1-15 marzo Alberto Grimaldi. L’arte di produrre

6 marzo Presentazione del volume Dario Argento: Tenebre. L’analisi del film 
17 marzo Il perdente gentiluomo: omaggio ad Antonio Centa
18 marzo (In)visibile italiano: Sergio Capogna, Enzo Battaglia, Franco Indovina tre autori ingiustamente dimenticati

seconda parte
21 marzo La figura del padre tra Cinema e Psicoanalisi

22-24 marzo Donne allo specchio. Il cinema aristocratico di Paolo Spinola

25 marzo L’arte di recitare. Il cinema di Eduardo De Filippo
prima parte

25 marzo Immagini che migrano: Ditegli sempre di sì
31 marzo - 5 aprile

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

seconda parte

1-15 marzo

Alberto Grimaldi. L’arte di produrre

La Cineteca Nazionale, in occasione della pubblicazione del volume di Paola Savino Alberto Grimaldi. L’arte di produrre (Centro Sperimentale di Cinematografia, Roma, 2009), rende omaggio, a un anno e mezzo di distanza dalla retrospettiva della 52ª Semana Internacional de Cine de Valladolid (26 ottobre-3 novembre 2007), a uno dei più grandi produttori della storia del cinema italiano (e mondiale): Alberto Grimaldi. 

«Nella mitologia del cinema italiano la figura del produttore è stata spesso oggetto di leggende che hanno contribuito alla definizione di una maschera dai contorni talvolta pittoreschi, il cui modello per eccellenza è stato Peppino Amato, sul quale Ugo Pirro scrive pagine folgoranti nel suo libro di ricordi Soltanto un nome nei titoli di testa. I felici anni Sessanta del cinema italiano (Einaudi, 1998). Accanto al Regista e all’Attore, ovvero il genio e il divo, il Produttore si materializzava all’orizzonte vestito di bianco, quasi a diffondere attorno a sé un alone di purezza, ma anche un’immagine di festa, che il cinema italiano in quei felici anni Sessanta riusciva ancora a irradiare. Il fascino dell’effimero travolgeva ogni resistenza e la maschera contribuiva perfettamente al gioco, perché poi di un gioco, di un’enorme finzione si trattava, un castello di cambiali e promesse, di produttori improvvisati e oscuri finanziatori, destinati poi a sparire nel nulla all’ennesima crisi, quella definitiva che travolgerà il cinema italiano negli anni Settanta. 

Pochi produttori si sottraevano ai cliché, e fra questi vi era sicuramente Alberto Grimaldi, la cui storia personale non si prestava a facili leggende. Di leggendario qui c’è solo la filmografia della P.E.A., la casa di produzione di Grimaldi, testimonianza concreta della grandezza del cinema italiano: in essa i nomi di Fellini, Bertolucci, Pasolini, Monicelli, Petri, Rosi, Pontecorvo e Leone, sfilano accanto a quelli di Wilder, Lelouch, Malle, Vadim, fino al Martin Scorsese di Gangs of New York, punto di arrivo di una carriera votata al superamento dei confini (e dei limiti) italici, attraverso il meccanismo delle coproduzioni, di cui l’avvocato napoletano è stato uno dei grandi artefici. Grimaldi è il produttore italiano che con maggior convinzione ha gettato le basi per la costruzione di un cinema e di un pubblico europeo, quale mai più sarà realizzato, nemmeno nell’epoca dell’Unione Europea, e che invece, in quei fertili anni Sessanta, poteva prosperare attorno al mito della frontiera, ovvero il western autarchico nato sulle ceneri di quello americano. Un genere che almeno per Grimaldi non nasce in virtù della collaborazione con Leone, ma ha alle spalle felici esperienze produttive in Spagna, già nei primi anni Sessanta, prima del successo di Per un pugno di dollari: il western P.E.A., un vero e proprio marchio di fabbrica, è legato ai nomi, ancora da scoprire in Italia, di Rafael e Joaquín Luis Romero Marchent, al primo divo Robert Hundar (l’italianissimo Claudio Undari), a film come Tres hombres buenos (I tre implacabili) e El sabor de la venganza (I tre spietati), che rappresentano veramente la preistoria del western europeo, ma che differenziano l’operato di Grimaldi rispetto a quanti, sull’onda di Per un pugno di dollari, cavalcheranno quel successo decretandone la rapida fine. Da lì, invece, Grimaldi prende le mosse per allargare i propri orizzonti e incrociare i destini dei grandi registi del cinema italiano, ai quali offre, quale contropartita al loro apporto creativo, non solo e non tanto denaro (vero questa volta, e non fatto dei mitici assegni “cabriolet”) per produrre i loro film, ma soprattutto una libertà creativa, di cui gli spiriti più ispirati, Fellini, Pasolini e Bertolucci, godranno appieno. 

A Grimaldi siamo debitori delle opere più irriverenti del cinema italiano, Salò o le 120 giornate di Sodoma e Ultimo tango a Parigi, a lui e al suo coraggio dobbiamo una battaglia per la libertà espressiva che rappresenta una conquista per l’intera cultura del nostro Paese. Questo volume vuole quindi essere, prima di tutto, un ringraziamento per la sua attività e la dimostrazione che si può interpretare il mestiere di produttore come un’arte» (dalla prefazione di Sergio Toffetti al volume di Paola Savino Alberto Grimaldi. L’arte di produrre, Centro Sperimentale di Cinematografia, Roma, 2009).
domenica 1

ore 17.00
Il Decameron (1971)

Regia: Pier Paolo Pasolini; soggetto: dal Decameron di Giovanni Boccaccio; sceneggiatura: P.P. Pasolini; fotografia: Tonino Delli Colli; musica: P.P. Pasolini, con la collaborazione di Ennio Morricone; montaggio: Nino Baragli. Tatiana Morigi Casini; interpreti: Franco Citti, Ninetto Davoli, Jovan Jovanovic, Vincenzo Amato, Angela Luce, Giuseppe Zigaina; origine: Italia/Francia/Germania Occidentale; produzione: P.E.A., Productions Artistes Associés, Artemis Film; durata: 111’

«Al tempo del Vangelo secondo Matteo Pier Paolo Pasolini spiegò che per l’interpretazione aveva voluto evitare le ipotesi particolari e aggiornate e tenersi invece al senso comune. Cosa intendeva Pasolini per senso comune? Evidentemente, la fruizione del testo, attraverso i secoli, “fuori della storia”, da parte di infiniti lettori, nei luoghi e nelle situazioni più diverse. Il senso comune: cioè il senso di tutto ciò che sfugge alla moda, alla storia, al tempo. [...] Per il Decameron, Pasolini ha proceduto in maniera non dissimile che per il Vangelo. Ha accettato e fatta sua la visione del senso comune di tutti i tempi la quale considera il Decameron come un libro non solo privo di tabù ma anche privo del compiacimento di non averne; un libro, cioè, in cui letteratura e realtà si identificano perfettamente per una rappresentazione totale dell’uomo. [...] Per prima cosa ha notato che nel Decameron la rappresentazione realistica della civiltà contadina è chiusa in una cornice umanistica e raffinata. Indubbiamente questa cornice ha una grande importanza; essa crea quel rapporto tra gentilezza e rusticità, tra realismo e letteratura, tra immaginazione e verità che è uno degli aspetti più affascinanti del Decameron. Gettando via questa cornice illustre ed elegante, Pasolini sapeva di modificare profondamente il testo boccaccesco; ma dimostrava al tempo stesso di essere un regista irresistibilmente originale ossia fatalmente infedele. Pasolini non soltanto ha gettato via la cornice umanistica ma ha anche sostituito la “favella” toscana con il dialetto napoletano. [...] Una volta distrutta la finzione della villa deliziosa in cui, in tempi di pestilenza, si ritira una brigata di gentiluomini e di gentildonne per godersi la vita e raccontarsi dilettose vicende immaginarie, alla rappresentazione del mondo boccaccesco conveniva meglio il napoletano ancora oggi vivo e aggressivo che il toscano così estenuato persino in bocca dei contadini e degli artigiani. L’operazione linguistica, diciamolo subito, è perfettamente riuscita ed è uno dei caratteri più originali del film. Ne è venuto fuori un Decameron in cui gli umidi e sordidi vicoli di Napoli sostituiscono le pulite rughe di Firenze e la rozza e rigogliosa campagna campana il pettinato contado toscano. Questa sostituzione topografica a ben guardare è resa visibile soprattutto dalla sostituzione linguistica. A conferma una volta di più dell’importanza della parola nel cinema. Altra soluzione felice è quella del problema dell’erotismo boccaccesco altrettanto proverbiale quanto, in fondo, incompreso. Pasolini ha eliminato ogni tentazione di scollacciatura e ha fuso arditamente la serenità rinascimentale con l’oggettualità fenomenologica moderna» (Moravia). 

Vietato ai minori di anni 14
ore 19.00
Fellini-Satyricon (1969)

Regia: Federico Fellini; soggetto e sceneggiatura: F. Fellini, Bernardino Zapponi, liberamente tratto da Satyricon di Petronio Arbitro; fotografia: Giuseppe Rotunno; musica: Nino Rota; montaggio: Ruggero Mastroianni; interpreti: Martin Potter, Hiram Keller, Max Born, Fanfulla [Luigi Visconti], Salvo Randone, Il Moro [Mario Romagnoli]; origine: Italia; produzione: P.E.A.; durata: 127’

«Tutto il Satyricon è realizzato come una gigantesca caccia all’immagine che, a costo di bruciare i vecchi modi stilistici, dia il massimo d’evidenza figurativa alle fantasie di Fellini e le orchestri in un arcano gioco di luci e di ombre. Qui è la sua gloria, e qui il suo azzardo. Siamo, davvero, su un altro pianeta. Fin dall’inizio, alle Terme fumiganti, e poi, nel teatro di Vernacchio, s’avverte che Fellini ideando le scenografie (come ha tenuto a far sapere nei titoli di coda) ha sfrenato il proprio genio prospettico in una crescita di tensioni figurative. Dal lurido paesaggio dell’Isola Felice al luminoso sorriso della Pinacoteca, dalla corposa atmosfera della cena ai panorami marini popolati di navi fiabesche, dalla limpida, castissima cornice in cui si celebra il sacrificio della coppia all’ambiguità dell’antro dell’Ermafrodito, e ancora dal solare labirinto di Arianna alle malizie del Giardino fino all’ultima spiaggia che sublima nella levità del mito la gravezza della materia, e una serie pressoché ininterrotta di invenzioni, dominate dal desiderio di immergersi il più possibile in un irreale trapunto di lussuria e di tristezza» (Grazzini).

Vietato ai minori di anni 14

ore 21.15
Il Casanova di Federico Fellini (1976)

Regia: Federico Fellini; soggetto: liberamente basato su Storie della mia vita di Giacomo Casanova; sceneggiatura: Federico Fellini e Bernardino Zapponi; fotografia: Giuseppe Rotunno; 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). Il Casanova di Federico Fellini, dunque, non ha preoccupazioni di fedeltà storica nei confronti di un personaggio realmente esistito, né del secolo che ha fatto da scenario alle sue imprese. Casanova ha interessato Fellini in quanto mitico seduttore, archetipo confuso e segreto del comportamento virile di tanti uomini. In un Settecento completamente reinventato in studio, Fellini “racconta” impietosamente l’ascesa e la decadenza del seduttore veneziano attraverso il corpo di Donald Sutherland ben doppiato da Gigi Proietti, il quale ha aggiunto un’ironia un po’ straniante rispetto alla pomposità del personaggio. Ciò che ne risulta è un Casanova che vorrebbe essere apprezzato più come letterato che  come stallone, «un Don Giovanni cialtrone, disperato, ossessionato, teatralissimo [...], atleta del sesso, così murato nella sua ottusa maschilità da essere mezzo uomo» (Morandini). Il restauro, intrapreso dalla Cineteca Nazionale nel 2001 con la supervisione costante di Giuseppe Rotunno, è stato condotto a partire dai negativi originari (scena e colonna) e dalla colonna sonora magnetica mixata italiana originaria, materiali resi accessibili dall’avente diritti, la Alberto Grimaldi Productions. Sono stati utilizzati anche i duplicati negativi della scena e della colonna consegnati nel 1980 dal produttore alla Cineteca Nazionale a seguito dell’assegnazione del “premio di qualità”. 

Vietato ai minori di anni 18
lunedì 2

chiuso
martedì 3

ore 17.00

Histoires extraordinaries (Tre passi nel delirio, 1967)

Origine: Francia/Italia; produzione: Cocinor, Les Films Marceau, P.E.A.,; durata: 121’

Episodio Metzengerstein
Regia: Roger Vadim; soggetto: dal racconto omonimo de I racconti straordinari di Edgar Allan Poe; sceneggiatura: R. Vadim, Pascal Cousin; dialoghi: Daniel  Boulanger; fotografia: Claude Renoir; musica: Jean Prodromides; montaggio: Hélèn Plemmiannikov; interpreti: Jane Fonda, Peter Fonda, Serge Marquand, Philippe Lemaire, Carla Marlier, Georges Douking.
Episodio William Wilson

Regia: Louis Malle; soggetto: dal racconto omonimo de I racconti straordinari di E.A. Poe; sceneggiatura: Clement Biddle Wood, L. Malle; dialoghi: Daniel Boulanger; fotografia: Tonino Delli Colli; musica: Diego Masson; montaggio: Franco Arcalli; interpreti: Alain Delon, Brigitte Bardot, Renzo Palmer, Marco Stefanelli, Massimo Ardù, Umberto D’Orsi.
Episodio Toby Dammit

Regia: Federico Fellini; soggetto: dal racconto Non scommettere la testa col diavolo de I racconti straordinari di E.A. Poe; sceneggiatura: F. Fellini, Bernardino Zapponi; fotografia: Giuseppe Rotunno; musica: Nino Rota; montaggio: Ruggero Mastroianni; interpreti: Terence Stamp, Salvo Randone, Antonia Pietrosi, Polidor, Marisa Traversi, Milena Vukotić.
«In Metzengerstein [...] una contessa  provoca con un incendio la morte del cugino che l’ha respinta, ma poi farà la stessa fine; in William Wilson [...] un ufficiale decide di sfidare a duello il sosia che gli appare ogni volta che sta per compiere un’ azione disonesta; in Toby Damnit [...] un attore alcolizzato accetta di girare un western all’italiana perché gli viene offerta una Ferrari […]. Trittico con autori di prestigio ma esiti qualitativi molto difformi: Vadim preme solo sull’erotismo estetizzante di Jane Fonda mentre un Malle piuttosto mediocre scava con accenti melodrammatici nel tema dello sdoppiamento e della lacerazione della personalità. Si difende solo Fellini che stravolge il racconto di Poe per conservarne soltanto il nome del protagonista, Toby Damnit, e il finale, in un incubo delirante dove i meccanismi alienanti del mondo dello spettacolo diventano premessa per uno sguardo terribile sull’orrore quotidiano» (Mereghetti). Nel 2008 la Cineteca Nazionale ha realizzato, con la supervisione di Giuseppe Rotunno, il recupero cromatico dell’episodio Toby Damnit. Il progetto è stato realizzato in collaborazione con il Taormina Film Fest e con il contributo di Ornella Muti e KGC.

Vietato ai minori di anni 14

ore 19.10
Viaggio con Anita (1979)

Regia: Mario Monicelli; soggetto: Tullio Pinelli; sceneggiatura: Leo Benvenuti, Piero De Bernardi, T. Pinelli, Paul Zimmermann, M. Monicelli; fotografia: Tonino Delli Colli; musica: Ennio Morricone; montaggio: Ruggero Mastroianni; interpreti: Giancarlo Giannini, Goldie Hawn, Claudine Auger, Laura Betti, Aurore Clément, Renzo Montagnani; origine: Italia/Francia; produzione: P.E.A.,  Productions Artistes Associés; durata: 119’

«Guido Massaccesi, dirigente bancario romano, informato dalla sorella Oriana che il padre Armando è gravemente infermo, lascia la moglie Elisa con il figlio e parte in macchina per raggiungere Rosignano Solvay, paese natale. Deciso a compiere il viaggio in dolce compagnia, Guido si reca nell’appartamento di Jennifer, amante che non vede da mesi. Il netto rifiuto della stessa a seguirlo lo induce a prendere con sé Anita Watson, una 26enne americana, occasionalmente e temporaneamente venuta a Roma per ritrovare un architetto italiano conosciuto a Chicago ove ella abitualmente lavora presso l’università» (www.cinematografo.it). «Viaggio con Anita riproduce anche geograficamente una parte del viaggio che è alla base di uno dei capisaldi della commedia all’italiana: Il sorpasso di Dino Risi. Da allora, dal boom e dalla “fine delle ideologie”, molte cose sono cambiate. Un “road movie” degli ultimi anni ’70 non potrà che avere una collocazione invernale: le spiagge non sono affollate di gioventù e di voglia di vivere, la malinconia prevale su ogni altro sentimento; il vitalismo rampante di Gassman è ridotto in Giannini a puro tentativo di evitare la morte; la morte stessa non è più una sorta di risveglio dopo l’ubriacatura, ma una tonalità che attraversa tutto il film» (Della Casa).

Vietato ai minori di anni 14

ore 21.20

Ginger e Fred (1985)

Regia: Federico Fellini; soggetto: F. Fellini, Tonino Guerra; sceneggiatura: F. Fellini, T. Guerra, Tullio Pinelli; fotografia: Tonino Delli Colli, Ennio Guarnieri, musica: Nicola Piovani; montaggio: Nino Baragli, Ugo De Rossi, Ruggero Mastroianni; interpreti: Giulietta Masina, Marcello Mastroianni, Franco Fabrizi, Frederick Ledebur, Augusto Poderosi, Claudio Botosso; origine: Italia/Francia/Germania Occidentale; produzione: P.E.A., Films Ariane, France 3, Revcom Films, Stella Film, Rai, Anthea Filmgesellschaft; durata: 127’

«Poco più di quaranta anni or sono, Amelia Bonetti e Pippo Botticella si erano fatti una certa fama, ballando il “tip tap” nei locali di avanspettacolo. Con il nome d’arte di “Ginger e Fred”, ripagavano, su scala ovviamente ben più modesta, le frenesie del pubblico per i due grandi ballerini d'oltre Oceano: Fred Astaire e Ginger Rogers. Sposatasi e rimasta vedova lei in una cittadina del Nord e vivacchiando lui alla meglio, essi si erano persi di vista, ma ora la TV nazionale li ha fortunosamente ripescati, proponendo ai due sessantenni soci di un tempo di inserirli in un nuovo, grandioso spettacolo televisivo, a testimonianza di una stagione e di un'atmosfera passate» (www.cinematografo.it). «Che cosa è Ginger e Fred opus n. 19 di Fellini? Tante cose. E' il più semplice dei suoi ultimi film e, almeno per me, il più divertente e fluido, anche se la semplicità copre una complessa trama di temi e motivi e la piacevolezza sottende una sconsolata e disgustata amarezza. È un dilatato capitolo aggiunto al suo Roma del 1972, cioè un’ altra tappa del suo tenero, perplesso, nauseato rapporto con l’ odiosamata Città Eterna, Alma Mater e Gran Baldracca, in cui vive dal 1939. È - nel triplice senso della parola: rispecchiamento, considerazione attenta, operazione di autocoscienza - una riflessione selettiva e visionaria sulla società dello spettacolo in cui viviamo» (Morandini). David di Donatello (1986) a Marcello Mastroianni, miglior costumista, miglior musicista, premio René Clair a Federico Fellini.
mercoledì 4

ore 17.00

Touche pas la femme blanche (Non toccare la donna bianca, 1975)

Regia: Marco Ferreri; soggetto: M. Ferreri; sceneggiatura: M. Ferreri, Rafael Azcona; fotografia: Etienne Becker; musica: Philippe Sarde; montaggio: Ruggero Mastroianni; interpreti: Marcello Mastroianni, Catherine Deneuve, Michel Piccoli, Philippe Noiret, Ugo Tognazzi, Alain Cuny; origine: Francia/Italia; produzione: Films 66, Mara Films, Laser Production, P.E.A.; durata: 91’

«Curioso, geniale, assurdo western ideologico comico di Marco Ferreri (e coprodotto dalla Pea di Grimaldi...), girato nel buco aperto delle Halles di Parigi in completa demolizione. È lì cheFerreri immagina il suo Little Big Horn, con un gruppo di attori star amici nei ruoli più impensabili, da Mastroianni come Custer, a Piccoli come Buffalo Bill e a Serge Reggiani come Cavallo Pazzo. “Perché Custer alle Halle, a Parigi, nel 1973?” si chiede il regista [...]. “Perché secondo me noi viviamo in un clima western. Perché il western è sempre stato l’enorme trappola in cui siamo caduti fin da bambini. Il western esprime in maniera semplice ed elementare i concetti: Dio, Patria, famiglia. Io riprendo questi concetti e li faccio scoppiare dal ridere”. In questo contesto acquista un valore diverso il buco delle Halles. “L’immagine di questo buco in mezzo alla città mi ricorda l’immagine dei circhi di gladiatori, i deserti del Dakota, le piazze dove i poliziotti lanciano le bombe lacrimogene”. E acquista senso, come negli spaghetti western più politicizzati, anche l’immagine degli indiani. “Quando io penso ai pellerossa, io penso al proletariato e al sottoproletariato che si lascia schiacciare e umiliare”. [...] Quasi tutti improvvisano. Il povero Mastroianni si ritrova una parrucca di capelli scuri quando notoriamente Custer era biondo al punto di essere chiamato Capelli Gialli, ma Ferreri ha trovato quella e gliela mette in testa. Michel Piccoli come Buffalo Bill è fantastico, Serge Reggiani come Cavallo Pazzo fin troppo preso nella parte, Ugo Tognazzi è l’unico che legge il film come una parodia vecchio stile di Giorgio Simonelli e si muove rapidissimo come in uno sketch con Raimondo Vianello» (Giusti).

ore 18.45

Scusi, facciamo l’amore? (1968)

Regia: Vittorio Caprioli; soggetto: V. Caprioli; sceneggiatura: V. Caprioli, Enrico Medioli, Franca Valeri; fotografia: Pasqualino De Santis; musica: Ennio Morricone; montaggio: Ruggero Mastroianni; interpreti: Pierre Clementi, Claudine Augier, Beba Loncar, Tanya Lopert, Martine Malle, Massimo Girotti; origine: Italia/Francia; produzione: Pea, Les Productions Artistes Associés; durata: 92’

«Il film è diretto in modo tutt’altro che banale, con tocchi e tagli visivi rapidi e sapienti, con tecnica modernissima e senza fronzoli: il risultato è senz’altro positivo sul piano della cornice (una Milano intima e segreta, cui si contrappone una Cortina grigia e noiosa, antinaturalistica) e in complesso raggiunge gli effetti voluti come commedia satirico-sociale [...]. La società milanese bersagliata dal regista ha naturalmente i tratti paradossali di tutti i quadri satirici e non pretende quindi di offrirci una realtà se non mediata; ma Caprioli ne ha avvicinato l’essenza con singolare intuito e, anche nel linguaggio (i “che bene!” e altri modi di dire), c’è un senso di genuina e originale interpretazione» (Solmi).

Vietato ai minori di anni 18
ore 20.30

Cadaveri eccellenti (1976)

Regia: Francesco Rosi; soggetto: dal romanzo Il contesto di Leonardo Sciascia; sceneggiatura: F. Rosi, Tonino Guerra, Lino Jannuzzi; fotografia: Pasqualino De Santis; musica: Piero Piccioni; montaggio: Ruggero Mastroianni; interpreti: Lino Ventura, Tino Carraro, Marcel Bozzuffi, Paolo Bonacelli, Max Von Sydow, Charles Vanel; origine: Italia/Francia; produzione: P.E.A., Productions Artistes Associés; durata: 120’

«Nei discorsi sui film di Francesco Rosi si commette spesso l’errore di privilegiare il contenuto, cioè di fermarsi alla considerazione del loro impatto sul terreno morale e civile. Ma l’opera del regista napoletano è importante e resiste nel tempo, [...] proprio perché affida i suoi significati a una scrittura cinematografica di alto rigore. La ricerca della verità storica, nei grandi film meridionalistici di Rosi, si sviluppa attraverso un recupero di paesaggi, monumenti, facce, mimiche e suoni che conservano il loro carattere di reperto e tuttavia diventano elementi di uno stile. Tutto ciò si vede ancora meglio in Cadaveri eccellenti, dove l’autore abborda con il bagaglio di Salvatore Giuliano un cinema di metafora. Sulla falsariga del dirompente romanzo di Leonardo Sciascia, Il contesto (pubblicato cinque anni fa e attaccato soprattutto dai comunisti, di cui avversava la vocazione al compromesso storico), il film di Rosi racconta l’amata vicenda di un povero Maigret nostrano che scopre, sulla pista del misterioso assassino di alcuni alti magistrati, la trama di un complotto eversivo in cui sono implicati tutti gli uomini di potere. Benissimo interpretato da Lino Ventura (che si doppia da sé in italiano), Cadaveri eccellenti è una discesa all’inferno attraverso un Sud di fantasia (ma non tanto: lo dicono i sacchi di immondizia abbandonati per la strada, lo scempio urbanistico di Agrigento) […]. La conclusione è amara, ma suggellata da un invito (all’ombra del pannello di Guttuso sui funerali di Togliatti) a cercare e proclamare la verità» (Kezich).
giovedì 5

ore 17.00

Oceano (1971)

Regia: Folco Quilici; soggetto: tratto dal libro omonimo di F. Quilici; sceneggiatura: Giorgio Arlorio, F. Quilici, Berto Pelosso; commento: Ruggero Orlando; fotografia subacquea: F. Quilici, Masino Manunza, Jean Bodini; fotografia aerea: Giovanni Scarpellini, Bruno Vespasiani, Riccardo Grassetti, Vittorio Dragonetti; musica: Ennio Morricone; montaggio: Ettore Salvi; interpreti: W.M. Reno, Hubert Putigny, K. Imrie, E. Tepama, Nelson Mackendrick; origine: Italia; produzione: P.E.A.; durata: 96’

«Prodotto da Alberto Grimaldi (PEA), sceneggiato dal regista con Giorgio Arlorio e Berto Pelosso da un racconto del libro Giramare dello stesso F. Quilici, chiude la trilogia sull’Oceania dopo L'ultimo paradiso (1957) e Ti-Koyo e il suo pescecane (1961). Raccontata al ferrarese Quilici nel 1961 da un pescatore polinesiano, è una storia dove si mescolano verità, leggenda, cronaca, immaginazione in un passato – o presente? – indefinito. Tanai, giovane pescatore delle Tuamatù, isole coralline del Pacifico orientale, si mette in viaggio su una piroga a bilanciere per cercare nelle “isole alte” due sacchi di terra dove piantare una talea di “urù”, l'albero del pane. Nella sua traversata incontra mantas gigantesche, nubi di uccelli migratori, testuggini amiche, ma anche esseri umani: un barone olandese, naufrago e volontario Diogene fuggito dalla civiltà occidentale; le genti di Papua delle Trobriand; gli ultimi animisti del Pacifico che ancora credono nel dio Atuna che verrà dal mare a portare doni e felicità. To matou fenua te nei te moana, la nostra terra è l’oceano, dicono i pescatori delle Tuamutù. Sequenze notevoli: i delfini che saltano fuori a tempo secondo il battito ritmato dei sassi; il rapporto uomo/vulcano nelle Trobriand; la lotta con lo squalo del pescatore che cerca di soffocarlo con un sacco» (Morandini). 

ore 18.45

Queimada (1969)

Regia: Gillo Pontecorvo; soggetto e sceneggiatura: Franco Solinas, Giorgio Arlorio; fotografia: Giuseppe Ruzzolini, Marcello Gatti; musica: Ennio Morricone; montaggio: Mario Morra; interpreti: Marlon Brando, Evaristo Marques, Renato Salvatori, Dana Ghia, Valeria Ferran Wanani, Giampiero Albertini; origine: Italia/Francia; produzione: P.E.A.; durata: 129’

William Walker è un agente inglese che viene inviato a Queimada, un’isola dei Caraibi, per fomentare una rivolta contro i portoghesi. L’azione di Walker non ha fini nobili, cioè rendere indipendente la popolazione locale, ma, al contrario, mira a rendere l’isola sotto il dominio dell’Inghilterra. «È il film delle contraddizioni, in grado di associare gli elementi più inconciliabili: la formula del grande spettacolo e una forte tensione intellettuale; i dollari dell’United Artists e la guerra agli interessi dell’United Fruit; l’alto snobismo recitativo di Marlon Brando e l’analfabetismo del negro Evaristo Marquez. Nonostante le sue apparenze di romanzo storico, Queimada si inserisce nella corrente del film di metafora: rappresenta, infatti, un’ipotesi politica travestita da cronaca immaginaria della guerriglia di liberazione in un’isola delle Piccole Antille nella prima metà dell’ottocento. Per inquadrare la scena e il problema si dice Queimada e si pensa Vietnam; per parlare di un leader della rivolta contadina, si dice José Dolores e si pensa Che Guevara. In questo singolare campo magnetico il parafulmine è costituito dall’eroe negativo di Marlon Brando, il cattivo che sa di esserlo e recita con amarezza la sua parte di storia: un saggio di virtuosismo recitativo tenuto fuori da ogni compromissione psicologica e maturato in un duro confronto quotidiano fra interprete e regista» (Kezich).
ore 21.15

Avanti! (Cosa è successo fra mio padre e tua madre?, 1972)

Regia: Billy Wilder; soggetto: dalla commedia di Samuel Taylor; sceneggiatura: B. Wilder, I.A.L. Diamond, Luciano Vicenzoni; fotografia: Luigi Kuveiller; musica: Carlo Rustichelli; montaggio: Ralph E. Winters; interpreti: Jack Lemmon, Juliet Mills, Clive Revill, Edward Andrews, Gianfranco Barra, Franco Angrisano; origine: Usa/Italia; produzione: Mirisch Corporation of California, P.E.A.; durata: 144’

«Industriale americano e impiegata inglese s’incontrano a Ischia dove sono arrivati per recuperare le salme rispettivamente del padre e della madre morti insieme in un incidente. Commedia sottovalutata in Italia anche per motivi nazionalistici, e negli USA per miopia critica, questo 22° film del grande B. Wilder è degno della sua fama di regista graffiante e irriverente, che va a mescolare tenerezza e cinismo. Un po’ prolisso, ripetitivo e folcloristico. Una coppia perfetta di protagonisti e una breve apparizione di Pippo Franco. Tratta da una pièce di Samuel Taylor e sceneggiata da Wilder con I.A.L. Diamond. Contributi italiani di L. Kuveiller (fotogr.), F. Scarfiotti (scene), C. Rustichelli (musica)» (Morandini). Golden Globe (1973) a Jack Lemmon come miglior attore in una commedia. 

venerdì 6

ore 17.00

Il mercenario (1968)

Regia: Sergio Corbucci; soggetto: Franco Solinas, Giorgio Arlorio; sceneggiatura: Luciano Vincenzoni con la collaborazione di Sergio Spina, Adriano Bolzoni, S. Corbucci; fotografia: Alejandro Ulloa; musica: Ennio Morricone, Bruno Nicolai; montaggio: Eugenio Alabiso; interpreti: Franco Nero, Tony Musante, Jack Palance, Giovanna Ralli, Franco Giacobini, Eduardo Fajardo; origine: Italia/Spagna; produzione: P.E.A, Profilms; durata: 105’

Paco Roman assolda il mercenario Sergei Kowalski per fare la rivoluzione. La sua donna, Columba, lo mette in guardia dal cinismo del “polacco”, mentre alle loro spalla il cattivo di turno, il ricciolo, è pronto a vendicarsi. Ottimo western all’italiana che assorbe il clima del ’68 innestando il tema della rivoluzione nella consueta corsa all’oro. Nero e Musante (in un ruolo inconsueto per lui) duettano simpaticamente, mentre Palance si concede, fin dall’inconsueto taglio di capelli, una dose di ironia. Citazione di Un tram che si chiama desiderio di Kazan, con la differenza che lo Stanley Kowalski, interpretato da Brando, odiava quando lo chiamavano polacco, mentre Franco Nero non fa una piega. E non pensa alle donne, ma solo al denaro.
ore 19.00

È tornato Sabata... Hai chiuso un’altra volta! (1971)

Regia: Frank Kramer [Gianfranco Parolini]; soggetto e sceneggiatura:: Renato Izzo, G. Parolini; fotografia: Sandro Mancori; musica: Marcello Giombini; montaggio: G. Parolini; interpreti: Lee Van Cleef, Reiner Schone, Giampiero Albertini, Annabella Incontrera, Pedro Sanchez [Ignazio Spalla], Gianni Rizzo; origine: Italia/Francia/Germania Occidentale; produzione: P.E.A., Productions Artistes Associés, Artemis Film; durata: 107’

«Sequel del primo Sabata, sempre diretto da Parolini [...]. La storia vede l’ex ufficiale sudista Sabata e i suoi uomini alle prese con un irlandese, tal McLintock, che intende depredare i cittadini di Hobsonville dei soldi che hanno messo da parte per la ricostruzione del paese. [...] Trionfo di parolinate. La pistola di Sabata, per esempio, spara anche dal calcio [...]. Il film ebbe un ottimo incasso, 568 milioni. J.M. Sabatier scrive su “Saison ’74” che il film è “un eccellente divertissement nell’ottica delle precedenti opere di Gianfranco Parolini”. Per Sabatier c’è anche un chiaro omaggio agli horror di Mario Bava, facendo riferimento in particolare alla folle scena iniziale con colori bizzarri dove Sabata fa fuori una serie di pistoleri per poi rivelare che era solo un’esibizione da circo [...]. Girato, ricorda Mancori, in esterni a Paclemica, a venti chilometri da Zara. Interni alla De Laurentiis» (Giusti).

Presentazione del volume Dario Argento: Tenebre. L’analisi del film 
Dopo il dittico sovrannaturale di Suspiria e Inferno, Dario Argento abbandona l’horror puro per ritornare al genere che ne ha consacrato il successo: il giallo. Tenebre restituisce al pubblico la struttura tipica del noir, per mezzo dell’azione di indagine, tesa alla ricerca del colpevole, sino alla risoluzione dell’intreccio, grazie al finale elemento rivelatore. Argento regala un capolavoro di tensione, attraverso una spirale di violenza e paranoia, sostenuta dall’effetto concertato della musica (Claudio Simonetti), della fotografia (Luciano Tovoli), della scenografia (Giuseppe Bassan), in accordo al senso di arcana follia, nascosta sotto il velo di apparente banalità.

Il volume di Francesca Lenzi Dario Argento: Tenebre. L’analisi del film, edito da Profondo Rosso, presenta l’analisi completa dell’opera, con lo studio puntuale dei molteplici aspetti che lo compongono, e un romanzo, tratto dalla sceneggiatura del film, scritto da Ludovica Croce. Le illustrazioni presenti nel libro sono state eseguite da Francesca Lenzi.

ore 21.00

Incontro moderato da Nicola Calocero con Dario Argento, Ludovica Croce, Giuliano Gemma, Francesca Lenzi, Claudio Simonetti
Nel corso dell’incontro sarà presentato il volume di Francesca Lenzi Dario Argento: Tenebre. L’analisi del film, Profondo Rosso, Roma, 2009. 

a seguire

Tenebre (1982)

Regia: Dario Argento; soggetto e sceneggiatura: D. Argento; fotografia: Luciano Tovoli; musica: Claudio Simonetti, Fabio Pignatelli, Massimo Morante; montaggio: Franco Fraticelli; interpreti: Anthony Franciosa, Daria Nicolodi, Giuliano Gemma, John Saxon, Carola Stagnaro, John Steiner; origine: Italia; produzione: Sigma Cinematografica; durata: 101’

Uno scrittore americano di polizieschi, venuto a Roma per presentare il suo ultimo libro, si trova invischiato in un giallo. «In Tenebre non esiste un luogo da cui si origina l’orrore; in Tenebre l’orrore nasce, e prende vita, da qualsiasi spazio. L’anonimo è ancor più destabilizzante quando si trasforma in palcoscenico di morte, di quanto non lo sia un ambiente che già visivamente suscita nell’immediato repulsione e inquietudine. [...]È dalla luce che arrivano il pericolo e la morte. La vera oscurità è nella follia; il buio è nella mente dell’assassino, e sarebbe troppo banale e scontata una trasposizione puramente visiva per collegare la feroce insania. Il titolo del film, Tenebre, rappresenta così la ragione ottenebrata, guastata e priva della necessaria luce, prendendo le distanze, in tal modo, da un ovvio trasferimento simbolico, innalzandosi, al contrario, a una raffinata e riflessiva conclusione» (Francesca Lenzi). «Ho lavorato con il nostro grande direttore della fotografia Luciano Tovoli: abbiamo voluto una luce metallica, solare in una Roma moderna d’acciaio e cemento, per nulla barocca o decadente. La nostra è una Roma cattiva, con una luce fredda e totale contrapposta alle tenebre dell’anima, della mente. La città diventa un puzzle di immagini» (Argento).
Vietato ai minori di anni 14 - Ingresso gratuito
sabato 7
ore 17.00

I racconti di Canterbury (1972)

Regia: Pier Paolo Pasolini; soggetto: dall’opera omonima di Geoffrey Chaucer; sceneggiatura: P.P. Pasolini; fotografia: Tonino Delli Colli; musica: P.P. Pasolini, con la collaborazione di Ennio Morricone; montaggio: Nino Baragli; interpreti P.P. Pasolini, J.P. Van Dyne, Vernon Dobtcheff, Adrian Street, Franco Citti, Derek Deadmin; origine: Italia/Francia; produzione: P.E.A., Productions Artistes Associés; durata: 112’

«”C’è dentro ogni ben di Dio”, scrisse John Dryden dei Canterbury Tales di Geoffrey Chaucer (1340?-1400), vasto affresco incompiuto in versi sulla società inglese del XIV secolo. Ispirandosi forse a Boccaccio, ma comunque da buon conoscitore degli autori nostri, Chaucer immagina che nell’aprile 1383, durante un pellegrinaggio da Southwark all’abbazia di Canterbury, i partecipanti si narrino delle storie. Questi racconti dovevano essere 120: l’autore ne completò ventuno, ne lasciò abbozzati tre. Pasolini (che ridacchia in prima persona impersonando Chaucer nel film) ne ha scelti otto di tipo grottesco e scurrile, sorvolando sulla cornice che nel testo invece è molto significativa. Chi ha apprezzato il Decameron, più che il divertimento filologico stavolta assente per ovvie ragioni di lingua, ne ritroverà gli estri ribaldi nella nuova silloge (addirittura preceduta stavolta dalle solite contraffazioni truffaldine). In un carosello di peti, fornicazioni, nudi integrali e parolacce, Pasolini sembra rispondere all’esigenza del critico inglese che raccomandò, a proposito di Chaucer: “read him valiantly aloud”, leggetelo coraggiosamente ad alta voce. Forse il brano più bello, tra altri di valore ineguale, è la Novella del venditore di indulgenze, che racconta i casi di tre compari alla ricerca della morte; oppure la Novella del frate, che vede il diavolo Franco Citti trascinare all’inferno un briccone. I toni acri e funerari si addicono al nuovo Pasolini, autocondannatosi all’umorismo coatto» (Kezich). Orso d’oro al Festival di Berlino.

Vietato ai minori di anni 14

ore 19.00

Storie scellerate (1973)

Regia: Sergio Citti; soggetto e sceneggiatura: S. Citti, Pier Paolo Pasolini; fotografia: Tonino Delli Colli; musica: Francesco De Masi; montaggio: Nino Baragli; interpreti: Franco Citti, Ninetto Davoli, Nicoletta Machiavelli, Silvano Gatti, Enzo Petriglia, Sebastiano Soldati; origine: Italia/Francia; produzione: P.E.A., Les Productions Artistes Associés; durata: 97’

Esiste un legame fra Storie scellerate (1973), secondo film di Sergio Citti, il romanzo picaresco e in genere la tradizione realistica europea: il filo che li accomuna è l’assenza di preoccupazioni didascaliche e moraleggianti. I personaggi del film, infatti, appaiono ben poco dominati dalle esigenze morali, essendo portati per sopravvivere a compiere azioni riprovevoli. Gli episodi raccontati, ispirati in gran parte alle novelle del Bandello, mostrano da un lato il prevalere della nascente borghesia in cerca di successo, dall’altro il declino del mondo contadino e sottoproletario, a cui lo stesso Citti appartiene. In questo complicato processo il regista esamina, in fondo, il prevalere della mentalità piccolo-borghese, in un ambiente – quello dello stato della Chiesa descritto dal Belli – in cui i sentimenti della dignità e dell’onore tramontano in una competizione basata sulla beffa e sulla vendetta. Emerge, pertanto, un vivo senso del comico e toni spregiudicati in cui s’intrecciano il sesso e la morte. Quest’opera s’inserisce nel passaggio dalla Trilogia della vita alla Trilogia della morte di Pier Paolo Pasolini, co-sceneggiatore del film, ed è la rappresentazione di un mondo popolare in trapasso, fatto di giovani accattoni affamati di cibo ed eros, costretti a guadagnarseli con mille astuzie che li pongono di là della morale e della stessa storia civile.

Vietato ai minori di anni 18
ore 20.45
Il fiore delle mille e una notte (1973)

Regia: Pier Paolo Pasolini; soggetto: liberamente basato sulla raccolta di novelle orientali Alf Laylah wa-Laylah; collaborazione alla sceneggiatura: Dacia Maraini; fotografia: Giuseppe Ruzzolini; musica: Ennio Morricone; montaggio: Ugo De Rossi; interpreti: Franco Merli, Ines Pellegrini, Ninetto Davoli, Tessa Bouché, Franco Citti, Fessazion Gherentiel; origine: Italia/Francia; produzione: P.E.A., Les Productions Artistes Associées; durata: 130’

«Un film semplicissimo, ma anche difficile, suscettibile di letture molteplici: stilistiche, ideologiche, etnologiche. Incominciamo dal testo. La sua fonte, naturalmente, sono Le mille e una notte, l’opera letteraria più famosa della civiltà araba da cui, come dal Decamerone e dai Racconti di Canterbury, è nata tutta intera una letteratura (e per questo Pier Paolo Pasolini vi ha fatto ricorso per il suo ultimo film della “Trilogia della vita”, sorretta all’interno dal denominatore comune della nostalgia del passato). Le novelle scelte sono una decina, volutamente le meno note, con un filo conduttore che riassume in chiave meno favolistica quello di Shahrazàd e del re Shahriyàr sostituendolo con quello del giovinetto Nur ed-Din che vaga disperatamente alla ricerca della sua amatissima schiava Zumurrud rapita da un rivale. I canovacci delle novelle riproducono fedelmente quelli della celebre raccolta, con varie contaminazioni, però, e delle concatenazioni ripetute che, facendo scaturire i vari racconti l’uno dall’altro e intersecandoli, danno alla struttura narrativa un aspetto concentrico, quasi a scatola cinese. I personaggi, gli uni “raccontandosi” agli altri, oltre ai due innamorati che reggono le fila della narrazione, sono re, principi, demoni, giganti e geni. Quello però che ha attratto Pasolini nelle novelle non è tanto il “loro carattere fiabesco, esotico, magico, quanto il loro realismo: il senso esistenziale della vita quotidiana dell’antico mondo arabo e la rappresentazione della società osservata con rigore quasi etimologico”. Un realismo, comunque, in cui è possibile “vedere il Destino alacremente all’opera, intento a sfasare la realtà: non verso il surrealismo e la magia, ma verso l’irragionevolezza rivelatrice della vita, che solo se esaminata come “sogno” o “visione” appare come significativa”. Realismo, dunque, ma in un contesto “visionario, in cui i personaggi sono “rapiti” e costretti a un’ansia conoscitiva involontaria, il cui oggetto sono gli avvenimenti che gli accadono”. Svolti, questi avvenimenti, costruiti questi personaggi con una struttura di racconto che tende volutamente al discorso piano, diretto, immedesimandosi ai toni di esposizione grezzi e popolari di quei tanti narratori che, ricchi e poveri, principi e mendicanti hanno tutti una identica cultura [...]. Le ragioni, però, vanno ricercate in quella volontà dell’autore di porsi oggettivamente dalla parte di chi ricorda e ricrea le proprie gesta nell’ambito della propria cultura (come già nel Decameron, come già nei Racconti di Canterbury); e preferire qui una narrazione di tipo tradizionale o estetizzante vorrebbe dire non intendere il succo dell’operazione letteraria tentata ancora una volta da Pasolini; né i suoi criteri d’interpretazione. Lo stesso principio, naturalmente, sorregge poi la “messa in scena” del testo, affidata appunto ad un “realismo visionario” in cui tutto, anche il favoloso, appare nitido e concreto e in cui, contemporaneamente, il reale, pur nella sua secchezza, ha sempre un sottofondo onirico; senza misteri, ma pieno di sospensioni, di tensione» (Rondi). 

Vietato ai minori di anni 14

domenica 8

ore 16.30
Avanti! (replica)

ore 19.00

Un tranquillo posto di campagna (1968)

Regia: Elio Petri; soggetto: Tonino Guerra, E. Petri; fotografia: Luigi Kuveiller; musica: Ennio Morricone; montaggio: Ruggero Mastroianni; interpreti: Franco Nero, Vanessa Redgrave, Georges Geret, Gabriella Grimaldi, Madeleine Damien, Rita Calderoni; origine: Italia/Francia; produzione: P.E.A., Produzioni Associate Delphos, Productions Artistes Associés; durata: 107’

«Pittore di successo in crisi creativa, dilaniato dalla volontà di contestazione e dalle richieste del mercato, ha un rapporto schizofrenico di amore/odio con la donna che gli fa da amante, amministratrice e infermiera e, per sfuggirla, si rifugia in una villa veneta, da anni disabitata, e cerca la compagnia di un fantasma. Film sulla pittura (sulla pop art, usando i quadri dell'americano Jim Dine), sulla ricerca disperata della bellezza perduta, sulla morte dell'arte, sui rapporti tra arte e realtà, “... è prima di ogni altra cosa un giro di boa tecnico: di tecnica narrativa, di montaggio, di ritmi, di effetti speciali, di fotografia. Senza l’esperienza maturata sarebbero forse impensabili i successivi film...” (A. Rossi)» (Morandini). 
Vietato ai minori di anni 14

ore 21.00

Salò o le 120 giornate di Sodoma (1975)

Regia: Pier Paolo Pasolini; soggetto: basato liberamente sul romanzo di Donatien-Alphonse-François de Sade Les 120 journées de Sodome ou l’Ecole du libertinage; sceneggiatura: P.P. Pasolini; collaborazione alla sceneggiatura: Sergio Citti; fotografia: Tonino Delli Colli; musica: Ennio Morricone; montaggio: Nino Baragli, Tatiana Casini Morigi; interpreti: Paolo Bonacelli, Giorgio Cataldi, Umberto Paolo Quintavalle, Aldo Valletti, Caterina Boratto, Elsa de’ Giorgi, Hélène Surgère; origine: Italia/Francia;  produzione: P.E.A., Productions Artistes Associées; durata: 119’

Salò o le 120 giornate di Sodoma fu presentato in anteprima a Parigi il 22 novembre del 1975, tre settimane dopo la morte del regista. Pasolini fu ucciso subito dopo le riprese del film, prima di poter ultimare il montaggio. Il film uscì sul mercato italiano nel gennaio 1976 e venne subito sequestrato. Le sue traversie giudiziarie – dall’imputazione di oscenità a quella di corruzione di minori – durarono a fasi alterne fino al 1978. Durante la lavorazione di Salò o le 120 giornate di Sodoma, Pasolini spiegò a più riprese il progetto di un’opera così geometricamente crudele, violenta, ma anche così enigmatica come un «mistero medievale» ben lontano cioè dai suoi film precedenti e specialmente dalla Trilogia della vita. Il 25 marzo del ’75, in un’autointervista sul «Corriere della Sera», Pasolini scriveva: «Le mie Centoventi giornate di Sodoma si svolgono a Salò nel 1944, e a Marzabotto. Ho preso a simbolo di quel potere che trasforma gli individui in oggetti […] il potere fascista e nella fattispecie il potere repubblichino. Ma, appunto, si tratta di un simbolo. […] Nel potere – in qualsiasi potere, legislativo e esecutivo – c’è qualcosa di belluino. Nel suo codice e nella sua prassi, infatti, altro non si fa che sancire e rendere attualizzabile la più primordiale e cieca violenza dei forti contro i deboli: cioè, diciamolo ancora una volta, degli sfruttatori contro gli sfruttati. […] I potenti di De Sade non fanno altro che scrivere Regolamenti e regolarmente applicarli». L’ultimo film di Pasolini infatti rovescia la gioia della Trilogia della vita in una agghiacciante parabola di morte dove il sesso diventa semplice sopraffazione e i corpi degradati a oggetti da studiare e distruggere.  Insostenibile per la maggior parte degli spettatori, come per l’amico e scrittore Leonardo Sciascia che confessava di aver visto il film soffrendo come un dannato, Salò, definito da Alberto Moravia «elegante, lucido e al tempo stesso fantastico e funebre», è un coraggioso tentativo di rappresentare tutto ciò che viene rimosso dalla società. Scriveva Serge Daney sul film che «l’atroce, non è soltanto ciò che è raggelato nelle inquadrature (torture, coprofilia), è il carattere traumatico di queste inquadrature, poiché nulla permette di prevederle».  Il progetto di restauro, intrapreso e portato a termine dalla Cineteca Nazionale nel corso del 2005, si è basato sui negativi originari depositati presso la Technicolor di Roma dall’avente diritto, la società Alberto Grimaldi Productions, che ha autorizzato l’accesso a tali materiali e l’esecuzione di tutte le lavorazioni di recupero.

Vietato ai minori di anni 18
lunedì 9

chiuso

martedì 10

ore 17.00

Faccia a faccia (1967)

Regia: Sergio Sollima; soggetto: S. Sollima; sceneggiatura: S. Sollima, Sergio Donati; fotografia: Rafael Pacheco, Emilio Foriscot; musica: Ennio Morricone; montaggio: Eugenio Alabiso; interpreti: Gian Maria Volontè, Tomas Milian, William Berger, Jolanda Modio, Gianni Rizzo, Carole André; origine: Italia/Spagna; produzione: P.E.A., Arturo González P.C.; durata: 112’

«Secondo grandissimo western di Sergio Sollima che arriva a un anno di distanza dalla Resa dei conti con Lee van Cleef e Tomas Milian. È il film che Sollima ha amato di più. “Forse anche perché l’idea era mia, il soggetto era mio. C’erano Volonté e Milian, e poi William Berger”. Gli unici rimpianti sono legati al tempo, tre ore almeno per dargli un soffio epico, ma il film, come riferisce Sollima, venne tagliato molto, perché era più lungo del previsto. Qui Milian (ancora doppiato da Pino Locchi), non fa esattamente Cuchillo, ma una specie di lontano parente capelluto e baffuto, Solomon Beauregard Bennet, un bandito legato al celebre Mucchio Selvaggio. Se la vede con Gian Maria Volonté, che è Brad Fletcher, professore di città, malatissimo, che, vicino a lui, oltre a guarire diventerà un bandito cinico e spietato [...]. Attorno ai due protagonisti che, ovviamente, arriveranno a una resa dei conti finale, un gruppo di grandi caratteristi. A cominciare da William Berger che fa l’uomo della Pinkerton, Gianni Rizzo, Rick Boyd, José Torres. Nella visione di allora una specie di capolavoro insuperabile [...]. Bellissimi i titoli di testa costruiti con immagini del film. Frasi di lancio: “1965: Per qualche dollaro in più. 1966: Il buono, il brutto, il cattivo. 1967: La resa dei conti... ed ora: Faccia a faccia. – 2 grandi interpreti per 2 indimenticabili personaggi faccia a faccia in un western sconvolgente che ha entusiasmato il pubblico”. Il primo titolo era Un uomo e una colt, che verrà poi passato a un altro film della Pea, ma diretto da Tullio Demicheli» (Giusti).

Ingresso gratuito

ore 19.00

La resa dei conti (1966)

Regia: Sergio Sollima; soggetto: Franco Solinas, Fernando Morandi; sceneggiatura: Sergio Donati, S. Sollima; fotografia: Carlo Carlini; musica: Ennio Morricone; montaggio: Gaby Peñava; interpreti: Lee Van Cleef, Tomas Milian, Walter Barnes, Nieves Navarro, Gerard Herter, Maria Granada; origine: Italia/Spagna; produzione: P.E.A., Tulio Demicheli P.C.; durata: 108’

«Grande spaghetti western del periodo d’oro del genere. Tra i preferiti di Tarantino. Il primo, inoltre, che impone come protagonista Tomas Milian (doppiato da Pino Locchi) e che lancia il personaggio fondamentale di Cuchillo Sanchez, proto-Monnezza sessantottino, idolo di una generazione. Sollima, al suo primo western, non fa un sotto-Leone, ma si costruisce un suo cinema, aiutato anche da soggettisti come Franco Solinas e Sergio Donati e dalla grossa produzione Pea. Lee Van Cleef, proveniente direttamente da Per qualche dollaro in più, ne ripete il ruolo, mentre Tomas Milian aveva girato solo lo strano, affascinante The Bounty Killer, ma in una parte molto diversa, più da Actor’s Studio e meno picaresca. La sua è una entrata assolutamente nuova, originale nel mondo del western e lascerà il segno. La storia, che magari è meno politicizzata di come credevamo allora, vede Lee Van Cleef (doppiato da Renato Turi) bounty killer al suo ultimo lavoro prima di entrare in politica. Deve liquidare un peone accusato di stupro. Ma non è lui il colpevole e nell’infuocato finale Lee Van Cleef capirà da che parte stare. Sollima ricorda così la genesi del film: “La mia fase western prende piede quando fui presentato da Sergio Leone al produttore Alberto Grimaldi. Era pronto il soggetto della Resa dei conti. Grimaldi ne era entusiasta e così lui aveva contattato James Coburn senza esito. All’epoca nel western gli spagnoli avevano fatto per primi quel tipo di film!. A proposito di ispanici conoscevo già Tomas Milian! Era cubano, un latino vero. A Grimaldi il soggetto era piaciuto, lo sceneggiatore Franco Solinas ci aveva lavorato precedentemente. Il primo titolo della Resa dei conti era Il falco e la preda. [...] Volonté era la scelta iniziale per il messicano, e poi c’era Van Cleef ancora sotto contratto con Grimaldi. Su Tomas Milian invece tutti erano esitanti, perché veniva dal cinema d’arte. L’ho inventato io”. [...] Sollima ha più volte dichiarato che lavorò benissimo con Alberto Grimaldi e con la Pea: “Perché lavorai in condizioni davvero eccellenti, non ho mai avuto discussioni di carattere finanziario, c’è stato un rapporto davvero eccellente con Grimaldi, persona di grande civiltà”. Da parte sua Grimaldi inizia con La resa dei conti un nuovo modello di produzione in accordo con la United Artists» (Giusti).

ore 21.00

Per qualche dollaro in più (1965)

Regia: Sergio Leone; soggetto: S. Leone, Fulvio Morsella [da un soggetto di Fernando Di Leo ed Enzo Dell’Aquila]; sceneggiatura: Luciano Vicenzoni, Sergio Donati, S. Leone [e Fernando Di Leo]; dialoghi: L. Vicenzoni; fotografia: Massimo Dallamano; musica: Ennio Morricone; montaggio: Eugenio Alabiso, Giorgio Serralonga; interpreti: Clint Eastwood, Lee Van Cleef, Gian Maria Volonté, Mara Krup, Luigi Pistilli, Klaus Kinski; origine: Italia/Germania Occidentale/Spagna; produzione: P.E.A., Constantin Film, Arturo González P.C.; durata: 132’

«Il secondo western di Sergio Leone con Clint Eastwood è anche più bello del primo. O, almeno così ci sembrò allora, di fronte allo schermo gigante coi faccioni dei nostri eroi. [...] Ovviamente non ci sono più Papi e Colombo, i due produttori di Per un pugno di dollari, con i quali Leone sta in causa. I due sostengono che il personaggio dello  Straniero senza nome è roba loro, viene dal primo film. Leone risponde legandosi ad Alberto Grimaldi e alla Pea e mette in piedi questo western per fare un dispetto ai suoi due precedenti produttori, come ha raccontato più volte. [...] Ufficialmente il soggetto è firmato da Fulvio Morsella e dallo stesso Leone e si intitola Two Magnificent Strangers (o Two Magnificent Rogues), basato su un altro trattamento chiamato The Bounty Killer. Il tutto diventa Per qualche dollaro in più. [...] La sceneggiatura porta invece la firma di Sergio Donati, pubblicitario e giallista, già legato ai progetti di Papi e Colombo degli anni precedenti, e di Luciano Vincenzoni, gran professionista celebre per la sceneggiatura della Grande guerra. I due, però, per molto tempo non sanno che stanno lavorando in due allo stesso copione. E, alla fine, sui titoli dell’edizione americana, per esempio, si legge solo il nome di Vincenzoni. [...] Per qualche dollaro in più, che uscì a Natale 1965, ebbe un successo strepitoso e divenne prestissimo il film italiano più visto di ogni tempo, anche della Dolce vita» (Giusti).
mercoledì 11

ore 17.00

Registrazione dell’incontro di Sergio Leone con gli allievi del Centro Sperimentale di Cinematografia (1988, durata 120’ circa)
Ingresso gratuito
ore 19.00

A perdifiato - Storia di Michele Lacerenza (2007)
Regia: Giuseppe Sansonna; fotografia: Andrea Cammertoni; operatori: Valentina Summa, Elena Cappanera; origine: Italia; produzione: Cortolab Productions; produttori esecutivi: Giacomo Lacerenza, Michele Giuseppe Lacerenza, Daniele Tarantino; durata: 49’

Il trombettista Michele Lacerenza fu l’esecutore dell’indimenticabile assolo di Per un pugno di dollari. Ennio Morricone lo ricorda come «un trombettista sublime. Lo conoscevo dai tempi del conservatorio. Ho composto quell’assolo pensando al suo modo di suonare. Sergio Leone, sulle prime, voleva Ninì Rosso e Michele lo sapeva. Suonò mettendoci l’anima, con le lacrime agli occhi. E anche Sergio rimase sedotto da quel suono struggente, dall’irripetibile intensità dolorosa». Vinicio Capossela, estimatore di Leone e del suo universo musicale, rivela: «Quella tromba è lo strumento che gli invidio di più. Lacera i lunghi silenzi leoniani, come un grido che sale dalla pietra e dal deserto. La tromba del Signore chiama al giudizio le anime, quella di Lacerenza chiama alla resa dei conti». Roy Paci racconta quanto sia stato importante Lacerenza nella sua formazione di trombettista: «Quel suono lirico e infuocato mi ha sedotto fin da bambino». Lacerenza entrò nelle grandi orchestre di Gorni Kramer e Armando Trovajoli e nell’orchestra radiofonica della Rai. Seguì Josephine Baker nella sua memorabile tournee italiana. Nel 1964, dopo l’exploit di Per un pugno di dollari, divenne la tromba feticcio di moltissimi spaghetti western. La tromba di Lacerenza evoca immediatamente il west sudato e feroce di Sergio Leone ed epigoni varii. Sguardi taglienti, risate beffarde, voci roche, frasi a effetto, case bianche: un west familiare, molto vicino al sud d’Italia. Del resto Leone era di Torella dei Lombardi, pieno entroterra campano. La musica di Morricone scandiva sonorità meridionali: quei fischi, quegli sciocchi di frusta evocavano i duelli rusticani di Verga, più che gli attacchi degli apache. E poi c’era quella tromba vibrante, infuocata. Un modo di suonare che ha radici lontane. Come il siciliano Roy Paci, anche Michele Lacerenza, pugliese di Trinitapoli, si è formato nella banda cittadina, ereditandone la passionalità popolare.  Negli anni trenta Giacomo, padre di Michele, “ricamava in oro” con la sua tromba. Stimato da Re Vittorio Emanuele III, era il maestro della banda di Trinitapoli. A quei tempi era un ruolo di prestigio nazionale: Giacomo trascinava la sua banda di picari affamati di gloria e cibo per tutto il sud. Lanciati a rotta di collo su strade sterrate, a bordo di diligenze sconnesse. Era quello il retroterra di Michele, la sua prima e fondamentale formazione. Poi, negli anni quaranta, verranno per lui l’approdo a Roma, il diploma al conservatorio Santa Cecilia, i grandi teatri italiani, l’orchestra della Rai, la collaborazione con Ennio Morricone e Nino Rota. Michele era una “prima tromba”, adorata dai re della rivista come Vanda Osiris, Carlo Giuffrè, Aldo Fabrizi, Alberto Sordi, Carlo Dapporto e Alberto Rabagliati. Poi, nel 1964, arrivò il momento di Per un pugno di dollari. 

Nel documentario sono presenti alcune testimonianze dell’epoca, conservate dalla famiglia del trombettista, in non perfette condizioni audio.

Ingresso gratuito

ore 20.00

Sergio Leone (1996)

Regia: Luca Verdone; consulenza di Callisto Cosulich; fotografia: Giulio Pietromarchi; produzione: Presidenza del Consiglio dei Ministri-Dipartimento Editoria, realizzato da Agi; durata: 52’

La conquista di un ruolo di primo piano nel panorama del cinema internazionale da parte di Sergio Leone è il tema del documentario di Verdone che propone gli aspetti più significativi del suo cinema, dall’esordio come regista di peplum fino alla rivisitazione degli archetipi del cinema americano in C’era una volta in America. Attraverso le testimonianze dei suoi familiari, degli amici, e dei collaboratori, il documentario traccia un profilo completo del grande regista.

Leone commenta anche alcune sequenze dei suoi film, mettendo a fuoco i punti salienti della sua poetica, e il suo pensiero è integrato dagli interventi degli attori che hanno interpretato i suoi film, come Eli Wallach, Rod Steiger, Clint Eastwood, Jason Robards, e alcuni collaboratori italiani, come Dario Argento e Bernardo Bertolucci. Claudia Cardinale e Carlo Verdone raccontano il grande regista nei risvolti meno noti.
Ingresso gratuito

ore 21.00

Il buono, il brutto, il cattivo (1966)

Regia: Sergio Leone; soggetto: Luciano Vicenzoni, S. Leone; sceneggiatura: Age-Scarpelli, L. Vicenzoni, S. Leone; fotografia: Tonino Delli Colli; musica: Ennio Morricone; montaggio: Nino Baragli, Eugenio Alabiso; interpreti: Clint Eastwood, Eli Wallach, Lee Van Cleef, Aldo Giuffré, Luigi Pistilli, Rada Rassimov; origine: Italia; produzione: P.E.A.; durata: 174’

«Il buono, il brutto, il cattivo è l’atto conclusivo della cosiddetta “trilogia del dollaro”, costituita anche da Per un pugno di dollari (1964) e da Per qualche dollaro in più (1965), film nei quali Sergio Leone fissa gli elementi ricorrenti nel filone del western all’italiana [...]. Il regista si affida a una programmatica esasperazione della violenza, temperata dal costante ricorso a un registro ironico, che nel film, sceneggiato da due maestri della commedia all’italiana come Age e Scarpelli, sfocia in vero e proprio gusto per il comico» (David Bruni). Il restauro del film è stato effettuato sulla base dei negativi scena “2p” (cioè a due perforazioni, anziché le 4 normali, per fotogramma, sistema noto come Techniscope, inventato per la Technicolor da Giovanni Ventimiglia) e colonna. L’edizione corrisponde a quella originaria del 1966, testimoniata dalla copia d’archivio conservata alla Cineteca Nazionale. Dopo il confronto fra tutti gli elementi disponibili (oltre ai negativi originari e alla copia già citati, anche un duplicato negativo conservato presso la Alberto Grimaldi Production, partner del progetto di restauro, e una copia positiva dei tagli del 1969, anche questi affidati a titolo di deposito alla Cineteca), è stato stampato presso il laboratorio Studio Cine un interpositivo in formato scope standard. Da questo è stato ricavato il duplicato negativo, mentre un positivo della colonna è stato ritrascritto su un nuovo negativo ottico, previo restauro digitale effettuato presso il laboratorio di Cinecittà Studios; dai nuovi duplicati negativi scena e colonna è stato possibile stampare, con successive, progressive correzioni, sotto la guida di Tonino Delli Colli, le nuove copie positive. Il restauro è stato presentato alla Mostra di Venezia nel settembre 2000.
Vietato ai minori di anni 14

giovedì 12
ore 17.00

Viaggio con Anita (replica)

ore 19.10
Temporale Rosy (1980)

Regia: Mario Monicelli; soggetto: dal romanzo omonimo di Carlo Brizzolara; sceneggiatura: Age [Agenore Incrocci] e [Furio] Scarpelli, M. Monicelli; collaborazione alla sceneggiatura: C. Brizzolara; fotografia: Tonino Delli Colli; musica: Gianfranco Plenizio; montaggio: Ruggero Mastroianni; interpreti: Gérard Depardieu, Faith Minton, Roland Bock, Gianrico Tedeschi, Helga Anders-Fritz, Claudia Polley; origine: Italia/Francia/Germania Occidentale; produzione: P.E.A., Productions Artistes Associés, Artemis Film; durata: 107’

«Il pugile Raoul “Spaccaporte” chiude la carriera per un banale incidente. Si innamora di Temporale Rosy, una campionessa di catch, ma la reciproca gelosia e le macchinazioni di Fernandez li dividono. Dopo anni si incontrano nuovamente e scoprono di amarsi ancora» (www.cinematografo.it). «È stata notata da tutti i recensori una certa rassomiglianza tra il mondo in cui si svolge Temporale Rosy e alcune suggestioni felliniane. Tuttavia, scorrendo la filmografia di Monicelli, il riferimento più esplicito sembra essere quel piccolo mondo dell’avanspettacolo cui il regista aveva dedicato l’ottimo Vita da cani. Temporale Rosy testimonia anche una volontà di pausa che si esprime di fronte a una situazione politica e culturale poco propizia al consueto calore nell’impegno. Testimonia pure il tentativo, lucido anche nella scelta degli attori, di proporre un cinema per l’esportazione nel momento in cui i produttori italiani tendono sempre più alla ripetitività finalizzata al non rischiare, e mentre il cinema americano riprende il suo dominio incontrastato sul mondo (è un po’ quanto accadrà con Speriamo che sia femmina). Il totale fallimento commerciale sembra dar ragione a chi sostiene che il pubblico italiano è sempre restio alle innovazioni. Rimane comunque l’impressione che Temporale Rosy, pur affondando le radici nell’humus della commedia all’italiana, definisce un’idea di cinema assolutamente nuova, molto più di tanti “nuovi comici”» (Della Casa).
ore 21.00
Incontro con Alberto Grimaldi, Mario Monicelli, Francesco Rosi, Paola Savino, Sergio Toffetti
Nel corso dell’incontro sarà presentato il libro di Paola Savino Alberto Grimaldi. L’arte di produrre (Centro Sperimentale di Cinematografia, Roma, 2009)
a seguire

Ultimo tango a Parigi (1972)

Regia: Bernardo Bertolucci; soggetto: B. Bertolucci; sceneggiatura: B. Bertolucci, Franco Arcalli; fotografia: Vittorio Storaro; musica: Gato Barbieri; montaggio: Franco Arcalli; interpreti: Marlon Brando, Maria Schneider, Jean-Pierre Léaud, Massimo Girotti, Maria Minchi, Giovanna Galletti; origine: Italia/Francia; produzione: P.E.A., Productions Artistes Associés; durata: 129’

«In un appartamento da affittare, Paul incontra Jeanne e le impone il primo d’una lunga serie di violenti rapporti sessuali. Nonostante il patto, da lui voluto, di non dirsi nemmeno il nome, nei successivi incontri, i due, Paul soprattutto, tracciano di loro minuziosi ritratti di esseri disgregati, alla deriva. Paul, 43 anni, americano, figlio di alcolizzati, reduce da fallite esperienze, era da cinque anni con Rosa (tenutaria d’un alberghetto equivoco), appena uccisasi. Jeanne, combattuta fra l’attrazione e il disgusto per il maturo amante e il fascino del coetaneo Tom, regista velleitario, fantasioso, ma sincero e affezionato, si dispone al matrimonio con quest’ultimo, senza però ribellarsi alle pretese più ripugnanti di Paul, che per di più le rovescia addosso una gragnuola di espressioni luridissime contro la donna, l’amore, la famiglia» (www.cinematografo.it). «La maggiore virtù del regista italiano sta però [...] nel fondere temi e motivi di disparata provenienza in uno struggente sentimento del vivere contemporaneo e della dissonanza che esso comporta. Insieme a tante altre cose, e sempre felicemente infischiandosi d’ogni giudizio moralistico, il film è un prodotto intelligente e sensibile del cinema esistenzialistico che vuole esprimere la difficoltà di uscire dall’isolamento cui ci ha condotti la civiltà e di riacquistare la verità naturale. Le sue sequenze più toccanti sono appunto quelle in cui l’ansia di afferrare le anime attraverso la carne esplode con inusitata violenza» (Grazzini). Ultimo tango a Parigi è stato presentato al New York Film Festival (1972).  Due nomination agli Oscar per la regia e l’interpretazione di Marlon Brando (1973). Nastro d’argento alla regia (1973) e David di Donatello speciale a Maria Schneider. La Cassazione italiana con una sentenza del 29 gennaio 1976, considerando osceno il film, ha ordinato che ne fossero bruciati i negativi. Il 17 febbraio 1987 una nuova sentenza ha stabilito la “non oscenità” del film consentendone la riedizione. «A Ultimo tango è successo di tutto e ha fatto succedere tutto» (Tatti Sanguineti).

Vietato ai minori di anni 18 - Ingresso gratuito
venerdì 13

ore 17.00

Cadaveri eccellenti (replica)

ore 19.15
Salò o le 120 giornate di Sodoma (replica)

Vietato ai minori di anni 18
ore 21.30
Ultimo tango a Parigi (replica)

Vietato ai minori di anni 18
sabato 14

ore 17.00

Fellini-Satyricon (replica)

Vietato ai minori di anni 14

ore 19.15
Temporale Rosy (replica)

ore 21.15
Gangs of New York (2002)

Regia: Martin Scorsese; soggetto: Herbert Asbury, Jay Cocks, tratto dal libro Gangs of New York di H. Asbury; sceneggiatura: Kenneth Lonergan, Steven Zaillian, Jay Cocks; fotografia: Michael Ballhaus; musica: Elmer Bernstein, Peter Gabriel, Howard Shore; montaggio: Thelma Scoonmaker; interpreti: Daniel Day Lewis, Leonardo Di Caprio, Cameron Diaz, Jim Broadbent, Brendan Gleeson, Liam Neeson; origine: Usa, Germania, Italia, Gran Bretagna, Olanda; produzione: Cappa Production, Miramax Film, P.E.A., Splendid Medien Ag, Incorporate Television Company, Initial Entertainment Group, Q&Q Medien GMBH; durata: 167’

«Dal 1846 al 1863, a Manhattan. “È la storia di un ragazzo che cerca un padre e di un padre che desidera un figlio, sullo sfondo della Frontiera che diventa città, del western che diventa un gangster movie, con in più un tocco di Guerra Civile e di abolizione della schiavitù. Tutto in un film!” (M. Scorsese). Sceneggiato da Jay Cocks, Steven Zaillian, Kenneth Lonergan, dal libro omonimo (1928) di Herbert Asbury. Fotografia di Michael Ballhaus, scene di Dante Ferretti, costumi di Sandy Powell. Sintesi estetica e ideologica di 30 anni di cinema, è il film più politico di Scorsese e, nonostante le sue affinità con l’ opera lirica, il più storico nel suggerire che il cuore di tenebra della nazione statunitense è impastato di sangue, tribolazione, violenza, paura, odio razziale. È il suo film più europeo nelle fonti culturali (Shakespeare specialmente, Dickens, Hugo, ecc.), ma anche un’appassionata meditazione sul cinema del passato, da Griffith a Fuller, da Sternberg a Visconti. È il suo film meno cattolico e più laico (o precristiano?) nel suo transfert dagli emigranti italiani agli irlandesi. Nella stratificata contaminazione di mitologia fantastica e documentazione storica (i draft riots contro la coscrizione obbligatoria che nel 1863 misero a fuoco per tre giorni e quattro notti Manhattan), è il suo film sociologicamente più coraggioso e attuale. È il suo film più “asciugato” in postproduzione: il 1° director’s out durava quasi 4 ore. È un dramma edipico sull’identità dei cittadini di una nazione di orfani in cui s’imprime il simbolo ufficiale degli USA – l’ aquila sull’occhio finto, dunque cieco, di Bill il Macellaio. È un film antropologico imperfetto e ricco di bagliori che rappresenta probabilmente il capolavoro mancato del più grande regista americano vivente. Prodotto da Alberto Grimaldi e Harvey Weinstein e distribuito dalla Fox» (Morandini). 

Per gentile concessione di 20th Century Fox Italia - Ingresso gratuito
domenica 15

ore 17.00

Novecento - Atto I e Atto II (1976)

Regia: Bernardo Bertolucci; soggetto e sceneggiatura: B. Bertolucci, Franco Arcalli, Giuseppe Bertolucci; musica: Ennio Morricone; montaggio: Franco Arcalli; interpreti: Burt Lancaster, Donald Sutherland, Robert De Niro, Dominique Sanda, Alida Valli, Sterling Hayden; origine: Italia/Francia/Germania Occidentale; produzione: P.E.A., Productions Artistes Associés, Artemis Film; durata: 316’

«Novecento (1976), un kolossal [...] d’eccezione – con un cast eccezionale, un budget eccezionale, una durata eccezionale, un battage pubblicitario eccezionale, una programmazione desueta se non proprio eccezionale (le due parti del film proiettate in momenti e/o locali diversi) – che è anche un (affascinante) monumento alla contraddizione. Bertolucci, infatti, si propone qui di costruire una saga familiare e storica che dagli inizi del ’900 giunga al ’45, attraversando quasi mezzo secolo dietro Alfredo Berlinghieri (futuro erede delle vaste proprietà terriere di una ricca famiglia) e il suo amico d’infanzia, Olmo (figlio di una contadina dei Berlinghieri), il primo destinato a stare dalla parte dei fascisti, il secondo a guidare i contadini nei giorni della Resistenza. Ma sulle pretese epiche, sulle aspirazioni storiografiche e sulle ambizioni politiche [...] prevale nel film, ancora una volta (e anzi qui come mai, prima e dopo, nei film bertolucciani) la fede in un cinema autoreferenziale, continuamente abbagliato dalle ininterrotte trasfigurazioni dell’”immaginario”. Un cinema siffatto può avere – come in Novecento accade – una colta e altissima densità spettacolare e produrre brani grandiosi per costruzione melodrammatica, destrezza linguistico-stilistica e fascinazione misterica [...]. Turgido ed estenuato melodramma, più che saga nazional popolare quale voleva essere, Novecento dimostra una sola cosa: l’enorme talento del suo regista, la sua capacità di vivere il cinema come una avventura espressiva, la sua abilità nell’orchestrare una massa di temi e motivi, muovendosi perigliosamente attorno ai (mai, veramente, nei) meandri misteriosi della psicologia e della storia» (Micciché).

Vietato ai minori di anni 14

ore 22.15
Un tranquillo posto di campagna (replica)

Vietato ai minori di anni 14

lunedì 16

chiuso

martedì 17

Il perdente gentiluomo: omaggio ad Antonio Centa

Oggi solo gli ottantenni ricordano il suo nome, ma c’è stata un’epoca in cui i suoi film parlavano al cuore delle adolescenti. Antonio Centa (Maniago 1907-1979), uno degli astri dello star system italiano negli anni tra il ’35 e il ’43, ha amoreggiato con Assia Noris, Alida Valli, Luisa Ferida, ha intrecciato rapporti di amicizia virile con Fosco Giachetti, ha fatto a pugni con Gino Cervi, è stato diretto da registi come Genina, Blasetti e Camerini, ha avuto il nome nelle locandine di Lo squadrone bianco, Un colpo di pistola, Fari nella nebbia, T’amerò sempre. Poi di colpo, nel ’43, l’astro si è eclissato, quando Centa è tornato nel suo Friuli, per ricomparire sugli schermi nel ’45 con un look un po’ appesantito e in ruoli un po’ secondari, seppure all’interno di film memorabili come Assunta Spina di Mattoli e Una vita difficile di Risi, dove è l’accompagnatore di Lea Massari nel night club versiliano. Alla sua figura, al suo percorso nel cinema, e alla sua vita privata, non sempre illuminata dai riflettori delle cronache mondane, e anzi per qualche aspetto ancora avvolta dal mistero, è dedicato Il perdente gentiluomo: vita e arte di Antonio Centa di Gloria De Antoni e Oreste De Fornari, prodotto dalla Cineteca del Friuli.

ore 17.00

Squadrone bianco (1936)

Regia: Augusto Genina; soggetto: dal romanzo di Joseph Peyré L’Escadron Blanc, adattato da J. Peyré, Augusto Genina; sceneggiatura: A. Genina, Gino Valori; fotografia: Anchise Brizzi, Massimo Terzano; musica: Antonio Veretti diretta da Mario Rossi; montaggio: Fernando Tropea; interpreti: Fosco Giachetti, Antonio Centa, Fulvia Lanzi, Francesca Dalpe, Guido Celano, Olinto Cristina; origine: Italia; produzione: Roma Film; durata: 98’
Una delusione d’amore spinge il tenente di cavalleria Mario Ludovici (Antonio Centa) in Libia. Deve allontanarsi dal suo paese per dimenticare Cristina (Fulvia Lanzi). Con il suo squadrone, guidato dall’intrepido capitano Santelia (Fosco Giachetti), si spingerà tra le insidie del deserto per inseguire una banda di ribelli... «Fra gli attori, due giovani devono dir grazie al loro ingegno e a Genina: il Giachetti e il Centa sono stati guidati a un’interpretazione impeccabile. Il Giachetti dà al sant’Elia un accento inconfondibile di maschia potenza; il Centa, prima di riscattarsi, è davvero uno di quelli che “vanno laggiù come si butterebbero in acqua senza saper nuotare”, fin quando nascono in lui l’uomo e il soldato. Nelle vesti di Cristiana appare una nuova attrice, Fulvia Lanzi, dalla fotogenia molto interessante. Efficaci infine il Cristina, il Celano e il Polacco» (Gromo). «Gli interpreti sono bravissimi. Fosco Giachetti è una magnifica rivelazione nell’energica, sobria, scolpita figura del capitano; come è una rivelazione il giovane Centa in quella del tenente: egli rende nella seconda parte la crisi del personaggio con una sincerità e una semplicità esemplari» (Sacchi).

ore 19.00

Un colpo di pistola (1942)

Regia: Renato Castellani; soggetto: da un racconto di Aleksandr Puškin; sceneggiatura: Mario Bonfantini, Corrado Pavolini, Mario Soldati, R. Castellani, Alberto Moravia [non accreditato]; fotografia: Massimo Terzano; musica: Vincenzo Tommasini; montaggio: Mario Serandrei; interpreti: Assia Norris, Fosco Giachetti, Antonio Centa, Rubi Dalma, Mimì Dugini, Renato Cialente; origine: Italia; produzione: Lux Film; durata: 92’

«Andrea (Giachetti) e Sergio (Centa), due ufficiali della guardia russa, si battono in duello per amore di Mascia (Noris): Sergio spara per primo, ma a vuoto; Andrea rinuncia, riservandosi il colpo per il futuro. Lo esigerà quattro anni dopo, quando, tornato da Mascia per dichiararsi apertamente, scoprirà che si è fidanzata con l’antico rivale. Seguirà un altro duello mancato e, finalmente, l’amore. Opera prima di Renato Castellani, che narrativamente punta sul sicuro (un racconto di Aleksandr Puškin sceneggiato e rielaborato da [...] Alberto Moravia, all’epoca non accreditato perché ebreo, e lo stesso Castellani) per concentrarsi soprattutto sulla tecnica e la fattura cinematografica in un periodo in cui la “resistenza” artistica si esprimeva anche attraverso una forma impeccabile (naturalmente fu accusato di “calligrafismo”). La struttura a flashback (è Andrea a raccontare la storia, in due tempi diversi, e questa sfasatura allora rappresentava una novità), il bianco e nero di “grande estro geometrico”, la fotografia evanescente di Massimo Terzano, il sonoro ricco di dettagli sono le prove di un esordio di alto livello stilistico, più facile da apprezzare oggi che non negli anni in cui infuriava la battaglia antifascista per un cinema meno raffinato ma più incisivo sulla realtà. Mario Soldati e Renato Castellani fanno due brevi apparizioni» (Mereghetti).

ore 20.40

Presentazione di Livio Jacob del documentario Il perdente gentiluomo: vita e arte di Antonio Centa

a seguire
Il perdente gentiluomo: vita e arte di Antonio Centa (2009)

Regia: Gloria De Antoni e Oreste De Fornari; consulenza musicale: Massimo Cigaina; montaggio: Letizia Caudullo; interpreti: Suso Cecchi D’Amico, Giuliana Centa, Massimo Centa, Georgia Moll, Mario Monicelli, Dino Risi; origine: Italia; produzione: Cineteca del Friuli, con il sostegno della Regione Autonoma Friuli Venezia Giulia/Assessorato alle Attività Produttive, del FVG Film Fund, del Comune di Maniago e della Fondazione CRUP; durata: 52’

Il documentario si sviluppa su più binari. Un lungo commento di De Fornari nella cornice littoria del Foro Italico di Roma (pavimentato nel ’36 dai mosaicisti friulani) che ripercorre la filmografia di Centa attraverso generi autori e ideologie; i brani dei film interpretati dall'attore; le interviste con i registi che l’hanno diretto, a partire da Monicelli (aiuto regista de Lo squadrone bianco) che rievoca gli anni americani di Centa, quando era assistente personale di Primo Carnera, per arrivare a Dino Risi, in una testimonianza rilasciata pochi mesi prima della scomparsa. Ma ci sono anche i ricordi di Suso Cecchi D’Amico e di Georgia Moll (che era la figlia di Centa in Laura nuda) e soprattutto gli interventi dei familiari (la sorella e un nipote) e anche di una vecchia fiamma dell’attore, che ha voluto restare invisibile. E ancora i volti e le reminiscenze di tanti maniaghesi, a cominciare dall’autista di Centa, testimone e complice discreto in tante scorribande per andare o venire da Maniago, dove Centa negli ultimi anni, tornava sempre più spesso. Nell’assieme un ritratto prismatico, a più facce, in bianco e nero e a colori, di una figura in cui sono riflessi i sogni di una generazione, lo stile di un’epoca e l’anima di una regione. L’intervista radiofonica di Francesco Savio a Antonio Centa è stata registrata il 10 novembre 1974 per la Rai Radiotelevisione Italiana ed è conservata presso il Centro Sperimentale di Cinematografia.

Ingresso gratuito
ore 21.40

Incontro con Gloria De Antoni, Oreste De Fornari, Livio Jacob
a seguire

Assunta Spina (1948)

Regia: Mario Mattòli; soggetto: dalla commedia omonima di Salvatore Di Giacomo; sceneggiatura e dialoghi: Eduardo De Filippo; collaborazione alla sceneggiatura: Gino Caprioli; fotografia: Gabor Pogany; musica: Renzo Rossellini; montaggio: Fernando Tropea; interpreti: Anna Magnani, Eduardo De Filippo, Antonio Centa, Titina De Filippo, Maria Donini, Margherita Pisano; origine: Italia; produzione: Ora Film; durata: 79’

«Dal dramma (1909) di S. Di Giacomo già filmato nel 1915 e nel 1928. Mentre l’amato Michele è in carcere, la fiera Assunta diventa l’amante di un cancelliere. All’uscita Michele, pazzo di gelosia, uccide il rivale. Assunta si lascia condannare al suo posto. È diretto così bene, e ambientato in una Napoli squallida e violenta così credibile, che alcuni critici ci videro lo zampino di Eduardo. Nella parte che sullo schermo fu di Francesca Bertini e Rina De Liguoro, la Magnani è superba» (Morandini). Antonio Centa interpreta con straordinaria bravura il cancelliere Federico Funelli.

Ingresso gratuito
mercoledì 18 

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

seconda parte

Prosegue l’omaggio di (In)visibile italiano dedicato ai tre cineasti ingiustamente dimenticati. La terza e ultima parte, prevista nel mese di aprile, sarà dedicata ad alcuni film di Franco Indovina. Nell’appuntamento di marzo si è preferito focalizzare l’attenzione su Enzo Battaglia, proiettando il suo secondo lungometraggio, Idoli controluce, splendido esempio di docufiction ante litteram sul mondo calcistico e non solo, e su Sergio Capogna, del quale viene presentato il suo secondo e bellissimo film Le conseguenze (1964), all’epoca poco compreso perché troppo in anticipo sui tempi. In tale occasione si è voluto presentare anche un “indipendente italiano”, La lampada di Wood (1994) della figlia del regista, Lavinia Capogna, purtroppo poco visto all’epoca, ma che sicuramente avrebbe meritato una maggiore diffusione e visibilità anche perché (di)svela delle straordinarie affinità elettive con Plagio. E proprio a Lavinia lasciamo un ricordo, peraltro molto toccante, di suo padre, un autore a tutti gli effetti e che merita una riscoperta critica e filologica per compensare almeno in parte l’ingiusto oblio che ha dovuto subire in vita. 
«Mio padre, Sergio Capogna, amava profondamente il suo lavoro. Scriveva da solo le sceneggiature su una Olivetti 22 ascoltando spesso un disco di musica classica o jazz. Era nato il 13 ottobre 1926 e al piano di sopra viveva una famiglia di commedianti e giocolieri da cui era affascinato. Fin da adolescente amò il cinema, i libri, la musica e il teatro. Durante la seconda guerra mondiale andava a portare cibo ai partigiani nelle campagne del Lazio e nel 1944 venne arrestato dai tedeschi e portato in un carcere, da cui riuscì a fuggire. Finita la guerra si iscrisse al corso di attore al Csc partecipando a qualche film ma l’esperienza più importante fu lavorare nella
compagnia teatrale di  Giulio Girola. Lì comprese che avrebbe desiderato fare il regista. Nel ’52 si iscrisse al corso di regia al Csc in cui conobbe Giuliana Scappino che cinque anni dopo sarebbe diventata sua moglie e produttrice dei suoi quattro film. Il loro amore e la reciproca passione per il cinema era totale. Nel ’54 mio padre si diplomò al Csc realizzando il mediometraggio Roma ’38 tratto dal racconto Vanda di Vasco Pratolini. Anche mia madre si diplomò in regia ma non poté girare il corto di fine corso perché allora era interdetto alle allieve. In Roma ’38 vi sono due giovani attori: il riminese  Aldo Saporetti, un ragazzo sensibile, che sarebbe morto a soli 24 anni – è giusto ricordarlo – e Rosy Mazzacurati, figlia del famoso scultore Marino. Nel ’55 mio padre esordì con il documentario I comici che andò al Festival di Venezia. Nel ’59 realizzò il film Un eroe del nostro tempo: era ambientato nel ’45 e racconta di un adolescente fascista che senza pietà sfrutta una vedova, innamorata di lui, ma che di fronte al suicidio di lei acquista una coscienza morale e rinnega il fascismo. Il film andò a Venezia nel ’59 e ottenne un ottimo successo di critica. Nel ’63 con Le conseguenze mio padre affrontava un altro soggetto difficile: la storia di una ragazza che ha varie esperienze sentimentali e che infine sceglie di interrompere una gravidanza. Al film fu negato in prima istanza il visto di censura sostenendo che c’era apologia di reato. Il visto fu concesso dal nuovo ministro dello spettacolo, che era socialista [Achille Corona], nel ’64. Nel ’68 mio padre girò Plagio, una delicata storia di tre ragazzi nella Bologna della contestazione, e nel ’72 Diario di un italiano, interpretato da Alida Valli e dall’esordiente Mara Venier, la storia di un amore tra un tipografo e una ragazza ebrea nella Firenze, splendidamente ricostruita, del 1938. Mio padre era un uomo sensibile e intelligente, socievole e che non scese mai a compromessi nella vita e nel lavoro. Morì per un tumore il 9 luglio 1977 a 50 anni. Stava lavorando ad un nuovo progetto, per il quale aveva pensato a Dominique Sanda e Alida Valli».

ore 17.00

Idoli controluce (1965)

Regia: Enzo Battaglia; soggetto: E. Battaglia, da un’idea di Walter Navarra; sceneggiatura: E. Battaglia, Giorgio Prosperi; fotografia: Guido Cosulich De Pecine; musica: Ennio Morricone; montaggio: Maria Rosada; interpreti: Enrique Omar Sivori, Massimo Girotti, Valeria Ciangottini, Johanna Shimkus, Riccardo Garrone, Angela Freddi; origine: Italia; produzione: DIDO (Didattica Documentari); durata: 105’

«Lo scrittore Ugo Sanfelice, incaricato dal suo editore di scrivere una biografia del calciatore Omar Sivori, si reca a Torino per raccogliere gli elementi per il suo nuovo libro. Piuttosto a digiuno in materia di calcio, mentre tenta invano di avere un incontro con il calciatore, Sanfelice interpella alcune persone dell'ambiente calcistico. Tutte queste ricerche conducono Sanfelice a incontrare più volte una giovane promessa del calcio, il centravanti Moretti, il quale gli confida le sue esperienze: il tirocinio in una squadretta di provincia, il promettente esordio nella Juventus accanto al grande Sivori, l'abbandono della fidanzata e il precoce declino causato da una vita disordinata» (www.cinematografo.it). Amara disamina sul mondo calcistico e non solo, Idoli controluce vuole essere un dolente quanto rassegnato e vano attacco, simile alla cosiddetta letteratura e cinema del controboom (La vita agra, Il maestro di Vigevano), alla società dei consumi degli anni Sessanta e ai suoi “valori”.

Vietato ai minori di anni 18

ore 19.00

Le conseguenze (1964)

Regia: Sergio Capogna; soggetto e sceneggiatura: S. Capogna; fotografia: Nino Cristiani; musica: Franco Pisano; montaggio: S. Capogna; interpreti: Marisa Solinas, Venantino Venantini, Marina Berti, Pierre Massimi, Claudio Gora, Mario Valdemarin; origine: Italia; produzione: Gaia Cinematografica; durata: 105’

«Roma 1963, Marisa, una bella ragazza piccolo borghese, commessa in un’elegante negozio vicino piazza di Spagna, ha un paio di relazioni sentimentali. Inaspettatamente rimane incinta di un ragazzo conosciuto ad una festa e di cui non è innamorata e sceglierà di abortire. In prima istanza il film non ottenne il visto censura perché trattava un argomento ancora tabù ed inedito nel cinema italiano. La protagonista è Marisa Solinas che aveva esordito nel film Boccaccio ’70 nell’episodio di Monicelli» (Lavinia Capogna). 

Vietato ai minori di anni 18

ore 21.00

La lampada di Wood (1994)

Regia: Lavinia Capogna; soggetto e sceneggiatura: L. Capogna; fotografia: Antonio Piazza; musica: Franco Piersanti; montaggio: L. Capogna; interpreti: Sophie Renoir, Beatrice Joinet, Silvio Piersanti, Giuditta Saltarini, Francesca D’Amico, Fabrizio Cerusico; origine: Italia; produzione: Film 52; durata: 100’

«Un racconto intimista, sui sentimenti e le emozioni dei giovani, ambientato in una città come Bologna che forse, per certi versi, ancora consente quell’intimità che non concede più la dimensione metropolitana. L’opera prima della regista romana Lavinia Capogna [...] è stato girato sotto le Due torri due anni fa: il centro – piazza Maggiore, il Pavaglione, le Sette chiese, San Vitale –, ma anche altri punti della città, come la pinacoteca, l’università, l’ospedale Rizzoli, costituiscono infatti la scenografia del film La lampada di Wood [...]. Il titolo, criptico, è presto spiegato: La lampada di Wood è uno strumento a raggi infrarossi usato dei restauratori (quale è Pietro, il protagonista) per vedere sotto il primo strato di pittura. “Ma lo si può pensare anche in senso psicologico – suggerisce la regista – come la volontà di guardare oltre la facciata delle persone”. Una storia semplice, che però si snoda sul filo delle sfumature dei sentimenti: Laura è una studentessa bolognese estroversa e dalla vita un po’ superficiale che, incontrando Pietro, ragazzo intelligente e sensibile e una ragazza problematica e controversa come Giulia, riesce a penetrare una dimensione più autentica dell’amore e dell’amicizia. Una storia minimalista, quindi, di cui Lavinia Capogna ha scritto la sceneggiatura, traendola da uno dei racconti della raccolta da lei pubblicata nel ’91 dal titolo Il signor Mario» (Beatrice Spagnoli). «Ho lavorato a La lampada di Wood dai 26 anni: un anno per la stesura della sceneggiatura, quasi 10 settimane di riprese nell’antico e suggestivo centro storico di Bologna e altri mesi tra montaggio ed edizione. La lampada di Wood è un’opera prima realizzata con tutta l’anima e l’entusiasmo giovanile. La protagonista Laura, interpretata da Sophie Renoir, pronipote del pittore, già protagonista di due film di Rohmer, è una studentessa che ripudia i valori borghesi della carriera e dei rapporti formali, per scoprire la dimensione più autentica dell’amore e dell’amicizia negli incontri con Pietro, un sensibile restauratore romano, e con Giulia, una ragazza introversa e problematica» (Lavinia Capogna).
19-20 marzo

chiuso

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 

Vaghe stelle dell’Orsa (1965)
Regia: Luchino Visconti; soggetto e sceneggiatura: Suso Cecchi d’Amico, Enrico Medioli, L. Visconti; fotografia: Armando Nannuzzi; musica: Cesar Franck; montaggio: Mario Serandrei; interpreti: Claudia Cardinale, Jean Sorel, Michael Craig, Renzo Ricci, Fred Williams, Marie Bell; origine: Italia; produzione: Vides Cinematografica; durata: 105’
«La figlia di uno scienziato ebreo deportato e ucciso dai nazisti torna, col marito americano, a Volterra, dov’è cresciuta. Vi ritrova il fratello, al quale è profondamente e quasi incestuosamente legata; la madre, e l’arrogante amico di essa, a suo tempo sospettato di aver favorito la deportazione del padre» (Dell’Acqua). «La pietas della contemplazione, tanto più dolente quanto più precipitoso è il decreto del destino. Questo, salvo correzioni dettate da un più riposato giudizio, è il vero, senso del film: un nuovo compianto del divorzio fra natura e ragione, fonte di quiz psicologici destinati, nel mondo di oggi, a soluzioni tragiche, ma dei quali si può prendere coscienza, soffrendone le contraddizioni, nell’evidenza della rappresentazione drammatica. Per questo Visconti ha esasperato, condensando l’azione in due giorni, gli elementi della confusione morale, e si è valso di una famiglia di sangue misto. Tutti e nessuno sono i veri colpevoli in Vaghe stelle dell’Orsa, trascinati nel Preludio, corale e fuga di Franck» (Grazzini).

Vietato ai minori di anni 14

ore 18.30
Strategia del ragno (1970)
Regia: Bernardo Bertolucci; soggetto: dal racconto Tema del traditore e dell’eroe di Jorge Luis Borges; sceneggiatura: B. Bertolucci, Eduardo De Gregorio, Marilù Parolini; fotografia: Vittorio Storaro, Franco Di Giacomo; montaggio: Roberto Perpignani; origine: Italia; produzione: Red Film, Rai; durata: 98’

Athos Magnani ritorna a Tara, vicino Parma, per scoprire la verità sulla morte del padre, ufficialmente ucciso dai fascisti. «Bertolucci, ora si vede bene, è soprattutto un lirico il quale assume il dato realistico come pretesto per evocare l’alone magico che è intorno alle cose e rende impossibile all’uomo di possedere il vero. È un poeta dell’ambiguità, sentita come il brivido dei fatti e dei sentimenti. È un visionario che, secondo certi umori del decadentismo, delinea i caratteri e i gesti attraverso lo struggersi dei loro contorni, e dunque incentra il proprio lavoro inventivo in atmosfere d’alba e crepuscolo, percorse di arcane presenze. Un aiuto prezioso gli è dato dal colore, che Bertolucci manovra da maestro […], e dalla colonna musicale, cui egli affida, da grande amante del melodramma, il compito di collocare il racconto in una zona di sublime mistificazione poetica. Sono questi caratteri, intarsiati in un mosaico di amare riflessioni sulla storia, che fanno la grazia di Strategia del ragno, a torto considerato da qualcuno un film sull’antifascismo o peggio un reportage stralunato sulla Bassa Padana. I dati cronistici sono infatti soltanto l’occasione di un racconto fantastico che si muove intorno a due temi: quello dostojevschiano del sosia, del doppio (in questo caso l’eroe e il traditore), già caro al Bertolucci di Partner, e quello, di ovvia derivazione proustiana, dell’uomo prigioniero dei tempo» (Grazzini).
ore 20.30

L’amore molesto (1995)
Regia: Mario Martone; soggetto: dal romanzo omonimo di Elena Ferrante; sceneggiatura: M. Martone; fotografia: Luca Bigazzi; musica: Steve Lacy, Alfred Schnittke; montaggio: Jacopo Quadri; interpreti: Anna Bonaiuto, Angela Luce, Gianni Cajafa, Lina Polito, Marita D’Elia, Piero Tassitano; origine: Italia; produzione: Lucky Red, Teatri Uniti, in collaborazione con Rai Tre; durata: 104’
Delia torna dopo anni a Napoli per i funerali della madre, morta annegata, e per cercare di scoprire le cause del decesso. Il passato riaffiora a poco a poco… «Il film bello e imperfetto, denso, fotografato benissimo da Luca Bigazzi e interpretato magnificamente, oltre che da Anna Bonaiuto, da un gruppo di eccellenti attori teatrali, è uno dei più interessanti del momento ed è fitto di misteri. Il primo mistero è la scrittrice Elena Ferrante, autrice del romanzo L’amore molesto (editore e/o) da cui il film è tratto: di lei non si conosce la faccia e non si hanno notizie, si dice soltanto che è debuttante, è vissuta a Napoli, abita in Grecia e forse il suo nome è un altro, si sa che è molto brava. Il secondo mistero è il cuore nero della vicenda e del film, oscura rivelazione scandalosa. Il mistero centrale sta nel rapporto fra madre e figlia: la madre (recitata da Licia Maglietta quand’é giovane, da Angela Luce quand’é anziana) è bella, attraente, vorace, sensuale, viva, impulsiva, suscita passioni; la figlia ha passato la vita a voler essere differente da lei, a imporsi autocontrollo, razionalità e distacco persino nell'aspetto (occhiali, abiti grigi quasi mascolini, femminilità repressa). Ma l’andirivieni tra presente e passato disfa queste immagini schematiche, ne rivela l’inganno stereotipato, chiarisce la colpa e l’innocenza. […] L’ultimo mistero è Napoli: la città brulicante, devastata dal traffico e dal rumore, rischiosa, sotterranea, condannata, è anch’essa una protagonista, analizzata dal regista con passione e con qualche superficialità vignettistico-pittoresca» (Tornabuoni).
Ingresso gratuito
a seguire

Relazione dello psicanalista Paolo Boccara e incontro moderato da Fabio Castriota con Virgilio Fantuzzi
22-24 marzo

Donne allo specchio. Il cinema aristocratico di Paolo Spinola

Paolo Spinola comincia a lavorare nel cinema dal 1952, soprattutto come aiuto di Gianni Franciolini (da Il mondo le condanna a Racconti romani). Il suo esordio alla regia è nel 1964 con un film salutato da molti come un capolavoro: La fuga. Protagonista assoluta era Giovanna Ralli. Spinola e l’attrice si erano conosciuti proprio sul set di Franciolini di Villa Borghese (1953). La filmografia del cineasta si conta neanche sulle dita di una mano: quattro film in tutto dal 1964 al 1977, tutti accomunati da un’attenta ed elegante introspezione psicologica dell’animo femminile. La donna invisibile (1969), la sua terza fatica, venne sequestrato dopo il primo giorno di proiezione e fu tenuto fermo ben due mesi. La pretesa censoria consisteva nel taglio di ben otto sequenze, a cominciare da quella dei titoli di testa, circa venticinque minuti di materiale in tutto. Il film fu in seguito assolto con una sentenza che affrontava finalmente il problema dell’interpretazione del “comune senso del pudore”. Sulla sua vita e sulla sua esperienza cinematografica così Paolo Spinola si raccontava a Ester de Miro nel bellissimo volume a cura di Claudio Bertieri e Marco Salotti, Genova in celluloide. “I registi liguri”, Comune di Genova, 1984: «L’idea di fare cinema è nata per caso, come per molti altri: forse perché ero stato ad Alassio durante la guerra e lì avevo fatto amicizia con il figlio di Gino Cervi, che voleva andare a Roma per fare il produttore. Così mi sono lasciato coinvolgere e sono andato a Roma con lui. Ho iniziato la mia attività nel cinema come aiuto regista di Franciolini soprattutto, ma anche di Freda, Capitani, Comencini. [...] In quel periodo facevo anche qualche sceneggiatura con Amidei e dei documentari. Poi con Gigi Malerba avevamo costituito una società pubblicitaria, facevamo degli short [...]. Ho realizzato il primo film, La fuga, nel ’63: ho scritto io il soggetto e la sceneggiatura. L’interprete [...] era Giovanna Ralli, una professionista perfetta, secondo me la prima attrice italiana per bravura: per questo film vinse anche il Nastro d’argento della stagione, come migliore attrice protagonista. L’estate è del ’66: anche questo film è nato da un mio soggetto, mentre la sceneggiatura l’ho scritta con Marco Ferreri. Veramente avevo fatto una prima sceneggiatura con Amidei, molto brutta... anzi bellissima sul piano dello spettacolo, ma non era quello che volevo fare io. [...] Secondo me nel cinema moderno lo spettacolo deve nascere dall’osservazione della realtà. I conflitti non devono essere drammatizzati ed enfatizzati, ma devono scaturire con naturalezza. L’idea della storia mi era venuta dopo essere capitato con Amidei su una barca di alcuni amici [...]. La parte maschile è stata [...] affidata ad Enrico Maria Salerno, che è bravo [...]; per la parte della figlia ho trovato una ragazzina al Piper, Mita Medici, che non sapeva certo recitare, non aveva mai fatto niente, ma aveva un suo peso... aveva qualcosa... non aveva tecnica, ma la guardavi e bastava... non so, è difficile spiegare. Il ’69 è l’anno della Donna invisibile: l’ha prodotto la Clesi Cinematografica dopo il rifiuto di Enzo Doria al quale l’avevamo proposto [...]. Per fare cinema l’importante è avere delle storie. Il guaio oggi è nei costi, che sono troppo alti, e per avere dei finanziamenti bisogna dare delle garanzia e rischiare di persona; un pittore, uno scrittore, usa la propria tela o la propria carta, fa il suo quadro o il suo libro e poi può venderlo o no, ma un film lo devi vendere prima... ad essere sincero oggi non sarei disposto ad investire soldi nel cinema». 

Attorno al tema dell’incomunicabilità, di matrice antonioniana, si propone martedì 24 un parallelismo fra La donna invisibile di Spinola e altri due film assolutamente da riscoprire: Un tentativo sentimentale (1963) di Pasquale Festa Campanile e Massimo Franciosa e Le ore nude (1964) di Marco Vicario.
domenica 22

ore 17.00

Un giorno alla fine d’ottobre (1977)

Regia: Paolo Spinola; soggetto e sceneggiatura: P. Spinola, Carlo Castellaneta; fotografia: Aldo Di Marcantonio; musica: Daniele Patucchi; montaggio: Vincenzo Verdicchi; interpreti Al Cliver [Pier Luigi Conti], Annie Belle, Mariangela Giordano, Violetta Chiarini, Livia Cerini, Filippo Panseca; origine: Italia; produzione: Co.Me.C. - Cooperativa Mercato Europeo Cinematografico; durata: 105’

«Un giorno alla fine d’ottobre nella Milano che doveva essere di oggi, ma che è già di ieri. Da un lato un funzionario della Montedison in crisi d’identità, che un mattino decide di sfuggire alla routine, abbandona il posto di lavoro, ordina alla segretaria di disdire tutti gli appuntamenti e se ne va a mescolarsi tra la folla. Dall’altro una studentessa universitaria, di famiglia ricca, estremista di sinistra. Terza protagonista: Milano per l’appunto, colta in un clima umido, autunnale; solcata da cortei, insanguinata da scontri fra dimostranti e polizia. Lui e lei s’incontrano, s’appartano, fanno all’amore, ma non si scoprono. Cioè non si abbandonano con reciproca fiducia l’uno nelle braccia dell’altro. [...] Opera quarta di Paolo Spinola, Un giorno alla fine di ottobre segna il ritorno del regista genovese dietro la macchina da presa dopo otto anni di silenzio. Silenzio forzato, costellato da tentativi, da iniziative non andate in porto. Lo stesso progetto di questo film, per ammissione del regista, risale al 1967, quando egli scoprì l’Urlo di Allen Ginsberg e ne rimase colpito. Dopodiché subì molti aggiornamenti, man mano che evolveva la situazione politica: contestazione studentesca, riflessi del maggio francese, ondata di riflusso, nuovo volto del “movimento”. Manca come abbiamo accennato all’inizio, l’ultimo scenario: quello delle BR e del “partito armato”. È un guaio quando il cinema corre dietro l’attualità [...]. Il suo film, in definitiva, più che all’oggi o allo ieri; è una versione lievemente aggiornata dei film che all’inizio degli anni Sessanta giravano Prandino Visconti e Anna Gobbi. O, meglio ancora, dei film che in quell’epoca non si fecero [...]. Spinola [...] ha azzeccato gli interpreti, però: soprattutto Annie Belle, reduce da alcune sconsiderate imprese sexy, nel ruolo della studentessa, può considerarsi una sorpresa» (Cosulich).

Vietato ai minori di anni 14

ore 19.00

L’estate (1966)

Regia: Paolo Spinola; soggetto: P. Spinola; sceneggiatura: Rafael Azcona, P. Spinola; fotografia: Marcello Gatti; musica: Gianni Boncompagni; montaggio: Nino Baragli; interpreti: Enrico Maria Salerno, Nadja Tiller, Mita Medici, Carlo Hintermann, Gordon Mitchell, Mirella Panfili; origine: Italia; produzione: 5 Ottobre Cinematografica; durata: 88’

«Sergio Boldrini è un industriale che convive con Adriana, dopo essersi separato dalla legittima moglie. Ma, dopo diversi anni di unione, il ménage dei due dimostra evidenti crepe che vengono notate con apprensione più che dalla donna, incline a tirare avanti passivamente, dalla di lei figlia Elisa, diciottenne, in vacanza, dopo gli studi presso un collegio svizzero. Durante una crociera in Sardegna sullo yacht di Sergio, i tre cercano di nascondere a se stessi e agli amici la situazione, ma ben presto gli screzi si fanno sempre più evidenti. Elisa, allora, riesce ad attrarre l’amico della madre e durante un incontro clandestino ne diviene l’amante» (www.cinematografo.it). «Siamo [...] al di là di ogni valutazione morale [...] ove la civiltà di consumi si può riconoscere in pieno, e ove certi valori hanno perso tutta la loro atavica rilevanza. [...] Il lavoro di Spinola si pone dunque come un impegno dinamico, di maturazione interiore al di fuori di ogni moda e tendenza». (Ivaldi).

Vietato ai minori di anni 18
ore 20.45
La fuga (1964)

Regia: Paolo Spinola; soggetto: P. Spinola, Carla Conti; sceneggiatura: Sergio Amidei con la collaborazione dello psicanalista Piero Bellanova; fotografia: Marcello Gatti, Armando Nannuzzi; musica: Piero Piccioni; montaggio: Nino Baragli; interpreti: Giovanna Ralli, Anouk Aimée, Paul Guers, Enrico Maria Salerno, Carol Walker, Guido Alberti; origine: Italia; produzione: Cine 3 Produzione Cinematografica; durata: 91’

«Un altro caso che rimane alquanto isolato nel contesto del cinema italiano degli anni ’60 è quello di Paolo Spinola, al quale si deve il miglior esordio del 1964: La fuga, film cui l’autore giunge trentacinquenne dopo un’attività pluriennale di aiuto-regista e di sceneggiatore. Primo lavoro cinematografico italiano che si basi esplicitamente e interamente su un tessuto psicoanalitico, La fuga (che è anche la migliore sceneggiatura scritta da Sergio Amidei negli anni ’60 e la migliore interpretazione di Giovanna Ralli, che con essa vinse il Nastro d’Argento della stagione, quale miglior attrice protagonista), propone la radiografia attenta e puntigliosa di una nevrosi: quella di Piera, una moglie tipica dell’Italia del benessere, sposa di un coniuge cui arride il successo sociale, protagonista di un ménage apparentemente senza grossi problemi. Il film, seguendo in parte la sintomatologia esterna della nevrosi, in parte rievocando dal lettino dello psicoanalista le sue manifestazioni simboliche e le sue cause rimosse, costruisce pezzo per pezzo l’itinerario di un disagio esistenziale che si concluderà drammaticamente, nonostante la cura psicoanalitica [...]. Dicevamo disagio esistenziale, poiché nonostante il serio apparato scientifico del film [...] tenda a definire in termini analitici tradizionali il quadro clinico, da esso sembra sortire un discorso più vicino al Laing dell’Io diviso che all’ortodossia freudiana. Ma lungi da essere un difetto, questo è indubbiamente il maggior merito dell’opera, assieme alla accortezza di un racconto eccellentemente organizzato attorno a una storia  e a dei personaggi non banali» (Micciché).

Vietato ai minori di anni 18
lunedì 23

chiuso
martedì 24

ore 17.00

Un tentativo sentimentale (1963)

Regia: Pasquale Festa Campanile, Massimo Franciosa; soggetto e sceneggiatura: P. Festa Campanile, M. Franciosa, con la collaborazione di Elio Bartolini, Luigi Magni; fotografia: Ennio Guarnieri; musica: Piero Piccioni; montaggio: Ruggero Mastroianni; interpreti: Françoise Prévost, Jean-Marc Bory, Leticia Roman, Giulio Bosetti, Barbara Steele, Gabriele Ferzetti; origine: Italia; produzione: Franca Film, Federiz; durata: 100’

«Parola non nuova, ormai, quella dell’incomunicabilità: se ne usa e se ne abusa (anche se troppi ne dimenticano la lontana paternità pirandelliana) e il più delle volte se ne parla come di un dato di fatto che ha in sé e solo in sé le sue spiegazioni. A parte Michelangelo Antonioni, invece, che vede nella incomunicabilità l’impossibilità filosofica di conoscersi e che, perciò, così la spiega e la giustifica, gli altri giostrano quasi sempre con questo termine senza darcene alcuna motivazione, abbandonandosi a un gioco intellettualistico che, sul piano drammatico, difficilmente convince. Franciosa e Festa, al contrario, preso atto di questa incomunicabilità, hanno voluto studiarne i motivi – sulla linea di quanto avevano già tentato in Smog per la regia di Franco Rossi – per poterceli, dopo, dire fino in fondo, a illustrazione e chiarimento dei loro personaggi. Chi sono questi personaggi? Sono gli esponenti tipici di una piccola parte di una borghesia dorata che, nel passatempo mondano, nei giochi di società, nelle villeggiature, esplica quasi per intero la sua attività: le donne ciniche e frivole; gli uomini spesso più frivoli di loro, più deboli. Lui, però, il protagonista, non è così cieco da non rendersi conto che quella vita lo soffoca e lo annienta, così, quando incontra una donna del suo stesso ambiente, vittima delle sue stesse crisi – pur avendo moglie e pur avendo lei un marito – la vuole subito per sé: sulle prime quasi come per un’avventura (non sa chi sia e le dà sempre appuntamento a giorni fissi senza potersi né cercare né telefonare), ma poi con una passione che, a poco a poco, rischia di mutare la sua esistenza» (Rondi).
ore 19.00

Le ore nude (1964)

Regia: Marco Vicario; soggetto: dal racconto Appuntamento al mare di Alberto Moravia; sceneggiatura: A. Moravia, Tonino Guerra, M. Vicario; fotografia: Carlo Di Palma; musica: Riz Ortolani; montaggio: Roberto Cinquini; interpreti: Rossana Podestà, Keir Dullea, Philippe Leroy, Odoardo Spadaro, Bruno Scipioni, Maurizio Conti; origine: Italia; produzione: Atlantica Cinematografica; durata: 90’

«Da cinque anni sposata con l’architetto Massimo, Carla dichiara di non aver mai tradito suo marito per tre ragioni: perché si sente demoralizzata dalla libertà di cui il marito la lascia godere, perché gli vuol bene, perché non ha ancora trovato un uomo con cui ne valesse la pena. Tre ragioni che non sono le uniche componenti psicologiche del complesso ritratto di donna su cui si fonda il racconto di Moravia, Appuntamento al mare, dal quale Marco Vicario ha tratto il film Le ore nude. Esplorarne le radici e le dimensioni, e metterle in conflitto fra loro quando Carla incontra Aldo, un espansivo studente universitario col quale compirà il gran passo, e ciò in modo che trasferendosi sullo schermo la storia conservasse la forza drammatica del racconto e le sue varie implicazioni critiche (persino in direzione dei costumi della ricca borghesia), era compito molto pesante per un regista al debutto. Vicario l’ha affrontato con coraggio, anche per rilanciare sua moglie, l’attrice Rossana Podestà, nel cinema intellettuale. E si deve riconoscere che, seppure ne è uscito con qualche ammaccatura, nel complesso se l’è cavata meglio di altri registi esordienti (anche grazie, diciamo, alla collaborazione che lo stesso Moravia ha dato, con Antonio Guerra, alla sceneggiatura)» (Grazzini).

ore 20.45
La donna invisibile (1969)

Regia: Paolo Spinola; soggetto e sceneggiatura: Dacia Maraini, P. Spinola, da un racconto di Alberto Moravia; fotografia: Silvano Ippoliti; musica: Ennio Morricone; montaggio: Sergio Montanari; interpreti: Giovanna Ralli, Carla Gravina, Anita Sanders, Silvano Tranquilli, Gigi Rizzi, Raul Martinez; origine: Italia; produzione: Clesi Cinematografica, San Marco; durata: 92’

«Questo non è un film. Non come tutti gli altri, almeno. Si tratta di una storia misteriosa: il mistero mi affascina e a un fatto misterioso e affascinante non si chiedono né si possono dare delle spiegazioni. La donna invisibile: questo è il titolo del film. Però questo non significa che questa donna sia davvero invisibile. Infatti si vede, non solo, ma vive la sua vita, compie delle azioni tangibili, ciononostante, non esiste. Non esiste agli occhi del marito, non esiste per gli altri i quali non si accorgono che lei è lì, presente, insieme a loro. [...] Diciamo [...] che i personaggi femminili sono tre. Ma potrebbero essere anche due in quanto, un personaggio, quello interpretato dalla Gravina, non sono certo che esiste nella realtà. [...] La donna invisibile esiste. Il marito non la vede ma esiste. Gli altri personaggi non la vedono ma esiste. Anche se, poi, diventerà inesistente, ma questo è un fatto misterioso, e io avverto la necessità di introdurre un elemento nuovo nel cinema italiano. La realtà sempre ai confini con l’irrealtà, fatti, cose, persone che diventano invisibili, irreali, che esistono e che non esistono, tutto questo è a mio parere assolutamente avvincente e convincente. Al punto tale che, a volte, mi chiedo se io stesso esisto veramente» (Spinola). «Occorre subito riconoscere a Spinola una cifra di eleganza (non solo “decorativa”, ma intellettuale) che, come lo stesso autore aveva già dimostrato nei suoi due film precedenti, La fuga e L’estate, forse trova un solo paragone con Luchino Visconti nel fatto di esprimersi con aderenza perfetta e persuasiva in quegli ambienti dell’alta borghesia (lombarda, nella fattispecie) dove tanti altri nostri registi, come si sa, usano goffamente inciampare. [...] Con [...] un’interpretazione che, lasciando a Silvano Tranquilli e ad Anita Sanders, con altri, una voluta genericità di “tipi esemplari” di un ambiente, si concentra nel “doppio aspetto” della donna protagonista: che da una parte ha la sfumata e sottile inquietudine, la tristezza, il senso della sconfitta, che si riflettono nelle sensibilissime espressioni (e nei bellissimi occhi) di Giovanna Ralli, mentre dall’altra parte trova nel temperamento schietto e autentico di Carla Gravina un’acuta nervosità di tratto e una notevole ricchezza d’impulsi e di vibrazioni» (Guglielmino).
Vietato ai minori di anni 18
mercoledì 25 
L’arte di recitare. Il cinema di Eduardo De Filippo
prima parte

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

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

ore 17.00
In campagna è caduta una stella (1939)

Regia: Eduardo De Filippo; soggetto: dalla commedia A Coperchia è caduta una stella di Peppino De Filippo; sceneggiatura: E. De Filippo, P. De Filippo, Riccardo Freda, Ernesto Grassi; fotografia: Mario Albertelli; musica: Cesare A. Bixio; montaggio: Guido Ricci; interpreti: Eduardo De Filippo, Peppino De Filippo, Rosina Lawrence, Oretta Fiume [Claudia Scrobogna], Guido Notari, Elena Altieri; origine: Italia; produzione: Defilm S. A.; durata: 84’

L’arrivo di una bella ragazza americana, giunta in Italia per sposare un nobile visto solo in fotografia, sconvolge la vita di un paesino, in particolare quella di due fratelli agricoltori, completamente diversi l’uno dall’altro, ma entrambi innamorati della nuova arrivata. Esordio alla regia di Eduardo De Filippo. «La trama di questo film appartiene al repertorio dei due ottimi fratelli. Eduardo ha dato aria ai fatti, pur mantenendo inalterata la linea dell’azione teatrale. Eppure le note più comiche di questo raccontino sono proprio quelle che sono rimaste aderenti, e quasi simili, alla commedia» (Fabrizio Sarazani).
ore 19.00

Ti conosco, mascherina! (1943)

Regia: Eduardo De Filippo; soggetto: tratto dalla commedia di Eduardo Scarpetta Il romanzo di un farmacista povero adattata da E. De Filippo; sceneggiatura: Alessandro De Stefani; fotografia: Vincenzo Seratrice, musica: Umberto Galassi; montaggio: Mario Serandrei; interpreti: Eduardo De Filippo, Peppino De Filippo, Lida Baarova, Titina De Filippo, Enzo Gainotti, Enrico Viarisio; origine: Italia; produzione: Cines-Juventus; durata: 83’
Un furbo manager cerca in ogni modo di trarre vantaggio dalla bellezza della sua assistita, una fatua attrice, approfittando dell’ingenuità delle persone che s’innamorano di lei. «È l’ultimo film girato insieme dai due fratelli napoletani. Il ruolo principale è per Eduardo, ma la commedia prende vivacità quando è in scena Peppino: divertente quando si finge medico […], è straordinario quando viene assunto come “cliente soddisfatto” da un dentista: nella sala d’aspetto, per rassicurare gli altri pazienti, continua a dire “Non c’è che lui” e un ragazzino scatta nel saluto fascista (probabilmente il primo sberleffo a Mussolini in un film italiano)» (Mereghetti). «Lida Baarova in molte scene è doppiata da Lidia Simoneschi, mentre in altre parla con la propria voce» (Chiti-Lancia)!
Immagini che migrano: Ditegli sempre di sì
Ditegli sempre di sì (1927) – uno tra i titoli più importanti della drammaturgia eduardiana – è testimonianza del genio esilarante, amaro e grottesco di Eduardo De Filippo. Michele Murri, il protagonista, è un pazzo vero, fissato sulle parole, che va sentenziando che la gente non parla con vocaboli appropriati, creando così equivoci e fraintendimenti. Una volta fuori dal manicomio sembra perfettamente a posto, anche se prende tutto troppo sul serio: se la sorella zitella afferma che le piacerebbe sposare il vicino di casa, subito diffonde la voce del matrimonio; se un amico di famiglia giura che farà pace col fratello solo da morto, ecco che si affretta a mandare un telegramma con la dolorosa notizia; se qualcuno dà del matto a Luigino, lo spasimante della figlia, Michele tenta di tagliargli la testa, perché è lì, dice lui, che s’annida la pazzia. L’allucinata coerenza del povero matto, finisce inevitabilmente per riportarlo in manicomio, a scontare una pazzia senza furore, candida e pietosa insieme. Una follia che si impenna e diventa estrema quando arriva ad ipotizzare di decapitare il diverso, l’emarginato, che non trova collocazione in una società troppo caotica, con una non certo velata allusione al clima politico di quel periodo.

Geppy Gleijeses, Gennaro Cannavacciuolo, Lorenzo Gleijeses, protagonisti del nuovo allestimento di Ditegli sempre di sì, in scena al Teatro Quirino Vittorio Gassman dal 24 marzo al 9 aprile, illustrano i meccanismi drammaturgici della commedia eduardiana più segnata dalla lezione scarpettiana incontrando il pubblico al Cinema Trevi.

A seguire la proiezione di Ditegli sempre di sì (messa in onda: 8 gennaio 1962), nella celebre versione televisiva con Eduardo protagonista.

ore 21.00

Incontro con Geppy Gleijeses, Gennaro Cannavacciuolo, Lorenzo Gleijeses 

a seguire

Ditegli sempre di sì (1962)
Regia: Eduardo De Filippo; collaborazione alla regia: Stefano De Stefani; collaborazione alla sceneggiatura: Aldo Nicolaj; scene: Emilio Voglino; interpreti: E. De Filippo, Maria Hilde Renzi, Regina Bianchi, Antonio Casagrande, Gennarino Palumbo, Enzo Cannavale; durata: 95’
Per gentile concessione di Rai Teche - Ingresso gratuito

Si ringrazia Elledieffe
26-30 marzo

chiuso

31 marzo - 5 aprile

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

seconda parte

C’è un filo conduttore che lega quasi tutte le rassegne di questo mese: gli anni Sessanta, il decennio di maggior creatività del cinema italiano. Come ha scritto Jean A. Gili nel libro di Valeria Napolitano Florestano Vancini. Intervista a un maestro del cinema, Liguori Editore, Napoli, 2008, da cui sono tratte le dichiarazioni di Vancini inserire nelle schede dei film, «Il 1960 rappresenta una data decisiva nella storia del cinema italiano, paragonabile forse, in una valutazione critica a posteriori, al 1945. In pochi anni si determina un cambio generazionale, che non troverà più riscontro nei decenni successivi». Esordiscono fra il 1958 e il 1962 Pontecorvo, Rosi, Olmi, Vancini, Damiani, De Seta, Montaldo, Pasolini, Petri, Bertolucci, i fratelli Taviani, Ferreri, Leone, esplodono i generi (il peplum, il western e, sul finire del decennio, il thriller) e il filone inesauribile dei film a episodi, si sviluppa l’underground, che proietta il cinema italiano in una dimensione internazionale, a stretto contatto, se non altro “elettivo”, con le forze più innovative del cinema americano, e sull’onda della dolce vita il fenomeno del divismo scuote il provincialismo italico ponendo Roma e la Hollywood sul Tevere al centro del mondo. In questo periodo di fervore (anche critico grazie all’opera rigorosa di recensori e saggisti) gli autori dalla vena più personale sono rimasti inevitabilmente, in un’ideale foto di gruppo, un po’ in disparte e meritano oggi, a distanza di decenni, una riflessione, purtroppo in molti casi postuma. È il caso dei tre autori presentati in questa retrospettiva, Antonio Pietrangeli (1919-1968), Valerio Zurlini (1926-1982) e il recentemente scomparso Florestano Vancini (1926-2008), tre registi di cui solo adesso si riesce a percepire pienamente la grandezza, lungo due direttrici, destinate a convergere: l’uomo (e la donna, soprattutto, vista come prospettiva privilegiata per registrare i cambiamenti sociali) e la Storia, con il peso della guerra che, esaurita la ricostruzione e iniziata l’era del boom, incombe sulle coscienze imponendo finalmente un esame, prima di tutto interiore. Lungo questi percorsi si è andati alla ricerca di ulteriori affinità elettive (le vite e le carriere dei tre registi si intrecciano) con film e registi guidati dalla medesima sensibilità, vera e propria cifra stilistica di uomini che alla macchina da presa chiedevano delle risposte alle loro ansie esistenziali. Come Paolo Spinola, a cui si rende omaggio questo mese (domenica 22 e martedì 24).
martedì 31 

ore 17.00 

Il delitto Matteotti (1973) 
Regia: Florestano Vancini; soggetto e sceneggiatura: Lucio Manlio Battistrada, F. Vancini; fotografia: Dario Di Palma; musica: Egisto Macchi; montaggio: Nino Baragli; interpreti: Franco Nero, Mario Adorf, Riccardo Cucciolla, Damiano Damiani, Vittorio De Sica, Giulio Girola; origine: Italia; produzione: Claudia Cinematografica; durata: 120’

«L’assassinio di Matteotti, visto a distanza, non fu soltanto un delitto di Stato. Fu per i modi in cui accadde e per i contraccolpi, il nodo d’una doppia vergogna: dei mandanti e dei sicari, pagati dai criminali fascisti, ma anche degli antifascisti di poca saldezza, divisi e pavidi. In modo diverso, colpevoli anch’essi. Il merito primo di Vancini sta, nell’aver avuto ben chiara questa idea, e nell’aver concepito il film non già come una biografia romanzata del segretario del partito socialista unitario (il cosiddetto riformista), che fu rapito e trucidato a Roma il 10 giugno 1924, bensì, come un intenso affresco della vita politica italiana d’allora, composto di galantuomini e canaglie, di idealisti e trafficanti, di astuti capitani d’industria e di cardinali d’occhio lungo» (Grazzini). «La definizione del personaggio interpretato da Franco Nero non nasce da una scelta ideologica, politica, o morale; non avevo uno schema precostituito. Matteotti ha avuto due morti: la prima, legata all’eliminazione fisica, l’altra, legata all’eliminazione del soggetto e agente-storico. Dopo la sua uccisione se ne fa un santino, e si finisce per dimenticare non soltanto l’uomo, ma anche il politico e la sua intelligenza. Era un personaggio poliedrico, dotato di una complessità che non ho potuto sviluppare nel film» (Vancini).
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ore 19.10

…e ridendo l’uccise (2005)

Regia: Florestano Vancini; soggetto e sceneggiatura: Massimo Felisatti, F. Vancini; fotografia: Maurizio Calvesi; musica: Ennio Morricone; montaggio: Enzo Meniconi; interpreti: Manlio Dovì, Sabrina Colle, Ruben Rigillo, Marianna De Micheli, Giorgio Lupano, Carlo Caprioli; origine: Italia; produzione: Italgest Video - I.P.E.; durata: 132’

A Ferrara, agli inizi del 1500, alla morte di Ercole I, si scatena una lotta intestina senza esclusioni di colpi. «In definitiva il film si risolve in un saggio – per niente pedante – sui prodromi di una lotta di classe che troverà i suoi strumenti e le sue espressioni molti secoli più tardi. Coadiuvato da collaboratori di pregio (fotografia di Maurizio Calvesi, musica di Morricone, scenografia e costumi di Burchiellaro e Lia Morandini) il regista ci restituisce una ricostruzione d’ambiente non sfarzosa ma ricercata esprimendo la volontà di rispondere, da intellettuale oltre che da artista, a un bisogno. Rianimare lo scenario di un paese-museo che il mondo ci ammira e il nostro cinema non valorizza abbastanza per farne spettacolo: intelligente, colto, raffinato, come questo è, ma spettacolo» (D’Agostini). Il titolo è tratto dai versi finali del sonetto In morte di un buffone del poeta del Quattrocento Antonio Cammelli, detto “Il Pistoia” («Scherzò con lui la morte, nel transito con lui un pezzo rise, di poi scherzando e ridendo l’uccise»). «Il primo soggetto risale al 1981; in seguito ci ho lavorato per anni, effettuando ricerche dettagliate. Il film è frutto del mio interesse per la storia del Rinascimento, della quale sono un grande appassionato» (Vancini). Film molto apprezzato all’estero, colpevolmente ignorato in Italia.

ore 21.30

Le stagioni del nostro amore (1966) 
Regia: Florestano Vancini; soggetto e sceneggiatura: Elio Bartolini, F. Vancini; fotografia: Dario Di Palma; musica: Carlo Rustichelli; montaggio: Nino Baragli; interpreti: Enrico Maria Salerno, Anouk Aimée, Jacqualine Sassard, Gian Maria Volonté, Gastone Moschin, Valeria Valeri; origine: Italia; produzione: Ga.Va. Film; durata: 93’

«Vancini conferma il suo interesse per un tipo di “eroe” incerto e dimidiato, colto in un momento di instabilità e di insicurezza: Vittorio Borghi, intellettuale di sinistra, che ha lasciato il giornale di partito per una sistemazione più vantaggiosa, ammantata di una vaga crisi ideologica, ha una bella casa, una moglie e un figlio tolleranti e apprensivi, ma si sente come tradito dalla vita, deluso, insoddisfatto, smanioso di una autenticità di rapporti che una furiosa parentesi erotica con una ragazzina gli darà l'illusione di aver raggiunto, per ripiombarlo poi nel solito giro di viltà, compromessi, rancori, più esasperati che dissolti da quella esperienza. Il nucleo del film è costituito da un breve ritorno del protagonista nella sua città, Mantova, dove egli, che vi è approdato nell'illusoria convinzione di ritrovare slanci e motivazioni di una stagione piena e felice – la Resistenza, le amicizie, le letture, le speranze di rinnovamento» (Ferrero). «Le stagioni del nostro amore è la storia di un intellettuale – brutta parola! – che osserva il mondo che lo circonda, prestando attenzione a tanti segnali, tante suggestioni. Qualcuno in passato ha sostenuto l’ipotesi secondo la quale il fatto che il personaggio non entri in chiesa può esser letto come un atto “religioso”, di fede; ciò, evidentemente, a causa della sua filosofia, che traspare nel tessuto narrativo. Non nego questa possibilità. D’altronde il personaggio di un film deve esser libero di “costruirsi” una propria autonomia, anche attraverso l’interpretazione dello spettatore» (Vancini).
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