2 maggio Incontro con il Cinema Sardo a Roma
3-4 maggio Dalla Polonia con amore: Walerian Borowczyk, Krzysztof Kieslowski e Roman Polanski

6-8 maggio Labor Story. Il lavoro e la sua rappresentazione nel cinema
9 maggio Giorno della memoria delle vittime del terrorismo e delle stragi

10-11 maggio Lucis fragmenta: Yervant Gianikian e Angela Ricci Lucchi

13 maggio Atlante sentimentale del cinema per il XXI secolo

14-15 maggio Fratelli nel cinema: Fago e Salerno 

16-18 maggio Omaggio a Enrico Maria Salerno

20-24 maggio I gesuiti e il cinema

25 maggio Cinema e piacere visivo

25 maggio L’infanzia dei generi

27-29 maggio Un 1977 doc…

30-31 maggio Cinemafrica in Cineteca: capolavori ritrovati

venerdì 2 

Incontro con il Cinema Sardo a Roma
Il Gremio, in occasione del suo 65° anniversario (1948-2013), continua ad organizzare con la collaborazione della FASI (Federazione delle Associazioni Sarde in Italia), della Cineteca Sarda - Società Umanitaria e della Cineteca Nazionale, una serie di proiezioni e dibattiti con attori e registi, all’interno della rassegna Incontro con il Cinema Sardo, presso il Cinema Trevi. 
La giornata è dedicata a Peter Marcias, che ha realizzato numerosi spot, documentari e cortometraggi presentati in festival nazionali ed internazionali. Le sue opere testimoniano un forte interesse per un cinema legato a tematiche sociali e politiche.
Programma a cura di Franca Farina - Ingresso gratuito per i soci de Il Gremio

venerdì 2 
ore 17.00 Sono Alice di Peter Marcias (2005, 18’) 

Alice, sei anni, cerca lavoro. Ogni tanto si rifugia, come può, tra gli scogli a guardare il mare, quasi che i suoi occhi laggiù possano trovare le risposte a domande che non ha avuto ancora il tempo di formulare. Dalle onde, in effetti, una risposta le arriverà… Toccante cortometraggio sull’infanzia che fa parte del film collettivo Bambini, prodotto da Gianluca Arcopinto e distribuito dalla Pablo.
a seguire Ma la Spagna non era cattolica? di Peter Marcias (2007, 80’) 
Il governo Zapatero, nel suo primo anno di attività, ha determinato l’approvazione di numerose leggi, alcune di queste riguardano materie particolarmente delicate sotto il profilo etico e hanno destato (e destano) un grande dibattito sia all’interno del paese che all’esterno. In questo contesto, una televisione spagnola, impressionata dall’interesse suscitato all’estero da questi temi, in particolare in Italia, si è interrogata in relazione alla percezione di queste materie (soprattutto le unioni omosessuali) presso la popolazione italiana. Per questo ha inviato una propria troupe in Italia, precisamente a Roma e nel Lazio, per realizzare un documentario incentrato sulle loro opinioni, in un ambiente intriso di cattolicesimo e vicino, anche fisicamente, al Vaticano. Andrea Miguel Hernandez, regista dell’inchiesta si è trovato però catapultato in una situazione a lui molto personale. Una donna che aveva amato a Madrid vari anni prima ora vive a Roma ed è legata sentimentalmente ad una donna...
ore 19.00 Dimmi che destino avrò di Peter Marcias (2012, 80’)
Alina è una ragazza di origine rom, che da anni vive a Parigi per lavoro. Rientrata nel suo villaggio natio nei pressi di Cagliari in Sardegna, instaura un rapporto amichevole con Giampaolo Esposito, un cinquantenne commissario di polizia. In questa nuova dimensione, dovrà confrontarsi con se stessa, con le sue più intime emozioni attraverso “un viaggio” che la condurrà a rivedere la sua vita, le sue aspirazioni e soprattutto la sua vera identità. Questo passaggio segnerà la fine della giovinezza e l’inizio di una maturità che la renderà più consapevole delle sue debolezze. Il suo passato aprirà una breccia sul futuro…
ore 20.30 Incontro introdotto da Antonio Maria Masia moderato da Alessandra Peralta con Peter Marcias, Gianluca Arcopinto, Elena Arvigo, Patrizia Boi, Nino Frassica, Caterina Gramaglia, Fiorella Infascelli, Fabio Liberatori, Angelo Tantaro, Fiorenza Tessari
segue un brindisi e un breve monologo di Luca Martella
a seguire Il mondo sopra la testa di Peter Marcias (2012, 12’)

Cagliari. Siamo in un mondo disegnato e c’è identità completa tra leader politico e potere assoluto. E sempre in questo mondo fantastico è possibile che un gruppo di gay, lesbiche e trans rapisca il capo dei capi e chieda un riscatto politico per il suo rilascio. Ma chi ha vissuto di ipocrisia, chi ha fatto della menzogna la chiave del suo successo, potrà mai essere davvero sincero? Cortometraggio d’animazione.
Ingresso gratuito

a seguire Un attimo sospesi di Peter Marcias (2008, 90’) 
«Peter Marcias è il più giovane esponente di un “cinema sardo” che da anni è in fermento anche se le occasioni di farsi vedere gli mancano. Un attimo sospesi è il suo esordio narrativo. Difetti e ingenuità non gli mancano. Però c’è dentro una promessa da coltivare. Intorno all’incombere di foschi presagi per il futuro dell’umanità – guerre, attentati – si muovono le microesistenze di cui seguiamo i gesti, che talvolta si incrociano fra di loro. Autorevolmente interpretato da Paolo Bonacelli ma un po’ convenzionale è l’anziano scienziato che ha chiuso con il mondo (ma non con la speranza di migliorarlo). Pittoresco quello della ex cantante che ha trovato la sua isola di buonsenso nella roulotte dove si è ritirata. Più inciso è lo stravagante personaggio che dietro mille piccoli riti e manie nasconde un grande dolore e una grande ferita (Rosario Lisma). Anche se di passaggio, si lascia ricordare lo psicologo che lo assiste: è Nino Frassica. Tutti sospesi tra la tentazione di chiudersi e quella prevalente di accordare ancora fiducia al prossimo e alla vita» (D’Agostini).

Ingresso gratuito

3-4 maggio

Dalla Polonia con amore: Walerian Borowczyk, Krzysztof Kieslowski e Roman Polanski
Prosegue l’omaggio a Walerian Borowczyk con quattro film dedicati all’amore, all’eros… in una parola: alla donna. «L’erotismo (o dovremo dire la visione del mondo) di Borowczyk, in gran parte ignaro del capitalismo e della merce, in un certo senso ancora “settecentesco” – anche se perfettamente consapevole dei meccanismi del potere –, spesso arriva a un’ammissione di sconfitta e di perdita dell’oggetto del desiderio. Perfetta metafora dello spettatore cinematografico, senza consolazioni» (Pezzotta). Come in una scatola cinese si chiude un universo e se ne apre un altro, quello di Krzysztof Kieslowski e le sue «storie tesissime, brutalmente esplicite (dolori, rancori, vendette, idiozie, follie), che Kieslowski narra schiacciando i personaggi, se si può dire, sotto la macchina da presa, senza concedergli – come il Dio che evoca, non clericalmente – scampo alcuno» (Di Giammatteo). Ma la fine non è mai nota. Si è cominciato questo omaggio con cineasti polacchi ma esuli e si chiude con il regista probabilmente più celebre: Roman Polanski e il suo Luna di fiele… un altro film sulla perdizione e la morte. 
Le citazioni di Borowczyk sono tratte da Emanuele Horodniceanu (a cura di), Walerian Borowczyk, Circuito Cinema, Venezia, 1982, e Alberto Pezzotta (a cura di), Associazioni imprevedibili. Il cinema di Walerian Borowczyk, Lindau, 2009.
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ore 17.00 Goto, l’isola dell’amore di Walerian Borowczyk (1968, 92’)
«Nell’isola di Goto, governata da Goto III, un ladro salvato in extremis da un’esecuzione inizia una scalata sociale che lo porta al potere ma non a conquistare Glossia, l’agognata moglie del re» (Horodniceanu). «Goto è stato vietato dalla censura polacca. L’isola di Goto non rappresenta la Polonia ed è ridicolo supporlo […]. I censori polacchi lo proibiscono perché trovano nel mio film una satira sulla razionalizzazione del lavoro nelle fabbriche polacche, la razionalizzazione degli strumenti di lavoro, cosa che per me è una grande scoperta» (Borowczyk).

ore 19.00 Nel profondo del delirio di Walerian Borowczyk (1981, 91’)

«Nel profondo del delirio – ovvero fascino discreto della borghesia britannica in una rivisitazione del classico racconto Il dottor Jekyll e Mr. Hyde (1886). […] Nell’attuale versione di Walerian Borowczyk, polacco espatriato e maestro dell’erotismo cosmopolita, Udo Kier come Jekyll tiene i capelli lunghi, come Hyde li ha tagliati all’Umberto. Per rendere il trucco meno appariscente la trasformazione avviene nella vasca da bagno, dove il protagonista entra bellissimo e dopo aver sguazzato gagliardamente ne esce con un grugno patibolare» (Kezich).
ore 21.00 Regina della notte di Walerian Borowczyk (1988, 97’)

«Regina della notte è il film di un uomo alle soglie dell’anzianità, che non si è ancora stancato di esplorare il femminino, e che cerca in esso una risposta per il mistero della vita e della morte. Miriam, attrice, meretrice, sacerdotessa, diventa una figura via via meno reale e più metafisica» (Curti). Tratto dal romanzo di André Pieyre de Mandiargues Sparirà tutto, Regina della notte, è anche l’ultimo film per il cinema di Borowczyk.

domenica 4

ore 17.00 Interno di un convento di Walerian Borowczyk (1978, 97’)

«1829. Interno di un convento nelle Marche. Una delle suore, Lucrezia, è sorpresa dalla badessa in compagnia dell’amante Paolo Montesano. Il giovane è allontanato ed imbracato per le lontane Americhe» (Horodniceanu). «Ho scelto questa novella di Stendhal perché l’amavo da molto tempo. Ho trovato, peraltro il racconto interessante e ideale per la trasposizione sullo schermo. Inoltre è attuale questa storia di donne sole e rinchiuse. L’ipocrisia, le proibizioni, la censura sono attuali» (Borowczyk).
ore 19.00 La doppia vita di Veronica di Krzysztof Kieslowski (1991, 98’)

«La polacca Weronika e la francese Véronique sono fisicamente identiche e non si conoscono, ma ciascuna delle due intuisce confusamente l’esistenza dell’altra. Tra le cose che hanno in comune (mancine, musicalmente dotate, orfane di madre) c’è una malformazione cardiaca. […] Film enigmatico in bilico tra realtà e mistero, da sentire più che da capire razionalmente, tentati dalla smania dell’interpretazione. Non a caso la musica (di Zbigniew Preisner) vi ha una funzione trainante. Scritto dal regista con Krzysztof Piesiewicz, suo sceneggiatore per Dekalog. La continuità tra le due opere è evidente, e non soltanto a livello stilistico. Premio a Cannes per la Jacob, radiosa svizzera di lingua francese» (Morandini). 
ore 21.00 Luna di fiele di Roman Polanski (1992, 142’)

«Dal romanzo omonimo di Pascal Bruckner. A bordo di una nave in crociera da Venezia a Istanbul una coppia inglese (Grant, Scott Thomas) è coinvolta nelle fantasie sessuali e sadiche di un mediocre scrittore americano storpio (Coyote) su sedia a rotelle la cui moglie francese (Seigner) se li porta a letto entrambi, una dopo l’altro. […] Soltanto in apparenza è un film sulla corruzione dell’innocenza e ha poco o nulla da spartire con l’ultimo filone erotico di Hollywood (Attrazione fatale, Nove settimane e mezzo ecc.). C’è – tema ricorrente nel regista polacco – il senso di un destino già scritto e immodificabile, di una fatalità distruttiva che coincide con una disperazione esistenziale. E la visione del rapporto di coppia esclusivamente in termini di potere» (Morandini).

6-8 maggio
Labor Story. Il lavoro e la sua rappresentazione nel cinema
La rassegna intende raccontare come il cinema, nell’arco della sua storia, abbia incontrato il mondo del lavoro in tutte le sue declinazioni, riproducendolo con i film di finzione, oppure registrandolo attraverso il documentario. I film sono stati raggruppati cercando di seguire un filo cronologico che si snoda tra argomenti diversi (la fabbrica, l’industria, l’impiego, l’emigrazione, ecc.), alternando fiction e non fiction, in un continuo gioco di rimandi che a volte segue suggestioni che vanno al di là della semplice affinità tematica. Accanto a film di autori italiani (Soldati, Petri, Rosi, Vancini, Zampa) e stranieri (Loach e Von Trier), saranno proiettati anche documentari per certi versi poco conosciuti e recentemente entrati a far parte della collezione della Cineteca Nazionale, come Acciaio di Vittorio Gallo e Nasce una scarpa di Adolfo Baruffi. 
L’iniziativa, organizzata dalla Facoltà di Lettere e Filosofia, Centro Teatro Ateneo, e dalla Facoltà di Economia, Dipartimento di Management, dell’Università “La Sapienza” di Roma, in collaborazione con il Centro Sperimentale di Cinematografia-Cineteca Nazionale, sarà inaugurata il 5 maggio da una giornata-evento presso la Facoltà di Lettere e Filosofia, Aula Levi, e si concluderà, il 9 maggio, con una giornata di studi presso la Facoltà di Economia, Aula 10, nel corso della quale verranno proiettati in anteprima documentari e inchieste sui giovani e sulle loro aspettative di lavoro.

Programma a cura di Sergio Bruno, Mauro Gatti e Antonella Ottai
Per il programma del 5 e il 9 maggio si può consultare il sito http://centroteatroateneo.uniroma1.it/
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ore 17.00 Le miserie del signor Travet di Mario Soldati (1945, 101’)

A Torino Ignazio Travet, solerte funzionario dell’amministrazione regia, subisce al lavoro l’ostilità del capo, che gli nega ogni possibilità di carriera, e a casa le vessazioni della moglie. Ritratto umoristico di Soldati, che stempera il realismo originario della commedia di Bersezio del 1863. «Dalla commedia (1863) in dialetto piemontese di Vittorio Bersezio, Soldati ha cavato uno dei suoi film più impegnativi e curati, specialmente nell’ambientazione. Illustrativo, ma con classe» (Morandini). 
ore 19.00 Anni facili di Luigi Zampa (1953, 108’) 
«Trasferito a Roma, il prof. De Francesco, siciliano antifascista, accetta, per far fronte alle difficoltà economiche, di diventare rappresentante di un barone suo conterraneo che traffica in medicinali. […] Secondo capitolo della trilogia satirica di Brancati. Zampa smussa, premendo sui risvolti comico-patetici, l’acre e funereo moralismo dello scrittore il che non impedì al film di essere bocciato in prima istanza dalla censura, subendo qualche taglio, vietato all’esportazione e querelato dal Maresciallo R. Graziani. Nastro d’argento a N. Taranto» (Morandini).
ore 21.00 In questo mondo libero… di Ken Loach (2007, 96’) 
«Angie, impiegata di un’agenzia di collocamento, non ha avuto una vita semplice né tanto meno un’educazione e un’istruzione accurate, ma è una ragazza giovane ed energica, dotata di forte senso pratico, ambizione e coraggio. Ha alle spalle una vita disordinata in cui non è riuscita a costruirsi un futuro e ha bisogno di dimostrare a se stessa e agli altri che può farcela da sola, senza l’aiuto di nessuno. Dopo essere stata licenziata per aver risposto male ad un cliente, Angie si rende conto che per lei è arrivato il momento di dare una svolta decisiva alla sua vita. Così, insieme alla sua coinquilina Rose, decide di aprire una propria agenzia per inserire nel mondo del lavoro i numerosi immigrati in cerca di un’occupazione» (www.cinematografo.it). «Impetuoso, rigoroso, polemico, le sue storie ce le ha quasi sempre raccontate dalla parte degli oppressi, ora, con In questo mondo libero, continua a difendere gli oppressi ma analizza, con durezza, il punto di vista degli oppressori, una donna, per nulla fragile, che specula a Londra sulla tratta degli immigrati, meglio se clandestini, perché pagati poco e tenuti più a freno. […] Un ritratto dal vivo che, come sempre in Loach, diventa anche il ritratto della società senza remore che l’attornia» (Rondi).
mercoledì 7
ore 17.00 La classe operaia va in paradiso di Elio Petri (1971, 115’)

«La classe operaia, e il suo portaparola funzionale Lulù Massa, operaio alla catena di montaggio, riguarda direttamente il problema della rappresentazione sulla scena della “classe operaia”, e dello spessore mitologico di cui “soffre” una tale rappresentazione. […] È dunque il film di Petri più radicalmente esposto, assieme a Todo modo – che ricordiamo fu un film anche di battaglia politica. E fu, conseguentemente, il film che più “divise”, laddove, in certo modo, Indagine poteva unire, nell’equivoco però. […] Così come la scena politica italiana era occupata dalle lotte operaie nelle fabbriche, altrettanto il discorso attorno al politico tendeva a doppiare la scena del reale investendola del desiderio, ammantandola del velo mitologico» (Rossi).

ore 19.00 S.E. Mussolini visita gli stabilimenti Fiat (1923, 30’)
Il film documenta la visita di Benito Mussolini allo stabilimento Fiat del Lingotto di Torino avvenuta nel 1923. Questa versione è frutto del confronto tra una copia donata qualche anno fa alla Cineteca del Friuli dalla George Eastman House (questo spiega le didascalie in inglese) e una copia lavoro conservata presso gli archivi della Cineteca Nazionale. 

Per gentile concessione della Ripley’s Film - Ingresso gratuito
a seguire Nasce una scarpa di Adolfo Baruffi (1951, 11’)
Documentario, girato presso il calzaturificio Zenith di Ferrara, sulla fabbricazione delle scarpe, dalla scelta delle pelli al confezionamento dei diversi modelli.

Ingresso gratuito
a seguire Acciaio di Vittorio Gallo (11’) 
Da un’inchiesta di Antonio Iannotta, un documentario sul complesso siderurgico di Bagnoli che all’inizio degli anni Cinquanta si rinnova grazie al Piano americano di Ricostruzione Europea (E.R.P.), conosciuto come Piano Marshall.

Ingresso gratuito
a seguire La salute in fabbrica di Giuseppe Ferrara (1972, 22’)
Il documentario affronta il problema della nocività nei luoghi di lavoro, degli infortuni e della tutela della salute dei lavoratori; si sofferma sul lavoro e sulle condizioni degli operai in un cantiere edile, nell’Italsider di Taranto e alla catena di montaggio di un mobilificio.
Ingresso gratuito
ore 20.30 Il posto dell’anima di Riccardo Milani (2002, 107’) 
«La multinazionale “CarAir”, produttrice di pneumatici, annuncia l’imminente chiusura della stabilimento di Campolaro, con il conseguente licenziamento di decine di operai, la stragrande maggioranza dei quali provenienti dal piccolo paese situato sulle montagne circostanti. Decisi a non arrendersi, gli operai organizzano forme di lotta che, poco a poco, portano il loro caso ad approdare sui tg nazionali» (www.cinematografo.it). «Che sensazione di pienezza dà il film di Milani. E che bel trio Michele Placido, Silvio Orlando e Claudio Santamaria. Che bella scrittura (Domenico Starnone), che bella storia, che bei personaggi. E che titolo giusto» (Nepoti).
giovedì 8
ore 17.00 I magliari di Francesco Rosi (1959, 116’)

Nella Germania del miracolo economico – Amburgo, Hannover, il calore artificiale dei locali notturni – i magliari del Sud praticano il commercio di stoffe e tappeti di contrabbando. Un nuovo arrivato cerca di scalzare il vecchio boss senza riuscirci. «Il film è la continuazione ideale de La sfida nel tema e nella maniera narrativa, ma il regista ha affinato il suo stile, […] ha trovato una concisione e un equilibrio fra immagini e sostanza drammatica che gli permette di scavare più profondo, di centrare il problema con indiscutibile forza di persuasione» (Solmi).

ore 19.00 La ragazza in vetrina di Luciano Emmer (1961, 92’)

«La ragazza in vetrina reca i segni di una meditazione, di una ispirazione non occasionale, di un irrobustimento della vena narrativa. [...] Il prologo del film, nella miniera, è dotato di un vigore drammatico, di un vigore realistico insoliti per Emmer, e costituisce forse quanto di più intenso il cinema abbia dato sull’aspro lavoro dei minatori e sulla presenza incombente, assidua della morte nei cunicoli del sottosuolo. [...] Nella pittura della celebre strada delle vetrine – dietro le quali le prostitute stanno in offerta come una merce –, nello scorcio di certi locali (come quelli per uomini soli), nell’introduzione di talune antitesi (l’Esercito della Salvezza), nella definizione delle psicologie Emmer ha spiegato una lucidità di linguaggio resa più accattivante dalla discrezione, dal pudore di cui egli ha dato prova» (Castello). Con Lino Ventura e Marina Vlady.
a seguire I manichini di Paolo Faloja (1966, 10’) 

Documentario sulla scuola delle indossatrici dell’Enalc, nata alla fine degli anni Cinquanta. I problemi della categoria sotto il profilo della formazione e del lavoro in sartoria offrono l’occasione per fare il punto sulla professione di modella. Insegnanti della scuola, ex allievi e fotografi raccontano i primi tentativi di sindacalizzazione e il rapporto difficile con le case di moda.

a seguire Portatrici di pietre di Florestano Vancini (1952, 10’)

Documentario girato sulla costa tirrenica della Sicilia, ha come protagoniste le donne che trasportano dal greto dei fiumi le pietre destinate alla costruzione delle case.
a seguire La professione di capo di Virgilio Tosi (1965, 20’)
Video lezione, presentata da un giovane Luciano Melani, sulla “professione di capo” sul modello di un documentario americano. Realizzata dall’Italsider, probabilmente nel 1965, faceva parte di una serie di cinque documentari su questo argomento.

ore 21.30 Il grande capo di Lars von Trier (2006, 99’)
«Il proprietario di una società d’informatica mette in vendita l’azienda e per coprire una serie di scelte impopolari decide di inventarsi la figura di un finto Presidente, che nessuno ha mai visto. Tuttavia, quando i possibili acquirenti della società cominciano ad insistere per incontrare faccia a faccia il “Boss”, l’uomo assume un attore fallito per interpretare il ruolo del Presidente...» (www.cinematografo.it). «Il nuovo e geniale lavoro di Lars Von Trier si apre con una menzogna plateale detta dalla voce dello stesso regista e procede a colpi di finte, di voltafaccia, di simulazioni più o meno riuscite, ma dalle conseguenze sempre imprevedibili. Del resto, sembra dire beffardo il danese (che da autore-produttore se ne intende), cos’altro è il Potere se non una mascherata, un bluff, un gioco ininterrotto di ruoli e simulacri? Messa così può sembrare una faccenda concettuosa e tardo-pirandelliana. Ma Lars Von Trier, troppo abile (e cinico) per cadere nella trappola, gioca sul lato comico. Ed ecco moltiplicarsi gli equivoci, le gaffes, i tentativi precipitosi e spesso rovinosi di limitare i danni» (Ferzetti).
venerdì 9
Giorno della memoria delle vittime del terrorismo e delle stragi
«Il cinema come strumento capace di attestare, tramandare, problematizzare, riconfigurare la memoria storica. È sulla base di questo assunto che, proprio nel “giorno della memoria delle vittime del terrorismo e delle stragi”, si vuole dedicare una specifica attenzione ai tragici fatti di Brescia (28 maggio 1974) di cui ricorre il quarantennale. Tra “cinema del reale” e trasfigurazione finzionale degli eventi, le proiezioni di Scene di una strage (2011) di Lucio Dell’Accio e di Le mani forti (1997) di Franco Bernini, intervallate da un incontro con gli autori, costituiranno l’occasione per tornare a riflettere su uno dei “nodi” che punteggiano drammaticamente l’ordito della storia repubblicana italiana e, più in generale, su una stagione storica immersa ancora in un buio che solo il “vizio della memoria” potrà forse, alla lunga, squarciare…» (Christian Uva).
Rassegna a cura di Christian Uva

Giornata a ingresso gratuito

ore 17.30 Scene di una strage di Lucio Dell’Accio (2011, 165’) 
Il documentario ricostruisce gli infiniti tragici attimi della mattina del 28 maggio 1974 in cui avvenne la strage di Piazza della Loggia a Brescia. Morirono otto persone, oltre cento furono i feriti. Il racconto procede nella forma di un road-movie tra la Puglia (terra di Luigi Pinto, insegnante venticinquenne, sindacalista della Cgil caduto in quella strage) e Brescia, alla ricerca di testimonianze (dei parenti delle vittime, dei magistrati inquirenti, di storici e di politici) per ricostruire i drammatici giorni dell’eccidio, la sua intricata vicenda giudiziaria, il contesto della “strategia della tensione” nel quale quel massacro è maturato ed è stato perpetrato.

ore 20.45 Incontro moderato da Christian Uva con Franco Bertini, Toni Bertorelli, Lucio Dell’Accio

a seguire Le mani forti Franco Bernini (1997, 98’)
«Al centro della vicenda è un ex agente segreto (vestito rigorosamente di nero) dietro le cui confessioni la sua psicoanalista intravede la verità sulla strage in cui è morta la sorella. Dopo gli anni ruggenti del poliziottesco, gli schermi italiani tornano a parlare di strategia della tensione e ad alludere all’alleanza tra servizi segreti deviati e terrorismo neofascista. La psicanalisi (come già in Bellocchio) è nuovamente lo strumento che il cinema sceglie quale grimaldello per scardinare la dimensione intima e profonda nella quale il terrorismo sembra essere stato rimosso. Del resto, come ricorda il supervisore all’analista che ha in terapia l’ex agente, la volontà degli stessi stragisti storici era quella di “incidere sull’inconscio del Paese, opporre alla ragione le istanze del profondo”. Ecco perché il film di Bernini, con i suoi andirivieni tra presente e passato, è soprattutto un’opera sulla memoria ed eventualmente un ulteriore atto d’accusa contro i servizi deviati e l’aberrazione dello “Stato nello Stato” da essi costituito. La maggiore suggestione del film deriva dalle immagini della piazza vuota con il monumento alle vittime su cui si sente il drammatico audio originale dell’esplosione della bomba del 28 maggio 1974 a Brescia» (Uva). Con Francesca Neri, Claudio Amendola, Enzo Decaro, Toni Bertorelli.
Ingresso gratuito

10-11 maggio

Lucis fragmenta: Yervant Gianikian e Angela Ricci Lucchi

Un incontro con le immagini rilanciate da Gianikian e Ricci Lucchi può essere deflagrante. Il lavoro unico di questi due cercatori-catalogatori-artigiani-reinventori mina le fondamenta della gran macchina spettacolare che è la visione del cinema, ne scardina le retoriche, rivelandone la poetica profonda, barbarica e selvaggia, liberandone la forza dialettica e la terribilità del senso. Il loro è un archivio vivo e in continua evoluzione. Nel ricomporre una parte del mosaico complesso e articolato della loro opera abbiamo scelto due serie: la Trilogia della guerra e i Frammenti elettrici, partendo dall’ultimo Pays Barbare (dalle immagini delle colonie fasciste in Africa) e dall’urgenza di rivelare la natura oscura della luce attraverso cui le immagini prendono vita.

Testi e programma a cura di Fulvio Baglivi e Donatello Fumarola
Rassegna a ingresso gratuito
sabato 10

ore 17.00 Pays Barbare di Yervant Gianikian e Angela Ricci Lucchi (2013, 65’)

«Con la nostra “camera analitica” siamo tornati a frugare negli archivi cinematografici per trovare fotogrammi dell’Etiopia Abissinia del periodo coloniale italiano. Abbiamo trovato diversi film privati di un medico. L’erotismo coloniale. Il corpo nudo delle donne e il “corpo” del film. Vedute aeree del territorio. Sui bombardieri si caricano bombe all’iprite, il cui utilizzo è sempre stato negato. Fotogrammi militari sconosciuti che mostrano gli uomini e le armi della violenta impresa italiana per la conquista dell’Etiopia (1935-36)» (Gianikian e Ricci Lucchi).

Per gentile concessione di Feltrinelli Real Cinema

ore 18.20 Incontro con Yervant Gianikian, Angela Ricci Lucchi, Rinaldo Censi, enrico ghezzi, Cristina Piccino, Bruno Roberti
Nel corso dell’incontro sarà presentato il libro di Robert Lumley Dentro al fotogramma. Il cinema di Yervant Gianikian e Angela Ricci Lucchi, Feltrinelli, 2013, e saranno proiettati Frammenti elettrici n. 7 - Gypsies toward Bamyan e Frammenti elettrici n. 8 - Shooting Party di Yervant Gianikian e Angela Ricci Lucchi (2012, 7’ e 8’)
I Frammenti elettrici partono da ricerche d’archivio sulle differenze tra i tipi umani. Qui l’Afghanistan prima della guerra (1978), gli zingari, una festa, una carovana. Musica composta da Djivan Gasparyan.
 
ore 20.00 Frammenti elettrici n. 1 - Rom di Yervant Gianikian e Angela Ricci Lucchi (2001, 13’); Frammenti elettrici n. 2 - Vietnam (2002, 9’) di Yervant Gianikian e Angela Ricci Lucchi; Frammenti elettrici n. 3 - Corpi di Yervant Gianikian e Angela Ricci Lucchi (2002, 10’)
I primi tre titoli della serie Frammenti elettrici, nella quale Gianikian e Ricci Lucchi lavorano su materiali amatoriali in formato ridotto ritrovati. Rom: Zingari in Italia. Anni Quaranta. Emigrazione di una famiglia su un carro tirato da un cavallo. La camera 8 mm crea un ritratto delicato, “ospitale”. Attitudini “modello” del gruppo familiare che ospita gli zingari. Vietnam. Vietnam francese. Primi anni Cinquanta. Film di caserma coloniale. Aspetti della città sotto occupazione, percorsi a piedi, in bicicletta. Erotismi… su formato ridotto. Corpi. Voyeurismo amatoriale in epoca pre-televisiva, in casa. Il vedere e girare film privati. 
a seguire Oh! Uomo di Yervant Gianikian e Angela Ricci Lucchi (2004, 71’)
È il documentario di montaggio e di analisi che chiude, in modo straziante, la trilogia sulla grande guerra 1914-18 (Prigionieri della guerra, 1995; Su tutte le vette è pace, 1998). I materiali, frutto di una lunga, paziente, puntigliosa ricerca, provengono da diversi archivi europei, pubblici e privati. Tema centrale: le conseguenze della guerra sui corpi dei soldati e sui bambini orfani. Girati soprattutto nel triennio 1919-21, sono materiali filmati in gran parte rimossi, scartati, vietati dalle varie censure. 
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ore 17.00 Frammenti elettrici n. 4 - Asia di Yervant Gianikian e Angela Ricci Lucchi (2005, 33’); Frammenti elettrici n. 5 - Africa di Yervant Gianikian e Angela Ricci (2005, 30’) di Yervant Gianikian e Angela Ricci Lucchi

Nei numeri 4 e 5 della serie Frammenti elettrici gli autori esaminano incontro con l’Altro. Gianikian e Ricci Lucchi ripercorrono continenti e popolazioni attraverso film di privati che viaggiano in Asia e Africa nei primi anni Settanta. Un lavoro per smontare le propagande folcloristiche dello “sviluppo” del turismo in paesi che subiscono devastazioni, guerre, massacri.
 
ore 18.15 Frammenti elettrici n. 6 - Diario 1989. Dancing in the Dark di Yervant Gianikian e Angela Ricci Lucchi (2009, 60’)
Gianikian e Ricci Lucchi recuperano e lavorano le immagini che avevano girato vent’anni fa, rubate nelle varie feste de «l’Unità», tra l’Emilia e la Romagna, alla vigilia della caduta del muro di Berlino.
 

ore 19.30 Prigionieri della guerra di Yervant Gianikian e Angela Ricci Lucchi (1995, 64’)
Il film è composto da materiali cinematografici della prima guerra mondiale, raccolti negli archivi dei grandi imperi che si fronteggiarono, in prevalenza zarista e austro-ungarico. Nel lavoro si contrappongono i “film-rapporto” militari sulle condizioni dei prigionieri di guerra, degli orfani, dei profughi (donne e bambini) e dei caduti di entrambe le parti. Eventi speculari registrati dalle “camere nemiche” ai margini delle battaglie. 

Copia proveniente da Lab 80
ore 20.45 Su tutte le vette è pace di Yervant Gianikian e Angela Ricci Lucchi (1998, 71’) 
Titolo antifrastico (da un Lied di Goethe) per un documentario di montaggio sulla guerra 1915-18: le vette sono quelle dell’Adamello (Alpi Centrali) e del Monte Pasubio (Prealpi Venete); i materiali provengono per due terzi dagli archivi di Vienna, Berlino, Praga, Budapest, per il resto da quello italiano di Luca Comerio. Ideale continuazione di Prigionieri della guerra, comincia là dove l’altro finisce: in montagna. È un’altra amara e desolata riflessione sull’evento bellico e sulla persistente pulsione umana al suicidio collettivo, ancora una volta senza commento parlato, sostituito dalle canzoni in 3 lingue di Giovanna Marini (da testi di Efisio, Atzori, Felix Hecht, Robert Musil).
Copia proveniente da Lab 80
martedì 13

Atlante sentimentale del cinema per il XXI secolo

«Sono così scontento delle enciclopedie, che mi sono fatto questa enciclopedia mia propria e per mio uso personale. Arturo Schopenhauer era così scontento delle storie della filosofia, che si fece una storia della filosofia sua propria e per suo uso personale» (Alberto Savinio). Probabilmente i due cartografi dell’immaginario, Donatello Fumarola e Alberto Momo, sono partiti dalla stessa insoddisfazione, in questo caso degli atlanti, per crearne uno proprio, molto particolare. I paralleli e i meridiani sono i film. La bussola? Una serie di (video)interviste dal titolo Parole e utopia ai creatori di questi “meridiani” e “paralleli” (i registi) nel corso degli anni Zero, poi trasferite e raccolte in un atlante cartaceo: Atlante sentimentale del cinema per il XXI secolo. Incontri con cinquanta registi contemporanei.
Giornata a ingresso gratuito

ore 17.00 Parole e utopia: Stan Brakhage di Donatello Fumarola e Alberto Momo (2002, 6’)

Versione originale con i sottotitoli in italiano
a seguire A proposito degli effetti speciali di Alberto Grifi (2001, 45’)
«Dietro ogni avanguardia artistica c’è sempre una specie di revanscismo rispetto alle grandi ingiustizie sociali che i poveri o i proletari o il popolo – a seconda dei nomi che gli vogliamo dare – hanno subìto, rispetto al potere militare, o dei re. È come se le avanguardie artistiche avessero cercato simbolicamente di definire meglio quel sogno di libertà» (Grifi).

a seguire Parole e utopia: Julio Bressane di Donatello Fumarola e Alberto Momo

(2001, 10’)

Versione originale con i sottotitoli in italiano

a seguire Il corridore della paura di Daniele Ciprì e Franco Maresco (1992, 7’)
Il grande Samuel Fuller filmato tra Miranda e i Giordano, in pieno periodo Cinico Tv. «Oggi la piattezza del pianeta, l’abbattimento delle culture ha creato questa sorta di blob, di uniformità, quindi non abbiamo più la consolazione, il conforto del mito. Diciamoci la verità: a volte c’è il piagnisteo» (Maresco).

a seguire Parole e utopia: Raul Ruiz di Donatello Fumarola e Alberto Momo (2007, 10’) di Donatello Fumarola e Alberto Momo 

Versione originale con i sottotitoli in italiano

a seguire Titanic di Tonino De Bernardi (ep. di Piccoli orrori, 1994, 8’)

Il film è diviso in segmenti che raccontano il momento estremo di un’esistenza. Nel primo, Titanic, una giovane donna in una cucina allagata si sente vicina ad Ofelia. «Dovrei fare un’esplosione! che queste schegge vadano più lontano. Guarda cosa ti dico… Un’esplosione… Ma oggi è proprio difficile fare delle esplosioni… Soprattutto delle autoesplosioni» (De Bernardi).

ore 19.00 Toute révolution est un coup des dés di Daniéle Huillet e Jean-Marie Straub (1977, 11’)
«Il cinema non può mostrare le cose. Se vuole mostrare qualcosa deve suggerire la cosa che vuole mostrare. E la cosa che si mostra viene dopo, per grazia di Dio, come un regalo del caso. Se vuoi mostrare qualcosa non riesci a mostrarla. La devi suggerire» (Straub).

a seguire Parole e utopia: Manoel De Oliveira di Donatello Fumarola e Alberto Momo (2010, 25’)

Versione originale con i sottotitoli in italiano

a seguire Nel nome del duce di Amos Gitai (1994, 60’)

Gitai segue la campagna elettorale di Alessandra Mussolini, candidata a sindaco di Napoli. «Il cinema, che lo voglia o no, funziona così, è l’arte più popolare. Milioni di persone ogni giorno vedono immagini cinematiche. Non è nemmeno una questione di scelta, non puoi scegliere di non averci a che fare, così come i giornali, la politica [...]. La questione è cosa ne fai con questo strumento» (Gitai).

ore 21.00 incontro con Fulvio Baglivi, Donatello Fumarola, enrico ghezzi, Alberto Momo
Nel corso dell’incontro sarà presentato il volume di Donatello Fumarola e Alberto Momo, Atlante sentimentale del cinema per il XXI secolo. Incontri con cinquanta registi contemporanei (Derive Approdi, 2013).

a seguire Amerika di enrico ghezzi (2001, 5’)

Videoclip per l’omonima canzone dei 99 Posse del 2001 che fu censurato da MTV. «...quello che facciamo noi è sostituire delle immagini ad altre immagini. Verificarle. Accettare o odiare le discrepanze. Soprattutto sovrimprimere. Mentalmente è quello che facciamo di continuo» (ghezzi).
Ingresso gratuito

a seguire Amore piombo e furore di Monte Hellman (1978, 98’)

«L’ossessione è qualcosa che mi interessa. In particolare il conflitto tra l’ossessione e la realizzazione di altri sogni che le persone hanno. E penso che i miei film riguardano questo conflitto» (Hellman).

14-15 maggio

Fratelli nel cinema: Fago e Salerno 

«L’invenzione del cinematografo è legata al nome di due fratelli: Auguste e Louis Lumière. Da allora, nella storia del cinema, sono stati tanti i fratelli che, in collaborazione o in competizione, si sono dedicati a questo mestiere. Il cinema, si sa, è una malattia contagiosa che si diffonde spesso all’interno delle famiglie. I mestieri del cinema sono tanti e, in certi settori, si sono formate nel tempo vere e proprie dinastie di artigiani e professionisti. Questo aspetto, che caratterizza in maniera particolare il cinema italiano, rimasto, sostanzialmente, un cinema artigianale, è al centro della presente rassegna con cui ci si propone di mettere a confronto opere legate ai nomi di fratelli o sorelle, per comprendere meglio il peso che i rapporti umani, personali e familiari, hanno avuto nello sviluppo e nella qualità del nostro cinema» (Amedeo Fago). 

Gli appuntamenti di questo mese sono dedicati ai fratelli Fago, Amedeo e Giovanni, e ai fratelli Salerno, Enrico Maria e Vittorio.
Rassegna a cura di Amedeo Fago

mercoledì 14

ore 16.30 Sulla spiaggia e di là dal molo di Giovanni Fago (2000, 141’) 
«Viareggio 1983... Andrea, psichiatra e scrittore, assiste ai funerali del suo vecchio amico Guido e viene sopraffatto da un’ondata di ricordi: l’estate del 1944, le ultime settimane della ritirata nazista in Toscana. Guido, che aveva aderito al fascismo, viene catturato dai partigiani e condannato a morte. Andrea, che milita tra gli antifascisti, trova l’amico in pessime condizioni fisiche e psichiche. Riesce a nasconderlo in manicomio e, nel tentativo di farlo tornare alla ragione, adotta una specie di terapia della memoria facendogli ricordare la loro storia da quando erano ragazzi» (www.cinematografo.it). «Un film a suo modo perfetto. Ha il suo tempo, il suo ritmo, la corale storia dell’Italia vista da Viareggio, da un manicomio, da un romanzo di Tobino» (R. Silvestri)». Scenografia di Amedeo Fago.
ore 19.00 Giochi d’equilibrio di Amedeo Fago (1998, 100’) 
«A Roma nei teatri di posa della De Paolis, chiusi da anni, è stato approntato un nuovo set cinematografico. Il regista del film è Andrea, cinquantenne di aspetto giovanile. Accanto a lui la costumista Francesca, quarantenne piena di fascino, compagna del regista. Durante la pausa per il pranzo, i due si appartano ad un tavolo e discutono vivacemente. Il film che si sta girando racconta la storia del loro incontro a metà degli anni Settanta. Ecco, vent’anni prima, su un altro set cinematografico, Andrea che chiede a Francesca di accompagnarlo a prendere i figli all’asilo. Tra i due scatta un’attrazione reciproca, decidono di vivere insieme, ma lui vuole sentirsi libero di avere altre storie, lei non accetta quella libertà» (www.cinematografo.it). Scritto dal regista insieme alla costumista Lia Morandini e interpretato da Stefania Rocca, Gianmarco Tognazzi, Maddalena Crippa, Remo Girone.
ore 21.00 Incontro moderato da Italo Moscati con Giovanni Fago e Amedeo Fago
a seguire Laura di Amedeo Fago (2004, 45’)
«Era il 21 giugno del 2003 quando Laura, mamma della mia compagna Lia e amatissima nonna di mia figlia Francesca, manifestò dei sintomi di malattia che, come era solita fare, minimizzò attribuendoli a qualche intolleranza alimentare. Nell’arco del mese successivo sono stato testimone appartato del progressivo e inesorabile percorso di quella malattia e della progressiva e silenziosa consapevolezza con cui Laura l’affrontava. La dignità e la discrezione con cui ha lasciato la vita mi hanno profondamente colpito. Nel torrido agosto del 2003, passando dei giorni, con Francesca e Morando, in quelle case di Levanto in cui l’avevo conosciuta, ho sentito il desiderio di fissare, con delle immagini, quelle ondate di dolorosa emozione che il vuoto da lei lasciato procurava in tutti noi e, successivamente, di raccogliere foto e filmati girati in epoche diverse attraverso cui tentare di riempire quel vuoto. Tra gli altri, ho recuperato un video ideato e diretto da lei, insieme ad Alberto Signetto, che fu presentato ad una delle prime edizioni del festival di Bellaria. Con un paziente lavoro di montaggio, realizzato con la sensibile collaborazione di William Santero, è nato questo video che ho dedicato a Laura come testimonianza del grande affetto che ho avuto per lei» (Amedeo Fago).
Ingresso gratuito

a seguire Un valzer per Nora di Giovanni Fago (1958, 26’)
Una festa di compleanno vista attraverso gli occhi della sorellina della festeggiata. Fa da valletta alla sorella, aiutandola a vestirsi, e dopo l’arrivo degli invitati si aggira in mezzo a loro, osservandoli con attenzione e senza destare particolare interesse. Finché alla festa arriva il solito ritardatario, Max, un giovane attore, che le fa un regalo, recita un monologo e poi la invita a ballare un valzer. Un valzer per Nora. Felice incursione nel mondo dell’infanzia, velato di tristezza per la condizione della bambina e il peso della madre defunta, mentre i ragazzi ballano e si divertono spensierati e il padre parla di lavoro con un amico. Max restituisce a Nora i suoi diretti negati.

Ingresso gratuito

giovedì 15

ore 17.00 Fango bollente di Vittorio Salerno (1975, 85’)
Ovidio Mainardi è un giovane impiegato annoiato e stressato dal lavoro, sposato con una donna che lo trascura, tutta impegnata nel fare carriera. Sfoga la propria delusione in compagnia di altri due colleghi, con atti vandalici e violenti fino ad arrivare all’omicidio con placida indifferenza. Sulle loro tracce c’è però un intelligente e saggio commissario. Ambientato in una Torino livida e fredda, il secondo lungometraggio di Vittorio Salerno è un esempio perfettamente riuscito di parabola marcusiana, a tratti dal design pop-fantascientifico, sui mali oscuri della società attuale, molto simile per contenuti e conclusioni all’Arancia meccanica di Kubrick. Con Joe Dallessandro, Enrico Maria Salerno, Martine Brochard.
ore 19.00 Anonimo veneziano di Enrico Maria Salerno (1970, 94’)
«Enrico, un suonatore d’oboe alla Fenice che ha sempre sognato, invano, di diventare direttore d’orchestra, sa di essere condannato a prossima morte a un causa di un cancro e decide di invitare la ex moglie Valeria a Venezia. «Ho collaborato due volte alla sceneggiatura di Anonimo veneziano: la prima, ufficialmente, nel 1966 assieme a Marco Leto e a mio fratello quando i produttori del film avrebbero dovuto essere Ugo Tucci e Claudio Mancini, e gli interpreti Enrico stesso e Jeanne Moreau; la seconda volta, amichevolmente, nell’inverno del 1969-’70 assieme ad Enrico quando dovemmo adattare i dialoghi per Florinda Bolkan e a Tony Musante, i quali, essendo più giovani di Enrico e della Moreau, avrebbero agito e parlato in maniera diversa. Con il nuovo produttore del film, Turi Vasile, titolare della Ultrafilm, firmai il contratto solo come aiuto regista, quindi il mio nome non appare nei titoli di testa a fianco di Enrico Maria e dello scrittore Giuseppe Berto […], come non appare neanche il nome di Marco Leto» (Vittorio Salerno).
Copia ristampata dalla Cineteca Nazionale
ore 20.45 Incontro moderato da Amedeo Fago con Vittorio Salerno, Romolo Guerrieri
a seguire No! Il caso è felicemente risolto di Vittorio Salerno (1973, 98’)
«Dopo aver assistito per caso a un orrendo delitto sulle rive del lago di Nemi – un uomo ha ucciso una donna con una spranga di ferro – Fabio Santamaria fugge terrorizzato, e poiché si accorge di essere seguito dalla macchina dell’assassino, non osa denunziare il delitto alla polizia. Ma è proprio l’assassino, il professor Ranieri, che racconta tutto alla polizia, invertendo però le parti: egli ha assistito al delitto, e descrive l’assassino con i connotati di Fabio...» (www.anica.it). Con Enzo Cerusico, Riccardo Cucciolla, Martine Brochard, Enrico Maria Salerno.
Ingresso gratuito
16-18 maggio

Omaggio a Enrico Maria Salerno

Nel ventennale della morte la Cineteca Nazionale ricorda Enrico Maria Salerno, al quale dedicò nel 2008 una lunga retrospettiva. In quell’occasione scrivemmo (e oggi sottoscriviamo): «Enrico Maria Salerno è stato uno dei grandi protagonisti del cinema italiano del dopoguerra, uno dei volti dell’Italia del boom con le sue nevrosi, i suoi intellettualismi, i suoi conflitti interiori: ha rappresentato un modello di italiano ben diverso da quello portato al successo dalla commedia, meno divertente e rassicurante; i suoi personaggi non convivevano con la ricerca dei vizi emblematici di un popolo, messo alla berlina dalla macchina da presa, ma erano esponenti di classi sociali in cui i registi proiettavano i tormenti di una complessa stagione politica. Quanti uomini di cultura, quanti scrittori, mariti in cerca di avventure sentimentali, e poi quanti commissari ha interpretato Enrico Maria Salerno? Uomini soli, in lotta con se stessi, alla ricerca di risposte interiori che il vuoto circostante non riusciva a colmare, il tutto racchiuso in uno sguardo, in una voce profonda (capace di sposare il volto del Cristo pasoliniano e, parallelamente, quello impassibile di Clint Eastwood), assolutamente indimenticabili».

Rassegna in collaborazione con il Centro Studi Enrico Maria Salerno
venerdì 16

ore 17.00 Estate violenta di Valerio Zurlini (1959, 98’) 

Riccione, luglio 1943. Un giovane di famiglia fascista s’innamora della vedova di un combattente. Ben presto gli avvenimenti precipitano e i due decidono di fuggire. «Con il ritratto dell’ambiente analizzato in Estate violenta avevo cercato non di dare un’analisi critica, ma di ricordarmi di certe impressioni visuali provate nel corso di quell’estate del 1943. Cercavo di ritrovare il vuoto che circondava la gioventù del periodo, un vuoto intellettuale, culturale, un vuoto di fiducia, un’assenza di aspettative nel futuro» (Zurlini).

ore 19.00 Smog di Franco Rossi (1962, 101’)

Un avvocato italiano in viaggio verso il Messico si ferma per un giorno a Los Angeles. Fa amicizia con un italiano che vive di espedienti, che lo introduce nel bel mondo californiano, fra ville e party, cinema e politica. «Smog è un film rigoroso e, in un certo senso, moralistico. È tutto un fatto speculare: se uno gira in una città a quel tempo così inedita quanto lo era Los Angeles finisce con l’essere un po’ preso da quello che vede giorno per giorno, e la prima lettura del film sembra più una specie di curioso documentario su una città allora così remota che non un vero e proprio discorso. Invece questo c’era, c’era questa voglia di rappresentare, magari con lo stesso attore di Odissea nuda [Salerno, n.d.r.], un certo tipo di italiano…» (Rossi).
ore 21.00 Io la conoscevo bene di Antonio Pietrangeli (1965, 117’)

Adriana, una bella ragazza di campagna, dal Pistoiese si trasferisce a Roma in cerca di fortuna. Comincia a lavorare come domestica, poi fa la parrucchiera, quindi la maschera in un cinema, poi la cassiera in un bowling. Credulona, ingenua, ignorante, attratta soltanto dai dischi e dal ballo, mentre passa da un mestiere all’altro, subisce con indifferenza e con amoralità ogni compagnia maschile che le si presenta. Ma il suo non è calcolo, bensì fragilità, incoscienza e bisogno d’affetto. 
sabato 17

ore 17.00 L’estate di Paolo Spinola (1966, 88’) 

«Sergio Boldrini è un industriale che convive con Adriana, dopo essersi separato dalla legittima moglie. Ma, dopo diversi anni di unione, il ménage dei due dimostra evidenti crepe che vengono notate con apprensione più che dalla donna, incline a tirare avanti passivamente, dalla di lei figlia Elisa, diciottenne, in vacanza, dopo gli studi presso un collegio svizzero. Durante una crociera in Sardegna sullo yacht di Sergio, i tre cercano di nascondere a se stessi e agli amici la situazione, ma ben presto gli screzi si fanno sempre più evidenti» (www.cinematografo.it). 

ore 19.00 Le stagioni del nostro amore di Florestano Vancini (1966, 105’) 
«Vittorio Borghi, un giornalista quarantenne, è giunto ad un momento di crisi, o meglio di ripensamento, di riflessione su una vita di cui è ormai trascorsa la parte migliore. L’occasione della crisi è un’avventura sentimentale: Vittorio è legato ad una ragazza, Elena, molto più giovane di lui, ma questa è una relazione ormai giunta alla fine. Ed è proprio l’addio con la ragazza assieme alla rottura definitiva con la moglie, Milena, a spingerlo nei luoghi della giovinezza in cerca di ricordi e di amicizie quasi dimenticate. Vittorio ritorna a Mantova, incontra gli amici del padre – un postino di campagna, vecchio socialista all’antica – i compagni di scuola, della resistenza, delle lotte politiche, del dopoguerra» (www.cinematografo.it).
21.00 L’armata Brancaleone di Mario Monicelli (1966, 119’) 
Nel Medioevo un gruppo di sbandati entra in possesso di una pergamena che li rende proprietari del feudo di Aurocastro nelle Puglie. Guidati da Brancaleone, si mettono in marcia incorrendo in mille traversie. Film epocale, «pirotecnico nelle trovate (la lingua postlatina-viterbese, i costumi di Pietro Gherardi, i colori di Carlo Di Palma, la musica di Carlo Rustichelli, i titoli animati di testa e di coda di Gianini e Luzzati), è una delle punte più alte del cinema popolare italiano, un autentico capolavoro di fantasia e avventure farsesche» (Mereghetti). 
domenica 18
ore 17.00 L’uccello dalle piume di cristallo di Dario Argento (1970, 97’) 

«Sam, scrittore americano venuto a Roma in cerca d’ispirazione, vi trova invece una spaventosa avventura. Poche sere prima della data fissata per il ritorno in patria con la sua ragazza, Movita, gli accade di essere testimone di un tentato assassinio. Chiuso tra le porte di vetro di una galleria d’arte, egli vede una bella donna colluttare con un individuo tutto vestito di nero, che poi fugge, lasciando la donna accoltellata al suolo. Qualcosa, in tale visione, non quadra. Ma che cosa?» (Biraghi). «Tutto lo sforzo del protagonista sarà quello di ricostruire, retrospettivamente, una scena cui ha assistito un’unica volta: la memoria, purtroppo, non è una moviola, e Argento ne mima l’impotenza continuando a mostrarci porzioni della sequenza senza mai svelarcene l’elemento decisivo, il tratto distintivo dove risiede la chiave dell’enigma» (Pugliese).

ore 19.00 Cari genitori di Enrico Maria Salerno (1973, 94’)
«Una giovane signora borghese, Giulia Bonanni, va a Londra per rintracciare la figlia Antonia, diciottenne, che da mesi non dà più notizie di sé. Al pensionato, in cui la ragazza è vissuta nei primi tempi, non sanno più nulla di lei. Un’amica di Antonia, Madò, assistente all’università, si offre di aiutare Giulia nella sua ricerca. Dopo un lungo peregrinare per Londra, attraverso bar, agenzie di collocamento, comunità hippies, finalmente la donna ritrova la figlia occupata in un teatro d’avanguardia a confessare pubblicamente di aver abortito» (www.cinematografo.it). «Salerno non assolve e non condanna, sforzandosi di raffigurare la difficoltà degli anni in cui viviamo, e le ferite dei padri e dei figli» (Grazzini).
ore 21.00 Eutanasia di un amore di Enrico Maria Salerno (1978, 110’)

«Innamorato della sua allieva Sena, il professor Naviase è da lei abbandonato senza apparente motivo. La ritrova un giorno in una stazione ferroviaria e la ragazza gli promette di incontrarlo in Francia, dove lui è diretto. Naviase la trova quindi a Versailles, ma in compagnia di un giovane» (Poppi-Pecorari). «Con tutti i suoi limiti, Eutanasia di un amore parla della crisi della coppia senza soluzioni oltranziste, torna a proporre la suggestiva immagine del mare come madre universale, colloca l’altalena degli affetti in paesaggi molto variati e pittoreschi» (Grazzini). Dal romanzo omonimo di Giorgio Saviane.
20-24 maggio

I gesuiti e il cinema

«A un anno dall’elezione del primo papa gesuita è il caso anche per il cinema di festeggiare la ricorrenza, vista la speciale attenzione con cui nel corso del Novecento i gesuiti hanno guardato alla settima arte. A partire dall’America dei primi anni Trenta, i tempi di DeMille e del codice Hays di autocensura, alla cui redazione fu chiamato a collaborare Daniel Lord (Un gesuita a Hollywood è il titolo di un suo libro di memorie), per arrivare a Fellini e al suo consigliere spirituale Angelo Arpa (fu grazie a lui e al cardinal Siri se Le notti di Cabiria poté partecipare al festival di Cannes). Anche tra gli studiosi e divulgatori più noti figurano autorevoli membri della Compagnia di Gesù, come Nazareno Taddei, uno dei pionieri della semiologia del cinema, Valentino Davanzati, che interpreta il ruolo di un inquisitore in Gostanza da Libbiano di Paolo Benvenuti, e Virgilio Fantuzzi, docente alla Pontificia Università Gregoriana e critico de «La Civiltà Cattolica». E dalle scuole dei gesuiti sono usciti almeno due maestri del cinema, Hitchcock e Buñuel: ne La via lattea, surreale catalogo delle eresie attraverso i secoli, è memorabile il duello a sfondo teologico tra il gesuita e il giansenista. Nella rassegna romana naturalmente non potranno mancare i due film prediletti dal Santo Padre, Il pranzo di Babette, festosa parabola sulla condivisione, e La strada di Fellini “intriso di spirito francescano” nelle parole dello stesso papa Francesco» (De Fornari).

Rassegna a cura di Oreste De Fornari

martedì 20 

ore 17.00 Le notti di Cabiria di Federico Fellini (1957, 110’)

«S’è parlato di momenti ricorrenti nell’opera di Fellini, messi ulteriormente in evidenza da quest’ultimo suo film. Non pensiamo che qualcuno abbia voluto vedere in ciò il segno del limite e della stanchezza [...]; per conto nostro comunque siamo convinti si tratti di caratteristiche poetiche della sua personalità. Il sapore delle spiagge brulle, dei notturni, il bisogno d’un qualcosa dentro delle persone in solitudine, lo stupore dei piccoli di fronte alle cose meno comuni, la tenerezza dei semplici nel contatto con la natura, la coralità delle persone raccolte in massa sono elementi con i quali Fellini sa fare dell’autentica poesia» (Taddei).

 

ore 19.00 La voce del silenzio di Georg Wilhem Pabst (1953, 105’)

Alcuni uomini, diversi per condizione e natura, partecipano in un convento, a un corso d’esercizi spirituali. V’è un fabbricante di candele, un uomo politico, un reduce dalla prigionia, un romanziere, un ladruncolo, che s’è mescolato agli altri per sfuggire alla polizia. Consulenza religiosa: Padre Pellegrino S.I.

ore 21.00 Incontro moderato da Oreste De Fornari con Paolo Benvenuti, Simone Casavecchia, Valentino Davanzati, Virgilio Fantuzzi, Enzo Natta 

Nel corso dell’incontro sarà proiettato il doc. Pontificia Università Gregoriana. Inaugurazione della nuova sede (1930)

a seguire Gostanza da Libbiano di Paolo Benvenuti (2000, 92’)

Nel 1594, a San Miniato, nel Ducato di Toscana, la contadina Monna Gostanza da Libbiano, sessantenne, esercita da sempre il mestiere di guaritrice. Le sue gesta arrivano alle orecchie delle autorità ecclesiastiche locali che, dopo una breve istruttoria, si convincono che la donna pratichi la stregoneria. «Cinepresa “a quarta parete”, regia ascetica e artigianale di Paolo Benvenuti, stilisticamente ispirata a certi classici del cinema e della pittura, costruzione contemplativa antica e a volte necessariamente retro. Più del solito lo stile “a togliere” di Benvenuti esalta la performance dell’attore, qui difficile prova di teatro della crudeltà» (Danese).

Ingresso gratuito

mercoledì 21 

ore 17.00 Mission di Roland Joffé (1986, 124’)

«Nel 1750 il capitano Mendoza, mercenario e mercante di schiavi, dopo aver ucciso il fratello in duello si fa gesuita, va in una missione del Sudamerica, riprende la spada per difenderla da una spedizione militare. Cinema spettacolare ad alto livello che ha tutte le carte per piacere a pubblico e critica: nobili temi e forti conflitti drammatici, una star (De Niro), un ottimo attore (Irons), bravi caratteristi, musiche di Ennio Morricone. Scritto da Robert Bolt, prodotto dall'italiano Fernando Ghia, costato 22 milioni di dollari» (Morandini).

Ingresso gratuito

ore 19.15 State buoni se potete di Luigi Magni (1983, 115’)

«Vita e opere caritatevoli, soprattutto dedicate all’infanzia abbandonata, di Filippo Neri (1515-95), fiorentino vissuto dal 1534 a Roma, dove si fece sacerdote a 36 anni, creatore dei Filippini, confidente e autorevole consigliere di cinque papi, in una città miserabile, ridotta a 30000 abitanti. Con la colta complicità di Bernardino Zapponi, Magni privilegia in Neri – canonizzato nel 1622 – lo zelo cristiano fatto di invidiabile buonumore e disprezzo delle mondanità. Più che film storico, pencola verso la commedia musicale con le canzoni scritte da Angelo Branduardi. Godibili l’Ignazio di Loyola di Leroy, Sisto V di Adorf, il diavolo calderaro di Montagnani, il garbo di Dorelli che fa un Neri alla Crosby (La mia via). La sequenza in cui si siedono – tutti stinchi di santo spagnoli – Teresa d’Avila, Giovanni della Croce e Ignazio di Loyola ricorda Buñuel di La via lattea» (Morandini).

ore 21.15 In memoria di me di Saverio Costanzo (2006, 118’)

«Con In memoria di me Saverio Costanzo, figlio trentunenne del popolare Maurizio, già alla ribalta con l’opera prima Private, sfida la routine e s’addentra negli ardui territori del cinema spiritualistico alla Dreyer, Tarkovskji, Bresson, Cavalier o, magari, alla Groning, il giovane autore del recente Il grande silenzio. [...] Sceneggiato dallo stesso regista a partire dal libro Lacrime impure - Il gesuita perfetto di Furio Monicelli, il film esplora i travagli interiori di Andrea (Christo Jivkov), un giovane bello, intelligente e disinvolto che sente di pretendere dalla vita qualcosa di più di ciò che i coetanei identificano come successo» (Caprara).
giovedì 22
ore 17.00 Il tramontana di Andrea Barbano (1965, 84’) 

In un piccolo paese pugliese, un ragazzo difficile, soprannominato “il tramontana” per il suo carattere impetuoso, viene affidato a un istituto religioso dai genitori che partono per cercare lavoro in Svizzera. Ma la vita del convento risulta troppo dura per lui, da fargli tentare la fuga. Ripreso, si lascerà a poco a poco inglobare dall’istituzione accettandone riti, ipocrisie e abitudini quotidiane. Dal racconto Tramontana di Rina Durante.

ore 18.30 Pagine chiuse di Gianni Da Campo (1969, 87’)

Il piccolo Luciano Mainardi viene affidato dal padre, che ha deciso di separarsi dalla moglie e non vuole che il bimbo resti con lei, a un collegio retto da religiosi. Film ingiustamente dimenticato, che incarna la vena intima e pacata della contestazione giovanile degli anni Sessanta, fu definito da certa critica un duro attacco al perbenismo e alla violenza dell’educazione impartita nei collegi religiosi. Felice esordio cinematografico del regista e scrittore veneziano Gianni Da Campo, all’insegna di tematiche giovanili di ribellione e di insofferenza per le istituzioni borghesi e cattoliche. 

ore 20.30 Nel nome del padre di Marco Bellocchio (1972, 108’)

Anno scolastico 1958/1959. Arriva in un decadente collegio cattolico un nuovo studente, Angelo Transeunti; il ragazzo disprezza le regole e col suo atteggiamento provocatorio smuove l’atmosfera torbida che regna nell’istituto. «Nel nome del padre si riconnette a I pugni in tasca e a La Cina è vicina, ma dei tre film è di gran lunga il più compiuto. C’è, anzitutto, la potenza espressiva delle immagini ad avvincerci e, a convincerci, il taglio grottesco ed espressionistico di una vicenda collegiale che ci riporta agli anni della guerra fredda, delle scomuniche e della Chiesa del silenzio e che funge da pretesto per inscenare un microcosmo nel quale si rappresenta una congiuntura storica» (Argentieri).

venerdì 23
ore 17.00 Era notte a Roma di Roberto Rossellini (1960, 134’)

«A volte i film storici dicono di più sull’epoca in cui sono stati realizzati che su quella che cercano di rievocare. È il caso, fra i tanti, di Era notte a Roma, diretto da Roberto Rossellini nel 1960 per la Golden Star, la casa di produzione genovese diretta da padre Arpa, il gesuita scomodo amico di Fellini. […] Sullo sfondo di quel 1960 papa Roncalli preparava il Concilio, la DC dopo la stagione del centrismo progettava l’ apertura a sinistra, e J.F.Kennedy, appena eletto presidente, stava per inaugurare un periodo di distensione con l’Unione Sovietica. Questo il clima che filtra nel film di Rossellini, storia di tre prigionieri alleati (un inglese, un americano e un russo) fuggiti da un campo di concentramento, che trovano rifugio presso una donna del popolo, quindi in un convento e in casa di un diplomatico. Dunque il 1944 visto dal 1960, quando la Resistenza stava ridiventando un soggetto praticabile dal cinema italiano (lo sdoganamento era avvenuto l’anno prima, con la vittoria a Venezia del Generale della Rovere)» (De Fornari).

19.30 La strada di Federico Fellini (1954, 108’)

«Ne La strada il genere di poesia è diverso e multiforme. Qui, nel personaggio di Gelsomina, la poesia sembra scaturire da un cantico del Vangelo, per quella mortificazione di creatura abbandonata quasi dagli uomini e dal destino che diviene il poema della solitudine fiorito dagli stracci, dal grottesco, dalla bestialità. Un altro personaggio, il “matto”, è dotato di una poesia funzionale che qualche critico, svisandola, ha definito letteraria. Qualcosa di vero c’è, nella sostanza della definizione, ma gli elementi che formano il personaggio – il sassolino dell’apologia, il mestiere di funambolo, la sua vena stramba, e soprattutto la sua morte nell’innocenza di quel prato disteso sotto il cielo – sono materia di poesia, sensazione di poesia che va diritta al cuore» (Ciaccio).

ore 21.30 Il pranzo di Babette di Gabriel Axel (1987, 104’)

«Al servizio di due vecchie signorine norvegesi, Babette Hersant, cuoca francese emigrata, spende una forte somma vinta alla lotteria per allestire un pranzo per dodici persone che è un’opera d’arte gastronomica. Tratto da un racconto (nel volume Capricci del destino, 1958) di Isak Dinesen, pseudonimo di Karen Blixen, è un piccolo gioiello di delicata grazia e di struggente eppur serena malinconia. Ottimo esempio – quasi come The Dead di Huston – di adattamento cinematografico. Oscar per il miglior film straniero» (Morandini).
sabato 24
ore 17.00 La dolce vita di Federico Fellini (1960, 175’)

«I gesuiti che si occupavano di cinema, come Nazareno Taddei e Angelo Arpa, si erano schierati, senza esitazioni, dalla parte di Fellini. Inoltre Fellini poteva contare su influenti estimatori. A Roma il domenicano Félix Morlion, una potenza capace di aprire qualsiasi porta. A Genova addirittura l’arcivescovo della città, Giuseppe Siri, che si era scontrato nel Conclave del 1958 con l’arcivescovo di Milano Giovanni Battista Montini, per succedere a Pio XII. Fra i due contendenti, come spesso accade, ne era uscito vincente un terzo, Papa Roncalli. Padre Arpa era grande amico di Fellini e stretto collaboratore di Siri. Al cardinale, proveniente da una famiglia operaia, La dolce vita appariva un’opera di straordinaria sensibilità cristiana. Siri aveva visionato il film nel corso di un’anteprima privata, e il “Nuovo Cittadino” di Genova, giornale della curia, aveva lodato sin troppo generosamente l’opera di Fellini» (Siniscalchi).

ore 20.10 La via Lattea di Luis Buñuel (1968, 102’)

«Nello pseudo peregrinare dei due protagonisti l’autore sembra voglia presentare il cammino dell’umanità cristiana nel mondo e nei secoli. Ma è un cammino segnato da delusioni: il Cristianesimo non è stato e non è messaggio di amore per l’umanità, ma fonte di discordie, eresie, guerre di religione e quindi superstizione, fiaba, fanatismo, suggestione, comodo strumento di oppressione fisica e morale. Tutto questo è presentato in un voluto e paradossale miscuglio di dramma e di grottesco, di citazioni profetiche e di disquisizioni teologiche, di episodi evangelici, di fatti allegorici o fantastiche ricostruzioni di avvenimenti storici» (Segnalazioni Cinematografiche).

Copia proveniente dalla Cineteca di Bologna

ore 22.00 Viridiana di Luis Buñuel (1961, 90’)

Bella orfana, decisa a farsi suora, è ospitata in casa di un ricco zio che, dopo aver cercato di usarle violenza, s’impicca. Erede del suo castello, si dedica a opere di carità cristiana, ma è derisa dai suoi beneficiati. «Strano a dirsi, ma uno dei più cari amici di Buñuel era il gesuita spagnolo Valentin Arteta, il quale, dopo aver visto Viridiana, fece notare al regista che la sua interpretazione dell’opera di misericordia non teneva conto del brano evangelico in cui Marco ricorda le parole di Gesù: “Vendi quello che hai e dallo ai poveri” che si concludono con “Quanto è difficile entrare nel regno di Dio”» (Natta).

domenica 25
Cinema e piacere visivo

«Con Visual Pleasure and Narrative Cinema (1975) Laura Mulvey non solo ha dato avvio alla Feminist Film Theory, ma si è assicurata un posto in prima fila nel pantheon della teoria moderna del cinema. Questo contributo, al tempo stesso militante e teoricamente sofisticato, è probabilmente l’intervento più citato degli ultimi decenni negli studi di lingua inglese. Il volume raccoglie una serie di saggi sulle diverse aree di ricerca in cui si è mossa Mulvey per dar conto dell’evoluzione dei suoi percorsi interpretativi. Se da un lato gli interessi iniziali sono rimasti, l’interpretazione psicoanalitica, la teoria dell’immagine, le dinamiche del piacere e della spettatorialità, l’analisi del film hollywoodiano classico, con il tempo altre aree di ricerca sono emerse o si sono consolidate. Negli ultimi anni, infatti, la studiosa inglese ha riflettuto in particolare sul cinema moderno, da Welles e Rossellini a Kiarostami, e sul nuovo statuto del cinema e della spettatorialità nel mutato panorama mediale» (dalla quarta di copertina del volume di Laura Mulvey, Cinema e piacere visivo, a cura di Veronica Pravadelli, Bulzoni, 2013).

ore 17.00 Velluto blu di David Lynch (1986, 122’)

«Velluto blu è uscito nel 1986, il momento più alto nel regno di Ronald Reagan, primo Presidente americano star del cinema, la cui stessa formazione e immagine è radicata negli ultimi anni dello studio system hollywoodiano, così come nella paranoia politica e nell’espansione della periferia bianca degli anni Cinquanta. […]. Velluto blu ricostruisce un perturbante della cultura americana che il Presidente nega. […] Il film ritrae anche le forze dell’inconscio attraverso la ripetizione che è decifrabile da qualsiasi spettatore e richiama allo stesso tempo le ombre del gotico» (Mulvey).

Ingresso gratuito
ore 19.15 Incontro con Laura Mulvey e Veronica Pravadelli 

Nel corso dell’incontro sarà presentato il libro di Laura Mulvey Cinema e piacere visivo
L’infanzia dei generi

«Il ciclo del cinema muto coprì i primi trent’anni abbondanti della storia del cinema, lungo i quali l’entusiasmo pionieristico fu talmente inarrestabile ed esplosivo che le qualità e quantità di talenti, uomini e mezzi coinvolti a livello planetario si possono assimilare a sforzi quasi mitologici quali la costruzione delle piramidi o della muraglia cinese. Il fermento e la fantasia furono così accesi da far sì che si esplorassero tutte le possibilità espressive di questa nuova straordinaria arte culminando con la nascita dei generi. Questa rassegna vuole celebrare l’infanzia dei generi proponendo un capolavoro per ciascuno dei nove che abbiamo individuato. L’infanzia è una stagione della vita universalmente espressa da ingenuità e innocenza, ma nello stesso tempo votata a irrefrenabili ricerca, esplorazione, conoscenza, curiosità e sperimentazione, stagione della vita che viaggia durante i primi dieci-dodici anni. Siamo certi che al Trevi potrà rivelarsi particolarmente intrigante scoprire un’infanzia che è durata oltre trent’anni. Buona visione» (Antonio Coppola).
ore 21.00 Blood and Sand di Fred Niblo (Sangue e arena, 1922, 110’) 
Juan Gallardo, dopo una tormentata gioventù, riesce a diventare uno dei più affermati toreri della Spagna. Ricco e famoso, sposa la dolce Carmen. Un giorno Juan incontra Doña Sol, vedova bella e conturbante, della quale si invaghisce. Il nuovo legame, però, dura poco: la difficile situazione rende Juan inquieto. Con Rodolfo Valentino.
Versione originale con i sottotitoli in inglese
Accompagnamento musicale del M° Antonio Coppola

27-29 maggio
Un 1977 doc…
Prosegue la rassegna su “cinema e 1977” con una sezione dedicata ai documentari, che si snodano tra Milano, Bologna e Roma, in un’alternanza tra presa diretta e rievocazione postuma. Scorrono i volti e i simboli di un’epoca immortalati da immagini che dal bianco e nero della nostalgia si colorano inesorabilmente di rosso, ma anche di arancione e di rosa: la creatività contagiosa di un movimento in bilico tra fantasia e tragedia.
Rassegna in collaborazione con Guido Chiesa e Christian Uva

martedì 27 

ore 17.00 La parte bassa di Claudio Caligari, Franco Barbero (1978, 64’)
Il film, girato alla fine del 1976, è suddiviso in tre parti (due documentaristiche e una di finzione) e documenta l’attività dei collettivi dei giovani proletari milanesi, che preannuncia il movimento del ’77. L’intervista ai militanti del circolo giovanile “il Panettone” – così chiamato perché vicino alla fabbrica della Motta – costituisce la parte centrale e più lunga del film. «Comincio a filmare il 27 e 28 novembre 1976 al convegno dei circoli del proletariato giovanile alla Statale con una delle prime telecamere amatoriali, quelle che registravano su nastri a bobine. […] Comunque la maggior parte di quello che filmo qui va perso, come pure il concerto di Venditti che si svolge più o meno nello stesso periodo e che viene interrotto a sprangate» (Caligari).
a seguire La città capovolta di Carlo Carlotto, Julia Ceccomori, Cristina Rubei (1977, 40’)
«Inchiesta sul Centro di Roma, imperniata soprattutto sul piccolo commercio e sull’espulsione dei vecchi abitanti ad opera, per lo più, di ricchi stranieri che riadattano le case. Parlano soprattutto i superstiti “residenti”, con rassegnazione o con rabbia» (De Benedictis). Documentario realizzato da allievi del Csc.
ore 19.00 Macondo a Milano (1977-78) di Michele Sordillo (2004, 42’)
Nell’autunno del 1977, un gruppo di trentenni, tra i quali Mauro Rostagno, provenienti da varie parti d’Italia inaugura a Milano un locale alternativo chiamato “Macondo” come il paese di Cento anni di solitudine di García Márquez. Nel febbraio del 1978 la polizia pone i sigilli al locale e arresta i soci della cooperativa che lo gestisce. Quattro dei fondatori ricostruiscono la storia del Macondo dall’inizio alla fine… Con Lorenza Malatesta, Franco Cardo, Enrico Piccolo, Daniele Joffe.

Ingresso gratuito
ore 20.30 Incontro moderato da Christian Uva con Guido Chiesa e Renato De Maria
a seguire Il trasloco di Renato De Maria (1991, 72’)
«Franco Berardi detto Bifo e la casa bolognese di via Marsili dalla quale lo stesso Bifo, suo titolare dal ’72, è stato appena sfrattato. Congedandosi da quelle stanze Berardi, aiutato dalle testimonianze di alcuni dei molti che vi hanno coabitato o vi sono passati, ripercorre con molto stile i capitoli di una vicenda che non è stata soltanto sua, non soltanto di quella casa, e neanche di un gruppo o soltanto bolognese. […] Sfilano nel racconto retrospettivo di Berardi e, con un po’ d’immaginazione, per le stanze disordinate della casa, la “creatività” e l’operaismo, la separazione femminista e Radio Alice, il punk e l’India, i nuovi filosofi francesi e il Male, il nuovo fumetto e la nuova satira partoriti dal “movimento” degli anni Settanta. Senza reticenze, senza compiacimento, ma con genuina e responsabile autenticità: senza tralasciare né censurare le degenerazioni che hanno compromesso e inquinato un clima cui Berardi e i suoi amici restano orgogliosamente attaccati. La nostra generazione ha provato a fermare il tempo, dice uno di loro (Angelo Pasquini, oggi sceneggiatore), e l’addio a via Marsili segna la fine di questa illusione» («la Repubblica»).

Per gentile concessione della Cineteca di Bologna - Ingresso gratuito
mercoledì 28

ore 17.00 Filmando in città - Roma 1977 (1977, 28’)

Un documento sui fatti sanguinosi del 1977 a Roma. Il 2 febbraio a piazza Indipendenza dove vengono feriti e arrestati Paolo Tomassini e Leonardo Fortuna (Paolo e Daddo); il 12 marzo in piazza Esedra e piazza del Popolo alla manifestazione per Paolo e Daddo; gli arresti del 1° maggio. Il 12 maggio, quando muore Giorgiana Masi, Renato Novelli giornalista di Lotta Continua, intervista i testimoni oculari: Alex Langer per il 2 febbraio, Mimmo Pinto e Carlo Rivolta per il 12 maggio. Il film si conclude con le riprese del funerale di Giorgiana Masi.
Per gentile concessione dell’Archivio Audiovisivo del Movimento Operaio e Democratico - Ingresso gratuito

a seguire L’assalto al cielo. L’imprevedibile vissuto di Pino Bertucci (2007, 55’)

Roma, marzo 1976. «Popolo di Roma, oggi è nata una radio libera, Radio Città Futura». Una quarantina di giovani del “Movimento” in due giorni e una notte istallano una antenna radio alta 30 metri in un attico a piazza Vittorio. Con una super8 Bertucci film l’evento. Un trentennio dopo i protagonisti di allora ricordano quei giorni, mentre una studentessa vuol farne una tesi di laurea. Con Renzo Rossellini, Giulio Savelli, Mario Ciuffini, Chantal Personé, Lele Marchitelli, Giandomenico Curi, Domenico Aletto, Paola Sacerdoti, Roberto Sorgini, Lucilla De Cola, Tatti Sanguineti. 

Ingresso gratuito 
ore 18.30 Tutto in 1 notte. Skiantos, una storia irripetibile di Emanuele Angiuli (2012-2013, 50’)

È la storia di una scommessa, una sfida, una possibilità: realizzare un intero 33 giri nel giro di una notte. Accadde tutto in una notte di novembre di 35 anni fa: a Bologna un gruppo di ragazzi, che condividevano le stesse passioni per la musica, le parole e il tempo libero, si mette insieme e decide di provare… Quella notte prese vita una nuova band, gli Skiantos, e un nuovo genere, il rock demenziale. Con Roberto “Freak” Antoni, Andrea Setti, Stefano Cavedoni, Fabio Testoni, Andrea Dalla Valle, Mario Comelini, Loris Spisni, Stefano Sarti, Gianni Bolelli, Oderso Rubini, Gianni Gitti, Leo Ghezzi, Lucio Bellagamba, Roberto Morsiani, Gianluca Schiavon, Massimo Magnani, Luca Testoni.
a seguire Biografreak di Emanuele Angiuli (2012-2013, 50’)
Un documentario narrativo-intimista che nasce dalla voglia di raccontare la vita è la storia di Roberto “Freak” Antoni, fondatore degli Skiantos e del rock demenziale. Bambino, “ragazzo da cortile”, adolescente irrequieto innamorato della musica e dei Beatles, giovane poeta sperimentale e ribelle e infine uomo… Con Roberto Antoni, Marisa Veronesi, Silvano Antoni, Margherita Antoni, Patrizio Roversi, Gianni Bolelli, Mario Comellini, Loris Spisni, Andrea Setti, Lucio Bellagamba, Stefano Cavedoni, Andrea Dalla Valle, Fabio Testoni, Roberto Morsiani, Max Cottafavi, Elisa Minari, Oderso Rubini.
ore 20.30 Traumfabrik di Emanuele Angiuli (2008-2009, 51’)
C’è stato un momento, un periodo durato circa cinque anni, a cavallo tra il ’77 e l’81 in cui la città di Bologna era diventata il centro del mondo, tutto sembrava accadere all’interno delle sue vecchie mura, era diventata una specie di snodo geografico della fantasia, della creatività, della riscossa della marginalità… È la storia di un appartamento occupato in pieno centro, durante una manifestazione politica nel ’76. È la storia di tanta energia, parole, intuizioni e produzioni nate e uscite dallo stesso appartamento. Qui sono usciti i primi numeri di «Cannibale», «Frigidaire», «Lux Electrix», «Musica 80». Qui si riunivano i componenti del Centro D’Urlo Metropolitano, poi diventati Gaz Nevada, gli Stupid Set e i Grabinsky, gruppo di videomakers. Con Giampiero Huber, Filippo Scozzari, Gianluca Galliani, Giorgio Lavagna, Marco Dondini, Alessandro Raffini, Fabio Sabbioni, Renato De Maria, Franco Berardi detto Bifo, Roberto “Freak” Antoni.
a seguire Alice è in paradiso di Guido Chiesa (2002, 58’)

Bologna, 11 marzo 1977. Durante tafferugli nella zona universitaria, un carabiniere uccide lo studente Francesco Lo Russo. Per due giorni la città è teatro di violenti scontri tra polizia e giovani che terminano con l’intervento di mezzi blindati.
12 marzo 1977. Finisce con l’irruzione della polizia la breve storia di Radio Alice, emittente bolognese accusata di aver diretto via etere gli scontri. È la prima volta, nella storia dell’Italia repubblicana che una testata editoriale viene chiusa manu militari...

Per gentile concessione di Fandango
giovedì 29

ore 17.00 Tentativo di una ricerca all’Alberone di Heddy Honigmann, Riccardo Zipoli (1977, 30’)

«Documento dichiaratamente fenomenologico su un popoloso quartiere romano. Una ricercatezza fotografica un po’ rarefatta» (De Benedictis). Documentario realizzato da allievi del Csc.
a seguire Espressione di una città di Erich Hörtnagl, Piero Sola (1977, 10’)

«Montaggio di fotografie di muri di Roma e dei “discorsi” che vi si parlano, con scritte e segni d’ogni genere e colore» (De Benedictis). Documentario realizzato da allievi del Csc.
a seguire Il Festival del proletariato giovanile al Parco Lambro di Alberto Grifi (1976, 58’)
27 ore di registrazioni e 3 ore di 16mm sul Festival del proletariato giovanile svoltosi al Parco Lambro di Milano nel giugno del 1976, organizzato dalla rivista «Re Nudo», presenti centocinquantamila persone. Inizialmente il lavoro era stato finanziato dagli organizzatori che puntavano a realizzare un film-concerto, ma in realtà il film registra la contestazione da parte dei giovani proletari degli spettacoli musicali e di tutte le merci che gli organizzatori contavano di vendere, panini, birra, libri e dischi “di sinistra”. Del materiale originario è disponibile un estratto di quasi un’ora selezionato e montato dallo stesso Grifi negli anni Novanta.

ore 19.00 Presentazione di Italo Moscati e Stefania Maggio
a seguire Lapsus. Storie di viandanti e di poeti di Italo Moscati (1983, 70’)
I fervori, le meraviglie, le sorprese, le scoperte, anche le “follie” di una lunga stagione che suscita ancora emozioni. Momento centrale il Festival internazionale dei poeti a piazza di Siena, a Roma, dopo quello “mitico” di Castelporziano. Una serie di recital, concerti, performance affollatissime, ma anche toccanti, profonde, improvvisate o arruffate, che vedono alternarsi sul palco poeti noti e meno noti. Dario Bellezza e Josif Brodskij, Giulia Nicolai e Iolanda Insana, Renzo Paris, Allen Ginsberg, Arrigo Lora-Totino, Giovanni Giudici, Fernando Birri, Sebastiano Vassalli; e altri, misteriosi, anonimi, poeti. Il filo conduttore è affidato al commento illuminante del poeta Andrea Zanzotto e al racconto di Stefania Maggio, giovanissima “viandante” dei grandi raduni dell’epoca, come quello al Parco Lambro a Milano.

Ingresso gratuito
Quando i cinema accesero la luce (rossa) 

«Prima del sesso senza frontiere consumato su Internet, prima del divismo di Cicciolina, Moana Pozzi e Rocco Siffredi, prima della diffusione di massa delle videocassette hard: tra la fine degli anni Settanta e i primi anni Ottanta è nato e si è sviluppato in Italia un cinema a luci rosse perennemente in bilico tra clandestinità e liberalizzazione, povero e sgangherato ma non sempre ignobile, popolato da attori spesso improvvisati, produttori di pochi scrupoli e cineasti provenienti perlopiù dai ranghi del cinema tradizionale. Questo saggio ricostruisce per la prima volta in dettaglio, attraverso una documentazione in larga parte inedita, la nascita e le prime fasi di un genere controverso e da sempre trascurato dalle storie e dalle filmografie ufficiali del cinema italiano. Una puntigliosa ricostruzione di carattere storico, un’ampia serie di ritratti di attori e registi, un dizionario dei film pornografici prodotti in Italia nel quinquennio 1979-1984 (la cosiddetta “prima età dell’oro” dell’industria italiana a luci rosse) concorrono a delineare un quadro composito e ricco di informazioni, in grado di suscitare l’interesse degli appassionati e degli studiosi del nostro cinema, ma anche quello degli indagatori del costume sociale, dei cultori dell’erotismo e dei semplici curiosi» (dalla quarta di copertina del libro di Franco Grattarola e Andrea Napoli Luce Rossa. La nascita e le prime fasi del cinema pornografico in Italia, Iacobelli Editore, 2014).

ore 21.00 Incontro moderato da Marco Giusti con Franco Grattarola

Nel corso dell’incontro sarà presentato il libro di Franco Grattarola e Andrea Napoli Luce Rossa. La nascita e le prime fasi del cinema pornografico in Italia
a seguire Mizzica... ma che è proibitissimo? di Salvatore Bugnatelli (1982, 73’)
«Contestualmente a La lingua di Erika, Bugnatelli ha girato – in parte negli stessi interni della villa di Rignano Flaminio che ha ospitato le riprese di questo e di numerosi porno coevi – un suo “metafilm” dedicato proprio al cinema porno, Mizzica... ma che è proibitissimo?, nel quale egli stesso interpreta il ruolo del narratore-montatore specializzato negli editing “hardizzanti” («il film l’ho girato per illustrare al pubblico tutti i trucchi dell’hard. No, di questo film non esiste la versione hard...)» (Grattarola-Napoli). «Stracult di Salvatore Bugnatelli» (Giusti).
Ingresso gratuito

30-31 maggio 

Cinemafrica in Cineteca: capolavori ritrovati
Per l’ultimo appuntamento con il cinema africano e afrodiscendente prima della chiusura estiva presentiamo un programma d’eccezione, in collaborazione con la Cineteca del Friuli, la Cineteca di Bologna e la World Cinema Foundation di Martin Scorsese. Un’occasione da non perdere per (ri)scoprire alcuni capolavori cinematografici legati all’Africa e alle sue diaspore, alcuni dei quali recentemente restaurati. La prima giornata ruota intorno alle mille Afriche cinematografiche: dal capolavoro muto di Oscar Michaux, uno dei più prolifici registi afroamericani, all’impegno e alla forza del primo film di denuncia anti-apartheid firmato da William Rogosin, per chiudere con il pamphlet anticolonialista e sperimentale di Glauber Rocha, esponente di punta del cosiddetto “terzo cinema”. Per la giornata di chiusura, invece, proponiamo alcuni film africani restaurati nell’ambito del progetto curato da Cineteca di Bologna e World Cinema Foundation: tre capolavori di tre autori che hanno segnato la storia del cinema africano – i senegalesi Ousmane Sembène e Djibril Diop Mambéty e l’egiziano Shadi Abdel Salam – accanto a un documentario divenuto un film culto di Ahmed El Maanouni che celebra la musica tradizionale marocchina e insieme i suoi influssi sulla world music internazionale.

Un ringraziamento a Carmen Accaputo, Elena Beltrami, Livio Jacob e Andrea Meneghelli per la loro preziosa collaborazione
Rassegna a cura di Maria Coletti
venerdì 30

ore 17.00
Body and Soul di Oscar Micheaux (1925, 80’) 

«Body and Soul è un film radicale, sia artisticamente che politicamente. Il produttore, regista e scrittore Oscar Micheaux, vi fece fare il debutto cinematografico a Paul Robeson, emergente star nera del palcoscenico […]. Il film rappresentò uno dei punti più alti nella carriera di entrambi gli artisti. Micheaux seppe sfruttare al meglio il talento di Robeson, il quale ebbe modo di dare un saggio della propria versatilità interpretando due fratelli gemelli – il reverendo Isiaah Jenkins, un evaso che si fa passare per un ministro del culto, e Sylvester, aspirante inventore. I doppi ruoli, molto più comuni all’epoca del muto di quanto non lo siano oggi, davano agli attori la possibilità di fare sfoggio di tutta la loro gamma espressiva» (Musser).

In collaborazione con Cineteca del Friuli 
Film muto con cartelli in inglese - Sottotitoli elettronici in italiano
ore 19.00
Come Back Africa di William Rogosin (1960, 89’) 
Esponente di punta di quella stagione del New American Cinema più aperta all’analisi sociale e alla critica politica, Rogosin realizza il primo film sul Sudafrica dell'apartheid, che segna anche la prima apparizione sullo schermo della cantante Miriam Makeba. «Sapevo di dover prendere alcune decisioni inconciliabili. O mostrare la vera situazione del Sudafrica, che le autorità ovviamente non volevano vedere rappresentata, o cercare la massima qualità estetica e tecnica possibile. Ho deciso che la cosa più importante fosse offrire un ritratto fedele della situazione e che questo doveva essere un film incentrato essenzialmente sulle condizioni di vita che esistono nell’Unione del Sudafrica sotto la spietata politica dell’attuale regime» (Rogosin).

Copia restaurata dalla Cineteca di Bologna presso il laboratorio L’Immagine Ritrovata

Versione originale con i sottotitoli in italiano
ore 21.00
Il leone a sette teste di Glauber Rocha (1970, 97’)
«Apologo didattico e simbolico in cadenze di teatro popolare sulla situazione africana che ha come personaggi (marionette, tipi) un agente della CIA che fa l’amore con Marlene (il capitalismo), un mercenario tedesco, un commerciante portoghese, un prete, un guerrigliero bianco, un capo rivoluzionario e un borghese riformista neri. Il popolo africano fa da coro. Scritto con Gianni Amico e girato nel Congo, è il primo film dell’esilio del brasiliano G. Rocha (1939-81), tentativo parzialmente riuscito di coniugare un approccio razionale e dialettico del problema (in modi influenzati da Brecht, Godard, Eisenstein) e la passionale foga tematica ed espressiva di Rocha» (Morandini).

Copia restaurata dalla Cineteca Nazionale con la Cinemateca Brasileira

sabato 31

Carta bianca a Cineteca di Bologna e World Cinema Foundation: capolavori del cinema africano restaurati

ore 17.00 Trances di Ahmed El Maanouni ((Transes/El Hal, 1981, 87’)
Grande fan del gruppo musicale marocchino Nass El Ghiwane, la regista Izza Genini, in veste di produttrice, ha incoraggiato il regista El Maanouni a filmare i loro concerti nel Maghreb e in Francia e poi a seguirli nella loro intimità: il risultato è una splendida docufiction musicale che affronta a partire dai ritmi tradizionali gnawa anche temi sociali, come la speranza, la sofferenza, la rivolta. Il film è stato il primo ad essere restaurato, nel 2007, nell’ambito della collaborazione fra Cineteca di Bologna e World Cinema Foundation di Martin Scorsese, che vede tra i suoi membri anche il cineasta maliano Souleymane Cissé. E Martin Scorsese ha deciso di utilizzare la musica dei Nass El Ghiwane per la colonna sonora del film L’ultima tentazione di Cristo. 

Versione originale con i sottotitoli in inglese ed elettronici in italiano

ore 19.00 Borom sarret di Ousmane Sembène (1963, 22’) 

«Al Festival Internazionale di Tours del 1963, il film passò alla storia come prima opera cinematografica africana vista da un pubblico pagante di spettatori di tutto il mondo e vinse anche un premio, facendo breccia a livello internazionale […]. Il contrasto tra poveri e ricchi nel contesto urbano di Dakar serve come argomento base, ma Sembène intreccia una serie di bozzetti che ci danno uno spaccato della vita africana sullo sfondo della realtà neocoloniale. Ci troviamo di fronte a un feroce attacco sia all’élite africana che ha sostituito l’amministrazione coloniale bianca, sia all’alienazione culturale e allo sfruttamento sociale ed economico» (Ukadike).

Versione originale con i sottotitoli in inglese ed elettronici in italiano

a seguire Touki Bouki di Djibril Diop Mambéty (1973, 88’)

«Bisogna scegliere tra la ricerca stilistica e la mera registrazione dei fatti. Io sento che un regista deve trascendere la pura registrazione dei fatti. Inoltre credo che gli africani, in particolare, devono reinventare il cinema. […] A me interessano le persone marginalizzate, perché credo che esse facciano di più per l’evoluzione della comunità, rispetto ai conformisti. […] Anta e Mory non sognano di costruire castelli in Africa; sognano una sorta di Atlantide al di là del mare. Seguire i loro sogni mi ha permesso di seguire i miei propri sogni, e il mio modo di sfuggire a quei sogni era quello di riderne. I sogni di Mory e Anta li fanno sentire stranieri nella loro patria» (Mambéty). «Touki Bouki è un film profetico. Il suo ritratto della società senegalese del 1973 non è molto distante dalla realtà odierna. Centinaia di giovani africani muoiono ogni giorno nello stretto di Gibilterra cercando di raggiungere l’Europa. […] Touki Bouki è un bel film, inatteso e sconvolgente, che ci fa porre delle domande. È un piacere e anche un grande successo il fatto che la World Cinema Foundation di Scorsese abbia dato a Djibril Diop Mambéty una seconda vita» (Cissé).

Versione originale con i sottotitoli in francese ed elettronici in italiano

ore 21.00 Al Momia di Shadi Abdel Salam (1969, 103’)

Il film «ha un tono estremamente inusuale – statico, poetico, con un potente senso del tempo e della tristezza che esso comporta. […] Passato e presente, dissacrazione e venerazione, l’urgenza di vincere la morte e l’accettazione che noi tutti, e tutti coloro che conosciamo, ci trasformeremo in polvere… un tema imponente che il regista Shadi Abdel Salam riesce ad affrontare e addirittura ad incarnare nelle sue immagini. Siamo obbligati a saccheggiare la nostra eredità e tutto ciò che i nostri antenati hanno considerato sacro per garantirci il nostro presente e il futuro? Qual è esattamente il nostro debito nei confronti del passato? Il film ha un senso della storia senza paragoni, e non ci sorprende affatto che Roberto Rossellini abbia accettato di sostenere il progetto dopo aver letto la sceneggiatura. […] Sono veramente entusiasta del fatto che il capolavoro di Shadi Abdel Salam abbia ritrovato il suo splendore originale» (Scorsese).

Versione originale con i sottotitoli in francese ed elettronici in italiano

