venerdì 1 

chiuso

2-7 maggio

Luci d’inverno. Autori e tendenze del cinema scandinavo d’oggi

Il cinema scandinavo è una realtà in rapido consolidamento. Dopo i successi internazionali di Lars von Trier e del movimento “Dogma”, si manifesta una nuova leva di registi che guarda alla realtà del proprio Paese con forte spirito critico e grande intelligenza cinematografica. E il successo non manca, sia di pubblico che di critica. In attesa del film tratto dal best seller di Stieg Larsson Uomini che odiano le donne, Luci d’inverno recupera le migliori produzioni scandinave degli ultimi anni inedite in Italia.
La rassegna, curata da Andrea Morini e Alberto Morsiani con la collaborazione di Serena Agusto, Erika Angiolini e Isabella Malaguti, è promossa e organizzata da Cineteca del Comune di Bologna, Ente Mostra Internazionale del Cinema Libero, Associazione Circuito Cinema di Modena, con la collaborazione di Museo Nazionale del Cinema di Torino, Centro Sperimentale di Cinematografia - Cineteca Nazionale, Assessorato alla Cultura del Comune di Milano - Milano Cinema, Società Umanitaria Alghero - Cineteca Sarda, Norwegian Film Institute, Reale Ambasciata di Norvegia e Swedish Film Institute.
I film sono tutti in versione originale con i sottotitoli in italiano, tranne Du Levande e Hafio, presentati nella versione italiana.
Film vietati ai minori di anni 18

sabato 2 

ore 17.00

Naboer (2005) 
Regia: Pål Sletaune; soggetto e sceneggiatura: P. Sletaune; fotografia: John Andreas Andersen; musica: Simon Boswell; montaggio: Derek Hodor; interpreti: Kristoffer Joner, Cecilie A. Mosli, Julia Scacht, Anna Bache-Wiig, Michael Nyqvist, Øystein Martinsen; origine: Norvegia/Svezia/Danimarca; produzione: Turid Øversveen for 4 ½; durata: 75’
Dopo che Ingrid, la sua compagna, lo ha lasciato, John decide di accettare l’invito di due belle vicine di casa, Anne e Kim. Ben presto si rende conto che il gioco di seduzione sta portando a qualcosa di molto pericoloso... Un film a tratti “pulp”, ma anche un dramma psicologico e un thriller erotico politicamente e umanamente scorretto, dove il sangue e il sesso sono la chiave per capire l’origine della follia.

ore 19.00

Reprise (2006)
Regia: Joachim Trier; soggetto e sceneggiatura: J. Trier, Eskil Vogt; fotografia: Jakob Ihre; musica: Knut Schreiner, Ola Flottum; montaggio: Olivier Bugge Coutè; interpreti: Anders Danielsen Lie, Espen Klouman-Høiner, Viktoria Winge, Christian Rubeck, Pål Stokka, Odd-Magnus Williamson; origine: Norvegia/Svezia; produzione: Karin Julsrud; durata: 105’
Siamo alla metà degli anni Settanta e un gruppo di ragazzi sta scegliendo la strada per il passaggio dall’adolescenza alla maturità. C’è chi diventerà uno scrittore ci culto, chi navigherà ai limiti della fama, chi entrerà in una tranquilla vita borghese. Una storia interessante sostenuta da una forte tensione narrativa. Miglior opera prima al Toronto International Film Festival.
ore 21.00

Uro (2006)

Regia: Stefan Faldbakken; soggetto e sceneggiatura: S. Faldbakken, Harald Rosenløw-Eeg; fotografia: John Andreas Andersen; musica: Ginge; montaggio: Sophie Hesselberg, Vidar Flataukan; interpreti: Nicolai Cleve Broch, Ane Dahl Torp, Ahmed Zeyan, Bjorn Floberg, Ingar Helge Gimle, Eivin Sander; origine: Norvegia; produzione: Friland AS; durata: 104’
Oslo, fine autunno 2005. Nonostante il suo passato malavitoso, Hans Petter riesce a coronare il suo sogno di entrare a far parte di un corpo della polizia scelto per combattere i trafficanti di droga. Il film riesce a coinvolgere grazie ad una sceneggiatura in cui snodi ed intrecci funzionano egregiamente e ad una recitazione che ben si adatta allo stile del regista.

domenica 3 
ore 17.00

Reprise (replica)
ore 19.00

Farväl Falkenberg (2006)
Regia: Jesper Gaslandt; soggetto e sceneggiatura: J. Gaslandt, Fradrik Wenzel; fotografia: Fredrik Wenzel; musica: Erik Enocksson; montaggio: Michal Leszczylowski, J. Ganslandt; interpreti: John Axel Eriksson, Holger Eriksson, David Johnson, J. Ganslandt, Jörgen Svensson, Rolf Sundberg; origine: Svezia/Danimarca; produzione: Anna Anthony e Memfis Film; durata: 91’
L’estate scorsa a Falkenberg. Cinque ragazzi, amici d’infanzia. Uno con grandi progetti, uno che sogna di andar via, uno che ritorna sempre e uno che non se ne andrebbe mai. Parlano del futuro ma in realtà vorrebbero che il futuro non arrivasse mai. La gente pensa che bisognerebbe guardare avanti, andare oltre, ma se qualcuno volesse invece restare sempre nel passato? Un film in grado di far partecipare appieno lo spettatore con una naturalezza originale e nuova, proprio per il suo stare tra realtà e finzione, e in profondità, grazie alla poesia della voce narrante che interviene fuori campo a dare un’ulteriore impronta contemporaneamente esterna e interna, ma comunque soggettiva.

ore 21.00

Du levande (2007)
Regia: Roy Andersson; soggetto e sceneggiatura: R. Andersson; fotografia: Gustav Danielsson; musica: Benny Andersson; montaggio: Anna Marta Waern; interpreti: Jessica Lundberg, Elisabeth Helander, Björn Englund, Leif Larsson, Ollie Olson, Kemal Sener; origine: Svezia/Germania/Francia/Danimarca/Norvegia; produzione: Roy Andersson Filmproduktion, Parisienne de Production, Thermidor Filmproduktion, Posthus Teatret, 4 ½, Sveriges Television, Arte France Cinéma, WDR/Arte; Style Jam; durata: 95’
In una città scandinava perennemente grigia, una serie di esperienze tragicomiche si intreccia con i sogni di alcuni personaggi, sogni che appaiono di volta in volta come momenti liberatori o come fonte di ulteriori angosce; tutto ciò in attesa che dal cielo arrivi, forse, e chissà perché, una misteriosa formazione di bombardieri…

Un’opera surreale e dal sapore teatrale, spontanea e innovativa ma con l’amaro retrogusto dell’occasione mancata. Fra i vari riconoscimenti, “Silver Hugo” al Chicago International Fim  Festival per la miglior regia.
lunedì 4

chiuso

martedì 5 

ore 17.00

Hafio (2002)
Regia: Baltasar Kormákur; soggetto e sceneggiatura: B. Kormákur, Ólafur Haukur Símonarson; fotografia: Jean-Louis Vialard; musica: Jòn Asgeirsson; montaggio: Valdis Oskarsdòttir; interpreti: Gunnar Eyjòlfsson, Hilmir Snær Guðnason, Hélène de Fougerolles, Kristbjorg Kjeld, Sven Nordin, Guorun Gisladòttir; origine: Islanda; produzione: Baltasar Kormákur, Blue Eyes Productions; durata: 109’
Pórður è il padrone di una fabbrica per la lavorazione del pesce e il patriarca della famiglia. Magagne e peccati, colpe e perversioni, vendette, soldi, potere, sesso. Tutti insieme appassionatamente per farsi del male. Un Re Lear con troppi fool in giro. E un misterioso montone nero. Il regista mescola con ottimo mestiere malinconia e umorismo “nordici”. Il film ha ricevuto numerosi riconoscimenti.
ore 19.00

Sanger fran andra vaningen (2000)
Regia: Roy Andersson; soggetto e sceneggiatura: R. Andersson; fotografia: Istvan Borbas, Jesper Klevenas, Robert Komaker; musica: Benny Andersson; montaggio: Roy Andersson; interpreti: Lars Nordh, Stefan Larsson, Bengt C.W. Carlsson, Thorbjorn Fahlstrom, Sten Andersson, Lucio Vucina; origine: Svezia/Norvagia/Danimarca; produzione: R. Andersson; durata: 98’
Una plumbea città svedese, paralizzata dal traffico e da un interminabile corteo di flagellanti, affoga nella follia dei suoi abitanti mentre un poeta ne osserva il declino tra le lacrime bloccato nel letto di un ospedale psichiatrico. Raffinato esercizio estetico e stilistico (con richiami alla pittura di Otto Dix soprattutto), radicale nel suo impianto di regia. Premio speciale della giuria al Festival di Cannes.
ore 21.00

Härlig är jorden (1991)
Regia: Roy Andersson; soggetto e sceneggiatura: R. Andersson; interpreti: Klas-Gösta Olsson, Lennart Björklund, Christer Christensen; origine: Svezia; produzione: Göteborg Film Festival, STV drama, Studio 24, Svenska Filminstitutet; durata: 14’
Una pianura, un uomo ordinario ci racconta il suo lavoro come agente immobiliare, il suo padre morto, la sua casa ordinaria, e così via in un racconto privo di emozioni.

Härlig är jorden individua una società apparentemente identificabile solo in quella svedese, ma facilmente intercambiabile con qualsiasi paese europeo moderno paralizzato da angoscia e disperazione. Primo premio all’Odense International Film Festival

a seguire

Eggs (1996)
Regia: Bent Hamer; soggetto e sceneggiatura: B. Hamer; fotografia: Erik Poppe; musica: The Flesh Quartet; montaggio: Skafti Gudmundsson; interpreti: Sverre Hansen, Kjell Stormoen, Leif Andrée, Juni Dahr, Ulf Wengard, Trond Hovik; origine: Norvegia; produzione: Finn Gjerdrum, BulBul Film AS; durata: 86’
Due fratelli di settant’anni, Pa e Moe, hanno vissuto sempre insieme in una casetta di campagna. L’unica interruzione è durante la Seconda Guerra Mondiale, quando Pa va a fare una vacanza a Smaland. Le cose cambiano quando il figlio di Pa decide di trasferirsi da lui, dopo che la madre si ammala. Brillante e ironica opera prima del regista Bent Hamer. Fra i vari riconoscimenti, premio internazionale della critica (Fipresci) al Toronto International Film Festival.
mercoledì 6 

ore 17.00

Den brysomme mannen (2007)
Regia: Jens Lien; soggetto e sceneggiatura: Per Schreiner; fotografia: John Christian Rosenlund; musica: Ginge Anvik; interpreti: Tron Fausa Aurvaag, Petronella Barker, Per Schaaning, Brigitte Larsen, Johannes Joner, Ellen Horn; origine: Norvegia; produzione: Jørgen Storm Rosenberg, Tordenfilm AS; durata: 95’
Andreas arriva in una strana città senza sapere in che modo è finito lì. Gli vengono forniti un lavoro, un appartamento, perfino una fidanzata. Ma in breve tempo capisce che c’è qualcosa di strano. Un incontro ed una scoperta gli faranno prendere una decisione drastica... Den brysomme mannen sembra distillare il meglio dei personaggi di Lynch e Kaurismaki, con un incipit da satira della società e del costume odierno norvegese. Trionfatore della Settimana internazionale della critica di Cannes del 2006, con un elenco di nominations ai festival quasi interminabile.

ore 19.00

De ofrivilliga (2008)
Regia: Ruben Östlund; soggetto e sceneggiatura: Erik Hemmendorff, R. Östlund; fotografia: Marius Dybvad Brabdrud; musica: Benny Andersson; montaggio: Ruben Östlund; interpreti: Villmar Björkman, Linnea Cart-Lamy, Leif Edlund, Olle Lijas, Vera Vitali, Cecilia Milocco; origine: Svezia; produzione: Plattform Produktion; durata: 98’
Arriva l’estate in Svezia, quando c’è tempo per divertirsi un po’. Leffe per esempio, fa lo sciocco con gli amici e dice battute salaci, specie se ha bevuto un bicchiere di troppo. A scuola, una maestra è troppo zelante e trova che anche ai suoi colleghi serve un po’ di istruzione in più. Ci sono poi quelle due adolescenti a cui piace divertirsi e fare foto sexy ma una sera una delle due si trova ubriaca fradicia nella macchina di uno sconosciuto. Uno sguardo acuto sulle lezioni da dare o ricevere e sui limiti che non si possono superare. Il regista Ruben Östlund dirige il film con una maestria e un controllo notevoli, dosando ogni storia con il contagocce e, si può dirlo, senza lasciare davvero nulla al caso. Il film ha riscosso un buon successo nella sezione “Un Certain Regard” del Festival di Cannes 2008.

Immagini che migrano: Marlene

Marlene Dietrich, autentica icona del cinema, è stata protagonista prepotente anche nella scena della vita. Scrutando nel “dietro le quinte” della sua esistenza, attraverso lo strumento teatrale, ci si accorge di come la sua sia stata un’avventura umana sensazionale, segnata di successi e felicità ma anche di delusioni e declino.

Emerge a tutto tondo il mito della donna solitaria e fatale, intelligente ed indipendente, con una forte carica sensuale ed un’altrettanto forte ambivalenza di genere. Una vita di d’arte e di sfide passata fra le città di Londra, Berlino, Toronto e una voce leggendaria che ha incantato milioni di persone, anche in un’epoca dolorosa, segnata dalla guerra: un mito che nel privato si trasformava in una donna fragile anche se indistruttibile. Una danza della memoria che mostra tutti i personaggi che la influenzarono: il suo grande pigmalione, Joseph Von Sternberg, regista de L’angelo azzurro; il musicista profondamente amato, Burt Bacharach, talentuoso e avvenente; la figlia Kater, infine, costretta a una vita defilata all’ombra di una madre tanto ingombrante, alla quale era legata da un rapporto difficile e conflittuale. 
Mito e ricordo diventano commosso omaggio drammaturgico alla diva, nell’incontro che attori protagonisti e regista dello spettacolo teatrale, in scena al Teatro Quirino Vittorio Gassman (5-17 maggio), avranno col pubblico. 

A seguire la proiezione di Shanghai Express (1932) di Josef Von Sternberg.
ore 21.00
Incontro con Pamela Villoresi, David Sebasti, Orso Maria Guerrini, Maurizio Panici 
a seguire

Shanghai Express (1932)

Regia: Josef von Sternberg; soggetto: Harry Hervey; sceneggiatura: Jules Furthman; fotografia: Lee Garmes; musica: W. Franke Harling; interpreti: Marlene Dietrich, Clive Brook, Warner Oland, Anna May Wong, Emile Chautard, Louise Closser Hale; origine: Usa; produzione: Paramount; durata: 80’
«Sul lussuoso treno Pechino-Shangai la prostituta d’alto bordo Shanghai Lily ritrova una vecchia fiamma, un medico inglese che viene catturato dai ribelli. Il loro generale gli assicura l’incolumità in cambio dei favori della donna. 3° dei 6 film Sternberg-Dietrich-Paramount e il più hollywoodiano, quello che ebbe più successo. Inverosimile melodramma esotico e ferroviario, intriso di sadismo, in funzione della carica erotica di M. Dietrich, idolo enigmatico esaltato oltre misura dai costumi di Travis Benton. Oscar per la fotografia di Lee Garmes» (Morandini). «La scena migliore del film è l’inizio in cui si vede un treno di lusso attraversare una miserabile folla cinese, formicolante e cenciosa. L’azione cade poi nel melodramma e nel romanzo d’appendice, da cui non è assente la propaganda. Ma si tratta di elementi connaturati all’opera del grande regista, che anzi esplica in questo film (e nei successivi) il suo più personale e fantastico talento barocco, e i suoi contenuti romantici» (Sadoul).
Ingresso gratuito
giovedì 7 
ore 17.00

Allegro (2005)
Regia: Christoffer Boe; soggetto e sceneggiatura: C. Boe, Mikael Wulff; fotografia: Manuel Alberto Claro; musica: Thomas Knak; montaggio: Peter Brandt; interpreti: Ulrich Thomsen, Helena Christensen, Henning Moritzen, Benedikte Hansen, Ida Dwinger, Jon Lange; origine: Danimarca; produzione: Tine Grew Pfeiffer, Alphaville Pictures Copenhagen ApS; durata: 88’
Il celebre pianista Zetterstrøm, in occasione di un concerto di gala, torna nella natia Copenaghen. Il musicista soffre di una forma di amnesia che ha cancellato dalla sua memoria gli avvenimenti che lo hanno portato a lasciare la Danimarca dieci anni prima. Tuttavia, a poche ore dall’evento, Zetterstrøm viene contattato da un misterioso individuo che arriva dalla “Zona”, un’area off-limit della città da cui lui sembra provenire. Il pianista decide così di andare alla ricerca del proprio passato finché arriva a scoprire che il motivo del suo esilio è stato l’amore per l’affascinante Andrea... È un film “delicato” girato, nella prima parte, quasi sottovoce, o meglio, come se la cinepresa, al posto delle dita, sfiorasse appena il piano.

ore 19.00
Uro (replica)
ore 21.00
En dag til i solen (1998)
Regia: Bent Hamer; soggetto e sceneggiatura: Bent Hamer; fotografia: Philip Ogaard;
musica: The Flash Quartet; montaggio: Juan Botella; interpreti: Eric Magnusson, Nicholas Hope, Ingrid Rubio, Luis Cuenca, Josep Lluís Fonoll, Francisco Rabal; origine: Norvegia/Spagna; produzione: Finn Gjerdrum, BulBul Film AS; durata: 95’
Ambientato in Spagna, più precisamente in Galizia, narra la storia di Almar, marinaio norvegese, che in attesa che venga riparato il suo orologio (recuperato da lui stesso dal fondo del mare), stringe una forte e intima amicizia con un australiano in stretto contatto col mare e con una ragazza spagnola.
8-10 maggio

Rainbow of Indian Films 
La rassegna Rainbow of Indian Films è un evento organizzato dall’Ambasciata dell’India a Roma in collaborazione con la Direzione Generale per il Cinema, Ministero per i Beni e le Attività Culturali e il Centro Sperimentale di Cinematografia - Cineteca Nazionale. 
L’India è entrata nel mondo del cinematografo subito dopo la prima proiezione fatta dai fratelli Lumière a Parigi. Fin dalla fine del XIX secolo i registi indiani cominciarono a girare documentari e, più tardi, ad esplorare le vaste potenzialità del cinema. Un viaggio, questo, cominciato con film leggendari come Raja Harishchandra o Alam Ara e che ha oggi condotto alla costruzione della più grande industria cinematografica del mondo, ricca e diversificata nei temi e nel loro sviluppo. L’industria del cinema indiano ha contribuito alla realizzazione di innumerevoli capolavori cinematografici; molti registi hanno lasciato la loro orma indelebile nel mondo del cinema e diverse personalità del grande schermo sono ormai note in tutto il mondo. Gli Oscar vinti da A.R. Rahman, Gulzar e Resul Pookutty sono viva testimonianza del talento creativo e tecnico del paese.

In senso più ampio, l’industria dell’intrattenimento indiana si è internazionalizzata. È impossibile rendere giustizia alle molte sfaccettature dell’immensa industria cinematografica dell’India in soli tre giorni. L’India ha una ricca tradizione, sia a livello qualitativo che quantitativo, nella produzione regionale di film. Questa rassegna intende presentare film provenienti da diverse parti del paese, un vero arcobaleno di film dall’India, da cui il nome di questo festival, Rainbow of Indian Films. Abbiamo tentato, dunque, di offrire un collage ideale della produzione cinematografica contemporanea del paese che, ci auguriamo, possa interessare gli spettatori, incuriosirli e spingerli in nuove esplorazioni del vasto universo della cinematografia indiana.

Film in versione originale con i sottotitoli in italiano e in inglese - Proiezioni a ingresso gratuito - Film vietati ai minori di anni 18

venerdì 8 

ore 18.20 

Taare Zameen Par (2007) 
Regia: Aamir Khan; soggetto e sceneggiatura: Amole Gupte; fotografia: M. Sethuraaman; musica: Shankar Mahadevan, Loy Mendonsa, Ehsaan Noorani; montaggio: Deepa Bathia; interpreti: A. Khan, Darsheel Safary, Tisca Chopra, Tanay Chheda, Sachet Engineer, Vipin Sharma; origine: India: Aamir Khan Productions, PVR Pictures; lingua: Hindi; durata: 163’
Ishaan Awasthi è un bambino di 8 anni la cui vita è piena di meraviglie che nessun altro sembra apprezzare: i colori, i pesci, i cani e gli aquiloni non sono cose importanti nel mondo degli adulti che sembrano essere più interessati ai compiti, ai voti ed all’ordine. Sembra proprio che Ishaan non riesca a farne una giusta in classe. E finisce quindi in guai più grandi di quelli che i suoi genitori possano gestire tanto da essere spedito in un collegio ad imparare “la disciplina”. Le cose non vanno diversamente nella nuova scuola e Ishaan deve confrontarsi anche con il trauma della separazione dalla famiglia. Un bel giorno Ram Shankar Nikumbh irrompe sulla scena: il nuovo insegnante di arte contagia gli studenti di gioia e ottimismo. Il professore rompe tutte le regole sul “come sono fatte le cose” chiedendo ai ragazzi di pensare, sognare e immaginare, e tutti rispondono con entusiasmo, tutti eccetto Ishaan. Nikumbh presto capisce che Ishaan non è felice a scuola, e comincia a cercare il perché.

Proiezione a inviti
sabato 9

ore 16.00

Dosar (The Companion, 2006) 

Regia: Rituparno Ghosh; soggetto e sceneggiatura: R. Ghosh; fotografia: Aveek Mukhopadhyay; musica: 21 Grams; interpreti: Prasenjit Chatterjee, Konkona Sen Sharma, Chandrayee Ghosh, Shankar Chakraborty, Pallavi Chatterjee, Parambrata Chatterjee; origine: India; produzione: Planman Motion Pictures; lingua: Bengali; durata: 127’
Dosar è ambientato nel contesto urbano contemporaneo di Calcutta: Kaushik e Kaberi sembrano avere una vita coniugale felice. Un giorno un incidente manda in frantumi il palazzo di vetro in cui dimora il loro amore. L’infedeltà di Kaushik è ormai allo scoperto e l’amore è messo alla prova, la fedeltà è messa in dubbio. Kaberi è combattuta tra l’amore per il marito e il dolore che le provoca la sua infedeltà. Come moglie, Kaberi vorrebbe vedere Kaushik nuovamente felice e in salute, ma come donna non riesce a perdonarsi di offrire cure e sostegno allo stesso uomo che ha tradito la sua fiducia. Il film dipinge il modo in cui ciascun personaggio si confronta con le complessità della propria esistenza nel tentativo di comprendere cosa effettivamente significhi un “compagno”, un “dosar” nella nostra vita. Ciascun personaggio è unico e ha il suo personale approccio nei confronti della vita. Dosar è una magnifica saga sulle relazioni interpersonali. Siamo tutti amici, compagni o anima gemella di qualcuno; troveremo tutti una grande profondità in questo lavoro. Ciò che accade quando il mondo dei due protagonisti cade in frantumi è il tema di Dosar. 

ore 18.20

Taare Zameen Par (replica) 
ore 21.15
Oru Pennum Randaanum (Climate for Crime, 2008) 

Regia: Adoor Gopalakrishnan; soggetto: da un romanzo di Thakazhy Shivashankar Pillai; sceneggiatura: A. Gopalakrishnan; fotografia: M.J. Radhakrishnan; musica: Issac Thomas; montaggio: Ajithkumar; interpreti: Asokan, Indrans, Jagadish, Manoj K. Jayan, Praveena, Siddique; origine: India; produzione: A. Gopalakrishnan; lingua: Malayalam; durata: 115’
Il film è ambientato negli anni Quaranta, nello Stato di Travancore, in India. La seconda guerra mondiale che si sta combattendo in Europa ha proiettato la sua ombra anche sull’India britannica. Beni di primo consumo come cibo, vestiti, kerosene e petrolio scarseggiano. Crescita della disoccupazione e razionamento del grano diventano routine. In questo contesto sono ambientate le quattro storie criminose del film: reati commessi in egual misura da poveri derelitti e  fortunati possidenti. In questa collezione di storie moderne, divisa in quattro parti, il regista Adoor Gopalakrishnan ci presenta varie situazioni in cui i protagonisti si confrontano con la condizione umana. Tutti i film di Adoor Gopalakrishnan, che ha fatto parte delle giurie di rinomati festival del Cinema, come Venezia, Singapore, Hawaii, New Delhi, Sochi, Shanghai, si sono aggiudicati premi nazionali e internazionali.

domenica 10

ore 16.00

Sringaram (Dance of Love, 2006) 

regia: Sharada Ramanathan; fotografia: Madhu Ambat; musica: Padamabhushan Lalgudi Jayaraman; montaggio: A. Sreekar Prasad; interpreti: Aishwarya, Junior Balaiya, Aditi Rao Hydari, Manoj K. Jayan, Hamsa Moili, Shashikumar; origine: India; produzione: Golden Square Films; lingua: Tamil; durata: 117’
È l’anno 1920. Madhura nasce nella famiglia della danzatrice del tempio in un remoto villaggio dello stato del Tamil Nadu, nel sud dell’India. Alla rinuncia della madre, Madhura è iniziata al ruolo di ballerina principale del tempio e partecipa a tutte le attività del luogo sacro, inclusi i rituali, la danza e la gestione del villaggio. Madhura prova un crescente disagio nei confronti delle esigenze della società patriarcale locale, impersonata dal signore del villaggio, noto come il “Mirasu”, e decide di sfidare il sistema dall’interno, attraverso la sua sensibilità artistica e femminile. Kama, la seconda danzatrice del tempio e Kasi, il guardiano, rappresentano visioni del mondo contrastanti sia con quella di Madhura che con quella del Mirasu. Il film è ambientato in un periodo di transizione in cui tre fenomeni, al loro apice, interagiscono: il movimento nazionalista, la società patriarcale e la danza. In Sringaram questa azione reciproca conduce all’esplorazione dell’estetica e delle sfumature dell’emancipazione dal piano reale a quello astratto.

ore 18.10

 

A Wednesday (2008) 
Regia: Neeraj Pandey; soggetto: dalle liriche di Irshad Kamil; sceneggiatura: N. Pandev; fotografia: Fuwad Khan; musica: Sanjoy Chowdhury; montaggio: Shree Narayan Singh; interpreti: Naseeruddin Shah, Anupam Kher, Jimmy Shergill, Deepal Shaw, Aamir Bashir, Vijay Bhatia; origine: India; produzione: Anjum Rizvi Film Company, Friday Filmworks, UTV Motion Pictures; lingua: Hindi; durata: 102’
Mumbai, capitale finanziaria dell’India, la città dei sogni, che non dorme mai, una città accelerata, sempre mutevole, patria di Bollywood! Mumbai, piena di bellezza, ma anche di cicatrici. A Wednesday è un thriller girato quasi in tempo reale nella città. Narra la storia di eventi che accadono tra le 2 e le 6 di pomeriggio di un particolare mercoledì. Eventi che non trovano posto in alcun registro ma che toccano profondamente le vite di coloro che ne sono coinvolti. Prakash Rathod è un ispettore di polizia di Mumbai. Era in ufficio, come ogni altro giorno, fino a che non giunge una telefonata da Man. Cosa è accaduto e perché sono il nodo della storia, tenuto come un segreto ben celato. C’è una ragione per cui questo caso non ha testimonianza scritta. Il caso non dovrebbe costituire un precedente.

ore 20.00
Jodhaa Akbar (2008) 
Regia: Ashutosh Gowariker; soggetto e sceneggiatura: Haidar Ali, A. Gowariker; fotografia: Kiran Deohans; musica: A.R. Rahman; montaggio: Ballu Saluja; interpreti: Hrithik Roshan, Aishwarya Rai, Sonu Sood, Kulbhushan Kharbanda, Raza Murad, Suhasini Mulay; origine: India; produzione: Ashutosh Gowariker Productions Pvt. Ltd., UTV Motion Pictures; lingua: Hindi; durata: 205’
Jodhaa Akbar è la storia del più grande imperatore Mughal che abbia mai governato l’India, Julaluddin Mohammad Akbar, e di una fiera giovane principessa Rajput, Jodhaa. Ambientato nel XVI secolo, questa epica storia d’amore prende inizio con l’alleanza matrimoniale tra due culture e religioni: per tornaconto politico il re Bharmal di Amer offre la mano di sua figlia all’Imperatore Akbar. Quando il giovane sovrano Mughal accetta la proposta, non sa ancora che i suoi sforzi per rinforzare le relazioni con i Rajput lo porteranno a conoscere il vero amore. Dal campo di battaglia in cui Jalaluddin è incoronato imperatore, attraverso le vittorie che gli varranno il titolo di Akbar il Grande, fino alla conquista dell’amore dell’incantevole Jodhaa, Jodhaa Akbar traccia l’impressionante ascesa del potente imperatore e della sua storia d’amore con la coraggiosa principessa. 

lunedì 11

chiuso

12-13 maggio

In ricordo di Salvatore Samperi
Nel febbraio 2006 la Cineteca Nazionale aveva organizzato una retrospettiva dal titolo L’occhio indiscreto di Salvatore Samperi. A torto considerato da alcuni come una sorta di Bellocchio più pruriginoso, il cineasta padovano che, prima del suo esordio alla regia con il film Grazie zia, è stato segretario di edizione in alcuni film di Marco Ferreri, ha coerentemente realizzato un cinema contestatario mimetizzandosi ora in forme più sperimentali, ora in cornici più commerciali, ma sempre e comunque contro (Malizia, in primis). Si è spento il 4 marzo di quest’anno, a soli 64 anni e ciò che fa più male è sapere che il regista aveva ripreso a lavorare con due film per la televisione Madame con Nancy Brilli e L’onore e il rispetto, entrambi trasmessi su Canale 5 con un buon successo di pubblico (la seconda serie de L’onore... andrà in onda postuma). La Cineteca Nazionale ha voluto ricordarlo con tre film orgogliosamente autoriali di un Samperi impegnato a rappresentare e a raccontare con uno sguardo polemista, a metà tra un Ferreri e un Buñuel, una società, quella borghese, in disfacimento. A seguire ecco ciò che scrivemmo nel febbraio 2006.
Il volto bellissimo di Lisa Gastoni di fronte a uno specchio. La carne giovanissima e il reggicalze di Laura Antonelli. I tormenti adolescenziali di Alessandro Momo. La società borghese vivisezionata attraverso molteplici linguaggi (la satira antimilitarista di Sturmtruppen, i drammi sontuosi e perfetti come Nené e Ernesto, lo pseudo-giallo Uccidete il vitello grasso e arrostitelo) dove l’iniziazione sessuale appare a una lettura superficiale l’appagamento di spettatori troppo voyeuristi e il sicuro incasso al botteghino, in realtà metafora neanche troppo allegorica del passaggio crudele e terribile dalla giovinezza verso il mondo adulto. Cinema senza redenzione se è vero che il cancro della società borghese risiede proprio nella famiglia stessa. Il cinema di Salvatore Samperi offre a volte una via di fuga nella risata, sempre più simile però a un grido liberatorio visto che dalle illusioni della contestazione (il regista padovano appartiene alla generazione di Faenza e di Bellocchio) poco è mutato. Il panorama attuale regala ben poche possibilità alle indiscrezioni di un regista che ha fatto della macchina da presa un bisturi della società italiana, volontariamente sorda e cieca ai propri vizi privati, ma sempre pronta a esibire le presunte pubbliche virtù.

«Il moralismo di Samperi, come tutti i moralismi, è un umanesimo; esso attacca i mass media e il neocapitalismo in difesa dell’integrità umana minacciata. In altri tempi si sarebbe detto che Samperi è “un idealista”» (Alberto Moravia).

martedì 12

ore 17.00

Ernesto (1979)

Regia: Salvatore Samperi; soggetto: dal romanzo omonimo di Umberto Saba; sceneggiatura: Barbara Alberti, Amedeo Pagani, S. Samperi, José Luis Martinez Molla; fotografia: Camillo Bazzoni; musica: Carmelo Bernaola; montaggio: Sergio Montanari; interpreti: Martin Halm, Michele Placido, Virna Lisi, Turi Ferro, Renato Salvatori, Lara Wendel; origine: Italia/Spagna/Germania Occidentale; produzione: Clesi Cinematografica, José Frade P.C., Albatros Filmproduktion, CLIC; durata: 96’

Nella Trieste del 1898, un ragazzo triestino scopre le sue tendenze omosessuali nell’incontro con un giovane facchino. Licenziato dal lavoro, ricomincia a studiare violino e si fidanza con la sorella di un ricco amico ebreo. Tratto dal romanzo omonimo in cui il poeta Umberto Saba rievoca la propria gioventù, il film è un elegante e decoroso ritratto d’ambiente della Trieste mitteleuropea, grazie anche alla splendida fotografia di Camillo Bazzoni. «Direi che, dopo qualche prova meno felice, Samperi ha ritrovato gli estri più autentici del suo talento rappresentativo. Non gli umori più corrosivi, ma le qualità di uno stile che sa assottigliarsi fino alle estreme nebbiosità, incertezze e piaceri di una sensibilità colta ai suoi albori vitali» (Manciotti).

Film vietato ai minori di anni 14
ore 19.00

Nené (1977)

Regia: Salvatore Samperi; soggetto: dal romanzo omonimo di Cesare Lanza; sceneggiatura: Alessandro Parenzo, S. Samperi; fotografia: Pasqualino De Santis; musica: Francesco Guccini; montaggio: Sergio Montanari; interpreti: Sven Valsecchi, Leonora Fani, Tino Schirinzi, Vittoria Valsecchi, Paola Senatore, Rita Savagnone; origine: Italia; produzione: San Francisco Film; durata: 100’

I disinganni e le curiosità erotiche dell’infanzia attraverso i sorrisi e i pianti del piccolo, precoce e sdentato Jo, innamorato della cugina Nené più grande e già più esperta. Sullo sfondo: un’imprecisata campagna lacustre che potrebbe essere padana e le elezioni del 18 aprile 1948 con la sconfitta del Fronte popolare delle sinistre. Tra i migliori film di Salvatore Samperi, Nené annovera la pastosa fotografia di Pasqualino De Santis, le musiche di Francesco Guccini e un Ugo Tognazzi nella parte del barbiere rosso padano, che non figura nei titoli. «Del romanzo di Cesare Lanza (Mondadori), Samperi e Parenzo hanno conservato le tenui trasparenze, i giochi di memoria, le atmosfere alla Alain Fournier, però in un quadro più stoico e consapevole. Nené ha anche il merito di presentare, fra gli altri interpreti tutti intonati, un ottimo Tino Schirinzi, che affronta con grande coraggio l’ingrata figura del padre riuscendo a strappare per il pover’uomo perfino un po’ di simpatia» (Kezich). 

Film vietato ai minori di anni 14
12-14 maggio

Carlo Levi e il cinema: valori, utopia, impegno

La Cineteca Nazionale, la Fondazione Carlo Levi e l’Archivio audiovisivo del movimento operaio e democratico, in collaborazione con altri autorevoli partner, organizzano dal 12 al 15 maggio un’importante ed articolata iniziativa dedicata a Carlo Levi (Torino, 1902 - Roma, 1975). Si tratta della prima edizione di un vasto progetto sulle personalità del mondo della cultura del Novecento. La manifestazione si articola su due momenti: un convegno a commento delle testimonianze visive sull’attività culturale e sull’impegno politico di Carlo Levi (Archivio Audiovisivo del Movimento Operaio e Democratico, 12 maggio), con i documenti conservati dall’Istituto Luce e dall’Aamod una rassegna dei film ai quali Carlo Levi ha collaborato come scenografo (Patatrac di Gennaro Righelli, 1931, appena restaurato dalla Cineteca Nazionale), costumista (Pietro Micca di Aldo Vergano, 1938, di cui sopravvivono soltanto 5’ conservati dal Museo Nazionale del Cinema), sceneggiatore (Il grido della terra di Duilio Coletti, 1949), autore del romanzo (Cristo si è fermato a Eboli di Francesco Rosi, 1979). La rassegna di film si terrà al Cinema Trevi/Cineteca Nazionale (Roma, 12-14 maggio) e al Cinema Massimo/Museo Nazionale del Cinema (Torino, 15 maggio). Al convegno parteciperanno tra gli altri: Nello Ajello, Mino Argentieri, Alessandra Broccolini, Mimmo Calopresti, Edoardo Ceccuti, Raya Cohen, Letizia Cortini, Maurizio Fallace, Goffredo Fofi, Daniela Fonti, Bianca Maria Frabotta, Ansano Giannarelli, Raffaele La Capria, Marcella Marmo, Emiliano Morreale, Silvio Perrella, Francesco Rosi, Guido Sacerdoti,  Maria Rosa Santiloni, Donato Tamblè, Sergio Toffetti, Lorenzo Ventavoli. 
La rassegna, che ha ricevuto l’Adesione del Presidente della Repubblica, è curata da: Centro Sperimentale di Cinematografia - Cineteca Nazionale, Archivio audiovisivo del movimento operaio e democratico, Fondazione Carlo Levi, con l’adesione e la collaborazione di Istituto Luce, Museo Nazionale del Cinema di Torino, Soprintendenza archivistica per la Basilicata, Fondazione Ippolito Nievo, con i Patrocini e la promozione del Ministero per i Beni e le Attività Culturali e del Comune di Roma - Assessorato alla Cultura.
Carlo Levi e il cinema. Lo sceneggiatore
ore 21.00

Introduzione di Goffredo Fofi e Raya Cohen (Università Federico II di Napoli)
a seguire

Il grido della terra (1949)
Regia: Duilio Coletti; soggetto: Maria R. Berardi, Tullio Pinelli; sceneggiatura: Lewis F. Gittler, con la collaborazione di Carlo Levi, Giorgio Prosperi, Alessandro Fersen; fotografia: Domenico Scala; musica: Alessandro Cicognini; montaggio: Mario Serandrei; interpreti: Marina Berti, Andrea Checchi, Vivi Gioi, Carlo Ninchi, Filippo Scelzo, Luigi Tosi; origine: Italia; produzione: Lux Film; durata: 90’

«Ex deportati in Germania, un chirurgo ebreo e la sua futura nuora raggiungono a guerra finita la Palestina e s’incontrano con David, figlio del primo e promesso sposo della seconda, attivamente impegnato nella lotta antibritannica. Le firme di Alessandro Fersen, Carlo Levi e Giorgio Prosperi suggeriscono le nobili intenzioni di questo film Lux sul tema della Terra Promessa e della fondazione dello Stato di Israele» (Morandini). «Il film affronta per la prima volta uno dei problemi politici internazionali più rilevanti nel dopoguerra. La sua realizzazione, contemporanea alla soluzione della questione palestinese, è a suo modo un esempio di cinema in diretta, influenzato evidentemente dal coevo neorealismo. Il campo di raccolta dei profughi ebrei che era stato effettivamente allestito a Palese, frazione del capoluogo pugliese e sede del suo aeroporto, fu l’ambiente reale della prima parte del film fino all’imbarco clandestino degli ebrei. Alcuni esterni ambientati in un centro abitato della Palestina furono girati nella città vecchia di Bari» (Attolini).
Ingresso gratuito

mercoledì 13
ore 16.45
Grazie zia (1968)

Regia: Salvatore Samperi; soggetto: S. Samperi; sceneggiatura: S. Samperi, Sergio Bazzini; collaborazione alla sceneggiatura: Pier Giorgio Murgia; fotografia: Aldo Scavarda; musica: Ennio Morricone; montaggio: Alessandro Giselli; interpreti: Lisa Gastoni, Lou Castel, Gabriele Ferzetti, Luisa De Santis, Massimo Sarchielli, Nicoletta Rizzi; origine: Italia; produzione: Doria G. Film; durata: 95’

Grazie zia, opera d’esordio del venticinquenne regista padovano, uscì nelle sale italiane, proprio quando Parigi era in pieno svolgimento il joli mai. Samperi con questo film si segnalò come uno dei più importanti esponenti di quella nuova generazione cinematografica legata agli umori della contestazione. Presentato con successo al festival di Locarno, il film consacrò i due interpreti principali Lou Castel (protagonista di un altro importante esordio: I pugni in tasca) e Lisa Gastoni (premiata con una Targa d’Oro - David di Donatello). Il direttore della fotografia Aldo Scavarda ha ottenuto il Nastro d’Argento nel 1969. Il ciclo di preservazione è stato effettuato sulla base di una lavanda sonoro conservato dalla Cineteca Nazionale, giudicato, dopo confronti e controlli, come  matrice migliore. Di questo, presso il laboratorio di Cinecittà Studios, è stato realizzato un controtipo che insieme al negativo colonna è servito per la stampa del nuovo positivo presentato in occasione della retrospettiva dedicata nel 1998 al ventennale del ’68 alla mostra di Venezia.

La Lucania di Carlo Levi nel documentario italiano
ore 18.30

La Lucania di Levi (1961) 

Regia: Massimo Mida; fotografia: Luigi Zanni; musica: Egisto Macchi; montaggio: Pino Giomini; origine: Italia; produzione: Giorgio Patara; durata: 10’ 
«Il cortometraggio si avvale di un ritmo particolare suggerito nel montaggio dalla musica e dal testo parlato. Su questo ritmo si scandisce la breve e intensa vita del poeta lucano Rocco Scotellaro, che il grande quadro di Carlo Levi – 18 metri di lunghezza per tre di altezza – racconta in tre distinte sezioni. Nella prima sezione è rappresentata la madre e la casa di Tricarico con la salma di Rocco; la seconda mostra una carovana di contadini composta di uomini, donne e bambini che, con gli animali e gli attrezzi, sono in marcia verso la campagna dove passeranno la giornata lavorativa; la terza, infine, ritrae il giovane poeta mentre tiene un comizio, attorniato dai suoi amici e dai suoi compagni di lotta» (Massimo Mida).

a seguire

Come scorrono i giorni (1962)

Regia: Axel Rupp; fotografia: Mario Carbone; musica: Chet Baker; origine: Italia; produzione: S.E.D.I.; durata: 9’ 
Cartello iniziale dopo i titoli di testa: «In certi paesi del meridione il tempo ha una sua misura antica; giorno dopo giorno, con un ritmo solenne, e crudele si avvicendano le epoche della vita e, tra la vita e la morte, il lavoro (come destino) senza senso. Queste immagini ci parlano di Aliano, il paese di Cristo si è fermato ad Eboli. La povertà ed il primitivismo nella vita sociale sono il nucleo di una descrizione del paese: luoghi, abitanti, costumi».

a seguire

Carlo Levi e i colori del tempo (1971)
Regia: Mario Bologna; fotografia: Salvatore Caruso; musica: Carlo Savina; origine: Italia; produzione: C.P. Cinematografica; durata: 16’
Un momento dell’artista al lavoro. Il concetto del tempo è per lui legato ad un recupero del tempo umano, nei ritmi della natura. Levi è ritratto mentre ritocca il suo autoritratto. 
a seguire
Omaggio a Carlo Levi (1984)
Regia: Mario Carbone; testo: Elisa Magri; voce: Claudio Capone; fotografia: M. Carbone; musica: Egisto Macchi; origine: Italia; produzione: D.A.R.C.; durata: 12’

Nella situazione attuale della Lucania e di Aliano si colloca il ricordo di Carlo Levi, che qui visse il suo confino negli anni trenta. Egli s’ispirò sempre a quella esperienza, sia nella sua pittura che nei suoi celebri scritti. Il filmato documenta tutto ciò anche con immagini d’epoca, oltre che attuali, la tomba di Levi.
a seguire

La farfalla e la candela (1985) 

Regia: Paolo Boccio; commento: Carmine Benincasa; fotografia: Mario Carbone; musica: Egisto Macchi, Lamberto Macchi; origine: Italia; produzione: Ferzaco; durata: 10’

La storia di Carlo Levi ed i suoi rapporti con il Sud, paragonati alla leggenda persiana del titolo. Documentazione del viaggio in Lucania degli anni Sessanta ed immagini attuali del paese dove sembra non sia cambiato nulla.
Carlo Levi e il cinema. L’autore del commento 

ore 20.00 
La Rivoluzione. Parole e immagini (1967)

Regia: Giovanni Angella; origine: Italia; produzione: Unitelefilm, durata: 13’

Attraverso i manifesti dell’avanguardia russa degli anni Venti del Novecento, il cortometraggio ripercorre alcune tappe fondamentali della rivoluzione d’ottobre, testimoniando la partecipazione degli artisti, dei pittori e dei grafici sovietici agli avvenimenti che cambiarono la storia del mondo, e sottolineando la funzione sociale che la loro attività ebbe per informare e mobilitare le masse operaie e contadine della Russia. Repertorio fotografico e cinematografico sovietico. Musiche da 11ª e 7ª sinfonia di Dimitri Sciostakovic e canzoni Popolari Russe. Testo scritto da Carlo Levi.
ore 20.30

Cristo si è fermato a Eboli (1979)
Regia: Francesco Rosi; soggetto: F. Rosi, Tonino Guerra, dal libro di Carlo Levi; sceneggiatura: F. Rosi, T. Guerra, Raffaele La Capria; fotografia: Pasqualino De Santis; musica: Piero Piccioni; montaggio: Ruggero Mastroianni; interpreti: Gian Maria Volonté, Paolo Bonacelli, Alain Cuny, Lea Massari, Irene Papas, François Simon; origine: Italia/Francia; produzione: Vides Cinematografica, Fides Cinematografica, Rai, Action Film; durata: 150’
«Fra l’estate del ’35 e quella del ’36, Carlo Levi fu confinato politico in due paesi della Lucania (Grassano e Aliano), dove incontrò un’antica civiltà meridionale e contadina ancora esclusa da ogni vero contatto con il potere centrale. Medico, pittore e scrittore, il piemontese Levi registrò la sua esperienza nel libro Cristo si è fermato a Eboli, punto di riferimento di tutta la meridionalistica italiana dopo il 45. Non è certo un caso che Francesco Rosi, dopo vent’anni di film tutti dedicati ai problemi del Sud, sia finalmente arrivato al classico libro di Levi, di cui propone un rispecchiamento cinematografico che sarà occasione di rinnovati dibattiti. Poco interessato per temperamento alla chiave antropologico-magica del testo, da cui si è dipartita la ricerca di Ernesto De Martino, Rosi guarda piuttosto alle implicazioni socio-politiche dell’indagine di Levi, che lungi dall’essere superate possono aprire oggi una nuova prospettiva sull’emarginazione dalla politica e sull’esclusione dal potere delle masse popolari non soltanto lucane (e se ne vedrà più ampia testimonianza nella versione televisiva dell’opera, più lunga di circa un’ora, divisa in quattro puntate). Come già fece per Il momento della verità, il regista affida la sua ricerca alla macchina da presa in un’ottica tutt’altro che neorealistica, anzi stilisticamente molto raffinata. E se Volontè dà una versione addolcita e sommessa dei contagiosi entusiasmi di Levi, in mezzo a efficaci attori naturali spicca l’ironia di Paolo Bonacelli che fa di don Luigino, il podestà fascista, una figura indimenticabile» (Kezich).

giovedì 14

Carlo Levi e il cinema

ore 18.00 

Tavola rotonda con Mino Argentieri, Biancamaria Frabotta, Raffaele La Capria, Sergio Toffetti
Carlo Levi e il cinema. Scenografo e costumista
a seguire
Patatrac (1931)

Regia: Gennaro Righelli; soggetto: Gino Rocca, Dino Falconi; sceneggiatura: Aldo Vergano; fotografia: Carlo Montuori; musica: Ezio Carabella, Felice Lattuada; montaggio: Giorgio C. Simonelli, G. Righelli; interpreti: Armando Falconi, Arturo Falconi, Maria Jacobini, Giorgio Bianchi, Cesare Zoppetti, Gretel Berndt; origine: Italia; produzione: Cines; durata: 69’

Un nobile, dai modi raffinati, è sempre alla conquista di belle donne, che spesso accettano la sua corte solo per frequentare ambienti di classe, finché si lega a una bella signora. «Armando Falconi è ormai l’attore destinato a impersonare un immutabile tipo di gaudente spendaccione e buon figliolo, sempre alle prese con debiti e donnine; e l’Armando che tutti han visto alla ribalta ora riappare anche sullo schermo. Dopo Rubacuori ecco Patatrac; e dopo Patatrac pare che si stia preparando Il bravo ragazzo: un titolo che è tutto un programma. “Un crudel destin / m’ha perseguitato / fin da bambini non m’ha risparmiato”, dice il testo autentico del “motivo conduttore” di questo film, edito dalla Cines, ideato da Gino Rocca e da Dino Falconi, e diretto da Righelli; il crudel destro di vedere “sul più bel” andare a monte la più innocente delle imprese o delle marachelle. Allora si agitano i cespugli delle sopracciglia di Armando, le mani si levano in segno di resa dinanzi al più candido stupore; ma poi, con lo stesso entusiasmo, con lo stesso fervore, si corre dietro alla prossima e immancabile disavventura» (Gromo). Scenografie di Carlo Levi ed Enrico Paulucci.
Ingresso gratuito

a seguire

Scena da Pietro Micca di Aldo Vergano (1938, 5’), costumi di Italo Cremona e Carlo Levi, con la collaborazione di Mollino.
Il film, girato nel 1937 e uscito nei primi mesi del 1938, è tratto da un romanzo di Luigi Gramegna, I Dragoni Azzurri, con la sceneggiatura dei giovani Ettore Maria Margadonna e Sergio Amidei, oltre che dello stesso Vergano. I disegni/acquerelli preparatori sono di Carlo Levi. Pietro Micca è considerato perduto, salvo una scena donata al Museo Nazionale del Cinema da Carlo Petruzzelli che nel film fa la parte del bambino Vigin. 
Ingresso gratuito

venerdì 15 

Ricordando Mino Reitano

Il 27 gennaio 2009 si è spento Beniamino Reitano, noto come Mino, un’icona indiscussa della musica nazional popolare italiana. La sua poetica si fondava sull’amore romantico, quello unico, di un’intera vita, ma anche sul Meridione e sulla tragedia dell’esilio dell’emigrante, costretto ad abbandonare le proprie radici per trovare lavoro. Il corpo e la voce di Mino hanno “raccontato” tutto ciò con autenticità inarrivabile, rappresentando simbolicamente i milioni di volti silenziosi lontani dai loro paesi natii. Basta ritornare alla memoria dei titoli di alcuni suoi album degli anni ‘70 come L’uomo e la valigia, Ti amo tanto tanto, Partito per amore, Omaggio alla mia terra per regalarci subito l’idea di un uomo semplice ma mai banale. Autore delle musiche di quasi tutte le canzoni da lui incise (spesso in collaborazione con il fratello Franco), ha scritto brani anche per altri artisti (quello più celebre è Una ragione di più, cantato da Ornella Vanoni) nonché celebri canzoni per bambini, prima fra tutte La sveglia birichina. Al cinema, contrariamente ad altri suoi colleghi, non si è mai concesso al musicarello, interpretando ruoli a tutto tondo, ben svincolati dalla sua professione di cantante. Anche se i film da lui interpretati sono da considerarsi dei veri e propri “oggetti smarriti” del nostro cinema italiano: dagli introvabili Tara Pokì (1971) di Amasi Damiani e Lady Football (1979) di Italo Martinenghi agli (in)visibili italiani Una vita lunga un giorno (1973) di Ferdinando Baldi e Povero Cristo (1975) di Pier Carpi. Ha inoltre interpretato se stesso in film quali Sono pazzo di Iris Blond (1996) di Carlo Verdone e L’ultimo mundial (1999) di Antonella Ponziani e Tonino Zangardi. Sulla sua profonda fede cattolica, incrollabile anche durante la dolorosa malattia che lo portò alla morte, ecco che cosa disse a Bruno Volpe, giornalista di «Petrus», il quotidiano on-line sul Pontificato di Benedetto XVI: «Non voglio lasciare nulla in sospeso con alcuno. Il cristianesimo è saper dimenticare, lasciarsi alle spalle rancori e risentimenti, abbandonarsi liberamente alla misericordia. Senza perdono la nostra fede sarebbe vuota. Io stesso chiedo perdono nel caso abbia danneggiato qualcuno, anche se, mi creda, nel limite delle mie possibilità, ho sempre cercato di aiutare e comprendere tutti. Se non ci sono riuscito, spero davvero vogliano scusarmi».

ore 17.00

Sono pazzo di Iris Blond (1996)

Regia: Carlo Verdone; soggetto e sceneggiatura: Francesca Marciano, Pasquale Plastino, C. Verdone; fotografia: Danilo Desideri, Pascale Dhont, Jo Van Hove, Isabel Jacqmin; musica: Lele Marchitelli; montaggio: Antonio Siciliano; interpreti: Carlo Verdone, Claudia Gerini, Andrea Ferreol, Nello Mascia, Mino Reitano, Nuccia Fumo; origine: Italia; produzione: Cecchi Gori Group, Tiger Cinematografica; durata: 113’

«Romeo, cantante e musicista di fama negli anni Settanta, viene lasciato dalla fidanzata. Una cartomante gli predice che incontrerà una donna straniera il cui nome è quello di un fiore e che gli cambierà la vita. Imbarcatosi come pianista su una nave da crociera, incontra Marguerite, una signora belga che canta le canzoni di Jacques Brel nei locali di Bruxelles e, ritenendo sia lei la donna della profezia, va a vivere con lei nella città belga. Il rapporto tra i due va avanti in maniera stanca e prevedibile. Una sera, in un fast-food, Romeo conosce una cameriera di nome Iris, ragazza italiana emigrata in Belgio con il padre. A poco a poco Romeo scopre che Iris canta e scrive versi e, dopo qualche esitazione, le consiglia di scrivere ed eseguire canzoni complete. I due decidono di formare un gruppo, fanno una prova in uno studio di registrazione, ottengono un ingaggio, si danno il nome di Iris Blond and the Freezer e si esibiscono con successo in molti locali» (www.cinematografo.it). Storia di musica ed emigranti, Sono pazzo di Iris Blond molto probabilmente si è ispirato alle vicende di Mino Reitano che non a caso interpreta se stesso con saggia ed elegante autoironia.

ore 19.00

Una vita lunga un giorno (1973)

Regia: Sam Livingstone [Ferdinando Baldi]; soggetto e sceneggiatura: S. Livingstone; fotografia: Aiace Parolin; musica: Franco e Mino Reitano; montaggio: Eugenio Alabiso; interpreti: Ewa Aulin, Mino Reitano, Philippe Leroy, Eva Czemerys, Luciano Catenacci, Franco Fantasia; origine: Italia; produzione: Bobo Produzione Film; durata: 92’

«Cultissima unica opera che vede in un ruolo serio [...] Mino Reitano. Grandissimi i suoi momenti romantici con Ewa Aulin e quando si trova adescato da Eva Czemerys. Canta anche la canzone del film, scritta assieme al fratello. Nella storia assolutamente pazzesca, è un marinaio italiano all’estero che per amore della bionda Ewa Aulin, che si deve operare al cuore e ha bisogno di soldi, decide di fare da preda in un gioco sadico e criminale organizzato dal depravato Philippe Leroy. Una sorta di Partita pericolosa, insomma. Ma anche la fidanzata faceva parte del gioco. Così arriva un grande finale melodrammatico che Mino regge come si conviene. Molto gettonato a Blob» (Giusti).

Film vietato ai minori di anni 14
ore 21.00

Povero Cristo (1975)

Regia: Pier Carpi; soggetto e sceneggiatura: P. Carpi; fotografia: Guglielmo Mancori; musica: Mario Migliardi; montaggio: Daniele Alabiso; interpreti: Mino Reitano, Rosemarie Dexter, Raoul Grassilli, Curd Jurgens, Edmund Purdom, Roberto Bivio; origine: Italia; produzione: Nord Film; durata: 98’

«Megacult del [...] Pier Carpi e, soprattutto, di Mino Reitano. Basta dare un’occhiata al cast per renderci conto che questa variazione della storia di Cristo che vede Mino nei panni di Gesù, Paolo Gozlino in quelli di Giovanni Battista e Roberto Brivio, ex dei Gufi, come Barabba non può non essere un qualche capolavoro. Alto, basso, che importa. Riportiamolo alla luce. La storia vede il giovane immigrato Mino che in una notte deve dimostrare a un uomo misterioso l’esistenza di Gesù Cristo. Assieme a Rosemarie Dexter - Maria Maddalena inizia a fare strani incontri che lo porteranno a identificarsi direttamente con Gesù Cristo. Ma veramente non l’ha visto nessuno?» (Giusti).

sabato 16 

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

Piso pisello (1981)
Regia: Peter Del Monte; soggetto: Bernardino Zapponi; sceneggiatura: B. Zapponi, P. Del Monte; fotografia: Giuseppe Lanci; musica: Fiorenzo Carpi; montaggio: Sergio Montanari; interpreti: Luca Porro, Fabio Peraboni, Alessandro Haber, Valeria D’Obici, Victoria Gadsden, Piero Mazzarella; origine: Italia/Germania; produzione: Clesi Cinematografica, Rai, Polytel International; durata: 103’
Il tredicenne Oliviero, figlio di due sessantottini, è più maturo della sua età. Ha un’esperienza sessuale con May, che rimane incinta, e per nulla turbato dall’evento veste con naturalezza i panni di padre, mentre attorno a lui gli adulti vanno per la loro strada. «Dov’è la grazia gentile del film? Nell’idea burlesca dei due ragazzi legati da un vincolo assurdo, nel garbo con cui la fiaba allude alla condizione del vivere in una grande città, nell'impertinenza che contrappone a una generazione di trentaquarantenni regrediti davvero all’infanzia perché smarritasi nei labirinti dello snobismo culturale e del velleitarismo artistico quella di giovanissimi che, serbandosi puliti, prendono la vita di petto e tengono alte le bandierine della libertà e della fantasia. Piso Pisello è il più maturo tra i film di Peter Del Monte» (Grazzini).
ore 18.20
Voltati Eugenio (1980)

Regia: Luigi Comencini; soggetto e sceneggiatura: L. Comencini, Massimo Patrizi; fotografia: Carlo Carlini; musica: Fiorenzo Carpi; montaggio: Nino Baragli; interpreti: Francesco Bonelli, Saverio Marconi, Dalila Di Lazzaro, Bernard Blier, Carole André, Memè Perlini; origine: Italia/Francia; produzione: Achille Manzotti per Intercontinental Film Company e Margaret Menegoz e Simon Mizrahi per Les Films du Losange, Gaumont, Moonfleet; durata: 109’
Il piccolo Eugenio, figlio di due sessantottini, viene sballottato da una parte all’altra, senza che nessuno si preoccupi delle sue esigenze. «È il mio film più personale, sì, personale, quasi un’autobiografia [...]. Non mi riconosco in nessuno dei personaggi ma sono tutte osservazioni mie, ricordi, gente che ho conosciuto. Tutte le coppie oggi si dividono [...] e questi bambini, che hanno un’intelligenza acuta e sanno anche quello che non gli si dice, restano così, come nel film. Eugenio sparisce nel vuoto, perché la sua storia è una favola, come tutti i miei film. Ma intorno a lui nessuno è “cattivo”: non è una galleria di mostri, ma la rappresentazione di una società dove non si saldano più le diverse componenti» (Comencini).

ore 20.30

L’albero delle pere (1998)
Regia: Francesca Archibugi; soggetto e sceneggiatura: F. Archibugi; fotografia: Luca Bigazzi; musica: Battista Lena; montaggio: Esmeralda Calabria; interpreti: Valeria Golino, Sergio Rubini, Stefano Dionisi, Niccolò Senni, Francesca Di Giovanni, Chiara Noschese; origine: Italia; produzione: Dania Film, Emme Cinematografica, Istituto Luce, Rai; durata: 90’

«Da quante proiezioni del festival si emerge rimescolati dentro, con la sensazione di aver conosciuto gente vera e addirittura con la curiosità di cosa gli succederà dopo? Che ne sarà del ragazzo Siddharta (Niccolò Senni, una rivelazione), figlio 14enne di Silvia e Massimo, e della sorellina Domitilla (Francesca Di Giovanni), figlia del probo Roberto (Stefano Dionisi) altro “ex”? Per essersi punta con una siringa della madre tossica, la bimba di 5 anni si è beccata l’epatite C: e l’alacre fratellastro si prodiga per fronteggiare la situazione tenendone fuori l’amatissima Silvia. Il seguito potete vederlo al cinema, perché la pellicola è già in prima visione. Tutto si svolge nel quartiere romano del Testaccio, a cavallo delle festività di fine anno, ed è un’occasione per la Archibugi di riproporre un tema a lei caro: il fallimento di una generazione di genitori immaturi, la speranza in un mondo salvato dai ragazzini. Tra i quali Siddharta, ironizzando da solo sul suo nome tributario a una stupida moda d’epoca, prende coscienza di sé alternando lo studio della chitarra alle navigazioni su Internet. Più che la trama avvincono le varie situazioni intonate a quell’intimismo sociale che l’autrice aveva già sperimentato in Il grande cocomero» (Kezich).
Ingresso gratuito

a seguire

Relazione dello psicanalista Alberto Angelini e incontro moderato da Fabio Castriota 

domenica 17

Don Milani, un prete scomodo (anche) al cinema

Ci si è spesso posti un quesito non solamente cinefilo sulla trasposizione cinematografica di figure scomode, complesse, realmente vissute. Spesso il passaggio dal corpo reale a quello fantasmatico del film ha nuociuto, come se la macchina da presa rendesse in un unico colore, banalizzando personaggi che meriterebbero una lettura meno superficiale. È dunque (quasi) una missione (im)possibile raccontare per immagini una figura così poliedrica come Don Lorenzo Milani Comparetti (Firenze, 27 maggio 1923 - Firenze, 26 giugno 1967), figura controversa della Chiesa cattolica negli anni Sessanta e Settanta, oggi rivalutata per il suo impegno civile nell’educazione dei poveri e per il valore pedagogico della sua esperienza d’insegnante? Curiosamente, ad eccezione del conosciuto e abbastanza recente film televisivo Don Milani, il priore di Barbiana di Andrea e Antonio Frazzi, interpretato da Sergio Castellitto, andato in onda in due puntate nel dicembre 1997 su Rai Due, i film di Don Milani sono degli autentici (In)visibili italiani degli anni Settanta. Oltre quindi a far riemergere alla luce opere nascoste, nel consueto interesse cinetecario, l’omaggio della Cineteca Nazionale al priore di Barbiana può essere una riflessione utile sul perché i due film Un prete scomodo e Don Milani sono degli oggetti smarriti. Erano così impari rispetto al modello reale da meritare un oblio non solo cinefilo? In tale contesto si è voluto inserire anche Proibito rubare di Comencini, visto come archetipo neorealista al futuro Don Milani. Chicca d’inestimabile valore storico ma anche emotivo è il cortometraggio Lettera da Barbiana che descrive in soli ma intensi 10 minuti la scuola di Barbiana nel 1963. Ma Don Milani che idea aveva del cinema e, in special luogo, di quello religioso? In una lettera del 15 febbraio 1953 in merito a un film sulla vita di Gesù e indirizzata al regista Maurice Cloche che avrebbe dovuto realizzare il progetto, Don Milani scriveva: «La mia preparazione è esclusivamente ecclesiastica (rurale!) e non ho la più elementare nozione d’arte o di cinema. Tutto quello che potrei fare è di studiare uno schema generale (indicando i caratteri essenziali della vita di Gesù) dal punto di vista catechistico e dell’apostolato [...]. Faccia dunque, la prego, un film che abbia l’austerità di un documentario scientifico, fonte d’informazione utile per lo specialista e nello stesso tempo appassionante testimonianza per l’analfabeta. Il ricco e il povero (di cultura) hanno lo stesso diritto di conoscere il loro Maestro com’era, “senza glosse” [...]. Lo scopo del film deve essere, secondo me, catechistico [...]. Immagini di Palestina (paesaggi, case, strade, mercati, lavori, visi, [...] miseria, sporcizia, ecc.) daranno una idea più precisa che molte parole. Andare a fotografare dal vero la fame che tormenta oggi la Palestina ci darà il più giusto sfondo alla Vita del Signore. Un popolo di schiavi, folle senza pane, bambini rachitici, sofferenze di tutti i generi  [...], ecco il mondo che Gesù ha abbracciato. Il disoccupato e l’operaio d’oggi dovranno uscire dal cinema con la certezza che Gesù è vissuto in un mondo triste come il loro, che ha come loro sentito che l’ingiustizia sociale è una bestemmia, come loro ha lottato per un mondo migliore [...]. Se al contrario non fosse possibile fare il film in Palestina si potrebbe tentare un film tutto differente: abiti moderni, visi europei. L’esattezza scientifica solamente nello studio psicologico (conosce il quadro moderno francese Jésus et la samaritaine (in un bar!)? Non mi ricordo l’autore, ma l’ho visto su Le Christ dans l’art français del padre Doncoeur. Lo cerchi, La prego». Per l’omaggio a Don Milani un sentito ringraziamento va a Graziano Marraffa, presidente dell’Archivio storico del cinema italiano, che ci ha gentilmente concesso la copia del film Un prete scomodo.

ore 17.00

Proibito rubare (1948)

Regia: Luigi Comencini; soggetto: Suso Cecchi d’Amico, L. Comencini, da un’idea di Gigi Martello; sceneggiatura: Aldo Buzzi, S. Cecchi d’Amico, L. Comencini, Armando Curcio; fotografia: Aldo Tonti; musica: Nino Rota; montaggio: Adriana Novelli; interpreti: Adolfo Celi, Tina Pica, Mario Russo, Luigi Dermastro, Antonio Cirelli, Clemente De Michele; origine: Italia; produzione: Carlo Ponti e Gigi Martello per Lux Film; durata: 82’
«Nella Napoli del primo dopoguerra un padre missionario veneto, in procinto d'imbarcarsi per il Kenya, si accorge che è meglio portare il Vangelo tra gli scugnizzi napoletani che tra gli africani, e fonda una piccola Città dei ragazzi. 1° film di L. Comencini, buon esempio di neorealismo minore in rosa. Vivace descrizione di una Napoli alla Marotta, sagace equilibrio tra toni drammatici e sorridente ottimismo, qualche concessione al folclore, un bel crescendo nella 2ª parte. 1° ruolo importante per il giovane A. Celi. Scritto dal regista con Suso Cecchi D'Amico esordiente» (Morandini). «Il produttore [l’ingegner Gatti della Lux] mi disse: “Facciamo una Città dei ragazzi all’italiana”. A questo punto scoprii in me la vocazione a un linguaggio che si serve del paradosso per rappresentare la realtà: posto di fronte al compito di fare a Napoli, dove le condizioni di vita nel dopoguerra erano ben diverse da quelle americane, una versione italiana del film di Taurog (Bogs Town è del 1938), mi sono lasciato suggerire dalla realtà napoletana lo spunto per capovolgere la situazione. Proibito rubare racconta la storia non di un prete caritatevole verso poveri ragazzi perduti ma quella di un gruppo di ragazzi perduti che diventano caritatevoli verso un povero illuso» (Comencini). 
ore 19.00

Un prete scomodo (1975)

Regia: Pino Tosini; soggetto: P. Tosini, Enzo Allegri; sceneggiatura: Luciano Lucignani; fotografia: Giuseppe Aquari; musica: Michele Francesio; montaggio: Mario Morra; interpreti: Enrico Maria Salerno, Giuliana Rivera, Ugo Bologna e attori non professionisti; origine: Italia; produzione: Film Boxer Italiana; durata: 101’

«Già applaudito dalla critica al festival di Taormina del luglio dell’anno scorso, il film si presenta di facile lettura per il pubblico. Sottolineando l’aspetto umano di Don Milani, e in particolare esaltandone il valido e rivoluzionario metodo didattico, il regista riesce a far convergere l’attenzione sull’aspetto “politico” del priore di Barbiana: i suoi interventi presso i padroni delle fabbriche  del luogo, le proteste contro l’autorità ecclesiastica, compresa quella contro il proclama militarista dei cappellani militari riunitisi a Firenze (che gli costò un’assoluzione in vita nel ’66 e una condanna in appello nel ’68, un anno dopo la morte). Salerno si rivela un abile e misurato interprete, anche se talvolta eccede in pathos. Non ci sembra comunque che alcune pecche “tecniche” del film e l’accento più umano che politico siano sufficienti a intaccare un film che ha il pregio di testimoniare, con serietà e fedeltà agli scritti, l’opera umile e intelligente di Don Lorenzo Milani» (Ferraù). «Il curriculum professionale non incoraggiava liete speranze sull’attitudine del regista Pino Tosini a fare un film su don Lorenzo Milani, il priore di Barbiana. Invece Un prete scomodo [...] si rivela opera di notevole interesse in quanto riesce a legare l’attenzione dello spettatore ai dati di una complessa esperienza religiosa, sociale e psicologica. [...] Non è cosa da poco. E gran parte del merito va ad Enrico Maria Salerno, il quale interpreta don Milani con grande misura, senza cedere alle facili tentazioni del carattere puntiglioso e aggressivo del personaggio» (Meccoli). 

Copia proveniente dall’Archivio storico del cinema italiano - Ingresso gratuito

ore 21.00

Lettera da Barbiana (1963)

Regia: Ennio Lorenzini; fotografia: Giuseppe Pinori; commento: Mario Curti; origine: Italia; produzione: Topazio; durata: 10’

Imprescindibile e raro documentario che ritrae e descrive la quotidianità della scuola di Barbiana. Parlano gli allievi di allora. Appare un Don Milani sorridente e col cappello. Uno dei primi documentari di Ennio Lorenzini (Roma, 1934-1982). Dopo un periodo in cui è preponderante nei suoi lavori l’impegno politico e sociale come Lettera da Barbiana, Lorenzini si dedica a lavori commissionati da varie industrie, prime fra tutte la Fiat. Anche il suo esordio al lungometraggio è un documentario: Les algerins (1965). Il suo primo film a soggetto è Cronaca di un gruppo (1968), realizzato per gli “sperimentali” televisivi. Lavorerà sempre in televisione con l’eccezione del suo film più conosciuto Quanto è bello lu murire acciso. Morirà a soli quarantotto anni in un incidente stradale.

a seguire

Don Milani (1976)

Regia: Ivan Angeli; soggetto: I. Angeli, Bruno Paolinelli; sceneggiatura: I. Angeli, B. Paolinelli, Pier Paolo Capponi; fotografia: Roberto D’Ettorre Piazzolli; musica: Alessandro Alessandroni; montaggio: Vincenzo Verdecchi; interpreti: Edoardo Torricella, Claudio Gora, Marina Berti, Renato Pinciroli, Mariangela Giordano, Winni Riva; origine: Italia; produzione: Saba Cinematografica; durata: 98’

«Le tappe nell’itinerario di vita di don Lorenzo Milani (1923-67), una delle rare figure profetiche espresse dal cattolicesimo italiano del Novecento e l’ispiratore (e regista) di Lettera a una professoressa (1967), straordinaria, inquietante descrizione e valutazione dal basso del sistema scolastico e della società italiana, scritto dai ragazzi della scuola di Barbiana. Film d’esordio dell’attore e documentarista Angeli, è – come Un prete scomodo (1975) – una biografia di taglio televisivo più attendibile dell’altra, più precisa nella descrizione del contesto storico e sociale, meno vittimistica, ma anch’essa impari al modello e priva di quella brusca ironia toscana che era di don Lorenzo. Già Paolo di Tarso in Atti degli Apostoli (1968) di Rossellini, Torricella è un don Milani fisicamente più attendibile e sobrio di E.M. Salerno [...]. Vi figurano nella parte di sé stessi Gaetano Arfé, Ernesto Balducci, Giorgio La Pira» (Morandini). «Nel 1976 uscirono ben due film su Don Milani, il parroco di Barbiana spentosi nel 1967. Questa è la biografia migliore, se non altro perché il regista è tornato sui luoghi dell’azione e ha ripreso le colline toscane con apprezzabile gusto figurativo» (Farinotti). 

lunedì 18

chiuso

martedì 19 

Indipendente italiano. Franco Brocani a un crocevia di (mala)strade

malastrada.film è un centro autonomo di creazione e diffusione di cinema di ricerca. Fondato nel 2004, l’attività si estende dalla ricerca di linguaggi e sperimentazioni in tecnologie audiovisive all’applicazione di nuove strategie di produzione e diffusione, alla possibilità di creare reti e strutture parallele a quelle istituzionali. Da quattro anni la malastrada.film porta avanti diverse progettualità di ricerca con le quali si relaziona al “mondo (in bilico) cinema” esplorando percorsi impropri alle “definizioni”. Si sviluppano così, tra gli altri, i due progetti al momento più importanti: Autori: Diffusione e Cinemautonome. Col primo avviano il riconoscimento e il sostegno di cineasti che lavorano nell’arte/cinema in modo più o meno solitario e che difficilmente trovano la possibilità di diffondere opere di assoluto interesse, programmando proiezioni, diffondendo dvd, creando percorsi di relazione e scambio. Per Cinemautonome approfondiscono e mettono a sistema l’esperienza di “produzione dal basso”, creando una struttura (continuamente destrutturata e ristrutturabile) di ricerca cinematografica finanziata dal basso, attraverso la quale danno (e si prendono) la possibilità di esternalizzare in modo diretto il metodo creativo, spogliando l’atto di creazione dal suo intimo segreto borghese, per una totale condivisione dell’esperienza di ricerca. Attualmente sono tre i cineasti/gruppi inseriti all’interno di Cinemautonome. Il percorso, le idee, i materiali (numerosi) i testi, sono visionabili nel sito internet – intestino del corpo biopolitico di malastrada.film – www.malastradafilm.com [Per un cinema povero, aperto, sinergico, apolide, soggettivo!]. In un gioco di rimandi e di affinità elettive si propone, accanto a due opere rappresentative del percorso di malastrada.film, l’ultimo lavoro di Francesco Brocani, grande esponente di un cinema ex/centrico, le cui traiettorie, già esplorate in precedenti appuntamenti al Cinema Trevi, collimano con quelle di registi egualmente estranei alle logiche commerciali del cinema italiano, in virtù di una vocazione all’abbattimento delle barriere geografiche, ma soprattutto culturali. In un crocevia ideale di creatività e sfrontatezza le malastrade dei ragazzi siciliani non possono non convergere con quelle percorse da quarant’anni da Brocani. 
ore 17.00

Schifanosaurus Rex (2008)

Regia: Francesco Brocani; soggetto e sceneggiatura: F. Brocani; fotografia: Franco Lecca; musica: Andrea Monti; montaggio: Ivan Varrani; origine: Italia; produzione: Leader Productions; durata: 75’
Un omaggio a Mario Schifano nel decennale della morte. Un film che rimanda nel titolo alla feroce voracità del tirannosauro, con cui l’autore ha voluto metaforizzare l’amico artista per divorare lo schema stantio e scolastico del consueto documentario d’arte, per sperimentare una forma assai più consona alle modalità del gesto creativo della pittura moderna – tra l’altro  assolutamente dissimili da quelle proprie di Schifano artista. Un “allestimento” nei modi del cinema realistico ed immaginario, dove Schifano  quasi perde “il peso materiale” modellatosi attraverso il suo concreto modo di essere artista e diventa un semplice “nome impersonale”, quasi un “riferimento  territoriale” nel dominio incontestabile dell’Arte. «In Schifanosaurus di Schifano si vede solo “una parte”: lo sguardo rivendica la propria assoluta soggettività, la bidimensionalità determinata solo dalla linea retta che unisce Brocani a Schifano. Nel film, legato a doppio filo con la intera filmografia di Brocani, i pensieri e l’opera del pittore si intrecciano al flusso libero delle associazioni e delle immagini in una “istallazione filmica” di unità scheggiate, con la voce fuori campo a recitare le parole di testi di teoria dell’arte – in apertura e in chiusura quelli di Blanchot – miranti ad affrontare i nodi capitali della ricerca di Schifano, comuni a quelli dell’amico regista: il problema del senso dell’essere artista, l’interrogativo dell’individuo creatore che si chiede, ci chiede “l’arte è ancora qualcosa di possibile?”» (Susanna Paissan).

Ingresso gratuito

a seguire 

Incontro con Franco Brocani

ore 19.00
Simone Lecca e il cinema (dell’) invisibile (2009)
Regia: Piero Tomaselli; montaggio: Marco Coppiardi, Monica Celse; origine: Italia; durata: 42’
Il 20 febbraio del 2002, nella pressoché totale indifferenza delle istituzioni e degli organi di stampa, moriva a Roma Simone Lecca, regista cinematografico, filosofo e artista figurativo, una delle figure più eccentriche e stravaganti del secolo che ci siamo appena lasciati alle spalle. L’amico e collega Piero Tomaselli cerca di far uscire dalla dimenticanza e dall’oblio questo singolare personaggio con un eccezionale documentario che ripercorre le tappe più significative del suo percorso artistico ed umano, attraverso una serie di straordinarie testimonianze e di documenti assolutamente inediti che getteranno nuova luce sulla vita e sull’opera del regista sardo. Ci guideranno lungo questo affascinante viaggio alcuni degli amici e i massimi esperti dell’opera di Lecca, da Justine Bonnefoy a Enrico Ghezzi, da Werner Mabusing a Vittorio Giacci, e poi Valery Swarobinsky, Daniele Pettinari, Carlo Lizzani, Pedro Romeros, Pierre Bazieh, Moni Ovadia, Gianmarco Tognazzi, Angiolina Mameli Lecca, la Fondazione Simone Lecca, e tanti altri ancora…
La vita, le opere, le riflessioni di una figura troppo presto dimenticata e che ha contribuito a riportare il cinema italiano nei territori che più gli competono, quelli dell’umorismo irriverente e della sottile allusione, quelli dell’impegno sociale e della lotta politica.

Ingresso gratuito

ore 20.30
Incontro moderato da Pierpaolo De Sanctis con malastrada.film
a seguire
Même Pére Même Mére (2008)
Regia: Alessandro Gagliardo, Julie Ramaioli, Giuseppe Spina; origine: Francia/Italia/Burkina Faso; produzione: malastrada.film, S.A.C.R.E., 760 coproduttori dal basso; durata: 82’; sott. it., ingl., franc.

«Quando un cooperante italiano gli parla di Burkina Faso, della estrama povertà e dell’estrema ricchezza dell’Africa sub-sahariana e del capitano Thomas Sankara, che vi disegnò negli anni ottanta graffiti interiori indelebili, comprese le mappe dell’utopia a portata di mano, incise ma ancora non troppo bene decifrate, previa colletta dal basso, subito Malastrada va in sub-sahara a fare un “cuore di tenebre”. Esplora nei villaggi dark e nella Ouaga della bella vita, ma senza esotismi e senza orientalismi (vero miracolo), e anticipa in quello specchio scuro e deformato quale sarà il nostro futuro di sudditi planetari che terrorizzano irreversibilmente i tanti “Compaoré” diffusi e vezzeggiati ovunque dai papi (gli africani sono sempre avanti rispetto a noi, non solo nella qualità della vita, ma anche nei movimenti catacombali del “dopo rivoluzione”). Certo, simulando sul versante video quello che l’Art Ensemble of Chicago fa sul versante “nuove sonorità con arcaici strumenti”, graffiano la pellicola, ne ipnotizzano e fermano il fluxus, accendono e fanno esplodere con l’elettronica la tavolozza, rielaborano il sound…E rubano, mixano, riutililizzano e macinano il monologo interiore e esteriore del più accaldato dei cittadini metropolitani, timoroso per la repressione costante e incontrollata cui viene sottoposto, e dell’abitante della brousse, di nuovo in balia dell’autorità patriarcale del capo villaggio, dello stregone che non socializza i tesori del suo sapere (come da noi un medico della mutua o un tecnico del computer), vera parodia folk della Tradizione, intesa come corpus oscurantista e repressiva di potere, che il capitano Sankara invano aveva cercato  di disinnescare, dando tutto il potere alle giovani donne dei villaggi. E questo perché il documentario non è solo ciò che tende alla finzione, e viceversa, «ma chi opta a fondo per l’uno trova necessariamente alla fine del suo cammino l’altro» (Jean-Luc Godard)» (Roberto Silvestri).
Ingresso gratuito

mercoledì 20

ore 9.30-17.30

Convegno di Studi organizzato dalla Fondazione Ente dello Spettacolo e dal Dipartimento di Filosofia, Facoltà di Scienze della Formazione - Roma Tre
Il filosofo e la rappresentazione cinematografica. “Vivo fino alla morte”: lutto gaiezza immagine a proposito di Paul Ricœur
«Io non debbo trattarmi come il morto di domani, per tutto il tempo che sono in vita. Riprendo qui [...] la speranza, nell’istante della morte, di uno squarciamento dei veli che dissimulano il fondamentale nascosto sotto le rivelazioni storiche.

Proietto, così, non un dopo-la-morte ma un morire che sia un’ultima affermazione della vita. L’esperienza mia di una fine della vita si nutre di quest’auspicio profondo di fare dell’atto del morire un atto di vita. Questo auspicio lo estendo alla mortalità stessa, come un morire che resta interno alla vita. Così la mortalità stessa deve essere pensata sub specie vitae e non sub specie mortis. Ciò spiega perché non ami affatto né utilizzi il vocabolario heideggeriano dell’essere-per-la-morte; direi piuttosto: essere fino alla morte». L’auspicio, che Ricœur formulava ne La critica e la convinzione torna nel suo piccolo scritto postumo Vivo fino alla morte, dove al lutto delle proiezioni immaginarie del post mortem egli connette una gaiezza ancora possibile.

Come Ricœur ci aiuta in questo “apprendistato del morire” tra lutto e gaiezza? Ricœur, come sua abitudine, procede per determinazioni concettuali: 1) la morte degli altri cari, la mia morte; 2) il morire come evento del passare, del finire; 3) la configurazione immaginaria della morte come personaggio agente. Egli si lascia così istruire soprattutto dalle voci di Levi e Semprun, dall’attenzione alle esperienze dei malati terminali, per passare, poi, al lavoro del distacco dall’immaginario della sopravvivenza alla luce di una concezione “altra” della resurrezione, quale quella che viene dalle meditazioni del teologo Léon-Dufour.

In che modo il cinema ha affrontato un argomento simile? In che modo fare della morte un ultimo atto di vita? In che modo la gaiezza resta ancora possibile quando si abbandona tutto? È questo l’interrogativo che vogliamo affidare al nostro colloquio, dove filosofi, sociologi e cinefili potranno discutere dell’argomento.

Cinema e filosofia

ore 20.30

L’invenzione di Morel (1974)

Regia: Emidio Greco; soggetto: dal romanzo di Adolfo Bioy Casares; sceneggiatura: Andrea Barbato, E. Greco; fotografia: Silvano Ippoliti; musica: Nicola Piovani; montaggio: Mario Chiari; interpreti: Giulio Brogi, Anna Karina, John Steiner, Ezio Marano, Roberto Herlitzka, Anna Maria Gherardi; origine: Italia; produzione: Alga Cinematografica, Mount Street Film-Coop; durata: 111’

«Finalmente un regista esordiente con buone letture e indenne dai sintomi della mercificazione precoce. Emidio Greco ci ripropone La invenzione de Morel, il più famoso romanzo di Adolfo Bioy Casares, scritto nel ’40 e pubblicato da Bompiani: una splendida testimonianza di quella scuola bonarense del labirinto e della fantasticheria che va da Borges a Silvina Ocampo. Dell’opera prima di Greco si può dire che non sembra un film italiano, nel senso che è immersa in un’atmosfera culturale scevra di residui provinciali. Il regista si è rifatto allo stile di Bresson (anche se deve ancora maturarne il rigore) per la difficile impresa di oggettivare il monologo del protagonista. Un naufrago alla Robinson è finito su un’isola dove passeggiano le immagini incorporee degli antichi ospiti di Morel, che molti anni prima aveva scoperto il sistema di registrare la realtà a futura memoria e in una vertiginosa sequenza di ripetizioni. Si potrà discutere la scelta figurativa vicina a L’anno scorso a Marienbad (qualcuno però sostiene che Robbe-Grillet fu influenzato proprio da Morel scrivendo il copione per il film di Resnais). Ma all’interno di una cifra algida e sterilizzata, il risultato è spesso affascinante: la fotografia di Silvano Ippoliti, le architetture di Amedeo Fago, i costumi di Gitt Magrini e le musiche di Nicola Piovani sono di prim’ordine» (Kezich).
giovedì 21

Nico D’Alessandria, l’imperatore del cinema indipendente

Orgogliosamente indipendente. Controcorrente. Indefinibile come il suo cinema. Sempre e comunque d’autore. In due parole: Nico D’Alessandria (1941-2003). Si diploma in regia al Centro Sperimentale di Cinematografia nel 1967 con il bellissimo saggio d’esame Il canto d’amore di Alfred Prufrock, da una poesia di Eliot. Lavora come aiuto regista (La bambolona, Cuore di mamma, L’urlo...) e come documentarista televisivo, dedicandosi spesso e volentieri al cinema militante (Occupazione delle case a Decima e Cinegiornali ideati da Zavattini). La sua voglia di sperimentare non si ferma solamente al cinema e nel 1978 realizza un programma radiofonico Processi mentali dedicato alla follia che successivamente verrà “proiettato” in sala “a schermo bianco”. Il suo vero e proprio esordio alla regia avviene con Passaggi in 16mm sul problema degli anziani. Ma il suo capolavoro è L’imperatore di Roma (1988), al quale seguiranno L’amico immaginario (1994) e Regina Coeli (1999). Ecco come ricorda questi film Gaetano Gentile, che ha avuto la fortuna di conoscere e di lavorare assieme a Nico D’Alessandria: «Vidi L’imperatore di Roma e L’amico immaginario. Del primo mi colpì Jerry Sperandini che camminava, urlava, [...] dietro non si sa bene quale traccia, che si scontrava con borghesi tipo, anche loro coinvolti inconsapevolmente in una corsa nel nulla, verso un obiettivo fatto di illusioni e basato su una triste sopravvivenza. Centrale il tema della follia, a lui caro. Cosi lo ricordava Nico: “Lo girai muto, in 35mm, eravamo in tre, io, l’operatore Roberto Romei e Giuliana Mancini, lo sonorizzai dopo con le voci dei protagonisti, e lo montai personalmente. La pellicola era la più economica, la ORVO, che mi feci mandare dalla Germania Est. Con seimila metri feci il film. Quando iniziai, il protagonista Gerardo Sperandini era internato all’ospedale psichiatrico di Aversa, e mi fu affidato dal magistrato di sorveglianza… Abbiamo vissuto insieme per trenta giorni, il periodo delle riprese, anche di notte perché era assolutamente rischioso lasciarlo da solo” [...]. De L’amico immaginario, film con una produzione più tradizionale seppur essenziale, mi colpirono il coraggio, l’onestà intellettuale dell’autore di mettersi a nudo attraverso la figura fortemente autobiografica di Dino, interpretato dal grande attore romano Victor Cavallo, [...] nel quadro di un crudo ripensamento generale delle rivoluzionarie idee del sessantotto, della loro evoluzione/involuzione, fatto senza piagnistei e retorica, asciutto, diretto. Ancora le parole dell’autore: “Dino, il protagonista, attraversa una crisi esistenziale frutto delle delusioni del dopo ’68, ritrovandosi solo e inadeguato, crisi che arriva a livelli patologici, tanto da ricorrere a uno psicologo. Nel film, l’amico immaginario a cui Dino si rivolge, rappresenta un punto di vista laico del tema dell’aldilà” [...]. Si parla anche della preparazione di Regina Coeli, e io mi offro come assistente volontario, come fanno tanti giovani bramosi di set, folgorato sulla via del cinema dalla coincidenza per la passione per il prison-movie, sottogenere del noir americano ormai elevatosi a genere vero e proprio [...]. Di Regina Coeli ho davanti a me tre versioni della sceneggiatura: una prima battuta a macchina, la seconda datata 1998, la terza quella che usammo sul set. Mi ricordo le difficoltà per avere Magali Noël, la Gradisca felliniana da lungo tempo assente dai set italiani, che arrivò anche grazie alla mediazione di Luciano Emmer, [...] i sopralluoghi per trovare location giuste e, perché no, gratuite, [...] le bocciature, i finanziamenti che ci sono solo per pochi, [...] tanto che Nico alla fine ipoteca la casa per fare il film. E ricordo soprattutto la sua volontà granitica, la forza e la capacità di risolvere una serie di problemi che di solito le produzioni affidano a non meno di dieci, quindici persone, con l’imperativo dell’obbligato risparmio, le mille telefonate, i ritocchi forzati alla sceneggiatura [...], la pazienza, la dolcezza nonostante tutto. Mi ricordo anche il primo giorno delle riprese, era il 17 maggio 1999, con questa troupe volenterosa e ridotta all’osso, la burocrazia snervante per entrare al carcere di Rebibbia dove si girarono parecchie scene [...], la collaborazione del direttore Giannelli, il coinvolgimento entusiasta dei detenuti [...], i cestini di Franca Scagnetti che arrivava ogni giorno con la sua 127 sgangherata dal lontano Quartaccio, vicino a Primavalle, i camei preziosi di Victor Cavallo (direttore del carcere), Rossella Or (amica di Regina), Jerry Sperandini (detenuto), Mario “Stracci” Cipriani (vecchio marinaio) e Franca Scagnetti (gattara), la scelta della Citroen DS come macchina di scena di Regina (Magali Noël) [...]. In questo film, [...] feci un po’ di tutto, dall’assistente alla regia al location manager, dall’attore al segretario di produzione, ma tutti erano presi dalla febbre di Nico e i compiti per ognuno erano molteplici, [...]. Una volta montato il film (Nico preferì la moviola tradizionale di Maurizio Baglivo alla fantasmagoria dell’Avid), iniziò l’odissea della distribuzione, che Nico risolse facendosela da solo, dopo vari rifiuti, [...] e con l’aiuto dell’amico Silvano Agosti, che tenne il film in cartellone per parecchio tempo al suo Azzurro Scipioni, dopo l’uscita al Cinema dei Piccoli di Villa Borghese. Poi, mosso dalla stessa inossidabile, ferrea volontà, il giro dei festival, [...] spesso con l’amico Mario Cipriani [...]. Adesso niente più. L’ultima volta lo vidi alla Piramide, andammo in moto in una sala di montaggio di via del Porto Fluviale per riversare da Betacam a miniDV un pezzettino di Mario Cipriani che doveva far parte di un documentario sulla vita di “Stracci” a cui stava lavorando. Lassù ritroverà parte del cast di Regina Coeli, Victor Cavallo, Gerardo Sperandini, Franca Scagnetti, “Stracci”. Non prendetemi per folle, ma me lo immagino anche lì a combattere per fare un film» (www.frameonline.it).

«Sono nato/morto al cinema con Rebecca, la prima moglie (Rebecca, Alfred Hitchcock - 1940). Sono morto/rinato con il cinema-verità. Sono stato vicino al cinema sperimentale con Il canto d’amore di Alfred Prufrock (1967) e Carmelo Bene, e al cinema militante con Occupazione delle case a Decima (1973) e Zavattini nel bombardamento della cupola di San Pietro. Da morto, al cinema, ho cominciato a sognare di vivere in un film e tante volte la stessa sequenza finale. Per radio ho dato parola all’immagine della follia con “Processi Mentali”. Mi hanno costretto a essere imprenditore e ho soppresso il contabile. Ho pedinato la vecchiaia con Passaggi (1980). Ho visto camminare per Roma l’Imperatore. Ho fatto della mia vita un film, L’amico immaginario (1994). Ho incoronato la Gradisca con Regina Coeli (2000).
La mia gaffe preferita è “questo cinema va distrutto!”»

Nico D’Alessandria
ore 17.00

Regina Coeli (1999)

Regia: Nico D’Alessandria; soggetto: N. D’Alessandria; sceneggiatura: N. D’Alessandria, Giuliana Mancini, Cecilia Mangini Del Frà; fotografia: Piergiorgio Bottos; musica: Antonello Neri; montaggio: Maurizio Baglivo; interpreti; Magali Noël, Luciano Curreli, Rossella Or, Victor Cavallo, Mario Cipriani, Gerardo Sperandini; origine: Italia; produzione: D’Alessandria Domenico Produzione; durata: 88’

«Una donna, non più giovane ma ancora piacente, è assistente volontaria nel celebre carcere romano. Soprannominata “Regina Coeli”, da un po’ di tempo dedica il suo tempo e le sue attenzioni ad un giovane detenuto sardo, accusato di sequestro di persona, che si proclama innocente» (Poppi). «500 milioni, completamente autoprodotto. Ho perfino dato in garanzia l’ipoteca sulla casa. Mi viene anche rimproverato che io l’ho potuto fare perché avevo la casa. Ma io ho la risposta: il 50% degli italiani lo possono fare perché hanno la casa di proprietà, per non parlare dei registi che sono il 100% a possederne anche più di una. Ma non lo farebbero mai. [...] Ho voluto usare la bellezza della vecchiaia femminile che sa essere dolcissimamente spietata. Magali l’ho conosciuta nell’’87, lei aveva 55 anni ed era bellissima, stupenda, sembrava una fata. La conobbi al festival di Annecy, praticamente mi innamorai e mi rimase nel cuore di fare un film con lei, come se fosse stata Marilyn Monroe. Mi sarebbe anche piaciuto fare un nudo…ma ci sono sempre le concessioni che si debbono fare rispetto a quello che uno vorrebbe. Questa caratteristica per esempio mi accomuna al grande Rossellini Roberto, questa trasandatezza che c’è nei suoi film o noncuranza della perfezione purché si arrivi al risultato, perché se ci si perde ad inseguire la perfezione si diventa Visconti» (D’Alessandria).
ore 19.00

L’amico immaginario (1994)

Regia: Nico D’Alessandria; soggetto e sceneggiatura: N. D’Alessandria; fotografia: Bruno Di Virgilio; fotografia: Bruno Di Virgilio; musica: Riccardo Fassi; montaggio: Maurizio Baglivo; interpreti: Victor Cavallo, Valeria D’Obici, Rocco Mortellitti, Roberto D’Alessandria, Fulvia Mosconi, Giancarlo Parodi; origine: Italia; produzione: N. D’Alessandria; durata: 85’

«Il cinquantenne Dino fa un bilancio della propria vita, dei suoi rapporti con il suo bambino, con le donne che ha amato, con il proprio lavoro e con gli amici intimi, uno dei quali, sacerdote, muore un giorno improvvisamente. Anche dall’al di là, però, l’amico continua ad essergli vicino, come un angelo custode, per sostenerlo nei momenti più angosciosi della sua esistenza» (Poppi). «C’è tutta una parte di cinema italiano che, se non proprio sommersa, è perlomeno emarginata, confinata negli angoli di uscite estive frettolose, fatte di poche sale d’essai e di cineclub. [...] Anche se girato in un evidente stato di precarietà, con pochi mezzi a disposizione e con penuria di pellicola, anche se qua e là acerbo e stentato, L’amico immaginario – interpretato da quello straordinario attore colpevolmente trascurato dal cinema italiano che è Victor Cavallo – trae il suo vigore poetico dalla commossa sincerità con la quale Nico D’Alessandria va alla ricerca di quella strada smarrita che è la concezione religiosa della vita» (Natta).

ore 20.40

Evelina e Marcoaldo (1966)

Regia: Nico D’Alessandria; soggetto e sceneggiatura: N. D’Alessandria; fotografia: Laure Caroline; origine: Italia; produzione: Csc; durata: 10’

Marcoaldo, marito oppresso, si addormenta in poltrona e sogna una partita a carte con un individuo mefistofelico in cui la posta in gioco è sua moglie Evelina.

a seguire

Il canto d’amore di Prufrock (1967)

Regia: Nico D’Alessandria; soggetto e sceneggiatura: N. D’Alessandria; fotografia: Elio Bisignani, Michele Picciaretta; operatore alla macchina: Demostene Nicolau; ambientazione: Francesco della Noce; suono: Luciano Berio; interpreti: N. D’Alessandria; voce: Carmelo Bene; durata: 20’

«Impressioni visive su uno splendido testo di Eliot, con centro nell’autore dello short. Faticata fusione tra poesia e immagini, perché la prima parla di una miseria sconfinata dell’esistere (e la dizione strascicata di Bene le si attaglia a pelle) e le seconde, invece, tendono  ad esplodere – per la ricerca di plasticità corporee, per lambiccate congruenze simboliche di superficie, ecc – nell’autocompiacimento dell’autore-attore» (De Benedictis). Autentico cinema sperimentale, visionario, esperimento visivo originale... indimenticabile. Prendere o lasciare.

a seguire

L’imperatore di Roma (1988)

Regia: Nico D’Alessandria; soggetto e sceneggiatura: N. D’Alessandria; fotografia: Roberto Romei; musica: Al Luntati, Carlo Giugni; montaggio: N. D’Alessandria; interpreti: Gerardo Sperandini, Nadia Haggi, Giuseppe Amodio, Agnese De Donato, Fulvio Meloni; origine: Italia; produzione: N. D’Alessandria; durata: 89’

«Gerry vive a Roma, dormendo in squallide pensioni e camminando senza meta per la città. Vive in solitudine, per unica compagna la droga. Evitato dai “bravi” cittadini, poco considerato dagli amici, egli immagina la sua fine, come un moderno “Accattone” o con una siringa conficcata nel braccio» (Poppi). «Ricordate Accattone di Pasolini? Muore per un banale incidente di motocicletta alla curva del ponte del Mattatoio. In quella stessa curva cade l’imperatore di Roma ma si rialza imprecando, pronto a riprendere la strada a piedi. Il suo nome è Gerry ma forse è più giusto pensarlo Nerone o Commodo. Anche lui desidera trovare la morte nell’arena (magari per un buco di addio). Anche lui ama Roma, di un amore-odio e vorrebbe distruggere il Colosseo a picconate. Conosciuto il personaggio e scritta la sceneggiatura, mentre passavano gli anni in attesa di ottenere i finanziamenti dello stato, il povero Gerry finiva riconosciuto pericoloso socialmente e rinchiuso ad Aversa. Qui nasce il cult-movie. Nico D’Alessandria aspetta tre anni, scrive a Gerry 48 lettere e ne riceve 171. Si occupa di lui nel tentativo di ricucire il tessuto familiare strappato e rifiuta di realizzare il film con un attore diverso dal suo imperatore. Crede che la fatica di fare cinema possa ripagarsi meglio se aiuta un Gerry qualsiasi a riconoscere la strada per uscire dall’inferno. Raccontare un film o raccontare la vita? L’importante è raccontare… E Roma? Già … Roma! Roma in bianco e nero, per giocare con il chiaroscuro più che con i colori. Degradata e splendida. Roma Tevere e polvere, luogo di ogni delirio e set cinematografico. Protagonista e oggetto di sberleffo» (D’Alessandria).
Film vietato ai minori di anni 14
venerdì 22

chiuso

sabato 23

Presentazione del libro Totò, vita e arte di un genio
A poco più di 40 anni dalla morte di Totò, il Gruppo Editoriale Viator e la Fondazione Ente dello Spettacolo hanno voluto ricordare il grande attore con il volume Totò, vita e arte di un genio, per la collana Finisterre, dedicata a Lettere e Arti, scritto a quattro mani. Edmondo Capecelatro ha rovistato con profondità nella vita del Principe, proponendo un’accurata e inedita analisi biografica, Daniele Gallo ha rivisitato la dimensione artistica di Totò, nelle sue varie espressioni di poeta, compositore e naturalmente grandissimo attore. Scritto con stile agile e scorrevole, il volume si rivolge a quanti vogliano approfondire la conoscenza di un grande artista dal volto amico. In occasione della presentazione del volume si è voluto proporre una delle più interessanti antologie dedicate al grande attore napoletano, Supertotò, il capolavoro pasoliniano Uccellacci e uccellini con il frammento inedito Totò al circo e un classico per tutte le stagioni, Guardie e ladri di Steno e Mario Monicelli.

ore 17.00

Presentazione del volume Totò, vita e arte di un genio di Edmondo Capecelatro e Daniele Gallo, Gruppo Editoriale Viator, Ente dello Spettacolo, 2008. 
Partecipano, oltre agli autori, Annamaria Giraldi, Nadia Tarantini, Dario E. Viganò

ore 18.00

Supertotò (1980)

Regia: Brando Giordani, Emilio Ravel; origine: Italia; produzione: Filmauro; durata: 107’

«Forse Giordani e Ravel hanno scelto con tempestività il momento di allestire una nuova antologia di Totò (la terza dopo Totò Story del 1968 e Totò, une anthologie del francese Jean-Louis Comolli): due dozzine di film serviti a tocchetti, mescolati fra loro e cucinati in salse varie. Anche se, incompleto (soprattutto sul versante del Totò cosiddetto impegnato: mancano Yvonne la nuit, il rosselliniano Dov’è la libertà?, I soliti ignoti, il frate di La mandragola e tutti i Pasolini), Supertotò è uno spettacolo raccomandabile. In tempi non lieti, quando la voglia di sorridere è scarsa, aiuta a fare quattro risate; e anche a ricostruire un discorso critico che per tanti anni è andato avanti a furia di luoghi comuni. Come si fa, tuttavia, a proporre un’ipotesi interpretativa della figura di Totò senza entrare in collisione con i “totologi” più accreditati? Eviteremo di soffermarci sul frequente cattivo uso delle qualità del comico, sull’esecuzione sbadata e perfino scomposta di certi sketch: i film si giravano di corsa, non c’era tempo per preparare le scene, né in sala prove né sul set. Qua e là, naturalmente, saltano fuori gli episodi clamorosi, gli squarci irresistibili e semidimenticati. All’ingrosso il miglior Totò sembra essere quello dei primi anni Cinquanta, quando anche il comico (nato nel 1898) aveva da poco passato la cinquantina: resistono le capacità mimico-burattinesche che avevano fatto la sua fortuna nel varietà, si delinea una più approfondita maturità di interprete. Forse in L’oro di Napoli di De Sica, nel racconto marottiano dell’umiliato e offeso che si ribella al guappo, c’è la grandezza e il limite di Totò: straordinario quando ripete per le vie di Napoli gli antichi passi e i richiami del Pazzariello, già fuori dal suo mondo espressivo nel finale dove si oppone al prepotente con la fierezza di un burattino diventato ometto per bene» (Kezich).

Ingresso gratuito

ore 20.00

Uccellacci e uccellini (1966)

Regia: Pier Paolo Pasolini; soggetto e sceneggiatura: P. P. Pasolini; fotografia: Mario Bernardo, Tonino Delli Colli; musica: Ennio Morricone; montaggio: Nino Baragli; interpreti: Totò, Ninetto Davoli, Femi Benussi, Rossana Di Rocco, Renato Capogna, Pietro Davoli; origine: Italia; produzione: Arco Film; durata: 85’

«Antonio de Curtis e Pier Paolo Pasolini: è possibile immaginare due cineasti tanto diversi? Il primo è un comico, scatena la sua fantasia in piena libertà; il secondo è un intellettuale, la sua vita, le sue poesie, i suoi film sono atti politici. Il principe è un conservatore di spiccate simpatie monarchiche, il regista un uomo di sinistra pronto al duello dialettico con chiunque, anche con il partito di riferimento; l’arte di Totò si muove nel solco di una tradizione culturale, quella di PPP è spesso violenta opera di sperimentazione. In comune Totò e Pasolini hanno almeno una cosa, la timidezza. La sera in cui s’incontrano, in casa del principe, Pasolini gli parla di un progetto cinematografico tra lunghe pause di imbarazzato silenzio; Antonio de Curtis ascolta compunto, covando dentro di sé il disgusto per i jeans sdruciti di Ninetto Davoli. Da quest’incontro stentato nasce Uccellacci e uccellini, girato subito dopo La mandragola e ancora prodotto da Alfredo Bini» (Anile). «Padre e figlio, in giro per il mondo, incontrano un corvo parlante (con la voce di Francesco Leonetti) che gli fa la morale, secondo la filosofia razionale di un intellettuale marxista. Quando si stancano delle sue chiacchiere, lo mangiano. Film-saggio di stimolante originalità, il 4° film lungo di P.P.P., operetta poetica nella lingua della prosa, propone in brevi favole e in poetici aneddoti una riflessione sui problemi degli anni ’60: crisi del marxismo, destino del proletariato, ruolo dell’intellettuale, approssimarsi del Terzo Mondo. Con la sua divagazione evangelico-francescana, è anche un apologo umoristico che in alcuni momenti ha l’umiltà e la densità del capolavoro. Due Nastri d’argento a Pasolini (soggetto) e Totò (attore). Premiato al Festival di Cannes» (Morandini). 
Alla copia del film è allegato un frammento inedito, Totò al circo, della durata di 7’55”, tornato alla luce, durante il restauro, curato dal Fondo Pier Paolo Pasolini, di Uccellacci e uccellini.

Vietato ai minori di anni 14
ore 21.45

Guardie e ladri (1951)

Regia: Steno, Mario Monicelli; soggetto: Piero Tellini; sceneggiatura: M. Monicelli, Steno, Vitaliano Brancati, Aldo Fabrizi, Ennio Flaiano, Ruggero Maccari; fotografia: Mario Bava; musica: Alessandro Cicognini; montaggio: Franco Fraticelli; interpreti: Totò, Aldo Fabrizi, Ave Ninchi, Pina Piovani, Rossana Podestà, Ernesto Almirante; produzione: Ponti-De Laurentiis Cinematografica; origine: Italia; durata: 100’
«Totò è un ladruncolo napoletano che una bonaria guardia romana (A. Fabrizi) deve catturare, pena la perdita del posto. Dopo inseguimenti vari, i due fanno amicizia, scoprendo di avere molti problemi in comune. Uno dei rari film di Totò che fu elogiato quasi all’unanimità dalla critica dell’epoca (Nastro d’argento a Totò e a Cannes, premio alla sceneggiatura di V. Brancati, A. Fabrizi, E. Flaiano, R. Maccari, Steno e Piero Tellini) anche perché s’innestava nel filone neorealistico. “Ho favorito il passaggio di Totò al neorealismo, limitando le sue caratteristiche di comicità surreale che lo aveva caratterizzato in precedenza. Sarà poi Pasolini a orientarlo più sul misterioso o sul magico, forse lo ha capito meglio di me” (M. Monicelli)» (Morandini).
24-26 maggio

Angeli bianchi e diavoli neri: il cinema contro(verso) di Luigi Scattini

«Luigi Scattini è nato a Torino il 17 Maggio 1927. Laureato in Giurisprudenza, inizia la sua attività nei primi anni cinquanta lavorando come giornalista e scrivendo sui settimanali Gente e Oggi. Ben presto rivolge la sua attenzione al mondo del cinema, esordendo come documentarista e ottenendo premi e riconoscimenti con La via del carbone, presentato all’Oscar 1962 come miglior documentario italiano dell’anno e  Premio RAI al Festival dei Popoli del ’62, o La Vergine di Caacupé e Puerto Sastre alla Mostra Cinematografica di Venezia del 1963. La sua prima regia cinematografica risale al 1963 con Sexy magico; ha continuato poi la sua attività con lungometraggi a carattere documentaristico di grande successo quali: Svezia, inferno e paradiso (1968),  Angeli bianchi, angeli neri (1969),  Questo sporco mondo meraviglioso (1970). Ha realizzato come regista diverse pellicole a soggetto, dirigendo attori di grande fama, come Buster Keaton (Due Marines e un generale), Robert Taylor e Anita Ekberg (La sfinge d’oro),  Pam Grier (La notte dell’alta marea), Enrico Maria Salerno e Caroll Baker (Il corpo), Zeudi Araya (La ragazza dalla pelle di luna, La ragazza fuoristrada e Il corpo). Ha inoltre prodotto film di successo internazionale quali Fatti di gente perbene di Mauro Bolognini con Giancarlo Giannini e Catherine Deneuve e Divina Creatura di Giuseppe Patroni Griffi con Terence Stamp, Laura Antonelli e Marcello Mastroianni. Dalla metà degli anni ’80 si è dedicato quasi esclusivamente alle edizioni italiane dei film stranieri sia come dialoghista e direttore di doppiaggio lavorando a  più di 200 film dei migliori autori del mondo, quali Bertolucci, Kurosawa, Kasdan, Polanski, Almodovar, Bigas Luna, Lynch, Babenco, Lumet, Oshima, Parker, Coppola, Huston, Von Trotta, Cronenberg, Anderson, ottenendo anche in questo campo innumerevoli riconoscimenti. […] Nel 1991 ha diretto per conto della Sidermar di Navigazione del Gruppo Iri Finmare “Auriga”, un documentario di 18 minuti sulla costruzione della nave da carico più grande che sia stata mai costruita in un cantiere italiano. Il documentario ha partecipato al Festival del Film Industriale a Venezia, ottenendo il Premio Speciale della Giuria e al Festival di Helsinki. Padre dell’attrice Monica Scattini» (http://luigiscattini.wordpress.com/biografia/).

domenica 24

ore 17.00

Due marines e un generale (1966)

Regia: Luigi Scattini; soggetto: Fulvio Lucisano; sceneggiatura: [Franco] Castellano e Pipolo [Giuseppe Moccia], con la collaborazione ai dialoghi di Vittorio Vighi; fotografia: Fausto Zuccoli; musica: Piero Umiliani; interpreti: Franco Franchi, Ciccio Ingrassia, Buster Keaton, Martha Hyer, Fred Clark, Barbara Loy; origine: Italia; produzione: Italian International Film; durata: 101’

Luigi ScattiniDurante gli ultimi giorni della guerra in nord Africa due marines americani di origine italiana riescono a rubare dei piani segreti a un generale tedesco e vengono inviati ad Anzio per rendere inservibile “l’Anzio express”, una terribile arma che impedisce agli alleati lo sbarco. Arrivati ad Anzio i due marines, dopo essersi camuffati niente meno che da Hitler e da un suo gerarca, si scontrano di nuovo con il generale Keaton. «Ho dei bellissimi ricordi di Buster Keaton e sono tutti legati alla sua versatilità che lo spingeva a moltiplicare le sue gags in una continua scoppiettante variazione che suscitava le risate e gli applausi della troupe. Tanto che affiancammo a lui “grandi” caratteristi americani, quali Fred Clark e Martha Hyer. Nella vita o almeno, quando l’ho conosciuto io, era un uomo molto stanco e anche un po’ malato. Ma quando si gridava “azione!”, lui si illuminava ed entrava in scena con la forza che solo un grande attore può avere. […] Il film fu presentato a Roma in anteprima al Salone Margherita. La sala era gremita di gente; critici cinematografici, attori, produttori ma soprattutto c’era lui, Buster Keaton, che aveva accettato l’invito a Roma per promuovere il film, nonostante le sue condizioni fisiche non glielo permettessero. Ricordo che alla fine del film, quando si accesero le luci in sala ci fu una standing ovation che durò diversi minuti e la platea era tutta rivolta verso la galleria dove eravamo seduti noi, insieme agli attori del film, in prima fila. La sala stava dando, in quel momento, l’ultimo lunghissimo saluto al grande Keaton» (Scattini).

ore 19.00

Svezia, inferno e paradiso (1968)
Regia: Luigi Scattini; soggetto e sceneggiatura: L. Scattini, Lucio Marcuzzo dal libro-inchiesta di Enrico Altavilla; voce: Enrico Maria Salerno; fotografia: Claudio Racca; musica: Piero Umiliani; montaggio: L. Scattini; origine: Italia; produzione: Caravel Film, Atlas Cinematografica, P.A.C.; durata: 90’

Un viaggio, un’inchiesta, una radiografia della Svezia negli anni Sessanta. Un confronto con un Paese in cui tutto sembrava perfetto, dall’assistenza sanitaria all’onestà del fisco, dal benessere economico all’emancipazione femminile.
Ma era davvero un Paradiso come appariva agli occhi degli italiani? Oppure, questo senso di solitudine e noia che spingeva le minorenni ad avere rapporti precoci e i giovani a rifugiarsi nelle droghe o nel suicidio lo rendevano un Inferno?

«Il Blog Ufficiale

Il progetto del film nasce dopo aver letto il libro dello scrittore e giornalista del “Corriere della sera” Enrico Altavilla, pubblicato nel 1967. Il titolo del libro mi colpì immediatamente. Era un titolo stupendo e allo stesso tempo sorprendente per la scoperta di un nuovo mondo. Per gli italiani, soprattutto i giovani, la Svezia rappresentava il mito, i sogni proibiti di una generazione attratta dall’Inferno e dal Paradiso: l’emancipazione della donna, i sindacati, il nudismo, il benessere economico… è così che decisi di partire con una troupe ridotta per andare a scoprire questo mondo meraviglioso. Non fu facile girare certe scene in Svezia, anche perché, per la prima volta, veniva messa a nudo una realtà  che gli svedesi stessi cercavano di nascondere. Infatti, il film fu accolto molto male in Svezia quando uscì. Gli svedesi ne fecero addirittura un caso diplomatico, con proteste ufficiali e minacce che mi impedirono di tornare in Svezia per parecchi anni» (Scattini). 

Film vietato ai minori di anni 18
ore 20.45

Angeli bianchi… angeli neri (1969)
Regia: Luigi Scattini; commento: Alberto Bevilacqua; voce: Enrico Maria Salerno; fotografia: Claudio Racca; musica: Piero Umiliani; montaggio: L. Scattini; origine: Italia; produzione: P.A.C., Caravel Film; durata: 95’
Luigi ScattiniLa stregoneria nel mondo secondo Luigi Scattini, sulle straordinarie note di Piero Umiliani. La frase di lancia sintetizza tutta l’operazione: «Sono uomini e donne che vivono tra noi… e cercano di imprigionarci con la millenaria magia nera delle streghe». «Io volevo portare avanti il discorso documentaristico, perché ero nato come documentarista e quello volevo fare nella vita. Decisi quindi di continuare a girare questo tipo di film ma in un campo completamente nuovo e allora completamente inedito; quello della magia, della parapsicologia ma soprattutto la magia portata nei paesi civilizzati, moderni, come Stati Uniti, Inghilterra, Paesi Scandinavi. […] Era tutto vero quello che avevamo girato, non c’era nulla di falso, malgrado le affermazioni di alcuni critici dell’epoca, che ci accusarono di aver inventato tutto. Solo alcune scene, per motivi cinematografici, furono ricostruite ma con i veri protagonisti, rispettando la realtà dei fatti. Ripeto: era tutto vero!!!» (Scattini).
Film vietato ai minori di anni 14
lunedì 25

chiuso

martedì 26

ore 17.00

La ragazza fuoristrada (1973)
Regia: Luigi Scattini; soggetto: L. Scattini; sceneggiatura: Leo Chiosso, Gustavo Palazio; fotografia: Antonio Borghesi; musica: Piero Umiliani; montaggio: L. Scattini; interpreti: Zeudi Araya, Luc Merenda, Martine Brochard, Lucretia Love, Giacomo Rossi Stuart, Caterina Boratto; origine: Italia; produzione: Filmarpa, P.A.C.; durata: 92’

Luigi ScattiniGiorgio Martini, un giornalista pubblicitario recatosi per un servizio in Egitto, si innamora di una bella ragazza di colore. La porta con sé a Ferrara, la presenta ai suoi genitori e, nonostante la loro perplessità, la sposa. L’ingenuità, la spontaneità e la sincerità di Maryam irrompono in questa piccola città di provincia scontrandosi con un ambiente ipocrita, meschino e razzista. «Il film voleva affrontare il problema razziale. Era il 1973 e parlare di razzismo in Italia era quasi assurdo. Nessuno aveva pensato di affrontare una tematica simile perché questo problema da noi pareva non esistere; anche se, di fatto, la gente era molto più ipocrita che in apparenza. La scelta di girare il film in provincia, anzi in una provincia del Nord (Ferrara per l’appunto), ci aiutò ancora di più. La mia intenzione altro non era che quella di rappresentare uno spaccato della borghesia di provincia di quegli anni» (Scattini).

Film vietato ai minori di anni 14
ore 19.00

Il corpo (1974)
Regia: Luigi Scattini; soggetto: Massimo Felisatti, Fabio Pittorru; sceneggiatura: M. Felisatti, F. Pittorru, L. Scattini; fotografia: Antonio Borghesi; musica: Piero Umiliani; montaggio: Gabriella Zita; interpreti: Zeudi Araya, Leonard Mann [Leonardo Manzella], Enrico Maria Salerno, Carrol Baker, Luigi A. Guerra, Mario Garriba; origine: Italia; produzione: P.A.C., Filparpa; durata: 90’Luigi Scattini
Il Blog Ufficiale

Sull’isola caraibica di Trinidad, Princesse, bellissima mulatta, suscita violente passioni in due uomini, il maturo e alcolizzato Antoine (Enrico Maria Salerno) e il giovane spiantato Alain (Leonard Mann). Alain si innamora di Princesse e insieme decidono di uccidere Antoine e di fuggire dall’isola… «Il corpo è il mio terzo film girato con Zeudi Araya e conclude la trilogia che era iniziata due anni prima con La ragazza dalla pelle di luna. Tra i tre, questo è sicuramente il film che forse mi ha soddisfatto di più dal punto di vista artistico, sia per l’interpretazione degli attori (Zeudi finalmente in un ruolo in cui poteva esprimere il suo talento) che sotto il profilo delle riprese. […] Ispirato vagamente a Il postino suona sempre due volte, un dramma a forti tinte e un noir ancora oggi molto apprezzato della letteratura e del cinema americano. Amore e morte, sesso esasperato e violento sono gli ingredienti di questa storia […]. L’isola di Trinidad in questo film è ripresa sempre con una luce livida e fredda, con un cielo spesso grigio e minaccioso, proprio per accentuare quel senso di oppressione che accompagna i personaggi del film» (Scattini).

Film vietato ai minori di anni 14
ore 20.45

Blue nude (1977)

Regia: Luigi Scattini; soggetto e sceneggiatura: Vittorio Schiraldi, L. Scattini; fotografia: Benito Romano Frattari; musica: Piero Umiliani; montaggio: Gabriella Zita; interpreti: Gerardo Amato, Susan Elliott, Jack Stuart [Giacomo Rossi Stuart], Renato Romano, Mona Sands, Hugo Pratt; origine: Italia; produzione: Koral Cinematografica; durata: 100’

Rocco, un giovane italiano che vive in America, le prova tutte pur di riuscire a sfondare. Tenta persino la carta del cinema porno, grazie ad un amica. Ma non riesce nei suoi intenti e un giorno un poliziotto lo accusa di avere avuto rapporti con una minorenne. Dovrà accantonare i suoi sogni per confrontarsi con la dura realtà che lo circonda. Scattini si inserisce nel clima della New Hollywood, girando in presa diretta un’indagine sul mondo della pornografia a stelle e strisce. Il protagonista, Gerardo Amato, è il fratello di Michele Placido. 

Film vietato ai minori di anni 18
27-28 maggio

Il cinema (im)morale di Massimo Pirri

I film di Massimo Pirri rappresentano una zona borderline, un limen ideale tra due decadi importanti, gli anni Settanta e gli Ottanta, in cui avviene, soprattutto nel cinema italiano, una definitiva metamorfosi: una certa concezione industriale ma anche autoriale cinematografica non sarà più la stessa. In tale contesto, Massimo Pirri (Campagnano Romano, Roma, 10 novembre 1945 - Roma, 21 giugno 2001) è stato il cantore ideale e arrabbiato di questo trapasso, in cui l’industria cinematografica s’inchinava definitivamente alla televisione, i film di genere sparivano improvvisamente e quelli presunti d’autore cominciavano a guardare il proprio ombelico. Interprete di qualche film in piccoli ruoli, dopo gli studi universitari d’Ingegneria, Pirri lavora come aiuto di Luciano Emmer e Folco Quilici. Esordisce come documentarista nel 1972 con La mattanza e successivamente con altri documentari quali La cooperazione, I laghi d’Italia, Concerto per paesaggio e uomo. «Dopo una crisi personale che, credo, ha risolto la contraddizione di fondo fra i miei studi di tipo matematico e l’ambiente culturale, letterario in cui sono vissuto e nel quale, tutt’ora, mi riconosco», raccontava il regista in un’intervista al critico Claudio Trionfera, «Dopo la crisi, la scelta di esprimermi attraverso le immagini anziché con i numeri. Tutto il resto, nel cinema voglio dire, è nato da solo: questo film [Càlamo, nd.r.] l’ho costruito per mio conto con la collaborazione di Benedetto Conversi e, ovviamente, della cooperativa che lo ha prodotto; intesa, questa ultima, come apporto di ogni socio alla realizzazione del soggetto e non solo, quindi, limitata all’aspetto economico [...]. Arrivo a Càlamo dopo essere stato aiuto di alcuni registi». E sin dal suo esordio, Càlamo, girato in soli otto settimane, Pirri prende di mira una borghesia pateticamente trasgressiva con un montaggio impostato come un teorema matematico, ricorrendo cioè al regolare alternarsi del bianco-nero e colore e talvolta alla ripetizione delle stesse immagini. Con Italia: ultimo atto? analizza “in diretta” gli anni di piombo, utilizzando il linguaggio del “poliziottesco” per straniarlo dai suoi contenuti spettacolari... su tutto domina il disincanto. L’immoralità è invece il cosiddetto colpo di grazia a una società borghese ormai alla deriva, ma la critica rifiuta e lo stronca. Attratto da tematiche scomode, dure, estreme, Pirri «con Eroina si addentra nel “tunnel” (titolo alternativo della sua opera) del mondo del vizio. Meglio baciare un cobra, un film di genere, è visto da pochissimi» (Poppi). Insieme a Meglio baciare un cobra, il suo ultimo lavoro è un documentario dedicato a Tonino Guerra dal titolo Il mestiere dello sceneggiatore (1986). Un sentito ringraziamento va al Gruppo Editoriale Minerva Raro Video che nel 2006 restaurò digitalmente uno dei film più significativi del regista, L’immoralità, e che in tale omaggio ha consentito la visione in dvd.

«Se vivi in una società civile, devi cercare di non imbrogliare gli altri, nel mio caso il pubblico, appunto. Ma occorre anche essere se stessi, non tradirsi solo per accontentare gli spettatori. Da queste due esigenze la necessità di avviare un dialogo con il consumatore del prodotto cinematografico: io offro le immagini, tentando di far conoscere il loro valore e mettendo da parte la parola che a volte non dà neanche il tempo di riflettere. Più tardi, attenderò la risposta» (Massimo Pirri).

mercoledì 27

ore 17.00

Italia: ultimo atto? (1977)

Regia: Massimo  Pirri; soggetto e sceneggiatura: Morando Morandini Jr., M. Pirri, Federico Tofi; fotografia: Riccardo Pallottini; musica: Coriolano Gori; montaggio: Cleofe Conversi; interpreti: Luc Merenda, Lou Castel, Luigi Casellato, Fabrizia  Castagnoli, Valentino Dain, Marcella Michelangeli; origine: Italia; produzione: Una Cooperativa; durata: 90’

«Uno dei primi film che, nel contesto del tardo poliziottesco, ha guardato frontalmente ad un argomento considerato tabù per gran parte degli autori dell’epoca. Secondo il regista Massimo Pirri i terroristi rossi non sono più semplici comparse e neanche i “cattivi” di turno, bensì diventano i veri e propri protagonisti della vicenda. Un anno prima che le BR arrivino a colpire con Moro il “cuore dello Stato”, il film racconta la storia di tre estremisti di sinistra che preparano e realizzano il piano di uccidere il Ministro degli Interni, innescando una reazione a catena che ha come conseguenza l’esplosione di una vera e propria guerra civile. Nel montaggio originale la storia prende avvio da quest’apocalittico scenario, mentre nella versione comune il film si apre sfruttando immagini di repertorio di scontri tra dimostranti e polizia che culminano con il cadavere di Giannino Zibecchi, travolto da una jeep dei carabinieri il 17 aprile ’75. Gli stilemi del film di Pirri sono, in parte, quelli del poliziottesco, ma i ritmi risultano meno sincopati e lo sguardo è ancora più freddo, disincantato, nichilista. Nei panni dell’ideologo dell’organizzazione compare Lou Castel, il quale, in uno scontro con il compagno interpretato da Luc Merenda che preannuncia la spaccatura interna alle BR tra l’ala moderata e quella irriducibile, denuncia il rischio della strumentalizzazione del gruppo a fini controrivoluzionari e parla della necessità di recuperare il collegamento con la base operaia» (Uva).

Film vietato ai minori di anni 18
ore 19.00

Càlamo (1976)

Regia: Massimo Pirri; soggetto: M. Pirri; sceneggiatura: M. Pirri, Pier Giovanni Anchisi; fotografia: Riccardo Pallottini; musica: Claudio Tallino; montaggio: Cleofe Conversi; interpreti: Lino Capolicchio, Valeria Moriconi, Paola Montenero, Raffaele Curi, Lorenzo Piani, Paola Senatore; origine: Italia; produzione: Una Cinecooperativa; durata: 113’

«Riccardo, appartenente ad una decaduta famiglia di notabili pugliesi, studia in Svizzera in un istituto religioso spinto verso una confusa vocazione mistica. La sorellastra Stefania, con la quale egli ha avuto rapporti incestuosi, gli annuncia il proprio matrimonio. Riccardo tenta allora di riconquistarla, ma invano. Lascia la scuola e si unisce ad una comunità hippy che gli fa conoscere la droga» (www.mymovies.it). «È un film che parla di giovani e dell’impossibilità materiale di comunicazione fra i due grandi gruppi in cui essi si dividono. Nel primo, quelli pienamente realizzati o che hanno già individuato strade e strumenti per raggiungere i loro obiettivi; nel secondo, coloro che questi strumenti non li posseggono, per diversi motivi, e che dunque non riescono a realizzarsi. Lo scontro o l’incontro di questi due blocchi, che reciprocamente si attirano e si affascinano, provoca un “corto circuito”. Ci sono implicazioni politiche, ma mediate da questi elementi: il mio esame si compie attraverso un occhio che non divide in fazioni, ma che diviene, però, “fazioso” quando individua le strutture che ingabbiano molti giovani, occultando loro i mezzi che possono aiutarli a definirsi, a prendere coscienza di se stessi. Strutture come un certo tipo di borghesia, quella disimpegnata, [...] quella dell’accettazione passiva dei compromessi; ed è proprio questa classe sociale a partorire la figura del protagonista, un uomo che vive da vittima, tutte le contraddizioni del suo tempo fino al sacrificio» (Pirri).

Film vietato ai minori di anni 18
ore 21.00

L’immoralità (1978)

Regia: Massimo Pirri; soggetto e sceneggiatura: M. Pirri; Federico Tofi, Morando Morandini jr.; fotografia: Riccardo Pallottini; musica: Ennio Morricone; montaggio: Cleofe Conversi; interpreti: Lisa Gastoni, Howard Ross [Renato Rossini], Karin Trentephol, Mel Ferrer, Andrea Franchetti, Wolfango Soldati; origine: Italia; produzione: Ducale Film, Una Cinecooperativa; durata: 102’

«Un serial killer pedofilo (Ross) si rifugia nel parco di una villa: la padrona di casa ninfomane, Vera (Gastoni), pensa di aver trovato l’uomo giusto per sbarazzarsi del marito paralitico (Ferrer); mentre la figlia Simona (Trentephol), dodicenne e solitaria, si innamora - ricambiata - dal mostro. Scritto dal regista con Morando Morandini jr e Federico Tofi, un film insolito nel panorama dell’epoca, che riesce a fondere toni da fiaba gotica e morbosa con un classico gioco al massacro sulla decadenza di una società marcia. Con tratti anche sconcertanti, impensabili nel contesto odierno, e con la capacità di spingersi a fondo, anche se non tutti i nodi vengono al pettine. Musiche di Ennio Morricone. Esecrato all’epoca (Morandini zio [dello sceneggiatore]: “Massimo Pirri è uno che non fa i film, li commette”)» (Mereghetti).

Proiezione in dvd, per gentile concessione del Gruppo Editoriale Minerva Raro Video - Ingresso gratuito - Film vietato ai minori di anni 18
giovedì 28

ore 17.00

Meglio baciare un cobra (1986)

Regia: Massimo Pirri; soggetto: Morando Morandini jr., M. Pirri; sceneggiatura: Tito Giuliani, M. Pirri; fotografia: Luigi Ciccarese, Otello Spila; musica: Luigi Ceccarelli; montaggio: Gianfranco Amicucci; interpreti: Andy J. Forest, Danilo Mattei, Milly D’Abbraccio, Mohamed Attifi, Dannys Cole, Paul Muller; origine: Italia; produzione: Scena Film; durata: 96’

«Arrestato per il furto di un prezioso anello (che gli dovrebbe assicurare il denaro per tornarsene negli Stati Uniti – dal Nord Africa in cui si trova – insieme alla fidanzata), Phil Stone viene condannato ad una dura pena. Il direttore del carcere gli promette la libertà se egli si impegnerà a trovare il tesoro di Cleopatra, che la leggenda vuole trovarsi in zona. Non avendo scelta, Phil accetta [...]. Piccolo film avventuroso senza troppe pretese, ma veramente ben girato, con uno stile che  ricorda i B-Movies americani degli anni Cinquanta. La storia, ricca di colpi di scena, avvince gli spettatori che amano il cinema di genere» (Poppi).

ore 19.00

Eroina (1980)

Regia: Massimo Pirri; soggetto e sceneggiatura: M. Pirri, Morando Morandini jr.; fotografia: Sergio Martinelli; musica: Pretenders; montaggio: Gianfranco Amicucci; interpreti: Helmut Berger, Corinne Cléry, Marzio C. [Claudio] Honorato, Agnès Nobecourt, Karl Zinny, Franco Citti; origine: Italia; produzione: Sa.Ma.R. Film;  durata: 99’

«Ex professore ed ex contestatore, divorziato, Marco (Berger) è diventato un  tossico sempre alla ricerca di soldi; quando muore la mamma pensa di investire l’eredità mettendosi a spacciare, ma la mala non è d’accordo. C’è un’intuizione, nella sceneggiatura del regista e di Morando Morandini jr: quella di rappresentare la fine di un’epoca e di una generazione attraverso il volto sfatto di Berger [...]. Musiche dei Pretenders (!). Rieditato nel 1983 col titolo Tunnel» (Mereghetti).

Film vietato ai minori di anni 14
ore 21.00

Càlamo (replica)

Film vietato ai minori di anni 18
venerdì 29

Francesco Barilli: l’astrattismo del genere

Per l’omaggio a Francesco Barilli ci si è serviti dell’interessante quanto imprescindibile Nocturno dossier n. 30: Percorsi alternativi (Controcorrente 2). Guida al cinema di Aldo Lado, Francesco Barilli, Romoli Guerrieri, risalente al gennaio 2005, “rubando” il titolo dell’intervista al cineasta parmense e citando la bella ed esaustiva introduzione di quella lunga conversazione, a cura di Manlio Gomarasca: «La figura di Francesco Barilli all’interno del cinema italiano è a dir poco curiosa. Di origini parmensi, appartenente a una nobile e famosa dinastia di artisti, Francesco si innamora del cinema molto giovane e, complice Antonio Pietrangeli, esordisce come attore in La parmigiana a cui fa immediatamente seguito il film di contestazione di Bernardo Bertolucci, Prima della rivoluzione. Debutta dietro la macchina da presa nel 1968 con un documentario dal titolo Nardino sul Po e nel 1974 dirige il suo primo lungometraggio, Il profumo della signora in nero. Nonostante l’entusiasmante esito (anche commerciale) del film, Barilli non proseguirà a lungo e con costanza la carriera di regista, ma con sole due pellicole per il cinema (più un segmento del film collettivo La domenica specialmente) lascerà un segno indelebile del suo passaggio nel cinema italiano. Come Lado, più di Lado [...], Barilli ha in ogni suo film minato gli stilemi del genere cercando di scardinarne le regole per assurgere a una cinematografia “astratta”, di difficile collocazione. Si pensi a un film come Il profumo della signora in nero che, partendo come un giallo classico, finisce per fondere al suo interno intuizioni favolistiche (Alice nel paese delle meraviglie) e oniriche (il pasto cannibalico nel truculento finale). Ancora di meglio farà nel successivo film, il fin troppo sottovalutato Pensione paura, dove il delirio psichico di una ragazzina che vive isolata dal mondo (reale) in un decadente albergo di provincia sul finire della Seconda Guerra Mondiale, si trasforma in un incubo (reale) dai risvolti inquietanti. Pur nascondendosi dietro a una facciata neorealistica, i film di Barilli hanno sempre cercato una dimensione onirica più affine a certa arte astratta che non al mondo del cinema in cui si è mosso – e ne è una piena dimostrazione l’episodio Le chiese di legno di La domenica specialmente, dove finalmente il regista è libero di sfociare nel surrealismo puro. Incapace di scendere a compromessi con il “castrante” mondo della produzione romana, Francesco Barilli abbandona il cinema troppo presto e, salvo sporadiche apparizioni come attore, più per amicizia che per un reale desiderio di tornare sul set, come nel caso del Sabato italiano (1992) di Luciano Manuzzi o di USD – Uomini senza donne (1996) di Angelo Longoni, preferisce dedicarsi al suo antico amore: la pittura. Gli ultimi suoi lavori come regista sono per il piccolo schermo, come, ad esempio, la personale rilettura delle proprie radici in Casa Barilli o l’ambizioso progetto di Giuseppe Verdi. Nel 2002 è andata in onda la miniserie Giorni da leoni con Barbareschi, la sua ultima fatica dietro e davanti la macchina da presa».
ore 17.00

La domenica specialmente (1991)

origine: Italia/Francia/Belgio; produzione: Basic Cinematografica, Titanus Distribuzione, Rai, Paradis Film, Intermédias, Dusk Motion Pictures; durata: 112’

1° episodio: Il cane blu; regia: Giuseppe Tornatore; soggetto: tratto da quattro racconti di Tonino Guerra dal suo libro Il polverone; sceneggiatura: T. Guerra; fotografia: Tonino Delli Colli; musica: Ennio e Andrea Morricone; montaggio: Mario Morra; interpreti: Philippe Noiret, Nicola Di Pinto

2° episodio: La neve sul fuoco; regia: Marco Tullio Giordana; soggetto: tratto da quattro racconti di T. Guerra dal suo libro Il polverone; sceneggiatura: T. Guerra; fotografia: Franco Lecca; musica: Ennio Morricone; montaggio: Sergio Nuti; interpreti: Maria Maddalena Fellini, Ivano Marescotti

3° episodio: La domenica specialmente; regia: Giuseppe Bertolucci; soggetto: tratto da quattro racconti di T. Guerra dal suo libro Il polverone; sceneggiatura: T. Guerra; fotografia: Fabio Cianchetti; musica: E. Morricone; montaggio: Fiorella Gionnelli; interpreti: Ornella Muti, Bruno Ganz

4° episodio: Le chiese di legno; regia: Francesco Barilli; soggetto: tratto da quattro racconti di T. Guerra dal suo libro Il polverone; sceneggiatura: T. Guerra; fotografia: Gianni Marras; musica: Ennio Morricone; montaggio: Cecilia Zanuso; interpreti: il mago Bustric [Sergio Bini], Betty Romani

«Quel ruolo di gran provocatore, suggeritore, autocontestatore del cinema romano che fu svolto entusiasticamente per decenni dall’emiliano Cesare Zavattini, oggi è stato assunto dal romagnolo Tonino Guerra. È strano che non si sottolinei abbastanza l’affinità fra questi due maestri: scrittori innanzitutto, ma anche pittori, sceneggiatori, politici o ruspanti fabulatori instancabili. Due profeti contadini che celebrano, sull’arco di oltre mezzo secolo e a non troppi chilometri di distanza, il trionfo di Strapaese (l’uno con Suzzara, l’altro con Sant’Arcangelo). [...] Da Il polverone (magnifico libretto edito da Bompiani, che non si trova più: a quando l’opera omnia di Tonino Guerra?) il film ruba, traducendolo, il titolo di una breve poesia dialettale, “La dmenga specialment”. [...] I capitoli derivano da scritti sparsi e l’ultimo da un’altra poesia, affidati a registi in grado di fare ciascuno il proprio dovere senza rinunciare a se stessi» (Kezich).

Film vietato ai minori di anni 14
ore 19.00

Pensione paura (1978)

Regia: Francesco Barilli; soggetto: Barbara Alberti, Amedeo Pagani; sceneggiatura: B. Alberti, A. Pagani, F. Barilli; fotografia: Gualtiero Manozzi; musica: Adolfo Waitzman; montaggio: Amedeo Salfa; interpreti: Leonora Fani, Francisco Rabal, Luc Merenda, Jole Fierro, Lidia Biondi, José Maria Prada; origine: Italia/Spagna; produzione: Aleph Cinematografica, Alexandra Cinematográfica; durata: 95’

«Non ho voluto fare [...] la ricostruzione di un’epoca, ma un film d’incubi infantili. Per questo, i miei anni Quaranta sono quelli della memoria, appena intravisti nella prima età: la fine della guerra più raccontata che vissuta, le storie di sesso grevi e romantiche, e tutto ciò che si può aver visto dalla fessura di una porta: un cappello di donna, un vecchio fonografo, l’ombra di una pistola contro il muro... come da un vecchio libro. O da un vecchio sogno [...]. È una storia di mostri, gli adulti; contro una ragazzina che passa da un’adolescenza tutta incanti agli incubi di una maturità forzata. Ed è anche una storia di violenza, che partorisce violenza, ambientata nel ’45, con un apologo che riguarda, ahimé, anche il presente. La guerra sta per finire: in un piccolo albergo sulla riva di un lago, ai confini con la Svizzera, i prototipi dell’Italia sbandata consumano la loro violenza oziosa e crudele contro la figlia dell’albergatore, che aspetta un mitico padre partito per la guerra. Ci sono uomini inquietanti e pericolosi nascosti in soffitta, antiche bellezze, mantenuti; e corridoi bui, grida soffocate, canzoncine spensierate che accompagnano l’angoscia delle notti. Le fonti? [...] Ora, è come se mi fossi liberato della mia infanzia, fosca e sognante. Da domani, mi dedicherò a temi del tutto diversi: raccontando, magari, la mia pazzia di uomo adulto che vuol disobbedire» (Barilli).

Film vietato ai minori di anni 14
ore 20.45

Incontro moderato da Marco Giusti con Francesco Barilli e Massimo D’Avack

a seguire

Cinecittà 50 (1987)

Regia: Francesco Barilli; soggetto e sceneggiatura: F. Barilli, Pier Danio Forni, Vanni Ricottini; testo: Oreste Del Buono, Lietta Tornabuoni; fotografia: Massimo Pau; montaggio: Luigi Zitta; origine: Italia, produzione: Cinecittà; durata: 30’

Documentario girato in occasione del cinquantenario di Cinecittà, vincitore di diversi premi qualità fra cui Filmselezione e il Festival di Vienna IIFC. Contiene importanti testimonianze come le interviste a Vittorio Storaro, Dante Ferretti, Ferdinando Scarfiotti, Terry Gilliam, oltre ad alcune riprese girate sul set de L’ultimo imperatore.
Ingresso gratuito - Copia proveniente da Cinecittà Holding 

a seguire

Il profumo della signora in nero (1974)

Regia: Francesco Barilli; soggetto e sceneggiatura: F. Barilli, Massimo D’Avack; fotografia: Mario Masini; musica: Nicola Piovani; montaggio: Enzo Micarelli; interpreti: Mimsy Farmer, Maurizio Bonuglia, Mario Scaccia, Jo Jehkins, Nike Arrighi, Daniela Barnes; origine: Italia; produzione: Euro International Films; durata: 103’

«Silvia Hackerman, una giovane chimica, è traumatizzata dal ricordo di un amplesso della madre con un amante, al quale ha assistito da piccola. La fragile psiche della ragazza, che vive di piccoli riti e di fobie, tracolla nel momento in cui il suo universo viene invaso da una serie di segnali sinistri. Ma è proprio follia, la sua, o esiste davvero un oscuro disegno intorno a Silvia?. [...] Il nostro [Francesco Barilli, n.d.r.] esordì nella non facile arte del lungometraggio proprio con questo Il profumo della signora in nero. Che all’epoca – anno di grazia 1974 – venne accolto con annoiata sufficienza dai critici “togati”[...]. Il profumo della signora in nero è senza dubbio diretto da un regista degno di questo nome: e senza dubbio da un “autore”, nonostante Barilli ci abbia donato, per il cinema solo un altro lungometraggio e mezzo. A dimostrazione, del suo solido mestiere basterebbe prendere in considerazione l’accorta direzione degli attori [...] e soprattutto il sapiente uso delle locations, l’accorta scelta degli ambienti: non è da tutti trasformare il quartiere romano di Coppedè in un asfittico labirinto degli orrori: non tutti sanno illuminare i tendaggi di un salotto piccolo-borghese alla Gozzano per mostrarne le polveri sedimentate e il putridume che si cela sotto alle sottocoppe di peltro e alla bottiglietta del rosolio... Francesco Barilli vi riesce con rara maestria [...], spogliando sempre di più gli interni nei quali si agita la tremula “vittima designata” di Mimsy Farmer, fino all’agghiacciante finale, a quell’osceno rito precipitato tra i chiaroscuri di uno scantinato già preludio di catacomba, eseguito in un gorgogliante e cerimoniale silenzio e ripreso con il lucido distacco dell’esteta» (Andrea Bruni).

Ingresso gratuito - Film vietato ai minori di anni 14
30-31 maggio

Non ci resta che ridere. Il cinema di Massimo Troisi

Cosa resterà degli anni Ottanta?, si domandava Raf, in una canzone ormai entrata nel costume del nostro Paese. Volendo estendere questo interrogativo al cinema italiano di quel decennio, caratterizzato da una crisi, senza precedenti, di idee e di identità, è facile rispondere: i film dei (malin)comici, esplosi in televisione alla fine degli anni Settanta (l’indimenticabile varietà Non stop) ed esportati sul grande schermo, con una felice intuizione, su cui si reggerà gran parte del cinema italiano a venire (ancor oggi…). Spesso registi di se stessi, i vari Nuti, Verdone, Troisi (mentre il percorso di Benigni è più vario e comprende interpretazioni in film diretti da registi come Ferreri e Fellini) adattano la loro comicità ai tempi cinematografici, rivelando, nel tempo, non solo una grande padronanza del mezzo, ma anche, e soprattutto, una sensibilità nel raccontare i loro “mondi”, che si rivelerà una prospettiva privilegiata da cui captare i cambiamenti della società italiana. Ognuno con il suo stile, i suoi tempi, il suo universo comico, strettamente legato alle rispettive origini. Così Troisi è simbolo della napoletanità, come lo era stato, in precedenza, Eduardo De Filippo, al quale è stato spesso accostato dalla critica. 

Nato a San Giorgio a Cremano, in provincia di Napoli, il 19 febbraio 1953, Troisi a metà degli anni Settanta crea il gruppo La Smorfia insieme a Lello Arena ed Enzo Decaro, con il quale riscuote uno straordinario successo in televisione, sull’onda del quale firma il suo primo film da regista, Ricomincio da tre (1981), folgorante esordio destinato a segnare e a cambiare il cinema comico. Dopo un decennio di degenerazione della commedia all’italiana, ecco finalmente un film che fa ridere “con la testa”, senza volgarità, battuttacce e doppi sensi, raffinato e penetrante nella sua descrizione di una gioventù in cerca di speranze. Due anni dopo è la volta di Scusate il ritardo, che conferma il suo talento e la capacità di dirigere gli attori (e prima ancora, insieme alla fidata Anna Pavignano, di delineare dei personaggi che rimangono scolpiti nella memoria dello spettatore). Nel 1984 divide onori e successi con Roberto Benigni per il fortunatissimo Non ci resta che piangere, forse il film manifesto del cinema italiano anni Ottanta, in cui Storia e comicità si fondono mirabilmente. Il successivo film, Le vie del signore sono finite (1987), si fa invece apprezzare per una maggiore costruzione narrativa e una vena più intimista: Troisi si è ormai trasformato in una abile regista, capace di raccontare storie e di mettere la sua verve al servizio della narrazione. Dopo alcune esperienze significative solo come attore per Ettore Scola (Splendor, Che ora è, Il viaggio di Capitan Fracassa), Troisi ci regala nel 1991 un film di grande leggerezza, Pensavo fosse amore… invece era un calesse, in cui per l’ennesima volta declina la parola amore alla sua maniera: un vortice di parole, sentimenti negati e mai espressi, rimpianti e rimorsi, fidanzamenti e abbandoni, che tanto assomiglia all’universo giovanile contemporaneo. Prima di morire prematuramente, ormai quindici anni fa, Troisi entra definitivamente nel cuore della gente con la sofferta e ispiratissima interpretazione de Il postino di Michael Radford, il film che ha rivelato al mondo intero il suo talento, impossibile da tradurre in parole. Per questo, non ci rimane che invitare all’ennesima visione dei suoi film.
Dopo le retrospettive dedicate a Carlo Verdone e a Roberto Benigni (utilizzando lo stesso titolo, Non ci resta che ridere), la Cineteca Nazionale rende omaggio a un grande artista.

sabato 30

ore 17.00

Ricomincio da tre (1981)

Regia: Massimo Troisi, soggetto: M. Troisi; sceneggiatura: M. Troisi, Anna Pavignano; fotografia: Sergio D’Offizi; musica: Pino Daniele; montaggio: Antonio Siciliano; interpreti: M. Troisi, Fiorenza Marchegiani, Lino Troisi, Marco Messeri, Lello Arena, Marina Pagano; origine: Italian International Film, Factory Cinematografica; durata: 109’

«Si saluta con piacere la nascita di un nuovo talento nel giovane cinema italiano. Il versante comico, con le sue agre malinconie, si rivela il più praticabile dai nuovi autori […]. Forse Troisi in quest’operazione è il più scaltro e insieme sincero. Ha addosso Napoli, un peso enorme, una tradizione di commedia in cui perdersi. Ha vicino l’esempio di chi è arrivato prima, il contagio dei linguaggi e della caricatura non più regionale e vernacola, ma sofferentemente italiana. Ne viene fuori bene, con una storia che si srotola come un pretesto, ma non si perde mai, che tiene insieme con umorismo e intelligenza i lembi dei caratteri e delle situazioni. Comincia con una famiglia napoletana troppo tipica, pregiudizi, pazienza e fantasia proletaria, il padre del giovane Gaetano aspetta che un miracolo gli faccia ricrescere la mano persa in un incidente. Gaetano ha bisogno di aria, vuol viaggiare, anche se un napoletano che viaggia viene sempre preso per un emigrante. Fugge lontano, addirittura a Firenze da una zia, vuol ricominciare se non da zero almeno da tre («due o tre cose buone vorrei conservarle»). […] Col Gaetano di Troisi arriva dunque al cinema un altro nevrotico, anzi uno speciale nevronapoletano che deve scontare nel riso e nell’ironia la sua cultura antica. Un giovane che si salva per saggezza ereditaria e nuova virtù analitica, che mette in crisi la napoletanità e l’antinapoletanità. Certe parole di gola in napoletano stretto, accentuato dal suono in diretta, appartengono alla scuola di Eduardo» (Reggiani).
ore 19.00

Scusate il ritardo (1982)

Regia: Massimo Troisi, soggetto: M. Troisi; sceneggiatura: M. Troisi, Anna Pavignano; fotografia: Romano Albani; musica: Antonio Sinagra, con la collaborazione di Vassili Kojucharov; montaggio: Antonio Siciliano; interpreti: M. Troisi, Giuliana De Sio, Lina Polito, Lello Arena, Francesco Acampora, Olimpia Di Maio; origine: Italia; produzione: Yarno Cinematografica; durata: 112’

«Troisi è napoletano e giovane e ci parla di quello che sa e conosce. In Ricomincio da tre con lo sradicamento di un napoletano da Napoli ma senza farlo rinunciare a nessuna delle sue virtù di origine, nel film di oggi con una analisi più approfondita di un giovane napoletano a Napoli, Vincenzo, privo di molte virtù e votato soprattutto al culto un po’ pigro di se stesso. In un solo caso un po’ altruista, nel confortare l’amico Tonino che, reduce da una negativa esperienza d’amore, vorrebbe addirittura uccidersi. Per Vincenzo, invece, l’amore è facile tanto che mentre lui quasi non se ne accorge, Anna, un’amica di sua sorella, uscita anch’essa da una delusione sentimentale, si mette ad amarlo con il cuore che trabocca. Vincenzo, naturalmente, non dice di no, ma anche in quell’incontro porta la distrazione, il distacco e l’egocentrismo che mette in tutti i suoi rapporti con gli altri, compresa la madre ed un fratello attore, il cui successo in fondo, quando non è troppo pigro, arriva anche a invidiare. […] L’analisi dei caratteri e, appunto, dei sentimenti, è certamente il pregio più significativo del film, tanto più significativo quanto più Troisi, pur facendo della psicologia dal vero, non rinuncia, nemmeno tra i sospiri, alla comicità con risultati piuttosto insoliti nel cinema italiano di questo tipo, tutto indirizzato invece alla superficialità e all’estroversione. Le pene d’amore, le schermaglie, le ripicche, i ritardi (del titolo) a capire, le sveltezze, al contrario con cui certe fiamme subito divampano sono seguiti sempre con un segno d’autore che, nonostante certi curiosi sbagli di racconto, rivela non solo una grande conoscenza del mondo giovane di oggi (il nostro, borghese), ma anche una sensibilità calda nel rappresentarlo ora con partecipazione ora con ironia semplice e affettuosa. Senza eccessi, senza note false, senza pretesti artificiosi» (Rondi).
ore 21.00

Le vie del Signore sono finite (1987)

Regia: Massimo Troisi, soggetto e sceneggiatura: M. Troisi, Anna Pavignano; fotografia: Camillo Bazzoni; musica: Pino Daniele; montaggio: Nino Baragli; interpreti: M. Troisi, Jo Chiampa, Massimo Bonetti, Marco Messeri, Clelia Rondinella, Enzo Cannavale; origine: Italia; produzione: Esterno Mediterraneo Film, Rai, con la collaborazione di Cecchi Gori Group - Tiger Cinematografica; durata: 117’

Durante il fascismo, il barbiere Camillo è affetto da una paralisi alle gambe di origine psicosomatica e vive alle spalle del fratello Leone, fin troppo premuroso. L’incontro con un giovane paralitico e l’amore travagliato per una ragazza cambieranno la sua vita. «La critica al cospetto di Le vie del Signore sono finite, ha storto la bocca. Temo che non abbia capito o che sia stata distratta. Non è di tutti i giorni un film che suoni su questi tasti, men che mai nei territori del comico e della commedia. Troisi […] in questa occasione non si è risparmiato. Più che allungare il brodo, come hanno ritenuto certi recensori, Troisi ha impresso al film il ritmo che si addice a un protagonista che sprofonda nelle spirali delle sue meditazioni, tira i pensieri con le pinze e sguazza nei sofismi, con una tipica propensione meridionale. Anche in Le vie del Signore sono finite guadagnano un primato la parola, la mimica, la gestualità, esaltate dalla ripresa ravvicinata che disincaglia l’esecuzione da quel tanto di teatrale insito nella predominanza dei dialoghi. Ma nel film c’è, inaspettata e finora inedita, […] una ricerca compositiva nelle immagini e fantasia nelle soluzioni scenografiche» (Argentieri).
domenica 31

ore 17.00

Non ci resta che piangere (1984)

Regia: Roberto Benigni, Massimo Troisi; soggetto: R. Benigni, M. Troisi; sceneggiatura: R. Benigni, M. Troisi, Giuseppe Bertolucci; fotografia: Giuseppe Rotunno; musica: Pino Donaggio; montaggio: Nino Baragli; interpreti: M. Troisi, R. Benigni, Iris Peynado, Amanda Sandrelli, Paolo Bonacelli, Carlo Monni; origine: Italia; produzione: Yarno Cinematografica, Best International Film; durata: 112’

Il maestro Saverio e il bidello Mario rimangono bloccati con la loro auto davanti a un passaggio a livello in una zona di campagna. Vengono sorpresi da un temporale e si rifugiano in una locanda. Il giorno dopo scoprono di essere tornati indietro al 1492. Affrontano innumerevoli peripezie cercando di adeguarsi agli usi del tempo e poi intraprendono un viaggio picaresco nel tentativo di giungere in Spagna e bloccare la partenza di Colombo. «Provenienti da due universi comici tanto diversi, Troisi e Benigni inseriscono agevolmente i propri personaggi in una struttura narrativa libera e vivace che ne valorizza le reciproche virtù in un gioco verbale e mimico senza soste. Firmando insieme la regia, anche come autori Troisi e Benigni si dividono il merito già acquisito facendo l’uno la spalla dell’altro, improvvisando pause e battute, e favorendo quello straniamento linguistico e figurativo che dà gaiezza e passatempo» (Grazzini).

ore 19.00

Pensavo fosse amore… invece era un calesse (1991)

Regia: Massimo Troisi, soggetto e sceneggiatura: M. Troisi, Anna Pavignano; fotografia: Camillo Bazzoni; musica: Pino Daniele; montaggio: Angelo Nicolini; interpreti: M. Troisi, Francesca Neri, Angelo Orlando, Marco Messeri, Natalia Bizzi, Alessio Salustri; origine: Italia; produzione: Esterno Mediterraneo Film, Cecchi Gori Group - Tiger Cinematografica; durata: 114’

«Per due volte, Tommaso e Cecilia, che si amano e si odiano, preparano le bomboniere, e per due volte saranno inutili. […] La sceneggiatura, scritta con la fedele Anna Pavignano, si potrebbe ridurre a uno sketch, ma il film è invece ricco di osservazioni, di caratteristi “napoletan style” (lo scrivano che ruba la bionda all’amico, l’ottimo e inedito Angelo Orlando) e di amari tiri d’amore incrociati. E mentre Troisi sceglie una Napoli non folk, tutta in interni, da commedia di Eduardo (a lui rimandano spesso anche i suoi tipici monologhi, con i balbettii, i tentennamenti, le confusioni, le iterazioni, le nevrosi), ricompaiono, in versione cinica, le piccolissime serenate con l’inevitabile “Malafemmina” e la fattucchiera (Nuccia Fumo al suo massimo) che manovra il pittoresco dell’irrazionale. […] Troisi diverte e occupa lo schermo in modo non vanaglorioso (pur non lesinando in monologhi, alcuni gustosissimi e comprensibili anche al Nord), muove con grazia la macchina cinema, si destreggia tra il dolce e l’amaro, tra la borghesia media e piccola, evita il rischio del pittoresco, offre bellissime occasioni ai colleghi. Francesca Neri, ex Lulù di Bigas Luna, è bella e brava come non mai, si esprime con gli stupendi occhi al di qua e al di là dell’inconscio, trasmette la confusione e la duplicità del possesso sentimentale, ci spiega le sorprese dell’amore» (Porro).
ore 21.00
Il postino (1994)

Regia: Michael Radford; soggetto e sceneggiatura: Furio Scarpelli, Anna Pavignano, Massimo Troisi, Giacomo Scarpelli, M. Radford; fotografia: Franco Di Giacomo; musica: Luis Enriquez Bacalov; montaggio: Roberto Perpignani; interpreti: Philippe Noiret, M. Troisi, Maria Grazia Cucinotta, Renato Scarpa, Linda Moretti, Mariano Rigillo; origine: Italia/Francia/Belgio; produzione: Cecchi Gori Group - Tiger Cinematografica, Pentafilm, Esterno Mediterraneo Film, Blue Dahlia Productions, K2 Two; durata: 116’

Pablo Neruda, in esilio su un’isola del Mediterraneo, stringe amicizia con un postino, al quale insegnerà la poesia (della vita) e trasmetterà i suoi valori. Cinque nominations all’Oscar, di cui uno vinto (migliore colonna sonora a Bacalov), riconoscimenti ovunque, soprattutto da parte del pubblico, che ha adorato questo film, rendendo così omaggio alla memoria di Massimo Troisi. «Il postino è uno di quei film che mescolano abilmente l’alto e il basso della vita e girano l’elica della poesia portando in modo semplice, con la complicità di un volto noto e amato, un “messaggio” positivo al pubblico. Straordinaria la sintonia fra Philippe Noiret e l’artista napoletano. In fondo Il postino è una tripla elaborazione di lutto: quello politico per il socialismo cileno, quello per Neruda e quello per l’amatissimo comico napoletano dalla mimica e lessico irresistibile» (Porro).
