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chiuso

8-13 dicembre
Giancarlo Giannini - Il gioco dell’attore 

«Parlare di Giancarlo Giannini in modo tradizionale, come normalmente si fa di un attore del suo calibro, è alquanto riduttivo perché i cliché che si usano per descrivere un personaggio del cinema sono sempre gli stessi: un attore straordinario, un grande interprete, un’icona del cinema… 

Giancarlo è molto di più di questo, è innanzitutto una persona speciale fornita costituzionalmente di una dote incommensurabile che è la modestia, dote rara che pochi grandi come lui hanno nel proprio dna e la esternano nei rapporti con gli altri creando quasi sempre un feeling particolare. Nei rapporti di lavoro, siano essi registi, colleghi, tecnici, lui stabilisce un immediato ponte di simpatia che rende più semplice qualsiasi impresa, dal dover girare una scena difficile ad un doppiaggio per un suo collega straniero. Giancarlo si trova a suo agio con chiunque nel rappresentare personaggi a volte tanto diversi tra loro, ma pur sempre caratterizzati dalla sua inconfondibile personalità che si traduce nella massima aderenza al ruolo da interpretare: da Mimì metallurgico, al marinaio siciliano di Travolti da un insolito destino, da Tullio Hermil de L’innocente, a Pasqualino Settebellezze, da Paolo il caldo, a Salvatore Cannavacciuolo di Mi manda Picone, da Sergio Amidei di Celluloide, al protagonista dell’episodio di New York Stories, La vita senza Zoe, diretto da Francis Ford Coppola, all’ispettore Renaldo Pazzi di Hannibal, a Carlo Alberto Dalla Chiesa, fino a René Mathis degli ultimi film di 007 Casinò Royale e Quantum of Solace solo per citarne alcuni tra i centotrentaquattro film della sua lunga carriera. In una sua intervista Giancarlo dice: “non credo che la somiglianza dell’attore con il personaggio aiuti nell’interpretazione. Anzi, più è lontano e meglio è. Quando mi telefona un regista e mi dice: - Guarda, saresti perfetto per quel ruolo, sembri tu! - , io mi preoccupo. Per carità...”.
Attore poliedrico, multiforme, versatile, mimetico, febbrile, abituato ai mille travestimenti, ma anche fortunatamente caratterizzato dalla maschera di uomo segnato dal tormento di vivere, inizia con il teatro ad appena diciotto anni sotto la guida di Peppino Patroni Griffi, Franco Zeffirelli, Luchino Visconti per poi passare alla televisione con uno sceneggiato di grande successo per l’epoca come David Copperfield e subito dopo al cinema con Rita la zanzara accanto a Rita Pavone diretto da Lina Wertmüller, regista con la quale stabilirà un lungo e felice sodalizio per molti anni. Giannini è stato diretto da grandi registi italiani ed internazionali tra cui: Rainer Werner Fassbinder, Francis Ford Coppola, Luchino Visconti, Giuliano Montaldo, Carlo Lizzani, Ridley Scott, Luciano Emmer, Ettore Scola, Guillermo Del Toro, Valerio Zurlini, Giuseppe Ferrara, Pupi Avati, Mauro Bolognini, Stanley Kramer, ha avuto come partner attori e attrici del calibro di Mariangela Melato, Hanna Schygulla, Ornella Muti, Giuliana De Sio, Sophia Loren, Vittorio Gassman, Harvey Keitel, Donald Sutherland, Stefania Sandrelli, Rutger Hauer, Goldie Hawn, Anthony Hopkins, Mira Sorvino, Laura Antonelli, Capucine, F. Murray Abraham, Daniel Craig, Judi Dench. [...] Con Lina Wertmüller Giancarlo crea un rapporto di amicizia e di collaborazione importante e duraturo da cui nascono: Mimì metallurgico ferito nell’onore, Film d’amore e d’anarchia… per il quale vince la Palma d’oro a Cannes come miglior attore protagonista. Giannini ricorda “Lina per questo film aveva scritto una sceneggiatura bellissima, avremmo dovuto girare anche una parte in America che però poi fu annullata, la musica scritta da Nino Rota fu apprezzata in tutto il mondo, in particolare da Francis Ford Coppola che avrebbe poi utilizzato il Maestro per il suo film Il padrino. Quando mi assegnarono la Palma d’oro a Cannes ero talmente lontano dall’aspettarmi un premio così prestigioso che fui letteralmente catapultato sulla Croisette, precipitandomi a ritirare dalle mani di Ingmar Bergman, presidente della giuria, la Palma d’oro”. Con la Wertmuller ancora grandi successi come: Travolti da un insolito destino…, Pasqualino Settebellezze che gli fa ottenere una candidatura al Premio Oscar come migliore attore protagonista, La fine del mondo nel nostro letto…, Fatto di sangue fra due uomini per causa di una vedova si sospettano moventi politici, dove Giannini interpreta un personaggio di grande spessore accanto ad altra icona del cinema come Marcello Mastroianni, ricreando in qualche modo quella straordinaria “coppia” che si era imposta nel film di Ettore Scola Dramma della gelosia tutti i particolari in cronaca. Tanti sono anche i premi che ha meritatamente ottenuto nel corso della sua carriera. Oltre a numerosi Nastri d'argento e David di Donatello ottenuti grazie al suo talento di attore, nel 1994 riceve un ulteriore Nastro d’Argento come doppiatore in Carlito’s Way di Brian De Palma, dove presta la voce al grande Al Pacino. E non ha doppiato soltanto lui. Hanno parlato con la sua voce anche attori del calibro di Jack Nicholson, Michael Douglas, Gerard Depardieu e Dustin Hoffman, tanto per fare solo alcuni nomi. Nel 1980 Stanley Kubrick si complimenta personalmente con lui per il doppiaggio di Jack Nicholson in Shining. Giancarlo Giannini si diletta anche di invenzioni. È sua la giacca piena di gadget che Robin Williams indossa nel film di Barry Levinson Toys - Giocattoli del 1992. Gli anni passano, ma Giancarlo conserva ancora intatto il suo fascino, accentuato da uno sguardo sempre magnetico e dalla sua immensa bravura; è un italiano che ci rende orgogliosi perché è stato capace di raggiungere l’olimpo della cinematografia internazionale» (Adriano Pintaldi). 

La retrospettiva è curata dalla Cineteca Nazionale e dal Roma Film Festival con la collaborazione del Mibac - Direzione Generale Cinema e della Regione Lazio, con il patrocinio del Comune di Roma - Assessorato alle Politiche Culturali e della Comunicazione, 
Le dichiarazioni nelle schede di Giancarlo Giannini, Dino Risi, Maurizio Sciarra e Giuliana De Sio sono tratti dai seguenti volumi: Gianni Volpi, Anton Giulio Mancino (a cura di), Giancarlo Giannini. Il fascino sottile dell’interprete, Besa Edizioni, Nardò, 2002, e Aa.Vv., Giancarlo Giannini. “L’arte dell’interpretazione”, ANCCI, Roma, 2004.
martedì 8

ore 17.00

Una macchia rosa (1969)

Regia: Enzo Muzii; soggetto: E. Muzii; sceneggiatura: Tommaso Chiaretti, E. Muzii, Ludovica Ripa di Meana; fotografia: Luciano Tovoli; scenografia: Carlo Leva; musica: Shawn Phillips; montaggio: Gerardo Bortolan; interpreti: Giancarlo Giannini, Valeria Moriconi, Ginevra Benini, Orchidea De Santis, Leopoldo Trieste, Delia Boccardo; origine: Italia; produzione: Fraia Film; durata: 98’

Un giovane documentarista, al ritorno da un viaggio in India, riallaccia le vecchie amicizie e riprende la vecchia vita, ma il ricordo della sua permanenza in Asia, echeggiata dal materiale fotografico su cui lavora, lo proietta in uno stato di apatia esistenziale. Invano cerca di dare un ordine alla sua vita e al suo lavoro. «È anche questo [come il precedente film di Muzii Come l’amore] un film stilizzato, in cui toni e volumi sono squisitamente filtrati sino all’essenza, un film che nei suoi più puri momenti ha la diafana grazia policroma del vetro soffiato» (Sacchi). Le fotografie in India sono state realizzate da Muzii e da Enzo Ragazzini con la collaborazione di Tommaso Chiaretti e Ludovica Ripa di Meana. Muzii si è infatti dedicato a lungo alla fotografia. Dopo Una macchia rosa ha lavorato a lungo per la televisione, realizzando l’interessante Alle origini della mafia.

ore 19.00

Sessomatto (1973)

Regia: Dino Risi; soggetto: D. Risi, Ruggero Maccari; sceneggiatura: R. Maccari; fotografia: Alfio Contini; scenografia: Lorenzo Baraldi; costumi: Enrico Job; musica: Armando Trovajoli; montaggio: Alberto Gallitti; interpreti: Giancarlo Giannini, Laura Antonelli, Paola Borboni, Alberto Lionello, Duilio Del Prete, Patrizia Mauro; origine: Italia; produzione: Cinetirrena, Dean Film; durata: 116’

«Voglio che il pubblico veda che l’attore è truccato, ha il costume. Mi sono sempre divertito a queste sfide con me stesso. Invece di fare un personaggio, ne faccio dieci, tutti diversi. Al mattino interpretavo un personaggio, al pomeriggio un altro  con un altro trucco, la sera ritornavo al primo ricambiando trucco. Un intreccio di ruoli a seconda dei luoghi; prendi, ritorna, fai... Così nasce Sessomatto con Dino Risi. Il lavoro di trucco e costume fu studiato insieme a Enrico Job, che però non fece il film, ma mi aiutò in fase di costruzione, lasciando poi il compito al suo costumista Gino Persico. Quando fai più personaggi i costumi e il trucco sono importanti perlomeno per una prima definizione di atteggiamenti. Il film ebbe molto successo, eppure non ci credeva nessuno. Dopo il primo episodio, il più divertente, quello in cui fanno eccitare il tipo che si presenta in casa e poi lo mandano via, mi vengono a dire: “Sai, abbiamo dei problemi, forse ci mancano dei soldi, forse non ce lo distribuiscono più...”. “Ma ve lo compro io, perché io credo in questo film”. Si vedono delle cose incredibili» (Giannini). «Ho un ricordo piacevolissimo di Giancarlo. Mi ha colpito sin da subito, con quella sua figura dorata un po’ in ombra. Non è riuscito a collocarsi tra i colonnelli per ragioni generazionali, ma anche al di fuori del gruppo si è rivelato un cavallo vincente. Ha sempre sfuggito lo scalpore del successo proteggendo la sua vita privata. Malgrado il suo riservo, però, il pubblico lo ha amato e continua ad amarlo» (Dino Risi).
Vietato ai minori di anni 14
ore 21.00

Fatti di gente perbene (Il processo Murri) (1974)

Regia: Mauro Bolognini; soggetto e sceneggiatura: Sergio Bazzini; fotografia: Ennio Guarnieri; scenografia: Guido Josia; costumi: Gabriella Pescucci; musica: Ennio Morricone; montaggio: Nino Baragli; interpreti: Giancarlo Giannini, Catherine Deneuve, Fernando Rey, Tina Aumont, Rina Morelli, Ettore Manni; origine: Italia/Francia; produzione: Filmarpa, Lira Films; durata: 115’

«A Bologna, nel 1902, viene assassinato il conte Francesco Bonmartini, un clericale marito di Linda Murri, figlia del noto medico Augusto. Responsabile del delitto, secondo il padre e secondo l’accusa è il figlio Tullio, che avrebbe ucciso il cognato dopo un violento alterco e per legittima difesa» (Poppi/Pecorari). «Bolognini era straordinario nel costruire l’immagine, un po’ come Fassbinder. Aveva bisogno di pochissimo, stava sempre in macchina, con il suo zoom; Guarnieri, che è sempre stato il suo direttore della fotografia, all’altra macchina. Bolognini costruiva con niente: metteva un pizzo da una parte, una candela dietro... in fondo il cinema è quello che vedi» (Giannini).
mercoledì 9

ore 17.00

Pasqualino Settebellezze (1976)

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

«Era un film difficile che nessuno voleva fare. Io insistevo che era Pulcinella nei campi di concentramento. Era una storia vera. Ho ore e ore di registrazione con il personaggio reale. Pasqualino Settebellezze in realtà è un signore napoletano che lavorava a Cinecittà, e Fellini lo conosceva bene perché mi pare che compaia in Otto e mezzo. Portava l’acqua alle troupes, d’estate. Raccontò la sua storia, una storia straordinaria e ancora più estrema ma irraccontabile. Perché il cinema rifiuta un tipo di realtà che è ancora più fantasiosa, dura, feroce della finzione. Anche Lina aveva dei dubbi, il rischio era quello di far ridere sui morti. Poi il film ebbe grande successo in tutto il mondo, ed ebbe anche quattro nominations per gli Oscar, fra cui la mia» (Giannini).

ore 19.00

L’innocente (1976)

Regia: Luchino Visconti; soggetto: dal romanzo omonimo di Gabriele D’Annunzio; sceneggiatura: Suso Cecchi D’Amico, Enrico Medioli, L. Visconti; fotografia: Pasqualino De Santis; scenografia: Mario Garbuglia; costumi: Piero Tosi; musica: Franco Mannino; montaggio: Ruggero Mastroianni; interpreti: Giancarlo Giannini, Laura Antonelli, Rina Morelli, Massimo Girotti, Marc Porel, Jennifer O’Neill; origine: Italia/Francia; produzione: Rizzoli Film, Films Jacques Leitienne, Francoriz Production, Imp.Ex.Ci.; durata: 129’
Tullio Hermil tradisce la moglie, ma quando scopre che lei ha una relazione con uno scrittore, ne è di nuovo attratto. Ultimo film di Visconti, che morì pochi giorni dopo aver portato a termine il primo montaggio del film. Dal realismo di Verga al decadentismo di D’Annunzio si completa la parabola viscontiana. Come ricorda Pasqualino De Santis, «la mano che sfoglia il libro è quella di Visconti», il quale «ci teneva moltissimo a essere lui a sfogliare il libro». «Conoscevo Visconti perché avevo doppiato dei brani di suoi film. Un giorno, mi chiama e mi spiega che aveva questo progetto, tratto da D’Annunzio, che tutti rifiutavano [...]. Nessuno voleva fare un personaggio che uccide un bambino in fasce, anche se alla fine si autopunisce suicidandosi. Risposi che, se non lo facevo al cinema uno che ammazza un bambino, quando mai l’avrei fatto. [...] Tenevo la mia interpretazione su una nota lunga, tesa, in una quasi fissità di sguardo; la mia faccia era una corda di violoncello che, bam, all’improvviso, alla fine si spezza» (Giannini).

Vietato ai minori di anni 14

ore 21.20

Buone notizie (1979) 

Regia: Elio Petri; soggetto e sceneggiatura: E. Petri; fotografia: Tonino Nardi; scenografia: Amedeo Fago, Franco Velchi Pellecchia; costumi: Barbara Mastroianni; musica: Ennio Morricone; montaggio: Ruggero Mastroianni; interpreti: Giancarlo Giannini, Paolo Bonacelli, Angela Molina, Aurore Clément, Ombretta Colli, Ninetto Davoli; origine: Italia; produzione: Medusa Distribuzione; durata: 107’

Buone notizie, film raro di Elio Petri, manifesta un pessimismo ormai inguaribile, saturo di spinte metafisiche. Racconta di un funzionario della televisione che incontra un vecchio amico ossessionato dalla paura di venire ucciso... «Petri mi spiega il suo “piccolo film”, una storia che non mi dispiaceva. E propone di produrcelo noi [...]. Giriamo tanto materiale. C’era una comicità abbastanza astratta, strana, ma al primo montaggio il film non era niente male. [...] Elio [...] comincia a manipolare il film, a tagliare tutte le scene comiche, divertenti. [...] Petri mi spiega che non voleva ci accusassero di fare un film troppo vicino alla Wertmüller, che si rideva troppo. [...] Io non ero molto d’accordo sui tagli, però avevo un grande rispetto per Elio, persona straordinaria. Il film non ha successo. Forse Elio sapeva già del suo male incurabile perché nel film ogni tanto mi faceva ripetere una cosa strana per cui, inginocchiato davanti a una parete, dicevo agli altri: “io non voglio morire, non voglio morire!”» (Giannini).

Vietato ai minori di anni 14

9-13 dicembre

Interferenze

Interferenze è il saggio di diploma realizzato dagli allievi della Scuola Nazionale di Cinema triennio 2006-2008, prodotto dalla CSC Production in collaborazione con Rai Cinema. Il film si rifà alla tradizione comico-grottesca del cinema italiano. La cornice è quella di un trittico di tre “fanta-commedie” dove l’elemento fantastico gioca un ruolo preponderante: partendo da un presupposto verosimile, la narrazione deraglia dai binari del rigoroso realismo per approdare, con un pizzico di crudeltà, nel territorio del possibile.
ore 23.15

Interferenze (2009)

Regia: Alberto Mascia, Alessandro Capitani; origine: Italia; produzione Centro Sperimentale di Cinematografia Production e Rai Cinema; durata: 85’

Interferenze. Regia: Alberto Mascia; soggetto e sceneggiatura: Enrico Saccà, Chiara A. Ridolfi, Valerio Acampora, A. Mascia; fotografia: Luca Granato; scenografia: Roberta Troncarelli; costumi: Roberta Goretti; animazioni: mBanga Studio; musica: Fabrizio Fornaci - Rai Trade edizioni musicali; montaggio: Mario Marrone; suono in presa diretta: Andrea Viali; montaggio del suono: Stefano Di Fiore, Fabio Massimo Cassandra, Tommaso Conti; fonico di mix: Roberto Cappannelli; organizzazione: Camilla Fava Del Piano, Maurizio Milo; interpreti: Peppe Servillo, Lucia Ocone, Valeria Flore, Gianni Franco, Silvia Moscucci.

L’occasione. Regia: Alessandro Capitani; sceneggiatura: Enrico Saccà, Chiara A. Ridolfi, Claudio Beghelli; Valerio Acampora, A. Capitani; fotografia: Leone Orfeo; scenografia: Simone Siconolfi; costumi: Laura Cavagnini; musica: Fabrizio Fornaci - Rai Trade edizioni musicali; montaggio: Ian Degrassi; suono in presa diretta: Valeria Marrale; montaggio del suono: Stefano Di Fiore; fonico di mix: Roberto Cappanelli; organizzazione: Giacomo Del Buono, Irene Abrescia; interpreti: Paolo Sassanelli, Lidia Vitale, Lucianna De Falco, Desirée Noferini.

L’uomo dei sogni. Regia: Alessandro Capitani, Alberto Mascia; sceneggiatura: Enrico Saccà, Chiara A.Ridolfi, Valerio Acampora, A. Capitani; fotografia: Davide Manca; scenografia: Andrea Castorina; costumi: Roberta Goretti; musica: Fabrizio Fornaci - Rai Trade edizioni musicali; suono in presa diretta: Fabio Russo; montaggio del suono: Stefano Di Fiore, Fabio Massimo Cassandra, Tommaso Conti; fonico di mix: Roberto Cappannelli; montaggio: Leonardo Colasanti; organizzazione: Chiara Grassi, Alessandro Guida; interpreti: Cecilia Dazzi, Luciano Scarpa, Davide Paganini, Vanessa Scalera, Alessandro Giallocosta, Paola Maffioletti, Luis Molteni.

In Interferenze Roberto Violi è uno scrittore di romanzi horror dalla fervida e macabra immaginazione, separato dalla moglie e dedito ormai ad una vita solitaria. Ha un’innata capacità di fantasticare sulle cose proiettando ovunque il suo immaginario orrorifico, eppure il finale di un piccolo racconto gli sta dando del filo da torcere...

Ne L’occasione il consulente finanziario Gregorio Fabbri divide la sua esistenza fra una moglie oppressiva e un lavoro frustrante e privo di prospettive. Il giorno del suo quarantesimo compleanno la moglie lo porta in un centro commerciale per fargli scegliere il regalo che preferisce...

Ne L’uomo dei sogni Silvia, tassista romana di trentacinque anni, è una donna vivace, spiritosa e indipendente. Ciononostante – o forse proprio per questo – non ha ancora trovato l’anima gemella: tutti gli uomini che le capita di frequentare, infatti, si rivelano presto o tardi una delusione.

giovedì 10

ore 17.00

Viaggio con Anita (1979)

Regia: Mario Monicelli; soggetto: Tullio Pinelli; sceneggiatura: Leo Benvenuti, Piero De Bernardi, T. Pinelli, Paul Zimmermann, M. Monicelli; fotografia: Tonino Delli Colli; scenografia: Lorenzo Baraldi; costumi: Vittoria Guaita; musica: Ennio Morricone; montaggio: Ruggero Mastroianni; interpreti: Giancarlo Giannini, Goldie Hawn, Claudine Auger, Laura Betti, Aurore Clément, Renzo Montagnani; origine: Italia/Francia; produzione: P.E.A.,  Productions Artistes Associés; durata: 119’
«Guido Massaccesi, dirigente bancario romano, informato dalla sorella Oriana che il padre Armando è gravemente infermo, lascia la moglie Elisa con il figlio e parte in macchina per raggiungere Rosignano Solvay, paese natale. Deciso a compiere il viaggio in dolce compagnia, Guido si reca nell’appartamento di Jennifer, amante che non vede da mesi. Il netto rifiuto della stessa a seguirlo lo induce a prendere con sé Anita Watson, una 26enne americana, occasionalmente e temporaneamente venuta a Roma per ritrovare un architetto italiano conosciuto a Chicago ove ella abitualmente lavora presso l’università» (www.cinematografo.it). «Viaggio con Anita riproduce anche geograficamente una parte del viaggio che è alla base di uno dei capisaldi della commedia all’italiana: Il sorpasso di Dino Risi. Da allora, dal boom e dalla “fine delle ideologie”, molte cose sono cambiate. Un “road movie” degli ultimi anni ’70 non potrà che avere una collocazione invernale: le spiagge non sono affollate di gioventù e di voglia di vivere, la malinconia prevale su ogni altro sentimento; il vitalismo rampante di Gassman è ridotto in Giannini a puro tentativo di evitare la morte; la morte stessa non è più una sorta di risveglio dopo l’ubriacatura, ma una tonalità che attraversa tutto il film» (Della Casa).

Vietato ai minori di anni 14

ore 19.10
La vita è bella (1979)

Regia: Grigorj Ciukhraj; soggetto: Giovanni Fago; sceneggiatura: Augusto Caminito, G. Ciukhraj; collaborazione alla sceneggiatura: Giorgio Arlorio, Gianfranco Clerici, G. Fago, Massimo Felisatti, Fabio Pittorru; fotografia: Luigi Kuveiller; scenografia: Giantito Burchiellaro; costumi: Wayne Finkelman; musica: Armando Trovajoli; montaggio: Mario Morra; interpreti: Giancarlo Giannini, Ornella Muti, Reghimantas Adomajtis, Stefano Madia, Evghenij Lebediev, Enzo Fiermonte; origine: Italia/Urss; produzione: La 4 Cavalli Cinematografica, Mosfil’m; durata: 101’

Antonio Murillo, pilota militare in Angola, quando nota che su una barca, insieme a dei rivoltosi, ci sono donne e bambini, rifiuta di bombardarli e, tornato sulla terra, chiede di essere rimandato a casa. A Lisbona trova lavoro come tassista e conosce la bella Maria, cameriera in un bar. Un giorno accompagna il misterioso Alvarado alla stazione, ma subito dopo – ignorando che Maria, insieme ai suoi parenti, fa parte di un’organizzazione che si oppone al regime di Salazar – viene convocato dal giudice Perez.
ore 21.00
Bello mio bellezza mia (1982)

Regia: Sergio Corbucci; soggetto: G. Giannini; sceneggiatura: S. Corbucci, G. Giannini, Giovanni Romoli; fotografia: Giuseppe Rotunno; scenografia: Marco Dentici; costumi: Maurizio Millenotti; musica: Carmelo La Bionda; montaggio: Ruggero Mastroianni; interpreti: Giancarlo Giannini, Stefania Sandrelli, Mariangela Melato, Massimo Mollica, Sal Borgese, Giuliana Calandra; origine: Italia; produzione: Plm Film, Mar Film Produzione; durata: 128’

Gennarino Laganà è un siciliano poveraccio, che si dà da fare con umili lavori per mantenere la famiglia, mentre i suoi lo spingono a cercare fortuna al Nord. Gennarino non lascerebbe mai la sua amata isola, se non fosse incappato in una relazione amorosa con Donna Egeria, moglie del boss mafioso Don Mimì. Per sfuggire a una sicura vendetta, sale su un treno merci. In sogno gli appare S. Totino, che gli promette protezione in cambio di una vita regolata. Giunge così a Milano, dove conosce Armida, una donna di strada, che lo porta in casa sua, lo rende suo protettore e amante. Ma S. Totino appare ancora a Gennarino e gli rimprovera la sua condizione di mantenuto: lui deve lavorare e Armida cambiare vita. Nel frattempo don Mimì rintraccia Gennarino, si vendica rimpinzandolo di un pessimo gelato, e poi lo assume al suo servizio: dovrà recapitare delle misteriose scatole rosse.

ore 23.15

Interferenze (replica)

venerdì 11

ore 17.00

O’ re (1988)

Regia: Luigi Magni; soggetto e sceneggiatura: L. Magni; fotografia: Franco Di Giacomo; scenografia e costumi: Lucia Mirisola; musica: Nicola Piovani; montaggio: Ruggero Mastroianni; interpreti: Giancarlo Giannini, Ornella Muti, Carlo Croccolo, Luc Merenda, Cristina Marsillach, Annamaria Ackerman; origine: Italia; produzione: Clemi Cinematografica, Titanus Produzione; durata: 110’

«Nei nove anni trascorsi a Roma dopo il suo allontanamento da Napoli, Francesco di Borbone sperò davvero di poter tornare sul trono? E fu lui a fomentare le ribellioni legittimiste del sud che generarono repressioni altrettanto insensate? O al contrario, rassegnato alla sorte, vide di malocchio le smanie restauratrici della moglie? Sorella della famosa Sissi imperatrice d'Austria, Maria-Sofia non amava il marito dal quale la dividevano la lingua, l’indifferenza sessuale di lui, i rispettivi parentadi e troppe altre cose. La tesi di un Francesco scettico sulle possibilità di tornare re è quella sposata dal film, dove nelle sale della reggia romana s'intreccia la stuzzicante e dolente schermaglia fra Giannini e la Muti (tutti e due fuori età rispetto ai personaggi) che culmina nella nascita e morte della piccola Cristina Maria Pia [...]. Servito dal delizioso maggiordomo Carlo Croccolo che fa una specie di monumento a Totò, l’ex re Giannini riesce sempre a fondere le contraddizioni del personaggio in una raffigurazione intensa e spiritosa. Insomma se Franceschiello fosse stato Giancarlo, oggi sulle Due Sicilie regnerebbero i Borboni» (Kezich).

ore 19.00

Snack Bar Budapest (1988)

Regia: Tinto Brass; soggetto: tratto dal romanzo omonimo di Marco Lodoli e Silvia Bre; sceneggiatura: T. Brass; collaborazione ai dialoghi: Roberto Lerici; fotografia; Alessio Gelsini; scenografia: Massimo Spano, Bruno Cesari; costumi: Jost Jacob, Paolo Biagetti; musica: Zucchero [Adelmo] Fornaciari, David Sancious; montaggio: T. Brass; interpreti: Giancarlo Giannini, François Negret, Sylvie Orcier, Giorgio Tirabassi, Raffaella Baracchi, Philippe Leotard; origine: Italia; produzione: Metrofilm, San Francisco Film, Reteitalia; durata: 106’

«Tinto Brass a una svolta. Sempre il sesso, ma solo come esibizione insistita e marcata di parti anatomiche, in primo piano invece la violenza. In un mondo in cui si accompagna alla disperazione. [...] Una città di mare senza nome (le targhe delle automobili portano un TB come Tinto Brass), un litorale squallido battuto da venti e piogge. Il protagonista, un avvocato radiato dall’albo, dopo aver accompagnato la sua amichetta ad abortire, si lascia coinvolgere nel sogno maniacale di un ragazzetto che, con il racket, la prostituzione e il gioco d’azzardo, sostenuto da una banda di giovinastri, vuoi costruirsi lì un piccolo impero. Chiede però delle efferatezze e dei soprusi tali che l’ex avvocato, pur già sceso molto in basso, non riesce ad accettare fino in fondo, anche perché i più atroci dovrebbe esercitarli a danno di gente che gli arriva all’improvviso dal suo passato. Si ribella ed è subito guerra. La violenza, dunque. Anche nel modo di raccontare, anche nel modo di rappresentare. Proprio come i minimalisti, Brass non fa psicologia, neanche con il personaggio principale che ha comunque spesso funzioni di narratore: mostra tutto dal di fuori, con situazioni e facce sempre in primo piano, e al diapason. Puntando sull’urlo e sullo strazio. [...] Al centro, Giancarlo Giannini, maschera autentica dello sfacelo» (Rondi).

Vietato ai minori di anni 14

ore 21.00

Mi manda Picone (1984)

Regia: Nanni Loy; soggetto: N. Loy; sceneggiatura: N. Loy, Elvio Porta; dialoghi: E. Porta; fotografia: Claudio Cirillo; scenografia: Elena Ricci Poccetto; costumi: Danda Ortona; musica: Tullio De Piscopo; montaggio: Franco Fraticelli; interpreti: Giancarlo Giannini, Lina Sastri, Aldo Giuffré, Carlo Taranto, Clelia Rondinella, Carlo Croccolo; origine: Italia; produzione: A.M.A. Film, Medusa Distribuzione, Rai; durata: 122’

«Traffichino dalle scarpe spaiate è incaricato dalla moglie di un operaio dell’Italsider di trovare il marito scomparso. Nella sua traversata del ventre di Napoli lo attendono molte sorprese. Commedia grottesca in cui la denuncia sociale sul degrado di Napoli ha le cadenze di farsa, ma sfora nel fantastico sociale e ricorre alle tecniche dell'investigazione e della suspense» (Morandini). «Mi manda Picone la prima volta mi arrivò da Elvio Porta. Era un trattamento tipo romanzo, e mi piacque moltissimo. C’era dentro qualcosa di kafkiano. Un uomo che esiste in virtù di un nome, il nome di un altro» (Giannini).

ore 23.15

Interferenze (replica)
sabato 12

ore 17.00

Palermo Milano solo andata (1995)

Regia: Claudio Fragasso; soggetto: Rossella Drudi, C. Fragasso; sceneggiatura: R. Drudi; fotografia: Giancarlo Ferrando; scenografia: Paolo Innocenzi; costumi: Stefano Giambanco; musica: Pino Donaggio; montaggio: Ugo De Rossi; interpreti: Giancarlo Giannini, Stefania Sandrelli, Raoul Bova, Ricky Memphis, Romina Mondello, Tony Sperandeo; origine: Italia; produzione: Globe Films-Production Group; durata: 97’

Durante un interrogatorio presieduto dal giudice Laurenti, il pentito di mafia Marinnà ha fatto il nome dell’insospettabile Turi Arcangelo Leofonte, soprannominato “il ragioniere della mafia” a causa del suoi rapporti con la criminalità organizzata. Si decide di trasferire Leofonte da Palermo a Milano per testimoniare contro il potentissimo boss Scalia. Viene formata una scorta guidata dall’esperto capitano Nino Di Venanzio e composta da Remo Matteotti, Tarcisio Proietti, Saro Ligresti, Paola Terenzi, Valerio e Maria Pia tutti al primo incarico di questo genere. L’operazione soprannominata “Ulisse” consiste nel prelevare la famiglia Leofonte da casa e portarla all’aeroporto seguendo il tragitto: Palermo - Capaci - Cinisi - aeroporto di Punta Raisi...

ore 19.00

Milonga (1998)

Regia: Emidio Greco; soggetto e sceneggiatura: E. Greco, Paolo Breccia; fotografia: Marco Sperduti; scenografia: Gualtiero Caprara; costumi: Lia Morandini; musica: Luis Enriquez Bacalov; montaggio: Bruno Sarandrea; interpreti: Giancarlo Giannini, Claudia Pandolfi, Carlo Cecchi, Irene Ferri, Gianni Sperti, Vanessa Gravina; origine: Italia; produzione: Juppiter Generale Cinematografica, International Dean Film, in collaborazione con Medusa Film; durata: 86’

A Roma viene uccisa una star televisiva, gli assassini hanno perso un walkman con inciso un tango e un turista americano ha filmato casualmente la scena del delitto. Un commissario un po’ speciale indaga sul caso, assistito da un’agente di polizia innamorata di lui. «In Milonga ho cercato di fare un personaggio abbastanza curioso nella sua semplicità e normalità, un commissario omosessuale, e i personaggi con la giacca e cravatta sono sempre difficili da fare. Non è un film che ha avuto successo, non so per quale ragione. La sceneggiatura quella era e quella è rimasta. Forse c’era la delusione del pubblico proprio sulla milonga finale. È un giallo e non sembra un giallo, forse c’è qualcosa che non funziona, io non so che dire, forse è perfetto» (Giannini). 

ore 21.00

La stanza dello scirocco (1998)

Regia: Maurizio Sciarra; soggetto: tratto liberamente dal romanzo omonimo di Domenico Campana; sceneggiatura: Suso Cecchi D’Amico, Salvatore Marcarelli, M. Sciarra; fotografia: Arnaldo Catinari; scenografia: Livia Borgognoni; costumi: Andrea Viotti; musica: Eugenio Bennato; montaggio: Cecilia Zanuso; interpreti: Giancarlo Giannini, Tiziana Lodato, Paolo De Vita, Francesco Benigno, Tony Sperandeo, Valentina Biasio; origine: Italia; produzione: Fandango, Rai-Radiotelevisione Italiana; durata: 94’

È il 1936. Il marchese di Acquafurata, che da anni viveva a Parigi, fa ritorno in Sicilia. Sua cugina, morendo, lo ha lasciato erede del palazzo di famiglia a condizione che vi venga destinata la sede del locale partito fascista. Il marchese, noto per la sua militanza antifascista, è ricercato dalla polizia. Scoppia un incendio nel palazzo, il suo maggiordomo muore e lui, puntando sul fatto di non essere più molto conosciuto, ne prende il posto, facendo credere che a morire sia stato il marchese. Il notaio Spatafora, anch’egli antifascista, teme le conseguenze di questo gesto, il podestà vuole quanto prima aprire la sede, e così il marchese escogita un altro stratagemma: fa ritrovare un falso testamento, in cui si dice che il palazzo deve essere regalato ad una coppia di terremotati che avevano fatto domanda per una casa popolare. «È un attore talmente scrupoloso, attento e perfezionista che ti spinge a pensare  e ripensare a ciò che si deve fare. Come non comprenderlo? Giannini vuole sempre il meglio, proprio perché lui è “il meglio”» (Maurizio Sciarra).
ore 22.45

Interferenze (replica)
domenica 13

ore 16.30

Ti voglio bene Eugenio (2002)

Regia: Francisco Josè Fernandez; soggetto e sceneggiatura: F. J. Fernandez, Stefano Pomilia; fotografia: Luciano Tovoli; scenografia: Giuseppe Grasso; costumi: Enrica Barbano; musica: Silvio Amato; montaggio: Francesco Malvestito; interpreti: Giancarlo Giannini, Giuliana De Sio, Arnoldo Foà, Jacques Perrin, Anna Maria Petrova, Chaiara De Bonis; origine: Italia; produzione: Arcipelago Cinematografica; durata: 93’

Eugenio è un uomo down, tranquillo, affabile e sornione. Vive da solo nella sua splendida casa immersa nella campagna e lavora come giardiniere. Su richiesta del Professor Boselli accetta di raccontarsi a Patrizia, una giovane donna incinta, tormentata dall’incertezza di dare alla luce un figlio come lui. Al Centro traumatologico in cui svolge volontariato, Eugenio deve occuparsi di Laura, appena uscita dal coma nel quale era piombata in seguito ad un incidente stradale. Il recupero di Laura è prioritario per Elena, amica del cuore di Eugenio, amata in segreto e senza speranze, che lasciò il paese da adolescente per sposare un uomo molto più grande di lei che l’aveva sedotta e dal quale aspettava un figlio, Laura, appunto. Ma Elena non rivela ad Eugenio il vero motivo del proprio ritorno a casa e gioca con la sua ingenuità. «Giancarlo è un attore che seguivo sin da ragazzina, per me era un sex symbol, un mito. Crescendo mi sono resa conto che, oltre alle qualità squisitamente estetiche, Giancarlo Giannini è anche un grande attore. Poter lavorare con lui è un privilegio, è come farsi prendere per mano e volare. Il nostro rapporto è stato un misto di complicità e generosità. Del resto Giancarlo non è mai stato avaro del proprio talento. Magari ce ne fossero come lui! Più che raro, Giannini è unico!» (Giuliana De Sio).
ore 18.30
Piazza delle Cinque Lune (2003)

Regia: Renzo Martinelli; soggetto: R. Martinelli; sceneggiatura: Fabio Campus, R. Martinelli; fotografia: Blasco Giurato; scenografia: Francesco Vanorio; costumi: Luigi Bonanno; musica: Paolo Buonvino; montaggio: Massimo Quaglia; interpreti: Donald Sutherland, Giancarlo Giannini, Stefania Rocca, F. Murray Abraham, Aisha Cerami, Greg Wise; origine: Italia; produzione: Martinelli Film Company Int., Istituto Luce, Spyce Blue Star Ltd., Box! Film; durata: 127’

Il Procuratore della Repubblica di Siena, il giorno prima di andare in pensione, riceve da uno sconosciuto un filmino amatoriale sul rapimento Moro. Decide di avviare un’indagine che lo porterà a scoprire scomode verità. «Tale invenzione narrativa [il ritrovamento del filmino], peraltro estremamente intrigante, costituisce il collante tra i vari ingredienti drammaturgici, tutti tratti dalla documentazione processuale o dall’ampia gamma delle ipotesi già formulate (in particolare dagli scritti di Sergio Flamigni, consulente del film che ha anche ottenuto il favore della famiglia Moro). L’espediente metalinguistico della “prova filmata”, che rimanda a JFK di Oliver Stone, sembra di nuovo chiamare in causa il cinema e le sue potenzialità di “lente d’ingrandimento” sui nodi non ancora sciolti della recente storia italiana» (Uva).

ore 20.45

Ternosecco (1987)

Regia: Giancarlo Giannini; soggetto e sceneggiatura: Lino Jannuzzi; fotografia: Marcello Gatti; scenografia: Nicola Losito, Vincenzo De Camillis; costumi: Gino Bersico; musica: Antonio Infantino; montaggio: Franco Fraticelli; interpreti: G. Giannini, Victoria Abril, Lino Troisi, Franco Angrisano, George Gaynes, Gea Martire; origine: Italia; produzione: C.G. Silver Film, Reteitalia; durata: 125’

«Non era Ternosecco il film che volevo fare. Era un film tratto da una storia di Vincenzoni, la storia di un bambino e un padre. Poi, Cecchi Gori e Vincenzoni hanno litigato, e la sceneggiatura non era disponibile. Allora Cecchi Gori mi propose di fare il seguito di Mi manda Picone, a mio parere un seguito impossibile. Si poteva, invece, fare un film ambientato a Napoli [...]. Così è nata una storia che partiva da Cutolo e Pandico. Che avevamo buttato giù con Lino Jannuzzi. Poi, alla fine ho dovuto in un mese riscrivere tredici versioni, che ho in cantina; e sul set abbiamo dovuto riscrivere di nuovo tutto. E a ogni giorno di riprese ci toglievano qualcosa. Con episodi persino grotteschi, come quello di girare senza la pellicola» (Giannini).

ore 23.00

Interferenze (replica)
lunedì 14

chiuso

15-20 dicembre

Le città visibili: Vienna. La capitale austriaca in oltre trenta film

Vienna è considerata una delle città chiave dell’immaginario cinematografico occidentale, un luogo quasi mitico per le sue vicende storiche e culturali, il cui fascino ha saputo alimentare centinaia di film in tutto il mondo. Dopo Parigi, Berlino e Madrid, la capitale austriaca è la protagonista della quarta edizione della rassegna Le città visibili, offrendo l’occasione per un’eccezionale esplorazione attraverso la storia del cinema.

Il programma, oltre a far luce su alcuni registi austriaci del passato poco conosciuti in Italia (da Willi Forst a Wolfgang Glück, a Maximilian Shell) riporta alla luce l’opera di cineasti del calibro di Ernst Lubitsch, Julien Duvivier, Max Ophüls, Josef von Sternberg, senza dimenticare il Carol Reed del celeberrimo Il terzo uomo. Si è poi voluto mostrare il ribaltamento dell’immagine tradizionale della città avvenuto a partire dagli anni Cinquanta grazie all’opera di autori d’avanguardia come Peter Kubelka (che sarà l’ospite d’onore del festival), Valie Export e Kurt Kren, fino a giungere alla Vienna sofferta dei capolavori di Haneke. Inoltre, non mancano nel programma le grandi coproduzioni che hanno rafforzato il mito della capitale austriaca nella percezione degli spettatori contemporanei, titoli molto amati come Amadeus di Milos Forman o Prima dell’alba di Richard Linklater. Tra gli eventi previsti, oltre una serie di restauri preziosi presentati in anteprima (Il volo su Vienna, il classico del muto Die Pratermizzi, il frammento del capolavoro perduto di Sternberg, The Case of Lena Smith), ricordiamo infine l’incontro con Liliana Cavani, che presenterà al pubblico il suo Il portiere di notte, uno degli esiti più amati e controversi del cinema italiano degli anni Settanta.

La manifestazione è promossa dalla Regione Lazio - Assessorato alla Cultura, Spettacolo e Sport, dal Centro Sperimentale di Cinematografia - Cineteca Nazionale e dall’Associazione Culturale La Farfalla sul Mirino, in collaborazione con Österreich Institut, Ente Nazionale Austriaco per il Turismo e Goethe Institut Rom. Sponsor ufficiale: Austrian Airlines. Enti patrocinanti: Comune di Roma - Assessorato alle Politiche Culturali e della Comunicazione, Forum Austriaco di Cultura. Si ringraziano inoltre: Österreichische Filmmuseum, Filmarchiv Austria, Sixpack Film, Cineteca di Bologna, Cineteca Italiana, Officina Filmclub.

martedì 15 

ore 17.00

Merry-Go-Round (Donne viennesi, 1923)

Regia: Rupert Julian [e Erich Von Stroheim]; soggetto e sceneggiatura: Harvey Gates, Finis Fox; fotografia: William H. Daniels, Charles E. Kaufman, Ben F. Reynolds; scenografia: Elmer Sheeley; costumi: Richard Day; montaggio: James C. McKay; interpreti: Norman Kerry, Mary Philbin, Dale Fuller, Maude George, Cesare Gravina, George Hackathorne; origine: Usa; produzione: Universal Pictures; durata: 110’

Appena prima dello scoppio della Grande Guerra, il Conte Franz Maximilian Von Hohenegg si innamora della figlia di un giostraio del Prater, pur essendo promesso a un’aristocratica del suo rango. Scambiato dalla ragazza per un venditore di cravatte, l’uomo vede improvvisamente ricambiato il proprio amore, ma gli ostacoli tra i due crescono ogni giorno di più. Già reduce dai contrasti produttivi di Femmine Folli, Stroheim fu cacciato dal set di Donne viennesi da un allora giovanissimo Irving Thalberg, con l’accusa di aver sperperato troppi soldi inutilmente. La firma finale di Rupert Julian a detta di molti è quasi simbolica, poiché il film venne di fatto finito dal produttore, ma non si può non riconoscere che l’impronta generale, nell’ideazione e nella messinscena di molte sequenze, appartenga al genio debordante di Stroheim.  

Copia proveniente dalle Collezioni dell’Österreichisches Filmmuseum - Versione originale con i sottotitoli in italiano
ore 19.15

Letter from an Unknown Woman (Lettera da una sconosciuta, 1948)

Regia: Max Ophüls; soggetto: tratto dal racconto Brief einer Unbekannten di Stefan Zweig; sceneggiatura: Howard Koch, M. Ophüls; fotografia: Franz Planer; scenografia: Alexander Golitzen; costumi: Travis Banton; musica: Daniele Amfitheatrof; montaggio: Ted J. Kent; interpreti: Joan Fontaine, Louis Jourdan, Mady Christians, Marcel Journet, Art Smith, Carol Yorke; origine: Usa; produzione: Rampart Productions; durata: 86’

Costretto a lasciare in fretta la città per evitare un duello, il pianista Stefan Brand riceve una lettera da una donna di cui non conosce l’identità. Da quel momento parte uno dei flashback più famosi della storia del cinema, quello che racconta l’amore sommesso e romantico di Lisa Berndle per Stefan, nonché il pudore di un sentimento sublimato fino alla rinuncia. «Uno dei più squisiti “film di donna” mai girati, immerso in un clima magico e, insieme, ossessivo. In mano d’altri poteva uscirne una storia sentimentale strappalacrime. Max Ophüls ne fa un capolavoro romantico» (Morandini).

Copia proveniente dalla Cineteca Italiana - Versione originale con i sottotitoli in italiano
ore 21.00

La Pianiste (La pianista, 2001)
Regia: Michael Haneke; soggetto: dal romanzo di Elfriede Jelinek; sceneggiatura: M. Haneke; fotografia: Christian Berger; scenografia: Christoph Kanter; costumi: Annette Beaufays; montaggio: Nadine Muse, Monika Willi; interpreti: Isabelle Huppert, Benoît Magimel, Annie Girardot, Susanne Lothar, Udo Samel, Anna Sigalevitch; origine: Germania/Polonia/Francia/Austria; produzione: Veit Heiduschka per Arte; durata: 131’

Erika è una professoressa di pianoforte solitaria e frustrata, che dà sfogo alla propria sessualità repressa attraverso varie forme di rituali voyeuristici. Quando un suo allievo ventenne tenta di sedurla, inizia tra i due una relazione tormentata che porterà Erika sull’orlo della follia. «Film unico, che trasmette il male di vivere, da prendere o lasciare senza bon ton, infernale e straordinario, inquietante ed efficace dal punto di vista emotivo, che può disturbare assai ma è fatto di pura pasta di gran cinema, entra sottopelle e di lato, ancora una volta, dà una bastonata all’ipocrisia borghese. Dopo averla ammirata qui, è difficile non pensare che Isabelle Huppert sia la migliore e la più coraggiosa attrice in circolazione, che Annie Girardot sia di meravigliosa, edipica ambiguità, che questa Vienna sia la culla di antichi e floridi complessi» (Porro). Considerato il capolavoro di Michael Haneke, La pianista ha ottenuto a Cannes il Gran Premio della Giuria e due Palme d’Oro agli attori protagonisti.

Copia proveniente da BIM distribuzione - Vietato ai minori di anni 14

mercoledì 16
ore 17.00

The Great Waltz (Il grande valzer, 1938)

Regia: Julien Duvivier; soggetto e sceneggiatura: Gottfried Reinhardt, Samuel Hoffenstein, Walter Reisch; fotografia: Joseph Ruttenberg; scenografia: Cedric Gibbons; costumi: Adrian; montaggio: Tom Held; interpreti: Luise Rainer, Fernand Gravey, Miliza Korjus, Hugh Herbert, Lionel Atwill, Curt Bois; origine: Usa; produzione: Loew’s; durata: 104’

Invece di rassegnarsi a una semplice vita di impiegato in banca, Johann Strauss decide di lanciarsi nel suo amore totale per la musica, iniziando a comporre valzer. Dopo aver messo in piedi una piccola orchestra, viene notato dalla grande cantante d’opera Carla Donner, con cui nasce un idillio che scatena la folle gelosia della moglie del musicista. Biografia romanzata del grande compositore austriaco, il film è un veicolo perfetto per una star del periodo come Louise Rainer, nonché il primo firmato da Duvivier a Hollywood, nello sfarzoso stile della MGM. Più che meritato il premio Oscar per la fotografia a Joseph Ruttenberg.

Versione originale con i sottotitoli in italiano
ore 19.00

1. April 2000 (1 aprile 2000, 1952)
Regia: Wolfgang Liebeneiner; soggetto e sceneggiatura: Rudolf Brunngraber, Ernst Marboe; fotografia: Sepp Ketterer, Karl Löb, Fritz Arno Wagner; scenografia: Otto Niedermoser; costumi: Leo Bei; musica: Josef Fiedler, Alois Melichar, Robert Stolz; montaggio: Henny Brünsch-Tauschinsky; interpreti: Hilde Krahl, Josef Meinrad, Waltraut Haas, Judith Holzmeister, Elisabeth Stemberger, Hans Moser; origine: Austria; produzione: Wien-Film; durata: 105’
In un futuristico 2000, Vienna e l’Austria intera sono ancora divise in quattro zone occupate da Usa, Urss, Francia e Gran Bretagna, come nel dopoguerra. Quando il primo ministro invoca finalmente l’indipendenza invitando i cittadini a strappare i loro documenti in 4 lingue, tutti si chiedono se, come avvenuto in passato, non sia proprio dall’Austria che stia per partire una nuova guerra. Ecco allora atterrare davanti al Castello di Schönbrunn un’astronave che trasporta i membri di un’accigliata corte mondiale, pronti a chiedere spiegazioni sull’accaduto: starà agli austriaci dimostrare le bellezze e la storia del loro paese per riguadagnarsi la libertà. Esempio unico di fantascienza austriaca degli anni Cinquanta, questo film ingenuo e a tratti esilarante è divenuto negli anni un vero oggetto di culto, pur muovendo i passi da una situazione storica reale e controversa come quella dell’occupazione alleata. Nei panni futuribili e incredibilmente kitsch dei protagonisti c’è una parata dei più famosi attori austriaci dell’epoca, compresa un’icona viennese come Hans Moser.

Copia proveniente dalle Collezioni dell’Österreichisches Filmmuseum - Versione originale con i sottotitoli in italiano
ore 21.00

Incontro moderato da Enrico Magrelli con Liliana Cavani 
a seguire

Il portiere di notte (1974)
Regia: Liliana Cavani; soggetto e sceneggiatura: Barbara Alberti, L. Cavani, Italo Moscati, Amedeo Pagani; fotografia: Alfio Contini; scenografia: Nedo Azzini, Jean Marie Simon; costumi: Piero Tosi; musica: Daniele Paris; montaggio: Franco Arcalli; interpreti: Dirk Bogarde, Charlotte Rampling, Philippe Leroy, Gabriele Ferzetti, Giuseppe Addobbati, Isa Miranda; origine: Italia; produzione: Ital-Noleggio Cinematografico; durata: 118’

In un albergo di Vienna, nel 1957, una sopravvissuta alla tragedia dei campi di concentramento, Lucia Atherton, ritrova il suo aguzzino, con cui riallaccia un rapporto schiavo-padrone. Trasferitasi a casa dell’uomo, mentre un gruppo di sicari nazisti le sta dando la caccia, Lucia spinge la relazione fino all’annientamento reciproco. Uno dei lungometraggi più discussi degli anni Settanta, diretto da una regista in stato di grazia e causa di un dibattito che all’epoca fece il giro del mondo. Raramente nella storia del cinema il rapporto vittima-carnefice è stato esplorato con tanta lucidità, e i due protagonisti, la Rampling e Bogarde, sono indimenticabili. «Sequestrato, assolto, risequestrato e bloccato per un anno, rimane un film straziante, atroce testimonianza del nazismo. Con questo film, impensabile senza l’analisi materiale e psicologica del nazismo vagliata durante gli anni dell’apprendistato documentaristico, la Cavani sposa sul piano artistico la complicità delle immagini con una pulsione voyeuristica. Lo spazio dell’esperienza si identifica ora con il dominio dello sguardo, metafora di violazione e di potere» (Gaetana Marrone).

Copia proveniente da Cinecittà Luce - Ingresso gratuito - Vietato ai minori di anni 14

giovedì 17
ore 17.00

Der Engel mit der Posaune (La casa dell’angelo, 1948) 
Regia: Karl Hartl; soggetto: dal romanzo di Ernst Lothar; sceneggiatura: K. Hartl, Franz Tassié; fotografia: Günther Anders; scenografia: Otto Niedermoser; costumi: Hill Reihs-Gromes; musica: José Padilla, Willy Schmidt-Gentner; montaggio: Josefine Ramerstorfer; interpreti: Paula Wessely, Maria Schell, Oskar Werner, Helen Thimig, Hedwig Bleibtreu, Adrienne Gessner; origine: Austria; produzione: Neue Wiener Filmproduktion; durata: 138’

Dagli anni di Rodolfo d’Asburgo alla tragedia di Mayerling, dal dramma della prima guerra mondiale allo scoppio della seconda: la saga della famiglia Alt, costruttori di pianoforti, spazia lungo un secolo di storia austriaca intrecciando piccoli e grandi destini, primo tra tutti quello della bella e indomita Henrietta. Cineasta di lungo corso, già assistente negli anni del muto di registi come Alexander Korda o Gustav Ucicky, Hartl firma con La casa dell’angelo uno dei suoi più grandi successi, riuscendo nell’impresa non facile di tenere insieme una riflessione storica di ampio respiro e una schiera di personaggi memorabili, che affascina e coinvolge. Tra i protagonisti spiccano due delle future stelle del cinema austriaco e internazionale, qui al debutto: Maria Shell (Le notti bianche) e Oskar Werner (Jules e Jim). 

ore 19.30

Wienerinnen (Ragazze viennesi, 1952) 

Regia: Kurt Steinwendner; soggetto: K. Steinwendner; sceneggiatura: Erika Helldorf; fotografia: Elio Carniel, Walter Partsch; musica: Gerhard Bronner, Paul Kont; montaggio: Renate Knitschke; interpreti: Maria Eis, Elfe Gerhart, Heinz Moog, Hans Putz, Rolf Wanka, Elisabeth Stemberger; origine: Austria; produzione: Schönbrunn-Film; durata: 96’

Quattro storie d’amore, quattro storie di gelosia e violenza ambientate in una Vienna periferica e inusuale, tra le classi più povere. Negli anni del trionfo commerciale del cosiddetto Kaiserfilm (vedi la saga di Sissi), un cineasta eccentrico e indipendente come Steinwendner sovverte il panorama austriaco con un film di sconvolgente modernità: unendo la lezione del neorealismo (attori presi dalla strada a fianco di professionisti, rifiuto di qualsiasi visione morale conciliante) a un tipo di linguaggio e sperimentazione formale che arriva dal muto, Wienerinnen è un capolavoro addirittura in anticipo sulle nuove onde del cinema europeo, assolutamente da riscoprire.

Copia proveniente da Filmarchiv Austria - Versione originale con i sottotitoli in italiano
ore 21.15

Incontro con Peter Kubelka
Nel corso dell’incontro saranno mostrati i film:

Adebar (1957)

Regia, ideazione e produzione: Peter Kubelka; origine: Austria; durata: 1’30” 

Schwechater (1958)
Regia, ideazione e produzione: Peter Kubelka; origine: Austria; durata: 60”
Arnulf Rainer (1960)

Regia, ideazione e produzione: Peter Kubelka; origine: Austria; durata: 6’30”
Unsere Afrikareise (1966)

Regia, ideazione e produzione: Peter Kubelka; origine: Austria; durata: 13’ 

Con una filmografia complessiva che supera di poco un’ora di girato (sette cortometraggi in tutto), Peter Kubelka è considerato uno dei più importanti e influenti cineasti sperimentali del mondo. Nato a Vienna nel 1934, ha studiato cinema al Centro Sperimentale di Cinematografia di Roma e il suo primo film, Mosaik Im Vertrauen, risale al 1954. Assistant Film Librarian presso l’archivio dell’ONU, co-fondatore dell’Österreichisches Filmmuseum e membro della New York Filmmakers Cooperative con Jonas Mekas e Stan Brakhage, dal 1978 è professore all’Accademia delle Belle Arti di Francoforte. Teorico e storico del cinema (epocali la sua rassegna di 300 film “Une histoire du cinéma” al Centre Pompidou di Parigi nel 1976 e il suo restauro di Entuziazm di Dziga Vertov) Kubelka è esperto delle più svariate discipline, dalla cucina all’architettura, e tuttora gira il mondo con le sue conferenze. Nella serata proposta al Cinema Trevi, introdurrà un’antologia della sua opera (divisa tradizionalmente tra film metrici e metaforici), all’interno di quello che si annuncia come un vero e proprio happening cinematografico, tanto più prezioso e imperdibile dal momento in cui le opere di Kubelka per sua volontà non sono mai stati editate in video o Dvd, essendo pienamente apprezzabili solo se viste, ascoltate e “vissute” in una sala cinematografica con una proiezione in pellicola. 

«Io non faccio cinema sperimentale, sono gli altri che fanno cinema commerciale. Io faccio solo cinema» (Peter Kubelka).

Copie provenienti dalle Collezioni dell’Österreichisches Filmmuseum - Ingresso gratuito
venerdì 18
ore 16.30

Wiener Blut (Sangue viennese, 1942)

Regia: Willi Frost; soggetto e sceneggiatura: Axel Eggebrecht, Willi Forst, Ernst Marischka, Hubert Marischka; fotografia: Jan Stallich; scenografia: Werner Schlichting; costumi: Alfred Kunz, Toni Mautner; musica: Johann Strauss; montaggio: Arnfried Heyne, Hans Wolff; interpreti: Willy Fritsch, Maria Holst, Hans Moser, Theo Lingen, Dorit Kreysler, Fred Liewehr; origine: Germania; produzione: per Deutsche Forst-Filmproduktion GmbH; durata: 106’

Durante il Congresso di Vienna, il diplomatico di un piccolo paese pensa bene di approfittare dell’occasione per tradire la moglie: quando quest’ultima scopre l’accaduto, non si perde d’animo e tenta di riconquistarlo facendolo ingelosire a sua volta. Vagamente ispirato all’operetta omonima di Johann Strauss, il film è tra i più celebri girati da Willi Forst, maestro del cosiddetto Wiener Film, genere tradizionale che, con le sue tinte folcloristiche e la sua spensieratezza, ha conosciuto il suo apice proprio durante gli anni tragici della guerra, rappresentando a lungo l’immagine del cinema austriaco all’estero. Un film godibile ancora oggi, solo apparentemente ingenuo e dotato invece di un’ironia molto affilata, unita a un ritmo impeccabile.
ore 18.30

The Marriage Circle (Matrimonio in quattro, 1924)

Regia: Ernst Lubitsch; soggetto: da una commedia di Lothar Schmidt; sceneggiatura: Paul Bern; fotografia: Charles Van Enger; scenografia: Svend Gade; musica: Edgar Istel; interpreti: Adolphe Menjou, Marie Prevost, Monte Blue, Florence Vidor, Harry Myers, Creighton Hale; origine: Usa; produzione: Warner Brothers; durata: 100’ (20fps); didasc. ingl. e ital.

Emigrato negli Stati Uniti, Lubitsch perfeziona il suo tocco nel periodo d’oro del muto hollywoodiano, di cui The Marriage Circle rappresenta uno dei risultati più effervescenti, anche grazie a quel tema del “gioco delle coppie” che sarà sempre congeniale al regista. «Basato su una situazione estremamente semplice e banale (la coppia Franz-Charlotte Braun è felice, quella di Josef e Mizzi Stock non lo è; Mizzi vuole rubare il marito all’amica, a sua volta corteggiata dal giovane Gustav) il film è un vero e proprio manuale di regia cinematografica: gli oggetti, il gioco delle entrate e delle uscite, gli equivoci e gli stessi movimenti di macchina scandiscono in modo perfetto situazioni che proprio in virtù di questa scansione e questi contrappunti divengono al tempo stesso eccitanti ed esilaranti» (Fink).

ore 20.30

The Case of Lena Smith (Romanzo d’amore, 1929 - frammento)
Regia: Josef von Sternberg; soggetto: Samuel Ornitz; sceneggiatura: Jules Furthman; fotografia: Harold Rosson; scenografia: Hans Dreier; montaggio: Helen Lewis; interpreti: Esther Ralston, James Hall, Gustav von Seyffertitz, Emily Fitzroy, Fred Kohler, Betty Aho; origine: Usa; produzione: Paramount Pictures; durata: 4’ (22fps)

The Case of Lena Smith è uno dei grandi film perduti della storia del cinema. Sternberg, già emigrato a Hollywood, aveva voluto rendere omaggio alla sua infanzia viennese, con la storia di una povera ragazza di campagna e del suo amore impossibile per un ufficiale di cavalleria incontrato nella grande città. Ciò che sopravvive è solo un frammento di circa 4 minuti, interamente ambientato al Prater, il cui restauro recente può fare bene intuire la grandezza complessiva di un’opera che all’epoca venne accolta come un capolavoro.

Copia proveniente dalle Collezioni dell’Österreichisches Filmmuseum - Preserved by the Theatre Museum of Waseda University, Tokyo

a seguire
Dishonored (Disonorata, 1931)

Regia: Josef von Sternberg; soggetto: J. von Sternberg; sceneggiatura: Daniel Nathan Rubini, J. von Sternberg; fotografia: Lee Garmes; scenografia: Hans Dreier; costumi: Travis Banton; musica: Karl Hajos, Herman Hand; montaggio: J. von Sternberg; interpreti: Marlene Dietrich, Victor McLaglen, Gustav von Seyffertitz, Warner Oland, Lew Cody, Barry Norton; origine: Usa; produzione: Paramount Pictures; durata: 91’

Durante la Prima Guerra Mondiale, i servizi segreti austriaci decidono di reclutare una prostituta come agente da infiltrare tra i russi. Ma cosa succede quando una spia deve denunciare e mandare a morire l’uomo di cui si è innamorata? «Il terzo dei sette film di Sternberg con Marlene Dietrich è il più bello dopo Marocco. Il mito di Marlene si arricchisce di caratteristiche definitive: l’orgoglio assoluto nella passione e nella sconfitta, il dono della dissimulazione usato con grande sobrietà, una presenza fisica che unisce fascino e morbosità. Lo stile di Sternberg gioca sul contrasto tra la barocca follia delle idee e delle invenzioni e il glaciale classicismo delle scenografie e del montaggio» (Jacques Lourcelles). La sequenza finale è una di quelle che hanno trasformato Marlene in leggenda, nonché una delle più famose di tutta la storia del cinema.

Versione originale con i sottotitoli in italiano
ore 22.15

La Ronde (La ronde - Il piacere e l’amore, 1950)

Regia: Max Ophüls; soggetto: tratto da Reigen di Arthur Schnitzler; sceneggiatura: Jacques Natanson, M. Ophüls; fotografia: Christian Matras; scenografia: Jean d’Eaubonne; costumi: Georges Annenkov; musica: Oscar Straus; montaggio: Léonide Azar; interpreti: Anton Walbrook, Simone Signoret, Serge Reggiani, Simone Simon, Daniel Gélin, Danielle Darrieux; origine: Francia; produzione: Films Sacha Gordine; durata: 97’

Un affascinante narratore e “meneur de jeu” ci accompagna nella Vienna di inizio secolo per seguire un girotondo di storie amorose concatenate l’un l’altra: dalla prostituta al conte, dalla gentildonna al soldato, il gioco delle coppie attraversa tutta la scala sociale ripetendo il suo eterno meccanismo. Ritornato in Francia dopo la parentesi hollywoodiana, Ophüls gira il suo capolavoro, un compendio di stile in cui alla sfavillante ricchezza formale fa da contraltare una visione ironica e disincantata dell’esistenza, nonché una riflessione più ampia sul tempo, la morte e il cinema che ancora lascia sbalorditi. Grande successo all’epoca, anche grazie alla scabrosità dei temi affrontati, La Ronde può contare anche su un cast sensazionale, che include tra gli altri Simone Signoret, Serge Reggiani, Simone Simon e Danielle Darrieux.

sabato 19

ore 16.30

Mayerling (1936)

Regia: Anatole Litvak; soggetto: dal romanzo di Claude Anet; sceneggiatura: Marcel Achard, Joseph Kessel, Irma von Cube; fotografia: Armand Thirard; scenografia: Andrej Andrejew; costumi: Georges Annenkov; montaggio: Henri Rust; musica: Arthur Honegger, Hans May; interpreti: Charles Boyer, Danielle Darrieux, Marthe Régnier, Yolande Laffon, Suzy Prim, Gina Manès; origine: Francia; produzione: Nero-Film AG; durata: 96’ 

Alla fine del XIX secolo l’Arciduca Rodolfo, principe d’Austria designato al trono, è un liberale che preferisce stare in mezzo al popolo piuttosto che a corte con i suoi pari. Suo padre, l’Imperatore Francesco Giuseppe, vorrebbe costringerlo a sposarsi per poterlo tenere meglio sotto controllo, se non fosse che il principe ha già trovato l’amore in una ragazza di umili origini. Presentato all’epoca alla Mostra di Venezia, Mayerling è un melodramma impeccabile, ambientato in una Vienna da favola e interpretato da due attori formidabili come Charles Boyer e una giovanissima Danielle Darrieux. Dopo il grande successo di questo film, Litvak lascerà l’Europa per Hollywood.  
ore 18.15

Amateuraufnahmen Wien, Frühjahr 1938 (Film amatoriale viennese, primavera del 1938)

Regia: anonimo; formato originale: 9,5 mm; durata: 4’ (18 fps)

«Il materiale originale del film, consistente in riprese amatoriali realizzate a Vienna da un anonimo, è stato riversato su pellicola 16mm nel corso del 2008. Le immagini mostrano l’inaugurazione del Reichsbrücke avvenuta il 10 ottobre 1937 e continuano descrivendo i vari momenti dell’Anschluss, l’annessione al Terzo Reich, compreso l’arrivo di Hitler durante la campagna elettorale per il referendum. Proprio in questo punto c’è un taglio improvviso, alcuni secondi e poi la scena cambia: davanti a una tabaccheria si è radunata una piccola folla, in cui si intravedono degli ebrei ortodossi. Per terra, sul selciato, un giovane ebreo è costretto dalla folla a pulire con una spazzola l’asfalto. Lentamente, con fare dolente, il poveretto si volta e guarda in macchina. Il nuovo ordine è già cominciato. Raramente in un film amatoriale così breve si assiste ad un simile concentrato di grande storia, piccoli fatti e immagini tragiche. Il valore di questo documento è enorme. Esso infatti contiene le uniche immagini filmate note (foto e resoconti letterari sono invece numerosi) che mostrano come gli ebrei siano stati costretti a pulire in ginocchio i marciapiedi. Questo film è stato fino ad ora mostrato solo al Filmmuseum di Vienna, a New York ed ora in prima assoluta in Italia» (Paolo Caneppele, Österreichisches Filmmuseum).

Copia proveniente dalle Collezioni dell’Österreichisches Filmmuseum - Anteprima italiana

a seguire
38 - Auch das war Wien (1938 - Anche questa era Vienna, 1986)
Regia: Wolfgang Glück; soggetto: dal romanzo di Friedrich Torberg; sceneggiatura: W. Glück; fotografia: Gérard Vandenberg; scenografia: Herwig Libowitzky; costumi: Birgit Hutter; musica: Bert Grund; montaggio: Heidi Handorf; interpreti: Tobias Engel, Sunnyi Melles, Heinz Trixner, Romuald Pekny, Ingrid Burkhard, Josef Fröhlich; origine: Austria, Germania Ovest; produzione: Satel Film; durata: 97’
Vienna, 1938. Carola Hell è un’attrice acclamata in tutto il paese, Martin Hofmann uno scrittore ebreo di successo. Niente sembrerebbe ostacolare il loro amore e la loro carriera, fino a quando, con il plebiscito a favore dell’Anschluss (l’annessione al Terzo Reich), l’Austria precipita nell’incubo del nazismo e la Storia finisce per travolgere i loro destini. Film di grande importanza, sia perché, con una candidatura all’Oscar, fu tra i protagonisti della rinascita del cinema austriaco negli anni Ottanta, sia per la capacità di affrontare in modo diretto e non retorico dei temi che fino allora avevano rappresentato un tabù. Come già per il celebre Der Schüler Gerber (1981), il regista Glück ha tratto 38 - Auch das war Wien da un romanzo di Friedrich Torberg, scritto durante la guerra ma pubblicato solo postumo proprio per la sua visione fortemente critica delle responsabilità storiche dell’Austria.

Per gentile concessione di Satel Film (Vienna) - Versione originale con i sottotitoli in italiano
ore 20.10

The Third Man (Il terzo uomo, 1949)

Regia: Carol Reed; soggetto e sceneggiatura: Graham Greene, Alexander Korda; fotografia: Robert Krasker; scenografia: Dario Simoni; montaggio: Oswald Hafenrichter; musica: Anton Karas; interpreti: Joseph Cotten, Alida Valli, Orson Welles, Trevor Howard, Bernard Lee, Paul Hörbiger; origine: Regno Unito; produzione: Carol Reed per London Film Productions; durata: 104’

Nella Vienna occupata dagli alleati, lo scrittore Holly Martins deve scoprire la verità sulla morte del suo amico Harry Lime, misteriosamente scomparso in un incidente automobilistico. In realtà, niente è come sembra, soprattutto in una città mai così piena di insidie e di segreti. Palma d’Oro a Cannes e Oscar per la meravigliosa fotografia in bianco e nero di Robert Krasker, Il terzo uomo è semplicemente uno dei più grandi noir della storia del cinema: Joseph Cotten e Orson Welles, che già avevano collaborato in Quarto potere, lavorano con maestria alla definizione di personaggi indimenticabili, la sceneggiatura di Greene è un gioiello, il celeberrimo tema musicale di Anton Karas lascia il segno al primo ascolto. Imperdibile.

Copia proveniente da BIM distribuzione - Versione originale con i sottotitoli in italiano
ore 22.00

Unsichtbare Gegner (Avversari invisibili, 1977) 

Regia: Valie Export; soggetto e sceneggiatura: V. Export, Peter Weibel; fotografia: Wolfgang Simon; montaggio: Herbert Baumgartner, V. Export; interpreti: Susanne Widl, Peter Weibel, Peter Josef Plavec, Monica Helfer-Friedrich, Helke Sander, Dominick Dusek; origine: Austria; produzione: Valie Export Filmproduktion; durata: 105’

Anna, artista e fotografa viennese, è ossessionata dall’idea di un’invasione aliena nella sua città, con cui si trova in profondo conflitto sociale e politico. Nel frattempo, la sua storia d’amore con Peter attraversa alti e bassi amplificando l’isolamento della donna, ma anche la sua intensa creatività. Tra le fondatrici nel 1968 dell’Austrian Film-Makers Cooperative, nonché di Film Women International (con Susan Sontag e Agnes Varda), femminista e militante politica, fotografa e artista visuale, Valie Export è uno dei punti di riferimento del cinema sperimentale europeo e Unsichtbare Gegner il suo capolavoro, un fuoco di fila di invenzioni formali e drammaturgiche che ancora lascia a bocca aperta per la sua audacia.

Copia proveniente da Sixpack Film - Versione originale con i sottotitoli in italiano e in inglese
a seguire 

6/64: Mama und Papa (Materialaktion Otto Mühl) (Mamma e Papà - Azione materiale di Otto Mühl, 1964)

Regia: Kurt Kren; azione: Otto Mühl; origine: Austria; produzione: Austria Filmmakers Cooperative; durata: 4’

Primo film di Kren basato sulle “azioni materiali” dell’Azionismo Viennese, il movimento che portò l’arte verso confini fisici estremi e allora del tutto inesplorati, Mama und Papa è «uno dei risultati più alti raggiunti dal cinema underground austriaco. La provocazione a livello formale (montaggio a fotogramma singolo, successione rapida delle immagini) si lega a quella dei contenuti, come l’uso straniante del corpo umano e di altri materiali» (Ernst Schmidt jr). Tuttora scioccante per la sua capacità di sovvertire qualsiasi ordine visivo e morale.

Copia proveniente da Sixpack Film

a seguire
Einszweidrei (Unoduetre, 1965-1968)

Regia: Ernst Schmidt jr; azioni: Otto Mühl, Günter Brus, Valie Export, Peter Weibel; origine: Austria; produzione: Austria Filmmakers Cooperative; durata: 10’

Una sorta di breve ed elettrizzante antologia di “azioni materiali” di maestri come Otto Muehl, Günter Brus, Peter Weibel e Valie Export, mescolati ad altri materiali amatoriali. Idealmente diviso in tre parti, con tanto di curioso omaggio ai maestri italiani del cinema di genere: 1. Der Lauf der Zeit (Il passaggio del tempo, dedicato a Duccio Tessari); 2. Geheimnisse einer Seele (I segreti di un’anima, dedicato a Giulio Questi); 3. Die Geburt Frankensteins (La nascita di Frankenstein, dedicato a Sergio Corbucci).

Copia proveniente da Sixpack Film

a seguire
Fenstergucker, Abfall, etc. (Gente alla finestra, immondizia, ecc., 1962)

Regia: Kurt Kren; origine: Austria; produzione: Austria Filmmakers Cooperative; durata: 5’

Considerato il primo cineasta underground austriaco, Kren in questo film giustappone blocchi di immagini prese per la strada rifiutando ogni sistema narrativo o suggestione poetica, ma affidandosi al ritmo puro e serrato del montaggio, a volte anche di singoli fotogrammi. Il risultato è un’esperienza visiva di grande fascino e sorprendente modernità.

Copia proveniente da Sixpack Film

a seguire
P.R.A.T.E.R. (1963-1966)

Regia, soggetto e sceneggiatura: Ernst Schmidt jr.; fotografia: Walter Funda; musica: Jazztrio Wirckliches; interpreti: Peter Weibel; origine: Austria; produzione: Austria Filmmakers Cooperative; durata: 21’

Critico e regista, Ernst Schmidt jr è una delle figure centrali del panorama austriaco degli anni Sessanta. P.R.A.T.E.R., tra le sue prime opere, nasce come progetto commissionato (ma poi rifiutato) dalla Hochschule für Film, con l’ambizione di riportare il cinema alle sue origini più lontane (i parchi di divertimento) e gestirne una “nuova nascita” in un frenetico e trascinante caleidoscopio di immagini.

Copia proveniente da Sixpack Film

domenica 20
ore 16.30

Amadeus (1984)
Regia: Milos Forman; soggetto e sceneggiatura: Peter Shaffer dalla sua opera teatrale; fotografia: Miroslav Ondrícek; scenografia: Patrizia von Brandenstein; costumi: Theodor Pistek; montaggio: Michael Chandler, Nena Danevic; interpreti: F. Murray Abraham, Tom Hulce, Elizabeth Berridge, Roy Dotrice, Simon Callow, Christine Ebersole; origine: Usa; produzione: The Saul Zaentz Company; durata: 160’

Vincitore di otto premi Oscar nel 1984, tra cui miglior film, regia e attore protagonista (F. Murray Abraham), l’adattamento della grande pièce teatrale di Peter Shaffer è uno dei film in costume più sontuosi degli anni Ottanta, perfetto nella ricostruzione quanto livido nella rappresentazione del rapporto contrastato tra Mozart e Salieri. Milos Forman è al suo meglio nel raccontare la parabola del genio, esaltante e dolorosa al tempo stesso, ma la forza del film sta soprattutto nell’unire alla raffinatezza visiva e drammaturgica uno spirito di intrattenimento popolare che ne ha di fatto decretato l’enorme successo. Da rivedere (e riascoltare) sul grande schermo.

ore 19.20

Volo su Vienna (192?)

Origine: Italia; produzione: First National Film Italiana; durata: 5’
Il film è costituito da un montaggio di riprese dal vero, di ritratti e di fotografie fisse e illustra la celebre impresa ideata e capeggiata da D’Annunzio il 9 agosto 1918, quando undici aerei della Squadriglia La Serenissima volarono su Vienna lanciando volantini che invitavano gli austriaci a smettere la divisa prussiana e terminare la guerra. L’impresa ebbe una vasta eco in tutto il mondo e questo breve documentario celebrativo deve ritenersi realizzato intorno alla metà degli anni Venti, dopo la costituzione della filiale italiana della First National. Il restauro del film, realizzato dalla Cineteca Nazionale, viene qui presentato in anteprima assoluta.

Anteprima assoluta del restauro a cura della Cineteca Nazionale

a seguire
Tramway en Vienne (1906)

Realizzazione e produzione: Pathé Frères; origine: Francia; durata: 3’ (16fps)

Copia proveniente dalle Collezioni dell’Österreichisches Filmmuseum
Typen und Szenen aus dem Wiener Volksleben (Personaggi e scene di vita viennese, 1911)

Regia: Anton Kolm; origine: Austria; produzione: Wiener Kunstfilm; durata: 6’ (16fps) 

Copia proveniente da Filmarchiv Austria

Antologia di cinema delle origini, con un breve documentario Pathé e un piccolo classico della Wiener Kunstfilm, la prima casa di produzione austriaca, fondata a Vienna nel 1910 dal fotografo Anton Kolm.

a seguire
Die Pratermizzi (Mizzi del Prater, 1927)

Regia: Gustav Ucicky; soggetto e sceneggiatura: Walter Reisch; fotografia: Gustav Ucicky, Eduard von Borsody; direzione artistica: Artur Berger, Emil Stepanek; assistente alla regia: Karl Hartl; interpreti: Igo Sym, Anny Ondra, Nita Naldi, Hedy Pfundmayr, Karl Götz, Ferdinand Leopoldi; origine: Austria; produzione: Alexander Kolowrat per Sascha-Filmindustrie; durata: 55’ (20fps)
Marie è la cassiera di una giostra del Prater, lo “Zum Walfisch”, ed è innamorata del Barone Christian von B.: a mettersi fra di loro è la danzatrice Valette, che l’uomo segue a Parigi. Valette indossa sempre una maschera, ma quando finalmente Christian riesce a vedere il suo volto scopre che è sfigurato da una terribile malattia. Tornato a Vienna, sta per compiere un gesto estremo, ma sarà proprio Marie a salvargli la vita. Melodramma di grando impatto emotivo, ricco di reminiscenze espressioniste, Die Pratermizzi è un gioiello del muto austriaco tornato alla luce solo nel 2005, quando una copia in nitrato è stata rinvenuta in Francia presso il Centre National de la Cinématographie. Il valore del film sta anche nella presenza di due attrici di culto come Anny Ondra, futura musa di Hitchcock, e l’americana Nita Naldi, qui al suo ultimo film. Restaurato e reintegrato delle parti mancanti dal Filmarchiv Austria (e malgrado questo ancora incompleto), viene presentato in Italia per la prima volta. 

Copia proveniente da Filmarchiv Austria – Anteprima italiana del restauro - Versione originale con i sottotitoli in italiano
ore 20.40

Before Sunrise (Prima dell’alba, 1995)

Regia: Richard Linklater; soggetto e sceneggiatura: R. Linklater, Kim Krizan; fotografia: Lee Daniel; scenografia: Florian Reichmann; costumi: Florentina Welley; musica: Fred Frith; montaggio: Sandra Adair; interpreti: Ethan Hawke, Julie Delpy, Andrea Eckert, Hanno Pöschl, Karl Bruckschwaiger, Tex Rubinowitz; origine: Usa/Austria/Svizzera; produzione: Castle Rock Entertainment; durata: 105’

Lui è americano, lei è parigina. Si incontrano casualmente sul treno e Vienna diventa lo scenario per un “breve incontro” che cambierà le loro vite. Cineasta atipico, Linklater firma con Prima dell’alba uno dei suoi film più affascinanti, rivisitazione sorprendentemente riuscita del cinema europeo della Nouvelle Vague, di cui sa riprodurre la freschezza e il romanticismo mai banale. A fare il resto è il talento e la sensibilità di due attori come Ethan Hawke e Julie Delpy, straordinari nel sostenere da soli una pellicola il cui unico altro personaggio è la stessa Vienna, esplorata e omaggiata nei suoi angoli più nascosti. Orso d’Argento a Berlino.

ore 22.30

Geschichten aus dem Wienerwald (Storia del bosco viennese, 1979)

Regia: Maximilian Schell; soggetto: dalla pièce di Ödön von Horvath; sceneggiatura: Christopher Hampton, M. Schell; fotografia: Klaus König; scenografia: Ernst Wurzer; costumi: Erika Thomasberger; musica: Toni Stricker; montaggio: Dagmar Hirtz; interpreti: Birgit Doll, Hanno Pöschl, Helmut Qualtinger, Jane Tilden, Adrienne Gessner, Götz Kauffmann; origine: Austria, Germania Ovest; produzione: Franz Seitz Filmproduktion; durata: 90’

Nella Vienna degli anni Trenta, la giovane Marianne sta per sposare il macellaio Oskar, pur non essendone innamorata. Durante la festa per l’annuncio del fidanzamento, però, la ragazza conosce l’elegante e disinvolto Alfred, per cui finisce per perdere la testa: una cocente delusione l’aspetta, ma nel frattempo i tragici eventi della Storia stanno prendendo il sopravvento. Maximilian Shell è probabilmente il più famoso attore austriaco nel mondo, complice una lunga carriera hollywoodiana e un premio Oscar (per Vincitori e vinti del 1962), ma ha anche diretto diversi film di grande interesse, tra cui questo Storia del bosco viennese. Girato con un’impostazione teatrale di raffinata drammaturgia e interpretato da attori formidabili, l’opera ha anche il merito di valorizzare il celeberrimo bosco viennese, quella cintura di verde che circonda la capitale austriaca e la cui estensione non ha uguali nelle altre metropoli europee.

Copia proveniente da Filmarchiv Austria - Versione originale con i sottotitoli in inglese
21-23 dicembre

Un mondo agitato: il Futurismo e il cinema

«“Il libro, mezzo assolutamente passatista di conservare e comunicare il pensiero, era da molto tempo destinato a scomparire come le cattedrali, le torri, le mura merlate, i musei e l’ideale pacifista. Il libro, statico compagno dei sedentari, degli invalidi, dei nostalgici e dei neutralisti, non può divertire né esaltare le nuove generazioni futuriste ebbre di dinamismo rivoluzionario e bellicoso. La conflagrazione agilizza sempre più la sensibilità europea. La nostra grande guerra igienica, che dovrà soddisfare tutte le nostre aspirazioni nazionali, centuplica la forza novatrice della razza italiana. Il cinematografo futurista che noi prepariamo, deformazione gioconda dell’universo, sintesi alogica e fuggente della vita mondiale, diventerà la migliore scuola per i ragazzi: scuola di gioia, di velocità, di forza, di temerarietà e di eroismo. Il cinematografo futurista acutizzerà, svilupperà la sensibilità, velocizzerà l'immaginazione creatrice, darà all’intelligenza un prodigioso senso di simultaneità e di onnipresenza. Il cinematografo futurista collaborerà così al rinnovamento generale sostituendo la rivista (sempre pedantesca), il dramma (sempre previsto) e uccidendo il libro (sempre tedioso e opprimente). Le necessità della propaganda ci costringeranno a pubblicare un libro di tanto in tanto. Ma preferiamo esprimerci mediante il cinematografo, le grandi tavole di parole in libertà e i mobili avvisi luminosi”.

Così si apre il Manifesto del Cinema Futurista, promulgato l’11 settembre 1916 a Milano da Filippo Tommaso Marinetti, Bruno Corra, Emilio Settimelli, Arnaldo Ginna, Giacomo Balla, Remo Chiti.  E tuttavia, esattamente come per l’altro grande movimento d’avanguardia Dada, e poi il Surrealismo, il cinema di diretta derivazione futurista sortisce effetti estremamente limitati. Per restare al cinema italiano, cui si riferisce la nostra retrospettiva, oltre ai film perduti entrati nella leggenda come Vita futurista di Bruno Corra e Arnaldo Ginna e Il re, le torri e gli alfieri di Ivo Illuminati, rientrano nel “canone” del cinema futurista Thais di Anton Giulio Bragaglia con le scenografie di Enrico Prampolini; Velocità di Pippo Oriani e pochi altri titoli.

Molto più “futurista” – e molto più “surrealista” – sarà piuttosto l’insieme del cinema che fin dalle origini si rivela naturaliter “antigrazioso, deformatore, impressionista, sintetico, dinamico, parolibero”. Con questa rassegna, che ruba il titolo a un film realizzato da Alain Fleischer rimontando spezzoni non identificati di film muti, si è dunque inteso non soltanto riproporre le opere sopravvissute del “futurismo cinematografico italiano” di stretta osservanza, quanto soprattutto mostrare le linee di interferenza tra il futurismo e il cinema, mettendo in evidenza le contaminazioni e i furti reciproci di immagini, costruzioni linguistiche, suggestioni dinamiche e iconografiche, tematiche ricorrenti.

Un mondo agitato tenta così di ricostruire un rapporto possibile tra il Futurismo e il cinema ritrovandone le tracce attraverso i titoli dei libri di Marinetti; le esaltazioni della bellezza dell’automobile e dell’aeroplano dei primi documentari sulla grande industria allo stato nascente; gli “uomini meccanici” delle comiche di André Deed o della trasposizione cinematografica di Pinocchio fatta da Polidor; la dinamizzazione del visivo; la civiltà delle macchine; le “uccisioni del chiaro di luna” che qui ritroviamo negli “Amori di Lulù” o negli “amori pedestri” di Marcel Fabre; ma anche la documentazione della “guerra sola igiene del mondo” e le geometriche evoluzioni degli aereoplani da caccia sui cieli della guerra di Spagna o le “legioni della civiltà” in marcia per costruire l’Eur che abbiamo affiancato, in controcanto, agli esordi di Totò, del Signor Bonaventura e di Petrolini o a un film come O la borsa o la vita  dell’“altro Bragaglia”, quel Carlo Ludovico, che con la complicità di un “personaggio” come Sergio Tofano ci mette in guardia, già nel 1933, sui rischi di affidare la propria vita alle speculazioni di borsa.

Il programma è limitato al cinema italiano, con l’unica eccezione del film russo La signorina e il teppista di Evgenij Slavinskij (1918), con Vladimir Majakovskij che recita nel ruolo del “teppista”, in quanto tratto dal racconto La maestrina degli operai di Edmondo De Amicis. La rassegna si completa con una selezione di documentari sul futurismo e soprattutto con il film televisivo Il sogno del futuro di Italo Moscati e con Futurismo, che passione! di Silvana Palumbieri, una produzione Teche Rai e Quadriennale di Roma con la collaborazione dell’Istituto Luce realizzata per celebrare il centenario del Futurismo. 
Per la Cineteca Nazionale, infine, la rassegna è anche un’occasione per proporre film recentemente ritrovati e restaurati, alcuni tra i quali sfuggiti finora alle stesse storie del cinema, come Volo su Vienna, ricostruzione dell’impresa aviatoria per eccellenza di Gabriele D’Annunzio; e soprattutto i Radiogiornali di Giorgio Simonelli (qui presentiamo il n. 5), che si affiancano alle già note Riviste Cines tra le prime produzioni sonore del cinema italiano» (Sergio Toffetti). 
La retrospettiva Un mondo agitato: il Futurismo e il cinema è curata da Sergio Toffetti e dalla Cineteca Nazionale con la collaborazione di Archivio Nazionale del Cinema d’Impresa di Ivrea, Museo Nazionale del Cinema di Torino, Cineteca di Bologna, Cineteca del Friuli, Cinecittà Luce, Rai Teche, Ripley’s Film. 

Per questa rassegna con un unico biglietto è possibile assistere a tutte le proiezioni giornaliere

lunedì 21

ore 16.30

Il cinema: antigrazioso, deformatore, impressionista, sintetico, dinamico, parolibero 

Una tragedia al cinematografo (1913, 5’); Al cinematografo guardate… ma non toccate (1912, 5’)
Copie provenienti dal Museo Nazionale del Cinema di Torino

a seguire

L’illustre attrice cicala formica di Lucio D’Ambra (1920, 30’)

ore 17.20

Futurismo & Futuristi. Palazzo Grassi di Gianni Amico (1986, 39’)?; Futurismo, che passione di Silvana Palumbieri (2009, 38’)

Per gentile concessione di Rai Teche

Serata cinefuturista

ore 19.00 

La Conquista delle stelle

Un matrimonio interplanetario di Enrico Novelli (1910, 13’ ) 

Copia proveniente dal Museo Nazionale del Cinema di Torino

a seguire

Poupées électriques

La storia di Lulù di Arrigo Frusta (1909-1910, 7’)

Copia proveniente dalla Cineteca del Friuli

a seguire

Guerra sola igiene del mondo…
La paura degli aeromobili nemici di André Deed (1915, 16’)
Copia proveniente dal Museo Nazionale del Cinema di Torino
a seguire
Les Dieux s’en vont, D’Annunzio reste

Volo su Vienna (192?, 5’)

a seguire

Milano tradizionale e avanguardista

Stramilano presentato da Za Bum di Corrado D’Errico (1929, 15’)

Per gentile concessione di Cinecittà Luce

a seguire

Zang Tumb Tumb

Velocità di Tina Cordero, Guido Martina, Pippo Oriani (1930, 12’)

a seguire

Un mondo agitato

Radiogiornale n. 5 di Giorgio Simonelli (1933, 10’)

Copia ritrovata e restaurata dalla Cineteca Nazionale

a seguire
Il paesaggio e l’estetica futurista della macchina 

Terra, mare, cielo: Velocità (1934, 5’)

Copia proveniente dall’Archivio Nazionale del Cinema d’Impresa di Ivrea

ore 20.30

Marinetti, De Amicis e Majakovskij

I poeti e gli scrittori futuristi ed avanguardisti donano a Marinetti un’automobile a Torino (Cinegiornale Luce, maggio 1934, 18”)

Per gentile concessione di Cinecittà Luce

a seguire

Il sogno del futuro di Italo Moscati (1986, 56’) ?
Per gentile concessione di Rai Teche

a seguire

La signora e il teppista di Evgenij Slavinskij, da La maestrina degli operai di Edmondo De Amicis, con Vladimir Majakovskij (1918, 35’)

ore 22.10

Totò, Bonaventura e Petrolini

 Il medico per forza di Campogalliani. Petrolini prova il finale del film (Rivista Cines n. 1, 1’40”); Provino di Totò (Rivista Cines n. 4, 1’33”); Il Sig. Bonaventura e Pierino, il fantoccio automatico oltremanica (Rivista Cines n. 18, 3’); Petrolini di Alessandro Blasetti e Carlo Campogalliani (1949, 71’)

martedì 22

ore 17.00

Documentari sul Futurismo

Il futurismo di Emilio Lavagnino (1959, 10’); La pittura di Boccioni di Maria Cristina Gagliardo (1994, 11’); Fantapittura di Prampolini di Carlo Di Carlo (1972, 10’); I pittori con le ali. Dall’aeropittura allo spazialismo di Paolo Scaglietto (1972, 10’)

ore 18.00

Più belle della Vittoria di Samotracia
Sfilata di vetture Fiat a Ferrara (1909, 1’11”); Gran Premio vetturette di Monza (1922, 4’); La Fiat vince il Gran Premio di Francia (1922, 4’); Circuito di Brescia: la vittoria di Alessandro Cagno su Fiat 803 (1923, 2’46”)

Copie provenienti dall’Archivio Nazionale del Cinema d’Impresa di Ivrea

ore 18.20

Futurismo e Fascismo

Mussolini agli stabilimenti Fiat (1923, 30’); Mussolinia di Sardegna di Raffaello Matarazzo (1933, 10’); Milizie della civiltà di Corrado D’Errico (1940-41, 14’)

ore 19.30

Guerra sola igiene del mondo...
La presa di Zuara di Luca Comerio (1912, 10’); La guerra degli animali di Luca Comerio (1912, 17’); Sogno patriottico di Cinessino di Gennaro Righelli (1915, 9’)

a seguire

Duello allo shrapnel di Enrico Vaser (1913, 11’)

Copia proveniente dalla Cineteca di Bologna

a seguire

La guerra e il sogno di Momi di Segundo de Chomon e Giovanni Pastrone (1917, 45’)

Copia proveniente dal Museo Nazionale del Cinema di Torino

ore 21.30

I due Bragaglia

Vele ammainate di Anton Giulio Bragaglia (1931, 62’)

ore 22.40

O la borsa o la vita di Carlo Ludovico Bragaglia (1933, 68’)

mercoledì 23

La civiltà delle macchine

ore 16.30

Col ferro e col fuoco 

Stabilimenti Fiat di Corso Dante (1911, 8’); Sotto i tuoi occhi (1931, 6’)

Copie provenienti dall’Archivio Nazionale del Cinema d’Impresa di Ivrea

ore 17.00

Un mondo agitato
Capriccio di miliardario (1914, 58’)

Copia proveniente dalla Cineteca di Bologna

a seguire

Excelsior di Luca Comerio (1913, 12’)
ore 18.20
Creature meccaniche e bambole elettriche 

Amor pedestre di Marcel Fabre (1914, 10’); Le avventure di Pinocchio di Giulio Antamoro (1911, 54’); L’uomo proiettile (1927, 13’); L’uomo torpedine (1907, 6’); Il risveglio delle marionette (1914, 14’); Gek e Pompon (1921, 5’); La notte insonne di Topolino di Goffredo Alessandrini (1931, 41’); La bambola vivente di Luigi Maggi (1924, 40’)

a seguire

L’uomo meccanico di André Deed (1925, 26’)

Copia proveniente dalla Cineteca di Bologna

ore 22.40

Totò, Bonaventura e Petrolini

Fermo con le mani di Gero Zambuto (1937, 73’)

Per gentile concessione di Ripley’s Film
24 dicembre-6 gennaio 

chiuso
