lunedì 1

chiuso

2-3 marzo

Omaggio a Eric Rohmer

Lunedì 11 gennaio si spegneva a 89 anni Jean-Marie Maurice Schérer, vero nome di Eric Rohmer, nato a Nancy nell’aprile del 1920, scrittore, critico, professore, ma soprattutto regista. Probabilmente il più anziano dei cineasti della Nouvelle Vague composta da François Truffaut, Claude Chabrol, Jean-Luc Godard e Jacques Rivette. Solo il padre ispiratore André Bazin aveva più anni di Rohmer. Leggendaria risulta la sua riservatezza (poche foto, pochissime interviste), era allergico ai festival anche quando venivano ospitate le sue opere: «Non accompagno mai i miei film in pubblico perché penso non abbiano bisogno di spiegazioni e perché il cinema non è tutto il circo che gli si forma intorno. Per continuare a farlo ho bisogno di vivere la mia vita, entrare nei musei, passeggiare in campagna». Celebre l’aneddoto per cui avrebbe a lungo celato la sua attività alla madre, spacciandosi per insegnante. Nel 1942 si laurea in letteratura e nel 1951 fonda con André Bazin, Jacques Doniol-Valcroze e Joseph-Marie Lo Duca, i «Cahiers du cinema», ovvero le fondamenta ideologiche-critiche della Nouvelle Vague e un anno prima esordisce con un cortometraggio ormai perduto, Diario di uno scellerato. Nove anni dopo realizza il suo primo lungometraggio, l’esordio meno celebre della Nouvelle Vague: Il segno del Leone. In cinquant’anni di carriera, di film ne farà 24. 
Rohmer organizzava le sue opere secondo cicli, come i grandi narratori dell’800: i sei racconti morali girati nel decennio tra il 1962 e il 1972; le commedie e i proverbi realizzati negli anni Ottanta. Il suo è stato sempre e coerentemente un cinema parlato sull’amore e sulle infedeltà, dove il paesaggio, preferibilmente di campagna, e i rumori si univano volentieri al sublime e aristocratico chiacchericcio che non avrebbe sfigurato presso la nobiltà francese del Settecento. La qualità più alta di Rohmer, per il collega e amico Bertrand Tavernier, è stata quella di «realizzare film dove il testo, il movimento delle parole assumesse la stessa importanza del flusso delle immagini. Con i Proverbes, i Contes Moraux, ha dato vita non tanto a una serie cinematografica, quanto a un’idea di cinema che lo rende straordinario e rivoluzionario al pari di Godard. Magistrale la leggerezza con cui trasformava schermaglie intellettuali in chiacchiericcio, sulle labbra di giovani, leggiadre interpreti. Un erede, nel cinema, dei grandi moralisti francesi, da Montaigne a La Bruyère, a Voltaire». 

2-3 marzo

Indipendente italiano: I videofilm di Michelangelo Buffa

Michelangelo Buffa è nato a Brusson (Aosta) nel 1948. Cinéphile, critico cinematografico («Filmcritica», «Panoramiques», Torino Film Festival, emissioni radiofoniche e documentari per la Sede Rai della Valle d’Aosta), insegnante, animatore culturale (fu socio fondatore del MovieClub di Torino,della rivista Panoramiques, organizzatore di Cinemambiente), filmaker, documentarista, attivo dagli inizi degli anni Sessanta, ha preservato una dimensione “amatoriale”, realizzando, nell’ambito della produzione underground italiana, film in 8mm, Super8, 16mm, ed in video, a partire dal 1992. 

Ha partecipato a numerose rassegne italiane di cinema indipendente, fra le quali Montecatini, Filmaker, Porretta, Videoland di Cesena, Premio Libero Bizzarri, Fano, Umbertiade; il Museo del Cinema di Torino gli ha dedicato una serata ed un omaggio gli è stato dedicato dall’Infinity Festival di Alba. Ha partecipato al recente Bellaria Film Festival col video Nel giardino terrestre.

Attualmente vive e lavora ad Aosta dove realizza video documentari a carattere antropologico nell’ambito dell’attività del Bureau Régional pour l’Ethnologie et la Linguistique, curando anche l’organizzazione dell’Archivio audiovisivo.

Come schegge di nonsense all’interno della programmazione del Trevi, cominciamo da questo mese a proporre alcuni lavori di Michelangelo Buffa, autore indipendente, invisibile ed eccentrico, da sempre sintonizzato sui sentieri della memoria a noi cari. L’omaggio a Eric Rohmer offre l’occasione per tracciare un’affinità elettiva fra il cinema del grande Maestro e l’opera di uno dei filmaker che, sulla scia della nouvelle vague, ha cercato di rinnovare il linguaggio filmico. Buone visioni…

martedì 2

ore 17.00

La Femme de l’aviateur (La moglie dell’aviatore, 1981)

Regia: Eric Rohmer; soggetto e sceneggiatura: E. Rohmer; fotografia: Bernard Lutic; montaggio: Cécile Decugis; interpreti: Philippe Marlaud, Marie Rivière, Anne-Laure Meury, Mathieu Carrière, Philippe Caroit, Coralie Clement, origine: Francia; produzione: Les Films du Losange; durata: 106’

«Innamorato di Anne che rilutta, François suppone, sbagliando, che abbia per amante un aviatore. Quando s’accorge dell’errore, forse è tardi per riparare. Girato in 16 mm e 1° della serie Commedie e proverbi. Nel suo calcolato equilibrio tra patetismo e ironia è un film delizioso, di una frivolezza che ha echi profondi nelle regioni del cuore» (Morandini). «E se è vero, come riteniamo, che il cinema di Rohmer è sempre legato alla sfera del narcisismo (se non altro per i narratori dei contes, sintomaticamente prigionieri dell’autosservazione, propensi a elaborare sistemi morali di tipo speculativo, ossessionati dalla voce che vigila e sorveglia dall’esterno), ebbene anche François, che non è protagonista di un conte moral, rientra nella costellazione narcisista e ne assume il sintomo più classico, quello del ritiro dell’interesse libidico dagli oggetti, quel distacco dal mondo esterno che i black-out del sonno ben rappresentano» (Mancini).

Versione originale con sottotitoli in italiano

ore 19.00

Il bel matrimonio (1982)

Regia: Eric Rohmer; soggetto e sceneggiatura: E. Rohmer; fotografia: Bernard Lutic, Romain Winding, Nicolas Brunet; musica: Ronan Girre, Simon des Innocents; montaggio: Cécile Decugis, Lisa Heredia; interpreti: Béatrice Romand, André Dussolier, Arielle Dombasle, Féodor Atkine, Huguette Faget, Thamila Mezbah; origine: Francia; produzione: Les Films du Losange, Les Films du Carrosse; durata: 100’

«Sabina fa la spola fra Parigi, dove ha un pied-à-terre, la casa della mamma e un negozio di antiquariato di Le Mans nel quale è commessa. Liquidato l’ultimo amante, guarda al matrimonio come all’antico traguardo delle nonne: la condizione naturale di quante vogliono sistemarsi con una bella casa, un bell’uomo, bei figli. Ed è sicura di raggiungerlo, fidando nella propria volontà e nelle proprie virtù di seduttrice. Invece fa un buco nell’acqua. Perché l’avvocato parigino su cui ha posto gli occhi, un buon partito ma il primo venutole a tiro, non pensa affatto ad accasarsi, e per quanto Sabina gli faccia la corte se ne tiene alla larga. [...] Chicca deliziosa, Il bel matrimonio è tutto un ricamo psicologico, trapunto da Rohmer e dall’attrice adorabile Béatrice Romand d’origine algerina (l’avvocato è André Dussollier) con un senso squisito dei ritmi di recitazione e della tenera ironia. [...] Splendido erede dei moralisti e di Marivaux, osservatore divertito delle ragazze di oggi, dotato di qualche punta amarognola e cattiva, Rohmer ci ha dato una opera soltanto in apparenza frivola. Al contrario, un referto sui giochi del Caso, un racconto di filosofia della vita incentrato sul tema della menzogna. Ma brillante e vivace, con dialoghi frizzanti e limpide immagini, da andare a vedere di corsa» (Grazzini).

a seguire

Scarti di memoria (1970-2001)
Regia: Michelangelo Buffa; origine: Italia; durata: 27’
«Quando è venne il tempo di abbandonare il video analogico per il digitale si sperimentò la grande duttilità e fluidità di manipolazione e gestione delle immagini facilmente immesse in un computer, con programma di montaggio, quindi organizzate, ripulite, ritoccate come meglio ci pareva. Allungai quindi questa duttilità … a ritroso… cioè tutto il materiale in pellicola che avevo accumulato sotto forma di film in 8mm, Super8mm e 16mm venne poco alla volta digitalizzato. A questo punto avevo tutto lì, a portata di mano, a disposizione, tutto il materiale era uscito dalla linea temporale vicino/lontano, per presentarsi su una linea orizzontale, totalmente compresente. Tutto era come nuovo! Così cominciai a rivedere i montaggi, non per cambiarli ma per ripulirli, ridando una veste meno “sporca” a tutti i film che da allora non potevano che presentarsi come dei…”videofilm”. In questa vasta ed ingombrante operazione di attualizzazione delle immagini girate e dei film e video montati, mi imbattei in una scatola di ex biscotti Lazzaroni… conteneva piccole bobine 8mm accompagnate da un foglio con la scritta “Scarti”… erano pellicole al tempo scartate poiché, per il contenuto o per la mediocre qualità, non avevano trovato ospitalità in nessuno dei film allora realizzati, erano rimasti scarti! Il mio amore per le immagini, per l’immagine intesa come cosa facente resistenza alla trasparenza (che considero oscena, pornografica ed oggi viviamo sotto il dominio ideologico della trasparenza assoluta!), come superficie opaca che non invita al farsi trapassare dallo sguardo ma invita a materializzarsi nella sua impurità espressiva, mi diede l’idea di riutilizzare quelle immagini abbandonate per realizzare dei microfilm dove la loro opacità, la loro materialità venisse esaltata al fine di produrre emozioni visive. Per realizzare ciò ho feci appello alla musica senza la quale i microfilm in questione perderebbero parte del loro potere evocativo. Sono dieci e più che “racconti” sono ambienti emozionali capaci di evocare tempi, luoghi, momenti più immaginari e onirici, che reali» (Buffa).

Ingresso gratuito

ore 21.15
Perceval (1978)

Regia: Eric Rohmer; soggetto: Perceval ou le roman du Graal di Chrétien de Troyes; sceneggiatura: E. Rohmer; fotografia: Nestor Almendros; scenografia: Jean-Pierre Kohut-Svelko; costumi: Jacques Schmidt; musica: Guy Robert; montaggio: Cécile Decugis; interpreti: Fabrice Luchini, André Dussolier, Pacale de Boysson, Clémentine Amouroux, Jacques Le Carpentier, Antoine Baud; origine: Francia; produzione: Les Films du Losange, FR3, ARD, SSR, Rai, Gaumont; durata: 140’

«I personaggi di Chrétien de Troyes sono i protoeroi del romanzo moderno. Credo che dopo quest’opera del XII secolo non sia stato più inventato nulla che abbia profondamente sconvolto il genere letterario. Prendiamo un romanzo di Stendhal o di Dashiell Hammett: gli eroi e il modo di raccontare non sono cambiati affatto. Come Perceval questi eroi seguono un tortuoso itinerario morale, sono tormentati, dubbiosi, scossi nella loro fede che mettono in discussione per poi riconquistarla dopo profondi conflitti interiori, contrariamente agli eroi dell’antichità che – presa una posizione morale – la mantenevano fino in fondo, a qualsiasi costo. Perceval è la dimostrazione che l’eroe moderno si modella su quello del passato» (Rohmer). «Intensamente convinto della bellezza e della musicalità dei versi di Chrétien, Rohmer vuole sollecitare lo spettatore a lasciarsi a catturare – al di là dei significati – dalla loro armonia, dall’incanto sonoro, dal fascino del loro ritmo arcaico» (Giulio Fedeli).

mercoledì 3

ore 17.00
Pauline alla spiaggia (1982)

Regia: Eric Rohmer; soggetto e sceneggiatura: E. Rohmer; fotografia: Nestor Almendros; musica: Jean-Louis Valéro; montaggio: Cécile Decugis; interpreti: Amanda Langlet, Arielle Dombasle, Pascal Greggory, Féodor Atkine, Simon de La Bosse, Rosette; origine: Francia; produzione: Les Films du Losange, Les Films Ariane; durata: 95’

«Pauline alla spiaggia ha la stessa leggerezza intinta di malinconia degli altri film dell’autore, obbliga di nuovo a riferimenti letterari che vanno da Marivaux a Musset e riporta in mezzo a un gruppo di interpreti spiritosi e disinvolti la bionda Arielle Dombasle [...]. Marion ha invitato la cuginetta Pauline nella sua villa in Normandia per la fine dell’estate. Sulla spiaggia trovano Pierre, un antico flirt di Marion, e lui presenta alle ragazze l’affascinante antropologo Henry. [...] Tra discorsi sull’amore e incontri amorosi, amori grandi che divampano minacciosi e amoretti che si consumano in rapide delusioni, la vacanza settembrina termina prima del tempo. Rohmer imbastisce i dialoghi nella linea della grande tradizione e gioca in economia facendo fugacemente balenare davanti ai nostri occhi ora il panorama del Mont Saint-Michel ora il nudo abbagliante della protagonista. Partendo dal motto di Chrétien de Troyes “chi parla troppo si scava la fossa”, l’autore perviene a certe classiche situazioni da “albergo del libero scambio” degne del più acre Feydeau. È un film giovanile e molto antico, scherzoso e tragico; un altro minicapolavoro di un’arte della scrittura e dell’immagine rimasta a lungo misconosciuta. Un’arte che si pratica solo a Parigi» (Kezich).

ore 18.45
L’amico della mia amica (1987)

Regia: Eric Rohmer; soggetto e sceneggiatura: E. Rohmer; fotografia: Bernard Lutic; scenografia: Sophie Mantigneux; musica: Jean-Louis Valéro; montaggio: María Luisa García; interpreti: Emmanuelle Chaulet, Sophie Renoir, François Gendron, Anne Laure Meury; origine: Francia; produzione: Les Films du Losange; durata: 102’

«Léa e Blanche hanno poco più di vent’anni, l’età che sta sulla soglia tra la prima giovinezza e quella che sarà, per sempre, la vita di ognuno. Dunque, Léa e Blanche stanno scegliendo, o così immaginano. Scelgono e decidono in quel territorio sconosciuto e difficile che è la passione: l’attrazione dei corpi, i fantasmi che danno forma al desiderio e l’angoscia che ne viene. L’una vorrebbe essere maestra all’altra, in questa scelta e in questa decisione. Blanche insegna a Léa nello scoperto simbolismo dell’acqua. Che sia quella di una piscina o quella del mare, la sua amica la teme fino a essere bloccata da un panico così fuori misura da rivelare ben più profonde angosce. Le stesse che, più apertamente, tormentano Blanche. E a lei, a propria volta, è Léa che vorrebbe insegnare ad amare. L’una e l’altra, insieme maestre e allieve, si tengono per mano in un’avventura che nessuna ancora conosce davvero. [...] Nel mio film, ha detto a proposito di L’amico della mia amica, cerco l’anima dei personaggi (per questo un apologo sulla passione può essere girato senza che nulla o quasi venga mostrato dei corpi) [...]. E [...] l’anima che egli cerca in Léa e in Blanche è “un’idea” sulla giovinezza, “un’ipotesi” sulla passione, [...] che non si impongono allo spettatore perché siano vere, ma proprio solo in forza della loro suggestione architettonica e poetica (cinematografica). Come negli altri suoi film, anche in L’amico della mia amica Rohmer muove poco la cinepresa, preferendo invece le immagini statiche. Un po’ come se non dovesse essere il cinema a rincorrere la vita e a copiarla per conoscerla, ma fosse proprio la vita a doversi adattare alla “forma” del cinema, a una sua idea e a una sua ipotesi» (Escobar).

a seguire

Io, Nico e il cinema (1979-2004)
Regia: Michelangelo Buffa; origine: Italia; durata: 23’
«Mi sembra di ricordare che lo spunto per questo super8mm mi venne da una serie di proiezioni dedicate a Von Stroheim. Io mi ero fatto prestare pellicole e proiettore e seguendo il mio istinto feticista e cinefilico avevo filmato alcune parti di film… a quei tempi non era facile trovare copie di film e non esistevano ancora le videocassette, se ricordo bene! Così possedevo immagini di questi film mitici… meraviglia! Possedere queste immagini voleva dire anche fagocitarle nella propria cinefilia produttiva dove io stesso avrei potuto mettermi in scena… ma erano gli ultimi fuochi della mia cinefilia, il cinema stava cambiando e l’amore di prima era ormai sempre più sprecato! È forse per questo che entra in scena la cantante Nico, la cui voce è in assoluto quella che amo di più… è densa di passione, viene da una lontananza quasi mitica e vibra di nostalgia… era perfetta per dare anima alle immagini di un “cinéphile” in disarmo!» (Buffa).
Ingresso gratuito

ore 21.00
Gli amori di Astrea e Celadon (2007)

Regia: Eric Rohmer; soggetto: L’Astrée di Honoré d’Hurfé; sceneggiatura: E. Rohmer; fotografia: Diane Baratier; scenografia: Pierre-Jean Larroque, Pu-Laï; musica: Jean-Louis Valero; montaggio: Mary Stephen; interpreti: Andy Gillet, Stéphanie Crayencour, Cécile Cassel, Véronique Raymond, Rosette, Jocelyn Quivrin; origine: Francia/Italia/Spagna; produzione: Compagnie Eric Rohmer, Rezo Productions, Bim Distribuzione, Alta Produccion, Eurimages, Cofinova 3, Arte/Cofinova 2, Cinemage, Soficinéma 2, Canal +, Centre National de la Cinématographie; durata: 109’

«Il testo è di un erotismo delicato e sottile e occorreva rappresentarlo con la stessa leggerezza. Mi sono reso conto che potevo mostrare sullo schermo cose che forse sarebbero diventate volgari, o persino licenziose, se fossero state narrate con parole attuali, come per esempio la crescita del desiderio. Ma L’Astrée non è un testo libertino, né perverso. Nei miei precedenti adattamenti di testi letterari, Perceval, La marchesa von... e La nobildonna e il duca, la natura è o molto stilizzata o poco presente. Qui ha un ruolo essenziale e il mio sguardo di cineasta era costantemente sollecitato dalla libertà della natura. [...] Se ho avuto voglia di adattare questo testo, è naturalmente perché vi ho trovato numerose tematiche dei miei film precedenti, come per esempio, quella centrale della fedeltà. È un tema quasi costante in La mia notte con Maud come in Racconto d’inverno, in La collezionista come in Le notti della luna piena. L’unico testo teatrale che ho scritto, Il trio in mi bemolle, è costruito su una suspense analoga a quella di L’Astrée: vediamo il protagonista ostinarsi in modo folle, come fa Céladon, nel non pronunciare la parola che farebbe scattare la frase che egli attende dalla sua amata, frase che solo la donna può pronunciare» (Rohmer).

4-16 marzo

L’Italia allo specchio: il cinema di Ettore Scola

Forse il meglio la commedia all’italiana lo ha dato quando è riuscita a rappresentare un’antropologia di perdenti, uomini senza arte né parte che si trovavano a sopravvivere. Da parte dei registi c’era uno sguardo pieno di pietas (frammista a una sana cattiveria), che superava le divisioni manichee del bene e del male. Ecco, il cinema di Ettore Scola è riuscito a rappresentare meglio di altri questo umanesimo di personaggi a tutto tondo che hanno avuto difficoltà a comprendere le ricette dell’esistenza. Un umanesimo talmente verosimile nei suoi tic e ossessioni che un po’ tutti vi ci possiamo riconoscere. Scrive a tal proposito Ennio Bíspuri, nel suo toccante volume Ettore Scola, un umanista nel cinema italiano (Bulzoni editori, Roma, 2006, p. 341): «Scola è un autore che si è sempre distinto, in ogni sua singola opera, [...] per un umanesimo di fondo, senza il quale i suoi film non avrebbero lasciato una traccia tanto profonda nell’immaginario collettivo e nella cultura italiana. Come tutti gli artisti che scendono in profondità nell’analizzare il rapporto tra gli esseri umani e la loro esistenza, Scola ci parla dei nostri problemi, ma li osserva da una prospettiva che li pone su un piano superiore rispetto a quello che si esaurisce nel quotidiano e nel divenire concreto e banale. Affronta tematiche che spaziano nella filosofia e nella vita che si consuma nel Tempo, come gli ideali che tramontano, le difficoltà dell’amore e dell’amicizia, la drammaticità delle scelte, l’imponderabilità degli eventi esterni che ci condizionano, il sopraggiungere inesorabile della vecchiaia e della morte». Attraverso il volto e il corpo degli attori (Gassman, Tognazzi, Manfredi, Mastroianni, Troisi), Scola ha raccontata una storia d’Italia in cifre stilistiche personali sempre diverse, ma con un’attenzione sempre viva verso l’essere umano con risultati sorprendenti nella loro modernità narrativa: la coralità in C’eravamo tanto amati, l’intimistico minimale in Una giornata particolare, o il magnifico viaggio nel tempo di Ballando ballando, film dove «si articola in episodi che ripropongono in epoche differenti una medesima situazione: uomini soli e donne sole che vanno a ballare per conquistare ed essere conquistati. Un canovaccio sul quale una meticolosa sceneggiatura innestò una miriade di situazioni grottesche, paradossali, da clownerie triste, personaggi che vivevano immersi nei loro tic, occhiate seduttive e occhiatacce, alzate di spalle, sospiri, sbuffi» (Stefano Masi, Ettore Scola. Uno sguardo acuto e ironico sull’Italia e gli italiani degli ultimi quarant’anni, Gremese editore, Roma, 2006, p. 83).

giovedì 4

ore 21.00

La congiuntura (1964)

Regia: Ettore Scola; soggetto e sceneggiatura: Ruggero Maccari, E. Scola; fotografia: Alessandro D’Eva; scenografia: Arrigo Breschi; musica: Luis Enriquez Bacalov; montaggio: Marcello Malvestiti; interpreti: Vittorio Gassman, Joan Collins, Jacques Bergerac, Hilde Barry, Pippo Starnazza, Marino Masé; origine: Italia/Francia; produzione: Fair Film, Concordia Film; durata: 115’

Un rampollo dell’aristocrazia romana, Giuliano, si invaghisce di una bellissima turista inglese, Jane. In realtà la donna è una ladra che deve trasportare una grossa somma di denaro in Svizzera. Convince l’uomo ad accompagnarla, ma giunti a destinazione lo abbandona per incontrare il suo complice/fidanzato. «Stavolta il modello di Gassman non è la buffoneria dell’avanspettacolo, ma addirittura la commedia neosofisticata di Hollywood. Si pensa a Sciarada, a Intrigo internazionale: un rapporto ambiguo e divertente fra un uomo e una donna, un po’ di mistero, un pizzico di giallo, un concertato di caratteristi spiritosi; e tutto contro sfondi turisticamente attraenti, coloratissimi» (Kezich).
venerdì 5

ore 17.00

Thrilling (1965)

Regia: Ettore Scola, Gian Luigi Polidoro, Carlo Lizzani; soggetto e sceneggiatura: E. Scola, Ruggero Maccari, Rodolfo Sonego; fotografia: Sandro D’Eva, Pier Ludovico Pavoni, Roberto Gerardi; scenografia: Piero Poletto, Gianni Polidori, Elio Costanzi; costumi: Pier Luigi Pizzi, G. Polidori, Lucia Mirisola; musica: Ennio Morricone; montaggio: Marcello Malvestiti, Nino Baragli, Franco Fraticelli; interpreti: Nino Manfredi, Alexandra Stewart, Walter Chiari, Dorian Gray, Alberto Sordi, Sylva Koscina; origine: Italia; produzione: Dino De Laurentiis Cinematografica; durata: 112’

Film ad episodi, in cui la commedia è innervata da elementi di suspense e macabri come indicato dal titolo. L’episodio diretto da Ettore Scola con Nino Manfredi e Alexandra Stewart si intitola Il vittimista. Un uomo è ossessionato dall’idea che la moglie lo voglia uccidere, consulta uno psicanalista che gli consiglia di lasciare la sua amante, causa dei suoi sensi di colpa verso la moglie. L’uomo torna al suo tranquillo menage familiare, ma dovrà fare i conti con il rancore dall’amante abbandonata. «I film a episodi italiani, dopo […] anni di esperimenti, si sono almeno affinati, hanno eliminato le scorie di una smaccata volgarità, conquistando una loro dignità spettacolare. È il caso di questo Thrilling che, come il titolo lascia prevedere, intesse tre episodi comici con uno sfondo da “brivido”» (Vice, «Paese Sera»)

Proiezione speciale de L’oro di Cuba di Giuliano Montaldo

Il Circolo di Roma dell’Associazione Nazionale di Amicizia Italia Cuba, in collaborazione con Centro Sperimentale di Cinematografia e l’Istituto Centrale per i Beni Sonori ed Audiovisivi, presenta L’oro di Cuba, un documentario del regista Giuliano Montaldo.

ore 19.00
Presentazione dell’evento e incontro con Giuliano Montaldo e Fabrizio Casari (direttore della rivista online www.altrenotizie.org)

a seguire

L’oro di Cuba (2008)
Regia: Giuliano Montaldo; soggetto, sceneggiatura: G. Montaldo; fotografia: Raffaele Mertes; musica: Paolo Perna; montaggio: Simona Paggi; origine: Italia; produzione: Lorraine de Selle du Réal e Micol Pallucca; coproduzione: Fidia Film e Rai Cinema; durata: 74’

La Rivoluzione cubana compie cinquant’anni. Cinquant’anni di storia, di miti e sfide di un Paese che ha influenzato la politica e la cultura di tutto il mondo, diventando per molti il simbolo della rivolta contro il capitalismo. Un Paese ricco di contraddizioni, ma che da sempre esercita un grande fascino per la sua forte identità politica e culturale.

L’oro di Cuba vuole andare a fondo e ricostruire i momenti più esaltanti e quelli più drammatici della storia dell’isola caraibica. Ma vuole analizzare anche il presente attraverso le testimonianze raccolte tra tanti giovani che raccontano le loro speranze, le loro opinioni, le aspettative e i sogni, provando a immaginare il futuro che attende questo piccolo Paese dalla grande storia.
L’oro di Cuba è lo sguardo d’autore di Giuliano Montaldo nell’anima di Cuba.

Ingresso gratuito

a seguire

Dibattito

ore 21.15

Un’intervista particolare. Incontro con Ettore Scola (2001)

Regia: Roberto Giannarelli; a cura di Gianni Canova; fotografia: Paolo Ferrari, Emiliano Fiore; montaggio: Francesca Calvelli; origine: Italia; produzione: Fondazione Scuola Nazionale di Cinema; durata: 52’

Il tempo scorre nell’unità di luogo. Un palazzo (Una giornata particolare), una balera (Ballando ballando), un appartamento (La famiglia), un ristorante (La cena). [...] La storia si riflette e rifrange nelle storie che Scola comprime e dilata dentro set sempre più “vasti” dei loro perimetri materiali. Scola, a sua volta, non può che “scorrere” (e manifestarsi, rivelarsi) attraverso l’unico luogo in cui da sempre il suo cinema si riflette (e ci fa riflettere): lo schermo e/o il teleschermo. Il film non può che iniziare da lì: un meta-Scola davanti a uno schermo (o in uno schermo tv) che parla del suo rapporto con il cinema e con lo schermo. Cinquant’anni di cinema. Le riprese sono state effettuate a Cinecittà, sul set del film Concorrenza sleale di Ettore Scola e nello studio di Luciano Ricceri, tra luglio e agosto 2000.

sabato 6

ore 17.00

L’arcidiavolo (1966)

Regia: Ettore Scola; soggetto e sceneggiatura: Ruggero Maccari, E. Scola; fotografia: Aldo Tonti; scenografia: Luciano Ricceri; costumi: Maurizio Chiari; musica: Armando Trovajoli; montaggio: Marcello Malvestiti; interpreti: Vittorio Gassman, Claudine Auger, Mickey Rooney, Gabriele Ferzetti, Ettore Manni, Annabella Incontrera; origine: Italia; produzione: Fair Film; durata: 103’

«L’Arcidiavolo, naturalmente, è Belfagor, con tutto il suo seguito di diavolerie rinascimentali. La sua maggior diavoleria, questa volta, consiste nel sostituirsi al figlio del Papa Cibo mandato a Firenze per sposare la figlia del Magnifico e metter pace con quelle nozze tra Firenze e la Chiesa. Nei panni del giovane Cibo, Belfagor, com’è chiaro, anziché a metter pace, tende solo a far scoppiare la guerra (perché giù, all’inferno, è dalle guerre che traggono i massimi profitti), ma alla fine, come spesso succede ai diavoli e agli arcidiavoli della migliore novellistica italiana, si innamora della donna che voleva beffare (Maddalena, la figlia di Lorenzo de’ Medici), vien meno ai suoi compiti, e, per punizione, è trasformato in uomo: con qualche rischio, ma anche con la possibilità di sposarsi la sua bella. […] I personaggi sono facili, i caratteri sono semplici, ma la carica umoristica delle vicende che li hanno al centro è non di rado allegra e briosa e convince anche quando, in più luoghi, si esaurisce quasi soltanto nel gioco di parole o nella barzelletta» (Rondi).

ore 19.00

Riusciranno i nostri eroi a ritrovare l’amico misteriosamente scomparso in Africa? (1968)

Regia: Ettore Scola; soggetto e sceneggiatura: Age e Scarpelli, E. Scola; fotografia: Claudio Cirillo; scenografia: Gianni Polidori; costumi: Bruno Parmesan; musica: Armando Trovajoli; montaggio: Franco Arcalli; interpreti: Alberto Sordi, Bernard Blier, Nino Manfredi, Franca Bettola, Giuliana Lojodice, Manuel Zarzo; origine: Italia; produzione: Documento Film; durata: 127’

Con un titolo che ricorda quelli coevi di Lina Wertmüller, il film di Scola è una commedia il cui obiettivo primario è il provincialismo italiano, presuntuoso e un po’ ignorante, a contatto con i popoli dell’Africa, in quegli anni alla ribalta per le lotte indipendentiste e anticoloniali. Un ricco editore parte con un fidato collaboratore alla volta dell’Africa alla ricerca del cognato scomparso qualche tempo prima. La ricerca è lunga e complicata da numerosi incontri e vicissitudini e il risultato e le conseguenze non sono quelle previste. «Un film come Riusciranno i nostri eroi…, pur senza affrontare il “tema del giorno”, acutizza la rappresentazione di una società in crisi che vedendo sgonfiarsi i miti in cui è cresciuta, cerca soluzioni altrove, in qualche rasserenante vacanza (o impossibile fuga)» (Ellero).

ore 21.15
Il commissario Pepe (1969)

Regia: Ettore Scola; soggetto: dal romanzo omonimo di Ugo Facco de Lagarda; sceneggiatura: Ruggero Maccari, E. Scola; fotografia: Claudio Cirillo; scenografia e costumi: Gianni Polidori; musica: Armando Trovajoli; montaggio: Tatiana Casini Morigi; interpreti: Ugo Tognazzi, Silvia Dionisio, Tano Cimarosa, Véronique Vendell, Mariane Comtell, Giuseppe Maffioli; origine: Italia; produzione: Dean Film, Juppiter Generale Cinematografica; durata: 98’

Sollecitato dalle denunce di un anziano il commissario Pepe è chiamato ad indagare sul malcostume che sembra dilagare nella tranquilla e opulenta cittadina del nord Italia nella quale vive e lavora. Le indagini però lo portano a scoprire che la realtà è ben diversa da quella che appare in superficie e anche famiglie importanti della città vengono coinvolte. «Questo accordare tanta importanza agli scandali “rosa” va collocato – oltreché nel contesto della commedia all’italiana, che sulle abitudini intime ha sempre riposto molte sue energie – nel quadro di una società che andava finalmente divorando i tabù, e facendo della rivoluzione sessuale una delle sue bandiere» (Ellero).

domenica 7

ore 17.00

La più bella serata della mia vita (1972)

Regia: Ettore Scola; soggetto: dal testo teatrale La Panne di Friedrich Dürrenmatt; sceneggiatura: Sergio Amidei, E. Scola; fotografia: Claudio Cirillo; scenografia: Luciano Ricceri; musica: Armando Trovajoli; montaggio: Raimondo Crociani; interpreti: Alberto Sordi, Michel Simon, Pierre Brasseur, Charles Vanel, Claude Dauphin, Janet Agren; origine: Italia/Francia; produzione: De Laurentiis Cinematografica, Itermaco, Columbia; durata: 108’

Alfredo Rossi, industriale romano e residente a Milano, va a Lugano per depositare illegalmente 100 milioni, ma trova la banca chiusa. Inizia a girare per trovare un hotel, per poi preferire l’inseguimento di un’avvenente motociclista. Rimane in panne con l’auto vicino un castello dove chiede rifugio. Qui quattro anziani giudici lo processano condannandolo a morte per le sue iniquità. «L’apologo […] costituisce uno degli esempi più espliciti di tutto il cinema di Scola, in cui si estrinseca l’aspetto magico-surreale-grottesco, mediante il quale la realtà si lascia osservare al suo interno come attraverso una filigrana invisibile» (Bíspuri).

ore 19.00

Permette? Rocco Papaleo (1971)

Regia: Ettore Scola; soggetto e sceneggiatura: Ruggero Maccari, E. Scola; fotografia: Claudio Cirillo; scenografia: Luciano Ricceri; costumi: Danda Ortona; musica: Armando Trovajoli; montaggio: Ruggero Mastroianni; interpreti: Marcello Mastroianni, Lauren Hutton, Tom Reed, Margot Novak, Umberto Travaglino, André Pierre Farwagi; origine: Italia/Francia; produzione: Dean Film, Juppiter Generale Cinematografica, Rizzoli Film, Francoriz Paris Production; durata: 104’

Rocco Papaleo, emigrato siciliano in America e pugile fallito, conduce un’umile vita in Alaska. Si reca a Chicago per assistere ad un incontro di pugilato e qui incontra una serie di personaggi, grotteschi quasi fino alla deformazione: una ragazza, di cui Rocco si innamora non ricambiato, un barbone, una prostituta, un gruppo di giovani teppisti, un connazionale arricchito. L’ingenua disponibilità verso l’altro, l’ottimismo di Rocco Papaleo sono messi a dura prova dal comportamento delle persone che incontra sulla sua strada.

ore 21.00

Dramma della gelosia, tutti i dettagli in cronaca (1970)

Regia: Ettore Scola; soggetto e sceneggiatura: Age e Scarpelli, E. Scola; fotografia: Carlo Di Palma; scenografia: Luciano Ricceri; costumi: Ezio Altieri; musica: Armando Trovajoli; montaggio: Alberto Gallitti; interpreti: Monica Vitti, Marcello Mastroianni, Giancarlo Giannini, Luciano Bonanni, Hércules Cortés, Gioia Desideri, Corrado Gaipa, Giuseppe Maffioli; origine: Italia/Spagna; produzione: dean Film, Juppiter Cinematografica/Midega Film; durata: 115’

«Una farsa un po’ amarognola, con sfumature di “grottesco”, in chiave tutta caricaturale. Due uomini, Oreste e Nello, una donna, Adelaide. Oreste, romano, è muratore (e comunista), Nello, toscano, è pizzaiolo (e contestatario). Adelaide è fioraia e, presa da grande amore, porta via Oreste a una moglie più vecchia di lui. Poi Nello, amico di famiglia, porta via Adelaide a Oreste. Alla fine esplode nel terzetto il dramma della gelosia. […] Age e Scarpelli, che hanno scritto il testo, e Ettore Scola, che lo ha diretto, hanno svolto l’azione come se uscisse fuori dalle testimonianze del processo subito intentato a Oreste […] e l’hanno perciò colorita con tutte le interpretazioni polemiche, distorte e soggettive, dei singoli protagonisti traendone spesso qualche occasione di satira: quei personaggi, ad esempio, che parlano tutti come nei “fumetti”, loro unica lettura quotidiana, quei comunisti alla Guareschi, che si deridono da soli; quei grandi amori da feuilletons naufragati fra i cavoli e le verze dei Mercati Generali, in climi da tranches de vie popolaresche, sorretti in genere da beffe, lazzi e strambotti» (Rondi).

lunedì 8

chiuso

martedì 9

ore 17.00

Trevico-Torino, viaggio nel Fiat-Nam (1973) 

Regia: Ettore Scola; soggetto e sceneggiatura: E. Scola, Diego Novelli; fotografia: Claudio Cirillo; scenografia: Fiorenzo Senese; costumi: Gabriella Pescucci; musica: Benedetto Ghiglia; montaggio: Raimondo Crociani; interpreti: Paolo Turco, Vittoria Franzinetti,; origine: Italia; produzione: Unitelefilm; durata: 99’

Fortunato lascia Trevico in provincia di Avellino (paese d’origine di Scola) per Torino. Qui fa esperienza dei vari livelli di sfruttamento a cui sono sottoposti gli operai: la difficoltà di trovare un alloggio, la fatica e monotonia del lavoro in fabbrica, la mancanza di solidarietà. La vita a Torino porta anche a una presa di coscienza forte nel ragazzo anche grazie alla frequentazione con gli altri operai, la scuola serale e l’amicizia con una giovane militante di un gruppo extraparlamentare. Il film, girato in 16mm con una troupe minima e attori non protagonisti è un unicum nella filmografia di Scola. Un film militante realizzato dalla casa di produzione del PCI e sostenuto durante la realizzazione dalle organizzazioni sindacali.

ore 19.00

Brutti sporchi e cattivi (1976)

Regia: Ettore Scola; soggetto: Ruggero Maccari, E. Scola; sceneggiatura: Rugge Maccari, E. Scola; consulenza ai dialoghi: Sergio Citti; fotografia: Dario Di Palma; scenografia: Luciano Ricceri, Franco Velchi; costumi: Danda Artona; musica: Armando Trovajoli; montaggio: Raimondo Crociani; interpreti: Nino Manfredi, Linda Moretti, Francesco Anniballi, Maria Bosco, Giselda Castrini, Ettore Garofolo; origine: Italia; produzione: Compagnia Cinematografica Champion; durata: 116’

Grottesco e crudele ritratto del sottoproletariato romano, abbrutito dalla povertà e dall’indigenza e caratterizzato da un’amoralità irrecuperabile frutto del bisogno, il film è ambientato in una delle ormai famigerate baraccopoli romane. Giacinto, interpretato da Nino Manfredi, vive con la sua numerosa famiglia in una delle baracche. L’uomo, brutale violento, ha ricevuto un milione di lire di risarcimento per aver perso un occhio in un incidente sul lavoro. Non volendolo condividere con nessuno, deve difenderlo e difendersi dai suoi stessi familiari. «In questo notevole film, l’insistenza sui particolari fisici laidi e ripugnanti potrebbe addirittura far parlare di un nuovo estetismo in accordo coi tempi, che viene ad aggiungersi ai tanti già defunti: quello del “brutto”, dello “sporco” e del “cattivo”. Comunque siamo in un clima piuttosto di contemplazione apatica che di intervento drammatico. Nino Manfredi ha creato con straordinaria misura e sottigliezza un personaggio memorabile» (Moravia).

Vietato ai minori di anni 14
ore 21.10
C’eravamo tanto amati (1974)

Regia: Ettore Scola; soggetto: Age e Scarpelli, E. Scola; sceneggiatura: Age e Scarpelli, E. Scola; fotografia: Claudio Cirillo; scenografia e costumi: Luciano Ricceri; musica: Armando Trovajoli; montaggio: Raimondo Crociani; interpreti: Nino Manfredi, Vittorio Gassman, Stefano Satta Flores, Stefania Sandrelli, Giovanna Ralli, Aldo Fabrizi, Marcella Michelangeli; origine: Italia; produzione: Dean Cinematografica, Delta; durata: 111’

«“Il futuro è passato e non ce ne siamo neppure accorti”, commenta amaramente un personaggio di C’eravamo tanto amati, cavalcata cinematografica su trent’anni di vita italiana. Dall’unità della Resistenza allo sfrangiarsi dei destini individuali, in una società tanto diversa dalle speranze di tutti, gli amici del film di Ettore Scola toccano con mano la corrosione degli ideali politici e l’estrema difficoltà dei rapporti umani. Chi ne esce meno malconcio è il personaggio a livello proletario, Nino Manfredi, che continua la sua ingrata funzione di oppositore giorno per giorno; mentre l’intellettuale Stefano Satta Flores ha le mani vuote e l’arricchito Vittorio Gassman cerca di placare i rimorsi con i tuffi nella piscina della sua villa. […] Dedicato con evidente sincerità a Vittorio De Sica, il film è attraente anche perché rievoca “i migliori anni della nostra vita” in chiave di cinema. […] È un film rapsodico, lieve, graffiante, servito benissimo (anche grazie alle acrobazie di un ottimo truccatore) da un Manfredi sempre intonato, da un acre Gassman, dalla Sandrelli e da Satta Flores: un bravo attore che dai tempi di I basilischi aspettava un’altra occasione» (Kezich).

mercoledì 10

ore 17.00

Signore e signori, buonanotte (1976)

Regia: Luigi Comencini, Nanny Loy, Luigi Magni, Mario Monicelli, Ettore Scola; soggetto e sceneggiatura: Age, L. Comencini, Piero De Bernardi, Leo Benvenuti, N. Loy, Ruggero Maccari, E. Scola, Furio Scarpelli, Ugo Pirro, L. Magni; fotografia: Claudio Ragona; scenografia: e costumi: Lucia Mirisola, Lorenzo Baraldi, Luciano Spadoni; musica: Lucio Dalla, Antonello Venditti, Gianluca Mazzuca, Nicola Salame; montaggio: Amedeo Salfa; interpreti: Marcello Mastroianni, Vittorio Gassman, Nino Manfredi, Adolfo Celi, Senta Berger, Ugo Tognazzi; origine: Italia; produzione: Cooperativa 15 Maggio; durata: 118’

Il film a episodi è prodotto dalla cooperativa che riunisce gli sceneggiatori e i registi che lo hanno realizzato. L’obiettivo satirico è il mondo della televisione. Gli episodi sono tenuti insieme da una cornice: un telegiornale con i due giornalisti, un uomo e una donna, che leggono le notizie. Gli episodi realizzati da Scola sono: La danza delle cariatidi, quello degli onorevoli Lo Bove, e gli sketch televisivi con Mastroianni e Monica Guerritore.

ore 19.15
I nuovi mostri (1977)

Regia: Mario Monicelli, Dino Risi, Ettore Scola; soggetto e sceneggiatura: Age & Scarpelli, Ruggero Maccari, Bernardino Zapponi; fotografia: Tonino Delli Colli; scenografia: Luciano Ricceri; costumi: Vittoria Guaita; musica: Armando Trovajoli; montaggio:Alberto Gallitti; interpreti: Ugo Tognazzi, Orietta Berti, Gianfranco Barra, Vittorio Gassman, Ornella Muti, Alberto Sordi; origine: Italia; produzione: Dean Film; durata: 115’

Quattordici anni dopo il film I mostri di Dino Risi, alla cui sceneggiatura collaborò anche Scola, si aggiorna la struttura a brevissimi episodi del primo film per una “celebrazione” finale della commedia all’italiana, realizzata dai registi e dagli attori che maggiormente ne hanno caratterizzato la storia e i successi. I difetti, le idiosincrasie, i tic, le piccole e grandi ipocrisie dell’italiano medio sono l’oggetto satirico del film. Questa volta però è il paese della fine degli anni Settanta a essere messo sotto la lente d’ingrandimento. Per quanto i singoli episodi non siano firmati, quelli girati da Scola sono: L’uccellino della Val Padana, Come una regina, Elogio funebre. «L’affresco che il film disegna, affondando il bisturi nelle piaghe sociali e nei difetti strutturali degli italiani, è indubbiamente efficace e fa ridere producendo insieme lacrime e rabbia» (Bíspuri).

ore 21.15
Una giornata particolare (1977)

Regia: Ettore Scola; soggetto e sceneggiatura: Ruggero Maccari, E. Scola, Maurizio Costanzo; fotografia: Pasqualino De Santis; scenografia: Luciano Ricceri; costumi: Enrico Sabatini; musica: Armando Trovajoli; montaggio: Raimondo Crociani; interpreti: Sophia Loren, Marcello Mastroianni, John Vernon, Françoise Berd, Nicole Magny, Patrizia Basso; origine: Italia/Canada; produzione: Compagnia Cinematografica Champion, Canafox Films Inc.; durata: 102’

Ambientato nella giornata della visita di Hitler a Roma del 1938, all’interno di un caseggiato popolare due solitudini si incontrano: Antonietta, moglie e madre disfatta dalla vita di servitù che le riserva la famiglia ma convinta fascista, e Gabriele, ex annunciatore radiofonico, licenziato e perseguitato dal regime perché omosessuale. Dopo un primo approccio segnato dalla diffidenza i due trascorrono la giornata insieme, confidandosi e scoprendosi più vicini di quello che pensavano. Alla fine della giornata però torneranno alle loro sconsolanti realtà: lui viene prelevato da due poliziotti e mandato al confino; lei deve riprendere il suo ruolo accanto al marito e i figli. «Una giornata particolare, coprodotto col Canada (che ha prestato al film l’attore John Vernon, marito di Antonietta), è infatti un piccolo gioiello: un penetrante contributo all’analisi storica e sociologica dell’epoca attuale attraverso la rievocazione degli anni in cui il consenso al fascismo era al culmine; uno squisito poemetto crepuscolare, scritto (da Scola, Maccari e Costanzo) con mano da orafi; un duetto interpretato da una coppia di attori che sembrano risorti, tanta è la novità dei loro accenti, tanto l’impegno di rovesciare il proprio mito» (Grazzini).

giovedì 11

ore 17.00

Ballando Ballando (1983)

Regia: Ettore Scola; soggetto: ispirato alla spettacolo teatrale Le Bal; sceneggiatura: Ruggero Maccari, J.-C. Penchenat, Furio Scarpelli, E. Scola; fotografia: Ricardo Aronovich; scenografia: Luciano Ricceri; costumi: Ezio Altieri, Françoise Turnafond; musica: Vladimir Cosma; montaggio: Raimondo Crociani; interpreti: Christophe Allwright, Aziz Arbia, Marc Barman, Régis Bouquet, Chantal Capron, Martine Chauvin; origine: Italia/Francia/Algeria ; produzione: Massfilm, Cinéproduction S.A, Films A2, ONCIC; durata: 112’

«Diviso, come La famiglia, in cinque momenti storici pienamente identificabili (il 1936, il 1940, il 1956 e il 1968), ritenuti cruciali per la storia francese ed europea, il film, che ha una rigorosa e rigida struttura corale, può essere quasi considerato un’esercitazione virtuosistica, magnificamente eseguita, per dimostrare (quasi sulla scia del grande teorico tedesco Rudolph Arnheim) come il linguaggio cinematografico, pur disponendo del sonoro (infatti ascoltiamo solo rumori e soprattutto musica), possa farne a meno e possa raccontare storie senza bisogno di dialoghi, pervenendo a una sintesi espressiva molto efficace e poetica. Il film poggia su evidenti rimandi al teatro, all’operetta, al balletto e al musical, ma non può ridursi né a teatro né a operetta né a musical» (Bíspuri).

ore 19.00

Maccheroni (1985)

Regia: Ettore Scola; soggetto e sceneggiatura: Ruggero Maccari, Furio Scarpelli, E. Scola; fotografia: Claudio Ragona; scenografia: Luciano Ricceri; costumi: Nanà Cecchi; musica: Armando Trovajoli; montaggio: Carla Simoncelli; interpreti: Jack Lemmon, Marcello Mastroianni, Daria Nicolodi, Isa Danieli, Maria Luisa Santella, Patrizia Sacchi; origine: Italia; produzione: Massfilm, Filmauro; durata: 92’

Robert Traven torna a Napoli dopo esserci stato come soldato durante la seconda guerra mondiale. Ha però dimenticato quel periodo perso dietro gli affanni della carriera e della famiglia. Chi invece ricorda è Antonio, fratello della donna con cui Traven aveva avuto una fugace relazione. Antonio conduce l’americano nella “sua” Napoli, che incredibilmente sembra ricordare e sapere tutto sulla vita di quest’uomo lontano da così tanto tempo. Piano piano la dolce umanità di Antonio e della sua famiglia romperanno la compostezza distaccata di Traven, che per loro trascura il lavoro e la sua “vita americana”. «Portate sempre in tasca un inoffensivo petardo; potrete lanciarlo nei momenti di festa che la vita vorrà offrirvi, e raddoppiare il gaudio. Con questa morale ottimista Maccheroni è un bel film, che diverte e commuove, di taglio impeccabile e di stoffa calda, percorso da un risolino a fior di labbra in cui si confondono affetto e ironia» (Grazzini).

ore 21.00

Incontro moderato da Enrico Magrelli con Ettore Scola, Silvia Scola, Ennio Bìspuri, Francesco Crispino, Stefano Masi, Vito Zagarrio
a seguire

Permette? Ettore Scola - Una conversazione con Lino Miccichè (2002)

Regia: Francesco Crispino, Vito Zagarrio; origine: Italia; durata: 15’

Ingresso gratuito
a seguire

Sergio Amidei. Ritratto di uno scrittore di cinema (2005)

Regia: Ettore Scola, Silvia Scola; origine: Italia; produzione: Luna Rossa Cinematografica, Istituto Luce; durata: 59’

«Materiale di repertorio, spezzoni di oltre 20 storici film italiani, interviste a compagni di vita e di set come Mario Monicelli, Francesco Rosi e Suso Cecchi D’Amico. È Sergio Amidei - Ritratto di uno scrittore di cinema, l’accorato omaggio di Ettore e Silvia Scola allo sceneggiatore di Roma città aperta e Sciuscià, applaudito fuori concorso al Taormina BNL FilmFest. “Sergio Amidei era più di un innovatore – spiega Ettore Scola –. Era un vero e proprio rivoluzionario del cinema, senza il quale non ci sarebbero stati né il neorealismo, né la commedia all'italiana”. Analogie tra i due? “Lo eguagliavo soltanto in antipatia”, scherza il regista. “Troppo burbero per avere una donna”, ricorda Monicelli nel documentario, Amidei emerge dallo schermo come un vero “maestro di cinema”: “Il nostro primo incontro risale a quando avevo 16 anni – racconta Scola –. Partecipavo come semplice uditore a sceneggiature corali, che lo coinvolgevano insieme a una quindicina di altri autori”. Da lì poi l’amicizia, il lavoro e tanti progetti insieme, molti dei quali rimasti irrealizzati» (Diego Giuliani).

Ingresso gratuito

venerdì 12

ore 17.00

Vorrei che volo (1980)

Regia: Ettore Scola; fotografia: Claudio Ragona; scenografia: Ezio Di Monte; montaggio: Raimondo Crociani; interventi: Diego Novelli, padre Luciano Allais, Pasquale Avvisato, Carlo Bertocchi, Maurizio Cinti, Generoso Di Serio, Giancarlo Granatelli, Alberto Passone, Salvatore Peluso, Mauro Pinto, Beppe Ronza, Alessandro Zenon, Cooperativa educazione progetto; origine: Italia; produzione: Unitelefilm; durata: 69’

A partire dalle Lettere al sindaco, indirizzate a Diego Novelli, sindaco di Torino, Scola realizza questo documentario sulla città piemontese a 10 anni da Trevico-Torino. La città è molto diversa e gli immigrati meridionali del primo film sono adesso operai sindacalizzati e radicati nel tessuto sociale. Scola però guarda anche a chi è rimasto emarginato, il piccolo criminale, il drogato, il giovane che si prostituisce, la ragazza madre, e interroga e si interroga sull’accoglienza e il diritto ad essere tutti cittadini a pieno titolo.

ore 18.20

Splendor (1988)

Regia: Ettore Scola; soggetto e sceneggiatura: E. Scola; fotografia: Luciano Tovoli; scenografia: Luciano Ricceri; costumi: Gabriella Pescucci; musica: Armando Trovajoli; montaggio: Franco Malvestiti; interpreti: Marcello Mastroianni, Massimo Troisi, Marina Vlady, Paolo Panelli, Pamela Villoresi, Giacomo Piperno; origine: Italia/Francia; produzione: Cecci Gori Group Tiger Cinematografica, Studio EL, Rai, Gaumont, Général d’Images; durata: 115’

Delicato atto d’amore di Scola per il cinema, realizzato in un periodo in cui lo strapotere televisivo e il cambiamento dei gusti del pubblico stanno portando all’inesorabile scomparsa delle sale cinematografiche nei grandi e piccoli centri. Ambientato ad Arpino nel frosinate, il film ripercorre la storia del novecento attraverso gli eventi vissuti all’interno del piccolo cinema del paese, il cinema Splendor. Protagonisti assoluti ne sono il gestore, il proiezionista e la maschera, la cui vita e i cui affetti vengono scanditi dalla ritualità della visione cinematografica. «Scritto e diretto da uno Scola in stato di grazia per l’equilibrio raggiunto fra nostalgia e presa in giro di quanti hanno trovato nel cinema il cuore del mondo, il film […] è a parer nostro delizioso: una personalissima sintesi di storia del cinema suggerita da Scola offrendoci una trentina di spezzoni, anche ampi, di film d’epoca, uno spiritoso compendio di situazioni e personaggi inerenti un universo caratteristico (compreso un povero critico, sacerdote d’un culto con pochi fedeli), un duro giudizio sul torpore della provincia, una breve ma efficacissima galleria di ritratti» (Grazzini).

ore 20.30

La terrazza (1980)

Regia: Ettore Scola; soggetto e sceneggiatura: Age e Scarpelli, E. Scola; fotografia: Pasqualino De Santis; scenografia: Luciano Ricceri; costumi: Ezio Altieri; musica: Armando Trovajoli; montaggio: Raimondo Crociani; interpreti: Marcello Mastroianni, Ugo Tognazzi, Vittorio Gassman, Jean-Louis Trintignant, Serge Reggiani, Stefano Satta Flores; origine: Italia/Francia; produzione: Dean Film International, Les Films Marceau, Cocinor; durata: 160’

«Sorrisi e lacrime vi promette La terrazza, scritto da Age, Scarpelli e Scola guardandosi allo specchio e da Scola diretto con l’amaro in bocca. Su questa terrazza romana in cui si ritrovano periodicamente, per una cena in piedi, scrittori e critici, politici e funzionari della Tv, produttori e pubblicitari, con le mogli e le amiche, si muovono infatti le ombre degli intellettuali progressisti che, superati i cinquant’anni, nella Roma del cinema e dintorni dichiarano le proprie sconfitte e si leccano le ferite. Di ragioni ne hanno parecchie. Abbiano fatto o no la Resistenza, dal dopoguerra a oggi hanno in varia misura mercanteggiato gli ideali, sono stati complici del degrado culturale, e anziché serbarsi direttori di coscienza si sono lasciati inghiottire, attraverso l’imbuto dei mass-media, dal mito del consenso. Ecco come sono ridotti: vinti dalla paura, impotenti a creare, e in pubblico e in privato coi nervi a pezzi. Incapaci di avere un rapporto autentico con le loro donne, ignari delle sorti dei figli, si incontrano per spettegolare, piangersi addosso e prendersi a pugni, concordi soltanto nel rito del mangiare e delle canzoni nostalgiche. Dunque commiserevoli, ma anche comici» (Grazzini).

sabato 13

ore 17.00

La famiglia (1987)

Regia: Ettore Scola; soggetto e sceneggiatura: Ruggero Maccari, Furio Scarpelli, E. Scola; fotografia: Ricardo Aronovich; scenografia: Luciano Ricceri; costumi: Gabriella Pescucci; musica: Armando Trovajoli; montaggio: Franco Malvestiti; interpreti: Vittorio Gassman, Stefania Sandrelli, Fanny Ardant, Jo Champa, Cecilia Dazzi, Andrea Occhipinti; origine: Italia/Francia; produzione: Massfilm,Cinecittà, Les films Ariane, Cinemax; durata: 129’

«L’ottantenne professore Carlo, la notte di Natale, mentre festeggia il suo primo compleanno insieme a tutta la sua famiglia (innumerevoli nuore, generi, figli e nipoti), rievoca, con voce fuori campo la sua vita, dal 1906 al 1986, anno in cui il film vide la luce. Il miracolo di poesia che il film ci trasmette è costituito dall’intrecciarsi dei sentimenti alla storia d’Italia che attraversa tutto il secolo, della quale però, come sempre nel cinema di Scola, percepiamo solo alcuni significanti frammenti, per altro attutiti dalla forza del Tempo, che piega gli esseri umani e li costringe a rinunciare ai sogni e alle utopie. Scola costruisce con La famiglia un capolavoro assoluto, che deve essere messo in relazione con tutti i film riconducibili allo stesso disegno narrativo di portare alla luce la conflittualità dei sentimenti privati all’interno della macrostoria che li contiene e li trascende»(Bíspuri).

ore 19.20

Che ora è? (1989)

Regia: Ettore Scola; soggetto: E. Scola; sceneggiatura: E. Scola, Beatrice Ravaglioli, con la collaborazione di Silvia Scola; fotografia: Luciano Tovoli; scenografia: Luciano Ricceri; costumi: Gabriella Pescucci; musica: Armando Trovajoli; montaggio: Raimondo Crociani; interpreti: Marcello Mastroianni, Massimo Troisi, Anne Parillaud, Renato Moretti, Lou Castel; origine: Italia/Francia; produzione: Cecchi Gori Group Tiger Cinematografica, Studio EL, Gaumont; durata: 92’

«Un padre sessantenne e un figlio quasi trentenne che si conoscono poco e non si sono parlati mai passano insieme una intera, lunga giornata d’inverno tra le vie lucenti di pioggia, il porto grigio, il cinema vuoto, le trattorie e i caffè scostanti di Civitavecchia, piccola città in cui il più giovane sta facendo il servizio militare. Il dialogo tra loro ha i toni troppo euforici o troppo insofferenti delle voci, i gesti troppo espansivi o troppo avari, rivelano un passato d’incomprensione affettuosa, un presente di antitetica diversità (il padre è un avvocato carrierista, consumista, invadente, il figlio è insicuro, anticonsumista, senza ambizioni): e la separazione finale lascia pensare a un futuro in cui l’uno avrà più dubbi e l’altro maggiore generosità. Il film-conversazione, tutto basato sui due attori, è pure uno scontro antagonistico tra due generazioni, quindi una riflessione su valori e disvalori italiani contemporanei che probabilmente incoraggerà la discussione tra gli spettatori, come è già avvenuto alla Mostra del cinema a Venezia; il titolo Che ora è, oltre lo scherzo famigliare intorno al dono di un orologio, può alludere a una condizione nostra per chiedersi-non chiedersi a che punto siamo» (Tornabuoni).

ore 21.10

Il mondo nuovo (1982)

Regia: Ettore Scola; soggetto e sceneggiatura: Sergio Amidei, E. Scola; fotografia: Armando Nannuzzi; scenografia: Dante Ferretti; costumi: Gabriella Pescucci; musica: Armando Trovajoli; montaggio: Raimondo Crociani; interpreti: Jean-Louis Barrault, Marcello Mastroianni, Hanna Schygulla, Harvey Keitel, Jean-Claude Brialy, Andréa Ferréol; origine: Italia/Francia; produzione: Opera Film, Gaumont, FR3; durata: 151’

All’interno di una cornice che vede dei commedianti italiani affascinare il pubblico parigino del 1793, con “El Mondo Niovo”, una cassetta di legno attraverso cui vedere delle stampe che riproducono gli eventi storici narrati dall’imbonitore, viene ricostruita la notte di due anni prima quando i reali di Francia scappano da Parigi ma vengono bloccati a Varennes. Essi però non entrano mai fisicamente nel film e questo grande evento viene narrato attraverso l’incontro di alcuni personaggi-simbolo della società del tempo, chiusi in una diligenza, che casualmente segue sulla strada di Varennes, la carrozza reale. «Film raffinatissimo nella sua struttura e nell’ordito di fondo, elegante nella rappresentazione storica, che è insieme realistica e fantastica, di grande respiro e di grande spettacolarità, centrato su una metafora potente, che è quella di una società che sta crollando, ma ancora non riesce a intravedere i contorni del nuovo che sta sorgendo» (Bíspuri).

domenica 14

ore 17.00

Il viaggio di Capitan Fracassa (1990)

Regia: Ettore Scola; soggetto: Vincevo Cirami, Fulvio Ottaviano, Silvia Scola, dal romanzo di Théophile Gautier; sceneggiatura: Furio Scarpelli, E. Scola; fotografia: Luciano Tovoli; scenografia: Luciano Ricceri, Paolo Biagetti; costumi: Odette Nicoletti; musica: Armando Trovajoli; montaggio: Raimondo Crociani, Franco Malvestiti; interpreti: Massimo Troisi, Ornella Muti, Vincent Perez, Emmanuelle Béart, Jean-François Terrier, Massimo Wertmüller; origine: Italia/Francia; produzione: MassFilm, Stidio EL, Cecchi Gori Group Tiger Cin., Gaumont; durata: 137’

Una compagnia di attori girovaghi viaggia dalla Spagna alla Francia, alla volta di Parigi. A essa si unisce il giovane e squattrinato barone di Sigognac che inizia a recitare sul palcoscenico accanto a loro. Tra amori, duelli e varie traversie, in un continuo e fluido passaggio tra vita e teatro, tra finzione e realtà, la compagnia arriva nella capitale francese con il desiderio più che la realistica possibilità di recitare per Luigi XIII. Il film, tratto dal romanzo di Gautier, è girato interamente nei teatri di posa di Cinecittà. «Il nucleo e il motivo ispiratore più profondi del film poggiano proprio su una felice confusione tra teatro e realtà, tra finzione e vita vissuta, tra fantasia e arte di arrangiarsi, espressa in una unità sostanziale, sempre sorretta dal trasognato scorrere di un’azione che appare ferma e in movimento insieme» (Bíspuri).

ore 19.30

Mario, Maria e Mario (1993)

Regia: Ettore Scola; soggetto: E. Scola; sceneggiatura: E. Scola, Silvia Scola; fotografia: Luciano Tovoli; scenografia: Luciano Ricceri; costumi: Elisabetta Montaldo; musica: Armando Trovajoli; montaggio: Raimondo Crociani; interpreti: Giulio Scarpati, Valeria Cavalli, Enrico Lo Verso, Laura Betti, Willer Bordon, Rosa Ferraiolo; origine: Italia/Francia; produzione: Mass Film, Studio EL, Matopigia, Les Film Alain Sarde, Filmtel; durata: 112’

La crisi tra i militanti del PCI al momento della svolta che porta allo scioglimento del partito e alla creazione del PDS è raccontata attraverso le vicende di una coppia. Mario è tipografo a «L’Unità», Maria è commessa in una farmacia e sono sposati con due figli. La loro vita familiare, già incrinata dalle difficoltà di tutti i giorni e dalla stanchezza, subisce un duro colpo a causa della situazione politica dato che Mario è per il cambiamento e Maria no. La situazione diventa ancor più tesa con l’entrata in scena di Mario, tecnico iscritto alla stessa sezione, e molto vicino alle posizioni di Maria. «I sentimenti sono dunque, ancora una volta, i grandi protagonisti di questo film, costruito con un ritmo lento e ponderato, attraverso una costante auscultazione dei personaggi, che rivelano le pieghe più intime dei loro caratteri, ma anche le zone più disponibili al sogno e all’immaginario» (Bìspuri).

ore 21.30

Romanzo di un giovane povero (1995)

Regia: Ettore Scola; soggetto: E. Scola; sceneggiatura: Giacomo Scarpelli, E. Scola, Silvia Scola; fotografia: Franco Di Giacomo; scenografia: Luciano Ricceri; costumi: Enrico Sabbatini, Simonetta Leoncini; musica: Armando Trovajoli; montaggio: Raimondo Crociani; interpreti: Alberto Sordi, Rolando Ravello, André Dussolier, Isabella Ferrari, Renato De Carmine, Gianfelice Imparato; origine: Italia/Francia; produzione: Mass Film, Studio EL, Matopigia, Istituto Luce, Les Films Alain Sarde, Rai; durata: 116’

«Nella caduta dalla finestra dell’ex cantante di varietà Karlin Ananas ci potrebbe essere lo zampino di suo marito, il signor Bartoloni, settantenne pensionato del ministero, fotografo dilettante, collezionista di fumetti. Siamo autorizzati a nutrire qualche sospetto perché abbiamo sentito lo sciagurato lamentarsi della sua condizione di coniuge oppresso, tanto ansioso di rifarsi una vita con un’altra donna da suggerire al professorino Vincenzo, suo vicino di casa, di ammazzargli la moglie. Alla proposta il giovanotto, esasperato dalla disoccupazione, ha risposto (forse sul ricordo del vecchio film di Hitchcock Delitto per delitto), proponendo a Bartoloni di uccidergli in cambio la madre. Questa, però, è rimasta una battuta: come siano andate le cose in realtà non lo sapremo neanche alla fine, quando dei due l’uno finirà dietro alle sbarre e l’altro no. Pur riesumando un titolo famoso di Octave Feuillet, il regista Ettore Scola ha pensato piuttosto a Georges Simenon; e a quel cinema francese che ha sempre amato indagare i misfatti “dietro la facciata”» (Kezich).

lunedì 15

chiuso

martedì 16

ore 17.00

La cena (1998)

Regia: Ettore Scola; soggetto e sceneggiatura: E. Scola, Furio Scarpelli, Silvia Scola, Giacomo Scarpelli; fotografia: Franco Di Giacomo; scenografia: Luciano Ricceri; costumi: Odette Nicoletti; musica: Armando Trovajoli; montaggio: Raimondo Crociani; interpreti: Fanny Ardant, Vittorio Gassman, Stefania Sandrelli, Lea Gramsdorff, Eros Pagni, Giancarlo Giannini; origine: Italia/Francia; produzione: Mass Film, Medusa Film, Les Films Alain Sarde, Filmtel; durata: 108’

«C’è a Roma uno storico ristorante che si chiama Otello alla Concordia, luogo di incontri, di amicizie, di tirar tardi, di chiacchiere, molto frequentato dal mondo del cinema romano, ed evidente modello di Arturo al Portico, il ristorante - quattordici tavoli, molti habitués, una padrona molto carina, cordiale e signora (è Fanny Ardant, con un segreto turbamento amoroso) - che è il palcoscenico del nuovo film di Ettore Scola, La cena: ancora una volta (e dopo molti anni) un film corale e volutamente claustrofobico, ma a differenza di La famiglia, di Ballando ballando, di La terrazza, tutto concentrato in una sorta di tempo reale, le due ore e sei minuti che dura il tipicamente italiano rito dello slow food in trattoria. […] Ma dietro la vivacità e i momenti di commedia, La cena è soprattutto un film amarognolo, quasi una resa: Scola si nasconde dietro Gassman, questa umanità che non si parla e non si ascolta non gli piace proprio, nessuno esce migliore o cambiato da Arturo al Portico» (Bignardi).

ore 19.00

’43-’97 (1997)

Regia: Ettore Scola; soggetto e sceneggiatura: E. Scola; fotografia: Carlo Tafani; scenografia: Lucinao Ricceri; musica: Armando Trovatoli; montaggio: Enzo Di Santo; interpreti: Claudio Fiori Cencioni, Francesco Cencioni; origine: Italia; produzione: Rai; durata: 11’

1943, Roma, un bambino sfugge a una retata tedesca. Correndo per i vicoli incrocia un bambino ebreo, che viene caricato sul un camion e portato via. Ricomincia la sua corsa per poi rifugiarsi in un cinematografo. Qui rimane per cinquant’anni e la vita del paese, la sua storia, i cambiamenti del costume e della società, sono raccontati attraverso le immagini cinematografiche che hanno costruito il nostro immaginario.

a seguire

Concorrenza sleale (2001)

Regia: Ettore Scola; soggetto: Furio Scarpelli; sceneggiatura: F. Scarpelli, E. Scola, Silvia Scola, Giacomo Scarpelli; fotografia: Franco Di Giacomo; scenografia: Luciano Ricceri; costumi: Odette Nicoletti; musica: Armando Trovajoli; montaggio: Raimondo Crociani; interpreti: Diego Abatantuono, Sergio Castellitto, Antonella Attili, Gerard Depardieu, Jean-Claude Brialy, Claude Rich; origine: Italia; produzione: Medusa Film; durata: 106’

Roma 1938 due commercianti, Umberto e Leone, hanno i negozi nella stessa strada. Sono in perenne competizione mentre le loro famiglie sono molto unite: i figli piccoli vanno a scuola insieme e i grandi, il figlio di Umberto e la figlia di Leone, vorrebbero fidanzarsi. Le leggi razziali promulgate quell’anno cambiano improvvisamente la vita della famiglia di Leone, ma trasformano anche il rapporto tra i due uomini in amicizia. «Ettore Scola ha fatto un bel film, sobrio e toccante, delicato e divertente, per raccontare come e quanto gli italiani possano essere razzisti, anche se di sé pensano il contrario. […] La vicenda è discontinuamente vista con gli occhi (e con i disegni) di un bambino. Diego Abatantuono è, tra gli interpreti italiani e francesi, il più eloquente, il più bravo» (Tornabuoni).

ore 21.10
Gente di Roma (2003)

Regia: Ettore Scola; soggetto: E. Scola; sceneggiatura: E. Scola, Paolo Scola, Silvia Scola; fotografia: Franco Di Giacomo; scenografia: Ezio Di Monte; costumi: Susanna Soro; musica: Armando Trovajoli; montaggio: Raimondo Crociani; interpreti: Arnoldo Foà, Valerio Mastrandrea, Stefania Sandrelli, Fiorenzo Fiorentini, Sabrina Impacciatore, Rolando Ravello; origine: Italia; produzione: Istituto Luce, Roma Cinematografica; durata: 93’

«Roma romanizza. Romanizzò Fellini arrivato fresco da Rimini, romanizzò Ettore Scola che fece in tempo a vedere Hitler sul palco di via dei Trionfi. Oggi Roma romanizza gli extracomunitari, ai quali il bolognese romanizzato Fini propone ormai di dare il voto. E se in Roma Fellini eternò alcune fasi della sua metamorfosi quirite, in Gente di Roma Scola ci invita a un gran giro in autobus della Capitale infilando una collana di splendide vignette. Uso la parola ricordando gli esordi di Ettore come disegnatore, ma nel senso più alto. Senza mai perdere la vena, il cronista coglie un tale numero di attimi fuggenti da rendere impossibile enumerarli tutti. […] Fotografia bellissima di Franco Di Giacomo, montaggio rapido di Raimondo Cruciani e ispirate sottolineature musicali di Armando Trovajoli, che reagisce come se fosse il primo spettatore del film. Affascinante e schietto, Gente di Roma è destinato a romanizzare chiunque» (Kezich).
17-19 marzo

Il cinema insolito di Antonio Leonviola

Insolito. Originale. Curioso. Sono solo alcuni aggettivi per descrivere i film di Antonio Leonviola. Nato a Montagnana (Venezia) il 13 maggio 1913, interruppe gli studi all’Università di Padova, si dedicò al cinema in qualità di operatore durante la campagna italo-abissina, realizzando alcuni documentari, fra i quali La battaglia di Amba Alagi e La marcia degli eroi. Esordisce come regista, precedentemente all’esperienza africana, con il mediometraggio sperimentale Fiera di tipi che vince una medaglia d’oro al Festival di Venezia del 1934. Quando rientra in Italia, lavora in qualità di sceneggiatore per il film Uragano ai Tropici (1939). Dirige il suo primo lungometraggio Rita da Cascia. Biografia di una grande santa italiana (1943), splendido biopic che darà risalto all’attrice Elena Zareschi. Dopo nove anni di silenzio come regista, ma non come sceneggiatore (tra i soggetti e le sceneggiature più celebri ricordiamo, nel corso degli anni, Il brigante Musolino di Germi, Senza sapere niente di lei di Comencini, tratto dal romanzo di Leonviola stesso dal titolo La morale pubblica, Cattivi pensieri di Tognazzi). Il secondo lungometraggio è il melodramma giudiziario Le due verità (1951), magnifico esempio sul doppio femminile, con una struttura volutamente ingannevole e moderna nel contesto del cinema italiano degli anni Cinquanta. Più vero del vero. Più falso del falso. Con Noi cannibali (1953) Leonviola colora il neorealismo, grazie anche allo straordinario lavoro di Aldo Giordani sul colore, «filtrato nel Ferrania squillante che illustra la passionalità di una Pampanini da bidonville» (Fofi), per raccontare un altro melodramma disperante ambientato stavolta nella Civitavecchia portuale, dove il paesaggio, attraverso alcune indovinate inquadrature, connota psicologicamente tutti i personaggi, specialmente i protagonisti, ultimi tra gli ultimi. E se Siluri umani (1955) utilizza uno stile semidocumentaristico per raccontare una missione suicida (i siluri umani erano soprannominati durante la seconda guerra mondiale le barchine esplosive  pilotate da audaci marinai che spesso riuscivano a forzare con successo il blocco dei porti alleati portandovi lo scompiglio), Sul ponte dei sospiri (1953) è soprattutto un caso di censura produttiva e di lotta da parte dell’autore a non farsi manomettere il proprio lavoro. «Ha diritto forse un editore», chiedeva all’epoca Leonviola, «di modificare o trasformare addirittura un manoscritto che ha accettato di pubblicare? Evidentemente no. Un caso analogo si è verificato nei miei confronti. I produttori, che nel mio caso corrisponderebbero agli editori, dopo aver realizzato il film e, perfino dopo averlo presentato in censura per ottenere il nulla osta, su consiglio di non ben determinate persone, decidevano di modificarlo in maniera sostanziale falsandone completamente lo spirito, contro il mio consenso e dichiarandomi, candidamente, a loro giustificazione, che il pubblico non è abbastanza intelligente per comprendere un film che non sia totalmente banale». L’opera come l’aveva realizzata il regista era un intelligente divertissement, dove l’inverosimiglianza, l’esagerazione, l’ironia fossero palesi, fino a risultarne un effetto di comicità. I produttori tagliarono il film fino a ridurlo a un banale cappa e spada con esiti disastrosi al botteghino. Ma Leonviola è riuscito a vincere la causa in tribunale, facendosi togliere il nome dal film. Seguiranno altre opere eccentriche e anomale: Il suo più grande amore (1956), remake di Rita da Cascia, la favola Ballerina e buon Dio (1958), senza contare alcuni pepla riletti in chiave ironica, fino al suo ultimo film I giovani tigri (1968), tratto anch’esso da un suo romanzo. Nel 1983, insieme alla moglie Sofia Scandurra, ha fondato la Libera Università del Cinema, alla quale ha dedicato tutte le sue energie e il suo entusiasmo.
mercoledì 17

ore 17.15
Rita da Cascia. Biografia di una grande santa italiana (1943)

Regia: Leon Viola [Antonio Leonviola]; soggetto: Celestino Spada; sceneggiatura: C. Spada, A. Leonviola; fotografia: Giovanni Pucci; scenografia: Piero Filippone, Alfredo Manzi; musica: Pietro Sassoli; montaggio: Gisa Radicchi Levi [non accreditata]; interpreti: Elena Zareschi, Ugo Sasso, Beatrice Mancini, Marcello Giorda, Laura Nucci, Augusto Marcacci; origine: Italia; produzione: Alcine-Artisti Associati; durata: 96’

«La giovane Rita (Zareschi) decide che sposandosi con il violento Paolo (Sasso) e cercando di convertirlo può testimoniare la sua fede cristiana più che entrando in convento: così diventa moglie e madre, ma quando i due figli (Marcuzzo e Ward) vogliono vendicare il padre assassinato, Rita chiede a Dio di fermarli anche con la morte pur di impedire loro di macchiarsi di un delitto [...]. Leonviola esordisce nella regia con una biografia piuttosto sanguigna di Rita da Cascia,la “santa degli impossibili”, di cui racconta con maggiore partecipazione la vita laica di quella in convento. Anche grazie a una fotografia dai toni contrastati [...] e a una sceneggiatura più interessata a descrivere il Male – la violenza dei ricchi, la fellonia dei deboli, la voglia di vendetta e l’invidia del popolo – piuttosto che il Bene» (Mereghetti). «La narrazione fila spedita, colorita [...] spesso su uno sfondo di ottimi esterni ripresi in situ [...]. Leon Viola con il presente esordio nella regìa, ha dato prova di saper affrontare e superare temi difficili. Con una tavolozza sobria, mezzi non esuberanti a sua disposizione e interpreti per la prima volta impiegati in parti di vero impegno, è riuscito a ricavare impasti ricchi di prospettive e di sfumature. Egli merita la più seria attenzione. Non poteva scegliere miglior patrono della “Santa degli impossibili”» (Meneghini).

ore 19.00

Le due verità (1951)

Regia: Leonviola [Antonio Leonviola]; soggetto: A. Leonviola; sceneggiatura: A. Leonviola, Daniele D’Anza, Maurizio Corgnati, Silvio Giovaninetti; fotografia: Enzo Serafin; scenografia: Luigi Scaccianoce; montaggio: Rolando Benedetti; interpreti: Anna Maria Ferrero, Michel Auclair, Michel Simon, Valentine Tessier, Ruggero Ruggeri, Mario Pisu; origine: Italia; produzione: Franco Villani, Stefano Caretta; durata: 111’

«Secondo la pubblica accusa (Pisu) la morte di Maria Luce (Ferrero) è l’opera evidente del suo cinico amante (Auclair), che peraltro durante il processo non vuole rispondere a nessuna domanda. Ma il casuale intervento di un ex avvocato (Simon), sospeso dall’ordine per le sue tesi irrispettose, dimostra che gli stessi avvenimenti possono essere letti in modo diametralmente opposto [...]. Melodramma giudiziario, [...], suddiviso in due parti opposte e speculari che piuttosto che rappresentare, pirandellianamente, un’impossibile verità costruiscono il ritratto di una Donna doppia e inafferrabile. Concedendosi anche qualche frecciata antifemminista [...], Leonviola centra tutto il film sul fascino ambiguo della Ferrero, ingenua orfanella che finisce schiacciata dagli avvenimenti nella prima parte o perversa arrivista che predilige il mostrarsi in sottoveste, con l’invitante spallina cadente» (Mereghetti).

ore 21.00

Sul ponte dei sospiri (1953)

Regia: Antonio Leonviola; soggetto: Luigi Bonelli; sceneggiatura: Guido Malatesta, Carlo Bernari, Weis Ruffilli, Giancarlo Vigorelli, L. Bonelli, Ezio D’Errico; fotografia: Aldo Giordani; scenografia: ideata da Giorgio De Chirico e realizzata da Virgilio Marchi; costumi: Marina Arcangeli; musica: Carlo Innocenzi; montaggio: Roberto Cinquini; interpreti: Frank Latimore, Maria Frau, Françoise Rosay, Massimo Girotti, Eduard [Edward] Ciannelli, Luciana Vedovelli; origine: Italia; produzione: Produzioni Cinematografiche Bomba e C.; durata: 89’

«Una collana fa scoprire alla giovane Bianca (Frau) che il padre Marco Spada (Girotti) non è morto ma imprigionato ingiustamente per un delitto compiuto dall’inquisitore di Venezia (Ciannelli): con l’aiuto di dama Sant’Agata (Rosay) e dell’impetuoso conte Folengo, detto capitan Vessillo (Latimore), saprà ristabilire la giustizia. [...] Introducendo il personaggio del Destino, il film smonta i meccanismi tradizionali dell’avventura epica e con stop di fotogrammi e commenti off introduce una lettura ironica che spaventò il produttore Enrico Bomba [...]. Prima dell’uscita, Bomba rimontò il film tagliando le scene meno tradizionali (e riducendolo a 87’) ma anche per l’opposizione legale del regista non ebbe quasi circolazione. Peccato, perché nella versione integrale Leonviola sa alternare abilmente l’ironia con una lettura cupa e quasi “sadica” dei momenti forti della storia, come il corrusco – ed erotico – duello tra Bianca Spada e Nerissa Fornier (Vedovelli). Tutto l’antefatto, grazie al quale conosciamo l’ingiustizia sopportata da Marco Spada, è girato come un film muto, con tanto di cartelli per le didascalie, accompagnamento al pianoforte e viraggi in giallo e poi azzurro» (Mereghetti). 
La copia della Cineteca Nazionale è la versione integrale del regista.

giovedì 18

ore 17.15
Taur, re della forza bruta (1963)

Regia: Antonio Leonviola; soggetto: A. Leonviola; sceneggiatura: Maria Sofia Scandurra, A. Leonviola, Silvana Zdumic; fotografia: Guglielmo Mancori; scenografia: Oscar D’Amico; costumi: Serenella Staccioli; musica: Mario Ammonnini; montaggio: Otello Colangeli; interpreti: Joe Robinson, Bella Cortez, Harry Baird, A. Leonviola, Carla Foscari, Erminio Spalla; origine: Italia; produzione: Italia Produzione Film, Coronet Produzioni; durata: 94’

«Giunti in soccorso del popolo di Shrupuk, minacciato dai crudeli Ricsos, Taur (Robinson) e il fedele Abaratutu (Baird) vengono catturati e fatti schiavi: nonostante le macchinazioni del viscido Kab (Leonviola), sconfiggeranno i malvagi con l’aiuto di Siro (Cevenini), legittimo erede al trono dei Ricsos. Leonviola [...] affronta il peplum con malcelata autoironia: conciato con pelle di leopardo e copricapo pennuto, dà volto a un cattivo da fumetto e mette in scena curiosi macchinari leonardeschi. [...] Girato insieme a Le gladiatrici» (Mereghetti).

ore 19.00

Le gladiatrici (1963)

Regia: Antonio Leonviola; soggetto e sceneggiatura: A. Leonviola, Sofia Scandurra; fotografia: Guglielmo Mancori; scenografia: Oscar D’Amico; musica: Roberto Nicolosi; montaggio: Renato Cinquini; interpreti: Joe Robinson, Susy Andersen, Maria Fiore, Harry Baird, Carla Foscari, Alberto Cevenini; origine: Italia; produzione: Italia Produzione Film, Coronet Produzioni; durata: 91’

«La principessa Tamar (Andersen) viene fatta prigioniera e costretta a battersi come gladiatrice nel regno di Niala, retto dalla crudele Regina Nera (Hendy): Taur (Anderson) corre a salvarla insieme allo schiavo Abaratutu (Baird). Girato contemporaneamente a Taur, re della forza bruta, un peplum che rivisita il mito delle Amazzoni, e in cui il forzuto di turno ha un ruolo marginale. Leonviola [...] ricicla materiale da altre produzioni Galatea e sfoggia una certa vena sadica nelle sequenze di lotta tra le gladiatrici» (Mereghetti).

ore 20.45
Ballerina e buon Dio (1958)

Regia: Antonio Leonviola; soggetto e sceneggiatura: A. Leonviola; fotografia: Enzo Serafin; scenografia: Luigi Scaccianoce; costumi: Maria Pia Arcangeli; musica: Piero Morgan [Piccioni]; montaggio: Renato Cinquini; interpreti: Vera Cecova, Marietto Angeletti, Vittorio De Sica, Gabriele Ferzetti, Roberto Risso, Mario Carotenuto; origine: Italia; produzione: Ebe Cinematografica - Società per l’Esercizio dell’Industria e del Commercio Cinematografico; durata: 98’

«Convinto da un sogno che spetti ai bambini scegliersi la mamma che preferiscono, l’orfano Marietto (Angeletti) fugge dalla famiglia che vorrebbe adottarlo per cercare la ballerina Camilla (Cécova) che ha visto su un giornale e che ha eletto a sua futura mamma: la giovane artista farà fatica ad accettare la presenza ingombrante del bambino ma alla fine tutto si accomoderà. Insolita commedia favolistica che Leonviola [...] dirige alternando momenti fantastici (il sogno “solarizzato” all’inizio o la presenza di De Sica come “buon Dio” in quattro ruoli diversi: guardia, vigile, portaceste e tassista) ad altri più decisamente melodrammatici: il mondo infantile non è enfatizzato né edulcorato ma anche quello degli adulti è raccontato con feroce ironia (la famiglia del fornaio Carotenuto) o fredda antipatia (il maestro di musica interpretato da Ferzetti, la madre superiora di Pina Renzi). Un cartello alla fine sostiene che la vicenda è tratta da un fatto di cronaca. Il proprietario della giostra è interpretato da Mister O.K., alias Spartaco Bandini, popolare perché ogni primo dell’anno si tuffava nel Tevere dal ponte Cavour» (Mereghetti). «Il Messaggero» così commentò all’epoca: «L’America a Walt Disney. L’Italia a Leonviola, sostituendo i cartoni animati con attori veri».

venerdì 19

ore 17.15
Noi cannibali (1953)

Regia: Antonio Leonviola; soggetto: A. Leonviola; sceneggiatura: A. Leonviola, Gian Gaspare Napolitano, Giuseppe Mangione, Daniele D’Anza; fotografia: Aldo Giordani; scenografia: Luigi Scaccianoce; costumi: Giuliano Papi; musica: Bruno Maderna, montaggio: Roberto Cinquini; interpreti: Silvana Pampanini, Vincenzo Musolino, Folco Lulli, Milly Vitale, Giuseppe Porelli, Gildo Bocci; origine: Italia; produzione: Excelsa Film, Slogan Film, Marea Film; durata: 80’
Una ballerina d’avanspettacolo torna fra lo scetticismo generale nel suo paese d’origine, la Civitavecchia portuale del dopoguerra. Solo un amico d’infanzia, Aldo, un tempo fidanzato con sua sorella Maria, l’aiuta. I due si mettono insieme, ma un capoccia locale tenta in tutti i modi di conquistarla. «Ambientato tra i baraccati del porto di Civitavecchia (dove il lavoro dello scenografo Luigi Scaccianoce si fonde perfettamente con le riprese dal vero), il film sa evitare l’ottimismo ideologico di certo neorealismo e il moralismo consolatorio di tanti melodrammi […]. Recuperando una lezione di stile che viene direttamente dal cinema degli anni Trenta (Clair, Pabst), Leonviola racconta la disperazione senza uscita di chi si sente destinato alla sconfitta con uno stile molto controllato (certe inquadrature, specie dei panorami industriali, ripropongono la lezione della pittura metafisica). […] Leonviola è la maschera che all’inizio del film fa entrare lo spettatore nel teatrino di varietà» (Mereghetti).
ore 19.00

Ballerina e buon Dio (replica)

ore 20.45

Incontro moderato da Enrico Magrelli con Edgardo Leonviola, Federico Del Zoppo, Paolo Mereghetti, Sofia Scandurra

a seguire

Fiera di tipi (1933)

Regia: Antonio Leonviola; interpreti: Carlo Maria Dormal, Aldo Capitanio, Adelina Poggi, Fernando De Marzi; origine: Italia; durata: 48’

Una giornata tipo alla fiera di Padova. Un contadino è indeciso se comprare o meno l’aratro. Un borsaiolo cerca di compiere l’ennesimo furto. Un dandy aristocratico seduce una bella donna sposata, ma deve stare attento al marito troppo geloso. Due uomini cercano di rimediare alla morsa della fame con incredibili stratagemmi. Tutto il film è pirotecnico, all’insegna della velocità... non è un caso che tra gli interpreti figura l’artista futurista Carlo Maria Dormal. Premiato con la medaglia d’oro alla Mostra del Cinema di Venezia (1934), il film contiene uno dei primi sponsor pubblicitari della storia del cinema: l’acqua Recoaro.

Ingresso gratuito

a seguire

Tapeo Story

Regia: Antonio Leonviola; origine: Italia; durata: 8’

Depero. Un tappeto “magico”. La lana. Sono tre elementi. Quale legame si nasconde? Una parola chiave: Elena Lenviola. La soluzione dell’enigma: la visione di questo cortometraggio familiare che svela uno spicchio di storia in più sulla saga generazionale dei Leonviola... e non solo.

Ingresso gratuito

sabato 20 
Figure del femminile 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 2010 i film presentati e gli spunti di riflessione proposti vertono intorno ad un percorso che attraversa il tema della femminilità, sia sul versante cinematografico che su quello psicoanalitico e, più in generale, culturale.

ore 17.00

Il sole negli occhi (1953)

Regia: Antonio Pietrangeli; soggetto: A. Pietrangeli, con la collaborazione di Lucio Battistrada, Ugo Pirro, Suso Cecchi d’Amico; fotografia: Domenico Scala; scenografia: Gianni Polidori; musica: Franco Mannino; montaggio: Eraldo da Roma; interpreti: Gabriele Ferzetti, Irene Galter, Scilla Vannucci, Anna Maria Dossena, Pina Bottin, Paolo Stoppa; origine: Italia; produzione: Film Costellazione, Titanus; durata: 98’

Una contadina arriva a Roma per fare la domestica e la vita non le regala grandi soddisfazioni. Si innamora di un idraulico, ma la loro relazione non dura. Non le rimane che la luce del figlio che ha in grembo. «Un film di un giovane, e un film semplice, lineare, sentito, forse fin troppo semplice, per molti palati soliti a ben altro. Ma c’è una deliberata e decisa coerenza, in questo Pietrangeli che delinea un suo soggetto, ne sviluppa una sua sceneggiatura, e giunge alla regia di ogni inquadratura ben sapendo, istante per istante, che cosa dovrà trarne. Se il giovane regista avesse dedicato le sue molteplici fatiche a una vicenda più corposa e più appariscente, ne avrebbe forse composto un film di non minore valore, ma di un più vasto e sicuro successo. Si è imposto, invece, un tema di tutti i giorni, quasi in grigio, scegliendo a sua eroina una giovane servetta, in una modestia che si risolve in orgoglio. Forse non saranno molti, a riconoscere le sue orgogliose ambizioni sotto una veste, apparentemente, tanto modesta; ma quei non molti potranno apprezzare e gustare una regia meditata, coerente, sensibile. Ciò è talmente raro da doversi additare, sopratutto in un esordiente» (Gromo).
ore 18.45

Adua e le compagne (1960) 
Regia: Antonio Pietrangeli; soggetto: Ruggero Maccari, Ettore Scola, A. Pietrangeli; sceneggiatura: Ruggero Maccari, Ettore Scola, A. Pietrangeli, Tullio Pinelli; fotografia: Armando Nannuzzi; scenografia: Luigi Scaccianoce; costumi: Danilo Donati; musica: Piero Piccioni; interpreti: Simone Signoret, Sandra Milo, Emanuelle Riva, Gina Rovere, Claudio Gora, Ivo Garrani; origine: Italia; produzione: Zebra Film; durata: 106’

Entrata in vigore la legge Merlin, Adua e le compagne decidono di proseguire il “mestiere” clandestinamente, dietro la facciata di una trattoria fuori città. Costituiscono una società e rilevano una cascina di campagna, che puliscono e sistemano riscoprendo la semplicità di una vita “normale”. Ma il passato non si può cancellare… «e per poter fare strada delle povere donne come loro non possono fare a meno di rivolgersi a protezioni e ad appoggi che in definitiva le conducono di nuovo alla rovina. Una tesi polemica, dunque, che la regia ha risolto spesso con mano ferma e sicura disegnandoci con buona intuizione psicologica i caratteri delle quattro protagoniste e risolvendo non di rado le situazioni drammatiche che le hanno al centro con piglio forte e risoluto, felice nell’evocare i climi affannosi e drammatici e felice, soprattutto, nell’alternarli, con tranquilla misura, a climi se non propriamente comici almeno amabilmente umoristici» (Rondi).
Vietato ai minori di anni 16

ore 20.45

Relazione della psicanalista Carla Dugo Visco e incontro moderato da Fabio Castriota con Ettore Scola
a seguire

Io la conoscevo bene (1965)

Regia: Antonio Pietrangeli; soggetto e sceneggiatura: A. Pietrangeli, Ruggero Maccari, Ettore Scola; fotografia: Armando Nannuzzi; musica: Piero Piccioni; montaggio: Franco Fraticelli; scenografia e costumi: Maurizio Chiari; interpreti: Stefania Sandrelli, Nino Manfredi, Ugo Tognazzi, Robert Hoffmann, Jean-Claude Brialy, Joachin Fuchsberger; origine: Italia/Francia/Germania; produzione: Ultra Film, Le Film du Siècle, Roxy Film; durata: 125’

«Ecco Adriana, una bella ragazza scappata a Roma dal Pistoiese. Ha cominciato come domestica, e se sulle prime s’è dovuta difendere dal lattaio, presto le barriere del pudore contadino hanno ceduto di fronte al mito degli amori romanzeschi coltivato da fumetti e canzoni. A poco a poco Adriana scivola, diviene come un oggetto, passa da un uomo all’altro con la stessa indifferenza con cui cambia mestiere. Parrucchiera, maschera in un cinema, cassiera in un bowling, la sua vita è una collezione di cotte per tipi che le sembrano meravigliosi, di passive accettazioni di maneschi dongiovanni, di umiliazioni che appena ne scalfiscono la vergogna. Amica del sole e del neon, fanatica del giradischi, vive alla giornata senza nemmeno la tagliente ambizione dell’arrivista; ma ogniqualvolta le si schiude un orizzonte, si consegna tutta intera alla speranza d’un grande futuro. […] Probabilmente questo è il più bel film che ci abbia dato sinora Antonio Pietrangeli. Non è nato improvviso: oggi si vede, guardando a ritroso, che quasi tutti i suoi ritratti di donna (da Il sole negli occhi a Nata di marzo, da Adua e le compagne a La parmigiana e alla Visita) preludevano ad Adriana, e anticipavano qualche sua componente psicologica, prima fra tutte quella tensione a collocarsi in un paesaggio più largo. Ora soltanto, però, il personaggio è giunto a completa maturazione, e Pietrangeli (coadiuvato per il soggetto e la sceneggiatura da Maccari e Scola) è riuscito a proporcelo in tutta la sua ricchezza di motivi come amarissimo simbolo d’una moderna condizione morale e sociale» (Grazzini).
Vietato ai minori di anni 14 - Ingresso gratuito 
domenica 21 

Ricordo di Giulio Petroni

Con la morte di Giulio Petroni il cinema e il mondo della cultura perdono un personaggio controcorrente, non allineato sulle posizioni dominanti, che negli ultimi anni della sua vita si è divertito a sparare invettive in ogni direzione, non preoccupandosi minimamente di inimicarsi qualcuno, tanto ormai non aveva più nulla da perdere. Sembrava aver perso tutto Petroni, tranne la lucidità e la voglia di denunciare con la sua penna affilata, con la quale firmava (e editava con la sua casa editrice, Dalia), arroventati pamphlet (Le ceneri del cinema italiano, Le ceneri del cinema italiano: tragico aggiornamento, Sgarbo a Sgarbi e la sua band, Trash), oltre a rinverdire la sua vena letteraria (aveva esordito con La città calda nel 1961 per Feltrinelli, seguito da Il rivale per Marsilio e da una serie di romanzi targati Dalia: Le speranze e gli inganni, Il rancore, La quadrupla verità, Lore Blum, La strega di Colobraro). Un cecchino, l’ha definito Giampiero Mughini, in un celebre articolo su «Panorama», dal titolo emblematico: Intellettuali, vi sparo a raffica. «Il fatto è che quasi tutti noi, quando scriviamo, qualche tabù lo abbiamo. Può essere l’amico di gioventù, o il fratello della fidanzata, o il sodale dell’avventura intellettuale di un tempo, o il coautore della casa editrice che ti versa i diritti. Ognuno di noi, anche se ben disposto a menare le mani, a qualcuno lo risparmia o di qualcuno tace. Petroni no». Non faceva sconti Petroni, a nessuno, nemmeno a se stesso. 

Dopo avergli dedicato una retrospettiva in tempi non sospetti, nel 2005, prima della rivalutaziona tarantiniana (grazie a Kill Bill) e veneziana (con la proiezione di Tepepa nel 2007), lo ricordiamo con tre grandi film, per i quali, come ha scritto Marco Giusti dopo la morte, «non c’è fan del cinema western che oggi non l’abbia omaggiato a dovere in tutto il mondo. Di questo sarebbe stato contento. Viva Petroni!». Nella speranza che qualche studioso raccolga la sfida lanciata in vita dal regista e scrittore e approfondisca una filmografia che, da Ceylon (fu direttore del Dipartimento Cinematografico nel dopoguerra e vi girò due cortometraggi) a Cinecittà, dalla commedia (La cento chilometri, I piaceri dello scapolo, Una domenica d’estate, I soliti rapinatori a Milano) al western, ha abbattuto i confini cari al nostro cinema, a cominciare dalla dicotomia genere-autorialità.
ore 17.00

Da uomo a uomo (1967)
Regia: Giulio Petroni; soggetto e sceneggiatura: Luciano Vincenzoni; fotografia: Carlo Carlini; scenografia: Franco Bottari; costumi: Luciano Sagoni; musica: Ennio Morricone; montaggio: Eraldo Da Roma; interpreti: John Philip Law, Lee Van Cleef, Luigi Pistilli, Anthony Dawson, Mario Brega, José Torres; origine: Italia; produzione: Sancro International, P.E.C.; durata: 120’

«Come in Notte senza fine (Pursued) di Raoul Walsh, il bambino Bill assiste al massacro della sua famiglia a opera di un gruppo di pistoleri dei quali ricorda soprattutto gli stivali. Bill cresce, diventa John Philip Law, e incontra il più vecchio Ryan, cioè Lee Van Cleef. Ovviamente Bill si vuole vendicare […]. In Kill Bill di Quentin Tarantino c’è una citazione-omaggio chiarissima, cioè la storia di O-Ren bambina che è praticamente ripresa dalla scena di John Philip Law bambino che si vede massacrare i genitori. C’è perfino il teschio d’argento in comune tra i due film. Ma Petroni minimizza: “L’unica cosa presa dal mio film è la musica di Morricone. E poi, se vogliamo, un inizio molto violento” (“Cine 70”). Però su “Uncut” lo stesso Tarantino ne parla come uno dei dieci film (e l’unico spaghetti) che fanno da base d’ispirazione per leggere Kill Bill. Anche perché è il film che rappresenta tutti i film di vendetta western fatti in Italia» (Giusti).
ore 19.10

La notte dei serpenti (1969)
Regia: Giulio Petroni; soggetto: Enzo Gicca Palli; sceneggiatura: E. Gicca Palli, Giulio Petroni; fotografia: Mario Vulpiani, Silvio Fraschetti; scenografia: Franco Bottari; costumi: Gaia Romanini; musica: Riz Ortolani; montaggio: Antonietta Zita; interpreti: Luke Askew, Luigi Pistilli, Chelo Alonso, José Torres, William Bogart [Guglielmo Spoletini], Franco Balducci; origine: Italia; produzione: Madison Cinematografica, Ascot Cineraid; durata: 108’
«Rarissimo western violento di Petroni, che vede protagonista lo scucchione Luke Askew, curioso attore e cantante americano, qui nella sua unica apparizione in Italia, ancora fresco di Will Penny e di Easy Rider, ma anche di hippy-movies subcormaniani. […] Askew interpreta un ubriacone, un cowboy finito perché si considera l’artefice della morte di suo figlio, che viene assoldato da una banda di balordi, un sindaco, un oste, una prostituta e un sacrestano, per far secco un orfanello che ha ereditato diecimila dollari […]. Di gran culto, anche se Petroni non ne vuole quasi parlare, lo considera un film minore, poco riuscito. Carlo Aguilar lo vede invece come il miglior film del regista, e «uno dei più strani spaghetti western, che propone una storia di autoredenzione quasi degna di Lord Jim» (Giusti).
ore 21.10

Tepepa (1969)

Regia: Giulio Petroni; soggetto e sceneggiatura: Franco Solinas, Ivan Della Mea; fotografia: Francesco Marin; scenografia: Guido Josia; costumi: Gaia Romanini; musica: Ennio Morricone; montaggio: Eraldo Da Roma; interpreti: Tomas Milian, Orson Welles, John Steiner, José Torres, Luciano Casamonica, Anna Maria Lanciaprima; origine: Italia/Spagna; produzione: Filmamerica, S.I.A.P., P.E.F.S.A.; durata: 136’
«Uno dei migliori film di Giulio Petroni e grande spaghetti western del periodo rivoluzionario. […] Il cast è stellare con Tomas Milian in stato di grazia come peone incazzato e poi come capo rivolta e Orson Welles come cattivissimo colonnello Cascorro che conferisce una particolare aurea alle sue scene, visto come sono sontuose e geniali. […] Tutto il film è sregolato e fantastico, dall’uso del grande schermo ai colori grigiastri, alle invettive di Tomas Milian, che parla per la prima volta con la propria voce sia nella italiana sia in quella inglese. Uno dei punti più alti del genere. E unica apparizione di Welles in uno spaghetti western» (Giusti).

Per gentile concessione di Gioele Centanni per Klaudia Film s.r.l.
lunedì 22

chiuso
23-27 marzo
Amedeo Nazzari, più di un divo…
Il Centro Sperimentale di Cinematografia - Cineteca Nazionale, dopo aver reso omaggio ad Amedeo Nazzari (1907-1979) nel centenario della nascita con il volume Amedeo Nazzari il divo, l’uomo, l’attore, a cura di Simone Casavecchia, propone una retrospettiva di quindici film del grande attore, per decenni l’autentico divo del cinema italiano. «Il divismo è, o almeno era, un fenomeno statunitense: gli americani ne avevano tanti, di “divi”; noi praticamente solo uno: Nazzari. Era il Gary Cooper italiano, l’Errol Flynn del Mediterraneo. Dopo di lui, come notorietà, c’erano Vittorio De Sica, Fosco Giachetti, Osvaldo Valenti, poi, più tardi, Gassman e Mastroianni. Ma Nazzari, per personalità e “fisicità”, era un “attore americano”: ne aveva il piglio, la statura, il physique du rôle. E il pubblico italiano voleva sognare all’americana. Era un divo suo malgrado. Il nostro cinema aveva bisogno di lui, della sua immagine, sulla quale fantasticare» (Evelina Nazzari). Nazzari, però, non è stato solo un divo, ma un attore-autore, che sceglieva i personaggi da interpretare secondo una precisa linea etica. «Mi piacciono i personaggi “in contrasto”, quelli che sono in battaglia, in contraddizione coi “cattivi”, e lottano e vincono ristabilendo la giustizia; mi piace l’uomo forte e buono contro il quale tutti si coalizzano senza riuscire a spuntarla. […] Ancora e sempre io cerco di trasferire sullo schermo i connotati di un personaggio che non può piegarsi a bassezze o sotterfugi, né sottostare alla arrogante volontà degli altri. Forse per questo non mi dispiace quel genere popolare al quale ho dato tanta attività» (Amedeo Nazzari). E dietro l’attore si nascondeva un uomo generoso, che ha profuso tutte le sue energie per il cinema e per gli altri, rimanendo impresso nella memoria collettiva non solo per il suo volto, ma anche per il suo grande cuore d’artista. «Nessun attore cinematografico italiano credo abbia mai raggiunto la popolarità di Amedeo Nazzari sia nell’ammirazione per l’artista, sia nella stima e l’affetto per l’uomo. Nessun attore credo abbia mai superato in Italia, e forse potrà superare nell’avvenire, la incredibile mole di lavoro che il successo ha costretto Nazzari ad affrontare. Infine nessun autore, tra quanti ne ho visti rivelarsi nella loro professione, potrà uguagliare la generosità di Nazzari. Generosità non solo nel profondere energia per il lavoro sia di preparazione che sul set, né solo generosità umana, sempre a braccia aperte verso tutti, a cominciare dai colleghi e dai compagni di troupe. Generosità soprattutto nel temperamento dell’artista capace di prestazioni del più alto livello. Chiuso in apparenza perché schivo di esteriorità che tradiscano la sua ricchezza di cuore, Amedeo, non fosse nato sardo, meriterebbe di esserlo fatto honoris causa» (Alessandro Blasetti). 
martedì 23
ore 17.00

Luciano Serra pilota (1938)

Regia: Goffredo Alessandrini; soggetto: Franco Masoero, G. Alessandrini; adattamento: Ivo Perilli, Fulvio Palmieri; sceneggiatura: G. Alessandrini, Roberto Rossellini; fotografia: Ubaldo Arata, per le riprese aeree Crescenzio Gentili; scenografia: Gastone Medin; musica: Giulio Cesare Sonzogno; montaggio: Giorgio C. Simonelli; interpreti: Amedeo Nazzari, Germana Paolieri, Roberto Villa, Gino Mori, Mario Ferrari, Egisto Olivieri; origine: Italia; produzione: Aquila Film; durata: 102’

Alla fine della prima guerra mondiale, il pilota di aerei Luciano Serra trasporta turisti sul lago Maggiore, con grande insoddisfazione e conseguente crisi familiare. La moglie lo lascia, portandosi via il figlio. Luciano allora si trasferisce in Sudamerica, dove viene assunto in un circo equestre, e poi tenta un volo transatlantico. Ma la guerra è di nuovo alle porte e Luciano avrà ancora modo di dimostrare il proprio coraggio. «Amedeo Nazzari, che impersona Luciano Serra ha dato un’interpretazione di una compattezza, di una sensibilità e di un rilievo che non aveva mai raggiunto prima. Con questa interpretazione Amedeo Nazzari si impone assolutamente come il più completo e robusto attor giovane del nostro schermo» (Sacchi).
ore 19.00
Centomila dollari (1940)

Regia: Mario Camerini; soggetto: tratto da una commedia di Carl Conrad; sceneggiatura: M. Camerini, Gaspare Cataldo, Luigi Zampa, Renato Castellani [non accreditato]; fotografia: Alberto Fusi; scenografia: Fulvio Jacchia; costumi: Marcello Caracciolo di Laurino; musica: Alessandro Cicognini; montaggio: Giovanna Del Bosco;  interpreti: Amedeo Nazzari, Assia Noris, Maurizio D’Ancora, Lauro Gazzolo, Calisto Bertramo, Ernesto Almirante; origine: Italia; produzione: Astra Film; durata: 83’

Un miliardario americano si invaghisce di una ragazza che fa la centralinista in un albergo e offre una somma elevata al fidanzato pur di cenare con lei… Prima di Proposta indecente, quando le commedie italiano erano ambientate in Ungheria. Camerini gioca con il cinema dei telefoni bianchi: «La coscienza gli ha suggerito di fare la satira a un mondo falso (inventato proprio dal cinematografico), al mondo dei colpi di fortuna e delle scommesse esotiche. La prudenza gli ha ingiunto di prendere sul serio quel mondo e di fare il film “corrente”. Ne è venuta fuori una cosa molto ben eseguita, ma impagliata e fredda» (Flaiano).
ore 20.45

La cena delle beffe (1941)

Regia: Alessandro Blasetti; soggetto: dal dramma omonimo di Sem Benelli; sceneggiatura: A. Blasetti, Renato Castellani, Sem Benelli [non accreditato]; fotografia: Mario Craveri; musica: Giuseppe Becce; scenografia: Virgilio Marchi; costumi: Gino C. Sensani; montaggio: Mario Serandrei; interpreti: Amedeo Nazzari, Osvaldo Valenti, Clara Calamai, Alfredo Varelli, Valentina Cortese, Memo Benassi; origine: Italia; produzione: Cines; durata: 83’

«Dall’opera omonima di Sem Benelli (sceneggiato da Blasetti e dal futuro regista Renato Castellani), un melodramma torbido e serrato, incredibilmente ambiguo e sanguinoso per l’epoca, che il regista dichiara di aver realizzato senza interesse. Viene sempre ricordato per il primo seno nudo della storia del cinema italiano sonoro (è della Calamai, quando Nazzari le strappa la camicetta), ma in realtà colpisce per la forte componente omosessuale nella relazione tra gli antagonisti, intenti – più che a conquistare la donna contesa – a esaurire le pulsioni erotiche autodistruttive all’interno del loro legame maledetto. Per qualcuno mette anche in scena la castrazione del maschio (quale in effetti Nazzari era nell’immaginario cinematografico del Ventennio), e quindi del padre e del dittatore. Per Valenti è il primo film da protagonista. Diventata popolarmente celebre la battuta di Neri “Chi non beve con me, peste lo colga”» (Mereghetti).

mercoledì 24

ore 17.15
I mariti (Tempesta d’anime) (1941)

Regia: Camillo Mastrocinque; soggetto: dalla commedia omonima di Achille Torelli; adattamento: Alessandro De Stefani; sceneggiatura: A. De Stefani, C. Mastrocinque; fotografia: Ugo Lombardi; scenografia: Ottavio Scotti; costumi: Maria De Matteis; musica: Pietro Sassoli; montaggio: Duilio A. Lucarelli; interpreti: Amedeo Nazzari, Mariella Lotti, Irma Gramatica, Camillo Pilotto, Clara Calamai, Roberto Villa; origine: Italia; produzione: I.C.A.R.; durata: 88’

Un avvocato di umili origini, sposato con la duchessina d’Herrera che non lo ama, riesce grazie alle sue capacità e alla sua dedizione a farsi apprezzare dalla moglie e dalla famiglia di lei. «Siamo davvero lieti di poter riscontrare in questa sua ultima fatica la prova di una maturità che ci auguriamo venga consolidata nel futuro. […] Tutto il complesso artistico […] è stato scelto con una cura ammirevole e se riteniamo inutile elogiare il Nazzari – nell’arringa alcuni suoi motivi sono incisivi e suasivi – con vera soddisfazione ricordiamo Mariella Lotti, Clara Calamai e Rubi Dalma, le quali hanno offerto tre misurate e colorite interpretazioni nei rispettivi non facili ruoli» (Meneghini).

ore 19.00

La bisbetica domata (1942)

Regia: Ferdinando Maria Poggioli; soggetto: F.M. Poggioli, Sergio Amidei, liberamente tratto dalla commedia omonima di William Shakespeare; sceneggiatura: Gherardo Gherardi, Dino Falconi, Giacomo Debenedetti [non accreditato]; fotografia: Renato Del Frate; scenografia: Gastone Medin; musica: Felice Montagnini; montaggio: Mario Serandrei; interpreti: Amedeo Nazzari, Lilia Silvi, Lauro Gazzolo, Rossana Montesi, Carlo Romano, Paolo Stoppa; origine: Italia; produzione: Excelsa Film; durata: 86’

«Una Bisbetica domata portata ai dì nostri: con un Petruccio che va in automobile e una Caterina che schizza al primo fischio della sirena d’allarme. È necessario chiedersi se così camuffata la grande commedia scespiriana perde di sapore o significato? [...] Basterà dire che il regista Poggioli, che è uno di quelli che merita credito, ha avviato la favola sui binari della farsa più smaccata, che ha tirato ad esilarare la platea [...] e che, infine, ha conferito a tutto il racconto [...] un ritmo motorio e un tono buffonesco che fanno centro. Gli urli e le boccacce di Lilia Silvi, l’atticciata perfidia di Amedeo Nazzari [...] condiscono il tutto» (Vesce).
ore 20.45

Incontro moderato da Simone Casavecchia con Evelina Nazzari, Orio Caldiron, Gian Luigi Rondi
a seguire

Apparizione (1943)

Regia: Jean De Limùr; soggetto e sceneggiatura: Giuseppe Amato, Lucio De Caro, Piero Tellini; fotografia: Aldo Giordani; musica: Enrico Cagna Cabiati; montaggio: Maria Rosada; interpreti: Alida Valli, Massimo Girotti, Amedeo Nazzari, Andreina Pagnani, Olga Solbelli, Dora Menichelli Migliari; origine: Italia; produzione: Cines, Safic; durata: 68’

Amedeo Nazzari interpreta se stesso: ovvero un divo bello e impossibile, adorato dalle donne e ammirato dal suo pubblico. Un giorno la sua macchina lo lascia in panne in prossimità di un paesino. Col sopraggiungere del buio, Nazzari è costretto a pernottare in un modesto albergo di provincia. Nella locanda incontra una ragazza sua ammiratrice, Andreina, felicemente fidanzata. Tuttavia, appena vede l’uomo dei suoi sogni, Andreina comincia a perdere la testa. «È l’auto-apologia di Amedeo Nazzari. Egli vi dice che il suo nome si pronuncia piano e non sdrucciolo, che i suoi capelli non sono ossigenati ma di colore naturale, che lavora molto, che dorme poco; vi si presenta in atto di concedere autografi ad un nugolo di belle fanciulle provinciali e di posare sottobraccio, ad una di esse vestita da sposa» (L. O., «Il Messaggero»).
Ingresso gratuito

giovedì 25

ore 17.15
Fedora (1942)

Regia: Camillo Mastrocinque; soggetto: dal dramma omonimo di Victorien Sardou; sceneggiatura: Giorgio Pastina, C. Mastrocinque; fotografia: Giuseppe La Torre; scenografia: Ottavio Scotti; costumi: Gino C. Sensani; musica: Umberto Giordano; montaggio: Duilio A. Lucarelli; interpreti: Luisa Ferida, Amedeo Nazzari, Osvaldo Valenti, Memo Benassi, Rina Morelli, Sandro Ruffini; origine: Italia; produzione: ICAR; durata: 90’
Il principe Yariskine viene ucciso prima delle nozze con la principessa Fedora, la quale giura di fronte al padre del suo fidanzato di vendicarlo. «Si tratta di un filmone eccezionale per ricchezza di mezzi, una ricchezza che talvolta non esita a diventare sfarzo […] ma lo spettacolone c’è, ripetiamolo, con tutte le sue risorse. […] Luisa Ferida, Amedeo Nazzari, Osvaldo Valenti sono i tre protagonisti con la loro nota bravura» (Gromo).

ore 19.00

La bella addormentata (1942)

Regia: Luigi Chiarini; soggetto: tratto liberamente dalla commedia omonima di Pier Maria Rosso di San Secondo; sceneggiatura: L. Chiarini, Umberto Barbaro, Vitaliano Brancati; fotografia: Carlo Montuori; scenografia: Guido Fiorini; costumi: Gino C. Sensani; musica: Achille Longo; montaggio: Maria Rosada; interpreti: Luisa Ferida, Amedeo Nazzari, Osvaldo Valenti, Teresa Franchini, Pina Piovani, Margherita Bossi; origine: Italia; produzione: Cines; durata: 90’

In un paesino siciliano una ragazza viene sedotta e abbandonata dal notaio presso il quale lavora. Un ragazzo che lavora in una solfatara cerca di aiutarla… «L’originalità – nel dramma di Rosso e nel film di Chiarini – è in quei personaggi, in quei colori, in quei fulgori, in quella frenesia, in quella veemenza di toni, in quella trasfigurante magia, che sorge dalla realtà isolana. Chiarini ha l’estro e lo stile per queste “interpretazioni” di paese, le quali si allacciano alla nostra splendida letteratura, dai siciliani a Di Giacomo, a Murolo, a Barbarani. E il film ha un arroventato vigore, una fiorita giovinezza, una sapida comicità di personaggi minori» (Palmieri).  

ore 20.45
Un giorno nella vita (1945)
Regia: Alessandro Blasetti; soggetto: A. Blasetti, Mario Chiari, Diego Fabbri, Edoardo Anton; sceneggiatura: Anton Giulio Majano, Cesare Zavattini; fotografia: Mario Craveri; scenografia: Salvo D’Angelo, Franco Lolli, Aldo Tomassini; musica: Enzo Masetti; montaggio: Gisa Radicchi Levi; interpreti: Elisa Cegani, Massimo Girotti, Mariella Lotti, Amedeo Nazzari, Dina Sassoli, Ada Colangeli; origine: Italia; produzione: Orbis Film; durata: 117’

Un gruppo di partigiani per sfuggire ai tedeschi si rifugia in un convento. Dapprima le suore evitano qualsiasi contatto con loro, poi la necessità di soccorrere un ferito crea l’occasione per una maggiore comprensione. Il neorealismo secondo Blasetti che non rinuncia ad attori famosi e non scende per strada, chiudendo la macchina da presa all’interno di un convento, ma riesce a restituire e a riaffermare l’umanità che sopravvive a qualsiasi guerra. «Si osservi anche la perspicacia con cui il regista controlla e restringe il potenziale melodrammatico di Un giorno nella vita […] a beneficio di un’osservazione sfumata e minuziosa delle suore che sfilano davanti alla macchina da presa. Si apprezzi, inoltre, l’insolita curiosità che lo induce a scovare, sotto i panni severi e uniformanti di un ordine religioso, una soggettività e una femminilità non sopite, a dispetto degli esercizi adottati per il conseguimento di un assoluto distacco dai piaceri e dalle tribolazioni mondane» (Morandini). 

venerdì 26

ore 17.15
Il bandito (1946)

Regia: Alberto Lattuada; soggetto: A. Lattuada; sceneggiatura: Oreste Biancoli, Mino Caudana, Ettore Maria Margadonna, A. Lattuada, Tullio Pinelli, Piero Tellini; fotografia: Aldo Tonti; scenografia: Luigi Borzone; musica: Felice Lattuada; montaggio: Mario Bonotti; interpreti: Anna Magnani, Amedeo Nazzari, Carla Del Poggio, Carlo Campanini, Eliana Banducci, Mino Doro; origine: Italia; produzione: Lux Film, R.D.L.; durata: 84’

«Le tragedie familiari e l’impossibile reinserimento nella Torino postbellica spingono un reduce (Nazzari) a entrare nella malavita. Molto pessimista e ingiustamente sottovalutato, il film coniuga sapientemente neorealismo e suggestioni noir di marca Usa. […] Peculiare la scelta degli attori che ribaltano coi loro personaggi l’immagine popolare che li ha resi famosi: il brillante e avventuroso Nazzari è l’antieroe disilluso, la “popolana” Magnani è addirittura il boss della banda, e la virginea Carla Del Poggio fa la prostituta. Notevole la fotografia di Aldo Tonti, in difficile equilibrio tra realismo ed espressionismo» (Mereghetti). 
Film vietato ai minori di anni 16
ore 19.00

Il brigante Musolino (1952)

Regia: Mario Camerini; soggetto: [Antonio Leonviola], Mario Monicelli, Steno [Stefano Vanzina]; sceneggiatura: Franco Brusati, M. Camerini, Ennio De Concini, Ivo Perilli, Vincenzo Talarico; fotografia: Aldo Tonti; scenografia: Flavio Mogherini; costumi: Dina Di Bari; musica: Enzo Masetti; montaggio: Adriana Novelli; interpreti: Amedeo Nazzari, Silvana Mangano, Umberto Spadaro, Ignazio Balsamo, Guido Celano, Rocco D’Assunta; origine: Italia; produzione: Ponti-De Laurentiis Cinematografica; durata: 94’

«Giovane carbonaio calabrese ama riamato la bella Mara. Condannato per un delitto non commesso, evade e si dà alla macchia. Fino al 1950 la storia di Beppe Musolino non era mai stata portata sullo schermo per l’assonanza del nome con quello del duce. Per la seconda volta all’apice della sua fama (6 film nel 1950!) Nazzari è ottimo in questa variazione sul personaggio del fuorilegge romantico» (Morandini). «Questo si potrebbe definire il film dei ritorni felici: ritorno di Camerini ad una buona vivida realizzazione e ritorno di Nazzari ad una convincente, sobria e completa interpretazione» (Albertazzi).

ore 20.45
Il brigante di Tacca del Lupo (1952)

Regia: Pietro Germi; soggetto: dalla novella omonima di Riccardo Bacchelli; sceneggiatura: Federico Fellini, Tullio Pinelli, P. Germi, Fausto Tozzi; fotografia: Leonida Barboni; scenografia: Carlo Egidi; costumi: Andrea Fantacci; musica: Carlo Rustichelli; montaggio: Rolando Benedetti; interpreti: Amedeo Nazzari, Cosetta Greco, Saro Urzì, Fausto Tozzi, Aldo Bufi Landi, Vincenzo Musolino; origine: Italia; produzione: Rovere Film, Cines, Lux Film; durata: 107’

«Nella Calabria della post-unificazione, un battaglione dei bersaglieri guidato dal capitano Giordani (Nazzari) dà la caccia al celebre brigante Raffa Raffa. […] Rilettura in chiave populista di un episodio della storia italiana che a Germi non interessa per la ricerca di cause o di spiegazioni sociologiche dei fatti, ma come possibilità di raccontare elementi naturalistici con una tecnica all’americana: la storia del Sud filmata come un western» (Mereghetti). 
sabato 27

ore 17.00

Frenesia dell’estate (1963)
Regia: Luigi Zampa; soggetto e sceneggiatura: Age [Agenore Incrocci] & [Furio] Scarpelli, Leo Benvenuti e Piero De Bernardi, Mario Monicelli, [Giulio] Scarnicci e [Renzo] Tarabusi; fotografia: Marcello Gatti; scenografia e costumi: Dario Cecchi, Gianfranco Fini (Angelo Litrico per Amedeo Nazzari); musica: Gianni Ferrio; montaggio: Eraldo Da Roma; interpreti: Vittorio Gassman, Sandra Milo, Michèle Mercier, Philipe Noiret, Lea Padovani, Amedeo Nazzari; origine: Italia/Francia; produzione: Ge. Si. Cinematografica, Federiz, C.I.S.A., Les Films Agiman; durata: 100’

Cinque episodi intrecciati tra loro: un capitano dell’esercito perde la testa per un travestito che lavora in un cabaret; Marcello, un indossatore che si finge marchese, cerca di fare ingelosire la propria amante; la giovane Foschina alle prese con la sua complicata vita amorosa; le avventure di un simpatico quanto sfortunato seduttore; la venditrice ambulante Yvonne s’innamora di un ciclista spagnolo del Giro d’Italia. Nel solco della commedia all’italiana degli anni Sessanta, fra infedeltà, contrattempi ed equivoci, il complicato sovrapporsi di storie amorose dei protagonisti. Nazzari interpreta uno dei suoi più riusciti personaggi del dopoguerra; Gassman, con largo anticipo sui tempi, affronta il tema della differenza sessuale con humour e turbamenti non convenzionali.
ore 19.00

Processo alla città (1952)

Regia: Luigi Zampa; soggetto: Ettore Giannini, Francesco Rosi; sceneggiatura: Suso Cecchi d’Amico, E. Giannini; collaborazione alla sceneggiatura: Diego Fabbri, L. Zampa, Turi Vasile; fotografia: Enzo Serafin; scenografia: Eraldo da Roma; costumi: Maria De Matteis; musica: Enzo Masetti; montaggio: Eraldo Da Roma; interpreti: Amedeo Nazzari, Silvana Pampanini, Paolo Stoppa, Mariella Lotti, Franco Interlenghi, Irene Galter; origine: Italia; produzione: Film Costellazione; durata: 98’

Ai primi del secolo, a Napoli, il giudice Antonio Spicacci emette alcuni mandati di cattura nei confronti di alcune persone coinvolti in due omicidi di stampo camorristico. La matassa è intricatissima, gli indiziati sono numerosi, alcuni insospettabili, e i malviventi godono di protezioni e conoscenze altolocate. Il giudice Spicacci si trova di fronte a un bivio: lasciar perdere l’indagine o andare fino in fondo, a costo di mettere a soqquadro la città? «Non è solo il miglior film di Zampa, anche per merito dell’efficiente sceneggiatura (Suso Cecchi D’Amico, Ettore Giannini, Diego Fabbri, Turi Vasile) e uno dei rari drammi giudiziari riusciti del cinema italiano, ma anche una di quelle opere in cui le istanze civili e morali del neorealismo s’innestano sul robusto tronco di un melodramma popolare attento alla lezione del cinema americano d’azione» (Morandini).
Versione ristampata dalla Cineteca Nazionale

ore 20.45
Le notti di Cabiria (1957)

Regia: Federico Fellini; soggetto e sceneggiatura: F. Fellini, Ennio Flaiano, Tullio Pinelli, da un’idea di F. Fellini; collaborazione ai dialoghi: Pier Paolo Pasolini; consulenza artistica: Brunello Rondi; fotografia: Aldo Tonti; fotografia sequenze aggiunte: Otello Martelli; scenografia e costumi: Piero Gherardi; musica: Nino Rota; montaggio: Leo Catozzo; interpreti: Giulietta Masina, François Perier, Amedeo Nazzari, Aldo Silvani, Dorian Gray, Franca Marzi; origine: Italia/Francia; produzione: Dino De Laurentiis Cinematografica, Les Films Marceau; durata: 110’

«Come già nella Strada, del 1954, Fellini pone la figura clownesca e innocente della moglie Giulietta Masina a diretto contatto con le brutture e le nefandezze della vita quotidiana: dall’accostamento nasce un film gentile e ironico, sorta di omaggio al cialtronesco mondo delle borgate romane, in cui il regista tiene a sottolineare l’esistenza della Grazia, cattolicamente intesa, qui incarnata in un gruppo di giovani che “ridestano alla vita” (e al sorriso) Cabiria dopo che un cliente l’aveva ingannata con una promessa di matrimonio e poi derubata. In un ruolo a lei estremamente congeniale, la Masina ottenne, grazie a questo film, un’enorme popolarità, anche all’estero e vinse la Palma d’oro a Cannes. Ma su tutti, svetta comunque Nazzari, strepitoso nella sua straordinaria presa in giro di un divo del cinema. Nastro d’argento e Oscar come miglior film straniero» (Mereghetti).

domenica 28

Eccentrico italiano: il cinema esoterico di Pier Carpi

Scrittore di successo (vinse anche un premio Bancarella) con propensioni all’esoterismo, sceneggiatore di fumetti e di film, regista cinematografico di opere invisibili, Pier Carpi è un artista eclettico ed eccentrico. Nato il 16 gennaio 1940 a Scandiano (Reggio Emilia), a soli ventuno anni lavora a Milano come redattore al giornale satirico «Bertoldo», edito da Gino Sansoni, mantenendo con l’editore un rapporto di intensa e longeva collaborazione. Collabora con le sorelle Giussani per la creazione del fumetto ormai classico Diabolik (scrivendo alcune sceneggiature dei primi numeri e suo è il Romanzo di Diabolik nel 1969). Nel 1963 comincia a scrivere sceneggiature per il settimanale «Topolino» e i testi delle avventure italiane di Batman e Superman. Crea nuovi personaggi di fumetti come I Naufraghi, Lancillotto, Zakimort (una sorta di Diabolik al femminile), le testate avventurose in chiave beat Teddy Bob e Boy. Elabora una versione a fumetti di Pinocchio e con Alfredo Castelli, negli anni Settanta, fonda la rivista «Horror». Nel campo del giornalismo collabora come inviato speciale a «Gente», «Panorama», «La Domenica del Corriere». Nel teatro è drammaturgo di piéce quali il dramma religioso L’abbraccio (premiato al Festival dei Due Mondi di Spoleto), Il Papa in vacanza e Mandrake a Dallas. Come scrittore debutta con La morte facile (1964); seguono moltissimi libri, tra cui Storia della magia, Il mistero di Sherlock Holmes e Le società segrete (1968), Cagliostro il taumaturgo (1972), I mercanti dell’occulto (1973), Un ombra nell’ombra, Rasputin (1975), Le profezie di Papa Giovanni XXIII (1976), Palazzo d’Estate (1978), La Banda Kennedy (1980), Il caso Gelli (1982), Il diavolo (1988), Il venerabile (1993), Gesù contro Cristo (1997). Dirige due film tratti dai suoi libri Povero Cristo e Un’ombra nell’ombra e per quanto riguarda Cagliostro fu «presentato sui flani come “un film di Pier Carpi”, è in realtà diretto da Daniele Pettinari, anche se Pier Carpi è soggettista, sceneggiatore [...]. È comunque l’unico film diretto da Daniele Pettinari, al tempo marito di Enrica Bonaccorti, che compare qui come sceneggiatrice» (Giusti). Muore, all’età di 60 anni, il 24 giugno 2000. 

A proposito dell’uscita del suo Povero Cristo, Carpi dichiarò: «Per nuovo e originale non s’intenda intellettuale, sperimentale, avanguardistico. È mia opinione che dietro ogni avanguardia si nascondano sempre, più o meno camuffati, gli avanguardisti di ieri. Io porto avanti un discorso culturale, quindi popolare e necessariamente antintellettuale».    
ore 17.15
Povero Cristo (1975)

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

«Sono stati sufficienti tre soli elementi – il nome del regista, quello del protagonista e il plot evangelico – a investire di un culto sulla fiducia l’opera invisibile di Pier Carpi, tra i più fitti e invitanti Misteri d’Italia [...]. Che fare, davanti a un oggetto da sempre così sfuggente, epitome d’un cinema che non sarà mai più? Vale di più abbandonarsi agli scenari ultraonirici, sapientemente concertati dal Carpi fumettista, e perdersi nei suoi deliri di messa in scena, oppure seguire l’itinerario cristologico attualizzato dalla metafora, e sposare la tesi del Centro Cattolico, secondo cui il film, “ottimo per dibattiti [...] merita interessamento anche da parte di spettatori adolescenti e adulti” (?!). Di sicuro Povero Cristo ha una caratura e delle ambizioni così alte da risultare il film della vita non solo per Pier Carpi, di cui rimane comunque l’opera più personale e complessa, ma anche per il suo protagonista Mino Reitano, perfettamente in parte e mai più così ispirato: è lui Giorgio Cavero, quasi trentatreenne che sbarca in città dal suo paesino di provincia con il sogno di fare il detective, e finendo suo malgrado a indagare su sé stesso» (De Sanctis).

ore 19.00

Cagliostro (1975)

Regia: Daniele Pettinari; soggetto: Cagliostro il taumaturgo di Pier Carpi; sceneggiatura: P. Carpi, Enrica Bonaccorti, D. Pettinari; fotografia: Giuseppe Pinori; scenografia: Giorgio Desideri; musica: Manuel De Sica; montaggio: Adriano Tagliavia; interpreti: Bekim Fehmiu, Curd Jürgens, Evelyn Stewart [Ida Galli], Rosanna Schiaffino, Massimo Girotti, Robert Alda; origine: Italia; produzione: Rodolfo Putignani Produzioni Cinematografiche; durata: 108’

«Il film affronta la storia di uno dei personaggi più misteriosi e controversi della storia ed in particolare della storia della ricerca spirituale dell’uomo: il Conte di Cagliostro. La sceneggiatura è tratta dalla novella Cagliostro il Taumaturgo di Pier Carpi ed è quindi da considerarsi un’opera di fantasia, senza pretese di verità storica, ma l’eccezionalità della pellicola si incontra nella completezza e nella fedeltà dell’autore agli insegnamenti che stavano alla base dei poteri e dell’opera di Cagliostro. [...] La sceneggiatura affronta [...] le principali tradizioni ermetiche europee e ne sottolinea la fondamentale continuità. [...] La tradizione ermetica ci parla di lui come di un vero Immortale, Maestro della Medicina e scopritore della Pietra Filosofale ovvero, un Iniziato che ha completato la sua Opera e trasceso le leggi fisiche. Se poi Giuseppe Balsamo sia stato solo un impostore, un sosia, o se Giuseppe, nel corso del suo processo di sviluppo interiore, sia diventato Cagliostro, questo non ci è dato al momento di sapere» (Fabrizio Micatovich). Il film si chiude con l’inquietante quesito: «Nell’anno del Signore 1795, Alessandro Conte di Cagliostro, fu dato per morto. Atto stilato dall’Arciprete di San Leo Don Luigi Marini. Ma il suo corpo non fu mai trovato. Perché, ancora oggi, alcuni documenti sull’allucinante processo e sulla misteriosa morte di Cagliostro vengono tenuti segreti...?».

ore 21.00

Un’ombra nell’ombra (1979)

Regia: Pier Carpi; soggetto e sceneggiatura P. Carpi, dal suo romanzo omonimo; collaborazione alla sceneggiatura: Audrey Stainton; fotografia: Guglielmo Mancori; scenografia: Pier Luigi Basile; musica: Stelvio Cipriani; montaggio: Manlio Camastro; interpreti: Anne Heywood, Valentina Cortese, Lara Wendel, John Philip Law, Marisa Mell, Irene Papas; origine: Italia; produzione: Tanit Cinematografica; durata: 106’

«Il film tratto dal romanzo omonimo di Pier Carpi (pubblicato nel 1974 dalla Editrice Nord), fu diretto dallo stesso scrittore nel 1977, ma vide la luce nelle sale italiane solamente nel 1979, dopo non pochi problemi produttivi. Il film può essere considerato un piccolo capolavoro del filone esoterico-demoniaco; Carpi [...] era un profondo conoscitore del mondo esoterico, scrisse molti testi sull’argomento, infatti chi meglio di lui poteva trasformare in immagini il suo racconto conservandone, sia la fedeltà che gli aspetti inquietanti di cui sono pregne entrambe le opere. Un’ombra nell’ombra è un film al femminile, Carpi descrive in modo magistrale sia le profonde e drammatiche inquietudini delle quattro protagoniste, che in gioventù si erano concesse al demonio (nel film viene, curiosamente, chiamato “Lui” ), sia la fredda natura diabolica di Daria, la figlia di una delle “streghe”, la quale consapevole dei suoi poteri superiori decide di servirsene per eliminare tutti coloro che usano intralciare la sua missione» (www.zonacult.com).
lunedì 29

chiuso

30-31 marzo
Piero Livi, un regista lontano dal Continente 
«Il cinema italiano – con numerose figure importanti in campo internazionale, importanti per qualità artistiche e per notorietà – non è meno ricco di nomi altrettanto validi dal punto di vista qualitativo così come sconosciuti o quasi… sia all’estero sia in patria. I motivi che sono alle origini di questa situazione sono molti e non è il luogo, questo, per ripeterli e approfondirli. È però d’obbligo dire, a scanso di equivoci, che tale scarsa notorietà è dovuta soprattutto alle condizioni, in Italia, della produzione e della distribuzione, condizioni che spesso impediscono la libera realizzazione, la libera circolazione dell’opera e quindi la sua vera conoscenza.
Piero Livi, regista italiano, aggiunge forse allo stato generale cui si accenna un’altra “solitudine”, un altro isolamento, è il caso di dirlo, provenendo da un’isola, la Sardegna, nella quale e per la quale ha lavorato a lungo, trovandovi quasi sempre i temi per i propri film, senza peraltro chiudersi all’“altro”, anzi cercando ovunque ulteriori motivi di conoscenza e confronto. Non a caso, per esempio, fin dal 1957 Livi è promotore a Olbia di una “Mostra Internazionale del Cinema d’Amatore”, che vive dieci edizioni e che, a partire dal ’67, diventa una “Mostra Internazionale del Cinema Indipendente” (sempre accompagnata da un convegno di studi), via via dedicata a Germania, Spagna, Ungheria, Jugoslavia. Successive edizioni sono diventate monografiche, legate cioè a temi e non a singole cinematografie (si vide, ad esempio, e si parlò di “emigrazione” e di “lotte sociali”), finché il 1974 fu l’ultimo anno di vita di tutta l’iniziativa, soffocata da piccoli ma fondamentali contrasti locali e da nessuna attenzione, da parte sarda e da parte nazionale, alle varie necessità operative. Organizzatore instancabile, appassionato, competente, disinteressato, Livi non ha mai tratto profitto dalle sue iniziative di carattere culturale, che si sono accompagnate, in parallelo, con la sua attività di regista. […] La maturazione professionale di un regista come Piero Livi, nel suo percorso biografico e professionale è evidente. Così come è evidente – anche nelle date – il suo lavoro difficile ma instancabile e coerente. Livi non si è mai scoraggiato, e ne avrebbe avuto più di un motivo, nella situazione tanto precaria e fatua del cinema italiano. I suoi film non sono decine, in cinquant’anni di lavoro, non sono decine di commedie inutili e monotone, fini a se stesse e ai propri vicini di casa. Ogni film di Livi – prodotto con difficili equilibri e con scarsi riconoscimenti da parte di chi troppo spesso rincorre proprio la superficialità di cui sopra, trascurando impegno e serietà – è una scelta di vita, è una ricerca di verità» (Giacomo Gambetti, Ritratto d’Autore in una Mostra, in Marco Navone e Piero Mura, Un regista indipendente. Piero Livi, i suoi film, la rassegna di Olbia, Argonauti, Olbia, 2007).
Si ringrazia per la collaborazione la Cineteca Sarda. Programma a cura di Franca Farina
martedì 30

ore 18.00
Una storia sarda (1962)
Regia: Piero Livi; sceneggiatura: P. Livi, Antonio Parcu; fotografia: P. Livi; assistente fotografia: Michele Picciaredda; montaggio: P. Livi; interpreti: Mavie Bard [Mavì Bardanzellu], Alberto Guadagni, Matteo Macciocco, Arrigo Antona, Nanni Campesi, Nardo Petta; produzione: P. Livi; origine: Italia; durata: 36’
È la storia di Pasca De Vaddis, la “banditessa vergine”, che, giunta a dare l’estremo saluto all’amato, non vuole più allontanarsi dai luoghi nei quali egli è vissuto ed è morto. Pasca visse per anni con i banditi, protetta e rispettata, prima donna latitante della Sardegna. «Livi è un lirico; questo è il senso delle sue lunghe sequenze ricche di valori figurativi, il significato di quelle composizioni ieratiche cui fanno da sfondo immutabile le creste rocciose della sua Sardegna. Essere un temperamento lirico e non precipitare nella retorica è difficile» (Vincenzo Siniscalchi).
a seguire

I 60 di Berchiddeddu (1965)
Regia: Piero Livi, Aldo Serio; commento: A. Serio; assistente fotografia: Michele Picciaredda; montaggio: Giuliana Bettoja; fotografia: Piero Livi; musica: E. Cavaliere [Egisto Macchi]; origine: Italia; produzione: Patara; durata: 11’
Documentario sui “barracelli”, una sorta di polizia campestre ausiliaria, impiegata nelle zone della Sardegna dove è diffuso l’abigeato.
a seguire

Il cerchio del silenzio (1966)




Regia: Piero Livi, Aldo Serio; commento: A. Serio; musica: Egisto Macchi; montaggio: Giuliana Bettoja; poesie di Peppino Marotto e Francesco Masala; origine: Italia; produzione: Patara; durata: 10’
Documentario sul tema del banditismo, girato in appena diciotto giorni, con la collaborazione dell’Arma dei Carabinieri, che mise a disposizione un elicottero, un reparto cinofilo e una squadra a cavallo. «Documentario-inchiesta, nel senso che affronta l’argomento in termine di indagine, di analisi, esemplificando situazioni e tipi legati ai fatti più recenti della cronaca, senza con ciò cadere nei facili trabocchetti della requisitoria e dell’accusa scagliate alla cieca e per approssimazione» (Livi-Serio).
ore 19.00

Maria sì (2005)






Regia: Piero Livi; soggetto e sceneggiatura: P. Livi, Roberto Natale, Stefano Pomilia; fotografia: Luciano Tovoli; scenografia e costumi: Enrico Serafini; musica: Claudio Tallino; montaggio: Vanio Amici; interpreti: Anna Galiena, Matteo Urzia, Kristina Novikova, Anna Maria Petrova, Francesco Castellano, Jacques Perrin; produttore: Tecnofilm; origine: Italia; durata: 89’
«È la storia di due destini che nel momento critico della loro esistenza, s’incontrano nella temperie conflittuale imposta, loro malgrado, dall’urto epocale e sociale generato dalla grande trasmigrazione attuale. La finalità del film è portare in primo piano la storia di due esistenze non ancora sbocciate, costrette a misurarsi con una realtà troppo dura ed incomprensibile per loro, col conseguente impatto lirico ed emotivo. È già un malessere sottaciuto, per Marco, vivere una vacanza al mare, che dovrebbe essere serena, l’avvertire la crisi coniugale vissuta dai suoi genitori sul filo di una probabile rottura, quando incontra Maria, una coetanea delicata come una creatura mitologica uscita del mare, schiva e irraggiungibile nella sua bellezza. È un inconsapevole “colpo di fulmine”, che sembra farlo sbalzare all’improvviso fuori dalla fanciullezza, oltre che un altrettanto inconsapevole desiderio di allontanarsi dalle sue angosce familiari» (Catalogo BAFilmFestival). Il film non ha avuto distribuzione. 

ore 21.00
Incontro moderato da Enzo Natta con Piero Livi, Mavì Bardanzellu, Marco Navone, Giuseppe Pilleri
Nel corso dell’incontro verrà presentato il volume di Marco Navone e Piero Mura, Un regista indipendente. Piero Livi, i suoi film, la rassegna di Olbia, Argonauti, Olbia, 2007
a seguire

Dove volano i corvi d’argento (1976)

Regia: Piero Livi: soggetto e sceneggiatura: Aldo Serio; fotografia: Angelo Bevilacqua; scenografia e costumi: Massimo Bolongaro; musica: Claudio Tallino; montaggio: Maurizio Tedesco; interpreti: Corrado Pani, Jenny Tamburi, Flavio Bucci, Renzo Montagnani, Regina Bianchi, Giampiero Albertini; origine: Italia; produzione: Cine Tv Universal; durata: 95’

«Un giorno, mentre si trova a pascolare il gregge, il giovane Giacinto Fronteddu assiste casualmente al sequestro di una persona e viene ucciso da uno dei sicari che ne ha notata la presenza e teme la denuncia. Da Milano, ove lavora come metalmeccanico, torna nel villaggio sardo Istèvene, fratello della vittima, per il funerale. Il padre e la madre, già contrari all’espatrio del figlio, ora vorrebbero che secondo le tradizioni ataviche Istèvene compisse la vendetta; e altrettanto attende tutto il paese». (www.cinematografo.it). «Dove volano i corvi d’argento rappresenta la continuazione ideale di Pelle di bandito. […] Con Dove volano i corvi d’argento ho voluto modificare il mio punto di vista: la violenza aveva cambiato faccia e si era organizzata sotto il controllo di quei “padroni” che all’inizio contrastava, era degenerata e non aveva più attenuanti di alcun tipo. Se prima si chiamava “delitto d’onore” o “faida”, si era trasformato sopratutto in sequestro di persona. Il bandito tradizionale che viveva sul furto di bestiame, che ammetteva l’uccisione per vendetta, si era trasformato in bandito di professione. È per questo che il protagonista del film sceglie di non uccidere per vendetta, cercando un rinnovamento di quella terra che gli aveva insegnato soltanto a credere alla forza e al sopruso» (Livi).
Ristampa per l’occasione a cura della Cineteca Sarda - Ingresso gratuito
mercoledì 31

ore 18.00

Marco del mare (1957)
Regia: Piero Livi; sceneggiatura: P. Livi; fotografia: P. Livi; montaggio: P. Livi; interpreti: Matteo Macciocco, Gianna Madeddu, don Giuseppe Sanna, Filomena Del Giudice, Pinuccio Bianco, Marisa Bolognesi; origine: Italia; produzione: P. Livi; durata: 18’

Marco, un pescatore, annegato durante una tempesta, ritorna sulla terra nei luoghi dove era vissuto per ritrovare un segno della sua esistenza. «Piero Livi, pioniere del giovane Cineclub Olbia, ha, con Marco del mare, un riferimento letterario: intendiamo alludere a quella poetica Leggenda di Lilion dell’ungherese Ferenc Molnar che fu portata sullo schermo da Fritz Lang, da Frank Borzage e più di recente da Henry King. Su quello spunto – un giovane morto che torna per un giorno tra i suoi in una “recherche du temps perdu” – Livi ha sviluppato il suo racconto, centrandolo in tre incontri risolutivi, con l’amico più caro, […] con l’antica innamorata, […], con la vecchia madre. […] Il film ha una nobiltà e pulitezza di stile che lo rendono tra le cose migliori degli ultimi tempi» (Leonardo Autera).

a seguire

Visitazione (1958)
Regia: Piero Livi; sceneggiatura: P. Livi, Antonio Parcu; fotografia: P. Livi; montaggio: P. Livi; interpreti: Matteo Macciocco, Stefania Campesi, Tony Varrucciu, Mario Maiodda, Paolo Bua; origine: Italia; produzione: P. Livi; durata: 18’

«Siamo in un piccolo villaggio della Sardegna. La prima inquadratura ci mostra la piazza assolata del paese dove il passaggio di una donna sola, bella e sfrontata (e con i tacchi!), interrompe il torpore degli uomini seduti al bar, sul muro, intenti a far niente o passeggiare. Gli sguardi la seguono, s’intuiscono i commenti. La ragazza è la Maddalena del villaggio, la prostituta che tutti conoscono. Un giovane prete con la tonaca prende a seguirla, inerpicandosi fino alla sua casa incastonata tra le rocce. Per l’uomo di Chiesa, che intende esortarla al timore di Dio, questa iniziativa comporterà la scomunica da parte del paese intero. Nessuno crede che sia andato fin dalla nota peccatrice per redimerla. […] Livi è riuscito a condensare emozioni forti e immagini indimenticabili nel segno del rigore. Niente ridondanze, pochissimi dialoghi, protagonisti capaci di parlare con gli occhi e la natura integrata con la storia. Più che uno sfondo, un personaggio nel segno di una poesia austera, mai compaciuta» (Gloria Satta).

a seguire

Il faro (1961)
Regia: Piero Livi; sceneggiatura: P. Livi; fotografia: P. Livi; montaggio: P. Livi; interpreti: Lina Biseglia, Tommaso Giagheddu, Antonello Careddu, Alberto Guadagni, Tony Varrucciu; origine: Italia; produzione: P. Livi; durata: 16’

«Il faro è la storia, breve e avvincente, della veglia funebre che la moglie di un guardiano di faro, in una località isolata del Tirreno, deve fare al marito, morto improvvisamente durante un turno di servizio. Ad un certo punto la moglie però deve lasciare il marito morto per far funzionare la lanterna. Un conflitto fra sentimento e dovere espresso con immagini cinematograficamente assai potenti: un linguaggio scarno, per primi piani, molto riuscito. Specialmente bella la sequenza della moglie di fronte alla lanterna del faro che continua a girare meccanicamente mentre nella testa della donna si alternano i tristi pensieri per la morte del marito. Anche qui Livi ha dimostrato il suo particolare interesse per la psicologia dei semplici; contrasti psicologici che spesso assumono veri e propri valori simbolici» («L’Altro Cinema»). Curiosamente (e tristemente) poco tempo dopo, nello scoglio di Ribaud, vicino all’isola di Porquerolles, si verificò un caso analogo.

Cortometraggi a ingresso gratuito

ore 19.00

Sos laribiancos - I dimenticati (2001)



Regia: Piero Livi; soggetto: dal romanzo di Francesco Masala Quelli dalle labbra bianche; sceneggiatura: Adriano Asti, P. Livi, Roberto Natale; fotografia: Gianfranco Transunto; scenografia: Luigi Calosso; costumi: Luciano Calosso; musica: Claudio Tallino, Marino De Rosas, Marisa Sannia; montaggio: Francesco Malvestito; interpreti: Giorgio Spanu, Lucio Salis, Sandro Ghiani, Vanni Fois, Alessandro Partexano, Elvira Giannini; origine: Italia; produzione: Arcipelago Cinematografica; durata: 104’
«È la storia di una guerra dimenticata: la Campagna di Russia nella Seconda Guerra Mondiale. Una tragica ballata vissuta da un gruppo di umili soldati provenienti dall’immaginario Arasolè, piccolo e dimenticato paesino della Sardegna, che per loro sfortuna si ritrovano a combattere una guerra di cui non sanno niente, una guerra ancora più dura della loro pur durissima lotta per la sopravvivenza. Così perfino miseria e fame di cui hanno sempre sofferto, divengono, ai loro occhi di gente semplice, un dolce ricordo in confronto alla follia del “fronte bianco” in cui, senza volerlo, si ritrovano. Ai pochissimi sopravvissuti non resta altro che tramandare una terribile memoria» (Livi). «È la coraggiosa e sofferta rievocazione di un inutile sacrificio. Coraggiosa perché non esita a denunciare atti di cannibalismo scatenati dalla folla e dall’istinto di sopravvivenza; sofferta perché spezza il cerchio del silenzio che si era stretto intorno a questi fratelli “dimenticati” e li restituisce all’abbraccio collettivo della memoria e dell’umana pietà» (Natta).

ore 21.00

Pelle di bandito (1969) 




Regia: Piero Livi; soggetto e sceneggiatura: Adriano Asti, Giuliano Carzedda, P. Livi, Delia La Bruna; fotografia: Aristide Massaccesi; arredamento: Giuliano Dejana; costumi: Francesco Della Noce; musica: Claudio Tallino; montaggio: Amedeo Giomini; interpreti: Ugo Cardea, Giuliano Disperati, Mavì Bardanzellu, Arrigo Antona, Matteo Macciocco, Giovanni Petrucci; origine: Italia: produzione: P. Livi per Smeralda Film; durata: 104’
«Per vendicare un’ingiusta accusa di omicidio, rivolta contro uno dei suoi fratelli, il giovane pastore Mariano De Linna uccide un innocente, membro di una famiglia nemica. Mentre i parenti dell’ucciso rinunciano a scatenare una vendetta, Mariano finisce in prigione, dalla quale, però, riesce ben presto ad evadere in compagnia di Pedro, uno spagnolo disertore dalla Legione Straniera, arrestato per un furto d’automobile» (www.cinematografo.it). «Con Pelle di bandito mi proposi di raccontare, attraverso la storia di un giovane diventato bandito per obbligo alla vendetta com’era nel codice d’onore della sua gente, e poi, al soldo di ignoti personaggi, datosi ai sequestri di persona, una pagina esemplificatrice di una situazione di fatto. Non un film inchiesta ma semplicemente una storia di uomini veri in un mondo vero» (Livi).

Per gentile concessione di Marco Navone - Ingresso gratuito
