionalità e sull’età dell’amore, tema già affrontato ne La calda vita, dove l’adolescenza si specchiava in una maturità solo presunta.

Vietato ai minori di anni 18
a seguire

Portatrici di pietre (1952)

Regia: Florestano Vancini; soggetto: Basilio Franchina; commento: Mario Bernardo; fotografia: Carlo Di Palma; musica: Franco Rajola; origine: Italia; produzione: Faretra Film; durata: 9’

Documentario sulle donne siciliane che trasportano pietre dal greto dei fiumi per costruire case. «All’interno del soggetto vero e proprio, Vancini inserisce una microstoria, creando un incontro d’amore fra due giovani lavoratori. Insomma, seppure in nuce, Vancini usa tutti gli espedienti del cinema» (Luciano Blasco, Esmeralda Da Ru).

ore 21.00
La ragazza con la valigia (1960)

Regia: Valerio Zurlini; soggetto e sceneggiatura: Leo Benvenuti, Piero De Bernardi, Enrico Medioli, Giuseppe Patroni Griffi, V. Zurlini; fotografia: Tino Santoni; musica: Mario Nascimbene; montaggio: Mario Serandrei; interpreti: Claudia Cardinale, Jacques Perrin, Romolo Valli, Corrado Pani, Renato Baldini, Gian Maria Volonté; origine: Italia/Francia; produzione: Titanus, S.G.C.; durata: 121’

Amore impossibile tra Aida, una ballerina dal passato burrascoso, e Lorenzo, uno studente timido, serio, di buona famiglia. «La ragazza con la valigia è nato da un incontro. Un giorno, a Milano [...] ho incontrato una strana persona, oggi divenuta piuttosto celebre, con cui dovevo girare un filmetto pubblicitario per una marca di automobili. Per due giorni siamo stati insieme per girare il film, e la ragazza, che all’epoca faceva l’indossatrice, mi ha raccontato molte cose della sua vita: si trattava davvero del personaggio di Aida. Quando ho scritto la sceneggiatura, non ho fatto altro che ricordarmi di quello che mi aveva raccontato, di tutte quelle cose tanto tenere, commoventi, buffe talvolta, e così mi sono ritrovato già con un personaggio che viveva di vita autonoma. È bastato accompagnarla con un ragazzo ricordandomi un po’ dei miei sedici anni, poi facendo astrazione da me e guardando il personaggio maschile dal di fuori, per avere quella strana coppia che comincia subito a funzionare perfettamente e continua a funzionare fino alla fine del film. Erano due personaggi stranamente assortiti, appartenenti a mondi differenti, due solitari che esprimono nel loro incontro la volontà di aiutarsi reciprocamente» (Zurlini).

a seguire
Interviste a cura di Giona A. Nazzaro e Alessandro Marenga all’aiuto regista del film Piero Schivazappa (20’) e allo sceneggiatore del film Piero De Bernardi (17’)
2-3 aprile
Le stagioni del nostro cinema: le linee d’ombra di Armando Crispino

Armando Crispino rappresenta un enigma tutto italiano. Cinema di genere? Cinema d’autore? Semplicemente indefinibile. Al di là di qualsiasi etichetta. Miseria delle miserie è stato quando sono stati rivalutati i cosiddetti b-movies, una volta bersagli preferiti dei cosiddetti vice nella stampa quotidiana o nel caso migliore sistematicamente ignorati dalle sedi accademiche, mentre del cinema di Armando Crispino non si è ricordato nessuno, salvo le consuete e lodevoli eccezioni che confermano una triste regola. Cominciamo quindi a interrogarci su chi era Armando Crispino, facendoci aiutare non soltanto dalla riemersione di alcune sue pellicole ma anche dal bellissimo documentario del figlio Francesco. Linee d’ombra, come recita la voice over all’inizio del film, è quel limite superato il quale, a un certo punto della nostra vita, non si può più guardare soltanto davanti a sé, ma si è richiamati dall’impulso a voltarsi indietro per vedere anche ciò che è stato. La linea d’ombra è dunque quel limite sotto il quale possiamo ritrovare le nostre radici, quella memoria che si può riportare in superficie soltanto scavando nel terreno che la custodisce. Dal figlio al padre: percorso a ritroso di un figlio che, attraverso il cinema, cerca un incontro con il padre (non è un caso che la regia del documentario è accreditata anche ad Armando, scomparso nel 2003). Dal padre al figlio: in questa indagine sulle tracce paterne vi appare un’analisi del cinema di genere degli anni Sessanta e Settanta, perfetta zona d’ombra, esplorata solo superficialmente e spesso lasciata nelle mani entusiaste ma spesso irragionevoli delle fanzines. In questo transfert cinefilo Francesco diventa il teorico, lo spettatore attento che scrive, il critico ideale che il padre (non solo quello biologico ma il Cinema in tutte le sue forme e declinazioni) avrebbe voluto leggere sulle pagine di qualche rivista. Due intellettuali a confronto. Nei primi anni del secondo dopoguerra Armando Crispino fu redattore della terza pagina dell’edizione torinese de «L’Unità» insieme a Raf Vallone. Successivamente, passando dalla critica al set e da Torino a Roma, diventò uno dei più ricercati aiuto registi in circolazione. Negli anni Cinquanta è infatti sul set con Comencini, Germi, Camerini, Provenzale e, soprattutto, con Antonio Pietrangeli, con cui inizia un vero e proprio sodalizio e per il quale diventa anche sceneggiatore. Crispino passa alla regia alla metà degli anni Sessanta e tra il 1966 e il 1976 realizza otto lungometraggi e un episodio (non accreditato) de L’amore difficile. La crisi del cinema italiano che si sviluppa dalla metà degli anni Settanta gli impedisce di portare avanti altri progetti per lo schermo. Come scrive giustamente Simone Ghelli, Armando Crispino «seppe coniugare la sua sensibilità di intellettuale alla necessità di doversi rivolgere a un pubblico più “popolare”. Come regista e sceneggiatore attraversò i generi più disparati – dai musicarelli al western, passando per la commedia e il giallo – con uno stile ben definibile, capace di maneggiare i materiali più eterogenei, da quelli culturalmente “alti” – come ad esempio in La badessa di Castro (1974) – a quelli più “bassi”, come poteva essere ad esempio considerato il nascente genere giallo in Italia (L’etrusco uccide ancora, 1972, e Macchie solari, 1974). Nonostante ciò, o forse proprio per questo, Crispino è rimasto un autore relegato nell’ombra, anche in un’epoca in cui il mercato – e con esso la critica – ha deciso di sdoganare gran parte del cinema di genere degli anni Settanta e Ottanta». Ed ecco che un certo cinema artigianale mediato intellettualmente da un cineasta colto come Armando Crispino diventa l’occasione per il figlio Francesco e per noi spettatori di scoprire e conservare un immaginario cinematografico ma anche storico che sta sparendo velocemente nei sempre più omologanti pixel televisivi. La militanza delle immagini in movimento contro quelle “semoventi” televisive. Il ritrovarsi di un figlio sulle opere del padre. Cinefilia essenziale ed esistenziale. I film come la vita. E viceversa.

giovedì 2

ore 17.00

Commandos (1968)

Regia: Armando Crispino; soggetto: Don Martin, Arthur Brauner, da una storia di Menhaem Golan; sceneggiatura: A. Crispino, Lucio Battistrada, Stefano Strucchi, Dario Argento; fotografia: Benito Frattari; musica: Mario Nascimbene; montaggio: Daniele Alabiso; interpreti: Lee Van Cleef, Jack Kelly, Giampiero Albertini, Marino Masè, Marilù Tolo, Gotz George; origine: Italia/Germania Occidentale; produzione: C.C.I. - Compagnia Cinematografica Internazionale, P.E.C., CCC Filmkunst; durata: 119’

«Alla vigilia dello sbarco americano in Africa nel 1942, un gruppo di soldati statunitensi di origine italiana si addestra, agli ordini del capitano Valli, per una difficile operazione: raggiungere un’oasi sulla fascia costiera della Libia e sostituirsi agli italiani che la presidiano, per mantenerne il possesso e, soprattutto, per salvaguardarne i pozzi, fino all’arrivo degli alleati. L’operazione riesce: gli americani prendono il posto dei loro nemici, uccidendone alcuni, facendone altri prigionieri, mentre gli stessi tedeschi, che vengono di quando in quando a rifornirsi d’acqua o a far visita ai loro amici italiani, non si accorgono di nulla. Un giorno, i prigionieri riescono a fuggire»… (www.cinematografo.it). «È il deserto africano il vero protagonista di Commandos. Invaso dal sole, ripreso spesso in campo lungo, questo gigantesco mare di sabbia stupisce per l’eccessivo bagliore della propria materia, tendente ad alleare il cromatismo aureo delle dune al celeste diffuso del cielo. L’immagine non è che il risultato di un dittico luministico molto marcato intorno a cui si muovono delle figure umane quasi indistinte (le varie divise sono tra loro molto simili), confuse e perse nel paesaggio di fondo. Questa modalità di definizione dei luoghi è una delle chiavi stilistiche più personali di Armando Crispino, una costante che ritroveremo sviluppata in tutti i suoi film successivi, e che d’altronde avevamo già osservato in nuce in un film arioso e solare come Le piacevoli notti. Sarà proprio questa deliberata e suggestiva rappresentazione di luoghi ideali ove coltivare e depositare le attese, le suspence, le emozioni, il principale operatore diegetico del suo cinema, il materiale di base, primo e più autentico, per la costruzione dell’intero impianto filmico» (De Sanctis).

Ingresso gratuito
ore 19.10

Frankestein all’italiana (1975)

Regia: Armando Crispino; soggetto e sceneggiatura: Massimo Franciosa, Luisa Montagnana; fotografia: Giuseppe Aquari; musica: Stelvio Cipriani; montaggio: Angela Cipriani; interpreti: Aldo Maccione, Gianrico Tedeschi, Ninetto Davoli, Jenny Tamburi, Anna Mazzamauro, Lorenza Guerrieri; origine: Italia; produzione: R.P.A.; durata: 97’

«Costretto a ricostruire la sua “creatura” (che si è decomposta!) prendendo pezzi umani dal deposito di Igor, il dottor Frankestein è costretto ad assistere impotente alle sue imprese erotiche (gli ruba la fidanzata e violenta la sua assistente). Infine il folle accetta un trapianto di organi e si ritrova evirato. Stessa sorte tocca alla creatura. A godere della situazione sarà Igor, che avrà a disposizione le due donne... Rieditato nel 1976 col titolo Prendimi, straziami, che brucio di passion!» (Poppi/Pecorari). Ultimo film di Armando Crispino, Frankestein all’italiana è una curiosa parodia demenziale del genere horror che nasceva dal successo di Frankestein junior di Mel Brooks. Rivederlo oggi fa un certo effetto nostalgia ma si ride ancora e molto. Il cast è curiosissimo: Aldo Maccione nella parte della “creatura”, Gianrico Tedeschi in quella del dottor Frankestein e uno strepitoso Ninetto Davoli che impersona un indimenticabile Igor. E ancora: Anna Mazzamauro, Jenny Tamburi, Alvaro Vitali e il pasoliniano Aldo Valletti, ancora fresco da Salò o le 120 giornate di Sodoma (1975). Frankestein all’italiana è l’unico film di Crispino a non essere nato da una sua sceneggiatura.

ore 21.00

Incontro moderato da Pierpaolo De Sanctis con Lucio Battistrada, Francesco Crispino, Ninetto Davoli, Carlo De Mejo
a seguire

Linee d’ombra (2007)

Regia: Armando e Francesco Crispino; soggetto e sceneggiatura: F. Crispino; fotografia: Sergio Di Lino; montaggio: Salvatore Allocca; aiuto regia: Pierpaolo De Sanctis; operatore 2ª macchina: Lorenzo Leone; fonico in presa diretta: Francesco Del Grosso; origine: Italia; produzione: F. Crispino, Dipartimento Comunicazione e Spettacolo - Università di Roma Tre, Vega’s Project, con il contributo di CinemaAvvenire; durata: 75’

«Linee d’ombra di Francesco Crispino, figlio del regista, è un intenso e allo stesso tempo equilibratissimo atto d’amore nei confronti della figura paterna, incarnata non soltanto nel padre biologico Armando, ma in tutto quel cinema di “genere”, prepotentemente militante e ormai scomparso, la cui riscoperta oggi svolge non solo una funzione filologicamente doverosa ma anche una sorta di immersione purificatrice in quell’artigianato intellettualistico sessantesco per certi versi unico e mai più replicato dal nostro cinema. Alternando sequenze dei film di Armando Crispino, in larga parte introvabili come ad esempio Le piacevoli notti, John il bastardo, Commandos, Faccia da schiaffi, con interviste a Steve Della Casa, Lucio Battistrada, Carlo Lizzani, Dario Argento, Ettore Scola, Marco Giusti, Paolo Mereghetti, Riz Ortolani, che rendono omaggio alla personalità artistica e umana del regista italiano, Linee d’ombra ripercorre la carriera di Armando dagli esordi come aiuto-regista di Antonio Pietrangeli ai successi degli anni settanta, finendo con il ricostruire soprattutto un’ epoca storica del nostro cinema e ridando lustro a una generazione “invisibile” che ha investito il proprio talento nello sperimentalismo e nella visione dell’oggetto filmico come prodotto di consumo tecnicamente ben eseguito, dai sottotesti sociali sferzanti e trasversali. Un documentario che fonde quindi il ricordo privato (A tutti quelli che, attraverso il proprio padre, hanno scoperto il Cinema… è la tenera dedica che apre e chiude il film) con l’analisi critica, il rimpianto struggente per il passato con il rilancio ludico di un modello cinematografico insolente e libero» (Carlo Valeri). «Mio padre è morto nell’ottobre del 2003, quando stava per compiere 79 anni. Nessuno lo ha ricordato, il Cinema che tanto aveva amato sembrava averlo completamente dimenticato. I suoi film, la maggior parte dei quali sono oggi invisibili, sono andati completamente (o quasi) perduti. Per questo ho deciso di riscoprire e raccontare la sua storia. Che in fondo è anche quella di chi, attraverso il Cinema, riscopre il proprio Padre» (Francesco Crispino). Interviste a Steve Della Casa, Diego Novelli, Carlo Lizzani, Ettore Scola, Lucio Battistrada, Luciano Lucignani, Gianni Morandi, Mimsy Farmer, Glauco Onorato, Dario Argento, Daniele Costantini, Ninetto Davoli, Paolo Mereghetti, Marco Giusti, Luca Rea, Silvio Fraschetti, Barbara Bouchet, Erico Menczer, Daniele Alabiso, Fabio Segatori, Nicola Rumeliotis, Riz Ortolani.

Ingresso gratuito
venerdì 3

ore 17.00

Le piacevoli notti (1966)

Regia: Armando Crispino e Luciano Lucignani; soggetto: Sandro Continenza, Steno [Stefano Vanzina], L. Lucignani, A. Crispino; sceneggiatura: S. Continenza, Steno; fotografia: Leonida Borboni, Erico Menczer, Gabor Pogany; montaggio: Marcello Malvestito; interpreti: Ugo Tognazzi, Magda Konopka, Gina Lollobrigida, Adolfo Celi, Vittorio Gassman, Maria Grazia Buccella; origine: Italia; produzione: Fair Film; durata: 119’

«Ispirato all’omonima raccolta di 74 novelle  pubblicate nel 1550 dal bergamasco Gian Francesco Straparola, Le piacevoli notti vanta un cast difficilmente amalgamabile in un film di genere: Ugo Tognazzi, Gina Lollobrigida e Vittorio Gassman sono le teste di serie dei tre episodi blandamente saldati tra loro. Li attorniano colleghi del calibro di Adolfo Celi, Gigi Proietti al suo esordio, Omero Antonutti e Glauco Onorato, oltre alle bellezze di Maria Grazia Buccella (doppiata da Franca Lumachi, la moglie del regista [Crispino]), Hélèn Chanel e Magda Konopka, e a caratteristi indimenticabili come Eros Pagni e Gigi Ballista. Se i primi due episodi non brillano tanto per qualità drammaturgiche, quanto per l’ottima e puntuale ricostruzione ambientale, dovuta alla mano di Pier Luigi Pizzi, la scrittura di Steno e Sandro Continenza si fa sentire soprattutto nel terzo episodio, quello con Gassman, concepito come un susseguirsi di colpi di scena originalissimi e tutto incentrato sul tema della beffa. Ma in generale, dall’inizio alla fine si respira un’aria di complicità e di unione che sembra ricordarci come tanto il lavoro di pre-produzione che quello di set siano stati concepiti più come una rimpatriata tra amici che si conoscono da sempre. Celi, Gassman e Lucignani avevano fatto l’Accademia d’Arte Drammatica insieme, e questa, prima ancora di un lavoro in comune, rappresenta un’occasione di ritrovo unica dopo molto tempo [...]; più tardi costruiranno anche un film a sei mani, interessantissimo e semiautobiografico, sulla loro amicizia (L’alibi, 1969). Questa vivacità del tournage, fresca e radiosa, viene restituita anche dalla particolare luminosità della pellicola, che ci regala esterni pregevolissimi su borghi toscani e un’ariosità leggiadra e sospesa che è forse la chiave di volta per apprezzare l’intera operazione. Il film riveste anche un’importanza storiografica particolare, poiché più o meno di altri suoi contemporanei esemplari, preannuncia in modo inconfondibile alcune delle costanti semantico-sintattiche che segneranno inequivocabilmente la successiva produzione decamerotica: l’articolazione episodica della diegesi, che deriva certamente dalla brevità narrativa delle novelle; il tema centrale dell’ossessione erotica, presente nei primi due episodi, per cui il motore delle azioni diventa il soddifacimento sessuale indifferentemente maschile e femminile [...]; il tema della beffa, perfettamente enucleato dal terzo episodio» (De Sanctis).

ore 19.10

L’etrusco uccide ancora (1971)

Regia: Armando Crispino; soggetto e sceneggiatura: Lucio Battistrada, A. Crispino; fotografia: Erico Menczer; musica: Riz Ortolani; montaggio: Alberto Gallitti; interpreti: Alex Cord, Samantha Eggar, John Marley, Carlo De Mejo, Nadja Tiller, Enzo Cerusico; origine: Jugoslavia/Italia/Germania Occidentale; produzione: Inex Film, Mondial Te.Fi. - Televisione Film, CCC Filmkunst; durata: 107’

«A Spoleto, durante il Festival dei Due Mondi, una incomprensibile catena di delitti sconvolge la vita di molti dei partecipanti (fra cui la famiglia del direttore d’orchestra Samarakis). Contemporaneamente un archeologo scopre in una tomba a Tarquina un affresco che raffigura l’uccisione di una giovane coppia. E coppie sono anche le vittime del misterioso assassino» (Poppi/Pecorari). «L’etrusco uccide ancora nacque proprio come film di atmosfera arcana e magica suggestione. Se avessi potuto avrei spinto ancora di più il racconto verso tale direzione ma, purtroppo, non me l’hanno consentito. L’idea nacque durante un’occasionale visita alla necropoli di Cerveteri e dalla suggestione che, appunto, provai in quella circostanza, tra quelle tombe, con “presenze” quasi palpabili che aleggiavano tutto intorno. [...] Il film ottenne, primo in Italia, una partecipazione finanziaria della distribuzione americana. Costò 400 milioni di lire e realizzò, solo in Italia, oltre un miliardo di incasso nelle sole prime visioni delle sedici città capozona. E a Roma il prezzo del biglietto era allora di mille lire contro le diecimila attuali...» (Armando Crispino).

Vietato ai minori di anni 14
ore 21.10

Macchie solari (1975)

Regia: Armando Crispino; soggetto e sceneggiatura: Lucio Manlio Battistrada, A. Crispino; fotografia: Carlo Carlini; musica: Ennio Morricone; montaggio: Daniele Alabiso; interpreti: Mimsy Farmer, Barry Primus, Ray Lovelock, Massimo Serato, Carlo Cataneo, Gaby Wagner; origine: Italia; produzione: Clodio Cinematografica; durata: 104’

«Una serie di omicidi sconvolge la vita di una giovane ricercatrice: muoiono in circostanze misteriose la donna che avrebbe dovuto sposare suo padre, il vedovo Gianni Sanna; poi quest’ultimo, precipitando da una finestra. Quando anche la ragazza sta per essere vittima dell’omicida (e con lei il suo uomo), finalmente il folle è smascherato» (Poppi/Pecorari). «Lo girai interamente a Roma nell’agosto del 1974. Una Roma vuota, come rarefatta, oppressa dal caldo e totalmente diversa dalla città caotica che siamo abituati a vedere. Una città che sembrava avvolta, pur nella sua incomparabile bellezza, da un velo di morte. Anche questo film nacque, perciò, da una suggestione ambientale, da un’imperscrutabile sensazione di angoscia che ti afferra allorché vieni a trovarti di fronte a cose, situazioni o atmosfere al di fuori, o al di là, dei normali ritmi che cadenzano la nostra vita. Ti senti improvvisamente spiazzato e preso dall’incantesimo dell’ignoto che, di per sé, genera paura [...]. [L’idea dell’influenza negativa delle “macchie solari n.d.r.] nacque da un articolo di cronaca – che scoprii insieme allo sceneggiatore Lucio Battistrada – in cui si parlava di una recrudescenza di suicidi apparentemente immotivati che si succedevano durante il periodo estivo. Questa tendenza dipendeva in realtà da uno strano fenomeno solare che determinava reazioni parossistiche negli individui psicolabili. Incuriositi, ci informammo attraverso la stampa e decidemmo di scrivere una storia “thriller” imperniata sulla figura di una giovane infermiera che presta servizio in un obitorio proprio partendo da questo fatto. [...] Ricordo che, contemporaneamente alla lavorazione del film, fu commesso un omicidio “reale” su una spiaggia e alcuni giornalisti mi additarono come una sorta di anticipatore dell’ondata di follia collettiva che ne seguì. Confesso di aver provato un certo compiacimento “d’autore” per questo, anche se non è certo un gran bel merito! [...] Sostanzialmente vi era una perdita di linearità mentale dovuta proprio allo stravolgimento climatico in concomitanza con la solitudine che accompagna determinati soggetti nel corso dell’estate. [...] Ricordo in particolare il Museo di Criminologia, che inventai io pezzo per pezzo all’interno dell’Archivio di Stato. Ad esempio, la mostra di fotografia la amalgamai di persona sviluppando e ingrandendo le immagini più efferate raccolte in un testo di criminologia. Furono tutte ambientazioni di grande effetto emotivo» (Armando Crispino).

Vietato ai minori di anni 18
sabato 4

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

ore 16.30

Bellissima (1951)

Regia: Luchino Visconti; soggetto: Cesare Zavattini; sceneggiatura: Suso Cecchi D’Amico, Francesco Rosi, L. Visconti; fotografia: Piero Portalupi, Paul Ronald; musica: Franco Mannino; montaggio: Mario Serandrei; interpreti: Anna Magnani, Walter Chiari, Tina Apicella, Gastone Renzelli, Tecla Scarano, Lola Braccini; origine: Italia; produzione: Società Film Bellissima; durata: 115’

«Dopo il mirabile incontro con la “diva” Calamai [...] Visconti scopre in Bellissima una Magnani inedita, che oltrepassa, e di non poco, quella rosselliniana di Roma, città aperta. Egli la spoglia dei suoi “vizi”, del suo preoccupante gigionismo, riscontrabile in particolar modo in opere come L’amore dello stesso Rossellini e Vulcano di Dieterle [...]. Bellissima è film su un personaggio proprio perché è storia di una crisi (non delle consuete crisi più o meno da casi clinici); e appunto perché storia di una crisi, e di una crisi risolta, è anche film di ambiente» (Aristarco).

ore 18.30

I pugni in tasca (1965)

Regia: Marco Bellocchio; soggetto e sceneggiatura: M. Bellocchio; fotografia: Alberto Marrama; musica: Ennio Morricone; montaggio: Aurelio Mangiarotti [Silvano Agosti]; interpreti: Lou Castel, Paola Pitagora, Marino Masè, Pierluigi Troglio, Jennie Mac Neil, Irene Agnelli; origine: Italia; produzione: Doria Cinematografica; durata: 107’

Alessandro, un giovane epilettico, vive rapporti conflittuali con la realtà che lo circonda, in particolare con la sua famiglia. Folgorante esordio del ventiseienne Marco Bellocchio, Vela d’argento per la miglior regia al Festival di Locarno: «Appena il racconto parte, non c’è più niente che lo ferma: come una lucida, inflessibile macchina, la carica demoniaco porta il folle protagonista, attraverso la distruzione degli altri, alla propria distruzione. È un impressionante personaggio che Bellocchio ha estrinsecato, per mezzo di un inedito e intelligente tipo di interprete, Lou Castel, con rara potenza registica. E, nella figura succube, pervertita e patetica della sorella, particolarmente brava e sensibile Paola Pitagora» (Sacchi).

Vietato ai minori di anni 14
ore 20.45

Al lupo al lupo (1992)

Regia: Carlo Verdone; soggetto e sceneggiatura: Gianfilippo Ascione, Leo Benvenuti, Piero De Bernardi, C. Verdone; fotografia: Danilo Desideri; musica: Manuel De Sica; montaggio: Antonio Siciliano; interpreti: Carlo Verdone, Sergio Rubini, Francesca Neri, Barry Morse, Cecilia Luci, Gillian McCuthceon; origine: Italia; produzione: C.G.G. Tiger Cinematografica, Giulia Vittoria Audiovisivi; durata: 112’
«Il tema della famiglia è centrale in buona parte del cinema contemporaneo, quasi che soltanto rifugiandosi nel nido domestico si riescano a esorcizzare i disagi della vita collettiva. Il valore dei legami di sangue e delle comuni memorie d’infanzia è la struttura portante anche del nuovo film di Carlo Verdone, Al lupo al lupo, venuto ad appena dieci mesi di distanza da Maledetto il giorno che t’ho incontrato. Dove, usciti dalla fertile mente dello stesso Verdone, di Filippo Ascione, di Leo Benvenuti e Piero De Bernardi, due fratelli e una sorella sono alla ricerca del padre scomparso, uno scultore famoso al quale i figli sono ovviamente affezionati, ma forse più per obbligo sociale che per convinzione. E ciascuno secondo la propria indole. […] Al lupo al lupo è un film ben riuscito. Non tutto è sempre a fuoco, ma intelligente e gradevole, nella sua mutevolezza, è il rapporto fra i tre protagonisti, ciascuno portatore d’un modo diverso di sentire e comportarsi, rappresentato dalla regia con uguale rispetto della verità psicologica. C’è dell’altro: la splendida resa dei paesaggi (il Senese, la Maremma, le Apuane), che anche per merito della fotografia limpida di Danilo Desideri si traducono talvolta in soavi pitture. E c’è, in quell’impasto felice di malinconico e di ilare, la riprova della forza espressiva di tre attori: lo stesso Carlo Verdone, che sagacemente alterna la buffoneria alle note intimiste, l’ineccepibile Sergio Rubini, la Francesca Neri che cresce a vista d’occhio» (Grazzini).
Ingresso gratuito

a seguire

Relazione della psicanalista Carla Dugo Visco e incontro moderato da Fabio Castriota 

domenica 5

ore 16.30
Solleone (1954)

Regia: Florestano Vancini; fotografia: Anton Giulio Borghesi; musica: Benedetto Ghiglia; origine: Italia; produzione: Erregi Produzioni Cinematografiche; durata: 9’

La vita nei campi nei dintorni del Po durante i mesi estivi. «Il cortometraggio si articola su due piani sonori: la prima parte è caratterizzata dai suoni della fatica umana (il grano battuto, le voci delle donne, il rumore della trebbiatrice), mentre la seconda è contraddistinta dal silenzio del riposo, della sosta (la polvere sollevata che si depone sul terreno, l’afa pesante, il frinire dei grilli)» (Ivelise Perniola).

a seguire

Dove il Po scende (1955) 
Regia: Florestano Vancini; soggetto: F. Vancini; commento: Giovanni Comisso; fotografia: Mario Bernardo; musica: Benedetto Ghiglia; origine: Italia; produzione: Valpadana Film; durata: 9’

Il corso finale del Po da Pontelagoscuro fino al mare Adriatico.

a seguire

Traghetti alla foce (1955)
Regia: Florestano Vancini; soggetto: F. Vancini; commento: Giovanni Comisso; fotografia: Mario Bernardo; musica: Benedetto Ghiglia; origine: Italia; produzione: Valpadana Film; durata: 9’

Documentario sui traghetti che passano da una riva all’altra del Po.

a seguire

Palude operosa (1955) 

Regia: Florestano Vancini; soggetto: F. Vancini; commento: Giovanni Comisso; fotografia: Mario Bernardo; musica: Benedetto Ghiglia; origine: Italia; produzione: Valpadana Film; durata: 9’

La vita di alcune famiglie che ogni inverno si trasferiscono nelle paludi del delta del Po per tagliare i canneti. «Palude operosa è la versione invernale di Tre canne e un soldo: se d’estate le donne raccoglievano le canne per tagliarvi “il fiocco” e costruirvi delle scope, d’inverno le canne venivano tagliate per l’utilizzazione nel campo dell’edilizia: due facce della stessa medaglia, due attività stagionali all’insegna della miseria e della pura sopravvivenza» (Ivelise Perniola).

a seguire

Teatro minimo (1957)
Regia: Florestano Vancini; soggetto: Carlo Di Palma; commento: Giorgio Bassani; musica: Franco Rajola; origine: Italia; produzione: A.M.Z.; durata: 13’

Una compagnia teatrale si esibisce nei paesi del delta del Po. «Parlo di un gruppo di guitti, appassionati di teatro, che si ritrovano la sera per provare, mentre il sabato e la domenica vanno in giro per i paesi a rappresentare drammi in dialetto» (Vancini).

a seguire

Lo scapolo (1955)
Regia: Antonio Pietrangeli; soggetto: A. Pietrangeli; sceneggiatura: Alessandro Continenza, Ruggero Maccari, Ettore Scola, A. Pietrangeli; fotografia: Gianni Di Venanzo; musica: Angelo Francesco Lavagnino; montaggio: Eraldo Da Roma; interpreti: Alberto Sordi, Sandra Milo, Nino Manfredi, Madeleine Fischer, Anna Maria Pancani, Maruja Asquerino; origine: Italia/Spagna; produzione: Film Costellazione, Les Films Agu; durata: 98’

Uno scapolo impenitente è sempre alla ricerca di nuove conquiste, ma non si fa mai tentare dal matrimonio, malgrado le insistenze della madre. «Pietrangeli e i suoi collaboratori hanno creato un film fresco, garbato e divertente, cogliendo umorismo e vivacità dall’osservazione della vita e dalle situazioni di tutti i giorni, rinunciando a creare attorno al personaggio una vicenda complicata e macchinosa per affidarlo, pienamente, a una realtà minuta e minuziosa, ma non per questo meno sincere e meno vera» (Valmarana).
Copia proveniente dalla Cineteca Griffith di Genova - Ingresso gratuito

ore 19.15
Fantasmi a Roma (1961)
Regia: Antonio Pietrangeli; soggetto: Ennio Flaiano, A. Pietrangeli, Ettore Scola, Ruggero Maccari, da un’idea di Sergio Amidei; sceneggiatura: E. Flaiano, R. Maccari, A. Pietrangeli, E. Scola; fotografia: Giuseppe Rotunno; musica: Nino Rota; montaggio: Eraldo Da Roma; interpreti: Marcello Mastroianni, Vittorio Gassman, Sandra Milo, Tino Buazzelli, Eduardo De Filippo, Belinda Lee; origine: Italia; produzione: Lux Film, Vides Cinematografica, Galatea; durata: 100’ 
Il principe di Roviano vive in un principesco palazzo pericolante circondato dai fantasmi dei suo antenati finché un giorno muore nello scoppio dello scaldabagno e si aggiunge agli altri fantasmi, i quali rischiano di doversi cercare un’altra sistemazione perché le autorità vogliono demolire il palazzo. «Gente leggera, elegante, gentile. Dei fantasmi che si vorrebbero conoscere, persone deliziose. Come quel Mastroianni conquistatore di donne o la gradevole Sandra Milo che va a sbirciare le coppiette. Tutto nel film è delicato, sembra qualcosa a metà tra il Folon di oggi e il Peynet di ieri» (Veltroni).

Vietato ai minori di anni 16
ore 21.10
Estate violenta (1959) 
Regia: Valerio Zurlini; soggetto: V. Zurlini; sceneggiatura: V. Zurlini, Suso Cecchi D’Amico, Giorgio Prosperi; fotografia: Tino Santoni; musica: Mario Nascimbene; montaggio: Mario Serandrei; interpreti: Eleonora Rossi Drago, Jean Louis Trintignant, Jacqueline Sassard, Cathia Caro, Enrico Maria Salerno, Lilla Brignone; origine: Italia; produzione: Titanus; durata: 98’

Riccione, luglio 1943. Un giovane di famiglia fascista s’innamora della vedova di un combattente. Ben presto gli avvenimenti precipitano e i due decidono di fuggire. «Molti mi hanno rimproverato di non aver saputo operare la fusione tra il fatto storico e la vicenda privata; dal canto mio, posso dire che Estate violenta è stato fatto tra incredibili difficoltà. Doveva essere girato in otto settimane, non avevo neanche le divise dei soldati, l’abbiamo fatto con quattro soldi in condizioni di miseria estrema fino alla vigilia della scena del bombardamento. Goffredo Lombardo, il produttore, fece allora una scelta che cambiò le sorti del film, decidendo di buttare in quella sequenza i mezzi di un film normale, e anche qualcosa di più. Naturalmente, alla fine, questo “peso” di avventura collettiva, sia pure concentrato nel solo bombardamento, ma messo in scena con mezzi quasi all’americana, capovolge la qualità del film, fino ad allora di natura intimista, tutto nel gioco degli attori, fatto di sguardi, di sottintesi. Grazie a questa fusione finale, il film ebbe un successo straordinario quando uscì: erano in molti a ricordarsi di quel periodo [...] e si riconobbero nel film. Con il ritratto dell’ambiente analizzato in Estate violenta avevo cercato non di dare un’analisi critica, ma di ricordarmi di certe impressioni visuali provate nel corso di quell’estate del 1943. Cercavo di ritrovare il vuoto che circondava la gioventù del periodo, un vuoto intellettuale, culturale, un vuoto di fiducia, un’assenza di aspettative nel futuro» (Zurlini).

a seguire

Interviste a cura di Giona A. Nazzaro e Alessandro Marenga all’autore della canzone Estate violenta Riccardo Pazzaglia (21’) e all’aiuto regista del film Florestano Vancini (35’)
lunedì 6

chiuso

7-8-11-14 aprile

Dalla teoria alla pratica. Il cinema di Gianni Puccini e Massimo Mida
Il tempo non è sempre gentiluomo. Come spiegare altrimenti l’oblio che circonda la figura di Gianni Puccini, giornalista, critico, traduttore, sceneggiatore di grandissimo talento, divenuto (forse suo malgrado) regista di commedie di costume, ma anche di film d’impegno, oggi pressoché dimenticato. Bisognerebbe ripartire dall’inizio, riscrivere la storia o forse solamente raccontarla: la storia di un figlio d’arte (suo padre Mario grande scrittore realista, anche lui dimenticato), fratello maggiore di altri due talentuosi personaggi, lo sceneggiatore e regista Massimo Mida e l’ispanista Dario Puccini, che condivise con i suoi familiari e con i grandi protagonisti della scena culturale degli anni Trenta e Quaranta alcune delle esperienze più fervide del nostro Paese. I corsi al nascente Centro Sperimentale di Cinematografia nel 1935. L’amicizia e collaborazione con Rudolf Arnheim all’Istituto Internazionale per la Cinematografia Educativa, organismo ufficiale della Società delle Nazioni, prima che il grande studioso ebreo fosse costretto a lasciare l’Italia a causa delle leggi razziali.  La nascita della rivista «Cinema» nel 1936, alla quale collaborarono fra gli altri, per darne la misura dello spessore, Giacomo Debenedetti, Francesco Pasinetti, Corrado Alvaro, Emilio Cecchi, Giuseppe Ungaretti, Mario Praz, Gian Gaspare Napolitano, Mario Soldati, Anton Giulio Bragaglia, Leo Longanesi, Mario Pannunzio, Giuseppe Prezzolini, Giorgio Vigolo, Paolo Monelli. Il gruppo che dalle pagine della rivista «Cinema» cerca di cambiare il corso del cinema italiano, allora in balìa dei telefoni bianchi, e vi riuscirà, sia a livello critico sia, soprattutto, sul campo, con il passaggio alla sceneggiatura e alla regia: oltre a Puccini, Giuseppe De Santis, Carlo Lizzani, Michelangelo Antonioni, ma anche figure come Pietro Ingrao, Mario Alicata. Domenico Purificato. L’incontro con Visconti e la famosa, controversa, sceneggiatura di Ossessione, alla quale in molti misero la mano, ma stando ai titoli di testa, è opera di Visconti, Alicata, De Santis e Puccini: il film con quale il “nuovo” irrompe nel cinema italiano, lo spartiacque fra cinema fascista e neorealismo. E poi la vita, quella vera, la Resistenza, il carcere a Regina Coeli il 2 dicembre 1942, insieme al fratello Dario (le bellissime lettere al padre e alla moglie, pubblicate in parte nel bellissimo libro di Ernesto G. Laura, Parola d’autore. Gianni Puccini tra critica, letteratura e cinema, A.N.C.C.I., Roma, 1995), la nomina a direttore di «Cinema» nel fatidico numero datato, significativamente, 25 luglio-18 agosto 1943, quando ancora era in carcere. Il secondo arresto nel marzo 1944. La liberazione e l’attività di critico (vastissima anche in precedenza e di cui qui non si può dare un resoconto dettagliato) a «l’Unità», la direzione di «Film d’oggi», poi i ritratti di costume su «Vie Nuove» e «Paese Sera». Le sceneggiature per i film dell’amico De Santis, fra i quali il capolavoro Riso amaro. Finalmente il passaggio alla regia, antica passione, che gli regalerà però molte amarezze per la difficoltà di realizzare i progetti a cui teneva (impressionanti, per numero e qualità, le proposte che sottoponeva ai produttori in promemoria che andrebbero consegnati a molti produttori attuali a corto di idee), ma anche le gioie per film destinati a rimanere come L’impiegato, L’attico e I sette fratelli Cervi, la sua ultima opera, la più sentita. Il film forse della svolta, ma il 5 dicembre del 1968 Puccini muore improvvisamente a soli cinquantaquattro anni. E, come spesso è accaduto nel cinema italiano, alla morte prematura si è aggiunto il silenzio (colpevole) della critica.

Figlio dello scrittore Mario Puccini, fratello del regista Gianni (il suo vero nome è infatti Massimo Puccini; Mida era il cognome della nonna), Massimo Mida si laurea in giurisprudenza e si diploma in regia al Centro Sperimentale di Cinematografia e, durante gli anni della guerra, presta servizio presso il Centro Cinematografico dell’Aereonautica. Inizia a svolgere attività giornalistica in qualità di critico cinematografico su «Unione Sarda», «Paese Sera», «Cinema», «Bianco e Nero». Esordisce come sceneggiatore collaborando con Roberto Rossellini (Un pilota ritorna, 1942) e negli anni successivi parteciperà al rinnovamento del cinema italiano del dopoguerra, collaborando alla stesura di copioni per film importanti come Paisà, Luci del varietà, Achtung! Banditi! e Europa ’51. Importante è anche la sua attività di documentarista, realizzando cortometraggi su Mafai, Greco, Carrà, Di Vittorio, De Brosses. È anche regista televisivo di programmi come TV7, Almanacco, Incontri, Telescuola, Sprint) e autore di importanti monografie come Roberto Rossellini, La Resistenza nel cinema (con Giovanni Vento) e Dai telefoni bianchi al neorealismo (con Lorenzo Quaglietti). Secondo Roberto Poppi risulta «molto meno interessante il suo approccio col lungometraggio a soggetto, che si esaurisce con alcune prove dichiaratamente commerciali, a esclusione de Il fratello, commosso omaggio al ricordo e ai suoi non sempre facili rapporti col fratello Gianni». Dello stesso parere è lo stesso Massimo Mida che, rispondendo a un articolo di Francesco Bolzoni, scriveva «Ho letto con interesse l’articolo di Francesco Bolzoni I neoregisti di fronte al sistema, dove viene anche fatto il mio nome, a proposito del film Il fratello, che ho realizzato nel 1974 per la Reiac film che l’ha prodotto per la Rai e per l’Italnoleggio, e non ancora programmato. Devo tuttavia fare una precisazione: non sono un esordiente, il termine “neoregista” non mi compete, avevo infatti girato diversi anni fa tre film diciamo così consumistici che poco mi riguardavano; così in questi anni ho preferito dedicarmi al documentario e alla televisione, ma è evidente che il mio silenzio significava anche un ripensamento, denotava una crisi. Cossiché in un certo qual modo posso dire di aver ricominciato daccapo, e in questo senso posso anche accettare la qualifica di neo-regista». A nostro avviso in queste parole è riscontrabile un’eccessiva severità: impossibile non divertirsi con intelligenza nel film a episodi Bianco, rosso, giallo, rosa o non farsi “stordire” dal curioso spy movie psichedelico LSD - Inferno per pochi dollari. Su Massimo Mida studioso risulta molto toccante il necrologio (il regista nato nel 1917 a Falconara Marittima, si è spento a Roma nel 1992) da parte della redazione di «Immagine. Note di storia del cinema»: «Per noi era non soltanto il cronista attento che frequentava i festival per questo o quel giornale, l’autore di preziosi libri sul cinema italiano [...], l’amabile rievocatore di tempi andati che ci parlava dello scrittore Mario Puccini, suo padre, della libreria di Ancona, del fratello Gianni cui aveva dedicato il film. Lo consideravamo un testimone da cui attingere, anche se non l’abbiamo mai scambiato per un “anziano”. Durante il nostro ultimo incontro [...] avevamo iniziato un discorso sulla rivista “Cinema” anteguerra e sui molti enigmi che quelle pagine ci proponevano. Un giorno prendiamo tutta la collezione – era la nostra proposta – la sfogliamo insieme e tu ci parli delle persone, di come lavoravate, chi si celava sotto lo pseudonimo “A.R. Cades”, come era composto il vostro gruppo [...], perché tuo fratello scriveva un celebre articolo poi firmato da Visconti. E allora Massimo, acconsentendo a fare questa ricerca, anticipava un primo aneddoto, minore certamente, ma che lo riportava all’atmosfera in cui si muoveva quel gruppo di giovani. “Gli pseudonimi: uno di noi – raccontò – prendeva il tram dal quartiere Flaminio fino in Prati e così nacque lo pseudonimo Flaminio Prati, dietro al quale si celavano persone diverse, o scritti fatti a più mani. Poi il gioco continuò e inventammo Nomentano Borghi, altra linea tramviaria...”. Il discorso avrebbe potuto continuare, forse spostandosi dagli aneddoti ai confini politici: almeno, queste erano le comuni intenzioni. Avremmo potuto parlare di “Cinema” e di molte altre cose».
martedì 7

ore 17.00

I cuori infranti (1963)

Origine: Italia; produzione: Ima film, Incei Film; durata: 91’
Episodio La manina di Fatma
Regia: Vittorio Caprioli; soggetto e sceneggiatura: V. Caprioli, Giuseppe Patroni Griffi; fotografia: Marcello Gatti, musica: Fiorenzo Carpi; montaggio: Nino Baragli; interpreti: Franca Valeri, Aldo Giuffré, Paola Quattrini, Linda Sini, Dany Paris, Tino Buazzelli.
Episodio E vissero felici 

Regia: Gianni Puccini; soggetto: Ettore Scola, Ruggero Maccari; sceneggiatura: Sandro Continenza, G. Puccini, Nino Manfredi; fotografia: Alfio Contini; musica: Fiorenzo Carpi; montaggio: Nino Baragli; interpreti: Nino Manfredi, Norma Bengell, Gianni  Bonagura, Roberto Paoletti, Sandro Bruni, Ilya Lopez.

Nel primo episodio una donna non più giovanissima viene abbandonata dal compagno con cui ha vissuto quindici anni, per una ragazza più giovane e ricca. La donna fa di tutto per impedire il matrimonio fra i due. Nel secondo episodio per far fronte alle necessità economiche di una famiglia con figlio la moglie finisce sul marciapiede, mentre il marito bada alle faccende domestiche. «La manina di Fatma è una bella piccola storia, che onora i primi anni ’60 per inventività, gusto e caratterizzazioni» (Pellizzari). Per quanto riguardo episodio di Puccini «i timbri umoristici e grotteschi, intelligentemente calibrati, e il congruo ritmo della narrazione gli conferiscono […] il valore di un pungente apologo moderno, amaro nella sostanza quanto lieto nella forma» (Savioli).

Vietato ai minori di anni 14
ore 18.45

L’idea fissa (1964)
Regia: Gianni Puccini, Mino Guerrini; soggetto e sceneggiatura: Bruno Baratti, Oreste Biancoli, Eliana De Sabata, Jaja Fiastri, Mino Guerrini, Gianni Puccini, Ennio De Concini; fotografia: Luciano Trasatti, Alfio Contini, Riccardo Pallottini; musica: Marcello Giombini; montaggio: Ornella Micheli; interpreti: Lando Buzzanca, Maria Grazia Buccella, Sylva Koscina, Philippe Leroy, Eleonora Rossi Drago, Aldo Giuffré; origine: Italia; produzione: Panda Cinematografica; durata: 90’

Quattro episodi equamente diretti da Gianni Puccini e Mino Guerrieri, giornalista e pittore (all’interno del movimento Forma 1 che rivoluzionò nel dopoguerra la pittura italiana), divenuto poi regista senza riuscire, anche lui, a esprimere, se non in pochi film (i noir della fine degli anni Sessanta), il proprio talento. Le storie ruotano attorno al sesso nelle sue innumerevoli varianti: prestiti di mogli, tradimenti, prostituzione (sempre per bisogno di soldi), con la leggerezza tipica di quegli anni, in cui l’erotismo è soprattutto l’occasione per sorridere della vita e dei suoi bizzarri protagonisti.

Sandro Franchina, un uomo (non solo) di cinema
La morte è un muro.

Morire è uno squarcio.

Morire gratis.
Non si può parlare di cinema italiano senza nominare Sandro Franchina. Non si può discutere di arte, di cenacoli di artisti, poeti, scrittori senza pensare a Sandro Franchina. Prima e dopo. Sandro Franchina (1939-1998). Ma chi era costui? Figlio dello scultore Nino Franchina, uno dei grandi protagonisti dell’arte del Novecento, e nipote di Gino Severini, maestro del futurismo, ha respirato aria d’arte sin dalla tenera età. Non solo: a dodici anni ha la grande fortuna d’interpretare il piccolo Michel, il figlio trascurato di Ingrid Bergman, nel capolavoro rosselliniano Europa ‘51. Lo zio di Sandro, Basilio, sceneggiatore nonché uno dei protagonisti del neorealismo, lo mette a diretto contatto con il mondo del cinema. In una simpatica nota biografica presente nel bel volume curato dai figli Alessandra e Daniel e ideato da Enrico Ghezzi (Torino Film Festival, 2000) Sandro Franchina molto ironicamente si raccontava: «Fra i 17 e i 18 anni, insieme al mio amico Guido Cosulich, nipote del poeta Diego Valeri, che ora è operatore e col quale ho sempre girato dal mio primo metro di pellicola fino a quest’ultimo film, feci uno strano affare, un mediometraggio, simbolico-espressionista in 16mm che non ho neppure finito di montare; in cui ero, per disgrazia, anche attore. Poco più tardi diventai amico con un gruppo di allievi del Centro Sperimentale, fra cui Marco Bellocchio, Cosulich, Dell’Aquila, Enzo Battaglia, i brasiliani Paulo Cezar Saraceni e Gustavo Dahl, l’olandese Frans Weisz, il mio futuro produttore Enzo Giulioli, Enzo Doria e diversi altri. Insieme a Marco Bellocchio e Paulo Cezar Saraceni, scrissi una prima sceneggiatura del Sole all’Ombra [si tratta di Morire gratis, che prima del titolo definitivo ne ebbe altri due: Il Sole all’Ombra, appunto, e Estro Armonico, n.d.c.]. L’estate successiva ho fatto l’aiuto a Marco Bellocchio nel suo primo cortometraggio, Abbasso il Zio, che girammo vicino a Piacenza, un bellissimo cortometraggio. Alcuni mesi dopo girai a mia volta il mio primo cortometraggio, Collage di Piazza del Popolo; l’équipe era la stessa del cortometraggio di Bellocchio, Cosulich faceva la fotografia e Marco Bellocchio, questa volta, l’aiuto. Il film non era male, mi sembra, molto influenzato dal cinema francese; fu inviato al Festival di Venezia nel ’62 e poi, sempre nello stesso anno, al Festival dei Popoli. L’anno dopo passai molti mesi a Parigi dove feci l’aiuto a Jean Rouch, un grande uomo di cinema troppo poco apprezzato in Italia; a questa esperienza devo molto, Jean Rouch è il cineasta meno cineasta che io abbia mai conosciuto, a quasi cinquant’anni la sua freschezza e il suo entusiasmo sono intatti [...]. Di ritorno a Parigi sono andato in Israele dove ho girato un mediometraggio di 40 minuti, 41 anzi, per una catena televisiva americana, il film si chiama Israele Immagini, ci sono dentro dei buoni pezzi, ma non credo di avere il talento del documentarista, mi piace inventare e raccontare delle storie. Ebbi poi da una casa di produzione la proposta di fare un documentario su Severini, ma le cose come al solito si trascinavano per le lunghe; così decisi di cominciare a girarlo con mezzi miei, andai a Parigi dove girai parecchio materiale con mio nonno, poi a Cortona e a Montegufone a girare dei suoi affreschi [...]. L’idea di Il Sole all’Ombra, intanto si stava concretizzando, Enzo Giulioli, letta la nuova elaborazione, assolutamente diversa dall’antica, accettò di produrre a metà il film, il resto lo trovai a destra e a sinistra, fra amici e parenti, la solita storia, insomma». L’ossessione di Sandro è quella di unire arte con cinema. Gli amici degli anni ’60 comprendono infatti artisti come Tano Festa, Mario Schifano, Mimmo Rotella, Franco Angeli. Ed è proprio Angeli il protagonista del primo (e unico) lungometraggio di Sandro Franchina, Morire gratis, girato nel 1966. Dal 1968 scrive moltissimi soggetti e sceneggiature, anche per la televisione, spesso con l’amico Marco Gherardi. Nel 1974 esce finalmente il suo documentario dedicato a suo nonno Gino Severini e per Sandro inizia un nuovo campo da esplorare: il documentario d’arte. L’incontro con Miuccia Prada e Carlo Bertelli, agli inizi degli anni Novanta, crea un sodalizio produttivo con i due mecenati attraverso la realizzazione di documentari dedicati a Eliseo Mattiacci, Nino Franchina, David Smith, Mark di Suvero, Anish Kapoor, Jannis Kounellis e diventa così celebre nell’ambiente dell’arte che il MOMA di New York gli dedica una personale. Nel 1997 gira, in Francia, con Jean Rouch, suo antico maestro, una serie di piccoli film ispirati ai poemi del bisnonno materno Paul Fort e battezzati Ciné-poèmes. «Sandro era un amico meraviglioso, di rara eleganza di spirito. Aveva questo “cuore smisurato”, sempre pronto a battersi per i suoi “compagni”... L’altro ieri, il 21 febbraio 1998, alle undici del mattino, mi ha fatto l’ultimo regalo, il suo sorriso... Fu il mio “triste privilegio”» (Jean Rouch).
ore 20.30

Incontro moderato da Sergio Toffetti con Adriano Aprà, Marco Bellocchio, Giuseppe Lanci
a seguire

Morire gratis (1966-67)

Regia: Sandro Franchina; soggetto e sceneggiatura: S. Franchina; fotografia: Guido Cosulich; musica: Stefano Torossi; interpreti: Franco Angeli, Karen Blanguernon, Isabel D’Avila, Mario Pisu, Adriano Amidei Migliano, Sandro Brunori; origine: Italia; produzione: Fedel Film; durata: 72’

«Morire gratis è morire per niente ma io non ho paura della morte... artista delegato, impotente, alcolizzato». Sono le parole di Franco Angeli, nella vita come nel film artista romano di piazza del Popolo, in viaggio on the road da Roma a Parigi in compagnia della sua ultima creazione artistica: una lupa capitolina. In netto anticipo rispetto a Easy Rider (la droga viene nascosta nel ventre della scultura, nel film statunitense veniva collocata nel serbatoio delle motociclette), Morire gratis è l’unico lungometraggio, mai distribuito, di Sandro Franchina. Il film è uscito solo di recente da un oblio vergognoso. «Curioso road movie in anticipo sui tempi, anche se calato in un’atmosfera d’avanguardia anni Sessanta, con il frequente ricorso a voci fuori campo e musiche sarcastiche o stranianti. Il ritratto del maledetto senza perché, dell’annoiato post-Sartre e post-Camus, sa certo di letteratura: ma colpisce, oggi, il modo di raccontare fenomenologico, aspro, asciutto, che rischia anche la lungaggine per far entrare lo spettatore in una dimensione vagamente allucinata» (Mereghetti).
Copia ristampata a cura della Cineteca Nazionale nel 2008 dal negativo originale.
Ingresso gratuito - Vietato ai minori di anni 18
mercoledì 8
ore 17.00

I soldi (1965)
Regia: Gianni Puccini; soggetto e sceneggiatura: [Franco] Castellano & Pipolo [Giuseppe Moccia]; fotografia: Alfio Contini; musica: Bruno Canfora; montaggio: Nino Baragli; interpreti: Enrico Maria Salerno, Umberto D’Orsi, Sylva Koscina, Carlo Giuffré, Riccardo Garrone, Tomas Milian; origine: Italia; produzione: Ima Film, M9 Cinematografica; durata: 91’

Tredici episodi di breve durata sul ruolo del denaro nella nostra società e sui condizionamenti nella vita e nelle azioni delle persone, attraverso le storie di alcuni personaggi fortemente simbolici. Negli anni Sessanta Puccini sperimentò spesso la formula del film ad episodi, doveva poteva riversare la sua grande creatività nel creare storia. 
Vietato ai minori di anni 14
ore 19.00
Incontro moderato da Alfredo Baldi con Lidia Bednarek Puccini, Sandra Puccini, Ernesto G. Laura, Carlo Lizzani, Giuliano Montaldo, Roberto Natale
ore 20.30
Morire per vivere (ep. di Racconti a due piazze, 1965) 

Regia: Gianni Puccini; soggetto: da un atto unico di Eduardo De Filippo; sceneggiatura: Bruno Baratti, G. Puccini; fotografia: Tonino Delli Colli; musica: Georges Garvarentz; montaggio: Ornella Micheli; interpreti: Margaret Lee, Lando Buzzanca, Franco Parenti; origine: Italia/Francia; produzione: Metheus Film, Alvaro Mancori e Anna Maria Chretien, Cinéurop, Dici France; durata: 20’ circa 
Film a episodi (cinque) di coproduzione italo-francese, uno dei quali diretto da uno dei produttori del film, Alvaro Mancori, grande direttore della fotografia e creatore degli studi di produzione Elios con un famoso villaggio western. L’episodio di Puccini racconta la storia di due coniugi napoletani che per sopravvivere inventano una macabra soluzione: si fingono lui morto e lei costretta a prostituirsi per raggranellare i soldi per il funerale. Gli altri episodi sono diretti due da Delannoy e uno da Dupont Midy.
Vietato ai minori di anni 18
a seguire

I sette fratelli Cervi (1968)
Regia: Gianni Puccini; soggetto e sceneggiatura: Bruno Baratti, G. Puccini, con la collaborazione di Cesare Zavattini; fotografia: Mario Montuori; musica: Carlo Rustichelli; montaggio: Amedeo Giomini; interpreti: Gian Maria Volonté, Lisa Gastoni, Carla Gravina, Riccardo Cucciolla, Gabriella Pallotta, Renzo Montagnani; origine: Italia; produzione: Centro Film; durata: 105’
La tragica storia dei sette fratelli Cervi che lottarono strenuamente contro il fascismo e furono fucilati. «Ha dovuto passare un quarto di secolo perché si facesse questo film sui sette figli di Alcide Cervi, tante volte annunciato e rimandato nella stagione fervida del neorealismo italiano. E adesso arriva un po’in ritardo. La vicenda dei sette contadini emiliani che furono tra i primi martiri della Resistenza nel dicembre 1943, è narrata a colori per ciò che riguarda i tempi della guerra, in un suggestivo viraggio di bianco e nero per gli avvenimenti rievocati. La preoccupazione maggiore è quella di evitare il tono commemorativo, la facile commozione: e di legare, com’è giusto, il sacrificio finale dei Cervi alle tradizioni di una civiltà contadina oggi ferita a morte. Figlio dello scrittore Mario Puccini, attivo nella critica cinematografica fin dall’anteguerra, Gianni Puccini (classe 1914) ha svolto un’attività di regista quasi sempre al disotto del suo livello d’uomo di cultura. Fa piacere vederlo riapparire con un buon film che è insieme un gesto civile, attuato con la collaborazione di attori e tecnici entusiasti e consapevoli. Da Gian Maria Volontè a Lisa Gastoni, da Carla Gravina a Riccardo Cucciolla, da Renzo Montagnani a Duilio Del Prete, da Eisa Albani ad Andrea Checchi e agli altri interpreti di un cast in maggioranza italiano e professionistico, tutti sono eccellenti. Più felice nella parte rurale che nella descrizione confusa della guerriglia sull’Appennino, I sette fratelli Cervi è destinato a restare nel repertorio come specchio di una bella pagina di vita italiana» (Kezich).
giovedì 9

(In)visibile italiano: Sergio Capogna, Enzo Battaglia, Franco Indovina tre autori ingiustamente dimenticati

terza parte

Ultimo appuntamento di (In)visibile italiano dedicato ai tre cineasti (Battaglia, Capogna, Indovina) ingiustamente dimenticati. Questa terza parte è tutta dedicata a Franco Indovina attraverso la proiezione della versione integrale televisiva, per gentile concessione di Rai Teche, di quel piccolo gioiello chiamato Storie dell’anno mille (la versione cinematografica dalla durata molto più breve s’intitola Tre nel mille). A seguire un incontro con l’attrice, figlia del cineasta, Lorenza, e per finire, il suo esordio al lungometraggio: Ménage all’italiana (1965) con uno strepitoso Ugo Tognazzi, attorniato da magnifiche e indimenticabili attrici, da Dalida a Maria Grazia Buccella e a una giovanissima Romina Power. 
Franco Indovina (Palermo, 1932-1972) s’interessa sin da giovane al teatro, collaborando con maestri come Giorgio Strehler e Luchino Visconti. Al cinema si avvicina nel 1960 in qualità di aiuto di Michelangelo Antonioni (L’avventura, La notte, L’eclisse), di Francesco Rosi (Salvatore Giuliano), di Vittorio De Sica (Matrimonio all’italiana). Come regista firma l’episodio Latin Lover de I tre volti (1964), dirigendo la principessa Soraya, che diventerà poi sua compagna. Il suo primo lungometraggio è la commedia di costume, Ménage all’italiana (1965). Il suo ultimo (in una filmografia tragicamente ridotta a soli 4 film e due episodi) è Giochi particolari (1970), film che indaga sulla crisi coniugale di una coppia. Muore appena quarantenne nel tragico incidente aereo di Punta Raisi, alle porte della sua Palermo. Sui film che ci ha lasciato, così li ricorda il suo amico Roberto Andò: «Franco Indovina è stato peraltro un regista eccentricamente non etichettabile, frequentatore di generi disparati, dalla commedia nera, al grottesco, al plot esistenziale, sino al medioevo inedito di Tre nel mille [...]. Non è facile immaginare che tipo di film avrebbe fatto dopo [il] sorprendente Tre nel mille, dove il medioevo diviene l’occasione per uno squarcio da dopostoria, pervaso di pietas e humour. La sua filmografia disegna il ritratto di un intellettuale, affascinato da una varietà di toni di voce, da registri diversi, anche inediti nella nostra più comune congerie stilistica, dalle zone più impervie del raccontare e attratto dai grandi attori, da Sordi a Tognazzi a Gassmann a Mastroianni. Molte volte si è usata l’immagine della crisalide per indicare il lavoro del cineasta e mai essa ha rischiato di apparire così adatta come in questa circostanza. Come sempre, anche in modo terribile, nel cinema, si intrecciano in modo struggente e lucido, ciò che è dentro al fotogramma e ciò che è rimasto fuori. Anche in questo la parabola di Franco Indovina riverbera una luce speciale, che durerà nel tempo».

Proiezioni a ingresso gratuito

ore 17.00

Storie dell’anno mille (1971)

Regia: Franco Indovina; soggetto e sceneggiatura: Luigi Malerba, Tonino Guerra; fotografia: Giulio Albonico; musica: Egisto Macchi, Ennio Morricone, Giorgio Nataletti; montaggio: Lina Anzalone; interpreti: Franco Parenti, Carmelo Bene, Giancarlo Dettori, Luciano Lorcas, Luigi Ballista, Piero Vida; origine: Italia; produzione: Nexus Film, Rai; durata: 187’

A pochi giorni dall’arrivo dell’anno Mille - portatore secondo i profeti di terribili sventure - il cavaliere Fortunato e i due soldati Pannocchia e Carestia attraversano l’Italia tra incredibili avventure: arriverà l’anno fatidico ma l’unica disgrazia di cui ci sarà traccia sarà la scoperta da parte del cavaliere del tradimento della moglie. «Tre nel mille (1971) porta a compimento questo processo di evoluzione presentando un gruppo di personaggi umiliati dalla fortuna, calati nella cruda realtà di un medioevo nel quale sono compendiati, simbolicamente, tutti i mali, le brutture e i disinganni che la gente umile ha subito e subirà nella storia. Fu un film non troppo fortunato sotto il profilo commerciale, ma certamente indicativo di una personalità ormai considerevole, che avrebbe potuto darci opere orientate nella direzione di uno stimolante cinema psicologico. Chi sa quanti progetti aveva, povero Franco. Chi sa quanti propositi, quanto desiderio di fare sempre di più, sempre meglio, per l’affermazione di un’arte alla quale aveva dedicato tutto se stesso. I suoi sogni, purtroppo, si sono infranti su una roccia» (Napoli).

Versione televisiva integrale per gentile concessione di Rai Teche 
ore 20.30
Incontro moderato da Marco Giusti con Lorenza Indovina, Roberto Andò, Giancarlo Dettori, Angelo Guglielmi, Roberto Perpignani
a seguire

Ménage all’italiana (1965)

Regia: Franco Indovina; soggetto e sceneggiatura: Rodolfo Sonego, F. Indovina; fotografia: Otello Martelli; musica: Ennio Morricone; montaggio: Alberto Gallitti, Pasquale Romano; interpreti: Ugo Tognazzi, Anna Moffo, Monica Silwes, Dalida, Susanna Clem, Maria Grazia Buccella; origine: Italia; produzione: Dino De Laurentiis Cinematografica; durata: 107’

Alfredo, ex infermiere e commerciante di poco successo, ha un debole per le donne: quante ne avvicina, tante ne ama e desidera sposare. Falsificando i suoi documenti, riesce a sposare Giovanna, una cantante, che gli vuole veramente bene, ma la lascia per Ulla, una svedese. Sempre con documenti da scapolo, sposa, via via, Carmelina, una ricca gelosa, Stella, una minorenne, Egle, una sventata, Anna, una ambiziosa, Ester, una donna anziana, Erika, una tedesca. Dopo ogni connubio Alfredo scompare. Quando il poligamo viene inseguito dai tutori dell’ordine per ragioni finanziarie, Alfredo fiuta una soluzione molto macabra ma capace di risolvergli tutti i problemi.
Vietato ai minori di anni 14
venerdì 10
Nino Rota, il principe delle partiture
Il 10 aprile del 1979 moriva Nino Rota, il più famoso compositore di musica per film del cinema italiano. Trent’anni dopo la Cineteca Nazionale gli rende omaggio con la proiezione di tre film significativi della sua produzione artistica: il suo primo film, Treno popolare di Matarazzo, Romeo e Giulietta di Zeffirelli e Prova d’orchestra di Fellini. Talento precocissimo (cominciò a comporre all’età di 8 anni), Rota si diplomò a 18 anni al Conservatorio di Santa Cecilia a Roma per poi laurearsi a Milano, sua città natale (3 dicembre 1911), in Lettere. Nel 1939 iniziò a insegnare al Conservatorio di Bari, del quale divenne direttore undici anni dopo. Intanto nel 1933 con Treno popolare aveva cominciato a comporre musiche per il cinema (parallelamente alla sua vasta produzione di sinfonie, musica sacra, pezzi da camera, ecc.) in numerosi film di Renato Castellani, Luigi Zampa, Mario Soldati, Eduardo De Filippo, Mario Monicelli. Ma il suo nome è legato soprattutto alla collaborazione con Federico Fellini, da Lo sceicco bianco fino a Prova d’orchestra. Così l’esperto Ermanno Comuzio, autore del fondamentale Musicisti per lo schermo. Dizionario ragionato dei compositori cinematografici (Ente dello Spettacolo, 2004), delinea i rapporti fra i due artisti: «Il rapporto Fellini/Rota è anzi unico, in certo senso, nella storia del cinema, in quanto il regista “plagiava” con la sua personalità debordante il compositore, remissivo per natura, e lo costringeva ad “inventare” le musiche che lui stesso, Fellini, aveva in testa». Del resto, lo stesso Rota concepiva l’attività del compositore del film come funzionale all’opera del regista: «La partitura dovrebbe essere un mezzo espressivo al servizio della regia per contribuire a rendere chiare le strutture dei personaggi, la sostanziale somiglianza di alcune situazioni, il legame spesso non esplicito di fatti ed azioni di una vicenda». In realtà il tocco di Nino Rota è inconfondibile: le sue note riescono non solo ad esprimere, ma a espandere e a far risaltare la forza delle immagini e ovviamente raggiunge i suoi vertici con registi come Fellini, Visconti (Le notti bianche, Rocco e i suoi fratelli, Il Gattopardo) e Coppola (Il padrino e Il padrino parte II, che gli valse l’Oscar), di cui assimila e fa propria la potenza visiva traducendola in una musica inconfondibile. La funzionalità, rimarcata anche da Fellini («Posso dire che è forse tra i musicisti cinematografici il più umile di tutti, perché veramente fa una musica, secondo me, estremamente funzionale»), trascende in colonne sonore che valgono come opere a sé, tanto da essere entrate nella storia non solo della musica, ma del costume del nostro Paese. Per la capacità di evocare sentimenti, passioni e ricordi che appartengono al vissuto di ognuno di noi. Giustamente il grande compositore ungherese Miklós Rózsa, pluripremiato con l’Oscar, lo definì «il principe delle partiture per la Settima Arte».
ore 17.00

Romeo e Giulietta (1967)

Regia: Franco Zeffirelli; soggetto: dall’omonima tragedia di William Shakespeare; sceneggiatura: Franco Brusati, Masolino D’Amico, F. Zeffirelli; fotografia: Pasqualino De Santis; musica: Nino Rota; montaggio: Reginald Mills; interpreti: Leonard Whiting, Olivia Hussey, Milo O’Shea, Michael York, Pat Heywood, John McEnery; origine: Italia/Gran Bretagna; produzione: Verona Produzione, Dino De Laurentiis Cinematografica, B.H.E., F. Zeffirelli Production; durata: 138’

«È un film in cui Zeffirelli, riassumendo quelle esperienze culturali con cui aveva già portato sulle scene teatrali il testo scespiriano, le ha filtrate alla luce di una calda sensibilità cinematografica sorretta, per un verso, da un raffinato impegno stilistico, per un altro verso da un intelligente senso dello spettacolo, conciliando i più saldi valori di Shakespeare autore letterario con i suoi più robusti e concreti valori di autore popolare, aperto ad ogni pubblico, in qualsiasi epoca. Per conciliare questi valori che, spesso, in molti autori sono in contraddizione, Zeffirelli ha puntato sulla cifra realistica della tragedia, proponendoci l’amore di Romeo e Giulietta e le fazioni veronesi che lo avviano a conclusioni fatali in un clima che ricorda da vicino quello délla gioventù beat di oggi, evitando perciò ogni romanticismo, ma dando egualmente spazio ai sentimenti dei due giovani innamorati, messi dolorosamente in contrasto, loro così teneri e fragili, con la rissosa e spietata durezza dell’ambiente che li circonda. Questo amore e, nello stesso tempo, queste risse violente che vi esplodono attorno, sono le pagine più valide del film; meno valide sono quelle che, nell’ultima parte, anziché interpretare, si limitano ad enunciare gli ultimi, macchinosi sviluppi del racconto scespiriano, affidato al meccanismo di quegli equivoci tanto cari al teatro del Cinquecento. Scompensi e debolezze di questo tipo, però, non attenuano la forza drammatica ed emotiva di un film che può considerarsi una delle opere più colte, robuste e nello stesso tempo “popolari” che siano mai state tratte da Shakespeare. Tra i meriti, i corposi e concreti costumi di Danilo Donati, l’ispirata, dolce, ma anche severa musica di Nino Rota, la splendida fumosa e nebbiosa fotografia ora realistica, ora pittorica di Pasquale De Santis e, per l’edizione italiana, anche più schietta e più vivida di quella inglese, l’asciutta, disinvolta e niente affatto libresca traduzione di Masolino d’Amico che ha saputo tenersi in esatto equilibrio tra la poesia e la lingua “parlata” di oggi» (Rondi).

ore 19.15
Treno popolare (1933)
Regia: Raffaello Matarazzzo; soggetto: Gastone Bosio, R. Matarazzo; sceneggiatura: G. Bosio, R. Matarazzo, Gino Mazzucchi; fotografia: Anchise Brizzi; musica: Nino Rota; montaggio: Marcello Caccialupi; interpreti: Marcello Spada, Lina Gennari, Carlo Petrangeli, Maria Denis, Cesare Zoppetti, Jone Frigerio; origine: Italia; produzione: S.A.F.I.R.; durata: 62’

Un treno “popolare” parte da Roma per Orvieto trasportando molte persone in gita, fra i quali alcuni giovani che vivranno durante il viaggio molte avventure, più o meno divertenti. Gioiellino del cinema del ventennio, che preannuncia il neorealismo ed è apprezzato dalla critica: «Treno popolare ha le qualità dei vent’anni. Ha freschezza, semplicità, spontaneo interesse per le cose, impulsiva sincerità nel raccontarle. […] È un film divertente e simpatico, intonato e gentile, giusto di ritmo, cinematografico sempre» (Sacchi), «Questo è uno dei pochi film – tre o quattro – dell’attuale cinematografia italiana, che autorizzino a credere ancora nelle nostre possibilità. Bosio e Matarazzo hanno composto un piccolo gioiello […]. Largo ai giovani, dunque, largo […] due artisti che posseggono il senso dell’umorismo e han gli occhi aperti per cogliere a volo i piccoli episodi che rivelano anime, pensieri, stati d’animo. E quel che più conta è che sono riusciti a comunicare il loro entusiasmo agli interpreti, da farceli apparire in perfetta forma. […] Anche la musica è d’un giovane: Nino Rota, che tutti conosciamo e apprezziamo da tempo. Che bella compagnia!» (E. Roma). 
ore 20.45
Incontro con Gianfranco Angelucci, Moraldo Rossi, Milena Vukotic
a seguire

Prova d’orchestra (1979) 

Regia: Federico Fellini; soggetto: F. Fellini; sceneggiatura: F. Fellini, Brunello Rondi; fotografia: Giuseppe Rotunno; musica: Carlo Savina, Nino Rota; montaggio: Ruggero Mastroianni; interpreti: Balduin Baas, Francesco Aluigi, Ronaldino Bonacchi, Claudio Ciocca, Clara Colosimo, Elisabeth Labi; origine: Germania/Italia; produzione: Rai, Daimo Roma, Albatros Monaco; durata: 72’

«Preceduto da polemiche di ogni tipo e da troppe visioni per il Palazzo, è arrivato al pubblico l’ormai famoso racconto televisivo di Fellini. Com’è noto, si tratta di un piccolo apologo (durata un’ora e dieci minuti) sulle prove di un’orchestra che si interrompono continuamente per l’infingardaggine e la protervia dei professori, finché una misteriosa minaccia dall’esterno (una palla di ferro che demolisce un muro dell’auditorio) mette tutti d’accordo facendoli suonare benissimo. La possibilità di strumentalizzare o condannare la morale della favola, riduttivamente interpretata come una banale “chiamata all’ordine”, ha distratto finora l’attenzione dai valori autentici dell’operina. Che, come tutto il Fellini televisivo da Block-notes di un regista a I clowns, ha una leggerezza di tocco e una capacità di sintesi ormai difficili da trovare nelle opere maggiori. Nei ritratti degli orchestrali si conferma l’estro dell’antico caricaturista, ma esaltato in una dimensione gogoliana, mentre la figura del direttore è in parte l’occasione di uno sfogo autobiografico, in parte un’autocritica spinta ai paradosso (dopo un ispirato discorso di impronta junghiana sulla necessità di suonare bene il proprio strumento, il personaggio spara una serie di ordini in tedesco). Nell’insieme il film, padroneggiato con superiore bravura, è un saggio genialmente contraddittorio: divertente e tristissimo, positivo e disperato cattivante e stizzoso» (Kezich).
Ingresso gratuito

sabato 11

ore 17.00

LSD - Inferno per pochi dollari (1967)

Regia: Mike Middleton [Massimo Mida]; soggetto: Tiziano Cortini, Vittorio Orano; sceneggiatura: Bruno Baratti, Odoardo Fiory, M. Mida; fotografia: Silvano Ippoliti; musica: Egisto Macchi; montaggio: Pino Giomini; interpreti: Guy Madison, Franca Polesello, Mario Valgoi, Lucio De Santis, Adriano Micantoni, Lucia Modugno; origine: Italia; produzione: Bema Films; durata: 90’

«L’agente speciale Rex Miller s’infiltra nella ECO, organizzazione che spaccia l’allucinogeno LSD (Lysergic Acid Diethylamide) anche a scopi militari. Scoperto e torturato, finirebbe al cimitero se non lo aiutasse una bella esperta chimica, infiltratasi prima di lui. 1° film psichedelico italiano e uno dei primi a puntare sullo spaccio autarchico. “Le cose migliori sono i numeri dei drogatoni dei bei tempi e, soprattutto, le sequenze con Madison in preda ai deliri da acido.” (Marco Giusti)» (Morandini). Secondo «Cinémonde» LSD - Inferno per pochi dollari «non è dunque un film psicologico sulle conseguenze della droga, ma un vero film d’azione, movimento, pieno d’imprevisti e colpi di scena e [...] caso strano, intessuto d’un humour molto intelligente». Verissimo, anche perché il film ha una sequenza iniziale grottesca con due bambini terribili che ricordano da vicino quelli di Reazione a catena. Uno dei due, dopo aver spedito al creatore un adulto, si presenta al pubblico con una frase da fumetto pop: «Mi chiamo Rex Miller: da grande farò l’agente segreto!!!». Il film è conosciuto anche come LSD - Una “atomica” nel cervello o LSD il piacere mortale.

Vietato ai minori di anni 18
a seguire

Emilio Greco (1958)

Regia: Massimo Mida; fotografia: Carlo Di Palma; musica: Mario Nascimbene; commento:  Enzo Carli; organizzatore generale: Giuliano Montaldo; origine: Italia; produzione: F. Martinelli; durata: 10’

La Catania, contemporanea, descritta da Emilio Greco nella sua autobiografia, è la città della sua formazione, oltre che della sua nascita. Nel corso del suo apprendistato, l’artista fu allievo di un fabbricante di monumenti funebri. L’artista oggi nel suo nel suo studio romano: ritratti femminili, nudi, disegni, schizzi per opere da realizzare. Il commento è di Enzo Carli, soprintendente ai monumenti e alle gallerie di Siena.

a seguire

El ghe porti un litro de vin (1964)

Regia: Massimo Mida; fotografia: Giuseppe De Mitri; musica: D. Alberighi; consulenza tecnica: Carlo Ravagnan; origine: Italia; produzione: Topazio film; durata: 9’

Marco Novati è il pittore della Venezia popolare e nascosta. Con una breve testimonianza del pittore che spiega i suoi metodi di lavoro e la sua partecipazione alla vita della Venezia di tutti i giorni nelle osterie. Alla fine immagini di alcune sue opere, specie ritratti maschili, di tipo espressionista. 

ore 19.00

Bianco, rosso, giallo, rosa (1964)

Regia: Massimo Mida; soggetto e sceneggiatura: Bruno Baratti; collaborazione alla sceneggiatura: Adolfo Cagnacci; fotografia: Marcello Gatti; musica: Piero Umiliani; montaggio: Mario Serandrei; interpreti: Carlo Giuffré, Agnès Spaak, Leopoldo Trieste, Yoko Tani, Anita Ekberg, Maria Grazia Buccella; origine: Italia; produzione: Alma Film; durata: 114’

«Giallo: Anonima suicidi. Un industriale fallito, non avendo il coraggio di suicidarsi, prega un amico – ch’egli crede affiliato ad una associazione di assassini – di ucciderlo su ordinazione. Nell’attesa il candidato alla morte torna ad essere ricco per una fortuita combinazione d’affari. Vorrebbe disdire il lugubre contratto, ma l’amico è introvabile [...]. Bianco: Il primo. Un giovane fannullone, sotto l’effetto di una droga, ha un incubo angoscioso: crede d’essere in stato interessante. Rosso: L’incastro. Un veterinario cerca di conquistare, con falsa promessa di matrimonio, un’avvenente contadina. Fugge però a gambe levate quando viene avvertito della sorte riservata dalla donna ai mancatori di parola. Rosa (antico): Veni, vidi, vici. Apollodoro, per sfuggire all’ira di Nerone, si rassegna a sposare una brutta ma ricca vedova, ripromettendosi qualche consolatoria avventura con le giovani schiave di lei» (www.cinematografo.it).

Vietato ai minori di anni 18
ore 21.00

Il fratello (1975)

Regia: Massimo Mida; soggetto: M. Mida; sceneggiatura: M. Mida, Antonio Saguera, Dante Troisi; fotografia: Angelo Bevilacqua; musica: Egisto Macchi; montaggio: M. Mida; interpreti: Riccardo Cucciolla, Gigi Ballista, Laura De Marchi, Lidia Bednarek, Valentino Macchi, Manlio Guardabassi; origine: Italia; produzione: Realizzazioni Indipendenti Autori Cinematografici - R.E.I.A.C. Film, RAI-Radiotelevisione Italiana; durata: 91’

«Marco e Bruno sono fratelli che, sino all’immediato dopoguerra, sono vissuti abbastanza vicini nonostante che il secondo, maggiore in età, dimostrasse un fastidiosa superiorità. Entrambi registi cinematografici e politicamente impegnati, i due si sono staccati durante un periodo di crisi ideologica, nel corso della quale hanno scelto posizioni diverse; nel medesimo tempo Marco ha abbandonato il cinema ove Bruno, invece, è divenuto famoso. La vicenda inizia mentre Marco, insicuro di tutto, si è dato con insuccesso all’insegnamento in una scuola media di borgata; e, inoltre, separato dalla moglie, tiene una relazione piuttosto burrascosa anche con la polacca Grazyna. Avendo saputo dai giornali che Bruno è stato ricoverato in clinica, Marco accorre con la speranza di riprendere contatto con lui e con la cognata Rita. Viene incaricato dal malato di portare a termine un suo film; ma trova ostacoli nel produttore» (www.cinematografo.it).
domenica 12

chiuso

lunedì 13
chiuso

martedì 14

ore 17.00

Carmela è una bambola (1958)

Regia: Gianni Puccini; soggetto: Bruno Baratti, Sandro Continenza, Marcello Coscia; sceneggiatura: B. Baratti, S. Continenza, M. Coscia, G. Puccini, Dino Verde; fotografia: Mario Montuori; musica: Giorgio Fabor; montaggio: Gabriele Varriale; interpreti: Nino Manfredi, Marisa Allasio, Ugo D’Alessio, Gianrico Tedeschi, Carlo Taranto, Flaminia Jandolo; origine: Italia; produzione: Produzioni Associate Agliani-Mordini; durata: 85’

Carmela è innamorata di Totò, ma il padre vuole che sposi il barone Prospero. Sulle note della canzone ’A sonnambula, cantata da Sergio Bruni, il cui successo ha dato origine al film, ogni notte raggiunge la camera di Toto: uno psicanalista interpreta il caso di sonnambulismo come un espressione dell’inconscio e… del cuore. Simpatica commedia regionale che punta tutto sulla bellezza dell’Allasio, la simpatia di Manfredi e la giusta dose di folklore campano, con tanto di costiera amalfitana.

Copia proveniente dalla Cineteca Griffith di Genova - Ingresso gratuito

ore 19.00

Amore in 4 dimensioni (1964)

Regia: Massimo Mida [Puccini], Jacques Romain, Gianni Puccini, Mino Guerrini; musica: Franco Mannino; montaggio: Franco Fraticelli; origine: Italia/Francia; produzione: Adelphia Cinematografica, France Cinéma Production; durata: 98’

Episodio Amore e alfabeto
Regia: Massimo Mida [Puccini]; soggetto e sceneggiatura: M. Mida; fotografia: Carlo Di Palma; interpreti: Carlo Rame, Carlo Giuffré, Carlo Bagno, Camillo Milli, Lando Buzzanca, Renato Terra Caizzi.

Episodio Amore e arte
Regia: Gianni Puccini; soggetto e sceneggiatura: G. Puccini; fotografia: Tonino Delli Colli, interpreti: Philippe Leroy, Elena Martini, Alberto Bonucci, Fabrizio Capucci.

Episodio Amore e morte
Regia: Mino Guerrini; soggetto e sceneggiatura: M. Guerrini; fotografia: Tonino Delli Colli; interpreti: Alberto Lionello, Michèle Mercier.

Quattro variazioni sul tema dell’amore, centrale nel cinema italiano anni Sessanta, ma ancora qui incentrato nella prospettiva dell’uomo sempre in cerca di avventure, mentre la donna, che nei film di Pietrangeli e L’attico dello stesso Puccini viene svelata in una dimensione più intima e profonda, è una «creatura del tutto sprovvista di intelligenza e interamente in funzione delle linee curve del suo corpo. Ha la moralità di un gatto e appartiene al genere umano solo per caso accidentale». Giudizio duro di Vicini su «Noi donne», ma che ben delinea l’immagine della donna in molto cinema italiano di quegli anni.
ore 21.00

Ballata da un miliardo (1966)
Regia: Gianni Puccini; soggetto: Walter Navarro; sceneggiatura: Bernardo Bertolucci, Bruno Baratti, G. Puccini; fotografia: Mario Parapetti; musica: Marcello Giombini, Luis Enriquez Bacalov; montaggio: Luciano Benedetti; interpreti: Ray Danton, Gianna Serra, Jacques Herlin, Aldo Berti, Clara Bron, Aldo Bufi Landi; origine: Italia; produzione: Telecine Produzioni Augusta; durata: 89’ 
Un gangster espulso dagli Stati Uniti viene contattato da alcuni colleghi italiani che vogliono fare un colpo al Casinò di Saint Vincent, ma lui ha messo la testa a posto. «Se gli ingredienti sono quelli tipici del “thriller”, il tono è umoristico, sino al burlesco e imprevedibile finale» (Laura). Sceneggiatura di Bertolucci e di Bruno Baratti, a lungo collaboratore di Puccini, prima di esordire alla regia con La donna a una dimensione (1969).

mercoledì 15

Indipendente italiano. Il fattore K(illing) tra cinema e fumetto nell’Italia nera degli anni Sessanta
Cinici e spregiudicati, i principali eroi in calzamaglia degli anni Sessanta hanno spesso transitato dal mondo monocromatico dei fumetti neri a quello coloratissimo delle loro rielaborazioni filmiche, di volta in volta firmate da maestri come Mario Bava, il cui Diabolik è un tripudio, anche concettuale, all’estetica della Pop Art, o da cineasti inventivi come Umberto Lenzi (Kriminal), Fernando Cerchio (Il marchio di Kriminal) o Piero Vivarelli (Satanik). Il sadismo dei prototipi viene presto affiancato dall’erotismo cavalcante di quegli anni: da quello gioioso e pacifista di Barbarella, portato sugli schermi da Roger Vadim nel 1967, a quello più morboso e piccante di Isabella, trasposta in 35mm da Sergio Corbucci nel 1969.

Ma la storia degli interscambi italiani tra cinema e fumetto, in gran parte, deve ancora essere scritta, così come sono ancora tutte da indagare le relazioni sintattiche cui i due media dettero vita intorno alla seconda metà degli anni Sessanta, incrociando trasversalmente psichedelia, esotismo, fascinazione tecnologica, psicanalisi, femminismo ante-litteram ed estetica sadiana. A dimostrazione che anche quei film che giocano più apertamente con l’immaginario un po’ kitsch di improbabili eroi mascherati come Superargo, Fenomenal, Flashman o Fantabulous, hanno avuto pur sempre una loro particolare funzione. 

Per tentare di definire almeno l’orizzonte socio-culturale entro cui sono nati e si sono mossi questi ibridi mediali, fotografando in particolare il più malvagio di tutti, quel Killing già realizzato nel 1966 con le tecniche del fotoromanzo, esiste l’ottimo documentario del bolognese SS-Sunda, artista a tutto tondo diviso a metà tra le pratiche del cinema e quelle del fumetto. Il suo film non cerca soltanto di ricostruire le vicende produttive legate al fotoromanzo di culto diretto dall’attore Rosario Borelli, intervistandone i protagonisti a quasi quarant’anni di distanza (dalle attrici Erna Shurer e Gabriella Giorgelli, famose per i loro ruoli cinematografici, a Killing in persona, che per tutto il film tiene ancora indossata la sua maschera, svelando soltanto alla fine la sua vera identità), ma soddisfa ragionamenti e riflessioni sulla reale fruizione di quelle storie di carta, affidando la ricostruzione del contesto storico e culturale a gustosi materiali di repertorio, originali scene di fiction, e alle parole di esperti conoscitori come Romano Scavolini e Corrado Farina. Non è casuale, infatti, la scelta di far precedere il documentario di SS-Sunda dalla proiezione dell’opera seconda di Farina, quel Baba Yaga ispirato alle strisce crepaxiane di Valentina, a loro volta pienamente responsabili dell’abbattimento di alcuni tabù sessuali del periodo. E per rappresentare il mondo dei cinefumetti neri in cui The Diabolikal Super-Kriminal affonda lo sguardo, viene proposto il Mister X di Piero Vivarelli, uno dei titoli meno nichilisti e più oscuri dell’intero filone.

Programma a cura di Stefano Coccia e Pierpaolo De Sanctis

ore 17.00

Mister X (1966)

Regia: Donald Murray [Piero Vivarelli]; soggetto: Adriano Bolzoni, Augusto Caminito; sceneggiatura: Edoardo Maria Brochero; interpreti: Norman Clark [Pier Paolo Capponi], Gaia Germani, Armando Calvo, Anna Zinnemann, Umi [Umberto] Raho, Renato Baldini; origine: Italia/Spagna; produzione: Terra Film, Copercines; durata: 90’

Tratto da un celebre fumetto nero degli anni Sessanta, Mister X è un temibile ladro che, come Diabolik, per compiere i suoi furti veste una calzamaglia nera. Vedendosi attribuire un delitto non commesso, Mister X indaga per proprio conto e scopre che il colpevole dell’omicidio è un terribile trafficante di droga di nome Lamarro. Prima incursione di Vivarelli nel mondo del fumetto (la seconda sarà Satanik, che nel 1968 incassò ben 156 milioni di lire, circa 1.275.000 euro di oggi!). «Per la figura di Mister X è stata ottima la scelta dell’atletico Pier Paolo Capponi. Mistero vero invece sul costume del supereroe che rispetto al fumetto è totalmente diverso. Nel fumetto Mister X indossa una tuta completamente rossa che gli copre totalmente anche il volto. Rossi sono anche il mantello e l’anonima cintura, l’unico stacco di colore è dato dagli stivali e dai guanti bianchi. Il Mister X del film invece, forse per somigliare di più a Diabolik, è completamente nero con il volto scoperto e con una maschera nera agli occhi tipo L’uomo mascherato e con una grossa X sulla cintura che lo caratterizza maggiormente. Come in altri casi, il commento musicale è prevalentemente jazzistico» (http://www.caniarrabbiati.it/).

ore 19.00

Baba Yaga (1973)

Regia: Corrado Farina; soggetto e sceneggiatura: C. Farina, dai fumetti di Guido Crepax; fotografia: Ajace Parolin; musica: Piero Umiliani; montaggio: Giulio Berruti; interpreti: Carrol Baker, George Eastman [Luigi Montefiori], Isabelle De Funès, Ely Galleani, Daniela Balzarotti, Mario Giorgetti; origine: Italia/Francia; produzione: 14 Luglio Cinematografica, Simone Allouche Productions; durata: 83’

Unico lungometraggio ispirato alla figura di Valentina Rosselli, la disinibita e sensualissima fotografa milanese partorita dalle vignette di Guido Crepax nel 1965, in un fumetto destinato a incarnare lo spirito di quella “rivoluzione sessuale” che intorno al ’68 divampò anche nel nostro paese riscrivendo i canoni del cosiddetto “comune senso del pudore”.

Dagli albi di Valentina, Farina estrae una delle storie più “oniriche” e intrise di demoniaco, quella della strega Baba Yaga – incarnata nel film dall’ex-baby doll Carrol Baker, di stanza in Italia dopo L’harem di Ferreri e i thriller lounge di Lenzi – e delle sue insidie lanciate alla psiche (ma non solo) della bella Valentina. 

Dopo l’allegorico Hanno cambiato faccia, Farina raffina la sua tecnica nella rilettura dell’opera di Crepax, che diventa occasione per dipingere un affresco ultrapop di sofistica eleganza, dove gli umori tipici del fumetto, le sinuosità neoliberty delle scenografie, la Milano intellettuale dei primi anni Settanta, sono messe in scena con un linguaggio visivamente sorprendente, a tratti sperimentale, in cui realtà e sogno si mescolano vischiosamente, e dove l’autore stesso trova il modo di rappresentarsi, autobiograficamente, dando spessore al personaggio del cinematografaro Arno, cineasta rivoluzionario che per vivere è costretto a girare vaporosi caroselli infarciti di zoom, colori acidi e grandangoli deformanti.

Vietato ai minori di anni 14
ore 20.45
Incontro moderato da Stefano Coccia e Pierpaolo De Sanctis con Aldo Agliata, Giancarlo Borrelli, Corrado Farina, Vito Fornari, Gabriella Giorgelli, Piero Vivarelli
a seguire

The Diabolikal Super-Kriminal (2007)
Regia: SS-Sunda; soggetto: basato sul fotoromanzo Sadistik, pubblicato da COMICFIX; fotografia: Elisa Maritano; musica: El Reverendo M; Mirco Martelli, Neuropa, Charles E. Hall Band; montaggio: Diego Pascal Panarello; scenografie: David Gilio; interpreti: Aldo Agliata, Corrado Farina, Massimo Semeraro, Erna Schurer, Rico Boido, Vito “Tarzan” Fornari, Gabriella Giorgelli, Paul Muller, Romano Scavolini, Mario Gomboli; origine: Italia; produzione: Diego Pascal Panarello, SS-Sunda, Alessandro Zanotti per Sinepathic Films; durata: 73’
L’indagine compiuta attorno al personaggio di Killing (Sadistik negli Stati Uniti, Satanik in Francia), protagonista dell’omonimo fotoromanzo di culto nato nel 1966, pubblicato per 62 numeri e oggetto di censura a causa delle scene all’epoca considerate troppo audaci, si trasforma ben presto in un saggio storico-culturale sul mondo dei fotoromanzi e dei fumetti neri italiani degli anni Sessanta e sulla cultura popolare, spesso di matrice contestataria, che gli orbitava intorno.
«Rosario Borelli è senza dubbio il più grande regista di racconti a fotografie che io abbia mai visto. È vero che, senza pubblicazioni come Diabolik e Kriminal, Killing non sarebbe mai esistito ma è altrettanto vero che senza Borelli non avremmo avuto fotoromanzi come Fatalik, Terrifik, Yorga, Namur, eccetera…[…] Essendo io stesso un amante sia del cinema che del fumetto, ho deciso di usare il migliore fotoromanzo che io abbia mai conosciuto per parlare di un cinema e di un fumetto che non esistono più. Un’altra fonte di ispirazione sono stati gli anni ’60, la Beat generation, il movimento hippy. Mi affascinavano quando ero adolescente e ancora li tengo in grande considerazione. Credo che la (poca) libertà di cui godiamo oggi sia dovuta (molto) a loro. Killing è stato snobbato dai miei predecessori culturali, perché al periodo era seguito soprattutto da un pubblico di borghesi repressi che aveva un’idea distorta sull’erotismo e sulla donna. Quindi, per l’hippy-freak convinto che sono, ho deciso di contribuire alla sua rivalutazione, perché dopo quarant’anni sono estremamente convinto che Killing possa avere un tipo di pubblico più adeguato. Non sto dicendo che abbia vinto il “pensiero borghese”, ma semplicemente che Killing per quei tempi era troppo avanti... infatti parole come psicotronico e hard-boiled nel 1966 non erano ancora state coniate» (SS-Sunda).
Ingresso gratuito - Vietato ai minori di anni 18
16-17 aprile

L’arte di recitare. Il cinema di Eduardo De Filippo

seconda parte

Poeta della povera gente, straordinario indagatore dell’animo umano, capace come pochi di passare con semplice nonchalance dal dramma alla farsa, Eduardo De Filippo è autore e interprete teatrale fra i maggiori del Novecento. Figlio naturale del commediografo Eduardo Scarpetta e di Luisa De Filippo, calca i palcoscenici sin da bambino, recitando nella compagnia del padre. Successivamente passa da una compagnia all’altra fino al 1931 quando, con i fratelli Peppino e Titina, ne forma una propria. Nel 1945 la compagnia si scioglie. Artista ineguagliabile che ha contribuito a diffondere il napoletano in quanto lingua e non dialetto, Eduardo ci ha lasciato dei copioni immortali come: Uomo e galantuomo, Chi è più felice di me?, Natale in casa Cupiello, Non ti pago, Napoli milionaria, Filumena Marturano, Questi fantasmi, Le voci dentro, Il sindaco del rione Sanità, Gli esami non finiscono mai. Eduardo predilige il teatro, ma si dedica volentieri anche al cinema sia come attore di molti film, sia come sceneggiatore e regista. Il suo esordio sul set avviene con Il cappello a tre punte di Mario Camerini (1935) mentre la sua prima regia risale al 1939 con In campagna è caduta una stella, di cui fu anche interprete. Amico e collaboratore di Vittorio De Sica, Eduardo è protagonista di uno degli episodi de L’oro di Napoli (1954), mentre dalla sua commedia Filumena Marturano è tratto Matrimonio all’italiana (1964), remake del film diretto da Eduardo nel 1951 con lui e la sorella Titina protagonisti. Nel 1950 dirige e interpreta con Totò Napoli milionaria!, al quale fanno seguiti altri film, fino a Spara forte, più forte... non capisco! (1966), con il quale si chiude la sua carriera di regista cinematografico. Successivamente si dedica sempre più alla televisione riproponendo le sue commedie. La sua ultima interpretazione è nello sceneggiato televisivo Cuore (1984) di Luigi Comencini nel ruolo del vecchio maestro. Nominato senatore a vita nel 1981, Eduardo dichiara: «Io sarò al Senato quello che sono stato sia nella vita, sia nelle commedie. È per quello che ho scritto che mi lusingo abbiano voluto compensarmi con la nomina a senatore. Quindi lo sapevano e lo sanno che io sono per il popolo». Lo scrittore Andrea Camilleri, che ebbe la fortuna di conoscerlo e di lavorare con lui, ricorda questo episodio: «L’immagine che uno aveva di Eduardo era di un uomo corazzato, un uomo che si difendeva anche recitando la parte che si era assegnata lui stesso nella vita. Non so come nel 1960 ero preoccupato perché una delle mie figlie aveva la febbre alta; non pensai all’incidente della bambina di Eduardo e gli dissi che ero un po’ preoccupato per mia figlia. Rispose: “Io l’ho persa una figlia”. E mi raccontò minutamente come lui aveva vissuto la cosa e si mise a piangere. Non è una cosa che si sopportava facilmente veder piangere Eduardo. È stata una cosa inenarrabile, penosa. Mi dispiace anche di averla rammentata».

Il cinema di Eduardo De Filippo, che la Cineteca Nazionale intende omaggiare in diversi appuntamenti, non si riduce a semplice teatro filmato ma a corpi, volti, sguardi, dettagli anche apparentemente insignificanti, capaci però di regalarci un’emozione, dandoci infine l’illusione di veder scorrere la vita di ognuno noi piuttosto che essere muti spettatori passivi di fronte a uno spettacolo che il giorno dopo è presto dimenticato. L’arte di Eduardo De Filippo... come la vita.

giovedì 16

ore 17.00

Ragazze da marito (1952)

Regia: Eduardo De Filippo; soggetto: Steno [Stefano Vanzina], Age & Scarpelli; sceneggiatura: Age & Scarpelli, Steno, E. De Filippo; fotografia: Leonida Barboni; musica: Nino Rota; montaggio: Mario Serandrei; interpreti: Eduardo De Filippo, Titina De Filippo, Peppino De Filippo, Anna Maria Ferrero, Delia Scala, Lianella Carell; origine: italiano; produzione: Produzioni D. Forges Davanzati, Titanus; durata: 90’

Un impiegato modello intrallazza per guadagnare i soldi per le vacanze, ma le sue speculazioni gli costeranno care. In compenso durante le vacanze le sue tre figlie si accaseranno… «Commedia agrodolce dai toni moralistici, che si regge tutta sulla bravura di Eduardo grande attore sia comico che drammatico» (Mereghetti).

ore 19.00

Napoletani a Milano (1953)
Regia: Eduardo De Filippo; soggetto e sceneggiatura: E. De Filippo, Age & Scarpelli; fotografia: Leonida Barboni; musica: Renzo Rossellini; montaggio: Franco Fraticelli; interpreti: Eduardo De Filippo, Anna Maria Ferrero, Frank Latimore, Vittorio Sanipoli, Laura Gore, Francesco Penza; origine: Italia; produzione: Virtus Film, Produzioni Volonteri; durata: 100’ 

Un gruppo di napoletani, guidati da Salvatore, si reca a Milano spacciandosi per i parenti di cinque persone morte nel crollo di una abitazione per chiedere un indennizzo ai padroni della società che stava costruendo a Napoli una fabbrica. «Commedia amara con intenti moralistici che parte dall’apparente accettazione dei luoghi comuni sul razzismo, ma che poi sviluppa in modo originale: […] la sceneggiatura, firmata dal regista con Age & Scarpelli, sa ribaltare le molte ovvietà sul tema senza chiudere gli occhi sulla realtà. Curiosa, e riuscita, la commistione tra attori professionisti e volti presi dalla strada» (Mereghetti).
ore 21.00

Napoli milionaria (1950)
Regia: Eduardo De Filippo; soggetto: dalla commedia omonima di E. De Filippo; sceneggiatura: E. De Filippo, Piero Tellini, Arduino Maiuri; fotografia: Aldo Tonti; musica: Nino Rota; montaggio: Douglas Robertson, Giuliana Attenni; interpreti: Eduardo De Filippo, Leda Gloria, Delia Scala, Totò, Carla Ninchi, Dante Maggio; origine: Italia; produzione: Teatri della Farnesina, E. De Filippo; durata: 102’

Gennaro Iovine torna a casa dopo la guerra e la prigionia e trova una situazione disperata: la moglie che ha fatto i soldi con la borsa nera è odiata da tutti, il figlio è diventato un malavitoso e la figlia una prostituta. La figlia più piccola è malata e ha bisogno di penicillina, che può fornire solo un tizio vittima, in passato, della moglie di Gennaro. «Con l’aiuto di alcuni sceneggiatori professionisti, Eduardo rimette mano al testo teatrale e lo trasforma in una rievocazione più ampia, che illustra dieci anni di vita e storia napoletana, dal ’40 al ’50, un «diario napoletano di cose accadute nel mondo ieri, oggi... domani?», come recita il sottotitolo. Nello sforzo di farne «autentico cinema e non soltanto teatro filmato», Eduardo elimina dalla commedia alcune scene e ne aggiunge altre. Nel cast rimangono diversi interpreti storici, talvolta in parti differenti che in teatro; Titina De Filippo, per esempio, deve rinunciare al ruolo della signora Jovine perché in cinema ci vuole un volto più fresco: interpreterà un personaggio secondario, donna Adelaide, mentre Amalia, la moglie del buon tranviere, avrà il volto di Leda Gloria. Al film partecipano altri grossi nomi, come Carlo Ninchi nella parte del brigadiere e il regista Mario Soldati nel ruolo del ragionier Spasiani. L’apporto fondamentale alla pellicola lo dà Totò, chiamato a interpretare il personaggio, inesistente nella commedia originale, di Pasquale Miele, «uomo da affittare», capro espiatorio a pagamento di reati e magagne altrui, un antenato del francese Malaussène, protagonista dei romanzi di Pennac» (Alberto Anile).

venerdì 17

ore 17.00
Sogno di una notte di mezza sbornia (1959)
Regia: Eduardo De Filippo; soggetto: dalla commedia L’agonia di Schizzo di Athos Setti, adattata in versione napoletana da E. De Filippo; fotografia: Alvaro Mancori; musica: Franco Langella; interpreti: Eduardo De Filippo, Pupella Maggio, Graziella Marino, Pietro De Vico, Pietro Carloni, Enzo Petito; origine: Italia; produzione: Titanus; durata: 90’

Pasquale si ubriaca e sogna Dante Alighieri che gli suggerisce i numeri del lotto, ma gli predice anche la data della sua morte. Pasquale si gioca i numeri e vince e comincia quindi a pensare che anche la seconda profezia potrebbe avverarsi… Una delle commedie (e dei film) meno note di De Filippo, teatrale anche nell’impostazione («La commedia è recitata sul palcoscenico di un teatro […]. Si tratta quindi di una commedia ripresa cinematograficamente», Segnalazioni Cinematografiche), in cui Eduardo si conferma grande interprete anche sul grande schermo.

ore 19.00

Cinque poveri in automobile (1952)

Regia: Mario Mattoli; soggetto: Cesare Zavattini; sceneggiatura: Aldo De Benedetti, Mario Amendola, Titina De Filippo, Aldo Fabrizi, Ruggero Maccari, Mario Monicelli, Steno [Stefano Vanzina], C. Zavattini; fotografia: Mario Albertelli; musica: Vittorio Mascheroni, Francesco Ferrari; montaggio: Giuliana Attenni; interpreti: Eduardo De Filippo, Aldo Fabrizi, Titina De Filippo, Walter Chiari, Isa Barzizza, Luigi Cimara; origine: Italia; produzione: Documento Film; durata: 101’

Quattro poveri vincono alla lotteria una fuoriserie e decidono, prima di venderla, di usarla un giorno per uno con l’obiettivo di mettersi in mostra, chi di fronte alla figlia o una ragazza, chi di fronte ai colleghi o ai paesani. Il quinto povero, di cui al titolo, è un tizio che si butta sotto la macchina sperando in un risarcimento. Il soggetto fu scritto da Zavattini nel 1934, i molti sceneggiatori cambiarono il finale e diedero al film un tono più leggero, rispetto agli intenti zavattiniani di indagare, alla sua maniera, sui temi del successo e della conseguente perdita di identità.

ore 21.00

Questi fantasmi (1954)

Regia: Eduardo De Filippo; soggetto: dalla commedia omonima di E. De Filippo; sceneggiatura: E. De Filippo, Mario Soldati, Giuseppe Marotta; fotografia: Romolo Garroni; musica: Giovanni Militello; montaggio: Gisa Radicchi Levi; interpreti: Renato Rascel, Maria Frau, Erno Crisa, Franca Valeri, Ugo D’Alessio, Rina Franchetti; origine: Italia; produzione: San Ferdinando Film; durata: 95’

«La sera della presentazione di Questi fantasmi a Milano, Eduardo De Filippo nel discorsetto tenuto prima del film disse simpaticamente bastargli il pensiero che, come risultato di tanti anni di sforzo indefesso e coscienzioso, il pubblico italiano abbia la sicurezza che, ogniqualvolta entra in un teatro dove lavora un De Filippo, troverà sempre almeno uno spettacolo. E anche stavolta trova uno spettacolo. Sfondando gli angusti confini del palcoscenico, Eduardo si è sbizzarrito ad amplificare smisuratamente il quadro della sua spiritica farsa, trasportandoci in uno di quei nobili e immensi palazzi decaduti di Magnanapoli, e l’estro, l’animazione, la fantasia con cui ha saputo condurre e articolare entro il nuovo spazio la statica trama teatrale, senza perdere fiato e mordente, è una prova che la sua regia cinematografica non ha più paura di niente.

Perché qui De Filippo si presenta esclusivamente come regista, abbandonando ad altri il suo personaggio e la sua creazione. Eduardo senza Eduardo! Non credo che occorra ancora raccontare al lettore cosa succede in Questi fantasmi, mezzo ridevole e mezzo patetica storia di un povero diavolo il quale, non potendosi pagare una pigione, accetta di entrare in un grande appartamento che il proprietario non riesce ad affittare perché nel popolino del quartiere corre la credenza che ci siano gli spiriti. E infatti Pasquale Lojacono ce ne trova uno, per fortuna benefico, che gli imbandisce polli arrosto e gli fornisce biglietti da mille, e invece non è altri che un ricco signore, bene in carne e affatto fantasma, il quale escogita quel trucco per potergli insidiare la moglie; perché gli spiriti hanno sempre dato volentieri una mano agli amanti, come Boccaccio spiega nella novella di Gianni Lotteringhi» (Sacchi).

18-20 aprile

Printemps du cinéma français. Rosso cinema.

Retrospettive Rabah Ameur-Zaïmeche e Laurent Cantet

Da martedì 14 aprile a giovedì 22 aprile, le Printemps du cinéma français festeggia la sua sesta edizione con tre programmazioni. Da sabato 18 a lunedì 20 il cinema Trevi ospita la retrospettiva Rosso cinema, dedicata al nuovo cinema di impegno politico e sociale, con la presenza del cineasta Rabah Ameur-Zaïmeche.

Il cinema Trevi è il cuore della Primavera del cinema francese. Esso è il suo cuore storico ma anche il suo cuore, per così dire, ideologico e militante. Sei anni fa si svolgeva in questa sala la prima edizione di questo festival, che da allora in poi è costantemente cresciuto estendendosi ad altre sale romane. Quest’anno il festival è presente anche alla sala Michel Piccoli di Villa Medici – con la rassegna Il Cinema sconfina, film in anteprima sul confine tra finzione e documentario – e al cinema Farnese – con Vive le cinéma!, selezione di film in anteprima che rispecchiano la diversità e la vitalità del cinema francese.

Al cinema Trevi la retrospettiva è stata costruita e pensata intorno al cineasta algerino Rabah Ameur-Zaïmeche. Un autore molto speciale. Per prima cosa si tratta di un cineasta politico, che con i suoi tre film ha già rivoluzionato il genere del cinema di banlieue come non avveniva da L’odio (La Haine) di Mathieu Kassovitz. In che cosa consiste questa rivoluzione? In primo luogo si tratta di un cinema estremamente esigente dal punto di vista estetico. Un cinema radicale, che si esprime attraverso una profonda ricerca formale. E al tempo stesso di un cinema personale, dove il regista si mette in gioco in prima persona, recitando il ruolo principale, raccontando una storia che non si allontana mai dalla concretezza del quotidiano. Uno sguardo doppio, formalista da un lato, realista dall’altro che non è se non un modo per esprimere un punto di vista tragico sul mondo dell’immigrazione araba in Francia. Tragico e dunque anche lirico. Ecco la rivoluzione che Rabah Ameur-Zaimeche incarna perfettamente. Un cinema politico il cui dramma è espresso con una voce lirica.

Allargando lo sguardo, il regista di Dernier Maquis interpreta anche una tendenza che, con alcune differenze, a volte molto importanti, caratterizza molti cineasti francesi contemporanei, alcuni dei quali sono già stati presentati nelle edizioni passate della Primavera. In questa edizione il pubblico ritroverà Xavier Beauvois col film, Selon Matthieu. Una storia operaia che ha molto in comune con Risorse umane (Ressources Humaines) di Laurent Cantet, di cui quest’anno siamo felicissimi di presentare un vero e proprio panorama. La sua Palma d’oro, La Classe (Entre les murs), in versione originale con i sottotitoli in Italiano (è l’altro nostro impegno militante, diffondere solo film in lingua originale), più i precedenti: Les Sanguinaires (1997), Risorse umane (2000), A tempo pieno (2001). Per finire, un cineasta scoperto recentissimamente, secondo  la stampa francese uno dei autori contemporanei di maggiore talento: Tariq Teguia con il suo primo lungometraggio, il road movie, la ballata neo beat di due giovani assetati di libertà, Rome plutôt que vous.

Il Festival Primavera del cinema francese è prodotto dall’Associazione Regards/Sguardi, in collaborazione con il Servizio culturale dell’Ambasciata di Francia in Italia, in partenariato con il Centro Sperimentale di Cinematografia - Cineteca Nazionale e l’Académie de France à Rome - Villa Medici.

Il programma completo è disponibile sul sito www.france-italia.it

Proiezioni a ingresso gratuito
Film in versione originale con sottotitoli italiani

sabato 18

ore 17.00

Selon Matthieu (Secondo Matteo, 2000) 
Regia: Xavier Beauvois; soggetto e sceneggiatura: Cédric Anger, X. Beauvois, Catherine Breillat; fotografia: Caroline Champetier; montaggio: Christophe Nowak; interpreti: Nathalie Baye, Benoît Magimel, Antoine Chappey, Fred Ulysse, Jean-Marie Winling, Françoise Bette; origine: Francia; produzione: Les Films Alain Sarde, Carello Productions, Procirep, Why Not Productions, Arte France Cinéma, Canal +, Centre National de la Cinématographie; durata: 105’
Matthieu (Benoît Magimel) decide di vendicare il padre, operaio licenziato per un nonnulla dalla fabbrica dove ha lavorato per vent’anni. Dopo aver cercato aiuto, in vano, presso i sindacati, decide di sedurre Claire (Nathalie Baye), la moglie del padrone, pensando in tal modo di «fottere la classe padrona».

Il terzo lungometraggio di Xavier Beauvois è elegante ed implacabile. All’uscita del film è stato detto che, con il personaggio di Matthieu, Beauvois abbia inventato l’età adulta del ragazzino di Ladri di Biciclette.

Il film è stato selezionato in competizione ufficiale alla Mostra internazionale d’Arte Cinematografica di Venezia nel 2000. 

Vietato ai minori di anni 18
ore 19.00

Ressources humaines (Risorse umane, 1999) 
Regia: Laurent Cantet; soggetto e sceneggiatura: L. Cantet, con la collaborazione di Gilles Marchand; fotografia: Matthieu Poirot-Delpech; montaggio: Robin Campillo, Stephanie Leger; interpreti: Jalil Lespert, Jean-Claude Vallod, Chantal Barré, Véronique de Pandelaère, Michel Begnez, Lucien Longueville; origine: Francia/Gran Bretagna; produzione: Haut et Court, Bbc, La Sept Art, Procirep, Unite de Programmes Fictions Pierre Chevalier, Centre National de la Cinématographie; durata: 100’
Il film che ha fatto conoscere Laurent Cantet in Francia e consacrato definitivamente Jalil Lespert (già ne Les Sanguinaires) al mestiere d’attore. Frank arriva nella fabbrica dove il padre operaio lavora da sempre per uno stage universitario che riguarda l’applicazione della legge sulle 35 ore. Pieno di buone intenzioni, mette il suo talento al servizio della direzione, credendo di poter applicare dei principi in cui crede. In realtà, le 35 ore sono il paravento dietro il quale il padrone prepara una ristrutturazione che comprende, tra l’altro, il licenziamento del padre di Frank.

Il film è stato presentato in Selezione Ufficiale al Festival Internazionale di Torino nel 1999.

ore 21.00

Dernier maquis (All’ultima macchia, 2008) 
Regia: Rabah Ameur-Zaïmeche; soggetto e sceneggiatura: R. Ameur-Zaïmeche, Louise Thermes; fotografia: Irina Lubtchansky; musica: Sylvain Rifflet; musica: Sylvain Rifflet; montaggio: Nicolas Bancilhon; interpreti: Christian Milia-Darmezin, Salim Ameur Zaïmeche, Abel Jafri, Sylvain Roume, Larbi Zekkour, R. Ameur-Zaïmeche; origine: Francia/Algeria; produzione: Sarrazink Productions, Unifrance Films, Centre National de la Cinématographie; durata: 93’
Mao (R. Ameur-Zaimeche), padrone di una ditta riparazioni di piattaforme per muletti, decide di allestire un luogo di preghiera per i propri operai musulmani. La buona azione nasconde l’intenzione di controllarli attraverso la religione. Quando Mao cerca di imporre un Imam di suo gradimento, scoppia il conflitto.

Il terzo film di Rabah Ameur-Zaimeche mescola con grande intelligenza estetismo e radicalità politica. Marx ha ricostruito la fenomenologia del Capitale partendo dall’elemento più semplice: la merce. Rabah radicalizza il principio. Il mattone formale del film sono le palanche di legno, su cui passano tutte le merci del mondo globalizzato. “Maquis” vuol dire arbusto, boscaglia. Durante l’occupazione tedesca, il termine indicava i rifugi di montagna dei partigiani.
Il film è stato selezionato alla Quinzaine des Réalisateurs al Festival di Cannes 2008.

Vietato ai minori di anni 18
a seguire 

Incontro con Rabah Ameur-Zaïmeche
domenica 19

ore 17.00

Mafrouza - Oh la nuit! (2007) 
Regia: Emmanuelle Demoris; fotografia: E. Demoris; montaggio: Claire Atherton; origine: Francia; produzione: Les Films de la Villa, La Vie Est Belle Films Associés, Le Fresnoy Studio National des Arts Contemporains; durata: 140’
Primo episodio d’un film in cinque parti che racconta la vita di alcune persone del quartiere di Mafrouza ad Alessandria durante un periodo di due anni. Mafrouza - Oh la nuit! è l’arrivo e l’emozione del primo incontro con la gente di Mafrouza, in occasione di una visita archeologica. Dopo una festa di matrimonio, il rito dell’ingresso che ci fa tuffare nella frenesia gioiosa e tesa del quartiere, scopriamo svariate persone, prendendoci il tempo di avvicinarci, per essere proprio con loro. Impegnate in una vita dura e precaria, riescono a ridere e ad avere premure nei confronti dell’altro, testimoniando un’incredibile forza di vivere ed una sorta di folle attitudine alla felicità. Il film d’Emmanuelle Demoris mostra il modo in cui la gente di Mafrouza ricorre alla fantasia per trasformare la vita quotidiana al fine di renderla sopportabile. 
Vietato ai minori di anni 18
ore 19.30

Rome plutôt que vous (Roma piuttosto che voi, 2008) 
Regia: Tariq Teguia; soggetto e sceneggiatura: T. Teguia; fotografia: Nasser Medjkane, Hacène Aît Kaci; montaggio: Andrée Davanture, Rodolphe Molla; musica: El Hachemi L’Kerfaoui Tchamba, Archie Shepp, Cheb Azzedine, Ornette Coleman; interpreti: Samira Kaddour, Rachid Amrani, Ahmed Benaissa, Kader Affak, Lali Maloufi, Moustapha Benchaïb; origine: Algeria/Francia/Germania; produzione: Flying Moon Filmproduktion, Neffa Films, Pavillon Rouge, Institut National de l’Audiovisuel; durata: 111’
L’Algeria è una prigione a cielo aperto. Tariq Teguia inscrive nel presente di un paese martoriato da una guerra civile strisciante la fuga di Kamel e Zina, due ragazzi che cercano una via d’uscita, la quale si trasforma in un’avventura “sulla strada” allucinante e gioiosa. Non c’è nulla da perdere, ogni istante di libertà è assaporato al rallentatore. Salutato con unanime entusiasmo dalla stampa francese, il primo lungometraggio di Tariq Teguia è stato uno degli eventi cinematografici del 2008.

Il film è stato selezionato alla Sezione Orizzonti della Mostra Internazionale d’Arte Cinematografica di Venezia del 2006.

Vietato ai minori di anni 18
ore 21.30

Wesh wesh, qu’est-ce qui se passe? (Che succede, 2002) 
Regia: Rabah Ameur-Zaïmeche; soggetto e sceneggiatura: R. Ameur-Zaïmeche, Madjid Benaroudj; fotografia: Olivier Smittarello; montaggio: Nicolas Bancilhon; interpreti: R. Ameur-Zaïmeche, Ahmed Hammoudi, Brahim Ameur-Zaïmeche, Farida Mouffok, Ali Mouffok, Serpentine Teyssier; origine: Francia; produzione: Sarrazink Productions; durata: 83’
La borgata di Bosquet à Seine Saint-Denis, nell’hinterland parigino. Due fratelli: Kamel (Ameur-Zaïmeche) ha espiato una pena di cinque anni ed è rientrato in Francia da clandestino dopo esserne stato espulso; suo fratello minore Mousse sta diventando il boss locale dello spaccio di hascisc. Nel primo Rabah, c’è già tutto: il lirismo estetico, il rigore narrativo, il documento politico. Con molta semplicità Philippe Azoury ha definito il film dalle pagine di «Libération»: «necessario».

Il film è stato selezionato al Festival internazionale del Film di Berlino nel 2002.

Vietato ai minori di anni 18
a seguire 
Incontro con Rabah Ameur-Zaïmeche
lunedì 20

ore 14.40

L’emploi du temps (A tempo pieno, 2001)
Regia: Laurent Cantet; soggetto e sceneggiatura: Laurent Cantet, Robin Campillo; fotografia: Pierre Millon; montaggio: R. Campillo; interpreti: Aurélien Recoing, Karin Viard, Serge Livrozet, Jean-Pierre Mangeot, Nicolas Kalsch, Marie Cantet; 
origine: Francia; produzione: Rhône-Alpes Cinéma, Havas Images, Arte France Cinéma; durata: 132’
Il terzo lungometraggio di Laurent Cantet si ispira ad un fatto di cronaca: un medico che nascose per anni alla propria famiglia di aver perso il lavoro. Scoperto, uccise moglie e figli. Cantet cambia però un particolare rilevante, Vincent (eccezionale Aurélien Recoing) non è un medico, ma un uomo d’affari che finge di aver trovato lavoro in una banca svizzera e che ammazza il tempo tra le stazioni di servizio e uno chalet di montagna. La sua inedia diventa allora la metafora dei ritmi di lavoro, insieme vaghi e totalizzanti, del neo-capitalismo. 
Il film è stato premiato con il Leone dell’anno nella sezione “Cinema del Presente” alla Mostra di Venezia nel 2001.
ore 17.00

La classe (Entre les murs, 2008)
Regia: Laurent Cantet; soggetto: dal romanzo omonimo di François Bégaudeau; sceneggiatura: F. Bégaudeau, Robin Campillo, L. Cantet; fotografia: Pierre Millon; montaggio: Robin Campillo; interpreti: F. Bégaudeau, Nassim Amrabt, Laura Baquela, Cherif Bounaïdja Rachedi, Juliette Demaille, Dalla Doucoure; origine: Francia; produzione: Haut et Court, Canal +, France 2 Cinéma, Memento Films Production, Centre National de la Cinématographie; durata: 128’
Un anno scolastico in una scuola media difficile del 19° arrondissement (rione) di Parigi. François cerca, come può, di tenere sveglia l’attenzione dei propri studenti. Incassa qualche successo, ma commette anche degli errori. Uno studente difficile, che sembrava reinserirsi nella vita scolastica, entra in conflitto aperto con il professore, quest’ultimo non riesce a gestire la situazione, il ragazzo sarà espulso. La classe è il primo film sulla scuola girato interamente tra le mura di una scuola. Gli attori sono veri professori e alunni che, dopo un laboratorio con Cantet durato un anno, hanno interpretato dei personaggi di finzione.

Il film è stato premiato al Festival di Cannes 2008 con la Palma d’oro.
ore 19.15
Les Sanguinaires (I sanguinari, 1997)
Regia: Laurent Cantet; soggetto: L. Cantet, con la collaborazione di Gilles Marchand; fotografia: Pierre Milon; montaggio: Robin Campillo, Stephanie Leger; interpreti: Frédéric Pierrot, Catherine Baugué, Marc Adjadj, Nathalie Bensard, Vincent Simonelli, Jalil Lespert; origine: Francia; produzione: Haut et Court, La Sept-Arte; durata: 68’

François ha un’idea: passare il capodanno del 2000 lontano dai festeggiamenti, dalle folle, dal mondo moderno. Riesce a convincere la famiglia ed alcuni amici a rifugiarsi in un’isola deserta, priva di contatti con il mondo esterno. Nel primo film di Cantet, realizzato per la televisione, c’è uno dei suoi temi più ricorrenti, e che ritroveremo nel suo ultimo film, dove il protagonista si chiama François cosi come ne Les Sanguinaires: il desiderio di radicalità e la contraddizione tra l’individuo e il gruppo.

Il film è stato selezionato alla Mostra internazionale d’Arte Cinematografica di Venezia 1997, nella sezione Officina Veneziana.

ore 21.00

Bled number one (2006) 

Regia: Rabah Ameur-Zaïmeche; soggetto e sceneggiatura: R. Ameur-Zaïmeche, Louise Thermes; fotografia: Lionel Sautier, Hakim Si Ahmed, Olivier Smittarello; montaggio: Nicolas Bancilhon; musica: Rodolphe Burger; interpreti: Meryem Serbah, Abel Jafri, Rabah Ameur-Zaïmeche, Farida Ouchani, Ramzy Bedia, Sakina Dammene-Debih; origine: Francia/Algeria, produzione: Sarrazink Productions, Les Films du Losange, Centre National de la Cinématographie; durata: 97’

Il secondo film di Rabah Ameur-Zaimeche è il pre-quel di Wesh wesh. Ritroviamo Kamel in Algeria, subito dopo essere stato espulso dalla Francia, prima del suo tragico ritorno da clandestino in Francia. Attraverso lo sguardo di Kamel, ossia di Rabah che lo interpreta, lo spettatore vede dall’interno la contraddizione dell’Algeria contemporanea, paese lacerato tra il desiderio di modernità e le antiche tradizioni.

Il film è stato presentato in Selezione Ufficiale al Festival di Cannes di 2006, nella sezione Un Certain Regard.

Vietato ai minori di anni 18
a seguire 

Incontro con Rabah Ameur-Zaïmeche
21-23 aprile

chiuso

24-30 aprile
Una mirada al cinema cubano

«Al margine di tutta la Festa del cinema già insediatasi in Italia e della propria Dolce vita, Anita Ekberg ritorna a tuffarsi nella Fontana di Trevi, traendo forza dall’Acqua Vergine per dirci che i morti sono vivi e che i vivi sono morti, che l’esistenza è solo l’incanto riscoperto nei cinematografi (nei sipari) invisibili della memoria, e permane lì, davanti alle enormi colonne corinzie per uccidere la disillusione ricorrente nella nostra contemporaneità. E nonostante le avversità continuiamo a credere che l’arte aiuta a vivere chi è in grado di recepire la pienezza delle esistenze tessute dal caso e dalla finzione, e dovremo non disperdere l’opportunità di rincontrare l’immagine del Nuovo Cinema Cubano. Non v’è emozione più grande che vedere piangere un bambino in un cinema, soggetto riflessivo ed emotivo allo stesso tempo, e nei cui sogni “cinematografici” incontra la pienezza della propria anima. Per questo, e a partire da questa prospettiva, dal 24 al 30 aprile prossimi nella sala Trevi, luogo fertile della Città Eterna, si realizzerà la Giornata del Cinema Cubano a Roma. Si tratta di uno sforzo della Direzione Generale per il Cinema del Ministero della Cultura Italiano e dell’Istituto Cubano delle Arti e dell’Industria Cinematografica. E non è solo per pura tensione emotiva che ho nominato il concorso del caso. In prossimità della sala cinematografica, nella fontana del tempo che fu, alla fine degli anni Cinquanta, due giovani studenti di cinema cubani lanciarono a Roma due monete nell’acqua e pronunciarono il giuramento di realizzare film in una piccola isola caraibica, con poche risorse, attratti dalla pura volontà creativa. Questi due giovani, Julio García Espinosa e Tomás Gutiérrez Alea – quest’ultimo già scomparso, vedrà rappresentata la sua opera attraverso l’esibizione delle Memorie del Sottosviluppo (Memorias del Subdesarrollo), catalogata come una delle migliori pellicole cinematografiche mondiali. Allo stesso modo, in questa festa si potrà visionare il film Suite Habana di Fernando Pérez, senza dubbio riconosciuto come una delle migliori opere del suo genere a Cuba e in tutta l’America Latina, di cui la regia, la fotografia, la colonna sonora, assieme ad una strana e commovente poesia costituiscono i personaggi imprescindibili. Inoltre sarà possibile vedere, tra le altre opere: Viva Cuba di Juan Carlos Cremata, Roble de olor di Rigoberto López, El Benny di Jorge Luis Sánchez. 

In questa occasione, il cinema documentaristico centrerà il suo meridiano nella proiezione dei classici di Santiago Álvarez, senza disattendere una rappresentazione delle costellazioni dei nuovi creatori, i quali, senza dolcificanti, in un esercizio di piena libertà creativa, portano sulle scene, con sguardo critico, la società cubana attuale. Non perché di minor importanza, bensì per via del loro recente ingresso nella storia filmografica nazionale, menzionerò per ultimo un film inaugurato nel recente 30º Festival del Nuovo Cinema Latinoamericano dell’Avana: Los Dioses Rotos di Ernesto Daranas. In questa pellicola, che scaturisce da una leggenda popolare, il regista tesse una storia minuziosa e profonda, esprimendo con ampia versatilità tecnica il fenomeno della marginalità nell’attuale Cuba profonda,  sondando così uno dei volti del lenocinio ed altri conflitti nei quartieri dell’Avana di oggi. Non sembri immodesto proclamare che Los Dioses Rotos s’incastona allora in una trilogia stabilita con Fresa y Chocolate di Gutiérrez Alea, e Suite Habana di Fernando Pérez, e, adesso, anche con questa opera che ha riscosso un grande successo di critica e di pubblico. Nel breve spazio di queste cartelle non si possono comunicare tutte le diverse sfumature ed intenzioni del nostro cinema, che ha attinto dai grandi del Neorealismo italiano e del cinema di autore, e che offre adesso se stesso a Roma, la città che lo accoglie in un viaggio di ritorno, un ritorno che porta i segni di ciò che è stato evocato dal tema del re-incontro, ponte sospeso tra Italia e Cuba, sulle onde dei festival che abbiamo realizzato insieme all’Avana. Per arrivare fino a lì fu imprescindibile ricorrere alle monete nella fontana. Per questo, lì stesso, nel punto d’incontro tra le tre stradine romane ed all’estremo dell’Aqua Virgo, Anita Ekberg ci aspetta per illuminarci con la lanterna magica del Cinema Trevi, e noi mostriamo le chimere di quest’Isola che crede ancora nel delirio delle invenzioni». (L’acqua Vergine del cinema cubano di Miguel Mejides, scrittore cubano, dirigente ICAIC).

Una mirada al cinema cubano è un’iniziativa realizzata dall’Icaic (Instituto Cubano de Arte e Industria Cinematográficos) con il contributo e il patrocinio della Direzione Generale per il Cinema - Ministero per i Beni e le Attività Culturali, in collaborazione con Centro Sperimentale di Cinematografia - Cineteca Nazionale, Arci e Ucca (Unione Circoli Cinematografici Arci).
I sottotitoli sono a cura della Laser Film.
Proiezioni a ingresso gratuito - Film vietati ai minori di anni 18
Film in versione originale con sottotitoli italiani
venerdì 24

ore 17.00

La edad de la Peseta (2006)

Regia: Pavel Giroud; soggetto e sceneggiatura: Arturo Infante; fotografia: Luis Najmías Jr.; musica: Ulises Hernández; montaggio: Lester Hamlet; interpreti: Mercedes Sampietro, Iván Carreira, Susana Tejera, Carla Paneca, José A. Egido, Payo Linares; origine: Cuba/Spagna/Venezuela; produzione: ICAIC - Instituto Cubano del Arte e Industrias Cinematográficos, Mediapro, Alter Producciones; durata: 92’

Nell’Avana del 1958 Alicia, dopo un’ultima delusione amorosa, fa ritorno col figlio di dieci anni Samuel a casa della madre Violeta. Il bambino cerca di adattarsi, ma pian piano passa dalle prime inquietudini della sua età di passaggio a una ribellione che segnerà per sempre la sua vita.
ore 19.00 

Tres Veces Dos (2004)

I episodio: Flash
Regia: Pavel Giroud; soggetto e sceneggiatura: P. Giroud; fotografia: Luis Nasjmias Jr.; musica: P. Giroud; montaggio: Lester Hamlet; interpreti: Georbis Martìnez, Verónica López, Susana Tejera; origine: Cuba; produzione: ICAIC - Instituto Cubano del Arte e Industrias Cinematográficos; durata: 27’

Un giovane fotografo, mentre prepara una esposizione che darà una svolta definitiva alla sua carriera, scopre nelle sue immagini delle strane apparizioni…

II episodio: Lila
Regia: Lester Hamlet; soggetto e sceneggiatura: Alejandro Brugués, L. Hamlet; fotografia: Luis Nasjmias Jr.; musica: Edesio Alejandro; montaggio: David Rodríguez, L. Hamlet; interpreti: Marta del Río, Olivia Manrufo, Caleb Casas; origine: Cuba; produzione: ICAIC - Instituto Cubano del Arte e Industrias Cinematográficos; durata: 30’

Alla notizia dell’imminente ritorno del suo amore di gioventù, Lila è catturata dai ricordi…

III episodio: Luz Roja
Regia: Esteban Insausti; soggetto e sceneggiatura: E. Insausti, Xenia Rívery; fotografia: Alejandro Pérez; musica: X Alfonso; montaggio: Angélica Salvador; interpreti: Zulema Clares, Alexis Días de Villegas, Elvira Cervera; origine: Cuba; produzione: ICAIC - Instituto Cubano del Arte e Industrias Cinematográficos; durata: 27’

Due persone sole suppliscono con la sensualità di ricorrenti sogni erotici all’assenza d’amore nelle loro vite, finché il caso li unisce nel breve intervallo di tempo di un semaforo rosso…

a seguire

De Moler (2004)

Regia: Alejandro Ramírez Anderson; soggetto e sceneggiatura: A. Ramírez Anderson; fotografia: Ángel González; musica: Michael Gil; montaggio: Orlando Pérez; origine: Cuba; produzione: Producciones CANEK, Facultad de los Medios de Comunicación Audiovisuales de Cine y Televisión dell’ISA - Instituto Superior de Artes; durata: 12’

Un documentario che racconta i sentimenti provati dai lavoratori dello zucchero di canna cubana nel vedere lo smantellamento della propria azienda.
ore 21.00

Incontro moderato da Greta Barbolini (Presidente nazionale dell’UCCA) con Juan Carlos Cremata Malberti (regista), Ernesto Daranas (regista), Gaetano Blandini (Direttore Generale per il Cinema del Ministero per i Beni e le Attività Culturali), Omar González (Presidente dell’ICAIC), Susana Molina Suárez (Vice Presidente e responsabile delle Relazioni Internazionali dell’ICAIC), Miguel Mejides (scrittore cubano e dirigente ICAIC)
a seguire

Viva Cuba (2005)

Regia: Juan Carlos Cremata Malberti, Iraida Malberti Cabrera; soggetto e sceneggiatura: J. C. Cremata Malberti, Manuel Rodríguez; fotografia: Alejandro Pérez Gómez; musica: Slim Pezin, Amaury Ramírez Malberti; montaggio: Sylvie Landra, Angélica Salvador; interpreti: Jorgito Miló Ávila, Sara Cabrera Mena, Luis Alberto García, Pavel García Valdés, Luisa María Jiménez Rodríquez, Lieter Ledesma Alberto; origine: Francia/Cuba; produzione: Quad Productions, DDC Films LLC, TVC Casa Productora, ICRT - Instituto Cubano de Radio y Televisión, La Colmenita, El Ingenio; durata: 80’

La storia di Malú e Jorgito, due bambini cubani che si promettono amicizia eterna nonostante le differenze inconciliabili che separano le loro famiglie. Dopo la morte della nonna di Malú e la decisione di sua madre di andarsene via dall’isola, i due bambini fuggono insieme nella speranza di salvare il loro legame. Primo Premio al Festival del Cinema per l’Infanzia e la Gioventù di Chemintz 2005.

sabato 25

ore 17.00

¡Vampiros en La Habana! (1985)

Regia: Juan Padrón; soggetto e sceneggiatura: Ernesto Padrón, J. Padrón; fotografia: Julio Simoneau, Adalberto Hernández; musica: Rembert Egües, Arturo Sandoval; montaggio: Rosa María Carreras; origine: Cuba/Spagna; produzione: ICAIC - Instituto Cubano del Arte e Industrias Cinematográficos, RTVE - Radio Televisión Española; durata: 72’

Un film d’animazione che propone una strampalata parodia dei gangster movie: a L’Avana, nel 1933,  due gruppi di vampiri-mafiosi di diverse nazionalità tentano di rubare una formula magica che consentirebbe loro di resistere alla luce del sole. 

ore 18.30

Barrio Cuba (2005)

Regia: Humberto Solás; soggetto e sceneggiatura: H. Solás, Elia Solás, Sergio Benvenuto; fotografia: Carlos Rafael Solís; musica: Esteban Puebla; montaggio: Nino Martínez Sosa; interpreti: Jorge Perugorría, Isabel Santos, Mario Limonta, Adela Legrá, Luisa María Jiménez, Rafael Lahera; origine: Cuba/Spagna; produzione: ICAIC - Instituto Cubano del Arte e Industrias Cinematográficos, Fine Productions; durata: 105’

Magalis, Ignacio, Vivian, Miguelito e Santo vivono a Barrio Cuba: eroi anonimi che vanno in cerca del proprio pezzo di felicità a L’ Avana e che si ribellano a un destino precario e si impegnano quotidianamente per trovare una via d’uscita dalla loro condizione. La realtà li colpisce aspramente, ma loro non perdono mai la speranza in un domani migliore… Barrio Cuba è una storia di gente che lotta, uomini e donne, giovani e vecchi, le cui vite si incrociano tessendo un mosaico di emozioni e sentimenti, a volte contradditori, ma sempre genuini. L’Avana, una città bella e dura come poche, è lo scenario in cui queste persone alimentano i loro sogni tutti i giorni.

I paradossi della vita vengono rappresentati attraverso le vicissitudini di vari protagonisti: il desiderio di Vivian di concepire un figlio e la tragedia di Santo che perde tragicamente la sua donna; il vecchio Ignazio, invece, fa un’ultima scommessa d’amore, mentre Willy, dal canto suo, vorrebbe che il padre accettasse la sua omosessualità; intanto in un quartiere vicino una famiglia si divide perché alcuni abbandonano l’isola e partono verso un futuro insicuro…Premio Colón de Plata del pubblico e menzione speciale al regista  Humberto Solás al Festival de Huelva, (Spagna, 2005). Premio speciale della Giuria al XXVII Festival Internacional del Nuevo Cine Latinoamericano (Cuba, 2005).

ore 20.30

Lucía (1968)

Regia: Humberto Solás; soggetto e sceneggiatura: Julio García Espinosa, Nelson Rodríguez, H. Solás; fotografia: Jorge Herrero; musica: Leo Brouwer; montaggio: Nelson Rodríguez; interpreti: Raquel Revuelta, Eslinda Nuñez, Adele Legrá, Ramón Brito, Adolfo Llaurado, Idalia Anreus; origine: Cuba; produzione: ICAIC - Instituto Cubano del Arte e Industrias Cinematográficos; durata: 159’

La condizione femminile è il perno di questo affresco di storia cubana in forma di trittico: 1895 (colonialismo), 1933 (dittatura di Machado), 1959 (rivoluzione). Ciascuna delle tre storie ha un proprio tono e stile: acceso melodramma la prima, dramma psicologico con risvolti ironici e catarsi finale la seconda, commedia allegra e colorita la terza, contraddistinta dalla veloce parlata campesina. È forse il migliore, comunque il più acclamato, film cubano degli anni Sessanta. Secondo film di Humberto Solás (1941-2008), evita lo schematismo dell’ortodossia ideologica e la retorica della propaganda, non senza risvolti di ironia critica su alcuni aspetti del nuovo regime. Notevole anche per la varietà del registro stilistico che passa dal barocchismo al cinema hollywoodiano classico e alla commedia neorealistica del terzo episodio. Primo premio al Festival di Mosca del 1969. 

domenica 26
ore 17.00

Aventuras de Juan Quin Quin (1967)

Regia: Julio Garcia-Espinoza; soggetto: ispirato al romanzo Juan Quin Quin en Pueblo Mocho di Samuel Feijóo; sceneggiatura: Julio García Espinosa; fotografia: Jorge Haydú; musica: Leo Brouwer, Luis Gómez, Manuel Castillo; montaggio: Carlos Menéndez; interpreti: Julito Martínez, Erdwin Fernández, Adelaida Raymat, Enrique Satisteban, Agustín Campos, Manuel Pereiro; origine: Cuba; produzione: ICAIC - Instituto Cubano del Arte e Industrias Cinematográficos; durata: 110’
Juan Quin Quin è un contadino sveglio, che non arretra di fronte a nulla nella sua lotta per la vita. Insieme all’amico Jachero e a Teresa, la donna che ama, vive una serie d’avventure eroicomiche, in una sorta di parodia dei western hollywoodiani.

ore 19.00
Memorias del subdesarrollo (1968)

Regia: Tomás Gutierréz Alea; soggetto: Edmundo Desnoes, dal suo omonimo romanzo; sceneggiatura: E. Desnoes, Tomas Gutierrez Alea; fotografia: Ramón F. Suárez; musica: Leo Brouwer; montaggio: Nelson Rodríguez; interpreti: Sergio Corrieri, Daisy Granados, Eslinda Nunez, Omar Valdes, René De La Cruz, Yolanda Farr; origine: Cuba; produzione: Cuban State Film, ICAIC - Instituto Cubano del Arte e Industrias Cinematográficos; durata: 104’

Sergio, un aspirante scrittore, decide di rimanere a Cuba nonostante le moglie e i suoi amici siano fuggiti a Miami: intanto, inizia a riflettere sui cambiamenti avvenuti nell’isola negli anni dopo la Rivoluzione di Castro fino alla “crisi dei missili”, sul modo di vivere in una nazione ancora segnata dal sottosviluppo e sulle sue relazioni amorose con due donne, Elena e Hanna.

ore 21.00

Incontro moderato da Greta Barbolini (Presidente nazionale dell’UCCA) con Juan Carlos Cremata Malberti (regista), Ernesto Daranas (regista), Omar González (Presidente dell’ICAIC), Susana Molina Suárez (Vice Presidente e responsabile delle Relazioni Internazionali dell’ICAIC), Miguel Mejides (scrittore cubano e dirigente ICAIC)
a seguire

Los dioses rotos (2008)

Regia: Ernesto Daranas; soggetto e sceneggiatura: E. Daranas; fotografia: Rigoberto Senarega; musica: Magda Rosa Galván, Juan Antonio Leyva; montaggio: Pedro Suárez; interpreti: Silvia Aguila, Carlos Ever Fonseca, Annia Bu Maure, Mario Limonta, Héctor Noas, Isabel Santos; origine: Cuba; produzione: Altavista; durata: 95’

Laura, una professoressa universitaria, sta svolgendo una ricerca sul famoso “protettore” cubano Albero Yarini y Ponce de León, assassinato dai rivali francesi che controllavano l’affare della prostituzione nell’Avana dei primi anni del Novecento. Interessata a dimostrare l’attualità del leggendario personaggio, si addentra in un  mondo pericoloso a lei estraneo, entrando in contatto con le figure più diverse e trovandosi al centro di una serie di situazioni che s’intrecciano sempre di più con la vita e la morte di Yarini. Premio del Pubblico al XXX Festival del Nuovo Cinema Latinoamericano dell’Avana, 2008. Premi della Critica Cinematografica e della Critica Culturale cubane al XXX Festival del Nuovo Cinema Latinoamericano dell’Avana, 2008. Premio del Cine en Construcción al Festival del Cinema di Gibara, 2008. Selezionato dall’Asociación Cubana de la Prensa Cinematográfica come miglior film cubano del 2008.

lunedì 27
chiuso
martedì 28

ore 17.00

Hello Hemingway (1990)

Regia: Fernando Pérez; soggetto e sceneggiatura: Maydo Royero; fotografia: Julio Valdés; musica: Edesio Alejandro; montaggio: Jorge Abello; interpreti: Laura de la Uz, Raúl Paz, Marta del Rio, Herminia Sánchez, José Antonio Rodríguez, Enrique Molina; origine: Cuba; produzione: ICAIC - Instituto Cubano del Arte e Industrias Cinematográficos, Metro; durata: 90’

Larita, vicina di casa di Ernest Hemingway nell’Avana nel 1956, è una giovane ragazza che cerca di terminare gli studi per potersi iscrivere all’università. Capitatole tra le mani Il vecchio e il mare, leggendolo immagina dentro di sé un parallelo fra la storia del pescatore Santiago e la sua vita. Il film è segnato dallo spirito dell’opera di Hemingway, nel suo significato più universale: l’uomo nella lotta per realizzare i propri sogni può essere distrutto, ma non vinto.
ore 19.00

La vida es silbar (1998)

Regia: Fernando Pérez; soggetto e sceneggiatura: Humberto Jiménez, Eduardo Del Llano, F. Pérez; fotografia: Raúl Pérez Ureta; musica: Edesio Alejandro; montaggio: Julia Yip; interpreti: Luis Alberto García, Coralia Veloz, Claudia Rojas, Isabel Santos, Bebe Pérez; origine: Cuba/Spagna; produzione: ICAIC - Instituto Cubano del Arte e Industrias Cinematográficos, Wanda Films; durata: 101’

Tre storie, tre personaggi, uno scopo comune: la ricerca della felicità ne L’Avana di oggi. È Bebé, una ragazza di 18 anni che non capisce perché gli altri non siano felici come lo è lei, a raccontarci le storie di Mariana, una giovane ballerina che pur di avere successo fa un voto assurdo, di Julia, un’assistente sociale di mezz’età con un grave problema irrisolto, e di Elpidio Valdés, un giovane mulatto che vive alla giornata, pescando e facendo musica. Questi tre personaggi alla fine si incontrano, come se avessero un appuntamento, alle 4,44 del 4 dicembre in Piazza della Rivoluzione. Sarà Bebé a svelarci il segreto della felicità nell’Avana del 2020. Premio Speciale della Giuria al Sundance Film Festival 1999. Premio del XXIX Forum Internazionale del Cinema/Premio CICAE al Festival di  Berlino 1999.

ore 21.00

Clandestinos (1987)

Regia: Fernando Pérez; soggetto e sceneggiatura: Jesús Díaz; fotografia: Adriano Moreno; musica: Edesio Alejandro; montaggio: Jorge Abello; interpreti: Luis Alberto García, Isabel Santos, Susana Pérez, René Losada, Amado del Pino, Jorge Luis Sánchez; origine: Cuba; produzione: ICAIC - Instituto Cubano del Arte e Industrias Cinematográficos; durata: 87’

Alla fine degli anni Cinquanta, una giovane coppia cubana lotta insieme ad amici e compagni nel movimento clandestino contro il regime di Batista. Uno dei più grandi successi commerciali del cinema cubano, è un tesissimo incrocio tra film d’azione e thriller politico, primo lungometraggio di Fernando Pérez.

mercoledì 29
ore 17.00

El mensajero de los dioses (1989)

Regia: Rigoberto López; soggetto e sceneggiatura: R. López; fotografia: José M. Riera, Julio Simoneau; montaggio: Félix de la Nuez; origine: Cuba; produzione: ICAIC - Instituto Cubano del Arte e Industrias Cinematográficos; durata: 25’

Uno dei primi registi a svelare i segreti della Santeria, il rituale religioso dei cubani neri, fu proprio Rigoberto López con questo suo cortometraggio, che andò all’essenza dell’identità afrocubana, e presentò il valore socioculturale del suono del tamburo alle divinità yoruba Yemayá e Changó. Il tamburo è considerato come il messaggero degli dei nelle religioni di derivazione africana di Cuba. 

a seguire

El viaje más largo (1987)

Regia: Rigoberto López; soggetto e sceneggiatura: R. López; fotografia: José M. Riera; montaggio: Félix de la Nuez; origine: Cuba; produzione: ICAIC - Instituto Cubano del Arte e Industrias Cinematográficos; durata: 25’

Una storia dell’emigrazione cinese a Cuba, dove questa presenza nella vita dell’isola è vista come un elemento integrante della dimensione “meticcia” che caratterizza la nazione. 

ore 18.00

Roble de Olor (2002)

Regia: Rigoberto López; soggetto: R. López, Leonardo Padura; sceneggiatura: Eugenio Hernández, R. López; fotografia: Livio Delgado; musica: Sergio Vitier; montaggio: Nelson Rodríguez, Lina Baniela; interpreti: Jorge Perugorría, Lía Chapman, Abel Rodríguez, Rubén Breña, Eman Xor Oña, Raúl Martín, Pablo Guevara; origine: Cuba/Spagna/Francia; produzione: ICAIC - Instituto Cubano del Arte e Industria Cinematográficos, Igeldo Komunikazioa, Les Films du Village, Vía Digital, Programa Ibermedia, Fond Sur; durata: 140’

All’inizio del XIX secolo Cuba è una colonia spagnola, dove la forza lavoro arrivata dall’Africa è stata venduta come bestiame ai proprietari terrieri spagnoli e creoli. Ma nei Caraibi sono anche sbarcate le idee emancipatrici del secolo dei Lumi e delle rivoluzioni francese e americana. In questo film si narra la storia d’amore tra una nera haitiana e un bianco tedesco, i quali riescono ad aprire il Caffè “Angerona”, il più importante di Cuba all’epoca, portandolo avanti con una particolare filosofia sulla schiavitù e sul lavoro comunitario. Gran Premio Dikalo - Festival Panafricano di Cannes 2006.

ore 20.45

El Benny (2006)

Regia: Jorge Luis Sánchez; soggetto e sceneggiatura: J. L. Sánchez, Abrahán Rodríguez; fotografia: José Manuel Riera; musica: Juan Manuel Ceruto, Juan Formell, Eduardo Ramos, Yotuel Romero, Chucho Valdés; montaggio: Manuel Iglesias; interpreti: Renny Arozarena, Enrique Molina, Mario Guerra, Carlos Ever Fonseca, Limara Meneses, Isabel Santos; origine: Cuba; produzione: ICAIC - Instituto Cubano del Arte e Industrias Cinematográficos, Coral Capital Entertainment; durata: 130’

La vita di uno dei più importanti musicisti cubani del XX secolo: Bartolomé Maximiliano Moré Benitez detto “Benny Moré, el barbaro del ritmo”. Accanto alla ricostruzione degli eventi della sua vita privata e alla composizione della sua musica, vengono mostrati i momenti dolorosi che portarono alla fine della Repubblica cubana...

giovedì 30

ore 17.00
Antologia Santiago Alvarez

Santiago Álvarez (1919-1998) «ha saputo realizzare, con finalità politiche e padagogiche, una sintesi creativa di certe lezioni “grafico-visive” che hanno il loro teorico e prototipo in Dziga Vertov e di quelle del documento militante e terzomondista. Nella sua opera i materiali politici subiscono un acuto trattamento di reinvenzione e di messa in forma, dentro un discorso commisto di classismo militante e di servizio funzionariale. Così nei circa mille numeri del Noticiero ICAIC, da lui diretto fin dall’inizio, e nei documentari, Álvarez è stato ora un cronista a un tempo lucido e partecipe dello scontro dei paesi dipendenti con l’imperialismo, ora un violento e incisivo polemista anti-yankee, ora un cantore abile e ufficiale della dirigenza e delle sue scelte. Assai variati per temi e approccio, ne sono i principali segni di riscontro Ciclón (Ciclone, 1963), che monta con grande sensibilità devastazioni e reazioni collettive di fronte alla calamità; Now (Ora, 1965), fotomontaggio di scene di violenza razziale negli USA, ritmate dalla canzone di Lena Horne; Cerro Pelado (Vetta Brulla, 1966); Hanoi, martes 13 (Hanoi, martedì 13, 1967), lungometraggio che si fa resoconto concreto, interno all’esistenza di ogni giorno di un popolo contadino in lotta; L.B.J. (id., 1968), feroce e scintillante esempio di satira a proposito del presidente L. B. Johnson.

A essi seguono nel decennio successivo gli allineati rapporti peruviani nel ’70, cileni nel ’72, africani nel ’73, angolani nel ’76, sul conflitto Vietnam-Cambogia nel ’78. Più normali, fatti con più ampi mezzi, a colori e di ampia durata, essi segnano un po’ una svolta che non ci pare un’evoluzione rispetto alla carica innovatrice degli anni ’60, e che Álvarez teorizzò come cinema “urgente”, fatto a caldo, calato negli eventi. In realtà, appaiono sempre più celebrativi, di Fidel soprattutto, dei suoi viaggi politici e del suo carisma; ed è intorno a lui che ruotano gli stessi Mi hermano Fidel (Mio fratello Fidel, 1977), su un superstite dello sbarco di Martì nel 1895, e La guerra necessaria (id., 1980), sulla lotta armata centro-americana». 

(da Goffredo Fofi; Morando Morandini, Gianni Volpi, Storia del Cinema, vol. III, Garzanti, Milano, 1990). 

ore 21.00
Suite Habana (2003)

Regia: Fernando Pérez; soggetto e sceneggiatura: F. Pérez; fotografia: Raúl Pérez Ureta; musica: Edesio Alejandro, Ernesto Cisneros; montaggio: Pedro Oscar Pérez, Julia Yip; origine: Cuba/Spagna; produzione: ICAIC - Instituto Cubano del Arte e Industrias Cinematográficos, Wanda Visión S.A.; durata: 80’

Pérez vuole con questo film raccontare un giorno qualsiasi di alcuni abitanti dell’Avana, scelti a caso, per mostrare come vivono queste persone, e arrivare a provocare volutamente una riflessione sul senso della vita, sul valore delle piccole cose. Tra i vari personaggi: una donna anziana che vende sacchetti di noccioline per arrotondare la sua pensione, un padre che si fa in quattro per curare il figlio down e un dipendente ospedaliero che di notte recita in un cabaret come travestito. Ogni personaggio rappresenta la curiosa diversità che anima la città, perché non c’è una sola Avana: ci sono molte “Avane” invisibili che vivono una accanto all’altra. L’Avana, oggi, è un punto di riferimento per molti, un mistero per altri e un sogno pieno di contraddizioni e contrasti per coloro che la amano o la criticano. Ma L’Avana non è solo uno spazio, una musica, una luce: L’Avana è la sua gente.

