1 novembre Eccentrico italiano: il caso Augusto Tretti
3 novembre Presentazione dei volumi Il coccodrillo luminoso e altre storie e L’amore non ha fine
4 novembre Indipendente italiano: lo sguardo ostinato di Roberto Nanni
5-12 novembre Omaggio a Nino Rota
13-15 novembre Riccardo Freda, un uomo solo

17 novembre L’uomo in conflitto (in occasione del ventennale della Rivoluzione di velluto 1989-2009)
18-20 novembre Il ritorno della Nova vlna
21 novembre La figura del padre tra Cinema e Psicoanalisi
22 novembre Gérard Philipe, un mito intramontabile
24-26 novembre La natura del cinema.  L’esperienza dello spazio nel cinema di John Ford e Jean-Marie Straub-Danièle Huillet 

26 novembre Giornata Nazionale del Nuovo Cinema Italiano

27 novembre (In)visibile italiano: Il cinema terminal(e) di Paolo Breccia
29 novembre Paolo Gioli. Un cinema dell’impronta

30 novembre-6 dicembre Festival Tertio Millennio
domenica 1

Eccentrico italiano: il caso Augusto Tretti

«Do un consiglio a tutti i miei amici produttori: acchiappate Tretti, fategli firmare subito un contratto, e lasciategli girare tutto quello che gli passa per la testa. Soprattutto non tentate di fargli riacquistare la ragione; Tretti è il matto di cui ha bisogno il cinema italiano». Parola di Federico Fellini, uno dei grandi maestri del cinema italiano che salutò con ammirazione l’esordio, assolutamente autarchico (prima di Moretti…), di Augusto Tretti, il più originale e stravagante regista italiano. 
La sua carriera, racchiusa in un pugno di film (3 e ½: La legge della tromba, Il potere, il film su commissione Alcool e il cortometraggio per la Rai Mediatori e carrozze), si dispiega in un lasso di tempo molto ampio, 25 anni (e anche oltre, se consideriamo i progetti irrealizzati). Tutto ha inizio nel 1960, quando il giovane regista, con la copia del suo primo film in mano, La legge della tromba, cala a Roma e organizza una proiezione per la critica. Riceve giudizi per una volta unanimi, ovviamente negativi, ma per sua fortuna Moravia lo invita a far vedere il film ai registi, non ai critici. Grazie a questa intuizione dello scrittore esplode a Roma il caso Tretti, un marziano sceso dal Veneto (Tretti è nato a Verona nel 1924) nel mondo dei cinematografi e subito adottato da Fellini, Flaiano, Antonioni, Tonino Guerra e molti altri, che si prodigano per consentirgli di girare un film con una struttura produttiva alle spalle. La Titanus addirittura, grazie a Goffredo Lombardo, che dopo aver accettato di distribuire La legge della tromba («Questo film lo piglio io, lo mando a Milano e se non vogliono compro il locale»), fa firmare al regista un contratto per un nuovo film. Ha inizio da questo momento una delle più lunghe avventure produttive del cinema italiano, perché il secondo film di Tretti, Il potere, vedrà la luce solo dieci anni dopo, a causa del fallimento della Titanus e ad altre vicissitudini. Inizio e fine di una carriera, ispirata da una passione sfrenata per il cinema e da un talento che solo i geni del cinema italiano hanno saputo veramente apprezzare. Per dirla con Flaiano Flaiano: «Lo si può, volendo, liquidare con due definizioni: goliardico, naïf. Alcuni lo fanno. Ma sono definizioni sbagliate. I gagliardi e i naïfs non hanno rigore, si fermano alle prime osterie, si divertono, riempiono le domeniche. Tretti non si diverte, benché sia difficile non divertirsi anche, vedendo i suoi film». L’invito alla visione è questa volta rivolto proprio ai critici e agli storici, affinché il nome di Tretti possa trovare il posto che merita nella storia del cinema italiano. 
ore 17.00

Alcool (1979)

Regia: Augusto Tretti; soggetto e sceneggiatura: A. Tretti; musica: Eugenia Manzoni Tretti; interpreti: Mario Graziosi e attori non professionisti; origine: Italia; produzione: A. Tretti per l’Amministrazione Provinciale di Milano; durata: 100’
«L’idea di un film sull’alcoolismo nacque da un mio colloquio col professor Dario De Martis [Direttore dell’Istituto Psichiatrico di Pavia]. […] Scartai subito l’idea del film-inchiesta perché troppo facile e insoddisfacente dal punto di vista artistico, sforzandomi di filtrare i vari aspetti del problema in un film d’autore. Ho cercato di affrontare il tema con la maggior chiarezza e semplicità possibile, senza nascondermi dietro l’intellettualismo a ogni costo. […] Trattandosi di un film culturale, mi sono sforzato di conciliare la mia natura satirica con gli aspetti più apertamente didascalici del tema» (Tretti). «È un film, che si impernia sul personaggio di un fattorino che a furia di vedersi offrire il classico “bianchino” da ogni cliente, finisce per diventare un alcolizzato impenitente, è spesso francamente spassoso, soprattutto quando il regista parte dal “discorso sull’alcool” per disegnare quadri satirici di incredibile efficacia» (Crespi).

ore 19.00
Il potere (1971)

Regia: Augusto Tretti; soggetto e sceneggiatura: A. Tretti; scenografia: Giuseppe Raineri; musica: Eugenia Manzoni Tretti; montaggio: Giancarlo Raineri; interpreti: Paola Tosi, Massimo Campostrini, Ferruccio Maliga, Giovanni Moretto, Diego Peres, A. Tretti; origine: Italia; produzione: Aquarius Audiovisual; durata: 83’

«Il potere è una rappresentazione didattica e grottesca della tirannia attraverso i secoli, dall’età della pietra a oggi: rivisita l’antica Roma, gli stermini perpetrati a danno dei pellerossa, il fascismo e gli anni che prelusero alla dittatura mussoliniana. Non c’è trama e non è il caso di dolersene. Sono ricchi a tener banco e a menar randellate sulla povera gente e sui suoi difensori […]. Il potere è un’opera di poesia, che dell’assunto politico fa la base per la realizzazione di una straordinaria “commedia dell’arte” cinematografica, la prima, forse, commedia dell’arte che possa ricordarsi nella storia del cinema italiano» (Bendazzi).
ore 20.45
Augusto Tretti: ritratto (1985)
Regia: Maurizio Zaccaro; durata: 18’

«Augusto Tretti, più di 60 anni. Intelligente, ironico, fantasioso, simpatico, pungente, autore di cinema forse troppo pungente forse un po’ scomodo. Quattro film in tutto. Vive da solo nella sua casa sul Lago di Garda: quasi nessuno lo conosce. Eppure…» (dalla presentazione del documentario).

a seguire
La legge della tromba (1960)

Regia: Augusto Tretti; soggetto e sceneggiatura: A. Tretti; musica: Angelo Paccagnini, Eugenia Manzoni Tretti; montaggio: Mario Serandrei; interpreti: Maria Boto, A. Paccagnini, E. Manzoni Tretti; origine: Italia; produzione: A. Tretti; durata: 75’

Un gruppo di amici tentano di compiere una rapina, ma vengono arrestati. Amnistiati, ottengono un poso di lavoro in una fabbrica di trombe… «La legge della tromba è il film più strabiliante che abbia mai visto, il più fuori dal comune» (Vancini); «Vengono in mente le fantasie di Charlot, i films di Tati, intere sequenze sono rette da un miracoloso equilibrio di ironia e di lirismo» (Zurlini); «In questo giovane e nel suo film c’è estro da vendere» (Antonioni); «È una piccola lezione di cui ammiro il candore e l’astuzia» (Flaiano).

lunedì 2

chiuso

martedì 3

Presentazione del volume Il coccodrillo luminoso e altre storie 

Schietto, colloquiale, calato nel vivo delle più disparate realtà formative, il presente manuale, sorta di vademecum operativo del suo autore, è un’utile risorsa per tutti coloro che, nelle scuole dell’obbligo o in altri contesti educativi, vogliano affrontare con metodi laboratoriali la didattica dell’audiovisivo. Aperto alle più svariate necessità didattiche, introduce e segue il docente alla scoperta del linguaggio audiovisivo in relazione alla sua evoluzione storico-tecnologica, nella sua specificità testuale e come ausilio formativo e concettuale. Ricco di spunti didattici e operativi, mette al centro la necessaria riflessione epistemologica e gli obiettivi formativi legati ai media elettronici e alla loro fruizione da parte dei giovani e dei meno giovani. L’autore Manlio Piva è consulente per le attività didattiche della Mediateca Pordenone di Cinemazero. 
ore 17.00

Incontro moderato da Alessandra Guarino con Dario E. Viganò e Manlio Piva 
Nel corso dell’incontro sarà presentato il volume di Manlio Piva Il coccodrillo luminoso e altre storie. Teoria e pratica dell’audiovisivo (Cinemazero, Pordenone, 2009).

Presentazione del volume L’amore non ha fine
Nel giugno 2007 la Cineteca Nazionale rese omaggio a un artista del trucco come Francesco Freda. Con la recente pubblicazione di un volume particolare, L’amore non ha fine, contenente le poesie del celebre truccatore, delicatamente e raffinatamente illustrate da Roberto Di Costanzo, giovane allievo di Scenografia e Costumi del Centro Sperimentale di Cinematografia sotto la direzione di Andrea Crisanti e Piero Tosi, si torna con piacere a ricordare l’opera di Francesco Freda. Anche perché, come scrive giustamente Loriano Gonfiantini, «la poesia è in sé evento delicato e desueto, tanto che risulta assai difficile parlarne senza disturbare. [...] Detto questo, dobbiamo avvicinarci a queste poesie di Francesco Freda con pudore e delicatezza. Non sono scritte per imporre a un lettore una visione del mondo costruita a propria misura, ma per confessare a un amico che sa ascoltare la parte più segreta di se stesso. Sono un discreto colloquio a voce bassa e da vicino, come se Freda avesse timore di turbare, che presuppone soltanto un ascolto partecipe». Ma questo libro vuole essere anche l’incontro di due sensibilità artistiche dove «il segno sensibile, pudico altrettanto, e altrettanto affettivo, dei disegni di Roberto Di Costanzo risponde alle parole di Francesco con intensa empatia: ascolta e traduce in altro segno fedelmente, accorciando la distanza del tempo». 
L’omaggio a Freda comprende, oltre alla presentazione del volume, le proiezioni di uno dei film più significativi di Ettore Scola, grazie anche al trucco ispirato di Freda, Brutti sporchi e cattivi, e del documentario Intervista col trucco. 50 anni di cinema nelle memorie di un truccatore: Francesco Freda, diretto, fotografato e montato da un ex allievo del CSC, Gaetano Amalfitano.

ore 18.30

Brutti, sporchi e cattivi (1976)
Regia: Ettore Scola; soggetto e sceneggiatura: Ruggero Maccari, E. Scola; fotografia: Dario Di Palma; scenografia: Luciano Ricceri, Franco Velchi; costumi: Danda Ortona; trucco: Franco Freda; musica: Armando Trovajoli; montaggio: Raimondo Crociani; interpreti: Nino Manfredi, Maria Luisa Santella, Linda Moretti, Ettore Garofalo, Alfredo D’Ippolito, Maria Bosco; origine: Italia; produzione: Carlo Ponti per Compagnia Cinematografica Champion; durata: 116’

Giacinto Mazzarella vive in una baracca insieme alla moglie, ai figli e ai parenti, una tribù di persone accomunate, più che dai legami familiari, dal desiderio di impossessarsi dei soldi del capofamiglia, che ha ricevuto come indennizzo per la perdita di un occhio. Mazzarella odia tutto e tutti. «Farsa tragicomica antipopulista con ambizioni di libello satirico in cadenze crudelmente grottesche. Un Manfredi in gran forma carognesca e una colorata folla di caratteristi» (Morandini).

Vietato ai minori di anni 14
ore 20.40

Incontro con Andrea Crisanti, Franco Freda, Roberto Di Costanzo, Adriana Merola
Nel corso dell’incontro sarà presentato il volume di Franco Freda e Roberto Di Costanzo L’amore non ha fine (Azimut, Roma, 2009).

a seguire

Intervista col trucco. 60 anni di cinema nelle memorie di un truccatore: Francesco Freda (2009)

Intervista, fotografia, montaggio e regia: Gaetano Amalfitano, da un’idea di Roberto Bessi; origine: Italia; produzione: Pris Film; durata: 62’
Altri tempi, La maschera del demonio, Divorzio all’italiana, La parmigiana, Il deserto rosso, Giordano Bruno, Professione: reporter, Cadaveri eccellenti, Brutti, sporchi e cattivi, Una giornata particolare, La tregua sono solo una parte dei film a cui quali ha lavorato Francesco Freda. Una lunghissima carriera di truccatore cinematografico che ha attraversato tutti i generi del cinema italiano e internazionale. In questo documentario-intervista Freda parla del trucco di ieri e di oggi soffermandosi sui film, i registi e gli attori di cui conserva i ricordi più intensi, come Antonioni, Blasetti, Germi, Rosi, Scola, Hepburn, Loren, Mastroianni, Nicholson e tanti altri. Un racconto antologico che tratteggia una storia del cinema italiano da un’ottica diversa, arricchita da dettagli tecnici sulle possibilità e le invenzioni che il trucco può dare alla definizione di un personaggio. In appendice il simpatico resoconto di una recente esperienza: un film a bassissimo budget, diretto dallo stesso Amalfitano, Spiriti come noi.
Ingresso gratuito
mercoledì 4

Indipendente italiano: lo sguardo ostinato di Roberto Nanni

Una giornata con Roberto Nanni e il suo cinema fuori formato e allergico alle definizioni, che ripercorriamo dai primi film in super8 fino all’ultimo video, realizzato poche settimane fa e ancora inedito. Una giornata per perdersi nei giochi di luci e forme, nella grana pulsante delle immagini di questo cineasta, che lavora sulla e con la materialità della pellicola con “occhio” da pittore, ma che è attento – come pochi altri – anche alle possibili interazioni tra partitura visiva e sonora, come dimostrano alcuni suoi film, frutto della lunga collaborazione con Steven Brown e i Tuxedomoon. Le alterazioni che Nanni fa subire alle sue immagini denunciano e rivendicano la parzialità, l’opacità di ogni sguardo sul mondo. Uno sguardo sempre personale, limitato ma per questo onesto, che diventa esso stesso oggetto di investigazione oppure massa critica capace di provocare altre immagini e altre parole, così come accade nei suoi documentari, dedicati, rispettivamente, a Derek Jarman e Antonio Ruju.

Giornata a ingresso gratuito
ore 17.30 

Ace (1978)
Regia, fotografia, montaggio: Roberto Nanni; durata: 9’ 

Realizzato a 18 anni, nel 1978, con pellicola scaduta 2x8mm, immersa in liquidi e acidi per differenti giorni. Nessuna coscienza dei processi di trasformazione del supporto, ma un tributo a W. S. Burroughs. 

a seguire 

Ciprea Annulus (1982)
Regia, fotografia, montaggio: Roberto Nanni; durata: 6’ 

Realizzato con obiettivi macro su pellicola 8mm, è essenzialmente un lavoro astratto debitore dei primi studi sulla composizione.

a seguire 

Pexer (1987)
Regia, fotografia: Roberto Nanni; montaggio: Giovanni Lorini; musica: Steven Brown; durata: 5’ 

Pexer nasce dalla collaborazione con Steven Brown, essendo ispirato da una sua composizione musicale, Gone with the wind. Puramente astratto, il film è composto da una danza “emotiva” di colori catturati da pochi caricatori super8. «Ho cercato di produrlo “sottraendo” materiale, lavorando per raggiungere un’essenziale sintonia con la colonna sonora, attratto dalla possibilità di unire due registri espressivi, quello musicale e quello visivo» (Nanni). Primo premio sezione video alla Biennale Giovani 1988 di Bologna.
a seguire 

Fluxus (1989)
Regia: Roberto Nanni, Giuseppe Baresi, Matilde Ippolito, Studio Azzurro; durata: 12’ (estratto)

Lavoro dedicato al movimento artistico Fluxus, è stato realizzato durante la partecipazione di alcuni artisti del suddetto gruppo a “Milano Poesia” nel 1989.

a seguire 

Paesaggio con figura (1989)
Regia, fotografia e produzione: Roberto Nanni; durata: 8’ 

Realizzato nel 1989 in 16mm invertibile presso un parco divertimenti. Figure fuori dimensione, uno spazio prospettico inanimato se non da rare presenze.

a seguire 

L’amore vincitore. Conversazione con Derek Jarman (1993)
Regia, fotografia: Roberto Nanni; camera: Antonio Frainer, R. Nanni, Massimo Nipoti; suono: Fabrizio Ferranti; montaggio: Rosella Mocci; produzione: Sabino Martiradonna, R. Nanni; durata: 30’ 

Luglio 1993, Derek Jarman è a Roma per presentare il suo film Blue e per una mostra dei suoi dipinti. Lo spunto della conversazione è il ricordo che ha Jarman del primo incontro con Roberto Nanni, avvenuto nel 1983 a Londra mentre girava Pirate Tapes con William Burroughs. Primo premio e premio del pubblico “Valdata” al Festival di Torino 1993.
Sottotitoli in italiano
ore 19.00 

Corviale (2000)
Regia, fotografia, montaggio: Roberto Nanni; produzione: Raisat Arte; durata: 12’ 

Realizzato come “ritratto” di un quartiere di Roma. Una partitura visiva priva di voci o commenti se non quello sonoro di Steven Brown.
a seguire 

Lontano, ancora (1983/2008)
Regia, fotografia, produzione: Roberto Nanni; montaggio e postproduzione: Mauro Diciocia; musica: Gabriele Panico; durata: 13’ 

Uno dei primi film realizzati da Nanni. La pellicola è stata sotterrata per otto mesi e poi mandata al laboratorio di sviluppo e stampa. Il film è stato rieditato nel 2008 con le musiche appositamente composte da Gabriele Panico.

a seguire 

Attraverso un vetro sporco (1999/2008)
Regia, fotografia, produzione: Roberto Nanni; montaggio: Mauro Diciocia, Antonio Dell’Oso; durata: 8’ 

Una finestra si apre su un angolo vicino Piazza Vittorio a Roma. Frammenti di vita rubati nella notte, possibili storie, personaggi sfuggenti.

a seguire 

Antonio Ruju. Vita di un anarchico sardo (2001)
Regia: Roberto Nanni; soggetto: dal libro di memorie di Antonio Ruju, Vita di un anarchico sardo; fotografia: Roberto Cimatti; montaggio: Flavia Medusa; suono: Gianluca Costamagna; produzione: Sacher Film (“I diari della Sacher”), in collaborazione con Rai 3 e Tele +; durata: 28’ 

Dall’estrema povertà della Sardegna dell’inizio del secolo alla lotta al fascismo, fino alla totale adesione all’ideale anarchico, il film racconta la storia di Antonio Ruju, che ha lavorato nella Guardia di finanza e come agente di borsa. La sua vita è intessuta di episodi straordinari, sempre dominati dall’insofferenza per la violenza e la sopraffazione.

a seguire 

E lei si scordò (2007-2008)
Regia, fotografia, produzione: Roberto Nanni; montaggio e postproduzione: Mauro Diciocia; durata: 8’ 

Un viaggio in treno attraverso le Fiandre, perdendosi nel paesaggio.

a seguire 

Dolce vagare in sacri luoghi selvaggi (1989/2008)
Regia, fotografia, produzione: Roberto Nanni; montaggio e postproduzione: Mauro Diciocia, musica; Gabriele Panico; durata: 11’ 

Frammenti, ingranditi grazie a una truka artigianale, tratti da un filmato dell’incontro di boxe tra Mohammad Ali e Joe Frazier. I corpi e i movimenti si dilatano e si deformano perdendo in realismo e acquisendo in pittoricità.

ore 21.00 

Incontro con Roberto Nanni, Bruno Di Marino, Roberto Silvestri e Stefano Catucci
Nel corso dell’incontro sarà presentato il dvd+libro Roberto Nanni. Ostinati 85/08, Kiwido - Federico Carra editore.
a seguire 

Una fredda giornata (2009)
Regia, fotografia, montaggio: Roberto Nanni; durata: 8’ 

Una voce che abita una notte a Roma. Una luce nera.

a seguire 

Greenhouse Effect. Steven Brown reads John Keats (1988/96)
Regia, fotografia: Roberto Nanni; montaggio: Antonio Dell’Oso, Rosella Mocci; durata: 23’

Versione breve del film della durata di circa 80’ realizzato per essere proiettato durante i concerti di Steven Brown nel progetto Greenhouse Effect.

Versione originale inglese

a seguire
L’amore vincitore. Conversazione con Derek Jarman (replica)

5-12 novembre

Omaggio a Nino Rota

La figura di Nino Rota occupa una posizione piuttosto atipica nel panorama musicale europeo del ventesimo secolo. Fedele al primato della melodia e saldamente ancorata alla sintassi del linguaggio tonale, la musica del compositore milanese si basa sui parametri formali tipici della tradizione neoclassica novecentesca. Per questo, molte volte e a torto, è stata giudicata superficialmente come anacronistica nel panorama europeo degli anni del secondo dopoguerra. Dedito alla produzione sinfonica, cameristica e sacra (produzione purtroppo occultata dall’immagine del “compositore cinematografico”), Nino Rota ha scritto molta musica per film, legando indissolubilmente il proprio nome a quello dei registi con cui ha lavorato nel corso della vita. Si è soliti accostare la sua figura a quella di Federico Fellini con cui ha creato un felicissimo sodalizio che ha portato alla realizzazione di alcuni capolavori della storia della musica per film. Si fa, però, un gran torto a Rota etichettandolo tout court come “il musicista di Fellini”. Egli, infatti, ha anche collaborato con Luchino Visconti, Franco Zeffirelli, Francis Ford Coppola, Eduardo De Filippo, Mario Monicelli, Renato Castellani e molti altri. Il tutto a creare un catalogo di circa 150 colonne sonore che testimonia il ruolo leaderistico da lui svolto nella storia del cinema del secondo dopoguerra. 

Dedicare una rassegna cinematografica e una stagione concertistica a Nino Rota significa rendere omaggio alla sua grande e poliedrica personalità. Nella prima verranno proiettate le pellicole maggiormente importanti della sua filmografia, senza limitarsi a quelle note e conosciute dal pubblico. Gli appuntamenti concertistici invece, permetteranno di apprezzare alcune pagine della sua produzione musicale che in questi ultimi anni sta incontrando ovunque un notevole successo. Ad introdurre questi eventi vi sarà un tavola rotonda a cui parteciperanno studiosi di diversa estrazione, registi e musicisti che ricorderanno l’operato di Rota ripercorrendo i suoi momenti più significativi.

Roberto Calabretto
Omaggio a Nino Rota è un progetto di Paolo Lucci e Roberto Calabretto ed è curato dalla Cineteca Nazionale e dall’Istituto Centrale dei Beni Sonori e Audiovisivi, con la collaborazione del Conservatorio S. Cecilia di Roma e Rai Teche. 
Parallelamente alla rassegna cinematografica sono previsti un convegno (giovedì 5 novembre alle ore 10.00 al Cinema Trevi) e una serie di concerti.

Le citazioni contenute nelle schede dei film sono tratte dalle seguenti pubblicazioni:

Pier Marco De Santi, La musica di Nino Rota, Editori Laterza, Roma-Bari, 1983.

Pier Marco De Santi, Nino Rota. Le immagini & la musica, Giunti, Firenze, 1992. 

Baldo Via, I miracoli musicali di Nino Rota, in «Cinecritica», n. 53, gennaio-marzo 2009, pp. 50-65.

giovedì 5 

ore 10.00

Convegno su Nino Rota

ore 15.00

Il cappello di paglia di Firenze (1974)

Regia: Ugo Gregoretti; scene: Eugenio Guglielminetti; origine: Italia; produzione: Rai; durata: 90’ circa
«Opera in quattro atti su libretto di Ernesta e Nino Rota, tratto dalla commedia di Eugene Labiche e Marc-Michel, ha avuto la sua prima trionfale rappresentazione al teatro Massimo di Palermo nell’aprile del 1955 e, dopo varie riprese in vari teatri italiani, ha avuto l’onore, abbastanza raro per l’epoca, della Piccola Scala (in due successive stagioni liriche: 1957-58 e 1958-1959) e della regia – rimasta celeberrima – di Giorgio Strehler. Da allora è costantemente rappresentata nei maggiori teatri del mondo» (De Santi). 

Per gentile concessione di Rai Teche - Ingresso gratuito
ore 17.00
Treno popolare (1933)

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

Un treno “popolare” parte da Roma per Orvieto trasportando molte persone in gita, fra i quali alcuni giovani che vivranno durante il viaggio molte avventure. Gioiellino del cinema del ventennio, che preannuncia il neorealismo: «Treno popolare ha le qualità dei vent’anni. Ha freschezza, semplicità, spontaneo interesse per le cose, impulsiva sincerità nel raccontarle. […] È un film divertente e simpatico, intonato e gentile, giusto di ritmo, cinematografico sempre» (Sacchi). «Bosio e Matarazzo hanno composto un piccolo gioiello […]. Largo ai giovani, dunque, largo […] due artisti che posseggono il senso dell’umorismo e han gli occhi aperti per cogliere a volo i piccoli episodi che rivelano anime, pensieri, stati d’animo. E quel che più conta è che sono riusciti a comunicare il loro entusiasmo agli interpreti, da farceli apparire in perfetta forma. […] Anche la musica è d’un giovane: Nino Rota, che tutti conosciamo e apprezziamo da tempo. Che bella compagnia!» (E. Roma). 
ore 18.15

Giorno di nozze (1942)
Regia: Raffaello Matarazzo; soggetto: dalla commedia Fine mese di Paola Riccora, adattata dalla stessa autrice; sceneggiatura: R. Matarazzo, Aldo De Benedetti [non accreditato]; fotografia: Arturo Gallea, Mario Albertelli; scenografia: Gastone Medin; musica: Nino Rota; montaggio: Mario Serandrei; interpreti: Armando Falconi, Amelia Chellini, Anna Vivaldi [Anna Proclemer], Roberto Villa, Antonio Gandusio, Paola Borboni; origine: Italia; produzione: Lux Film; durata: 85’

Due coniugi, pur in ristrettezze economiche, fanno studiare la figlia in un collegio di lusso. Ma un giorno la ragazza annuncia di essersi fidanzata con il figlio di un ricco industriale e si pone il problema di come accoglierlo degnamente, ma soprattutto dove… «In piena sintonia con l’atmosfera gioiosa del soggetto, Rota concepisce l’intera colonna sonora nei toni leggeri e frivoli di alcuni motivi di presa immediata e di carattere popolaresco» (De Santi).

ore 20.00

Zazà (1942)

Regia: Renato Castellani; soggetto: dalla commedia omonima di Pierre-Francisque Berton e Charles Simon; sceneggiatura: R. Castellani, con la collaborazione, non accreditata, di Alberto Moravia; fotografia: Massimo Terzano; scenografia: Gastone Medin; costumi: Maria De Matteis; musica: Nino Rota; montaggio: Gisa Radicchi Levi; interpreti: Isa Miranda, Antonio Centa, Aldo Silvani, Ada Dondini, Nico Pepe, Gildo Bocci; origine: Italia; produzione: Lux Film; durata: 88’

Un ricco ingegnere parigino si innamora di una canzonettista che si esibisce in un locale di una città di provincia. A casa l’attendono la famiglia e il lavoro… «Una scrittura vibrante, spiritosa, lucida, colta ed esigente ravviva il domenicale canovaccio, risolve in ironia la sguaiataggine, in sofferenza schietta il melodramma, in sintassi vigile il disordine espressivo» (Eugenio Ferdinando Palmieri). «Il compositore mimetizza le proprie capacità inventive al servizio delle possibilità vocali e interpretative di Isa Miranda. Zazà ottiene un buon successo e consacra Nino Rota come compositore di punta di musica per film» (Baldo Via).

ore 21.45

Le miserie del signor Travet (1946)

Regia: Mario Soldati; soggetto: dalla commedia Le miserie di monsù Travet di Vittorio Bersezio; sceneggiatura: Aldo De Benedetti, Carlo Musso, Tullio Pinelli; fotografia: Massimo Terzano; scenografia: Piero Filippone; costume: Vittorio Nino Novarese; musica: Nino Rota; montaggio: Gisa Radicchi Levi; interpreti: Carlo Campanini, Vera Carmi, Paola Veneroni, Gino Cervi, Luigi Pavese, Alberto Sordi; origine: Italia; durata: 100’

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. «Il tema fondamentale del film è […] la gelosia: un tema che Rota ha cercato di inserire come un Leitmotiv, variato fino all’estenuazione, lungo tutto il tessuto narrativo, anche se con funzioni di grottesco contrappunto rispetto alle immagini» (De Santi).
venerdì 6

ore 17.00

È arrivato il cavaliere! (1950)
Regia: Steno [Stefano Vanzina], Mario Monicelli; soggetto e sceneggiatura: Vittorio Metz, Marcello Marchesi, con la collaborazione di Steno, M. Monicelli; fotografia: Mario Bava; scenografia e costumi: Flavio Mogherini; musica: Nino Rota; montaggio: Franco Fraticelli, Mario Bonotti; origine: Italia; produzione: A.T.A., Excelsa Film; durata: 92’

«Il “cavaliere” è un intraprendente squattrinato, divenuto in poco tempo il factotum di una singolare comitiva di sfollati accampata fra le rovine della periferia milanese. La sua capacità di risolvere qualsiasi garbuglio lo fa chiamare in soccorso da chiunque sia nei guai ed ecco così che il giorno in cui gli sfollati stanno per cadere sotto i rigori della legge al cavaliere viene dato l’incarico di risolvere la situazione, passando attraverso vicissitudini di ogni sorta, a cominciare da un avventuroso incontro con alcuni banditi fino ad uno spericolato viaggio a Roma, a tu per tu con i ministri» (Rondi). «Trattandosi dell’adattamento di una famosa rivista musicale [Ghe pensi me di Marchesi e Metz], Rota non può far altro che rivisitarne i temi e l’orchestrazione» (De Santi).

ore 19.00

Un eroe dei nostri tempi (1955)

Regia: Mario Monicelli; soggetto: Rodolfo Sonego; sceneggiatura: R. Sonego, M. Monicelli; fotografia: Tino Santoni; scenografia: Carlo Egidi; costumi: Giulia Mafai; musica: Nino Rota; montaggio: Adriana  Novelli; interpreti: Alberto Sordi, Franca Valeri, Giovanna Ralli, Mario Carotenuto, Leopoldo Trieste, Alberto Lattuada; origine: Italia; produzione: Vides, Titanus; durata: 100’

L’impiegato Alberto Menichetti vive nel terrore che gli altri complottino contro di lui e finisce nei guai perché ritenuto responsabile di un attentato. Il cinema italiano lancia la coppia Sordi-Valeri (3 film nel 1955: Un eroe dei nostri tempi, Piccola posta e Il segno di Venere) con esiti straordinari. Carlo Pedersoli, il futuro Bud Spencer, interpreta il ruolo di Fernando. Monicelli «offre uno spaccato acido e intelligente della piccola borghesia nell’Italia alla vigilia del boom» (Mereghetti). «La variopinta e scherzosa coloritura di questa colonna sonora è degna cornice per le penetranti osservazioni registiche sulle umane debolezze di un “imbecille all’italiana” (De Santi).
ore 21.00

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

Gennaro Iovine torna a casa dopo la guerra e la prigionia e trova una situazione disperata: la moglie che ha fatto i soldi con la borsa nera è odiata da tutti, il figlio è diventato un malavitoso e la figlia una prostituta. La figlia più piccola è malata e ha bisogno di penicillina, che può fornire solo un tizio vittima, in passato, della moglie di Gennaro. «La “napoletaneità” di Rota si manifesta con un colorito saltarello di pregevole fattura e con un cantato lento e accorato» (Baldo Via). Rota riprese i temi del film, insieme a brani di altri film ai quali aveva collaborato, per                    musicare l’opera di Eduardo De Filippo Napoli milionaria, rappresentata in prima assoluta al Festival dei Due Mondi di Spoleto il 22 giugno 1976.

sabato 7

ore 17.00

Anna (1951)

Regia: Alberto Lattuada; soggetto e sceneggiatura: Giuseppe Berto, Franco Brusati, Ivo Perilli, Dino Risi, Rodolfo Sonego [e Luigi Malerba]; fotografia: Otello Martelli; architetto: Piero Filippone; arredatore: Gino Brosio; musica: Nino Rota; montaggio: Gabriele Varriale; interpreti: Silvana Mangano, Gaby Morlay, Raf Vallone, Jacques Dumesnil, Vittorio Gassmann [poi Gassman], Patrizia Mangano; origine: Italia/Francia; produzione: Lux Film, Lux Film CCF; durata: 107’

«Anna è una sirena di locali notturni, è l’amante del barista (Vittorio Gassman), cui ella soggiace con l’oscura impressione d’una degradazione e d’una colpa, come al vizio d’una droga. Si innamora di lei un giovane signore di campagna (Raf Vallone) in cui ella intuisce che cosa può essere il compagno ed amico di tutta una vita. [...]. L’ambiente in cui si svolge gran parte del nuovo film di Alberto Lattuada, Anna, un ospedale modernissimo, e precisamente il nuovo Ospedale Maggiore di Milano, sembrerebbe l’ambiente d’un documentario realizzato con estrema abilità. [...] Non si può dire che il regista non abbia approfittato di questa visione che avrebbe esaltato un Balzac, con la sua gelida sinfonia di bianchi, lacche, vernici, biancheria. Per poco, un documentario simile non diventa allucinante» (Alvaro). «Rota aveva scritto tutto il commento di Anna, ma non so per quali ragioni non aveva scritto la canzone di Silvana Mangano. […] Fui chiamato da Alberto Lattuada per scrivere quella canzone. È stato un enorme successo mondiale, che dura ancora. La Mangano, doppiata da Flo Sandon’s, cantava (e ballava) El negro Zumbòn» (Trovajoli).

ore 19.00

Sotto dieci bandiere (1960) 

Regia: Duilio Coletti; soggetto: dai diari originali di Bernhard Rogge pubblicati nel libro Schiff 16 di B. Rogge e Wolfgang Frank; sceneggiatura: Vittoriano Petrilli, D. Coletti, Ulrich Mohr; fotografia: Ando Tonti; scenografia: Mario Garbuglia; costumi: Piero Gherardi; musica: Nino Rota; montaggio: Renzo Lucidi; interpreti: Van Heflin, Charles Laughton, Mylène Demongeot, Folco Lulli, John Ericson, Alex Nicol; origine: Italia; produzione: Dino De Laurentiis Cinematografica; durata: 100’

La nave corsara tedesca Atlantis è l’incubo della Marina britannica: distrugge numerose navi nemiche, ma riesce a fuggire e mimetizzarsi, risultando sempre introvabile, quasi una nave fantasma. L’Atlantis è guidata dal capitano Rogge, non solo abile nel comando, ma attento a salvare il più alto numero possibile di civili. «Degna di nota è la colonna sonora, impostata tutta sui registri della piccola orchestra. Si tratta di un mosaico di brani sinfonici, magistralmente incastrati l’uno nell’altro, che danno respiro, vita e movimento all’avventurosa vicenda della nave fantasma tedesca braccata per tutti i mari dall’ammiragliato britannico. A parte la sottolineatura dei risvolti psicologici dei protagonisti […], Rota punta interamente l’attenzione sugli aspetti rocamboleschi del drammatico pedinamento» (De Santi).
ore 21.00

La grande guerra (1959)

Regia: Mario Monicelli; soggetto e sceneggiatura: Age [Agenore Incrocci] & [Furio] Scarpelli, Luciano Vincenzoni, M. Monicelli; fotografia: Giuseppe Rotunno; scenografia: Mario Garbuglia; costumi: Danilo Donati; musica: Nino Rota; montaggio: Adriana Novelli; interpreti: Alberto Sordi, Vittorio Gassman, Silvana Mangano, Folco Lulli, Bernard Blier, Romolo Valli; origine: Italia/Francia; produzione: Dino De Laurentiis Cinematografica, Gray Films; durata: 135’

«La vicenda di questo film, premiato di recente alla Mostra di Venezia con il Leone d’oro ex aequo con Il generale Della Rovere, è quasi tutta imperniata sulle gesta di due soldati paurosi che, durante la guerra 1915-18, cercano di riportare a casa la pelle in tutti i modi, ma poi, pur di non tradire, finiscono per farsi fucilare dagli austriaci. Mario Monicelli, svolgendola, si è forse lasciato andare un po’ troppo a situazioni e a battute antieroiche, ma si è riscattato con quel clima umano e dimesso, equilibrato e sereno cui è riuscito ad affidare le pagine più vive del suo racconto» (Rondi). «Con chiari riferimenti a modi e mode musicali propri dell’Italietta giolittiana,  Rota scandisce con canzoni e brani popolari i ritmi e le atmosfere di questo grande affresco sulla prima guerra mondiale» (De Santi).
Versione restaurata a cura di Cineteca Nazionale e Aurelio De Laurentiis
domenica 8
ore 16.30

Il brigante (1961)

Regia: Renato Castellani; soggetto: dal romanzo omonimo di Giuseppe Berto; sceneggiatura: R. Castellani; fotografia: Armando Nannuzzi; musica: Nino Rota; montaggio: Jolanda Benvenuti; interpreti: Adelmo Di Fraia, Francesco Seminario, Serena Vergano, Mario Jerard, Giovanni Basile, Elena Gestito; origine: Italia; produzione: Cineriz; durata: 143’

Michele, accusato ingiustamente di omicidio, fugge di prigione. Alla fine della guerra tornerà al suo paese insieme alle truppe americane per dimostrare la propria innocenza, ma sarà costretto ancora una volta a darsi alla macchia. «Un film dalle ambizioni epiche che racconta, con sincerità e commozione, il tragico destino del mondo contadino, deluso, nelle sue speranze di emancipazione e riscatto, dal fascismo come dall’Italia repubblicana» (Mereghetti). «Nino ha scritto alcune tra le più belle canzoni per il cinema sullo stile popolare del folclore meridionale. Una di queste è Mmazzato a tradimento, composta per il mio film Il brigante. Si inserisce in una sequenza centrale, come simbolo di una volontà di riscatto dalle ingiustizie e dai soprusi dei potenti» (Castellani).
Vietato ai minori di anni 14

ore 19.00

Fantasmi a Roma (1961)
Regia: Antonio Pietrangeli; soggetto: Ennio Flaiano, A. Pietrangeli, Ettore Scola, Ruggero Maccari, da un’idea di Sergio Amidei; sceneggiatura: E. Flaiano, R. Maccari, A. Pietrangeli, E. Scola; fotografia: Giuseppe Rotunno; scenografia: Mario Chiari, Vincenzo Del Prato; costumi: Maria De Matteis; musica: Nino Rota; montaggio: Eraldo Da Roma; interpreti: Marcello Mastroianni, Vittorio Gassman, Sandra Milo, Tino Buazzelli, Eduardo De Filippo, Belinda Lee; origine: Italia; produzione: Lux Film, Vides Cinematografica, Galatea; durata: 100’ 
Il principe di Roviano vive in un principesco palazzo pericolante circondato dai fantasmi dei suo antenati finché un giorno muore nello scoppio dello scaldabagno e si aggiunge agli altri fantasmi, i quali rischiano di doversi cercare un’altra sistemazione perché le autorità vogliono demolire il palazzo. «Il tema principale di Fantasmi a Roma è estremamente semplice e sfuggente: suonato da un organetto come una “arlecchinata”, accompagna a mo’ di melologo la saggezza dei soliloqui del principe (Eduardo De Filippo), nel corso della sequenza iniziale, e si propone come una presenza impalpabile a commento delle immagini di atmosfera nelle quali i fantasmi vagano per le strade e sui tetti delle case romane» (Rota).
Vietato ai minori di anni 16
ore 21.00

Rocco e i suoi fratelli (1960)

Regia: Luchino Visconti; soggetto: L. Visconti, Vasco Pratolini, Suso Cecchi D’Amico ispirato a Il ponte della Ghisolfa di Giovanni Testori; sceneggiatura: L. Visconti, S. Cecchi D’Amico, Pasquale Festa Campanile, Massimo Franciosa, Enrico Medioli; fotografia: Giuseppe Rotunno; scenografia: Mario Garbuglia; costumi: Piero Tosi; musica: Nino Rota; montaggio: Mario Serandrei; interpreti: Alain Delon, Annie Girardot, Renato Salvatori, Katina Paxinou, Roger Hanin, Paolo Stoppa; origine: Italia/Francia; produzione: Titanus, Les Films Marceau Cocinor; durata: 175’

Rocco è un meridionale che insieme ai fratelli e alla madre emigra a Milano per cambiare vita. In città la famiglia ritrova Vincenzo, in procinto di sposarsi, che introduce Simone nel mondo della pugilato. Rocco lavora in una lavanderia, mentre Ciro entra in fabbrica e Luca, che è ancora un bambino, rimane a casa con la madre... Memorabile affresco di una famiglia e, in controluce, dell’Italia in cerca del boom. «Il primo tema composto è quel valzerino paesano che evoca il ricordo del paese di provenienza dei cinque fratelli emigrati a Milano. Il resto della musica (il tema di Rocco, quello di Nadia) è nato aderendo al film. È una musica anche di colori cupi» (Rota).
Vietato ai minori di anni 14

lunedì 9

ore 17.00

I due nemici (1962)

Regia: Guy Hamilton; soggetto: Luciano Vincenzoni; sceneggiatura: Age [Agenore Incrocci] e Furio Scarpelli, Suso Cecchi d’Amico, Jack Pullman; fotografia: Giuseppe Rotunno; scenografia: Mario Garbuglia; costumi: Dario Cecchi, Ezio Frigerio; musica: Nino Rota; montaggio: Tatiana Morigi; interpreti: Alberto Sordi, David Niven, Amedeo Nazzari, Michael Wilding, Harry Andrews, David Opatoshu; origine: Italia; produzione: Dino De Laurentiis Cinematografica; durata: 104’

Abissinia 1941. Il flemmatico maggiore inglese Richardson viene catturato dall’esercito italiano. Il capitano Blasi decide di farlo scappare in modo che l’ufficiale riferisca ai suoi superiori sull’esiguità delle forze italiane. Ma le cose andranno in modo diverso. «Un film divertente, molto amato dal pubblico, che ironizza con un certo garbo sulla mitologia della guerra e del nostro”glorioso” passato» (Mereghetti). «Rota scrive un commento musicale nel quale si mescolano i colori della commedia e del dramma, mantenendosi sulle sonorità leggere per gli episodi venati di sottile amarezza e dando sfogo a un pot-pourri di marce militari per le sequenze più marcatamente legate al genere bellico» (De Santi).
ore 19.00

Il giornalino di Gian Burrasca (1964)
Prima puntata: Giannino comincia a fare guai 
Regia: Lina Wertmüller; soggetto: Il giornalino di Gian Burrasca di Vamba; testi e dialoghi: L. Wertmüller; musica: Nino Rota; interpreti: Rita Pavone, Arnoldo Foà, Valeria Valeri, Ave Ninchi, Sergio Tofano, Bice Valori; origine: Italia; produzione: Rai; durata: 62’

«Gian Burrasca era il libro che mia madre da bambina prediligeva, per questo lo conoscevo bene. Lo avevo ereditato da lei, ed era diventato uno dei preferiti della mia infanzia. Credo che Gian Burrasca sin da allora sia stato una delle prove che la qualità può vincere anche in TV» (Wertmüller). «Nel corso delle otte puntate, sorretto in questo dal gusto sicuro della regista, nonché paroliera intelligentissima, ho pensato di rievocare un mondo musicale che riunisse gli spunti e le mode dei primi quindici anni del secolo: dalle romanze alle habanere, dai galop all’English Waltz, con alcune punte persino ai primi accenni di jazz-Dixieland» (Rota).

Per gentile concessone di Rai Teche - Ingresso gratuito

ore 20.30

Il Gattopardo (1963)

Regia: Luchino Visconti; soggetto: dal romanzo omonimo di Giuseppe Tomasi di Lampedusa; sceneggiatura: Suso Cecchi D’Amico, Pasquale Festa Campanile, Enrico Medioli, Massimo Franciosa, L. Visconti; fotografia: Giuseppe Rotunno; scenografia: Mario Garbuglia; costumi: Piero Tosi; musica: Nino Rota; montaggio: Mario Serandrei;  interpreti: Burt Lancaster, Claudia Cardinale, Alain Delon, Paolo Stoppa, Rina Morelli, Romolo Valli; origine: Italia-Francia; produzione: Titanus, S.N. Pathé Cinéma, S.C.G.; durata: 187’

Splendida rappresentazione del passaggio della Sicilia dai borboni ai sabaudi che restituisce integralmente il senso e il fascino del capolavoro di Tomasi di Lampedusa, nobilitato dal decadentismo viscontiano, abile nel cogliere «le sfumature quasi proustiane della [...] personalità mondana e familiare» (Moravia) del principe di Salina. La celeberrima scena del ballo, che richiese più di un mese di riprese, suggella la fine di un’epoca e di una classe sociale, con risvolti anche autobiografici. «Un giorno […] ci siamo messi in casa di Luchino a cercare tra le mie passate composizioni e tra i miei temi. […] Ad un certo punto, distrattamente, per associazione di idee, ho cominciato a suonare – come se fosse un brano di altri compositori – l’Adagio, il terzo tempo di una sinfonia che avevo scritto nel 1946-47. Visconti ne fu entusiasta e disse che quella era la musica di Il Gattopardo» (Rota).
martedì 10

ore 17.00

Waterloo (1970)

Regia: Serghej Bondarciuk; soggetto: Vittorio Bonicelli; sceneggiatura: V. Bonicelli, S. Bondarciuk, H. A. L. Craig; fotografia: Armando Nannuzzi; scenografia: Mario Garbuglia, Ferdinando Giovannoni, Semyon Valiusehk, A. Menialhikov; costumi: Maria De Matteis, Ugo Pericoli, Nadjezda Buzina; musica: Nino Rota; montaggio: E. V. Mikhajlova; interpreti: Rod Steiger, Christopher Plummer, Orson Welles, Gianni Garko, Ivo Garrani, Jack Hawkins; origine: Italia/Urss; produzione: De Laurentiis Cinematografica, Mosfilm; durata: 123’ 

«Nella vasta filmografia napoleonica l’episodio dell’ultima battaglia era stato finora soltanto sfiorato […]. Con dispiego di forze infinitamente maggiore torna sui campi dei Brabante, trasferiti per ragioni produttive in Ucraina, lo stratega Dino de Laurentiis, che dopo aver liquidato John Huston si appoggia al più autorevole pittore di battaglie del cinema contemporaneo, il sovietico Sergei Bondarciuk, reduce dagli scontri di Guerra e pace. […] Ci sembra comunque apprezzabile il taglio asciutto di questa cronaca miliardaria, che non indugia in particolari inutili e non scade nel romanzesco» (Kezich). «La musica doveva essere costituita essenzialmente da marce militari. Per quanto riguarda quelle inglese non ci sono stati problemi. […] Al contrario, per le marce francesi non c’è stato modo di trovare gran che. […] Napoleone, sembra, detestava la musica: la sola che amava era quella del “silenzio”. E per le battaglie amava essenzialmente il tamburo. Ecco perché in Waterloo ci sono tante percussioni» (Rota).

ore 19.15
Film d’amore e d’anarchia ovvero “Stamattina alle 10 in Via dei Fiori nella nota casa di tolleranza...” (1973)

Regia: Lina Wertmüller; soggetto e sceneggiatura: L. Wertmüller; fotografia: Giuseppe Rotunno; scenografia e costumi: Enrico Job; musica: Carlo Savina, Nino Rota; montaggio: Franco Fraticelli; interpreti: Giancarlo Giannini, Mariangela Melato, Eros Pagni, Lina Polito, Pina Cei, Elena Fiore; origine: Italia/Francia; produzione: Euro International Film, Labrador Film; durata: 109’

            «Le storie degli anarchici italiani mi fecero conoscere l’antica radice che l’anarchia ha avuto in Spagna e nel nostro Paese, e particolarmente in alcune regioni, come Puglia e Toscana. [...] Così nacque la storia di Tunin, contadino lombardo-veneto, innamorato delle idee di un vecchio anarchico ascoltate fin da bambino davanti al focolare “... gli uomini tutti uguali e liberi, come Dio ci ha creato...». Quando vede quel suo vecchio amico anarchico ucciso con quattro schioppetate dai carabinieri, decide di sostituirsi a lui e di andare a uccidere Mussolini» (Wertmüller). «“Piano e pianino” [di Fantasmi a Roma] l’ho poi arrangiato, in maniera sgangherata e bandistica, come brano principale della colonna sonora di Film d’amore e d’anarchia» (Rota).
Vietato ai minori di anni 14

ore 21.30
Romeo e Giulietta (1968)

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

«Zeffirelli ha puntato sulla cifra realistica della tragedia, proponendoci l’amore di Romeo e Giulietta e le fazioni veronesi che lo avviano a conclusioni fatali in un clima che ricorda da vicino quello délla gioventù beat di oggi, evitando perciò ogni romanticismo, ma dando egualmente spazio ai sentimenti dei due giovani innamorati, messi dolorosamente in contrasto, loro così teneri e fragili, con la rissosa e spietata durezza dell’ambiente che li circonda. […] Tra i meriti, i corposi e concreti costumi di Danilo Donati, l’ispirata, dolce, ma anche severa musica di Nino Rota, la splendida fumosa e nebbiosa fotografia ora realistica, ora pittorica di Pasquale De Santis» (Rondi). «La sua ossatura è fondamentalmente quella delle musiche di scena che ho scritto per la tragedia shakespeariana, rappresentata nel 1960 all’Old Vic di Londra, con la regia dello stesso Zeffirelli. Dovendo rievocare il periodo rinascimentale, la musica di Romeo e Giulietta è caratterizzata da una certa stroficità» (Rota).

mercoledì 11

chiuso
giovedì 12

ore 17.00

Il Casanova di Federico Fellini (1976)

Regia: Federico Fellini; soggetto: liberamente basato su Storie della mia vita di Giacomo Casanova; sceneggiatura: Federico Fellini, Bernardino Zapponi; fotografia: Giuseppe Rotunno; scenografia e costumi: Danilo Donati; musica: Nino Rota; montaggio: Ruggero Mastroianni; interpreti: Donald Sutherland, Tina Aumont, Cicely Browne, Carmen Scarpitta, Clara Algranti, Daniela [Angelica] Gatti; origine: Italia/Usa; produzione: P.E.A., Fast Film Inc.; durata: 154’

Liberamente ispirato alle Memorie (1791-98) di Giacomo Casanova con inserimenti poetici presi da Andrea Zanzotto e Tonino Guerra, Il Casanova di Federico Fellini è «un emozionante esempio di arte onirica, non illustrativa di contenuti, cabalistica e avanguardistica» (Kezich) e al contempo il «tentativo di raccontare un personaggio che è un mito comune, Casanova, e un secolo figurativamente notissimo, sfruttato, esausto, il Settecento, dando alla gente la sensazione di trovarsi di fronte a qualcosa di nuovo, sconosciuto: che non ricordi Goldoni, Strehler, Canaletto, Hogarth e compagnia» (Tornabuoni). «La musica agisce quasi sempre in modo diegetico, proveniente, cioè, dall’uccello meccanico che Casanova usa come accompagnamento delle sue prestazioni sessuali. Essa è interpretata da un’orchestra ridotta e cantata dagli attori. Interviene sotto forma di opera, di inno nazionale ecc., ed è dominata da orchestrazioni di forte sapore orientale» (Baldo Via).
Vietato ai minori di anni 18
ore 20.15

Amarcord (1973)

Regia: Federico Fellini; soggetto e sceneggiatura: F. Fellini, Tonino Guerra da un’idea di F. Fellini; fotografia: Giuseppe Rotunno; scenografia e costumi: Danilo Donati; musica: Nino Rota; montaggio: Ruggero Mastroianni; interpreti: Bruno Zanin, Pupella Maggio, Armando Brancia, Ciccio Ingrassia, Magali Noël, Alvaro Vitali; origine: Italia/Francia; produzione: F. C. Produzioni, P.E.C.F.; durata: 127’

L’adolescenza di Titta in un immaginario paese della Romagna, che evoca la Rimini felliniana, fra un padre antifascista, la madre bigotta, uno zio fascista, l’altro in manicomio, i compagni di scuola, la tabaccaia, Gradisca… «Fellini ha detto con Amarcord, sull’Italia degli anni fascisti, forse più e meglio di tanti storici di professione. Dobbiamo essere grati al suo talento» (Grazzini). «Il tema dei titoli di testa di Amarcord, che contrappunta poi la sequenza della Gradisca e del Principe, non doveva essere un mio motivo. Fellini, infatti, aveva usato come play-back sul set la musica di Fascination di Marchetti: un brano famoso, che Fellini vorrebbe sempre inserire ogni qualvolta si ritorna a una situazione o ambientazione anni Trenta, con qualche donna più o meno piacente. […] Dopo che avevo composto il resto della colonna sonora, ho dovuto inserire il mio motivo nella costruzione del film al posto di Fascination a causa del mancato accordo sui diritti» (Rota).

13-15 novembre

Riccardo Freda, un uomo solo

La Cineteca Nazionale rende omaggio a Riccardo Freda nel centennale della nascita e a dieci anni dalla scomparsa. Un regista controcorrente, scomodo e solitario, perché non disposto a scendere a patti con le preferenze della critica, artefice, invece, di un cinema “eroico” e popolare, nella migliore tradizione della grande letteratura europea, come evidenziato da Goffredo Fofi: «La fonte maggiore dell’ispirazione di Freda è quello di una cultura su cui, sinora, solo Gramsci ha saputo scrivere pagine d’analisi convincente». Accanto a una tradizione che coniugava «Dostoevskij e Sue, Hugo e Dumas, Scott e Bulwer-Lytton, Manzoni e Cantù, Tolstoj  e Wassermann» (e l’elenco fofiano continua con personaggi come Beatrice Cenci, Pia de’ Tolomei e Ugolino) Fofi – che ha curato, insieme a Patrizia Pistagnesi, la raccolta di memorie del regista, divoratori di celluloide, il Formichiere, Milano, 1981 – aggiunge, come modello, «la lezione americana, da nessuno assorbita così bene come Freda e così bene “trapiantata”. Bene e con originalità». Ne risulta un’opera fuori dai canoni del cinema italiano, abiurato polemicamente dal regista, mai disposto a scendere a patti con il sistema produttivo e culturale, con la conseguenza di ritrovarsi sempre più solo. «Un uomo solo. Così Jacques Lourcelles definiva Riccardo Freda nella prima monografia mai pubblicata sul regista italiano. Un uomo solo per carattere. Altero, beffardo, sempre pronto alla polemica, incapace di adattarsi al quieto vivere che segna la routine del cinema italiano. Ma anche un solitario rispetto all’idea di cinema dominante. Fiero e irriducibile oppositore del neorealismo negli anni in cui questa nozione riassumeva tutto quanto avveniva nell’industria del cinema e nel dibattito culturale sul cinema. Perfetto esecutore di un progetto di spettacolarità all’italiana pensato assieme a uno dei maggiori produttori della penisola, Riccardo Gualino. Negli anni (pressappoco il quinquennio 1945-1950) in cui il cinema italiano usciva dagli studi e cercava soggetti e set nelle strade, nelle piazze, nei paesi, Riccardo Freda realizzava alcuni dei suoi capolavori avventurosi in costume», parole di Steve Della Casa, alto grande studioso del regista, capace di coniugare su di sé gli sguardi più anticonformisti della critica. E quindi, inevitabilmente, dimenticato, o meglio rimosso. Salvo poi riemergere con la forza esplosiva di un cinema che, ancor oggi, non teme confronti sul piano delle emozioni. Un divoratore di celluloide, ma soprattutto di passioni.
venerdì 13

ore 17.00

Don Cesare di Bazan (1942)

Regia: Riccardo Freda; soggetto: dalla commedia Don César de Bazan di Adolphe D’Ennery e P.F.P. Dumanoir; sceneggiatura: Sergio Amidei, Vitaliano Brancati, Cesare Zavattini, R. Freda, Giacomo Debenedetti [non accreditato]; fotografia: Mario Craveri; scenografia: Gastone Medin; costumi: Gino C. Sensani, Maria De Matteis; musica: Franco D’Achiardi; montaggio: Rolando Benedetti; interpreti: Gino Cervi, Anneliese Uhlig, Paolo Stoppa, Enrico Glori, Enzo Biliotti, Giovanni Grasso; origine: Italia; produzione: Elica-Artisti Associati; durata: 76’

Spagna 1650, un nobile cavaliere, grande spadaccino, viene coinvolto in un intrigo ordito ai danni del re dall’ambasciatore francese. Non si fermerà di fronte a nulla pur di salvare il re. «Il film appaga i desideri di grandi masse di tifosi del cinema. È un dramma cinquecentesco nel quale i pericoli, gli agguati, i tradimenti, le generosità, le prodezze, i colpi di scena e i duelli sono tanti che non si possono contare. Tutti gli avventurosi si facciano dunque sotto. Gino Cervi sa tenere con onore il suo posto. […] Il re è preso da un quadro di Velasquez ed è incarnato con mirabile misura da Enzo Biliotti» (Calcagno).

ore 19.00

Aquila nera (1946)
Regia: Riccardo Freda; soggetto: dal racconto Dubrowskij di Alexander Puskin; sceneggiatura: Mario Monicelli, Steno [Stefano Vanzina], R. Freda, Braccio Agnoletti [non accreditato]; fotografia: Rodolfo Lombardi, Guglielmo Lombardi; scenografia: Arrigo Equini; costumi: Vasco Glori; musica: Franco Casavola; montaggio: Otello Colangeli; interpreti: Rossano Brazzi, Irasema Dilian, Gino Cervi, Rina Morelli, Harry Feist, Paolo Stoppa; origine: Italia; produzione: C.D.I.; durata: 110’

Il giovane ufficiale Dubrowskij indossa una maschera e si fa chiamare Aquila Nera per contrastare il malvagio Kirila Petrovic, che si è impossessato dei possedimenti della sua famiglia. «Aquila nera esplose come una bomba per scacciare i fetidi miasmi del neorealismo. Se l’Italia cinematografara fascista era legata al cordone ombelicale dei telefoni bianchi, in una squallida sequela di insipide commedie e di drammoni nostrani, l’Italia post-liberazione era sommersa da film esaltanti i mercati rionali con relativi ladri di biciclette o, nel migliore dei casi, le gesta nefaste di nazisti tipo Olocausto. Il mio film fu finalmente il primo film “americano” del genere» (Freda).

ore 21.00

Ritratti d’autore. Quattro chiacchiere con Riccardo Freda (1996)

Programma a cura di Valentina Pascarelli; regia: Giuseppe Tornatore; fotografia: Marcello Montarsi; montaggio: Massimo Quaglia; suono: Marco Fiumara; interpreti: G. Tornatore, Riccardo Freda; origine: Italia; produzione: Cristiano Bortone per O.R.I.S.A. Films, Tele +; durata: 18’

Giuseppe Tornatore ci offre una piacevole quanto curiosa conversazione con il regista. Qualche anno prima della sua morte, avvenuta a Parigi il 21 dicembre 1999, Riccardo Freda ci appare un uomo disincantato, privo di rimpianti, ma non riconciliato con il mondo del cinema, che gli ha dato soldi, macchine e belle donne, come lui stesso confessa al più giovane collega, ma dal quale non è mai stato accettato per il carattere “difficile” e mai incline al compromesso. Una piccola lezione di cinema di un regista poco ascoltato…
Ingresso gratuito

a seguire
Un uomo solo. Incontro con Riccardo Freda (1998)

Regia: Mimmo Calopresti; a cura di Stefano Della Casa; fotografia: Paolo Ferrari montaggio: Massimo Fiocchi; origine: Italia; produzione: CSC; durata: 45’

«Un uomo solo: non c’è titolo più indicato per definire Riccardo Freda. Solo, perché era il più rapido, solo perché aveva la passione dei film d’avventura e non del melodramma, dell’”arte”. Solo, nonostante abbia tenuto a battesimo mezzo cinema italiano. Tra i suoi collaboratori si annoverano Monicelli, Steno, Fellini, Bava, De Concini... Solo perché non si considerava un’artista, lui “era il regista più pagato d’Italia e i film li faceva per soldi”. Solo, perché diceva che Rossellini non capiva niente. Nel documentario lo si vede camminare solo per Roma e solo, per i corridoi vuoti della Scuola Nazionale di Cinema; si sente la voce del regista che, dando le indicazioni allo stesso Freda su come muoversi e all’operatore su come riprenderlo, costruisce e articola un’immagine di solitudine» (dal pressbook del film).
Ingresso gratuito
sabato 14
ore 16.30
I miserabili (1947)
Regia: Riccardo Freda; soggetto: dal romanzo Les misérables di Victor Hugo; sceneggiatura: R. Freda, Mario Monicelli, Steno [Stefano Vanzina], Nino Novarese; fotografia: Rodolfo Lombardi; scenografia: Guido Del Re; costumi: Dario Cecchi; musica: Alessandro Cicognini; montaggio: Otello Colangeli; interpreti: Gino Cervi, Valentina Cortese, Giovanni Hinrich, Aldo Nicodemi, Luigi Pavese, Jone Romano; origine: Italia; produzione: Lux Film; durata: 91’ + 97’
Diviso in due parti, Caccia all’uomo e Tempesta su Parigi.

«Secondo molti è il capolavoro del regista. Il romanzo di Hugo […] ben si presta infatti a una riduzione cinematografica basata su un fondo storico, su un personaggio principale che grandeggia e su un rivale che è un vero e proprio principe del male. Anzi, in I miserabili Freda inizia a precisare come il male sia per lui uno degli elementi più affascinanti (un male che non ha nulla di metafisico ma che al contrario ha radici e ascendenze terrene […]). Il male è Javert, il suo sguardo impassibile, la sua persecuzione che si dipana lungo l’arco di una vita come ragione unica della sua esistenza» (Della Casa).

ore 19.45

Il cavaliere misterioso (1948)
Regia: Riccardo Freda; soggetto e sceneggiatura: R. Freda, Mario Monicelli, Steno [Stefano Vanzina]; fotografia: Rodolfo Lombardi; scenografia: Piero Filippone; costumi: Vittorio Nino Novarese; musica: Alessandro Cicognini; montaggio: Otello Colangeli; interpreti: Vittorio Gassman, Maria Mercader, Yvonne Sanson, Gianna Maria Canale, Elli Parvo, Antonio Centa; origine: Italia; produzione: Lux Film; durata: 93’
Il fratello di Giacomo Casanova viene accusato ingiustamente di aver sottratto alla moglie del doge un importante documento. In realtà il furto è stato compiuto da alcuni emissari di Caterina di Russia. Casanova li inseguirà per scagionare il fratello e impedire che il documento finisca nelle mani di Caterina. «La coppia I miserabili - Il cavaliere misterioso ha il segno dell’utopia cinematografica, la tensione di un progetto per il rinnovamento del cinema italiano molto diverso da quello del neorealismo. […] I due film, visti in quest’ottica, sembrano un po’ le fondamenta di un palazzo che non è mai stato costruito» (Della Casa). 

ore 21.30

Beatrice Cenci (1956)
Regia: Riccardo Freda; soggetto: Attilio Riccio; sceneggiatura: Jacques Remy, Filippo Sanjust; fotografia: Gabor Pogany; scenografia: Arrigo Equini; costumi: Maurizio Serra Chiari; musica: Franco Mannini; montaggio: R. Freda, Giuliana Taucher; interpreti: Micheline Presle, Gino Cervi, Fausto Tozzi, Frank Villard, Antonio De Teffé, Mireille Granelli; origine: Italia; produzione: Electra Compagnia Cinematografica; durata: 90’

Francesco Cenci tiranneggia la famiglia, dedicando morbose attenzione alla figlia Beatrice, legata sentimentalmente a Olimpio, mentre il figlio Giacomo ha una relazione con la matrigna. Francesco viene ucciso e della sua morte viene accusata Beatrice. «Beatrice Cenci è un peplum moderno. Un dramma senza via d’uscita come le tragedie greche. È impossibile lottare contro il destino. Io filmo questa fatalità diabolica in Scope… Anche se non ho partecipato direttamente alla scrittura, ho dato le mie idee e ho seguito scrupolosamente l’elaborazione della sceneggiatura. […] Filmando la mia storia, mi ripetevo: dov’è la verità storica? Il mio film è crudele, ma rispetto alla storia di Stendhal, è una favola per bambini…» (Freda).

domenica 15

ore 17.00

Estratto dagli archivi segreti della polizia (1972)
Regia: Riccardo Freda; soggetto e sceneggiatura: Mario Bianchi, Leonardo Martin, José G. Maesso; fotografia: Francisco Fraile; scenografia: Rafael Ferri; musica: Stelvio Cipriani; montaggio: Jolanda Benvenuti; interpreti: Camille Keaton, Luciana Paluzzi, Maximo Valverde, Luigi Pistilli, Giovanni Petrucci, Pepe Calvo; origine: Italia/Spagna; durata: 82’

Misconosciuto film di Freda, uscito in poche sale e poi sparito nel nulla, fino alla riscoperta veneziana nel 2004, all’interno della retrospettiva Italian Kings of the B’s. «I quattro ragazzi, figli-dei-fiori à la bourgeoise, hippy coi soldi du papa, dopo essersi imbattuti in alcuni strani epifenomeni che hanno del paranormale, trovano rifugio, sotto una pioggia battente, nel solito castello abitato da nobili annoiati amanti dei riti satanici e dei sacrifici umani. E qui, ad un tratto, l’accelerazione improvvisa, il momento più frediano e geniale del film: la carneficina gore ante-litteram, calata in un prisma visionario e distorcente che si mette ossessivamente a ripetere le stesse azioni, gli stessi movimenti, analizzati anche da punti di vista diversi. […] Cinema di serie B. Indubbiamente. Ma con momenti di pura avanguardia, anche concettuale, e di inconsapevoli incroci con il surrealismo, la body art e il dada-pop. Chiamatelo come volete, ma non cinema trash» (De Sanctis).

Vietato ai minori di anni 18
ore 19.00

Murder Obsession - Follia omicida (1980)
Regia: Robert Hampton [Riccardo Freda]; soggetto: Antonio Cesare Corti, Fabio Piccioni; sceneggiatura: A. C. Corti, F. Piccioni, R. Freda; fotografia: Cristiano Pogany; scenografia: Giorgio Desideri; musica: Franco Mannino; montaggio: Giorgio Desideri; interpreti: Stefano Patrizi, Martine Brochard, Silvia Dionisio, Laura Gemser, John Richardson, Anita Strindberg; origine: Italia/Francia; produzione: Dionysio Cinematografica, Nouvelle Cinevog; durata: 100’

Un attore, accompagnato dalla sua fidanzata, torna a casa, dopo anni, per rivedere la madre. Qualche giorno dopo viene raggiunto da un regista, un aiuto regista e un’attrice, i quali stanno cercando locations per un film. I visitatori sono eliminati ad uno ad uno… «La pietà michelangiolesca su cui si chiude Murder Obsession è una composizione infernale: nell’armonia rinascimentale, come sempre cara al Freda pittore e scultore, e nell’immagine più rassicurante, la madre con il figlio, come nella bellezza delle sue interpreti, prosperano le mostruosità terrene» (Pistagnesi).

Vietato ai minori di anni 18
ore 21.00

Maciste all’inferno (1962)
Regia: Riccardo Freda; soggetto: Eddy H. Given [Ennio De Concini]; sceneggiatura: Oreste Biancoli, Piero Pierotti; fotografia: Riccardo Pallottini; scenografia: Andrea Crisanti; costumi: Luciano Spadoni; musica: Carlo Franci; montaggio: Ornella Micheli; interpreti: Kirk Morris [Adriano Bellini], Hélène Chanel, Angela Zanolli, Andrea Bosic, Donatella Mauro, Vira Silenti; origine: Italia; produzione: Panda Cinematografica; durata: 90’
Nella Scozia del XVII secolo Martha Gunt prende possesso del castello della sua famiglia, ma una maledizione di una sua antenata, condannata al rogo per stregoneria, grava sul paese e anche su di lei, perché nessuna la vede di buon occhio. Rischia di fare la stessa fine, ma interviene Maciste, che si reca negli inferi per salvarla. «Nel suo libero ricorso a un leggendario che si muove nel tempo e nello spazio con una eclettica agilità, è esemplare che il Maciste di Maciste all’inferno diventi in qualche modo anch’egli, imprevedibilmente, una sorta di eroe nordico, la cui impresa parte da una Scozia di streghe e paure e scende nelle profondità della terra e dei miti» (Fofi).

lunedì 16

chiuso

martedì 17 

L’uomo in conflitto (in occasione del ventennale della Rivoluzione di velluto 1989-2009)

Il 1989 è un anno che è entrato nella storia europea e mondiale, l’anno della caduta del muro di Berlino e della fine dei regimi comunisti nei paesi satelliti. Il 1989 è l’anno della Rivoluzione di velluto che ha segnato la nascita della repubblica Ceco-Slovacca democratica e che ha aperto lo spazio per un dialogo maturo e equilibrato tra cechi e slovacchi. Il tema della battaglia è stato scelto per festeggiare l’anniversario della Rivoluzione di velluto in quanto permette di ricordare l’importanza dell’impegno di ogni individuo capace, come nella rivoluzione del 1989, di un cambiamento epocale. La situazione dopo il 1989 verrà affrontata con il film Slnecny stat alebo hrdinovia robotnickej triedy (La città del sole oppure Gli eroi della classe operaia) del regista M. Sulík.
L’obiettivo della rassegna è di far conoscere al pubblico italiano una produzione cinematografica a oggi assai poco conosciuta in Italia (con la sola eccezione di Juraj Jakubisko). I film scelti accompagnano lo spettatore in un percorso di doppia scoperta. Da un lato il racconto di alcuni dei momenti storici più importanti della Slovacchia, anch’essi probabilmente poco noti per lo spettatore italiano, e dall’altro la scoperta di registi e correnti cinematografiche che per vari motivi non sono arrivati in Italia. 

In occasione dell’evento, la rivista cinematografica «Cinema Sud» realizza un numero monografico sulla cinematografia slovacca.

Rassegna in collaborazione tra Centro Sperimentale di Cinematografia - Cineteca Nazionale, Ambasciata della Repubblica Slovacca in Italia, Istituto slovacco a Roma e Slovensky filmovy Ustav (Istituto slovacco del film) di Bratislava.
Programma a cura di Tiziana D’Amico e Lorenzo Pompeo 
ore 17.00 

Chodnik cez Dunaj (Passaggio sul Danubio, 1989)

Regia: Miroslav Luther; soggetto: Vladimir Korner; sceneggiatura: V. Korner, M. Luther; fotografia: Vladimir Hollos; musica: Jiri Bulis; interpreti: Roman Luknar, Vladimir Hajdu, Gyorgyi Tarjan; origine: Cecoslovacchia; produzione: Slovenska Filmova Tvorba, Ceskoslovenska Televízia Bratislava; durata: 89’
Il racconto tragico del destino di due giovani amici, Viktor Lesa e Frantisek Tichacek, durante la seconda guerra mondiale, quando la Cecoslovacchia viene divisa in Protettorato di Boemia e Moravia e Repubblica Slovacca. La fuga iniziale dal Protettorato per scappare alla Gestapo, a causa di uno scherzo considerato dai nazisti sabotaggio, si complica sempre più lungo il percorso verso la libertà. Per la qualità del film è stata decisiva la scelta di lavorare sul piano delle forze emotive e sulla tensione tra la difesa della propria vita e quella degli altri, senza alcuna filosofia esistenziale, ma solo attraverso una dimensione shakespeariana della tragicità della guerra. La pellicola ha vinto il premio Prix de la Croix Rouge Monegasque nel 1990. 
Versione originale con sottotitoli in italiano
ore 18.45
Slunecni stat aneb hrdinove delnicke tridy (La città del Sole o Gli eroi della classe operaia, 2005)

Regia: Martin Sulík; soggetto e sceneggiatura: M. Sulík, Marek Lescak; fotografia: Martin Strba; musica: Vladimír Godar; interpreti; Oldrich Navratil, Ivan Martinka, Lubos Kostelny, Igor Bares, Anna Conova, Petra Spalkova; origine: Repubblica Ceca, Slovacchia; produzione: Titanic s.r.o, Ceska  televize, Cinem-Art; durata: 95’
La storia di quattro operai che si ritrovano senza lavoro, dopo l’acquisizione da parte di un nuovo proprietario della fabbrica dove lavoravano. Trovatisi in mezza alla strada, decidono di aprire un’attività loro. Comprano un camion per l’attività di trasloco, ma le cose non vanno come speravano. Alle difficoltà economiche si aggiungono quelle personali sotto l’ombra ingombrante della povertà (l’alcolismo, crisi matrimoniali e un figlio adolescente da recuperare). Ambientato a Ostrava (Repubblica ceca), Slnecny stat affronta il dopo 1989 e il dopo 1993, dalle speranze euforiche di cambiamento con la caduta del comunismo alla separazione “liquida” di Cechi e Slovacchi, raccontando la ricerca di una “città del sole“ campanelliana richiamata fin dal titolo.
La figura di Sulík è cruciale per la cinematografia slovacca degli anni ’90, dove insieme a Miroslav Luther, è uno dei pochi registi che riesce a girare lungometraggi di qualità e di successo dopo la caduta del regime comunista. I film di Sulik si caratterizzano per una dimensione magica, a tratti fiabesca, con un ricco apparato di citazioni della cinematografia slovacca e mondiale. 

Versione originale con sottotitoli in italiano
a seguire

Incontro con Martin Sulík
ore 21.30 

Postav dom, zasaď strom (Costruisci una casa, pianta un albero, 1979)

Regia: Juraj Jakubisko; soggetto e sceneggiatura: Mikulas Kovac, Lydia Ragacova; fotografia: Stanislav Dorsic, Vladimir Hollos; musica: Petr Hapka; interpreti: Pavel Novy, Jana Brezinova, Ondrej Pavelka, Róbert Surina, Gustav Opocensky, Zdenek Dusek; origine: Cecoslovacchia; produzione: Slovenska Filmova Tvorba Bratislava; durata: 93’

Il protagonista Matús arriva da uno sperduto villaggio della Slovacchia orientale per potersi costruire una casa e trovare una donna, come ogni bravo ragazzo. Ma proprio questi nobili obiettivi divengono la sua religione, il suo status. Ed è capace per loro di mostrare il suo lato negativo, tradire gli amici, mentire e ingannare. Costruisci una casa, pianta un albero è il primo lungometraggio con il quale Juraj Jakubisko ritorna sulla scena cinematografica dopo un silenzio di nove anni  impostogli dalla censura comunista. Jakubisko non evita la dura critica della società, fedele ai suoi strumenti espressivi basilari, quali il fattore musicale o creativo, e dopo un primo momento di accettazione anche questo film, come molti suoi altri lavori, verrà ritirato e censurato.

Versione originale con sottotitoli in italiano - Ingresso gratuito

18-20 novembre

Il ritorno della Nova vlna
Il crollo del Muro di Berlino e la “Rivoluzione di velluto”, della quale ricorre quest’anno il ventennio, segna la fine del bando di alcuni film e di alcuni cineasti che venti anni prima avevano dato vita, nel corso degli anni Sessanta, alla breve e indimenticabile stagione della Nova vlna, brutalmente stroncata dall’invasione dell’agosto del ’68. La Nova vlna (in italiano la “nuova ondata”), che riprese il nome, ma anche molte suggestioni e stilemi, dalla Nouvelle vague francese, fu un gruppo informale di giovani cineasti che debuttò e si affermò nella prima metà degli anni Sessanta della quale facevano parte Milos Forman, Vera Chytilova, Jiri Menzel, Jan Nemec, Evald Schorm, Jaromil Jires, Jan Nemec e Ivan Passer. Il manifesto di questo gruppo è considerato il film a episodi Perlicky na dne (“Perline sul fondo”) del 1965, al quale parteciparono molti registi, ognuno dirigendo un cortometraggio scritto da Bohumil Hrabal, il quale collaborò spesso con i registi della Nova vlna e specialmente con Jiri Menzel (Hrabal firmò, assieme al regista Jiri Menzel, la sceneggiatura del film, tratto dal suo romanzo, Ostre sledovane vlaky, del 1966, che vinse il premio Oscar nel 1968). Capogruppo di questa giovane generazione di cineasti fu senza dubbio Milos Forman. Diplomatosi nel 1956 in sceneggiatura alla scuola di cinema di Praga, la FAMU (da qui uscirono tutti i cineasti della Nova vlna), Forman, dopo un apprendistato come sceneggiatore, dirige  i suoi due primi lungometraggi nel 1963, Konkurs e Cerny Petr (tradotto impropriamente in italiano L’asso di picche) che  segnarono una nuova epoca nel cinema ceco. La scelta di affidarsi ad attori non professionisti e a dialoghi spesso improvvisati era espressione di una poetica nuova, che voleva rompere con gli stereotipi legati alla poetica del realismo socialista, ricollegandosi al genere del cinéma-vérité francese. Nei pochi anni che intercorrono tra questi due film e l’invasione sovietica il cinema ceco visse un’intensa fase creativa. In quello stesso anno debuttò al lungometraggio anche Vera Chytilova col suo O necem Jinem (Qualcosa d’altro, del ’63, film a metà tra il documentario e la fiction che si ricollega per alcuni versi al genere del cinéma-vérité), una delle registe più innovative e più originali della sua generazione, che diresse poi nel 1966 Sedmikrasky (Le margheritine), film che venne accusato dalla stampa più vicina al regime di “formalismo” (si arrivò a una interpellanza all’Assemblea Nazionale nel 1967 da parte di un parlamentare che lo additava per denunciare lo spreco dei soldi dei lavoratori), uno dei più innovativi lungometraggi di quel periodo, caratterizzato da un montaggio antinarrativo. La vena surrealista della Nova vlna venne percorsa anche da un altro cineasta ceco, Jan Nemec, col suo secondo lungometraggio, O slavnosti a hotech (Sulla festa e gli invitati, del 1966), nel quale un gruppo di amici che partecipa a un pic-nic in un bosco si trova improvvisamente coinvolto in un misterioso processo che si rivelerà, alla fine, essere solo una farsa. Allo stesso tempo le timide aperture della Primavera di Praga diedero la possibilità ai registi di rileggere il recente passato del paese in modo nuovo. Appartiene a questo filone, anche se solo in parte, Demanty noci (I diamanti della notte, del 1964), l’esordio di Jan Nemec che riguarda un episodio dell’Olocausto (seppur trasfigurato in chiave surreale), ma soprattutto il lungometraggio diretto da Jaromil Jires  Zart (Lo scherzo del 1969), tratto dall’omonimo romanzo di Milan Kundera, che collaborò anche alla sceneggiatura, nel quale veniva mostrato un campo di lavoro in cui erano reclusi i dissidenti negli anni Cinquanta. Il film venne subito ritirato e congelato negli archivi, dove restò insieme al film di Menzel Skrivanci na niti, film realizzato nel 1969 e presentato al pubblico per la prima volta nel 1990 Allodole sul filo, ambientato  anch’esso in un campo di lavoro per la rieducazione dei dissidenti. Completa il quadro un filone più intimista e minimalista, a cui appartengono il film di Ivan Passer Intimni osvetleni (Illuminazione intima), lungometraggio dai toni cechoviani ambientato in una casa di campagna dove si ritrovano due vecchi amici musicisti. 

La normalizzazione, che seguì all’invasione sovietica dell’agosto del ’68, pose fine a questo periodo irripetibile nel quale, nel giro di pochi anni, si era affermata una generazione di straordinari talenti, che avevano ottenuto grandi riconoscimenti internazionali (il menzionato Oscar ai Treni strettamente sorvegliati fu preceduto da un premio Oscar nel 1966 a Obchod na korze, Il negozio al corso, di Kadar e Klos). Molti registi, come Forman, Passer e Nemec preferirono abbandonare il paese. Altri, come Menzel e Jires, rimasero, scegliendo di affrontare i rigori della normalizzazione (Menzel diresse alcune innocue commedie, mentre Jires girò alcuni documentari). 

Rassegna in collaborazione tra Centro Sperimentale di Cinematografia - Cineteca Nazionale, Istituto Culturale Ceco, Narodny filmovy archiv e Associazione culturale cineforum Cinit “Luis Buñuel”.
Programma a cura di Lorenzo Pompeo e Marco Belocchi

mercoledì 18 

ore 17.30
Intimni osvetleni (Illuminazione intima, 1969)

Regia: Ivan Passer; sceneggiatura: I. Passer, Jaroslav Popousek, Vaclav Sasek; fotografia: Miroslav Ondricek, Josef Strecha; montaggio: Jirina Lukesova; musica: Josef Hart, Oldrich Korte; interpreti: Zdenek Bezusek, Karel Blazek, Miroslav Cvrk, Vera Kresadlova, Dagmar Redinova, Jaroslav Streda; origine: Cecoslovacchia; produzione: Ceskoslovensky Statni Film; durata: 71’

Debutto al lungometraggio di Ivan Passer, già assistente dei film di Forman, Intimni osvetleni è un film che si ricollega in parte allo stile e alla poetica del maestro, ma presenta già uno sviluppo originale verso una poetica minimalista e intimista. Il week-end in campagna nel quale si ritrovano dopo molti anni i due vecchi amici musicisti è un punto di partenza per tracciare un bilancio esistenziale dei personaggi. In bilico tra commedia e dramma, Il film di Passer, impregnato di suggestioni cechoviane, è considerato uno dei più riusciti lungometraggi della Nova vlna. «Inizialmente co-sceneggiatore nel suo gruppo di produzione e, più tardi, regista in proprio. Nel suo unico lungometraggio ceco Intimni osvitleni egli aveva assorbito non poco della poetica formaniana, ivi compresa la collaborazione con attori non professionisti. Naturalmente a differenza del punto di vista obiettivo di Forman, Passer mostrava – sia verso di loro, sia verso i personaggi del suo film – un rapporto dichiaratamente più personale» (S. Pradna). Premio speciale del sindacato dei critici degli Stati Uniti nel 1970.  

ore 19.00
Perlicky na dne (Perline sul fondo, 1966)

Regia: Vera Chytilova, Jan Nemec, Jiri Menzel, Jaromil Jires, Evald Schorm; soggetti: Bohumil Hrabal; sceneggiature: V. Chytilova, J. Nemec, J. Menzel, J. Jires, E. Schorm; fotografia: Jaroslav Kucera; montaggio: Miroslav Hajek, Jirina Lukesova; musica: Jan Klusak, Jiri Sust; interpreti: Pavla Marsalkova, Ferdinand Kruta, Alois Vachek, Emil Iserle, Miroslav Noynek, Vlasta Spankova; origine: Cecoslovacchia; produzione: Filmove Studio Barrandov, durata: 105’

Film a episodi tratto da racconti di Bohumil Hrabal, Perlicky na dne è diventato il manifesto della Nova vlna, forse perché vi collaborarono praticamente tutti i registi (tranne Milos Forman) del gruppo (due ulteriori episodi diretti da Ivan Passer e Juraj Herz furono girati, ma non ricompresi nel progetto per motivi di durata).  Hrabal era il punto di riferimento per questa generazione di  cineasti (un po’ come Zavattini lo fu per il neorealismo italiano). «Al tempo dei debutti della Nova vlna anche l’opera di Bohumil Hrabal [...] comincia a creare una zona di attrazione. Riflettendo in maniera poetica e raffinatamente giocosa, la vita e l’esistenza umana alla periferia dei grandi eventi sociali, egli celebra l’anticonformismo auto celebrativo, la salvezza data dall’originalità e dalla resistenza a ogni catalogazione. Perlicky na dne [...] non si è trasformato soltanto nel film-manifesto della nova vlna [...], ma attraverso la filosofia di un’umanità fuori norma, il film è entrato nell’armamentario spirituale dell’intera generazione» (G. Kopanevova).
copia proveniente da Narodni Filmovy Archiv, Praga
ore 21.00
Sedmikrasky (Le margheritine, 1966)

Regia: Vera Chytilova; soggetto: V. Chytilova; sceneggiatura: V. Chytilova, Ester Krumbachova, Pavel Juracek; fotografia: Jaroslav Kucera; musica: Jiri Slitr, Jiri Sust; montaggio: Miroslav Hajek; interpreti: Ivana Karbanova, Jitka Cerhova, Marie Ceskova, Jirina Myskova, Marcela Brezinova, Julius Albert; origine: Cecoslovacchia; produzione: Filmove Studio Barrandov; durata: 74’

Sedmikrasky è uno dei film più creativi e innovativi della Nova vlna, impregnato di suggestioni del surrealismo e dell’avanguardia, rappresenta forse il più riuscito tra i film dichiaratamente sperimentali e anticonformisti prodotti in Cecoslovacchia negli anni Sessanta. «La trama delle Margheritine assomiglia in sostanza a un assurdo nonsense. Le due ragazze, delle quali non verremo a sapere nulla di più preciso, decidono di distruggere e di svilire tutto ciò che è intorno a loro, e questo progetto di distruzione totale – condotto come un gioco divertente e temerario in cui tutto è permesso – è portato a compimento con coerenza fino alla loro stessa rovina» (S. Pradna).
giovedì 19 

ore 17.30
Demanty nocy (I diamanti della notte, 1964)

Regia: Jan Nemec; soggetto: Arnost Lustig; sceneggiatura: Arnost Lustig, Jan Nemec; fotografia: Jaroslav Kucera, Miroslav Ondricek; montaggio: Miroslav Hajek; interpreti:  Ladislav Jansky, Antonin Kumbera, Irma Bischofova, Ivan Asic, August Bischof, Josef Koblizek; origine: Cecoslovacchia; produzione: Ceskoslovensky Film Export; durata: 63’ 

Esordio al lungometraggio di Jan Nemec tratto da un racconto dello scrittore ceco Arnost Lustig, Demanty nocy è un film singolare che fonde elementi del surrealismo (le citazioni dei primi lavori di Buñuel sono evidenti) con elementi nouvelle vague (lo stesso regista dichiara di essersi ispirato a L’anno scorso a Marienbad e a Hiroshima mon amour di Alain Resnais). Lo spunto narrativo è semplicissimo: due ragazzi saltano da un treno che trasportano prigionieri ebrei e fuggono inseguiti attraverso un bosco. «Nuovamente il caso più emblematico è Demanty nocy, in cui la marcia dei due derelitti è continuamente interrotta da immagini difficilmente collocabili sul piano cronologico o di realtà: ricordi o sogni, prolessi o fantasie? In questo senso la sequenza più sorprendente del film è l’incontro tra il ragazzo più giovane e la contadina: i due si fronteggiano nella cucina della donna; la richiesta muta di un pezzo di pane si tramuta in un’aggressione brutale, variata e ripetuta tre volte nelle soluzioni di montaggio, e poi rivelata illusoria» (Pitassio). Gran premio al Festival di Mannheim-Heidelberg nel 1964.

ore 19.00

Ostre sledovane vlaky  (Treni strettamente sorvegliati, 1966)

Regia: Jiri Menzel; Soggetto: Bohumil Hrabal; Sceneggiatura: Bohumil Hrabal e Jiri Menzel; fotografia: Jaromir Sofr; Montaggio: Jirina Lukesova; musica: Jiri Sust; interpreti: Vaclav Neckar, Josef Somr, Vlastimil Brodsky, Vlamir Valenta, Alois Vachek, Ferdinand Kruta, Jitka Scoffin, Jitka Zelenohorska, Nada Urbankova, Libuse Havelkova, Pavla Marsalkova, Milada Jezkova; origine: Cecoslovacchia; produzione: Filmove Studio Barrandov; durata: 93’

Tratto dall’omonimo romanzo di Hrabal, Ostre sledovane vlaky, primo lungometraggio di Jiri Menzel, fu anche l’inizio di un fortunato sodalizio tra il regista e lo scrittore che dura fino al recente Obsluhoval jsem Anglickeho krale (Ho servito il re d’Inghilterra, 2006). Il film vinse un Oscar nel 1968. «Da Cannes, dov’è stato presentato fuori concorso, rimbalza subito sugli schermi normali il film d’esordio di un cineasta cecoslovacco ventinovenne, Jiri Menzel. Siamo sempre nel clima di commedie come Gli amori di una bionda di Forman, fra un’osservazione spiritosa della vita quotidiana che ricorda il primo Olmi e un recupero in chiave disimpegnata della tradizione cecoslovacca festosa e godereccia. Qui si raccontano gli amori di un allievo capostazione, Milos, che alla maniera giovanile di Radiguet si preoccupa poco della guerra e molto della scoperta dell’universo femminile. Non tutto è facile per Milos, i suoi primi approcci sentimentali io trovano immaturo e gli lasciano una sensazione penosa: finché la realtà prende il sopravvento e impone al ragazzo una morte eroica che non era fatta per la sua misura. Si sente la ribellione agli schemi della cinematografia di stato, l’impegno a scardinare i miti eroici a vantaggio di un’aneddotica ridanciana. Alcuni personaggi sono colti con vivacità, certe situazioni ricordano Le avventure del buon soldato Sc’vèik di Jaroslav Hasek» (Kezich).
ore 21.00

O slavnosti a hostech (Sulla festa e gli invitati, 1966)

Regia: Jan Nemec; soggetto e sceneggiatura: Ester Krumbachova; Fotografia: Jaromir Sofr; montaggio: Miroslav Hajek; interpreti: Ivan Vyskocil, Jak Klusak, Jiri Nemec, Pavel Bosek, Karel Mares, Evald Schorm; origine: Cecoslovacchia; produzione: Filmove Studio Barrandov; durata: 71’

Col suo secondo lungometraggio Jan Nemec sembra accentuare quelle ispirazioni surrealiste, già presenti nel suo precedente lavoro. «Nel più importante film di Nemec O slavnosti a hostech avevano dato il loro volto ai personaggi famose personalità del mondo culturale praghese di allora (il regista Evald Schorm, gli scrittori Josef Skvorecky, Pavel Bosek e Zdena Salivarova, il filosofo Jiri Nemec, il compositore Jan Klusak e altri). I personaggi sono fissati come personificazioni dei vizi umani, così come nelle “moralità” medievali, naturalmente con un aspetto adeguato alla civiltà contemporanea. Gli attori (l’Eterno Indeciso, l’Opportunista, l’Ipocrita, il Ribelle, la Civetta, ecc.) sono privi della coscienza della propria identità, di cui gli autori della sceneggiatura non li hanno dotati intenzionalmente, lasciando che si rivelassero soltanto in quella precisa situazione: come partecipanti di una grandiosa festa all’aperto» (S. Pradna). Il film venne da molti critici interpretato come una metafora anticomunista, cosa che l’autore medesimo smentirà più volte: «Ho lasciato di proposito le cose come fuori dal tempo: non si vedono pompe di benzina o altri riferimenti temporali chiari, i vestiti sono in sostanza gli stessi abiti borghesi che si portano in Europa da due secoli, ma il caso volle che si vedesse in Ivan Vyskocil, l’anfitrione, una rassomiglianza con Lenin (il che non era assolutamente nelle mie intenzioni), così ebbi un sacco di problemi» (Nemec). 
copia proveniente da Narodni Filmovy Archiv, Praga
venerdì 20 

ore 17.30
Zert (Lo scherzo, 1969)

Regia: Jaromir Jires; soggetto: Milan Kundera; sceneggiatura: M. Kundera, J.Jires, Zdenek Blaha; fotografia: Jan Curik; montaggio: Josef Valusiak; musica: Zdenek Pololanik; interpreti: Josef Somr, Jana Ditetova, Ludek Munzar, Jiri Cimicky, Emil Haluska, Jaromir Hanzlik; origine: Cecoslovacchia; produzione: Filmove Studio Barrandov; Durata: 80’

Il film di Jires, tratto dall’omonimo romanzo di Milan Kundera (il quale collaborò anche alla sceneggiatura), è ambientato nella prima metà degli anni Cinquanta, gli anni più duri dominati dal regime staliniano. «Ludvik Jahn, il protagonista di Zart [...] impersona un altro aspetto di un passato che non si è riusciti a controllare. Jahn non ha sopportato il torto inflittogli dalla storia, l’espulsione dall’università e i sei anni di permanenza nelle miniere. [...] Si è trasformato in un cinico che desidera per lo  meno vendicarsi, in maniera infantile e fallimentare, del proprio passato. La forza delle reminiscenze di Ludvik deriva dal fatto che il passato non gli ritorna alla mente in maniera meccanica, per uno stimolo esterno [...]: i ricordi emergono qui dal magma delle sue associazioni più profonde e libere» (J. Cieslar). Vincitore di un premio al Festival di San Sebastian.

ore 19.00

Cerny Petr (L’asso di picche, 1965)

Regia: Milos Forman; soggetto e sceneggiatura: M. Forman, Jaroslav Papousek; fotografia: Jan Nemecek; musica: Jiri Slitr; montaggio: Miroslav Hajek; interpreti: Ladislav Jakim, Pavla Martinkova, Jan Vostrcil, Vladimir Pucholt, Pavel Sedlacek, Zdenek Kulhanek; origine: Cecoslovacchia; produzione: Filmove Studio Barrandov; durata: 85’

«Pieno di aspettative nei confronti del figlio, lo fa assumere in un supermercato promettendogli un roseo futuro. Il ragazzo, però, è pieno di problemi, insoddisfatto, apatico. Esordio di Forman nel lungometraggio. È un’acuta, amara, realistica analisi delle giovani generazioni e dei loro problemi in una grigia e soffocante realtà socialista sul filo di un linguaggio leggero e decontratto, fatto di simpatia e lucidità, ironia e tenerezza, invenzioni gaie e notazioni amarognole. Il trentenne regista-sceneggiatore (con Jaroslav Papousek) ricorre quasi sempre ai “lunghi fuochi”, cioè piazza la cinepresa lontana dagli attori che così agiscono e sono ripresi il libertà con ammirevoli effetti di verità e autenticità» (Morandini). Premiato al festival di Locarno nel 1964.

ore 21.00
Lasky jedne plavovlasky (Gli amori di una bionda, 1965)

Regia: Milos Forman; soggetto e sceneggiatura: M. Forman, Jaroslav Papousek, Ivan Passer; fotografia: Miroslav Ondricek; musica: Evzen Illin;montaggio: Miroslav Hajek; interpreti: Hana Brejchova, Vladimir Pucholt, Vladimir Mensik, Ivan Kheil, Jiri Hruby, Milada Jezkova; origine: Cecoslovacchia; produzione: Filmove Studio Barrandov; durata: 88’

«Un film leggero, ma frizzante come vinello, è venuto a Venezia dalla Cecoslovacchia. Gli amori di una bionda di un regista, Milos Forman, del quale in Italia non si è ancora visto nulla, ma che ha già mietuto molti allori nei festival internazionali col suo film precedente, L’asso di picche (ne parlammo da Locarno l’anno scorso). Un giovanotto di trentatré anni, sveglio e simpatico, di ambizioni moderate, che davvero sembra avere il cinema nel sangue, tanta è la sciolta naturalezza con cui sa offrirci, guidando la macchina da presa e gli attori, una schietta immagine del mondo. Non che abbia molte cose da dire, questo Forman, ma anche se il suo universo è per ora limitato al paesaggio delle nuove generazioni, egli lo guarda con scrupolo, sforzandosi di penetrarne le diverse componenti psicologiche e di individuare i fattori che concorrono a distinguere i giovani cecoslovacchi non tanto da quelli di altri Paesi quanto dai loro stessi genitori. […] Il raccontino ha dunque la levità d’una farfalla, ma anche la sua varietà di colori e di tremiti. I ritratti dei protagonisti sono incisi con precisione, le sfumature sentimentali sono colte con grazia, il tocco è sempre sincero, le figure escono spontanee da un campionario quotidiano col loro esatto peso: i giovani freschi, spontanei anche nell’impaccio, i vecchi avvizziti nei pregiudizi piccolo-borghesi. Benché il rischio di Forman sia di cadere nel bozzetto e nella macchia, la virtù maggiore del film sta nell’equilibrio fra ironia e tenerezza, nel guardare ai personaggi e al mondo circostante con un risolino che non ha niente di acido. Forman è dalla parte dei giovani, perché son quelli che sia pure umilmente sprigionano la maggiore quantità di energia spirituale, e tuttavia si sforza di comprendere anche i sentimenti degli anziani, per ottenere una visione unitaria della vita e della storia» (Grazzini).
Vietato ai minori di anni 14

sabato 21 
La figura del padre tra Cinema e Psicoanalisi
Psicoanalisi e Cinema hanno molto in comune: sono nate nello stesso periodo, hanno avuto nel secolo appena finito un enorme sviluppo e diffusione continuando ad influenzare, con la loro ricerca sull’uomo e le sue dinamiche profonde, il mondo della cultura, della scienza e dell’arte. Anche se il cinema non ha alcun presupposto terapeutico, alcuni aspetti della sua indagine e la sua capacità di stimolare e portare alla coscienza, all’interno di un contenitore artistico, dei nuclei attivi nel profondo della psiche fanno sì che sviluppare un confronto su alcuni temi può essere utile e stimolante. I film hanno d’altronde modalità espressive affini a quelle dei sogni e dell’immaginario, utilizzando quel registro iconico su cui la Psicoanalisi indaga come livello di simbolizzazione sulla strada della rappresentazione e della pensabilità. Partendo da questo interesse, il Centro Sperimentale di Cinematografia organizza, col patrocinio della SPI (Società Psicoanalitica Italiana) una serie d’incontri mensili, nella giornata di sabato, centrati sul rapporto tra il Cinema e la Psicoanalisi e sugli aspetti che la visione di un film può approfondire. In queste serate di volta in volta uno psicoanalista proporrà una breve relazione, dopo la proiezione dell’ultimo film selezionato, aperta alla discussione con autori/attori/critici cinematografici e col pubblico. Nel 2009 i film presentati e gli spunti di riflessione proposti vertono intorno ad un percorso che attraversa il tema del padre, sia sul versante cinematografico che su quello psicoanalitico e, più in generale, culturale.

ore 16.30

Delitto al circolo del tennis (1969) 

Regia: Franco Rossetti; soggetto e sceneggiatura: Ugo Guerra, F. Rossetti, Francesco Scardamaglia, liberamente ispirato al racconto omonimo di Alberto Moravia; fotografia: Vittorio Storaro; scenografia: Giuseppe Bassan, Massimo Vigneti, Dusan Jericevic; costumi: Gaia Romanini; musica: Peter L. Smith, Phil Chilton; montaggio: Alberto Gallitti; interpreti: Anna Gael, Roberto Bisacco, Angela Mc Donald, Chris Avram, Mario Guizzardi, Claudio Trionfi; origine: Italia-Jugoslavia; durata: 90’

Tre giovani contestatori tramano ai danni del padre di una di loro, ma dietro il gesto rivoluzionario si nasconde il dramma dei sentimenti. Film, nemmeno citato nei dizionari più in voga, che ebbe gravi problemi di distribuzione, ma assolutamente da recuperare per la perfetta costruzione narrativa e per la capacità di evidenziare la fragilità della protesta giovanile. È il film che rivela il talento figurativo di Vittorio Storaro fra echi pop e gli incubi di un abisso che incombe. In uno dei suoi ultimi articoli, uscito sul «Corriere della Sera» quattro giorni prima della morte, Pasolini rispose a Moravia che aveva assimilato il massacro del Circeo al suo racconto Delitto al circolo del tennis: «Anche Moravia dovrebbe accorgersi che il delitto al circolo di tennis, rispetto al delitto del Circeo dell’autunno 1975, è idillico: e nessuna reale relazione storica li unisce. Tra i due c’è un salto di qualità: salto di qualità che è dovuto all’enorme quantità. Un delitto che nel 1927 era espresso da un ambiente di élite, oggi è espresso da un ambiente di massa. II delitto gratuito “gidiano” è diventato un genere di consumo. Una scelta personale è diventata una coazione collettiva. Non è poco». Il film di Rossetti va rivisto anche alla luce della riflessione pasoliniana, proprio perché innesta il delitto del racconto di Moravia nell’ambiente (comunque elitario) della contestazione e lo trasforma in un oggetto di consumo da cui trarre profitto.
Vietato ai minori di anni 18
ore 18.15

Il mio corpo con rabbia (1972)

Regia: Roberto Natale; soggetto: Delia La Bruna, R. Natale; sceneggiatura: Adriano Asti, R. Natale; fotografia: Mario Bortoluzzi; musica: Stelvio Cipriani; montaggio: Maurizio Tedesco; interpreti: Massimo Girotti, Antonia Santilli, Peter Lee Lawrence [Karl Hirenbach], Zora Gheorghieva, Silvano Tranquilli; origine: Italia; produzione: Elis Cinematografica; durata: 80’

Silvia è una ragazza che appartiene a una famiglia dell’alta borghesia. Odia profondamente i genitori, che, per reazione, la costringono a stare in un albergo isolato, in una località di mare, insieme a loro. Rifiuta di adeguarsi alle loro regole e diventa l’amante di Paolo, un giovane e arrabbiato contestatore della società borghese. Primo film di Roberto Natali, autore anche della sceneggiatura con Adriano Asti, Il mio corpo con rabbia vuole essere una sorta de I pugni in tasca e di Grazie zia al femminile con la bella e ribelle Antonia Santilli, al posto di Lou Castel.

Al termine della proiezione sarà proposto il finale alternativo del film
a seguire 

Incontro con Roberto Natale

ore 20.30
Colpire al cuore (1982)

Regia: Gianni Amelio; soggetto e sceneggiatura: G. Amelio, Vincenzo Cerami; fotografia: Antonio Nardi; scenografia: Marco Dentici; costumi: Lina Nerli Taviani; musica: Franco Piersanti; montaggio: Anna Napoli; interpreti: Jean-Louis Trintignant, Laura Morante, Sonia Gessner, Laura Nucci, Vanni Corbellini, Vera Rossi; origine: Italia; produzione: Antea Cinematografica, Rai; durata: 109’

«Con Colpire al cuore [...] Gianni Amelio riprende la questione padri-figli al centro de La tragedia di un uomo ridicolo per declinarla nell’incomunicabilità tra un ex partigiano (Jean-Louis Trintignant), professore all’università di Milano con frequentazioni nell’ambiente della lotta armata, e il figlio quindicenne, un giovane anagraficamente già fuori dalla generazione dei terroristi, ma che a questa è costretto a rapportarsi per tentare di comprendere il padre e la realtà plumbea che lo circonda. [...] Tra i maggiori meriti del film c’è quello di aver saputo descrivere con precisione un certo ambiente intellettual-borghese milanese (lo stesso in cui maturò l’omicidio di Walter Tobagi)» (Uva).

Ingresso gratuito
a seguire

Relazione dello psicanalista Giovanna Montinari e incontro moderato da Fabio Castriota 

domenica 22

Gérard Philipe, un mito intramontabile

«Eccolo, il Cid di vent’anni, bello come Achille, fiero come Orlando, pieno di fiamme, vivo e grazioso, eroico ed innamorato, che Corneille ha dato agli umani e così pochi attori – nessuno da quando sono nato – hanno impersonato secondo i nostri sogni! [...] Ed eccolo, è Gérard  Philipe [...]. Tutto il testo meraviglioso sembra reinventato dalla sua bocca ispirata», scrive Robert Kemp su «Le Monde» nel 1951.  Stesso prodigio per la sua interpretazione del protagonista del Principe di Homburg di Heinrich von Kleist. Riesce a dare un senso alla scena difficile dove il Principe supplica per la sua grazia. Mentre con altri attori lo spettatore disprezza il personaggio, con Gérard Philipe il pubblico intravede, più della codardia, la voglia di vivere che spinge il Principe a supplicare. Le sue interpretazioni di questi due ruoli teatrali sono diventate leggendarie, a tal  punto che ancora oggi, un attore che sceglierà di interpretarli in Francia soffrirà del paragone con il suo illustro predecessore. 

Ma nel mondo intero è soprattutto un mito cinematografico: il simbolo della gioventù del dopoguerra grazie a Il diavolo in corpo (1948) di Claude Autant-Lara, per il quale viene anche premiato a Venezia, e a Fanfan la Tulipe (1952) di Christian-Jaque, che lo farà diventare un idolo eroico. Nel 1949 incontra il regista René Clair con il quale gira La bellezza del diavolo, un altro dei capisaldi della sua carriera cinematografica, dove interpreta due parti, quella di Mefisto e quella di Faust giovane/Enrico. Impressionante la scena in cui, avendo appena Faust ritrovato la gioventù, l’attore riesce a farci percepire l’anima di un vecchio in un corpo giovane, che non crede di aver ritrovato la sua forza e il suo vigore. 
Tante sono le parti memorabili della sua breve carriera: il principe Myyskin in L’idiota (1946) di Georges Lampin, Fabrizio Del Dongo ne La Certosa di Parma (1948) di Christian-Jaque, il medico alcolizzato de Gli orgogliosi di Yves Allégret (1953), Julien Sorel ne L’uomo e il diavolo (1952), uno scommettitore donnaiolo ne Le grandi manovre di René Clair (1955), Amedeo Modigliani in Montparnasse 19 (1958) di Jacques Becker, Valmont in Relazioni pericolose (1958) di Roger Vadim, il sognatore de Le Belle della notte (1952) di René Clair, l’assassino de La via del rimorso (1949) di Yves Allégret, e altre.

Gérard Philippe è morto il 25 novembre 1959, pochi giorni prima del suo trentasettesimo compleanno. Cinquant’anni dopo il suo mito e il suo ricordo sono ancora presenti, è senza dubbio ancora considerato il più grande attore francese che sia mai esistito, uno dei più popolari e dei più amati dai francesi stessi.

Programma a cura di Gabrielle Lucantonio

ore 17.00

Villa Borghese (1953)

Regia: Gianni Franciolini; soggetto: Ennio Flaiano, Giorgio Bassani, Ercole Patti, Sergio Amidei da un’idea di S. Amidei; sceneggiatura: E. Flaiano, G. Bassani, E. Patti, S. Amidei, con la collaborazione di Liana Ferri, Armando Curcio, Rodolfo Sonego, Age & Scarpelli, Jean Bernard Luc; fotografia: Mario Bava; costumi: Neglena Assenkoff; musica: Mario Nascimbene; montaggio: Adriana Novelli; interpreti: Gérard Philipe, Vittorio De Sica, Giovanna Ralli, Maurizio Arena, Eduardo De Filippo, François Perier; origine: Italia/Francia; produzione: Astoria Film, Productions Sigma-Vog; durata: 89’

«Ad ottobre Gérard raggiunse Roma per girare con il regista Gianni Franciolini lo sketch Il bacio nel film Villa Borghese. Il celebre parco romano faceva infatti da sfondo ad una serie di intricate vicende amorose attraverso sei episodi differenti. Per la terza volta Gérard si ritrovò a lavorare accanto a Micheline Presle» (Capua). Scritto da Sergio Amidei, si sentono i pensieri dei due amanti durante un lungo bacio. Si capisce che la relazione si sta avviando verso la sua conclusione. 

Gérard Philipe e Micheline Presle erano stati alcuni anni prima, nel 1947, François e Marthe, i due protagonisti de Le diable au corps di Claude Autant-Lara, una delle coppie leggendarie (e sfortunate) del cinema francese. Ritrovarli anni dopo nella parte di due amanti (al di la del tempo, poiché il film di Autant-Lara si svolgeva durante la guerra di 1914-’18 e Villa Borghese si svolge negli anni Cinquanta), stanchi della loro relazione, può fare immaginare un altro finale, meno romantico, di quel film,  se Marthe non fosse morta. 

Villa Borghese consente a Gérard Philipe di ritornare a Roma dopo le riprese de La bellezza del diavolo di René Clair.

ore 19.00

Fanfan la Tulipe (1952)

Regia: Christian-Jaque; adattamento: Christian-Jaque, Henri Jeanson, René Wheeler; sceneggiatura: René Wheeler, René Fallet; costumi: Robert Gys; musica: Georges Van Parys, Maurice Thieret; interpreti: Gérard Philipe, Gina Lollobrigida, Noël Roquevert, Geneviève Page, Marcel Herrand, Jean-Marc Tennberg; origine: Francia; produzione: Films Ariane, Filmsonor, Produzione Film Giuseppe Amato; durata: 102’

«Il copione finale fu una storia d’amore e di azione intrisa di umorismo e da continui colpi di scena, ambientata all’epoca di Luigi XV e della guerra dei Sette anni. Per il personaggio principale Christian-Jaque non ebbe in mente che Gérard con il quale aveva già lavorato ne La Certosa di Parma e in un episodio di Ricordi perduti. Senza perdere tempo, l’attore iniziò a prendere lezioni di scherma e annunziò che non avrebbe usata nessuna controfigura nelle scene più pericolose del film» (Capua). «Il piacere che provai quando scendendo all’aeroporto di Orly, trovai ad attendermi un grande regista come Jaque e un grande attore come Philipe. Non lo avevo mai conosciuto prima e credevo che si sarebbe dato delle arie con l’ultima arrivata “italiana”. Invece fu così cordiale, simpatico e comprensivo, da commuovermi. Stringemmo subito amicizia e le mie paure svanirono: Gérard non soltanto mi aiutava a trovarmi a mio agio quando recitavamo insieme, ma molte ore del suo tempo libero le perdeva per insegnarmi il francese, che ancora non conoscevo» (Lollobrigida).

ore 21.00

La bellezza del diavolo (1950)

Regia: René Clair; soggetto e sceneggiatura: R. Clair, Armand Salacrou; fotografia: Michel Kelber; scenografia: Léon Barsacq, Franco Lolli; costumi: Mayo [Antoine Malliarakis]; musica: Roman Vlad; montaggio: James Cuenet; interpreti: Gérard Philipe, Michel Simon, Nicole Besnard, Simone Valère, Carlo Ninchi, Paolo Stoppa; origine: Italia/Francia; produzione: Universalia Produzione, Enic, Franco-London Film; durata: 91’

«“ La beauté du diable” è una frase idiomatica francese  che corrisponde alla nostra “bellezza dell’asino”, ossia alla giovinezza effimera. Clair aveva ripresa l’antica leggenda nordica di Faust riadattandola in versione moderna. Nel film l’ormai anziano dotto Faust, interpretato da Michel Simon, uno dei mostri sacri del cinema francese, accettava il patto con Mefistofele di ritornare giovane e bellissimo (Gérard) in cambio dell’anima. L’originalità della sceneggiatura, scritta in collaborazione con Armand Salacrou, consisteva nei continui riferimenti all’attualità (guerra, gas aviazione e perfino alla bomba atomica). [...] La bellezza del diavolo fu presentato in anteprima in una serata di gala all’Opéra di Parigi il 16 marzo 1950. La pellicola venne proiettata ad un pubblico selezionato fra cui era presente il presidente della Repubblica Auriol, l’ambasciatore d’Italia e molte personalità» (Capua). «Gérard Philipe, amabile di natura con tutti, aveva raddoppiato la sua gentilezza nei confronti di Michel Simon. Gli testimoniò subito la sua ammirazione e la sua considerazione. Ma non c’era niente da fare. Fin dal primo giorno Michel aveva detestato Gérard. Per una ragione molto più importante: Gérard era bello» (R. Clair).

lunedì 23

chiuso

24-26 novembre

La natura del cinema.  L’esperienza dello spazio nel cinema di John Ford e Jean-Marie Straub-Danièle Huillet 
La Natura del Cinema nel vivere la Natura delle Cose attraversando il mondo, lo spazio vasto della Monument Valley e il bosco di Buti. 

«Sì, amo la Monument Valley e la riserva Navajo. Mi piace girare laggiù. Sono praticamente uno dei loro, qualcosa come un capo adottivo. In realtà sono il solo che lasciano girare nei luoghi segreti e sacri, là dove i loro morti sono seppelliti, sui luoghi dei loro combattimenti eroici. Non lasciano penetrare nessun altro in quei luoghi, sapete, sono gente molto indipendente e selvatica, un buon popolo; loro non sono mai stati vinti. […] Quando voglio andare in vacanza torno a girare nella Monument Valley. È un luogo magnifico, selvaggio e solitario; mi piace molto impregnarmi dell’ambiente di un luogo prima di girare. Sicuro organizzo in precedenza i punti essenziali del film, ma all’interno di un quadro preciso mi affido molto all’istinto, soprattutto in ciò che concerne la scelta dei luoghi del “tournage”. Se, per esempio, c’è qui un fiume, un albero, con lo sfondo delle montagne, e se a lato tutto è piano, tu piazzi la macchina dove è più bello e girate ciò che, sullo schermo, sapete che verrà meglio. Esperienza e istinto: è tutto. Ogni volta, però, i problemi tornano nuovamente» (John Ford).
«In uno spazio naturale, si tratta di creare un’architettura, altrimenti non esiste. Come faceva Fritz Lang. C’è lì un vecchio lavatoio ricoperto di muschio, una costruzione degli uomini, che non serve più da almeno quarant’anni, con tubi che portavano l’acqua più in basso nella forra, e tutti gli assistenti volevano toglierli, proprio quello che non bisogna fare! Poi c’erano dei muri e alcuni alberi abbattuti, alcuni dalla tempesta, che il contadino voleva togliere, e gli abbiamo detto di non toccarli. Quando si dispone di uno spazio come quello, bisogna trovare tre punti di caduta, e fare in modo che questo spazio diventi un’architettura, senza farsi affascinare dai tronchi d’albero o cose così. Ho fatto questo film perché conoscevo questo pendio da due anni e mezzo, perché situato proprio sotto la casa che il teatro di Buti ci aveva trovato per viverci con le nostre bestiole. Giravo intorno e non avevo mai avuto il coraggio di scendervi. All’inizio abbiamo cercato di trovare un luogo che sarebbe stato più “naturalista”, poi ho smesso con queste stupidaggini e finalmente sono sceso, me ne sono innamorato e questo vallone è diventato il personaggio principale del film: ecco una risposta concreta che non sarebbe dispiaciuta a John Ford!» (Jean-Marie Straub a proposito di Operai, contadini). 

Il programma è a cura di Boudu e Fulvio Baglivi

                                                                                                                                 Esperienza 
                                                                                                                      Tutti i luoghi che ho visto, 
                                                                                                                                        che ho visitato, 
                                                                                                                               ora so – ne son certo: 
                                                                                                                             non ci sono mai stato.

                                                                                                                           Giorgio Caproni, 1972

martedi 24

ore 20.00

Le streghe (2009) 

Regia: Jean-Marie Straub; testo: dal dialogo Le streghe in Dialoghi con Leucò di Cesare Pavese; sceneggiatura: J.-M. Straub; fotografia: Renato Berta, Jean-Paul Toraille, Irina Lubtchansky; musica: Ludwig van Beethoven; montaggio: Catherine Quesemand; interpreti: Giovanna Daddi, Giovanna Giuliani; origine: Italia/Francia; produzione: Straub-Huillet, Teatro Comunale Francesco di Bartolo di Buti, Martine Marignac, Pierre Grise Productions, Studio National des Arts Contemporains; durata: 21’ (prima edizione) 
«CIRCE - …Mi ha chiamata coi nomi di tutte le dee, delle nostre sorelle, coi nomi della madre, delle cose della vita. Era come una lotta con me, con la sorte. Voleva chiamarmi, tenermi, farmi mortale. Voleva spezzare qualcosa. Intelligenza e coraggio ci mise – ne aveva – ma non seppe sorridere mai. Non seppe mai cos’è il sorriso degli déi – di noi che sappiamo il destino» (Cesare Pavese, Le Streghe, in Dialoghi con Leucò, 1947).
Copia proveniente dalla Cineteca di Bologna - Ingresso gratuito
a seguire

Quei loro incontri (2005)
Regia: Jean-Marie Straub e Danièle Huillet; testo: dagli ultimi cinque dialoghi da Dialoghi con Leucò di Cesare Pavese; sceneggiatura: D. Huillet, J.-M. Straub; fotografia: Renato Berta, Jean-Paul Toraille, Marion Befve; musica: Gustav Mahler, Heinrich Shutz; montaggio: D.Huillet, J.-M. Straub; interpreti: Angela Nugara, Vittorio Vigneri, Grazia Orsi, Romano Guelfi, Angela Durantini, Enrico Achilli; origine: Italia/Francia; produzione: Straub-Huillet, Teatro Comunale Francesco di Bartolo di Buti, Martine Marignac, Pierre Grise Productions, Le Fresnoy: Studio National des Arts Contemporains; durata: 65’

Uno dei capolavori più definitivi di Danièle Huillet e Jean-Marie Straub, dagli ultimi dialoghi di Dialoghi con Leucò di Pavese, è il raggelante, tenero, duro e lucido scambio impari e spietato tra “gli uomini e gli dei”. Ultimo film girato da Danièle Huillet.
Copia proveniente dalla Cineteca di Bologna - Ingresso gratuito
ore 21.30

Ombre rosse (Stagecoach, 1939)
Regia: John Ford; soggetto: dal racconto Stage to Lordsburg di Ernest Haycox;  sceneggiatura: Dudley Nichols, Ben Hecht; fotografia: Bert Glennon; scenografia: Wingate Smith; costumi: Walter Plunkett; musica: W. Franke Harling, Leo Shuken, Gerard Carbonara [non accreditato], Richard Hageman, Louis Gruenberg; montaggio: Dorothy Spencer, Walter Reynolds; interpreti: John Wayne, Claire Trevor, John Carradine, Donald Meek, Louise Platt, Tim Holt; origine: Usa; produzione: John Ford [non accreditato], Walter Wanger, United Artists; durata: 97’ 

Verso il 1880 una diligenza trasporta una prostituta, un dottore alcolizzato, la moglie incinta di un ufficiale, un sudista rovinato, un banchiere ladro, un rappresentante di whisky e uno sceriffo. Per strada si aggiunge l’uomo che questi ricerca… Primo film di Ford girato nella Monument Valley.

mercoledì 25

ore 17.00
Il ginocchio di Artemide (2008)
Regia: Jean-Marie Straub; testo: dal dialogo La belva in Dialoghi con Leucò di Cesare Pavese; sceneggiatura: D. Huillet, J.-M. Straub; fotografia: Renato Berta, Jean-Paul Toraille, Marion Befve; musica: Gustav Mahler, Heinrich Shutz; montaggio: Nicole Lubtchansky; interpreti: Dario Marconcini, Andrea Bacci; origine: Italia/Francia; produzione: Straub-Huillet, Teatro Comunale Francesco di Bartolo di Buti, Martine Marignac, Pierre Grise Productions, Studio National des Arts Contemporains; durata: 26’ (prima edizione) 

«Quando ripensi nottetempo alla radura che hai veduto e traversato di giorno, e là c’è un fiore, una bacca che sai, che oscilla al vento, e questa bacca, questo fiore, è una cosa selvaggia, intoccabile, mortale, fra tutte le cose selvagge? Capisci questo? Un fiore che è come una belva? Compagno, hai mai guardato con spavento e con voglia la natura di una lupa, di una daina, di una serpe?» (Cesare Pavese, La belva, in Dialoghi con Leucò, 1947).
Copia proveniente dalla Cineteca di Bologna - Ingresso gratuito
ore 17.30

La carovana dei Mormoni (Wagon Master, 1950)
Regia: John Ford; soggetto e sceneggiatura: Frank S. Nugent, Patrick Ford; fotografia: Bert Glennon; musica: Richard Hageman; montaggio: Jack Murray ; interpreti: Ben Johnson, Joanne Dru, Harry Carey Jr., Ward Bond, Charles Kemper, Alan Mowbray; origine: Usa; produzione: John Ford, Merian C. Cooper, Argosy Pictures, RKO; durata: 86’ 

Nel 1870 una carovana di Mormoni è diretta nello Utah, a guidarla ci sono due giovani allevatori di cavalli. Indiani e banditi provano a fermare il loro cammino. Il film segna il ritorno di Ford nella Monument Valley dopo Ombre rosse, altri esterni furono girati nella Professor Valley nello Utah.

ore 19.00

Operai, contadini (2001)
Regia: Jean-Marie Straub e Danièle Huillet; testo: dal romanzo Donne di Messina di Elio Vittorini e altri testi dello stesso autore; sceneggiatura: D. Huillet, J.-M. Straub; fotografia: Renato Berta, Jean-Paul Toraille, Marion Befve; montaggio: D. Huillet, J.-M. Straub; interpreti: Angela Nugara, Giacinto Di Pascoli, Giampaolo Cassarino, Enrico Achilli, Angela Durantini, Martina Gionfriddo; origine: Italia/Francia; produzione: Straub-Huillet, Teatro Comunale Francesco di Bartolo di Buti, Martine Marignac, Pierre Grise Productions, Le Fresnoy: Studio National des Arts Contemporains; durata: 123’

«È una storia di rifugiati del dopoguerra, tra cui alcuni siciliani, che si incontrano tra Bologna e Modena e cercano di sopravvivere. È un racconto d’inverno, una storia che si narra vicino al fuoco, come in tutti i nostri film, ma qui è raccontata sotto il sole e gli alberi. Il terzo aspetto del film è che si tratta di un film dell’orrore, la storia di un inverno che si è trasformato in orrore» (Straub).

ore 21.30

Joachim Gatti, Variation de lumiére (2009)
Regia: Jean-Marie Straub; testo: da Discours sur l’origine et les fondements de L’Inegalité parmi les hommes di Jean Jacques Rousseau; fotografia: Renato Berta; origine: Italia/Francia; durata: 2’
Joachim Gatti ha perso un occhio durante uno scontro con la polizia francese, il film di Straub farà parte di un dvd collettivo in suo sostegno che è in lavorazione in Francia.

a seguire

Sfida infernale (My Darling Clementine, 1946)

Regia: John Ford; soggetto: Sam Hellman;  sceneggiatura: Samuel G. Engel, Winston Miller; fotografia: Joseph McDonald; scenografia: James Basevi, Lyle R. Wheeler; costumi: René Hubert; musica: Ciril J. Mockridge; montaggio: HenryDorothy Spencer

 HYPERLINK "http://it.movies.yahoo.com/artisti/r/walter-reynolds/index-469693.html" ; interpreti:  Fonda, Linda Darnell, Victor Mature, Cathy Downs, Walter Brennan, Tim Holt; origine: Usa; produzione: Samuel G. Engel, 20th Century Fox; durata: 97’

La storia di Wyatt Earp e dei suoi giorni a Tombstone: l’amicizia con il tubercolotico “Doc” Holloday e la famosa sfida all’OK Corral. Sfida Infernale è il rifacimento personalizzato di Frontier Marshal (1939) di Allan Dwan, ma è solo dopo il film di Ford che la storia di Wyatt Earp è diventato un classico ripreso più volte negli anni successivi da diversi cineasti. Tutti gli esterni furono girati nella Monument Valley.

Versione originale con sottotitoli italiani

giovedì 26

ore 17.00

I dannati e gli eroi (Sergeant Rutledge, 1960)

Regia: John Ford; soggetto e sceneggiatura: Willis Goldbeck, James Warner Bellah; fotografia: Joseph McDonald; scenografia: Eddie Imazu; costumi: Marjorie Best; musica: Ciril J. Mockridge; montaggio: Dorothy Spencer

 HYPERLINK "http://it.movies.yahoo.com/artisti/r/walter-reynolds/index-469693.html" ; interpreti: Jeffrey Hunter, Constance Towers, Woody Strode, Billie Burke, Juano Hernandez, Willis Bouchey; origine: Usa; produzione: Ford Productions, Warner Bros.; durata: 111’
Intorno al 1880 un giovane tenente difende il sergente di colore Braxton Rutledge ingiustamente accusato di stupro. Incrocio tra il genere processuale e il western, con gli esterni girati nella Monument Valley. Violento atto di accusa di John Ford all’America razzista e perbenista.

ore 19.00

Umiliati che niente di fatto o toccato da loro, di uscito dalle mani loro, risultasse esente dal diritto di qualche estraneo (Operai, contadini - seguito e fine, 2002)
Regia: Jean-Marie Straub e Danièle Huillet; testo: dal romanzo Donne di Messina di Elio Vittorini e altri testi dello stesso autore; sceneggiatura: D. Huillet, J.-M. Straub; fotografia: Renato Berta, Jean-Paul Toraille, Marion Befve; montaggio: D. Huillet, J.-M. Straub; interpreti: Rosalba Curatola, Aldo Fruttuosi, Romano Guelfi, Paolo Spaziani, Federico Ciaramella, Daniele Vannucci; origine: Italia/Francia/Germania; produzione: Straub-Huillet, Teatro Comunale Francesco di Bartolo di Buti, Martine Marignac, Pierre Grise Productions, Werner Dütsch, Le Fresnoy: Studio National des Arts Contemporains; durata: 35’ 

Straub e Huillet proseguono, dopo Operai, contadini, nella personale rilettura del romanzo Donne di Messina di Elio Vittorini, che racconta la storia di una comunità sorta in Italia nel secondo dopoguerra, formata da operai e contadini, e costituita da persone di diversa provenienza. Il suo scontro con una prassi economica e politica ne determina la fine.

Giornata Nazionale del Nuovo Cinema Italiano

La Giornata Nazionale del Nuovo Cinema Italiano si svolge oggi in tutta Italia, per iniziativa del portale nazionale CinemaItaliano.info, in collaborazione con i cinema ed i cineclub più attenti alla nuova scena cinematografica italiana.

Tanti eventi si tengono in contemporanea in tutta la Penisola, con proiezioni di film italiani prodotti negli ultimi mesi e la partecipazione dei rispettivi registi, che raccontano il loro film e rispondono alle domande del pubblico.

L'iniziativa è sostenuta anche dall’Istituto Italiano di Cultura di Berlino, con la proiezione, sempre oggi, di film italiani in tre città tedesche (Berlino, Francoforte, Heidelberg).
Al Cinema Trevi viene proposto Becket del regista emergente Davide Manuli, presentato e accolto favorevolmente al Festival di Locarno 2008. Manuli sta ora preparando una nuova versione della storia di Kaspar Hauser.
ore 20.30

Incontro moderato Pierpaolo De Sanctis con Davide Manuli

a seguire

Becket (2009)

Regia: Davide Manuli; soggetto e sceneggiatura: D. Manuli; fotografia: Tarek Ben Abdallah; scenografia: Mario Courrier; costumi: Valentina Stefani; montaggio: Rosella Mocci; interpreti: Luciano Curreli, Jerome Duranteau, Fabrizio Gifuni, Simona Caramelli, Paolo Rossi, Roberto “Freak” Antoni; origine: Italia; produzione: Blue Film, Shooting Hope Production; durata: 80’

Freak e Jajà si trovano in una terra di nessuno, senza data né tempo. L’uomo non abita più il pianeta. Solo qualche strano personaggio sopravvissuto appare raramente. I due protagonisti si incontrano a una fermata del bus in mezzo al nulla, senza conoscersi. Il bus arriva, ma non si ferma. Era il bus che portava a Godot, il Dio che si è manifestato al di là della montagna sotto forma di sonorità musicale. Avendo perso il bus, Freak e Jajà decidono allora di cercarlo a piedi. Iniziano così un viaggio che  farà loro incontrare i bizzarri personaggi che abitano questa landa. «In questo film c’è Samuel Beckett, Abel Ferrara, Luis Buñuel, ma soprattutto tanta nausea per il cinema italiano limitrofo» (Roberto Silvestri). «Autore di quell’opera speciale che è Girotondo, giro attorno al mondo, ora propone un’altro piccolo (solo per budget e tempi di lavorazione, 13 giorni) gioiello» (Sollazzo).  «Il film diventa un viaggio non pedante che fa “incontrare” Cipri & Maresco e Wenders, Straub e Pasolini, il western e l’on the road» (Castellano). Il film ha vinto il Premio della critica indipendente a Livorno e a Siena e il Premio Speciale della Giuria a Sulmona.
Ingresso gratuito
venerdì 27

(In)visibile italiano: Il cinema terminal(e) di Paolo Breccia

                                                                                               «La vita è un volo dopo uno sgambetto»

                                                                                                               dal film Terminal

Paolo Breccia, nato a Pisa il 25 marzo 1941, è tra i cineasti italiani più appartati, così come il suo cinema autoriale, spesso criptico e sperimentale, da sempre invisibile. Dopo la laurea in legge, ha frequentato il corso di regia al Centro Sperimentale di Cinematografia e si è diplomato nel 1968. «Era il ’68. Io frequentavo il Centro Sperimentale e venne nominato Roberto Rossellini come direttore del Centro», ricorda Breccia in un’intervista, «Rossellini era un personaggio al contempo geniale e “irresponsabile”, che ci lasciò liberi di fare quel che volevamo... fu una sorta di autogestione. Ottenni tremila metri di pellicola, in sostanza la durata di un lungometraggio, con i quali feci un film, abbastanza delirante: Sul davanti fioriva una magnolia, che andò anche, in una sezione collaterale, a Venezia. Il film piacque a molti, persino a Bernardo Bertolucci, che mi disse: “Adesso, dopo avere fatto un film così, non ti resta che scrivere una storia. E dopo è fatta”... Non fu buon profeta». Nonostante qualche positivo apprezzamento critico (qualcuno commentò con queste parole: «memorabile frutto “maudit” fuori stagione, il più limpido dei film ermetici, il più ottimista dei film apocalittici, il più romanzesco dei film didattici») il film resta inedito nelle pubbliche sale. Nel 1969 realizza il suo secondo lungometraggio Immortalità - Camillo Torres, un prete guerrigliero, anch’esso presentato alla Mostra del Cinema di Venezia all’interno della rassegna Nuove tendenze del cinema italiano. Forse a causa della durata breve, 59 minuti, il film non è stato distribuito. La sua opera più “ricca” e “visibile” è Terminal (1975): «Arrivo quindi a Terminal, che invece ebbe una via molto più tradizionale, più normale, burocratica, essendo un articolo 28. Un buon budget, finalmente, anche perché in più ci mise l’Italnoleggio che diede un contributo. In realtà, aveva un certo sostegno economico, il film; e la garanzia, questa volta, della distribuzione. Che difatti poi c’è stata, per quanto minima». «Se oggi il regista dice che gli sta bene che il suo film sia stato plagiato in toto da Solinas per la sceneggiatura di Mr Klein», scrive giustamente Davide Pulici, «la cosa deve stare bene anche a noi. Però ci permettiamo almeno di aggiungere che il Berger di Terminal (doppiato da Sergio Graziani) non sfigura a petto col Delon di Losey e che la pellicola italiana non ristagna né annoia mai». Ma i soli dodici milioni d’incasso fanno cadere il regista nell’oblio. Collabora in qualità di sceneggiatore nei film degli amici e colleghi Emidio Greco e Amedeo Fago, fa un po’ di televisione, in particolare il documentario Roma Termini, e scrive soprattutto diverse sceneggiature inedite come La costa dei barbari, realizzata insieme con il giornalista Dante Matelli. Il suo ultimo film risale al 1991, anch’esso enigmatico, apocalittico, “terminale”: Cena alle nove. 

ore 17.30

Terminal (1975)

Regia: Paolo Breccia; soggetto e sceneggiatura: P. Breccia; fotografia: Gianni Bonicelli; scenografia: Amedeo Fago; costumi: Mariolina Bono; musica: Giovanna Marini; montaggio: Sergio Nuti; interpreti: William Berger, Mirella D’Angelo, Niccolò Piccolomini, Rossella Or, Giuliana Calandra, Ezio Marano; origine: Italia; produzione: Cooperativa Bocca di Leone; durata: 110’ 

Apologo sul tema del potere e sui mezzi forti per conquistarlo, avvolto in una struttura da giallo al servizio del cinema politico di quegli anni, in uno scenario futuristico dagli echi vagamente kafkiani. «All’epoca mi interessava un tipo di cinema metaforico, ma da una parte in cui la metafora fosse contenuta all’interno di una struttura convenzionale. […] Avevo fondamentalmente due archetipi – esistenti sia nella letteratura sia nel cinema – sulla cui variazione, rivisitazione volevo lavorare: il tema del sosia e il tema di Jekyll & Hyde. Mischiando le due cose, arrivai alla storia del film, uno che entra nella vita di un altro…» (Breccia). Nella colonna sonora si segnalano ben quattro pezzi dei Perigeo, storico gruppo jazz-progressive italiano.

Vietato ai minori di anni 18
ore 19.30

Immortalità - Camillo Torres, un prete guerrigliero (1969)

Regia: Paolo Breccia; soggetto e sceneggiatura: P. Breccia; fotografia: Luigi Verga; musica: Walter Camurri; interpreti: Felipe Escobar, Maria Victoria Uribe, Natanale Diaz, Jesus Soto, Magola Cogollos; origine: Italia; produzione: Leonardo Palmieri Produzioni Cinematografiche; durata: 59’

Il film racconta la storia di Camilo Torres, il sacerdote-guerrigliero colombiano, attraverso tre giovani personaggi che sintetizzano la realtà sociale dell’America Latina. Il primo Camillo ricorda il periodo iniziale della vita Torres: è uno studente universitario dell’alta borghesia di Bogotà e muore durante una manifestazione studentesca assistito dal sacerdote nero Camillo. Questo secondo Camillo rappresenta il periodo sacerdotale di Torres, la sua attività sociale e le sue delusioni culminanti con l’abbandono dello stato religioso e l’adesione alla guerriglia. Il terzo Camillo è il contadino, che diventa un capo della guerriglia e viene ucciso. «La figura di Camillo non è aggiunta, è premessa al film; uso solo il suo nome e non ho avuto la pretesa di ricostruirne la vita» (Breccia).

ore 20.45

Incontro con Paolo Breccia

a seguire

Cena alle nove (1991)

Regia: Paolo Breccia; soggetto e sceneggiatura: P. Breccia; fotografia: Massimo Lupi; scenografia e costumi: Beatrice Scarpato; musica: Juan Bacalov; montaggio: Bruno Sarandrea; interpreti: Gianluca Favilla, Antonella Attili, Valerio Andrei, Lea Barletti, Ilaria Borrelli, Wladimiro Guadagno; origine: Italia; produzione: Antea; durata: 72’

«Non succede nulla, succede tutto in Cena alle nove, corale “movimento poetico” di Paolo Breccia, uno dei più sfortunati “piccoli film” degli ultimi anni, immeritatamente ignorato dalla distribuzione e dalla critica. Lo sguardo cinematografico di Breccia [...] pedina, insinuante e curioso, feroce e ironico, frementi frammenti d’una quotidianità qualunque, colta come per caso. Il fulcro dell’azione è una cena commemorativa d’un gruppo di giovani amici, ma il luogo si espande all’intero caseggiato [...]. Tutto scorre, niente cambia. Le parole, i dialoghi, le emozioni virano sopra le righe. Le azioni sprofondano nell’irrealismo. Il disagio pulsa. L’ironia è un avamposto della disillusione. La sopravvivenza è resistenza. L’alba torna a schiarire le oscurità della mente, a risvegliare i corpi» (Fabio Bo).

sabato 28

chiuso
domenica 29

Paolo Gioli. Un cinema dell’impronta

L’artista veneto Paolo Gioli è conosciuto più come fotografo che come cineasta, ma sono ormai quarant’anni che, instancabilmente e con grande coerenza, porta avanti una ricerca in campo cinematografico che non ha pari nel panorama italiano. Gioli interroga la stessa possibilità di formazione dell’immagine cinematografica, a partire dagli strumenti tecnici e dai materiali (la pellicola, la mdp, gli obiettivi, l’otturatore) che ne costituiscono la base. Come un moderno alchimista nel suo laboratorio manomette le macchine, le riduce al proprio grado zero o le ibrida al fine di definire – e contemporaneamente ri-definire – la natura materica dell’immagine e quella illusoria del suo movimento. Risale la corrente della storia del cinema (e della fotografia), ne ripercorre i sentieri meno battuti o dimenticati, non in una dimensione nostalgica, ma, al contrario, per rimettere in circolo potenzialità inascoltate ma altrettanto ricche. Nel contempo, la storia delle immagini si intreccia in una dimensione critica con quella con la S maiuscola, moltiplicando i livelli di senso e di lettura. I film che proponiamo sono solo parte della lunga filmografia di Gioli, che conta più di trenta titoli, ma sono esemplificativi del lavoro del cineasta, poiché uniscono al carattere analitico e concettuale della sua ricerca rigorosa una carica sensuale e ipnotica di grande effetto. Cominciamo con il suo primo film del 1969 Commutazioni con mutazioni, e attraversando i quattro decenni successivi, presentiamo alcune delle sue opere più conosciute ed apprezzate a livello internazionale, fino a giungere agli ultimi lavori, realizzati nel 2009 in occasione della retrospettiva a lui dedicata dalla 45° Mostra Internazionale del Nuovo Cinema di Pesaro.

Giornata a ingresso gratuito
ore 17.00

Commutazioni con mutazione (1969)

Regia, fotografia e montaggio: Paolo Gioli; produzione: Vampa production; durata: 6’

«Composto da formati di tre nature diverse e fatti coesistere: Super8, 16mm e 35mm in un unico supporto originario 16mm, bianco. Le misure diverse hanno fatto sì che le loro interlinee primitive venissero a contatto e regolate (e con loro le immagini) da un unico ritmo diabolico. I formati suddetti sono stati alternativamente incollati con nastro adesivo trasparente, frammento su frammento» (Gioli).

a seguire

Tracce di tracce (1969) 

Regia, fotografia e montaggio: Paolo Gioli; produzione: Vampa production; durata: 7’
«Eseguito e stampato a due mani, vale a dire: fatto uso di tutte le impronte possibili della mano e del braccio destro su inchiostro di pennarello fresco, carta vetrata, timbri, ecc. Il tutto su pellicola bianca non emulsionata» (Gioli).

a seguire

Immagini disturbate da un intenso parassita (1970)

Regia, fotografia e montaggio: Paolo Gioli; produzione: Vampa production; durata: 38’
«Di gran lunga il più complesso e faticoso lavoro da me attuato sulle immagini-video. Diviso da titoli-poema e da allocuzioni visual-strutturali ha per protagonisti detti geometrici forniti dal quadrato in prima persona e da altri corpi plastici provenienti dal quadrato medesimo. Il cascame d’immagine viene a formarsi all’interno e ai bordi dei corpi suddetti, formato e trasformato da successivi interventi diretti anche sullo schermo vetroso del video usato come tavola luminosa, dove vengono a formarsi più strati di immagini» (Gioli).

a seguire

Secondo il mio occhio di vetro (1972)

Regia, fotografia e montaggio: Paolo Gioli; produzione: Vampa production; durata: 10’
«La natura semi-scientifica che un po’ si ritrova è data per via del meccanismo visivo stereo-stroboscopico a cui fa ricorso. Puntiglioso caricamento paradossale di alcuni profili vorticosi tra negativo e positivo su cui fa perno un sonoro di percussioni super-sincronizzato, dando vita ad un groviglio solubile solo alla percezione più attenta di un test psicovisivo» (Gioli).

a seguire

Del tuffarsi e dell’annegarsi (1972)

Regia, fotografia e montaggio: Paolo Gioli; produzione: Vampa production; durata: 10’
«Il film narra dell’opinione che l’autore ha avuto per un certo tempo dell’acqua e di un suo tuffatore. Tutto è partito da un tuffo e da un gorgo che non c’era; due modelli plastici su cui lo sguardo viziato dell’autore ha posto un’inversione filmica dell’acqua e il suo corso, del tuffatore e i gorghi inventati. Questa dilatazione non prevista della natura spontanea viene però prevista nella natura poco spontanea del tuffatore che, dopo ripetuti slanci, trova finalmente quello un po’ fatale e un po’ desiderato» (Gioli).

a seguire

Immagini reali, immagini virtuali (1972)

Regia, fotografia e montaggio: Paolo Gioli; produzione: Vampa production; durata: 10’
«Film che ha scelto come master il proprio negativo e con sé totalmente finisce. Più precisamente quasi-positivo o non del tutto negativo, trattiene due personaggi in continua solitudine affliggendoli di visioni e apparizioni dell’età dell’uomo con l’età del cinema» (Gioli).
ore 19.00

Incontro con Adriano Aprà, Bruno Di Marino, Giacomo Daniele Fragapane, enrico ghezzi, Italo Moscati
Nel corso dell’incontro sarà presentato il volume a cura di Sergio Toffetti e Annamaria Licciardello, con dvd allegato: Paolo Gioli. Un cinema dell’impronta (Centro Sperimentale di Cinematografia, Kiwido-Federico Carra editore, 2009).

a seguire

Anonimatografo (1972)

Regia, fotografia e montaggio: Paolo Gioli; produzione: Vampa production; durata: 27’

«Questo film è stato girato a passo-uno e realizzato con durissimi avvicinamenti ottici. Anonimatografo: immagine rianimata di uno sconosciuto amateur d’inizio secolo imborghesito al focolare degli amici, con cinecamera in mano, interni ed esterni circondati dalla guerra e dalle sorelle. Ho tentato di ricostruire uno strampalato film-diario, a cui ho strappato faticosamente paginette di fotogrammi. Se ne stavano impressionati e abbandonati in negativo su una certa quantità di rullini fotografici, giuntati alla rinfusa in due rulli da sessanta metri in 35mm e acquistati da me a £ 500 da uno straccivendolo» (Gioli).
a seguire

Traumatografo (1973)

Regia, fotografia e montaggio: Paolo Gioli; produzione: Vampa production; durata: 26’
«È un film come primo motivo di conforto per quelli che temono di morire sopra forche o palchi. Diviso in tre parti: nella prima il massacro visto mediante l’automobile, la terza sullo scontro bellico, al centro bambini che pantomimano movimenti sincopati dall’alto in basso. L’imagerie clandestino e crepuscolare di uno sconsiderato personaggio in un moto d’orrore per le triplicate cadute o espulsioni da un’auto-trauma-mobile. L’alternanza della manomissione o non manomissione del suo moto originario, ci concede come motivo di conforto la visione bicorporea di sé, lungo il perimetro delle cadute da un residuo filmato di un particolarissimo e fatale slancio» (Gioli).

a seguire

L’operatore perforato (1979)

Regia, fotografia e montaggio: Paolo Gioli; produzione: Vampa production; durata: 9’
«Film desunto da uno spezzone di un vecchio e anonimo film Pathé avente la ben nota perforazione centrale, a cui sono stati aggiunti brevi frammenti estranei. Al centro della perforazione un operatore sconosciuto tenta in qualche modo di filmare parte di una storia (di sé, di chi?) apparentemente riuscendoci. Implacabile, la perforazione centrale scassa e disturba l’immagine dell’operatore, diventando essa stessa protagonista centrale, sino a diventare quasi uno schermo anzi, schermo» (Gioli).

a seguire

Filmstenopeico (l’uomo senza macchina da presa) (1973-1989)
Regia, fotografia e montaggio: Paolo Gioli; produzione: Vampa production; durata: 13’
«Questo film, come dice il titolo vertoviano, è stato eseguito senza macchina da presa, più precisamente con un utensile autoprogettato per restituire immagini liberarate dall’ottica e dalla meccanica. Il sostituirsi alla cinepresa tradizionale fa parte di un mio ormai prolungato gesto verso la spoliazione di una tecnologia di consumo, tossico della creatività pura. Questa strana cinecamera è una semplice asta cava di metallo, spessore cm 1, larga cm 2 e alta poco più di un metro. Alle estremità, due bobine raccolgono il film in 16mm. Il suo trascinamento avviene manualmente con tempi e spazi intermedi. Questi piccolissimi fori messi di fronte, per esempio, ad una figura in piedi, la vanno ad esplorare nella sua verticalità senza però alcun movimento, proprio perché ogni foro riprenderà il punto, il dettaglio in cui si verrà a trovare» (Gioli).

ore 21.30

Quando l’occhio trema (1989)

Regia, fotografia e montaggio: Paolo Gioli; produzione: Vampa production; durata: 11’
«Tutto è partito dal famigerato occhio tagliato buñueliano che ci sorprende ogni volta. Occhio di un bue, ma è l’occhio di una donna! Il turbamento dell’incisione è trasformato da me in turbamento saccadico, incontrollato dell’occhio, appunto e della sua pupilla. Sottoposto ai ritmi stroboscopici del passo-uno come in un’arcaica pre-animazione lo sguardo ne è sconvolto andando a cercare un po’ di drammaticità qua e là per il volto in rapide filastrocche cinetiche dei tondi e dello sclera. L’occhio degenere di Buñuel del bue inciso è il mio occhio di bue tremante» (Gioli).
a seguire

Metamorfòso (1991)

Regia, fotografia e montaggio: Paolo Gioli; produzione: Vampa production; durata: 12’
«Si sa che la disposizione delle immagini disegnate da Escher non è per animazioni né per pre-animazioni; anzi, tutto il loro contrario. Le sue, paiono azioni di dissolvenze metamorfiche. Un volatile sprofonda nella raffigurazione di una casa che muta in pesce, che torna volatile, ecc. Non c’è un solo batter d’ali; tutto è ripetuto e fisso, immergendosi e riemergendo in un continuum statico. Escher è tutta una lode ad una delle maggiori anime del cinema, la dissolvenza incrociata. Gli atti cinetici li ho trovati proprio lì, nella casa che muta in pesce e tutto che muta. Ho dovuto ideare passo passo specie di sequenze inesistenti e alla fine mi sono trovato a dissolvermi, ad incrociare me metamorfòso» (Gioli).

a seguire

Filmarilyn (1992)

Regia, fotografia e montaggio: Paolo Gioli; produzione: Vampa production; durata: 11’
«Questo breve film, mi sembra, alla fine, come se lo avessi ritrovato da qualche parte completamente dimenticato, come fosse stato un provino pre-cinematografico non riuscito. Tutte animazioni costruite da fotografie di un unico grosso libro. Al termine lei muore e nella simulazione viene trovata così come se fosse in una simulazione; come fossi stato io con la mia cinepresa ad entrare per primo nella sua stanza di morte» (Gioli).
a seguire

Farfallìo (1993)

Regia, fotografia e montaggio: Paolo Gioli; produzione: Vampa production; durata: 7’
«Lo sfarfallìo cinetico, il flicker, viene immesso nello sfarfallìo di farfalle riprese da piccoli libri. Il mio intento è stato, come altre volte, quello di tentare di animare ciò che sta inesorabilmente nel chiuso, nella fissità dell’inchiostro di stampa di un libro. In questa prova ho affiancato il ritmo di fotogrammi erotici nel compulsare di farfalle e eros. I cinque minuti bellissimi di ali di falene su pellicola del grande Stan Brakhage: io non avrei mai staccato ali alle farfalle, anche se… notturne» (Gioli).
a seguire

Rothkofilm (2008)

Regia, fotografia e montaggio: Paolo Gioli; produzione: Vampa production; durata: 7’
«Non è un breve documentario su Rothko, ma una mia riflessione sulle sue tele che tanto assomigliano a schermi, a fotogrammi, a interlinee. Film ricavato da due libri. Un film muto che vorrebbe essere sonoro. I ritmi, le (com)pulsazioni dei fotogrammi mi fanno pensare ad un sonoro che non conosco» (Gioli).
a seguire

Children (2008)

Regia, fotografia e montaggio: Paolo Gioli; produzione: Vampa production; durata: 6’
«Mi ha sempre interessato la sequenza di immagini nei libri, là dove c’è la possibilità di imprimere il movimento alle immagini fisse. Anche questo breve film parte da un libro che si anima ma chiude con immagini inanimate. Riflessione su una bambina del presidente degli Stati Uniti assassinato e l’altra bambina nuda, morta, sul mucchio di contadini uccisi in una strada di campagna. Da una parte, vita borghese nella grande villa con il grande fotografo, morte nella polvere dall’altra, ripresa da un fotografo di guerra» (Gioli).

a seguire

I volti dell’anonimo (2009)

Regia, fotografia e montaggio: Paolo Gioli; produzione: Vampa production; durata: 10’
«Volti e figure trovati su rullini di autore sconosciuto dei primi anni del Novecento. Ho trascinato le immagini attraverso quella che probabilmente era la sua cinepresa che avevo comprato in un vecchio negozio di Roma nel ’72. I fotogrammi [vi] si trovavano verticali e orizzontali, singoli e in brevi sequenze e così le ho lasciate sovraimprimendo [con più riprese]  e con dissolvenze naturali date dall’otturatore della vecchia cinecamera, con velocità [di ripresa] manuali, rallentamenti e arresti improvvisi. Insomma, una cinepresa che riprendeva una cinepresa e le sue viscere attraverso la sua finestrella, l’animazione di uno sconosciuto autore-sperimentatore» (Gioli).
30 novembre-6 dicembre
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