28 ottobre-5 novembre

Le notti pazze della dolce vita

Anche quest’anno la Cineteca Nazionale presenta una retrospettiva in collaborazione con il Festival Internazionale del Film di Roma. A cinquant’anni di distanza dall’uscita nelle sale de La dolce vita, la retrospettiva propone una riflessione sui film che hanno anticipato le atmosfere del capolavoro di Fellini (Le infedeli di Monicelli e Steno, che fotografa il doppio volto della borghesia, Viale della speranza di Risi e La donna del giorno di Maselli, che indagano sui meccanismi dello star-system e sulla effimera notorietà che ne può derivare), sui film che hanno cavalcato l’onda del successo felliniano (Totò, Peppino e… la dolce vita di Corbucci) o ne hanno colto gli effetti nel costume dell’epoca (Divorzio all’italiana di Germi) e, infine, sui film che hanno decretato la fine di un’epoca (la retrospettiva si chiude simbolicamente con moltodipiù di Mario Lenzi, che coglie la deriva della dolce vita nella Roma degli anni Settanta). E all’interno film curiosi sul crinale di un’euforia dilagante, fra i chiaroscuri di pazze notte di follia (Risate di Gioia di Monicelli, ritratto di comparse cinematografiche ed esistenziali ai bordi di un circo che coinvolge, e travolge, tutti; Il principe fusto di Arena, ovvero il popolo che incrocia l’aristocrazia, l’alto e il basso mischiati in un unico calderone) e luoghi simbolo (via Margutta nell’omonimo film di Camerini; il tour sentimentale-turistico di Un amore a Roma di Risi), con echi persino milanesi (la festa de La notte di Antonioni, che evoca la fine dei giochi e l’inesorabile ritorno-rifugio tra le mura domestiche). E poi la vicenda esistenziale e professionale del Sordi di Una vita difficile, quando gli steccati si eleveranno nuovamente a tracciare distanze abissali di classe e bisognerà trovare dentro la forza per gesti ribelli, e il disincantato Tenco de La cuccagna, ribelle di suo, che ha capito tutto e si aggira per la città come un profeta. Inascoltato. 
A novembre opere ancor più inclassificabili, specchio di un disagio dilagante nel procedere degli anni Sessanta, tesi verso l’abisso del ’68 (Gli arcangeli di Battaglia, Io la conoscevo bene di Pietrangeli, Io, io, io… e gli altri di Blasetti, La notte pazza del conigliaccio di Angeli, l’episodio Toby Dammit di Fellini) fino allo spartiacque di Necropolis di Brocani, che reinserisce l’avanguardia artistica romana nel panorama internazionale, percependo i riflessi di una presenza straniera nella città che si stava rapidamente eclissando (e di cui ritroviamo una tragica testimonianza in Ingrid sulla strada di Brunello Rondi). Preludio della fine, di cui Roma bene di Lizzani e I prosseneti di Rondi offrono un affresco sintomatico. Prima della rievocazione di Corbucci in Night Club e l’omaggio di Neri Parenti ai mitici Paparazzi. In preda ormai alla nostalgia.

lunedì 1 

chiuso

martedì 2 

ore 17.00 
Gli arcangeli (1963)

Regia: Enzo Battaglia; soggetto e sceneggiatura: E. Battaglia; fotografia: Luciano Graffigna; musica: Sandro Brugnolini; montaggio: Franz Regard; interpreti: Roberto Bisacco, Paolo Graziosi, Virginia Onorato, Graziella Polesinanti, Stefano Satta Flores, Louis Norelli; origine: Italia; produzione: Alfredo Salvati; durata: 101’

«Anna Maria, una ragazza di provincia, fugge a Roma col fidanzato perché i suoi genitori si oppongono alle loro nozze e chiede protezione al fratello Roberto. A Roma Anna Maria conosce Diana, il difficile amore del fratello, tutta impeti, ribellione, disordine, e Paolo un amico con il quale Roberto divide oltre all’appartamento anche inquietudini e speranze. L’assoluta libertà che caratterizza la vita dei due amici porta Anna Maria alla scoperta di un modo nuovo di concepire i rapporti umani per cui lei decide di scrollarsi di dosso quelli che ritiene pregiudizi morali» (www.cinematografo.it). «Il prodotto, anche sul terreno strettamente commerciale, esiste, ed è nobilissimo. [...] Gli arcangeli ha valore anche e soprattutto per questo: nel suo essere un documento, di intenzioni e intonazioni poetiche sull’oggi [...]. È un film sostanzialmente probo, cioè onesto e gentile, ma anche cattivo e pungente, con quella acerbità che era necessaria al tema» (Chiaretti).

ore 19.00 
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» (Grazzini).
Vietato ai minori di anni 14 
ore 21.15 
Io, io, io… e gli altri (Conferenza con proiezione) (1966)
Regia: Alessandro Blasetti; soggetto: A. Blasetti; sceneggiatura: A. Blasetti, Carlo Romano, Age & Scarpelli, Adriano Baracco, Leo Benvenuti, Piero De Bernardi, Lianella Carell, Suso Cecchi d’Amico, Ennio Flaiano, Giorgio Rossi, Libero Solaroli, Vincenzo Talarico; fotografia: Aldo Giordani; musica: Carlo Rustichelli; montaggio: Tatiana Casini; architetto: Ottavio Scotti; costumi: Milena Bonomo; interpreti: Walter Chiari, Gina Lollobrigida, Vittorio De Sica, Marcello Mastroianni, Silvana Mangano, Nino Manfredi; origine: Italia; produzione: Cineluxor, Rizzoli Film; durata: 112’
Un giornalista decide di condurre un’inchiesta sull’egoismo umano, però man mano che l’inchiesta procede l’atto d’accusa si trasforma in una presa di coscienza e in una confessione. «Ho voluto fare un film che fosse una specie di lezione conclusiva sui danni e sui guasti dell’egoismo, che è all’origine dell’intolleranza e dell’odio» (Blasetti). Film di grande (post) modernità in cui Blasetti rinnova il linguaggio cinematografico, sostenuto da un intonato Walter Chiari in una delle sue migliori interpretazioni.

mercoledì 3

ore 17.00 
La notte pazza del conigliaccio (1967)

Regia: Alfredo Angeli; soggetto: Marco Guglielmi; sceneggiatura: M. Guglielmi, Bruno Rasia, A. Angeli; fotografia: Marcello Gatti; musica: Benedetto Ghiglia; montaggio: A. Angeli; scenografia e costumi: Mario Ambrosino; interpreti: Giulio Platone, Enrico Maria Salerno, Sandra Milo, Lydia Alfonsi, Ettore Manni, Alberto Plebani; origine: Italia; produzione: Angal Film, Mancori Produzione Film; durata: 113’

Un impiegato rimane solo in città durante un breve periodo d’estate. Moglie e figli sono lontani e l’uomo decide di concedersi un’avventura per una notte. Ma qualcosa va storto e la notte comincia a trasformarsi in un terribile incubo. «Il primo film di Angeli [...] deve essere additato come un raro esempio di cinema nazionale [...] e che dice anche qualcosa di non consueto su certo conformismo borghese, graffiando un poco la sua superficie smaltata del nostro “benessere”. [...] [Ad Angeli] il merito di averci dato il ritratto a tutto tondo, impietoso, anzi, cattivo talvolta, di un borghesuccio [...] pronto a qualunque servilismo pur di compiacere i padroni» (Ivaldi). 
Vietato ai minori di anni 14
ore 19.15 Toby Dammit (ep. di Tre passi nel delirio) (1968) 
Regia: Federico Fellini; soggetto: dal racconto Non scommettere la testa col diavolo de I racconti straordinari di E.A. Poe; sceneggiatura: F. Fellini, Bernardino Zapponi; fotografia: Giuseppe Rotunno; scenografia e costumi: Piero Tosi; musica: Nino Rota; montaggio: Ruggero Mastroianni; interpreti: Terence Stamp, Salvo Randone, Antonia Pietrosi, Polidor, Marisa Traversi, Milena Vukotic; origine: Francia/Italia; produzione: Cocinor, Les Films Marceau, P.E.A.; durata: 48’

«In Toby Dammit [...] un attore alcolizzato accetta di girare un western all’italiana perché gli viene offerta una Ferrari […]. Trittico con autori di prestigio ma esiti qualitativi molto difformi: […] si difende solo Fellini che stravolge il racconto di Poe per conservarne soltanto il nome del protagonista, Toby Dammit, e il finale, in un incubo delirante dove i meccanismi alienanti del mondo dello spettacolo diventano premessa per uno sguardo terribile sull’orrore quotidiano» (Mereghetti). Nel 2008 la Cineteca Nazionale ha realizzato, con la supervisione di Giuseppe Rotunno, il recupero cromatico dell’episodio Toby Damnit. Il progetto è stato realizzato in collaborazione con il Taormina Film Fest e con il contributo di Ornella Muti e KGC.

Vietato ai minori di anni 14

ore 20.15 
Necropolis (1970)

Regia: Franco Brocani; soggetto e sceneggiatura: F. Brocani; fotografia: Franco Lecca, Ivan Stoinov; scenografia: Peter Stiefel; musica: Gavin Bryars; montaggio: Maria Ludovica Barbani; interpreti: Tina Aumont, Viva Auder, Pierre Clementi, Carmelo Bene, Bruno Corazzari, Paul Fabara; origine: Italia; produzione: Cosmoseion, Q Productions; durata: 123’

«Necropolis, lungometraggio d’esordio di Brocani, rimane un film prototipo nel panorama del cinema italiano, opera emblematica, iniziatica si potrebbe dire, “luogo di eccesso” (ha più volte sottolineato l’autore) morale, ma anche formale e linguistico, aggiungiamo noi. Ma, soprattutto, aleph cinematografico, dal quale affrontare una tematica non esauribile certo in una volta sola: la disamina dei miti della civiltà umana, attraverso una galleria di personaggi-guida, che potrebbero essere facilmente identificati come i “cattivi” della Storia e della letteratura, ma che qui assumono una funzione chiaramente archetipica […]. È paradossale che Brocani giri il suo film, proprio in quel teatro n. 5 di Cinecittà, dove Fellini ha tante volte ricostruito puntigliosamente Roma, per poterla rivivere come icona personalizzata. La città eterna è, in realtà, concretamente assente in Necropolis, ridotta a un labirinto astratto, nei cui corridoi si aggirano personaggi di un passato morto e vivo allo stesso tempo […]. Ma Roma è continuamente evocata. La contiguità tra Campo dei fiori e il palazzo di Montezuma, […] ben rappresenta il sincretismo di Brocani, il suo contaminare barbaro, classico e moderno, […] senza fratture né discrepanze, chiudendo sempre perfettamente il cerchio, il sistema di vasi comunicanti tra Oriente e Occidente» (Bruno Di Marino).
Vietato ai minori di anni 18
giovedì 4

ore 17.00
Roma bene (1971)

Regia: Carlo Lizzani; soggetto: dal dramma Mani aperte sull’acqua di Luigi Bruno Di Belmonte; sceneggiatura: Luciano Vincenzoni, Nicola Badalucco con la collaborazione di C. Lizzani; fotografia: Giuseppe Ruzzolini; scenografia: Flavio Mogherini; costumi: Adriana Berselli, Marina De Laurentiis; musica: Luis Enriquez Bacalov; montaggio: Franco Fraticelli; interpreti: Nino Manfredi, Senta Berger, Philippe Leroy, Virna Lisi, Mario Feliciani, Irene Papas; origine: Italia/Francia/Germania Occidentale; produzione: Castoro Film, Marianne Production, Oceania Filmproduktion; durata: 100’

Intorno al salotto della contessa Silvia Santi, moglie dell’industriale Giorgio Santi, ruotano alcuni dei personaggi più in vista dell’aristocrazia, della finanza, della politica e del clero: un ambiente apparentemente rispettabile, ma in realtà squallido e corrotto. «Roma bene è un film di impianto corale e con un intento fortemente morale realizzato per esplorare i vizi umani di una capitale ormai preda dei più bassi livelli di corruzione e di dissolutezza, alla stregua di un aggiornato Satyricon. […] Dramma, commedia, satira, denuncia sociale si intrecciano in questa versione aggiornata e incattivita della “dolce vita” felliniana» (Giacci).
Vietato ai minori di anni 14
ore 19.00 
Ingrid sulla strada (1973)

Regia: Brunello Rondi; soggetto e sceneggiatura: B. Rondi; fotografia: Stelvio Massi; scenografia e costumi: Carlo Leva; musica: Carlo Savina; montaggio: Marcello Malvestito; interpreti: Janet Agren, Francesca Romana Coluzzi, Franco Citti, Fred Robsahm, Bruno Corazzari, Marisa Traversi; origine: Italia; produzione: Thousand Cinematografica; durata: 98’

«La finlandese Ingrid viaggia da Rovaniemi a Roma in treno, decisa a fare la prostituta. Nella capitale, fa amicizia con Claudia, battona di buon cuore che le trova alloggio presso un pittore astrattista, Alessandro, e la porta con sé sul marciapiede. Un facoltoso aristocratico, Urbano, ingaggia le due donne per un bizzarro rito necrofilo nella sua villa a cui partecipa anche la moglie dell’uomo, davanti a un pubblico di principi e nobili. Scacciate da Alessandro, Ingrid e Claudia si trasferiscono in un magazzino appartenente a Renato, capo di una banda di delinquenti neofascisti responsabili di attentati dinamitardi» (Curti). «Sarà un film molto violento, privo di compiacimenti però per quella violenza gratuita e spettacolare che costituisce spesso un puro espediente commerciale. Del resto, la mia prima esperienza registica è stata Una vita violenta, dal romanzo di Pasolini, nel quale ritengo di aver saputo evitare ogni accenno ad un folclore del picaresco e dell’orrido» (Brunello Rondi).

Vietato ai minori di anni 18
ore 21.00 
Incontro moderato da Pierpaolo De Sanctis con enrico ghezzi, Sergio Grmek Germani, Stefania Parigi, Alberto Pezzotta, Umberto Rondi
Nel corso dell’incontro verrà presentato il libro Il lungo respiro di Brunello Rondi a cura di Stefania Parigi e Alberto Pezzotta, Edizioni Sabinae, 2010.

a seguire
I prosseneti (1976)

Regia: Brunello Rondi; soggetto e sceneggiatura: B. Rondi; fotografia: Gastone Di Giovanni; scenografia: Elio Micheli; costumi: Anna Maria Fea; musica: Luis Enríquez Bacalov; montaggio: Marcello Malvestito; interpreti: Alain Cuny, Juliette Mayniel, Luciano Salce, Stefania Casini, José Quaglio, Silvia Dionisio; origine: Italia; produzione: Helvetia Films; durata: 101’

«Nella loro villa fuori Roma, il conte Davide – maturo intellettuale decadente ossessionato dalla vecchiaia – e la moglie Gilda gestiscono un giro di squillo per clienti facoltosi: il mercenario Aldobrando, reduce dall’Algeria, sfoga i suoi istinti sadici con la “vittima” Odile; il regista teatrale Giorgio dirige Silvia in un’elaborata messa inscena ispirata a Conrad e Salgari; l’ambasciatore José, abbandonato dall’amata, chiede a Liv di comportarsi in tutto e per tutto come l’altra» (Curti). «Quello che mi interessa è raffigurare un aspetto gelido e ambiguo del commercio amoroso dei nostri tempi, cioè l’erotismo ridotto a merce, evitando nel contempo ogni contaminazione pornografica. Una delle forme della società supercapitalistica di oggi è la riduzione del sesso e della donna a merce di scambio. In particolare la più antica professione del mondo si è trasformata – per colpa di intermediari senza scrupoli – in un meccanismo implacabile e perfetto, in una attrezzatissima industria. […] La cosa più importante è che essi [i prosseneti] non sono soltanto dei fornitori di piacere, ma anche dei creatori di illusioni» (Brunello Rondi).

Vietato ai minori di anni 14 - Ingresso gratuito
venerdì 5

ore 17.00 
Night Club (1989)

Regia: Sergio Corbucci; soggetto: Giovanni Fago, Lucio Fulci, Luciano Martino; sceneggiatura: Massimo Franciosa, S. Corbucci; fotografia: Sergio D’Offizi; scenografia: Marco Dentici; costumi: Bruna Parmesan; montaggio: Ruggero Mastroianni; interpreti: Christian De Sica, Mara Venier, Massimo Wertmüller, Sergio Vastano, Sabina Guzzanti, Roberto Ciufoli, Sabrina Ferilli; origine: Italia; produzione: Numero Uno Cinematografica, Reteitalia; durata: 103’

Due amici Piero e Ottavio, impiegati di banca, trascorrono la serata con Walter, sfaccendato viveur, e il commendatore Ballestrelli in giro per i night club di via Veneto. Conoscono alcune ragazze e insieme proseguono la serata a casa di Piero. L’infarto che coglie il commendatore interrompe la notte brava. La Roma della dolce vita è la protagonista di questo ritratto d’epoca, che si svolge nel giorno della prima del film di Federico Fellini e della morte di Fred Buscaglione: il 3 febbraio 1960.

Vietato ai minori di anni 14
ore 19.00 
Paparazzi (1998)

Regia: Neri Parenti; soggetto e sceneggiatura: N. Parenti; fotografia: Carlo Tafani; scenografia: Maria Stilde Ambruzzi; costumi: Vera Cozzolino; musica: Bruno Zambrini; montaggio: Sergio Montanari; interpreti: Christian De Sica, Massimo Boldi, Diego Abatantuono, Nino D’Angelo, Roberto Brunetti, Ugo Conti; origine: Italia; produzione: Filmauro; durata: 107’

«Cinque fotoreporter dell’agenzia “Magic Press” si impegnano con estenuante solerzia per realizzare lo scoop della loro vita, inseguendo le persone più famose della televisione, della moda, del cinema e dello sport, sperando di cogliere sensazionali notizie sulla loro vita intima. Si inventano i più strani travestimenti per cogliere in fallo il gran personaggio» (Lancia). Dalle star cinematografiche di via Veneto ai vip della televisione… i tempi gloriosi della Hollywood sul Tevere e della dolce vita sono definitivamente tramontati o hanno semplicemente cambiato faccia. «Penso che la televisione sia diventata il neorealismo di oggi, i ladri di biciclette di oggi. È in tutte le case, non si parla d’altro, è diventato l’argomento forse più importante. Facendo dei film che cercano sempre di essere up to date, che cercano di sfruttare comicamente gli argomenti presi dalla cronaca, i malumori sociali e del momento, la presenza della televisione rende la vicenda più veritiera. È in un certo senso un modo per raccontare la realtà» (Parenti).
ore 21.00 
Moltodipiù (1980) 
Regia: Mario Lenzi; soggetto e sceneggiatura: M. Lenzi; fotografia: Aldo Di Marcantonio; musica: Lenzi, Farneti, Galluzzi; interpreti: Al Cliver, Annie Belle, Fabio Gamma, Jeff Blynn, Jean-Paul Boucher, Victor Cavallo, Carlo Monni, Piero Vivarelli, Franco Lo Cascio; origine: Italia; produzione: Avalon International Film; durata: 90’

Oggetto misterioso del cinema italiano, interpretato da personaggi di culto della scena romana anni Settanta-Ottanta, ambizioso tentativo di ritrarre “sul campo” la dolce vita capitolina, o ciò che ne rimane dopo il reflusso post-’68. Personaggi alla deriva danzano nella notte portando sulla scena la loro dirompente vitalità, ma la fine di tutto (gli anni Ottanta e l’edonismo dilagante) è vicina e li travolgerà. A suo modo un film fondamentale che fotografa una stagione di passaggio della società italiana, fra il tutto e il niente: molto di più. Much more.

Vietato ai minori di anni 14
sabato 6

La natura delle immagini secondo Abigail Child

Chi è Abigail Child? Poetessa, saggista, filmaker, concepisce le proprie creazioni come un curioso e particolare incastro, spesso ironico, a tratti alchemico, tra il suono e l’immagine. Suono come rumore, ma anche come silenzio. Parole che si interrompono, si loopizzano. La phoné che si (dis)fa in immagini detournate, in perenne movimento, raccontando non solo la storia del cinema ma anche altre storie. Corpi, feticci, simboli, icone, cimeli cinefili (re)inventati e soprattutto (ri)montati per nuove realtà e nuovi desideri. Il montaggio come movimento non solamente metaforico (le riemersioni fantasmatiche di Griffith da una parte e Eizenstejn dall’altra), ma ritmo poetico delle immagini e al contempo perfetta lente d’ingrandimento atta a disvelare la menzogna e le ingiustizie della Storia. Abigail Child è tutto questo e non solo. Child ha cominciato la sua attività di cineasta nel 1970, realizzando sette documentari indipendenti, girati in 16mm. Dalla seconda metà degli anni Settanta inizia a girare e a produrre Is This What You Were Born For?, una grande opera sperimentale che comprende diversi film di varia durata: Prefaces (1981), Mutiny (1983), Both (1988), Perils (1986), Covert Action (1984), Mayhem (1987) e Mercy (1989). Negli anni Novanta s’interroga sugli spazi pubblici con film quali B/side (1996) e Below the New: A Russian Chronicle (1999), quest’ultimo girato a San Pietroburgo. Gli anni zero continuano a essere molto prolifici per Abigail: Surface Noise (2000), Dark Dark (2001), Where The Girls Are (2002), Cake And Steak (2004), The Future Is Behind You (2004), To and No Fro (2005), Mirror World (2006). Il suo documentario On The Downlaw (2007), uno sguardo personale sulla scena underground, è stato premiato al Tribeca Film Festival. Le sue opere hanno lunghezza variabile: dai 5 ai 70 minuti. Child si è occupata anche nella realizzazione di installazioni per importanti gallerie internazionali. I suoi film e i suoi video hanno ricevuto svariati premi in tutto il mondo. 

L’omaggio alla regista è curato dalla Cineteca Nazionale e dal National Archive e prevede una serie di film suddivisi in tre gruppi tematici. Per saperne di più sull’artista: www.abigailchild.com.
Proiezioni a ingresso gratuito

ore 17.30 

American Hybrids 
Surface Noise (2000, 18’)
Dark Dark (2001, 16’) 

Cake and Steak (2004, 21’) 

Hacking Empire (2010, 9’) 


ore 19.00
Narrative Bodies 
Perils (1986, 5’)
Mayhem (1987, 20’) 
The Future Is Behind You (2004-05, 21’) 
Mirror World (2006, 15’) 
Ligatures (2009, 5’)
ore 20.30

Incontro con Abigail Child

a seguire
Facing Reality 
Mutiny (1983, 10’) 
B/Side (1996, 40’) 
domenica 7

Omaggio a Laurent Terzieff

Recitare era per l’immenso attore francese Laurent Terzieff «mettersi all’ascolto del mondo, per esserne la cassa di risonanza». La sua incredibile voce, il suo viso emaciato da Cristo laico, il suo sguardo magnetico, il suo spirito indipendente e la sua imponente presenza ne avevano fatto uno dei mostri sacri del teatro e del cinema europeo. Ci ha lasciato il 2 luglio 2010 all’età di 75 anni in seguito a complicazioni polmonari. Era nato a Tolosa nel 1935, da un padre di origine russa (Terzieff è il suo vero cognome, al contrario di ciò che è spesso scritto). Da adolescente aveva incontrato il teatro, assistendo affascinato ad una rappresentazione della Sonata degli spettri di Strinberg, diretto dal regista teatrale Roger Blin. Aveva appreso il mestiere in scena come macchinista, doppiatore, suggeritore e comparsa, prima di debuttare nel 1952, al Teatro de Babylone di Jean-Marie Serreau, in Tutti contro tutti di Adamov. Terzieff deve il suo primo successo a cinema a Marcel Carné che gli affidò, a soli 23 anni, la parte dell’anarchico cinico e diabolico di Les Tricheurs nel 1958. Aveva proseguito con altri registi del calibro di Claude Autant-Lara (tre film, tra i quali Le Bois des amants nel 1960) o di Henri-Georges Clouzot in La Prisonnière. Fu completamente snobbato dai registi della Nouvelle Vague, probabilmente perché aveva esordito con i maestri del “cinema di papà”. Nel 1960 aveva firmato il “manifesto dei 121” contro la guerra d’Algeria e venne messo per un certo periodo a bando dal cinema francese. «I produttori mi dicevano: “Spiacente, ma mi sconsigliano di prenderla”. Infatti, in quel periodo, iniziavo a lavorare in Italia. Avevo appena girato con Bolognini nella Notte brava e iniziavo le riprese di Vanina Vanini, di Rossellini», spiegava l’attore. Seguirono Pier Paolo Pasolini per Medea (nel quale interpreta il Centauro), Sergio Citti per Ostia e Valerio Zurlini per Il deserto dei tartari. Negli anni successivi, lavorerà con Giovanni Fago (Sulla spiaggia e di là dal molo e Pontormo), Peter Del Monte (Etoile), Roberto Andò (Il manoscritto del principe), Paolo Modugno (Territori d’ombra) e Francesco Maselli (Le ombre rosse). Girerà con registi come Philippe Garrel (Le Révélateur, Les Hautes solitudes, Un Ange passe e Voyage au jardin des morts), Luis Buňuel per La Voie lactée, Susan Sontag per Bröder Carl, Helvio Soto per Il Pleut sur Santiago e Jean-Luc Godard per Détective (negli anni Ottanta, ormai distanti della Nouvelle Vague). Dall’inizio degli anni Novanta, si era soprattutto dedicato al teatro (proprio perché amava anche il cinema e sceglieva di lavorare a progetti che lo seducevano), diventando uno dei nomi più importanti della scena parigina, con la compagnia che aveva creato nel 1961, insieme alla moglie Pascale de Boysson. «Per me, il teatro deve essere uno specchio della realtà. Deve riflettere i due elementi fondatori dell’esistenza: il mondo interno e il mondo esterno; il reale, l’irreale; il cosciente, l’incosciente», aveva dichiarato. E il cinema non era da meno nella sua vita. 

Programma a cura di Gabrielle Lucantonio

ore 17.00

Kapò (1959)
Regia: Gillo Pontecorvo; soggetto: G. Pontecorvo, Franco Solinas; sceneggiatura: G. Pontecorvo, F. Solinas; fotografia: Aleksandar Sekulovic; montaggio: Roberto Cinquini; musica: Carlo Rustichelli; scenografia: Piero Gherardi; interpreti: Susan Strasberg, Laurent Terzieff, Emmanuelle Riva, Didi Perego, Gianni Garko, Paola Pitagora; origine: Italia/Francia/Jugoslavia; produzione: Vides Cinematografica, Zebra Films, Francinex, Lovcen Film, Cineriz; durata: 118’

«Kapò è una giovane ebrea che, sottratta alla morte dalla pietà di un medico che riesce a nascondere ai nazisti la sua origine, finisce in un comune campo di concentramento e, per istinto di conservazione, arriva fino a far combutta con i suoi nemici accettando l’incarico di sorvegliante (Kapò, appunto) ed acquistando tutti i modi, le crudeltà, le asprezze di quella trista categoria» (Rondi). Film disprezzato dalla critica cinematografica francese (ma apprezzato in Italia), Laurent Terzieff vi interpreta la parte del prigioniero russo Sascha che si innamora di Kapò. È la sua prima parte nel cinema italiano, che gli offrirà alcuni dei più bei ruoli della sua carriera.

ore 19.15

Il bosco degli amanti (Le Bois des amants, 1960)
Regia: Claude Autant-Lara; soggetto: dal dramma Terre inhumaine di François de Curel; sceneggiatura: René Hardy, Albert Husson, Jacques Rémy; fotografia: Jacques Natteau; musica: René Cloërec; interpreti: Laurent Terzieff, Erika Remberg, Claude Farell, Lutz Gabor, Richard Larke, Christian Melsen; origine: Francia/Italia; produzione: Da.Ma.Cinematografica, Hoche Productions, Ventura; durata: 95’

Claude Autant-Lara racconta la storia d’amore tragica tra un partigiano francese (Laurent Terzieff) e una giovane tedesca (Erika Remberg), moglie di un ufficiale della Wermacht. Sembra che Terzieff non fosse molto convinto dalla trama de Le Bois des amants, ma che abbia accettato la parte del paracadutista Charles Parisot, solo per accontentare il regista Autant-Lara con il quale sperava di potere lavorare in un altro progetto che gli stava a cuore: Tu ne tueras point (1961), film manifesto dell’obiezione di coscienza, dove ha dato il migliore di sé. 

ore 21.00
Incontro moderato da Gabrielle Lucantonio con Valentina Carnelutti, Massimo Fusillo, Veronica Pravadelli
a seguire
Trailer di Peccatori in blu-jeans (1958) di Marcel Carné
a seguire

Ostia (1970)

Regia: Sergio Citti; supervisione alla regia: Pier Paolo Pasolini; sceneggiatura: P. P. Pasolini, S. Citti; fotografia: Mario Mancini; Musiche: Franco De Masi; Montaggio: Nino Baragli, Carlo Reali; interpreti: Laurent Terzieff, Franco Citti, Anita Sanders, Ninetto Davoli, Lamberto Maggiorani, Celestino Compagnoni; origine Italia; produzione: Alvaro Mancori, Anna Maria Chretien; durata: 105’

«È stato Pier Paolo a spingermi a fare il regista. A me è venuta in mente Ostia, una storia dove ci sono elementi autobiografici e lui mi disse: “Perché non lo fai tu?”. Sono stato quasi costretto. L’idea mi è venuta una sera che ho visto due fratelli che mangiavano una pizza con una mignotta. Due ladruncoli, robetta, che conoscevo di vista. E mi dicevo: vanno a rubare insieme, e poi che altro fanno insieme? Lei con chi sta dei due? Su questa base ho inserito altre storie, che mi erano davvero capitate» (Citti). «Ostia raccontava la storia di due fratelli. Quello che interpretavo si faceva assassinare con dei colpi di spranghe di ferro sulla spiaggia di Ostia. Alcuni anni dopo, ho saputo che Pasolini è morto non solo nello stesso modo e sulla stessa spiaggia, ma anche allo stesso posto. Aveva scritto la propria fine» (Terzieff).
Vietato ai minori di anni 18 - Ingresso gratuito
lunedì 8

chiuso

9-10 novembre

Omaggio a Claude Chabrol

Si è spento il 12 settembre 2010 all’età di 80 anni Claude Chabrol, uno dei padri della nouvelle vague. Da sempre si è dedicato alla vivisezione delle classe sociali, con particolare attenzione a quella borghese, ora da freddo entomologo, ora da attento e sensibile osservatore. «Lontano dalla vocazione iconoclasta di Jean-Luc Godard, assolutamente estraneo all’autobiografismo caro a François Truffaut, sicuramente meno rigoroso nelle scelte tematiche di Eric Rohmer e Jacques Rivette, ai quali pur si sente molto vicino», come scrive giustamente Aldo Viganò, «Chabrol è artefice di un cinema la cui dimensione autoriale non viene mai esibita, ma chiede di essere riconosciuta all’interno della struttura linguistica e narrativa dei singoli film. […] Assenza di conclusione, mancanza di messaggio, rifiuto di acquietarsi nella rappresentazione delle apparenze costituiscono le chiavi più specifiche per penetrare nell’universo etico ed estetico di Chabrol: tanto più difficile da individuare perché a fargli velo c’è quasi sempre la sua personalissima ironia, troppo spesso scambiata per cinismo. Regista colto ma mai spocchioso, formalista ma mai estetizzante, prolifico ma mai qualunquista, affascinato dalla realtà ma mai naturalista, Chabrol è artefice di un’avventura cinematografica caratterizzata da un eccentrico divenire ciclico». Per questo omaggio al cineasta francese, all’interno della sua sterminata filmografia, si è scelto faziosamente alcuni film che appartengono agli anni Sessanta e alla prima metà degli anni Settanta. Per Donne facili (1960) Chabrol «si serve del documentario impersonale, del “referto” naturalista presentato in uno stile neutro. Infatti, attraverso la descrizione oggettiva della giornata di quattro commesse», spiega Angelo Moscariello, «Chabrol si propone di analizzare la condizione, quella del proletariato urbano, e di denunciarne il profondo stato di alienazione di cui è vittima». Ma sono soprattutto con i film della fine degli anni Sessanta e quelli della prima metà degli anni Settanta che, come scrive Joël Magny, «sulla scia di Hitchcock, Chabrol concepisce un film come il luogo in cui viene messa alla prova la tendenza dell’essere ad una sorta di solipsismo ontologico, in cui non ci sarebbe per il soggetto pensante altra realtà se non egli stesso, messo alla prova tanto dei personaggi (che tendono spesso a sprofondare nel loro errore fondamentale fino alla follia o alla morte) quanto dello spettatore (il quale, quando il film è riuscito, si rapporta al dramma dei personaggi e non ritiene di seguirli nella loro esperienza tragica)». Le citazioni sono tratte dai volumi: Angelo Moscariello, Claude Chabrol, Il Castoro Cinema, La nuova Italia, Firenze, 1977; Roberto Zemignan (a cura di), Claude Chabrol, Circuito Cinema quaderno, Comune di Venezia, Venezia, 1988; Aldo Viganò, Claude Chabrol, Le Mani, Recco, 1997.

martedì 9

ore 17.00
Donne facili (Le Bonnes femmes, 1960)

Regia: Claude Chabrol; sceneggiatura: Paul Gégauff; fotografia: Henri Decaë; scenografia: Jacques Mély; musica: Paul Misraki e Pierre Jansen; montaggio: Jacques Gaillard; interpreti: Bernadétte Lafont, Stéphane Audran, Clotilde Joano, Lucile Saint-Simon, Ave Ninchi, Pierre Bertin; origine: Francia/Italia; produzione: Paris Films Production, Panitalia Film; durata: 85’

Quattro ragazze lavorano a Parigi come commesse in un magazzino di articoli casalinghi. Cercano di compensare la monotonia delle giornate con la ricerca di qualcosa che possa colmare il vuoto delle loro esistenze. «Io amo i miei personaggi. Non sono pessimista nei confronti delle persone, ma sul modo in cui esse vivono. All’inizio abbiamo scritto il soggetto, i personaggi che, per Gégauff, erano degli stupidi. Era un film sugli stupidi. Ma allo stesso tempo ci siamo resi conto, a poco a poco, che se erano stupidi ciò accadeva, in primo luogo, perché non potevano esprimersi. Non potevano stabilire rapporti gli uni con gli altri. È per questo che nel film il dialogo è quasi sempre ridotto a rumori, interiezioni, borbottii. Questa concezione del linguaggio […] è semplicemente la constatazione, un po’ triste, della impossibilità dei rapporti, di una troppo grande ingenuità; talvolta di una troppo grande volgarità» (Chabrol).

Vietato ai minori di anni 14
ore 19.00

Ucciderò un uomo (Que la bête meure, 1969)

Regia: Claude Chabrol; soggetto e sceneggiatura: Paul Gégauff e C. Chabrol, dal romanzo The Beast Must Die di Nicolas Blake; fotografia: Jean Rabier; scenografia: Guy Littaye; musica: Pierre Jansen; montaggio: Jacques Gaillard; interpreti: Michel Duchaussoy, Caroline Cellier, Jean Yanne, Anouk Ferjac, Maurice Pialat, Guy Marly; origine: Francia/Italia; produzione: Films La Boëtie, Rizzoli Film; durata: 116’

Di ritorno dalla spiaggia, un bambino viene investito e ucciso da un’automobile che prosegue nella corsa. Il padre, Charles Thénier, vedovo e scrittore di racconti per l’infanzia, decide di scoprire l’assassino di suo figlio e ucciderlo. Le indagini lo conducono a una giovane attrice, Hélène Lanson, di cui Charles diventa l’amante. La donna lo guida involontariamente all’assassino. «In un film dominato dallo zoom – quasi sempre usato molto bene, soprattutto nei lenti movimenti in avanti sui volti pensierosi dei personaggi – trionfa soprattutto la compattezza dello stile, che rende complesse e dense di significati anche le situazioni apparentemente più quotidiane. […]Film tragico e sofferto, Ucciderò un uomo è la dimostrazione cinematografica che il confine tra l’apparenza e la realtà è solo fatto di stile» (Viganò).

ore 21.10

Il tagliagole (Le Boucher, 1970)

Regia: Claude Chabrol; soggetto e sceneggiatura: C. Chabrol; fotografia: Jean Rabier; scenografia: Guy Littaye; musica: Pierre Jansen; montaggio: Jacques Gaillard; interpreti: Stéphane Audran, Jean Yanne, Roger Rudel, Mario Beccaria, William Guérault, Antonio Passalia; origine: Francia/Italia; produzione: Films La Boëtie, Euro International Films; durata: 95’

Nel piccolo villaggio di Trémolat, durante un pranzo di notte, Popaul, il macellaio reduce della guerra d’Indocina, e la maestra Hélène, con una grande delusione amorosa alle spalle, simpatizzano. Nasce un’amicizia, che non si trasforma mai in amore a causa del rifiuto della donna. Nel frattempo, la pace del paese viene sconvolta dal ritrovamento dei cadaveri di alcune giovani donne uccise a coltellate da un maniaco. «In Le boucher non voglio che li spettatori abbiano delle idee preconcette. Ebbene, se c’è una cosa che spaventa le persone in una sala cinematografica, è proprio l’uccisore sadico, il mostro spaventoso. Ed io volevo che alla fine la gente fosse sconvolta dalla sua morte, che pensasse: Oh, povero!, e che comprendesse perfettamente il bacio che gli dà l’istitutrice. Mentre logicamente se avessi presentato un uccisore sadico dicendone: ecco, vedete, la brava donna gli andrà a dare un bacio, la gente avrebbe detto: che cos’è questa oscenità?» (Chabrol).

Vietato ai minori di anni 14
mercoledì 10

ore 17.00

Sterminate “Gruppo Zero” (Nada, 1974)

Regia: Claude Chabrol; soggetto: dal romanzo omonimo di Jean-Patrick Manchette; sceneggiatura: J.P. Manchette, C. Chabrol; fotografia: Jean Rabier; scenografia: Guy Chichignoud; musica: Pierre Jansen; montaggio: Jacques Gaillard; interpreti: Fabio Testi, Mariangela Melato, Maurice Garrel, Michel Duchaussoy, Lou Castel, Michel Aumont; origine: Francia/Italia; produzione: Films La Boëtie, Italian International Film, Verona Produzione; durata: 97’

Un gruppo di terroristi sequestra in una casa di appuntamenti l’ambasciatore americano e lo nasconde in una fattoria di campagna in attesa che venga pagato un riscatto di dieci milioni di dollari per finanziare la rivoluzione. Ovviamente lo Stato francese non si fa intimidire e reagisce con la forza. «Questi pseudo-rivoluzionari non sono né di destra né di sinistra. Non hanno niente da perdere e niente da guadagnare. A guadagnarci sono soltanto i loro avversari i quali possono così vantarsi di averli domati con un ennesimo massacro. È la riprova di come il terrorismo dei terroristi può essere utilizzato dalla polizia a scopi politici. Mi sono limitato a fare un racconto da “serie nera”. Un chiaro-scuro che sollecita il nostro divertimento. In fondo è un intrattenimento. Il terrorismo fa suspence, è una merce, un valore di scambio; e la morte diventa l’esaltazione degli oppressori» (Chabrol).

Vietato ai minori di anni 14
ore 19.00

Gli innocenti dalle mani sporche (Les Innocents aux mains sales, 1975)

Regia: Claude Chabrol; soggetto e sceneggiatura: C. Chabrol, dal romanzo The Damned Innocents di Richard Neely; fotografia: Jean Rabier; scenografia: Guy Littaye; musica: Pierre Jansen; montaggio: Jacques Gaillard; interpreti: Romy Schneider, Rod Steiger, Jean Rochefort, Paolo Giusti, François Maistre, Pierre Santini; origine: Francia/Italia/Germania Occidentale; produzione: Films La Boëtie, Juppiter Generale Cinematografica, Terra Filmkunst; durata: 115’

Julie Wormser è sposata ad un uomo più vecchio di lei, Louis. Tuttavia la donna s’innamora perdutamente di un giovane scrittore, Jeff Marle. I due amanti decidono di uccidere Louis. Ma i loro propositi falliscono miseramente. Ma non tutto è perduto. «La prima lettura del romanzo mi aveva veramente fatto ridere a crepapelle, con quelle sue moltiplicazioni dei colpi di scena che sfiorano la parodia del genere. Poi, ho scoperto la possibilità di fare un bel ritratto di donna ed ho accumulato ancora di più gli artifici: più la situazione risultava delirante, più il ritratto diventava vero sul piano della psicologia femminile – cioè a livello delle piccole invidie, dei giochi in rapporto agli uomini, di trovate sulle quali Romy Schneider ha funzionato in maniera formidabile» (Chabrol).

Vietato ai minori di anni 14
ore 21.10

Profezia di un delitto (Les Magiciens, 1975)

Regia: Claude Chabrol; soggetto: dal romanzo Initiation au meutre di Frédéric Dard; sceneggiatura: Paul Gégauff, Pierre Nesou, Adriano Bolzoni; fotografia: Jean Rabier; scenografia: André Labussière; musica: Pierre Jansen; montaggio: Monique Fardoulis; interpreti: Jean Rochefort, Franco Nero, Stefania Sandrelli, Gert Fröbe, Gila von Wetershausen, Mohedinne M’Rad; origine: Francia/Germania Occidentale/Italia; produzione: Carthago Films, Maran Film, Mondial Te.Fi. - Televisione Film; durata: 94’

«Metà “giallo” esotico, metà beffarda presa in giro della parapsicologia, Les magiciens offre un campionario dei più collaudati luoghi chabroliani. […] Eppure, il prodotto finale non manca di una certa organicità, raggiunta in virtù di un controllo stilistico che, pur nello svariare dei toni, vieta alla “fabula” di soffocare il senso. […] La vera morale della storia consiste nell’abituale avvertimento a guardarsi dall’eccesso: anticipare il futuro è un atto di hybris e, pertanto, va punito affinché l’equilibrio naturale non sia turbato. La chiromanzia, ammonisce il regista, non è dannosa in sé ma in quanto può far nascere in qualche intelligenza maligna la tentazione di prendere il posto di Dio» (Moscariello).
Vietato ai minori di anni 14

11-14 novembre 

Immagini di una cultura in viaggio. Incontri con il cinema croato 

Una rassegna di cinema croato a Roma è un vero evento. Ancor più importante se si tiene conto che si tratta della prima a essere realizzata con l’ausilio delle istituzioni ufficiali e con l’obiettivo di promuovere il cinema croato in Italia, favorendo al tempo stesso lo scambio culturale tra i due paesi. Per il pubblico di una delle città più “cinematografiche” del mondo, dunque, abbiamo pensato a una manifestazione gratuita che non solo fosse in grado di variare sugli oltre sessant’anni della produzione cinematografica del paese, ma che fosse anche in grado di orientarsi su più fronti e su diverse linee. Alla necessità di mostrare alcune delle opere fondamentali della storia della cinematografia croata, infatti, sono stati affiancati alcuni dei titoli più emblematici del cinema recente di fiction, ma anche dato rilievo a una realtà estremamente significativa come il documentario. Una rassegna che ha dunque radici storiche (Lisinski, realizzato durante l’occupazione nazista, è da considerarsi il primo lungometraggio sonoro croato) e che spazia attraverso opere di snodo estetico, presentando alcuni dei film più apprezzati del cinema d’autore dei decenni successivi. Come quelli degli anni Sessanta, periodo in cui la lobby delle grandi produzioni s’indebolisce e fioriscono personalità autoriali (come Berković e Papić) capaci di animare la grande stagione della New Wave jugoslava. Proprio agli anni Sessanta si fanno risalire anche i risultati più importanti della “scuola di animazione zagabrese”, i cui primi passi sono già del periodo antecedente la seconda guerra mondiale, e che nel 1961 viene insignita dell’Oscar (ad oggi ancora l’unico della storia del cinema croato) grazie a Surogat di Dusan Vukotić. Alla fine di questo periodo estremamente fecondo, viene realizzata la commedia musicale Tko Pjeva zlo ne misli di Krešo Golik, uno dei film più amati dal pubblico croato di tutti i tempi. 

Nei due successivi decenni si dissolve il controllo ideologico, ma con esso viene meno anche la Jugoslavia. Gli anni Novanta sono segnati dalle distruzioni e dalle rovine, il territorio viene sconvolto dalla guerra e i paesi che la costituivano si dividono proclamando la propria indipendenza. L’inizio del conflitto viene raccontato in chiave comica da Vinko Brešan nel suo Kako je počeo rat na mom otoku. 

Con la fine della guerra, alla fine dello scorso decennio, emergono una serie di giovani autori (come i multipremiati Goran Dević, Zvonimir Jurić, Dalibor Matanić, Arsen Anton Ostojić) che affascinano sempre di più anche il pubblico d’oltreconfine, fiorisce la produzione nazionale e si sviluppa quella indipendente. La (nuova) stagione del cinema croato è appena iniziata, questa è solo una piccola parte… a voi ora il piacere di condividerla. 

La rassegna è a cura di Tina Hajon ed è patrocinata dall’Ambasciata della Repubblica di Croazia e Associazione Italo Croata a Roma con il sostegno del Centro Audiovisivo Croato, Croatia Airlines e Deseo Home. Organizzazione in Croazia: Hrvoje Juvančić. Selezione dei film a cura di Carmen Lhotka, Francesco Crispino e Tina Hajon. Si ringraziano per la collaborazione Cineteca Croata, Centro Sperimentale di Cinematografia-Cineteca Nazionale, Jadran Film, Hrvatska radiotelevizija. 
Retrospettiva a ingresso gratuito

giovedì 11 

ore 17.00 

H-8… (id., 1958) 

Regia: Nikola Tanhofer; soggetto: Zvonimir Berković; sceneggiatura: Z. Berković, Tomislav Butorac; fotografia: Slavko Zalar; scenografia: Zdravko Gmajer; costumi; Olga Maruševski; musica: Dragutin Savin; montaggio: Radojka Ivančević; interpreti: Boris Buzančić, Đurđa Ivezić, Antun Vrdoljak, Vanja Drach, Stane Sever, Marija Kohn; origine: Jugoslavija; produzione: Jadran film; durata: 107’

L’autista di una macchina sconosciuta, che scapperà immediatamente dal luogo dell’incidente, provoca lo scontro tra un autobus e un furgone in cui perdono la vita otto persone. All’inizio il narratore ci immerge nell’intreccio indicandoci i posti che si riveleranno “mortali” nell’autobus. Lo spettatore però non sa chi li occuperà e rimarrà nell’incertezza fino alla fine. La pianista Alma, spiegando la forma musicale della “fuga” al compagno di viaggio Boris, svela il principio della costruzione del film: nella “fuga”, dice, ci sono motivi che s’intrecciano e che hanno uno scopo comune; nello stesso modo, i passeggeri dell’autobus, le diverse persone che viaggiano, vanno verso una stessa meta. Il film ha vinto tutti i principali premi (miglior regia, sceneggiatura e premio del pubblico) al Pola Film Festival e ha ricevuto un riconoscimento anche al festival di Londra. 
ore 19.00 

Prljavi mali mjehurići (Bolline sporche, 2008) 

Regia: Ivan Livaković; sceneggiatura: I. Livaković; fotografia: Marko Jerbić; musica: Martian War Machine; montaggio: Borna Buljević; interpreti: Goran Bogdan, Ana Maras, Nera Stipičević, Iva Visković, Mirjana Ţepek; origine: Croazia; produzione: Akademija dramske umjetnosti Sveučilišta u Zagrebu; durata: 12’

Un cortometraggio che tematizza rapporti interpersonali e tradimenti, emozioni di gelosia e rabbia, e dove i diversi ruoli (marito, moglie, amante) alla fine risultano troppo simili, quando sono percepiti da diversi punti di vista. Con questo film Livaković ha vinto il premio Jelena Rajković (premio per il miglior film realizzato da 
un regista con meno di trent’anni). La sperimentazione è a diversi livelli: dalla sceneggiatura alla fotografia, alla scenografia (le insolite inquadrature, il colore) e al montaggio (i veloci cambiamenti del ritmo, il gioco con il tempo). La linea tra la realtà e la finzione è molto sottile e a momenti lascia perplessi. L’autore dice di essersi ispirato a Woody Allen, quando sostiene che «la vita non imita l’arte, ma la TV di cattivo gusto». 
a seguire 

Kako je počeo rat na mom otoku (Com’è iniziata la guerra sulla mia isola, 1996) Regia: Vinko Brešan; sceneggiatura: Ivo Brešan, V. Brešan; fotografia: Živko Zalar; scenografia: Ivica Trpčić; costumi: Vanda Ninić; musica: Mate Matišić; montaggio: Sandra Botica-Brešan; interpreti: Vlatko Dulić, Ljubomir Kerekeš, Ivan Brkić, Predrag Vušović Pređo, Boţidar Orešković, Ivica Vidović; origine: Croazia; produzione: HRT - Hrvatska radiotelevizija; durata: 101’ 

Nel 1991 Blaž Gajski arriva su una piccola isola dell’Adriatico per liberare il figlio dalla caserma. In quegli anni, infatti, le caserme croate erano ancora sotto il controllo dell’esercito jugoslavo che non riconosceva la Croazia come nuovo stato. Aleksa, il capo della caserma, ha i depositi pieni di esplosivo e minaccia tutta l’isola. La popolazione locale e la nuova amministrazione pensano che la cosa migliore da fare sia cercare di convincere lui e il suo esercito ad arrendersi. Aleksa, però, vive sull’isola da dieci anni ed è parte integrante della comunità locale che, per convincerlo a desistere, organizza una serie di eventi musicali e teatrali. Commedia vincitrice al Pola Film Festival nel 1996, ha avuto uno straordinario successo nelle sale cinematografiche croate (350 mila spettatori nei primi mesi, che è un ottimo risultato se paragonato ai film distribuiti negli ultimi decenni). 
ore 21.00 

La strada (id., 2004) 

Regia: Damir Čučić; sceneggiatura: D. Čučić, Leon Rizmaul; fotografia: Boris Poljak; musica: Goran Štrbac; montaggio: Slaven Zečević; origine: Croazia; produzione: Hrvatski Filmski Savez; durata: 29’

La strada principale di Vodnjan nella società contemporanea è il paradigma del quasi dimenticato ritmo di vita tipico delle città mediterranee. Tutte le cose importanti si svolgono in strada: gli abitanti osservano, parlano, stanno insieme, cantano e ballano. Si incrociano i diversi strati sociali, le culture, i periodi storici, la mentalità mediterranea e quella slava. Anche se tutto è diverso, sembra che tutto abbia la stessa cadenza. Nel 2004 alle Giornate del cinema croato a Zagabria ha vinto il premio per la migliore fotografia. 
a seguire 

Volim te (Ti amo, 2005) 

Regia: Dalibor Matanić; sceneggiatura: D. Matanić; fotografia: Branko Linta; scenografia: Željka Burić; costumi: Ana Savić Gecan; musica: Jura Ferina, Pavle Miholjević (Svadbas); montaggio: Tomislav Pavlić; interpreti: Krešimir Mikić, Nataša Janjić, Leon Lučev, Ivana Roščić, Zrinka Cvitešić, Ivana Krizmanić; origine: Croazia; produzione: HRT - Hrvatska radiotelevizija; durata: 82’ 

Un giovane diventa sieropositivo per caso, in seguito a una trasfusione. La sua vita cambia completamente, da un giorno all’altro. Lui che faceva parte della “gioventù d’oro”, lavorando come copywriter e fidanzato con una bella ragazza in carriera, viene licenziato. Tutti lo abbandonano e così lui decide di vendicarsi. Inizia a disseminare il virus finché un incontro non cambierà tutto… 
venerdì 12 

ore 17.00 

Lisinski (id., 1944) 

Regia: Oktavijan Miletić; sceneggiatura: Milan Katić; fotografia: O. Miletić, Ivan Zettlinger; scenografia: Marijan Kopajtić, Vladimir Žedrinski; costumi: V. Žedrinski; musica: Boris Papandopulo; montaggio: Branko Marjanović; interpreti: Branko Špoljar, Lidija Dominković, Srebrenka Jurinac, Veljko Maričić, Tomislav Tanhofer, Hinko Nučić; origine: NDH - Stato Indipendente di Croazia; produzione: Hrvatski slikopis; durata: 90’

Un giovane e talentuoso insegnante di pianoforte, con il supporto di amici patrioti, cerca di farsi largo come compositore, malgrado l’ambiente ostile e la debole salute. S’innamora della bella Hedviga, ma pensa di non esserne all’altezza. Spronato da un amico, Striga, scrive la canzone patriottica e la prima opera croata. La composizione di quest’ultima sarà però acclamata e utilizzata come strumento di educazione musicale solo dopo la sua morte, perché nella cerchia musicale del suo paese non sarà mai pienamente accettato. Primo lungometraggio sonoro della cinematografia croata, realizzato durante il periodo dello Stato Indipendente della Croazia (NDH) con chiaro intento propagandistico. Miletić cerca di evitare il dettato ideologico, riuscendovi in buona parte. 
ore 19.00 

Rondo (Rondò, 1966) 

Regia: Zvonimir Berković; sceneggiatura: Z. Berković; fotografia: Tomislav Pinter; scenografia: Željko Senečić; costumi: Ljubica Wagner; montaggio: Radojka Tahhofer: interpreti: Stevo Žigon, Milena Dravić, Relja Bašić, Zvonimir Rogoz, Rudolf Kukić, Boris Festini; origine: Jugoslavija; produzione: Jadran film; durata: 94’

Ogni domenica pomeriggio il giudice Mladen gioca a scacchi dall’amico Fedja e sua moglie Neda. Tra Mladen e Neda nasce l’attrazione che porta allo sconvolgimento della routine domenicale e alla necessità d’instaurare di nuovo, in qualche modo, l’equilibrio tra i tre. Pinter, noto direttore della fotografia, grazie anche all’apporto di attori famosi (M. Dravić, R. Bašić, S. Žigon), crea interessanti profili psicologici dei tre protagonisti, ritratti nel triangolo matrimoniale. Questo film “da camera” (quasi interamente ambientato in un solo ambiente), con un’interessante struttura cinematografica, afferma una nuova moderna sensibilità nella cinematografia croata ed è sicuramente una delle opere chiave del periodo. È anche uno dei pochi film croati che è stato inserito nella regolare programmazione cinematografica di molti paesi europei. 
ore 21.00 

Maestro Koko (id., 1968) 

Regia: Zlatko Grgić, Boris Kolar, Ante Zaninović; sceneggiatura: Z. Grgić, B. Kolar, A. Zaninović; animazioni: Z. Grgić, B. Kolar, A. Zaninović; scenografia: Z. Bourek, B. Varadin, S. Matić; musica: Tomica Simović; origine: Jugoslavija; produzione: Zagreb Film, Windrose Film; durata: 9’ 

Nella città del Professor Balthazar vive un famoso musicista: il Maestro Koko. Oltre alla musica, la sua passione sono i gelati. Un giorno ne mangia talmente tanti da ammalarsi, e non riesce più a suonare. Sconfortato, il Maestro Koko si allontana dalla città e Balthazar parte alla sua ricerca. Professor Baltazar è una serie d’animazione composta da 59 episodi. Fino ad oggi è il progetto della scuola d’animazione di Zagabria che ha avuto più successo in assoluto. L’insolito inventore Baltazar ha girato il mondo facendo divertire i piccoli e i grandi. 
a seguire 

Ta divna Splitska noć (Quella bella notte a Spalato, 2004) 

Regia: Arsen Anton Ostojić; sceneggiatura: A. A. Ostojić; fotografia: Mirko Pivčević; scenografia: Velimir Domitrović; costumi: Branka Tkalčec; musica: Mate Matišić; montaggio: Dubravko Slunjski; interpreti: Mladen Vulić, Nives Ivanković, Mariko Prga, Marija Škaričić, Vicko Bilandžić, Ivana Roščić; origine: Croazia; produzione: Alka film; durata: 100’

La città di Spalato è descritta attraverso tre storie divise dal tempo (tutto succede due ore prima del capodanno), dallo spazio (il Palazzo di Diocleziano), dall’ambiente (il mondo dei tossici, piccoli e grandi spacciatori). La festa di capodanno nella piazza centrale della città è il punto che lega tutti i protagonisti. «Era emozionante vedere come Ostojić (in collaborazione con il brillante operatore Mirko Pivčević) usasse cinematograficamente il Palazzo di Diocleziano. Il film è in bianco e nero e con questa scelta sono meravigliosamente pronunciate le tessiture in pietra e il “chiaroscuro” notturno. Usando una grande gru e precise prospettive d’uccello, Pivčević e Ostojić hanno esaltato la verticalità della città mediterranea e hanno dato al film un timbro magico e fiabesco» (Jurica Pavičić). Al Pola Film Festival ha vinto i premi per miglior fotografia, montaggio e opera prima. Al Sarajevo Film Festival ha vinto il premio speciale della giuria. 
sabato 13 

ore 17.00 

Lisice (Le manette, 1969) 

Regia: Krsto Papić; sceneggiatura: Mirko Kovač, K. Papić; fotografia: Vjenceslav Orešković; costumi: Tonka Duplančić; musica: Miljenko Prohaska; Silvije Glojnarić, Boško Petrović; montaggio: Lida Braniš; interpreti: Fabijan Šovagović, Adem Čejvan, Jagoda Kaloper, Ilija Ivezić, Fahro Konjhodžić; origine: Jugoslavija; produzione: Jadran film; durata: 77’

In Jugoslavia, nel 1948, in seguito al conflitto e alla divisione tra Tito e Stalin, vengono promosse delle “purghe” all’interno delle strutture di potere. In quest’atmosfera di paura e di violenza apparentemente soppressa, in un villaggio sperduto di Dinara si svolge una festa di nozze. Il film affronta un grosso tabù della storia jugoslava: il periodo successivo alla risoluzione dell’“Informbiro”. Nel paesaggio rurale carsico di Dinara, Papić ritrova tutti gli elementi chiave tipici della tragedia classica, a cominciare dalla struttura. Da un lato dimostra la ripetitività e l’atemporalità degli avvenimenti politici e dall’altro la loro crudeltà, ristabilendo alla fine lo stesso ritmo universale iniziale. Alla sua uscita il film causò molte polemiche di natura politica. Non piaceva né ai comunisti, né alle correnti politiche opposte. La commissione di Stato che rilasciava i permessi per la partecipazione ai festival internazionali ne proibì la partecipazione a Cannes. Nonostante ciò, il film ha riscosso molto successo all’estero. 
ore 19.00 

Dečko kojem se žurilo (Il ragazzo che aveva fretta, 2001) 

Regia: Biljana Čakić Veselić; soggetto e sceneggiatura: B. Č. Veselić; fotografia: B. Č. Veselić, Boris Krstinić, Nebojša Slijepčević, Predrag Vekić, Tomislav Škaro; musica: Stampedo; montaggio: Uja Irgolić; origine: Croazia; produzione: Factum – Dokumentarni Filmski Projekt; durata: 52’

Ivan, il fratello dell’autrice, è scomparso all’inizio della guerra e la madre ha dedicato la propria vita alla sua ricerca. Nella prima parte del film, Veselić ripercorre la propria infanzia e il passato della propria famiglia, le storie di sua nonna e del nonno, scomparso nel 1945, il ritorno del quale la donna ha atteso per tutta la vita. Il film racconta l’inizio della guerra e segue l’intera ricerca delle due donne. Fino a quando vengono ritrovate le persone con le quali Ivan ha passato i suoi ultimi giorni. «La forte catarsi del finale […] dà un senso completamente diverso alle premesse iniziali del documentario. Per questo motivo, il film deve essere visto più volte» (Petar Krelja). Il film è stato proiettato in molti festival e premiato a Zagabria, Dubrovnik, Toronto e Stoccolma. È stato inoltre il candidato croato agli Oscar nella categoria dei documentari. 
a seguire 

Žuti mjesec (Luna gialla, 2009) 

Regia: Zvonimir Jurić; sceneggiatura: Z. Jurić; fotografia: Jakov Lerotić; montaggio: Vladimir Gojun; interpreti: Lana Barić, Marija Škaričić; origine: Croazia; produzione: Propeler film; durata: 17’

Il campanello suona e Lana apre la porta. C’è la sua nuova vicina Marija che è venuta a salutarla. Dopo una breve conversazione, Marija sta per andarsene quando Lana le chiede di rimanere ancora un po’… Una trama molto semplice, con ottimi dialoghi e fine umorismo. Il film ha vinto molti premi: a Drama in Grecia, al Festroia festival in Portogallo, a Sarajevo Film Festival e a Vukovar ed è stato anche il primo cortometraggio croato in concorso alla Berlinale dopo la dichiarazione d’indipendenza del Paese. Vince il Cuore di Sarajevo per il miglior cortometraggio. 
a seguire 

Poplava (L’alluvione, 2010) 

Regia: Goran Dević; sceneggiatura: G. Dević; fotografia: Jure Černec, Tamara Cesarec; musica: Pavao Miholjević, Jura Ferina; montaggio: Vanja Siruček; origine: Croazia; produzione: Petnaesta umjetnost, Centar za mirovne studije; durata: 40’

Kosinj e i villaggi intorno, tutti situati nella Lika, una regione poco urbanizzata e trascurata da tutti governi, vengono inondati con regolarità dalle acque del fiume omonimo. All’incirca ogni vent’anni, però, gli allagamenti sono straordinari. Tanto che anche i villaggi a distanza di diversi chilometri dal fiume rimangono sott’acqua. L’intera regione diventa così un enorme lago, all’interno del quale si può comunicare solo usando le barche. Il film racconta l’esperienza di due volontari che, per le loro rispettive comunità, quella croata e quella serba, diventano l’unica via di comunicazione con il resto del mondo. Il film lascia raccontare la vicenda ai suoi protagonisti. Solo alla fine, quando ormai i media sono entrati in scena e arrivano in visita i rappresentanti del governo e della chiesa, i due vengono intervistati e “costretti” a entrare in uno spazio pubblico, tanto da perdere il controllo sul proprio… Al Sarajevo Film Festival vince il prestigioso premio Talent Grant di European Documentary Network. «Dević ritrae il fenomeno […] mostrando un grande senso del racconto per immagini (qui ancora più maturo rispetto ai lavori precedenti) senza perdere né il punto di vista, né la sottile ironia che riesce a far emergere dalle situazioni (come l’intervento dell’istituzione religiosa e politica, pronta a promettere interventi a cui il popolo ha ormai imparato a non dar credito) e che caratterizza i suoi lavori migliori» (Crispino). 
ore 21.00 

Incontro moderato da Francesco Crispino con Goran Dević (regista), Branko Schmidt (regista), Carmen Lhotka (direttrice della Cineteca croata), Sergio Grmek Germani (critico e storico cinematografico) 

a seguire 

Surogat (Surrogato, 1961) 

Regia: Dusan Vukotić; sceneggiatura: Rudolf Sremec; fotografia: Zlatko Sačer; musica Tomislav Simović; montaggio: Tea Brunšmid; animazione: Leo Fabiani, Rudolf Mudrovčić; origine: Jugoslavija; produzione: Zagreb film; durata: 10’ 

Disegnato, animato e diretto da Dušan Vukotić, è una visione comica dell’alienazione dell’uomo contemporaneo, che sostituisce ogni cosa con i surrogati, perfino i rapporti emotivi. Qui Vukotić porta alla perfezione la tecnica dell’animazione ridotta, che ha reso celebre la Scuola d’animazione di Zagabria, liberandosi degli elementi superflui: i caratteri sono costruiti dalle combinazioni dei semplici elementi geometrici, la scenografia ridotta al minimo. Vincitore dell’Oscar (è, tra l’altro, il primo film d’animazione non-americano a riceverlo), ha ricevuto anche il primo premio al Film Festival di San Francisco e premi speciali a Cork, Bergamo e Oberhausen. 
a seguire 

Crnci (I neri, 2009) 

Regia: Goran Dević e Zvonimir Jurić; soggetto e sceneggiatura: G. Dević, Zvonimir Jurić; fotografia: Branko Linta; scenografia: Mladen Ožbolt; costumi: Ivana Zozoli; montaggio: Vanja Siruček; interpreti: Ivo Gregurević, Emir Hadžihafizbegović, Rakan Rushaidat, Krešimir Mikić, Franjo Dijak; origine: Croazia; produzione: Kinorama, HRT - Hrvatska radiotelevizija; durata: 78’

È il tempo della guerra. Un’unità speciale dell’esercito chiamata Crnci (i neri) sarà sciolta perché è stata dichiarata la tregua. Ivo è il comandante che ha appena perso i tre uomini in un’azione e, prima di sciogliere l’unità, vuole riprendere i loro corpi e far esplodere una diga per vendicarsi con il nemico. Quelli che sono sopravvissuti vengono catapultati nell’azione, ognuno con i propri traumi e i propri dubbi. Ritroveranno il vero nemico, dove meno se lo aspettano, in se stessi… Il film tocca un altro tabù della storia recente croata. Ha partecipato a diversi festival europei, vincendo tre premi al Pola Film Festival e al Film Festival di Cottbus il premio Fipresci e quello per la regia. 
domenica 14 

ore 17.00 

Tko pjeva zlo ne misli (Chi canta mal non pensa, 1970) 

Regia: Krešo Golik; soggetto: Vjekoslav Majer; sceneggiatura: K. Golik; fotografia: Ivica Rajković; scenografia: Željko Senečić; costumi: Ljubica Wagner; musica: Živan Cvitković; montaggio: Katja Majer; interpreti: Relja Bašić, Mia Oremović, Mirjana Bohanec, Franjo Majetić, Tomislav Žganec, Vida Jerman; origine: Jugoslavija; produzione: Croatia film, Radna zajednica filma; durata: 93’

Il piccolo Perica vive con la madre Ana, casalinga e accanita lettrice di romanzi d’amore, e con il padre Franjo, che spesso beve qualche bicchierino di troppo. Quasi tutte le domeniche, senza essere invitata, si unisce a loro anche la sorella nubile della madre, Mina. La sua presenza innervosisce Franjo, al punto che i pranzi si concludono spesso con dei litigi. L’incontro casuale con il tenero ed elegante signor Fulir cambierà la routine giornaliera. In un’atmosfera d’autore, Krešo Golik “coraggiosamente” decide di girare una commedia musicale che mostra la vita della piccola borghesia a Zagabria prima della seconda guerra mondiale. Titolo molto apprezzato dal pubblico e apparentemente molto popolare, in realtà è una sottile critica della vita piccolo-borghese, di cui nasconde il vuoto e le frustrazioni. 
a seguire 

Drama oko cvijeća (Le api di Pino, 1977) 

Regia: Ante Zaninović; sceneggiatura: A. Zaninović; animazioni: Vjekoslav Radilović, A. Zaninović, Janez Japl; scenografia: Z. Bourek, B. Varadin, S. Matić; musica: Tomica Simović; montaggio: Tea Brunšmid; origine: Jugoslavija; produzione: Zagreb Film, Windrose Film; durata: 10’

Anche la città del Professor Balthazar deve affrontare il problema dell’inquinamento. L’apicoltore Pino è costretto ad abbandonare la città per salvare le sue amate api e il miele che producono. Riuscirà anche questa volta il Professor Balthazar a risolvere il problema e a far tornare Pino in città? 
ore 19.00 

Trg 20 stoljeće na filmu (La piazza. Il XX° secolo sulla pellicola, 2009) 

Regia: Hrvoje Juvančić; in collaborazione con Ivan Vidić, Ognjen Čaldarović, Davorka Feller, Ivan Marušić Klif, Joško Juvančić; sceneggiatura: Hrvoje Juvančić, I. Vidić, I. M. Klif, Davorka Feller, O. Čaldarović, J. Juvančić, Lala Raščić; montaggio: Hrvoje Juvančić, Davorka Feller, Damir Čučić, I. M. Klif; origine: Croazia; produzione: Udruga za interdisciplinarna i interkulturalna istrazivanja; durata: 27’

Un esperimento documentaristico nel quale l’autore sceglie solo i materiali d’archivio girati in 16mm che hanno come tema Ban Jelačić, la piazza principale di Zagabria. Il materiale è stato poi “ripulito” da tutte le sequenze legate alla politica o con connotazioni ideologiche, quindi montato e commentato da diversi autori. Il materiale d’archivio sulla pellicola è quindi messo a confronto con il materiale digitale, rivelando come la pellicola mantenga una sorta di autenticità. 
a seguire 

Ritam zločina (Il ritmo del crimine, 1981) 

Regia: Zoran Tadić; soggetto: Pavao Pavličić; sceneggiatura: P. Pavličić; fotografia: Goran Trbuljak; scenografia: Ante Nola; musica: Hrvoje Hegedušić; montaggio: Jasna Fulgosi; interpreti: Ivica Vidović, Fabijan Šovagović, Božidarka Frajt, Dragutin Klobučar, Zdenka Trach; origine: Jugoslavija; produzione: Televizija Zagreb, Centar film, RTV Beograd; durata: 90’

Ivica abita da solo nella casa ereditata da suo padre e suo nonno, a Trnje, un antico quartiere di Zagabria. Un pomeriggio gli fa visita un uomo particolare, Fabijan, che vorrebbe affittare una stanza. È appassionato di statistica, in particolare quella riferita ai crimini avvenuti a Trnje e in altri quartieri di Zagabria. Nello stesso tempo Zdenka, la donna amata da Ivica ai tempi della scuola, torna nel quartiere… «La tematica dell’ipotesi scientifica non viene rappresentata attraverso gli stereotipi dei film di fantascienza, ma si realizza in immagini oniriche capaci di abolire il limite tra sogno e realtà. È un’opera che è riuscita a superare i limiti del genere cinematografico di allora, senza cadere nella trappola dei tabù che censuravano i commenti critico-sociali cari al regista» (Ante Peterlić). Il ritmo del crimine è la chiave del cinema di genere e dalla critica è considerato il miglior film croato del decennio. 
ore 21.15
Tri ljubavne priče (Tre storie d’amore, 2007) 

Regia: Snjeţana Tribuson; sceneggiatura: S. Tribuson; fotografia: Branko Linta; scenografia: Željka Burić; costumi: Ivana Zozoli; musica: Jura Ferina, Pavao Miholjević; montaggio: Marina Barac; interpreti: Judita Franković, Ljiljana Bogojević, Dragica Srećković; origine: Croazia; produzione: Kinorama; durata: 25’

Tre storie sulla violenza domestica, il cui filo conduttore è un piccolo cane nero. Le statistiche dicono che i violentatori in famiglia sono recidivi nel 100% dei casi, ma in queste storie un caso su tre non è conforme ai dati statistici. Un film che mostra le diverse concezioni del rapporto amoroso e la maniera in cui esse impediscano di vedere la realtà. Il film è stato proiettato in molti festival internazionali e nel 2007, alle Giornate del cinema croato (a Zagabria), ha vinto il premio della critica per il miglior film. «La regista costruisce il film con lo stile del documentario di ricerca, usando il suo tipico, e riconoscibile, “humour nero”» (Goran Kovac). 
a seguire 

Metastaze (Le metastasi, 2009) 

Regia: Branko Schmidt; sceneggiatura: Ognjen Sviličić; fotografia: Dragan Ruljančić; scenografia: Mladen Ožbolt; costumi: Željka Franulović; musica: Goran Bare; montaggio: Hrvoje Mršić, Vesna Lazeta; interpreti: Rene Bitorajac, Franjo Dijak, Robert Ugrina, Rakan Rushaidat, Jadranka Đokić; origine: Croazia; produzione: Telefilm e HRT - Hrvatska radiotelevizija; durata: 77’

Filip è appena tornato dalla Spagna dove era in una comunità per tossicodipendenti e incontra i vecchi amici del quartiere. Dejo è un tossicodipendente serbo spesso molestato da Krpa. Krpa è aggressivo, quotidianamente picchia a sangue sua moglie, tifa Dinamo e si considera il più intelligente del gruppo. Costruisce la propria posizione dominante molestando Kizo, un alcolizzato sensibile e emotivo, che cerca sempre di conciliare le situazioni tese create da Krpa e di fermarlo prima che inizia a malmenare qualcuno. Il film ci porta dentro un quartiere della periferia di Zagabria, mostrandoci le conseguenze della guerra e di vent’anni di corruzione, di criminalità e di violenza in tutti i livelli della società.
lunedì 15

chiuso

16-26 novembre

Misteri d’Italia (prima parte)
Nel manifesto di un piccolo film del 1994, Strane storie di Sandro Baldoni, campeggia un’immagine tanto surreale quanto inquietante: quella di un enorme squalo che, come piombato dal cielo, ha la testa conficcata nella carcassa di un vagone dell’Italicus, il tristemente famoso “espresso” Roma-Monaco di Baviera devastato da una bomba il 4 agosto 1974. Per questa come per altre oscure vicende degli ultimi sessant’anni non sono mai stati trovati i responsabili. Una strana storia dunque, al pari dei fatti relativi a Portella della Ginestra, piazza Fontana, Brescia, Ustica, Bologna o, ancora, ai tentati Golpe De Lorenzo e Borghese, ai “casi” Mattei, Moro, Ambrosoli e all’omicidio di Pier Paolo Pasolini fino alle stragi di mafia degli anni Novanta e al G8 di Genova. Tutte quelle storie, insomma, che appartengono al contesto dei cosiddetti “Misteri d’Italia”; nodi apparentemente inestricabili di un passato/presente che la rassegna intende ripercorrere proiettandone la rappresentazione e una possibile interpretazione nella cornice del grande schermo. 

Riprendendo il testimone lasciato dalla fortunata retrospettiva Schermi di piombo. Il terrorismo nel cinema italiano, tenutasi presso il Cinema Trevi nella primavera del 2008 e culminata con un convegno accademico organizzato dall’Università Roma Tre, ancora una volta si è voluto adottare uno sguardo ad ampio raggio, capace di rendere conto del cinema d’autore così come dei casi più rilevanti di quella produzione documentaria e indipendente che, parimenti, ha tentato di fronteggiare, spesso “a caldo”, questioni cruciali all’interno di tale scenario. Complementare a tale direttrice è quella dedicata ai modi in cui l’immaginario dei misteri italiani ha trovato spazio in un cinema di genere che, attraverso i codici popolari (radicati soprattutto nel filone poliziesco degli anni Settanta), ha saputo fotografare in “presa diretta”, tentando di gettarvi una pur minima luce, le zone più buie della nostra “notte della repubblica”. 

La programmazione segue un criterio cronologico relativo ai fatti storici tematizzati, tenendo in considerazione, quanto alla prima parte della rassegna, il periodo compreso tra l’eccidio di Portella della Ginestra e la strage di Bologna. La seconda parte della retrospettiva, prendendo avvio dalle opere filmiche incentrate sul “nodo” Calvi-Sindona e sulla strage di Ustica, si rivolgerà invece al periodo storico culminante con i “misteri di oggi”, cinematograficamente rappresentati perlopiù dalle opere sui fatti relativi al G8 di Genova 2001. 

La rassegna dei film, come da tradizione, sarà integrata da una serie di incontri con addetti ai lavori, studiosi, giornalisti, magistrati, presso il Cinema Trevi e da una tavola rotonda inaugurale moderata da Giorgio De Vincenti e Enrico Magrelli che si terrà lunedì 15 novembre alle ore 11 presso il DAMS dell’Università Roma Tre (Aula B1, via Ostiense 133) alla presenza di Giovanni Fasanella, Aurelio Grimaldi, Rosario Priore, Andrea Purgatori e Riccardo Tozzi.
Christian Uva
Retrospettiva a cura di Christian Uva con la collaborazione di Pierpaolo De Sanctis
Si ringraziano: Archivio Audiovisivo del Movimento Operaio e Democratico, Cinecittà Luce, Pav, Mir Cinematografica, Movietime, Rosetta Film, gli autori dei documentari che hanno fornito copie dei loro lavori
martedì 16

ore 17.00

Salvatore Giuliano (1961)
Regia: Francesco Rosi; soggetto e sceneggiatura: F. Rosi, Suso Cecchi D’Amico, Enzo Provenzale, Franco Solinas; fotografia: Gianni Di Venanzo; musica: Piero Piccioni; montaggio: Mario Serandrei; scenografia: Sergio Canevari, Carlo Egidi; interpreti: Pietro Cammarata, Frank Wolff, Salvo Randone, Federico Zardi, Nando Cicero, Sennuccio Benelli; origine: Italia; produzione: Lux Film; durata: 120’

Cronaca oscura dei fatti che hanno condotto alla morte del bandito siciliano Salvatore Giuliano, il cui corpo fu rinvenuto a Castelvetrano la mattina del 5 luglio 1950. «Con Salvatore Giuliano Francesco Rosi adotta la forma del film-inchiesta sul bandito di Montelepre per parlare di mafia senza alibi né concessioni all’immaginario popolare. […] Quello di Salvatore Giuliano è un percorso labirintico, che rifiuta la rivelazione finale della soluzione all’enigma; l’occultamento della verità prevale sulla rivelazione. Rosi si concentra su cause e effetti delle azioni di Giuliano, personaggio sfuggente se non invisibile, mai ripreso direttamente in viso, ma sempre in campo lungo» (Curti).
Vietato ai minori di anni 14
ore 19.15

Il sasso in bocca (1970)
Regia: Giuseppe Ferrara; soggetto e sceneggiatura: G. Ferrara, Michele Pantaleone; fotografia: Luigi Quattrini; musica: Vittorio Gelmetti; montaggio: Giuseppe Ferrara; interpreti: Giuseppe Di Bella, Accursio Di Leo, Franca Asciutto, Carlo Hintermann, Carlo Delle Piane, Gianni Solaro; origine: Italia; produzione: Cine RDS; durata: 94’

Il sasso in bocca del titolo è lo sfregio che la mafia compie sul cadavere di un affiliato che ha rivelato segreti ad estranei. L’esordio nel lungometraggio dell’ex-critico Giuseppe Ferrara («Bianco e Nero», «Cinema Nuovo», «Cinema 60», «Filmcritica»…), diplomato in regia al Centro Sperimentale, è concepito come un’indagine sulla moderna mafia siciliana e sulle sue origini storico-sociologiche, che la legano a doppio filo alla sua consorella americana. Il registro adottato da Ferrara mescola documentario e finzione, indagine e ricostruzione, sequenze di film (da Salvatore Giuliano a Paisà) a fatti di cronaca vera meticolosamente trasposti sullo schermo, arrivando a ridurre «quasi al grado zero fabula e testo, come mai né Rosi né Petri avevano concepito il cinema d’impegno» (Sesti).

Vietato ai minori di anni 14
ore 21.00

Segreti di Stato (2003)
Regia: Paolo Benvenuti; soggetto e sceneggiatura: Paola Baroni, P. Benvenuti, Mario J. Cereghino; fotografia: Giovanni Battista Marras; montaggio: Cesar Augusto Meneghetti; scenografia: Paolo Bonfino; interpreti: Antonio Catania, David Coco, Sergio Graziani, Aldo Pugliesi, Francesco Guzzo; origine: Italia; produzione: Fandango; durata: 85’

«Paolo Benvenuti rievoca i fatti di Portella della Ginestra nella cornice del processo di Viterbo del ’51, e ne offre una versione inedita sulla scorta di documenti ufficiali, ricerche storiche, inchieste effettuate da Danilo Dolci: anziché Salvatore Giuliano e i suoi, a sparare furono gli uomini della ex Decima Mas di Borgese, nell’ambito di un complotto anticomunista. Benvenuti fa nomi e cognomi eccellenti, indica senza mezzi termini le responsabilità del governo, dei servizi segreti, del Vaticano, e soccombe a tratti all’impostazione didascalica che si è prefissato» (Curti).

mercoledì 17

ore 17.00

Il caso Mattei (1972)
Regia: Francesco Rosi; soggetto e sceneggiatura: F. Rosi, Tonino Guerra, Nerio Minuzzo, Tito De Stefano; fotografia: Pasqualino De Santis; montaggio: Ruggero Mastroianni; musica: Piero Piccioni; scenografia: Andrea Crisanti; interpreti: Gian Maria Volonté, Luigi Squarzina, Gianfranco Ombuen, Edda Ferronao, Accursio Di Leo, Furio Colombo; origine: Italia; produzione: Vides; durata: 118’

Volonté è Enrico Mattei, il presidente dell’Eni che aveva osato sfidare gli interessi petroliferi statunitensi restando vittima, nel 1962, di un misterioso incidente. «Per ritrarre questo personaggio, di cui nel 1972 era ancora viva la memoria, Rosi ricorre alla formula del film-inchiesta inaugurata da Salvatore Giuliano. La struttura è simile: inizio con la morte di Mattei (il cui jet privato cadde a Bascapé, nei pressi di Melegnano, per un più che probabile sabotaggio), flashback, andirivieni temporali che ricostruiscono un’intera società, con una fortissima tensione non solo morale, ma anche di suspense» (Pezzotta).
ore 19.15

Giuseppe Pinelli (1970)
Regia: Nelo Risi; origine: Italia; durata: 50’

Prima parte dei Documenti su Giuseppe Pinelli, progetto in cinque parti del Comitato dei cineasti contro la repressione: una formazione di cineasti cui aderirono, tra gli altri, Bertolucci, Bellocchio, Cavani, Nelo Risi, Loy, Ferreri, Damiani, Visconti, sorta all’indomani della bomba di Piazza Fontana del 12 dicembre 1969. Per reagire al clima di tensione che si stava velocemente diffondendo, il gruppo mette in cantiere un film-documento sulla morte dell’anarchico Pinelli, ma solo gli episodi di Risi e Petri vengono ultimati e mimicamente distribuiti. La parte girata di Risi ricostruisce la vita di Pinelli attraverso le testimonianze di chi l’ha conosciuto (la moglie Licia, gli amici, i compagni) e di chi era presente in commissariato durante la sua detenzione.
Per gentile concessione dell’Aamod - Ingresso gratuito
a seguire

Il filo della memoria. Giuseppe Pinelli (2000)
Regia: Guido Albonetti, soggetto: G. Albonetti; montaggio: G. Albonetti; origine: Italia; produzione: Archivio Audiovisivo del Movimento Operaio e Democratico; durata: 55’

Documentario di montaggio costruito a partire dai due film che Nelo Risi ed Elio Petri (all’interno del Comitato dei cineasti italiani contro la repressione) realizzarono sull’affaire Pinelli. L’introduzione, basata interamente su materiali di repertorio, ripercorre gli eventi che hanno segnato il biennio 1968/1969 fino al giorno della strage di piazza Fontana. 
Per gentile concessione dell’Aamod - Ingresso gratuito
ore 21.15
Indagine su un cittadino al di sopra di ogni sospetto (1970)

Regia: Elio Petri; soggetto e sceneggiatura: Ugo Pirro, E. Petri; fotografia: Luigi Kuveiller; scenografia: Carlo Egidi; costumi: Angela Sammaciccia; musica: Ennio Morricone; montaggio: Ruggero Mastroianni; interpreti: Gian Maria Volonté, Florinda Bolkan, Gianni Santuccio, Orazio Orlando, Sergio Tramonti, Arturo Dominici; origine: Italia; produzione: Vera Film; durata: 115’

Un commissario di polizia uccide la sua amante e lascia ovunque, nella casa della donna, indizi contro di sé. Vuole verificare fino a che punto il potere, di cui egli è un esaltato rappresentante, riuscirà a proteggerlo, al di là di ogni prova che possa incriminarlo. «Petri, preso alla gola dall’attualità, e probabilmente compiaciuto del suo ruolo scandaloso, ha insistito su un solo versante, forzando le tinte nella pittura dei metodi polizieschi. Ma basta scalfire con l’unghia il suo film, ricordare il timbro esistenziale che accompagna la sua opera precedente, per toccarne il tessuto più vero, intinto di angoscia storica espressa in forme di paradosso. Impressione accentuata dalla struttura narrativa, da quell’aprirsi e chiudersi del film su toni grotteschi (il delitto iniziale, il rinfresco sul finire) che stringe in una tenaglia di sarcasmo il cuore realistico del racconto» (Grazzini). 
Vietato ai minori di anni 14

a seguire

Ipotesi sulla morte di Giuseppe Pinelli (1970)
Regia: Elio Petri; fotografia: Luigi Kuveiller; interpreti: Gian Maria Volonté, Renzo Montagnani, Luigi Diberti; origine: Italia; durata: 50’

Rispetto al materiale di Nelo Risi, quello di Elio Petri ha avuto una circolazione parzialmente più solida, anche grazie ai circuiti militanti del movimento studentesco e delle fabbriche occupate. «Si tratta di una “ricostruzione scenica” sul caso di quella “morte accidentale”, dove accanto alle facce di attori di quegli anni si ritrova Volonté con i baffi scuri dopo aver appena finito di girare il Sacco e Vanzetti di Montaldo. Se l’inchiesta preparata da Nelo Risi era incentrata sulla persona di Pinelli, quello di Petri si concentra sulle “più plausibili” versioni fornite dalla polizia sulla sua morte. Tre ipotesi che vengono materialmente verificate, in una stanza, con quattro poliziotti, seguendo ogni punto, e arrivando alla tragica e insieme comica conclusione dell’impossibilità che si potesse trattare di “suicidio”» (Guastella).

Per gentile concessione dell’Aamod - Ingresso gratuito
giovedì 18

ore 17.00

12 Dicembre (1970)

Regia: Giovanni Bonfanti; a cura di Pier Paolo Pasolini; soggetto e sceneggiatura: G. Bonfanti, Goffredo Fofi; fotografia: Giuseppe Pinori, Sebastiano Celeste, Enzo Tosi, Roberto Lombardi; montaggio: Lamberto Mancini; musica: Pino Masi; produzione: Lotta Continua; origine: Italia; durata: 101’
 «Un film sull’Italia spaventata da una guerra civile a bassa intensità, ma anche sulle lotte degli operai, sulla consapevolezza diffusa delle “trame nere” e sulla plumbea repressione, sulla povertà ancora esistente in molte zone del meridione, sullo sfruttamento dei minori, sui disoccupati napoletani… 12 dicembre è il frutto dell’amicizia e della conseguente relazione tra diversi compagni militanti di Lotta Continua e Pier Paolo Pasolini. L’idea prende avvio dopo diverse discussioni agli inizi del 1970, data tra l’altro in cui il poeta friulano decide di dare la sua disponibilità a figurare per due anni come direttore responsabile del quotidiano omonimo del partito extraparlamentare, assumendosi senza alcun timore anche dopo, le responsabilità dei processi giudiziari che seguiranno» (Guastella). 

ore 19.00

La polizia ha le mani legate (1974)

Regia: Luciano Ercoli; soggetto: Mario Bregni; sceneggiatura: Gianfranco Calligarich; fotografia: Marcello Gatti; scenografia: Giorgio Luppi; costumi: Carlo Gentili; musica: Stelvio Cipriani; montaggio: Angelo Curi; interpreti: Claudio Cassinelli, Arthur Kennedy, Franco Fabrizi, Sara Sperati, Bruno Zanin, Francesco D’Adda; origine: Italia; produzione: P.A.C.; durata: 100’

«Secondo Marco Giusti è il primo poliziesco all’italiana che si occupi direttamente della strage di Piazza Fontana; nel film si parla infatti di una bomba che, analogamente a quella esplosa alla Banca dell’Agricoltura, fa strage in un albergo di Milano (i funerali che si vedono in televisione sono quelli delle vere vittime del 12 dicembre ’69), costringendo l’eroico commissario di turno a scontrarsi, durante le indagini, con ministri, alte cariche dell’esercito, servizi segreti complottisti e, soprattutto, con un’organizzazione di estrema destra, senza tuttavia riuscire a venire a capo della faccenda. È questo il plot tipico di molti polizieschi a cavallo della metà degli anni Settanta, contraddistinti dal cupo aleggiare del pericolo golpista» (Uva).
ore 21.00

Faccia di spia (1975)

Regia: Giuseppe Ferrara; soggetto e sceneggiatura: G. Ferrara; collaborazione alla sceneggiatura: Ezio Di Monte; scenografia e costumi: Gianfrancesco Ramacci; fotografia: Mario Masini; musica: Manos Hadjidakis; montaggio: Rita Algeri; interpreti: Adalberto Maria Merli, Mariangela Melato, Francisco Rabal, Riccardo Cucciolla, Claudio Volonté, Lou Castel; origine: Italia; produzione: Cine 2000; durato: 115’

«Mettendo in evidenza il ruolo che ha svolto la Cia nella “strategia della tensione”, vengono affrontati alcuni dei temi più scottanti per la sinistra italiana e internazionale degli anni Sessanta e Settanta, dal Ché (Volonté) a Pinochet, da piazza Fontana a Feltrinelli» (Mereghetti). «Con le cadute di tono, le semplificazioni e le elissi, il film potrebbe rivelarsi tuttavia un efficace strumento di dibattito. Soprattutto la parte italiana, la serie dei delitti politici che ancora pesa sul Paese, dovrebbero trovare spettatori attenti, disposti alla ricerca, all’esame di coscienza, alla verifica» (Reggiani). 

Vietato ai minori di anni 14
venerdì 19

ore 17.00

Colpo di stato (1968)
Regia: Luciano Salce; soggetto: Ennio De Concini; sceneggiatura: E. De Concini, L. Salce; fotografia: Luciano Trasatti; scenografia: Giulio Cabras; musica: Gianni Marchetti; montaggio: Sergio Montanari; interpreti: Steffen Zacharias, Dimitri Tamarav, Silvano Spadaccino, Orchidea De Santis, Bebert H. Marboutie, Anna Casalino; origine: Italia; produzione: Vides Cinematografica; durata: 105’

La lunga lunga notte dello scrutinio elettorale del 1972 secondo le menti geniali di Salce e De Concini, che immaginano un’impennata imprevista dei voti conquistati dal partito comunista. Libero esperimento cinematografico figlio del ’68 italiano, seriamente danneggiato da una distribuzione a dir poco fantasma che ha portato alla sparizione quasi totale del film. Salce mischia una satira politica beffarda, quasi sempre lontana dagli schemi sicuri della commedia all’italiana del periodo, al cinema-verité, al film-inchiesta, al film nel film, al film corale (con tanto di coro greco a commentare i passaggi narrativi principali), frantumando la trama in un susseguirsi delirante di situazioni, avvenimenti, dinamismi. Prodotto dopo mille difficoltà con un budget ridotto lungo un anno di duro lavoro, Colpo di stato è certamente fra i film più ambiziosi e preziosi di Luciano Salce, da riscoprire urgentemente.

ore 19.00

Vogliamo i colonnelli (1973)
Regia: Mario Monicelli; soggetto e sceneggiatura: Age[nore Incrocci] & [Furio] Scarpelli, M. Monicelli; fotografia: Alberto Spagnoli; musica: Carlo Rustichelli; montaggio: Ruggero Mastroianni; scenografia: Lorenzo Baraldi; interpreti: Ugo Tognazzi, Duilio Del Prete, Antonino Faà di Bruno, Giuseppe Maffioli, Giancarlo Fusco, Carla Tatò; origine: Italia; produzione: Dean Film; durata: 100’

Libera e grottesca rilettura, infiammata da uno straripante Ugo Tognazzi (e con un’inedita Carla Tatò), del tentativo di colpo di stato da parte dell’ex-generale Borghese nel 1970. «La volgarità, il pressappochismo, l’incompetenza, l’ingenuità stessa erano ridicoli. […] Potevano sembrare delle caricature, invece quando emersero i fatti avvenuti in quella notte del 1970 si scoprì che la realtà era quasi più farsesca del film» (Monicelli).

Copia proveniente da Cinecittà Luce - Ingresso gratuito

ore 21.00

“Sguardi sul Tibet”

Zhenphenling - Associazione Culturale Comunità Dzogchen sezione di Roma, in collaborazione con Università di Roma “La Sapienza” e con il Patrocinio del Comune di Roma - Assessorato alle Politiche culturali, organizza una rassegna di eventi, film, conferenze, dibattiti e introduzioni al mondo della tradizione culturale tibetana. La rassegna, disseminata in vari luoghi della città, è iniziata al Cinema Trevi il 12 ottobre con la proiezione di Tulku, è proseguita il 23 ottobre nella sede di Zhenphenling, dove sono stati illustrati i metodi praticati nella tradizione spirituale tibetana, e il 3 novembre nella facoltà di Studi Orientali della Sapienza con una giornata di studi su “Arte tibetana tra passato e presente”, per poi assurgere ai Musei Capitolini il 13 novembre con l’evento che ha dato il titolo alla rassegna “Sguardi sul Tibet”, dove sono stati approfonditi temi legati all’arte tibetana, alla divinazione e alla rappresentazione del Tibet nella cinematografia. 

L’incontro conclusivo della rassegna è dedicato alla presentazione dell’attività svolta da ASIA Onlus e si apre con la proiezione del documentario In Tibet con ASIA Onlus - I progetti di cooperazione allo sviluppo nelle aree tibetane (durata: 23’), che offre una panoramica sui progetti di cooperazione allo sviluppo implementati da ASIA Onlus in Tibet in ambito educativo, costruzione e gestione di scuole, strutture sanitarie, programmi di sostegno a distanza. Il secondo documentario, Yushu 14 aprile 2010 (durata: 15’), descrive il dramma del terremoto che ha devastato, lo scorso aprile, la Prefettura di Yushu, uccidendo migliaia di tibetani e distruggendo decine di migliaia di famiglie. Entrambi i video sono stati realizzati da ASIA. I temi anticipati dalle proiezioni saranno approfonditi e dibattuti con il pubblico nella conferenza a seguire, “Il ruolo della cooperazione internazionale per la tutela del patrimonio culturale tibetano”, durante la quale sarà sottolineato il ruolo fondamentale che la cooperazione internazionale riveste per la tutela e la promozione dell’identità culturale, vero e proprio fattore di sviluppo per la popolazione tibetana. 

Interviene Andrea Dell’Angelo, direttore di ASIA Onlus. Presenta e modera Federico Ballarin.

Proiezioni a ingresso gratuito

sabato 20

ore 17.00

La pista nera (1972)
Regia: Giuseppe Ferrara; commento: Enzo Santarelli; voce: Achille Millo, Gruppo Nuova Scena; fotografia: Jean-Luc Tissé; montaggio: G. Ferrara; origine: Italia; produzione: A.R.C.I.; durata: 47’ 
Il documentario intende offrire una panoramica della storia d’Italia a partire dall’avvento del fascismo fino agli anni Settanta, gli anni bui delle stragi e del terrorismo. Ciò che si vuole dimostrare è la continuità esistente tra quel regime e quello, instaurato con l’avvento della democrazia, dei governi democristiani. In altri termini, il fascismo non è mai morto, così come la sua intrinseca violenza, che si manifesta negli anni Settanta con la cosiddetta “strategia della tensione”.

Per gentile concessione dell’Aamod - Ingresso gratuito
a seguire
La trama nera (1972)
Regia: Luigi Perelli; origine: Italia; produzione: PCI; durata: 17’
Documentario realizzato in occasione della campagna elettorale per il voto del 7 maggio 1972. Ripercorre gli eventi accaduti dal 1969 in poi: gli attentati, la rivolta di Reggio Calabria, il tentativo di golpe di Borghese, la strategia della tensione, l’eversione di destra in Italia e in Europa.
Per gentile concessione dell’Aamod - Ingresso gratuito
a seguire
I giorni di Brescia (1974)
Regia: Luigi Perelli; testo: Paolo Gambescia; voce: Paolo Modugno; fotografia: Gianni Bonicelli, Leonida Regoli; origine: Italia; produzione: Unitelefilm; durata: 30’
Realizzato subito dopo la strage di piazza della Loggia, il documentario ricostruisce il clima che precedette l’attentato, dalle attività eversive nei campi paramilitari alle manifestazioni fasciste a Brescia. Analizza poi il fatto di cronaca attraverso materiali fotografici e riprese sul posto e documenta, infine, le reazioni in Italia, lo sciopero generali, i comizi a Roma, Napoli, Bologna, i funerali.
Per gentile concessione dell’Aamod - Ingresso gratuito
a seguire
Italicus (1974)

Regia: Giampaolo Bernagozzi, Pierluigi Buganè, Vittorio Zamboni; origine: Italia; produzione: Regione Emilia-Romagna, Istituto Ferruccio Parri; durata: 15’

Documentario realizzato dalla Regione Emilia Romagna sull’attentato al treno Italicus avvenuto il 4 agosto 1974 in località San Benedetto Val di Sambro. Partendo dalle immagini del treno dilaniato dalle bombe si arriva alla cronaca dei giorni successivi alla strage: l’indignazione degli emiliani e la fermezza delle autorità locali nel cercare di dare una risposta unitaria e democratica alla minaccia eversiva fascista.

Per gentile concessione dell’Aamod - Ingresso gratuito

ore 19.15

Le mani forti (1997)
Regia: Franco Bernini; soggetto e sceneggiatura: F. Bernini, in collaborazione con Maura Nuccetelli; fotografia: Paolo Carnera; costumi: Cinzia Lucchetti; musica: Dario Lucantoni; montaggio: Esmeralda Calabria; interpreti: Francesca Neri, Claudio Amendola, Enzo Decaro, Toni Bertorelli, Massimo De Francovich, Bruno Armando; origine: Italia/Gran Bretagna/Francia; produzione: Fandango, Achab, in collaborazione con Mediaset; durata: 98’
«Al centro della vicenda è un ex agente segreto (vestito rigorosamente di nero) dietro le cui confessioni la sua psicoanalista intravede la verità sulla strage in cui è morta la sorella. Dopo gli anni ruggenti del poliziottesco, gli schermi italiani tornano a parlare di strategia della tensione e ad alludere all’alleanza tra servizi segreti deviati e terrorismo neofascista. La psicanalisi (come già in Bellocchio) è nuovamente lo strumento che il cinema sceglie quale grimaldello per scardinare la dimensione intima e profonda nella quale il terrorismo sembra essere stato rimosso. Del resto, come ricorda il supervisore all’analista che ha in terapia l’ex agente, la volontà degli stessi stragisti storici era quella di “incidere sull’inconscio del Paese, opporre alla ragione le istanze del profondo”. Ecco perché il film di Bernini, con i suoi andirivieni tra presente e passato, è soprattutto un’opera sulla memoria ed eventualmente un ulteriore atto d’accusa contro i servizi deviati e l’aberrazione dello “Stato nello Stato” da essi costituito. La maggiore suggestione del film deriva dalle immagini della piazza vuota con il monumento alle vittime su cui si sente il drammatico audio originale dell’esplosione della bomba del 28 maggio 1974 a Brescia» (Uva).
ore 21.15

La polizia accusa: il servizio segreto uccide (1975)

Regia: Sergio Martino; soggetto: Fabio Pittorru, Massimo Felisatti; sceneggiatura: M. Felisatti, F. Pittorru, S. Martino, Gianfranco Couyoumdjian; fotografia: Giancarlo Ferrando; scenografia: Francesco Calabrese; costumi: Rosalba Menichelli; musica: Luciano Michelini montaggio: Eugenio Alabiso; interpreti: Claudio Gora, Luc Merenda, Mel Ferrer, Tomas Milian, Delia Boccardo; origine: Italia; produzione: Dania Film, Flora Film; durata: 100’

«Nel titolo di questo film, per la prima volta, si fa menzione degli apparati di intelligence deviati e della loro azione di morte. L’instant-movie di Sergio Martino parla direttamente di un tentato golpe da parte dei servizi segreti italiani riferendosi a fatti e persone della cronaca del tempo. Si mettono in scena morti sospette di alti ufficiali dell’esercito, bobine compromettenti trafugate che ricordano i nastri relativi all’agente del SID Guido Giannettini, esercitazioni paramilitari di neofascisti tra le montagne e, soprattutto, di organizzazioni segrete (rappresentate nel film dall’alto funzionario in giacca, cravatta e rolex interpretato da Tomas Milian) in tutto simili alla “Rosa dei Venti”, la rete golpista scoperta nel 1973 e collegata ad una struttura parallela del SID. Se non si conoscesse la storia di quegli anni, il film di Martino potrebbe costituire un tipico caso di cinema fantapolitico, soprattutto per il finale, nel quale si mette in scena uno scontro armato in perfetto stile western, dove a sostituire cowboy e indiani sono poliziotti “buoni” agli ordini di un commissario legalitario e 007 “cattivi” che operano in combutta con la manovalanza terroristica di destra. Anche in questo caso quel che sembra il frutto di una fervida, persino sovraccarica immaginazione, è invece una diretta allusione alla cronaca del maggio 1974, quando i carabinieri scoprirono il campo d’addestramento di Pian del Rascino, vicino Rieti, ed uccisero, nel conflitto a fuoco, Giancarlo Esposti di Ordine Nero» (Uva).
domenica 21

ore 17.00 

La polizia ringrazia (1972)

Regia: Stefano Vanzina; soggetto e sceneggiatura: Steno, Lucio De Caro; fotografia: Riccardo Pallottini; musiche: Stelvio Cipriani; montaggio: Roberto Perpignani; interpreti: Enrico Maria Salerno, Mariangela Melato, Franco Fabrizi, Cyril Cusack, Mario Adorf, Luciano Bonanni; origine: Italia/Germania; produzione: Primex Italiana, Dieter Geissler Filmproduktion; durata: 99’

Plumbeo ritratto di un commissario di polizia in lotta contro poteri finanziari occulti, trame nere e ipotesi di colpo di Stato. La vulgata lo considera il primo poliziottesco italiano, ma gli studiosi sanno che c’è un prima (Confessioni di un commissario di polizia al procuratore della Repubblica di Damiano Damiani) e un dopo (La polizia incrimina, la legge assolve di Enzo G. Castellari). «La polizia ringrazia [...] ha orizzonti [...] che diremmo fantasociali se non fossero basati su elementi la cui attualità preme. Né a caso il regista Stefano Vanzina, nel prendere in mano un soggetto di Lucio De Caro, noto giornalista politico, ha deciso di firmare con il proprio cognome in tutte lettere, anziché con lo pseudonimo di Steno, sotto il quale è conosciuto dal grosso pubblico come autore di pellicole di consumo» (Biraghi).
Per gentile concessione di Movietime - Ingresso gratuito

ore 19.00
Cadaveri eccellenti (1976)
Regia: Francesco Rosi; soggetto: Leonardo Sciascia; sceneggiatura: Tonino Guerra, Lino Iannuzzi, F. Rosi; fotografia: Pasqualino De Santis; scenografia: Andrea Crisanti; costumi: Enrico Sabatini; musica: Astor Piazzolla, Piero Piccioni; montaggio: Ruggero Mastroianni; interpreti: Lino Ventura, Renato Salvatori, Max Von Sydow, Alain Cuny, Fernando Rey, Paolo Bonacelli; origine: Italia/Francia; produzione: PEA; durata: 127’

«In primis […] è un film d’autore che raggiunse un vasto pubblico, creando un acceso dibattito e forti polemiche, ma sopratutto aprendo inquietanti squarci di denuncia diretta sulla connivenza tra i poteri forti dello Stato e la malavita organizzata di stampo mafioso. Poi è un film dalla costruzione perfetta, dove l’aspetto giornalistico si fonde armoniosamente con quello cinematografico […]. Infine, grazie a una virata registica nella seconda parte, arriva a un cinema di metafora, percorrendo un itinerario narrativo insolito per il cinema italiano, da sempre ingabbiato nella tradizione del neorealismo e/o della commedia» (Colombo).

ore 21.15

Io ho paura (1977) 

Regia: Damiano Damiani; soggetto e sceneggiatura: Nicola Badalucco, D. Damiani; fotografia: Luigi Kuveiller; scenografia: Umberto Turco; costumi: Luciana Marinucci, Wanda Pruni; musica: Riz Ortolani; montaggio: Antonio Siciliano; interpreti: Gian Maria Volonté, Erland Josephson, Mario Adorf, Angelica Ippolito, Bruno Corazzari, Giorgio Cerioni; origine: Italia; produzione: Auro Cinematografica; durata: 120’

«Protagonista del film è il “questurino” Ludovico Graziano, uno dei tanti entrati in polizia “per fame”, tipico esemplare di poliziotto pasoliniano. Il Graziano è anche un poliziotto sui generis: ha una relazione turbolenta con una bella ragazza rossa di capelli e di gusti politici, tipica esponente di quella “buona razza” piccolo borghese, classista e figlia di papà avversata dal Pasolini “pro-celerino”. Il brigadiere, pur agendo nel contesto di un’opera collocabile sul terreno del poliziesco, è dunque ben lontano dai commissari di ferro di quel filone cinematografico perché non è un duro, ma una figura delicata e sensibile che ha il coraggio di dire “io ho paura”, facendosi portavoce di un sentimento comune quanto mai diffuso a tutti i livelli nella società dell’epoca. L’impianto del film di Damiani fa hitchcockianamente leva sulla classica figura dell’“innocente” capitato, suo malgrado, dentro un gioco che immancabilmente finisce per stritolarlo. Un gioco che in quel momento storico si ripete drammaticamente uguale a se stesso, fatto di stragi di innocenti e di alleanze tra terrorismo e sezioni deviate dello Stato» (Uva).
Vietato ai minori di anni 14
lunedì 22

chiuso

martedì 23

Jean-Marie Straub: la summa del cinema
O somma luce che tanto ti levi

da’ concetti mortali, a la mia mente 

ripresta un poco di quel che parevi, 

e fa la lingua mia tanto possente, 

ch’una favilla sol de la tua gloria 

possa lasciare a la futura gente; 

ché, per tornare alquanto a mia memoria

e per sonare un poco in questi versi,

più si conceperà di tua vittoria.

(Dante, Paradiso Canto XXXIII)

 

Non cercatele le vacche nere nella cupa notte abissale ostante; hanno rubato e distrutto anche quelle. In questa tabula rasa, desertificazione scientificamente perpetrata del vivente, non solo dell’umano, Jean-Marie Straub continua con ostinazione ad “accendere fuochi” che illuminano e riscaldano chi li accosta. Inquadratura, suono, testo, montaggio “semplicemente” cinema, al suo potenziale più alto; luce somma, summa onesta di un’arte in cui “si cerca di trovare il punto di vista giusto (il più giusto), l’altezza giusta, la proporzione giusta tra cielo e terra, in modo da poter effettuare delle panoramiche senza dover cambiare la linea dell’orizzonte”. Per questo, e in questo, continuiamo e continueremo a proiettare i film di Jean-Marie Straub, nella loro interezza, nel continuo ritorno dell’irripetibile che rende sublime la vita su questo pianeta. 

Rassegna a cura di Boudu e Fulvio Baglivi

 
ore 17.00

Trop Tot, Trop Tard (Troppo presto, Troppo tardi, 1980)
Regia: Jean-Marie Straub, Danièle Huillet; testo: una lettera di Friedrich Engels a Karl Kautsky e un brano della postfazione di Luttes de classe en Egypte di Mahmoud Hussein; fotografia: William Lubtchansky, Caroline Champetier (in Francia), Robert Alazraki e Marguerite Perlado (in Egitto); suono: Louis Hochet, Manfred Blank; montaggio: J. M. Straub, D. Huillet; voci: D. Huillet (prima parte), Bhagat el Nadi (seconda parte); origine: Francia/Egitto; produzione: Straub/Huillet; riprese: due settimane in Francia (giugno 1980), tre settimane in Egitto (giugno 1980); durata: 100’

«Vengono mostrati molti teatri dell’oppressione, della ribellione, si ascoltano i rumori del presente, viene raccontata la storia di classe della Francia nei mesi che precedettero il 1789 con le parole di Friedrich Engels e una voce di donna (la mia!, in tedesco con accento francese, affinché esista un legame con i paesaggi e i nomi), e poi, da una voce d’uomo con accento arabo, la storia delle lotte contadine in Egitto e della liberazione dai colonizzatori occidentali, ma non dell’oppressione di classe nel proprio paese. Differenze tra tempo storico e tempo “eterno” (!), ciò che è uguale, ciò che è completamente diverso, dove lo spazio diviene tempo (ciò che appartiene alla storia, ma è anche l’“essenza” della cinematografia), fin dove si possa procedere nell’analisi con strumenti precisi come macchina da presa e nagra, che però non sono mai precisi abbastanza e tuttavia molto più precisi dei nostri sensi: anche questo deve trovare in qualche modo “espressione” in questo film» (Huillet).

Copia proveniente dalla Cineteca di Bologna
ore 19.00

Corneille-Brecht ou “Rome, l’unique objet de mon ressentiment!” (2009)
Regia: Jean-Marie Straub; collaborazione alla regia: Cornelia Geiser, Christophe Clavert, Jean-Claude Rousseau, Barbara Ulrich; testi: Othon e Orazio di Pierre Corneille, Das Verhör des Lukullus (La condanna di Lucullo) di Berthold Brecht; fotografia: Christophe Clavert; suono: C. Clavert; montaggio: Jean-Marie Straub; interpreti: Cornelia Geiser; origine: Francia; produzione: Straub-Huillet; durata (complessiva): 80’ (versione A, B, C)

Due brevi brani da Orazio e da Othon di Corneille e un lungo estratto da Das Verhör des Lukullus di Bertold Brecht, una pièce radiofonica del 1939. Un regolamento di conti con Roma e una folgorante proposta di lavoro sul testo. Di questo film esistono tre versioni, montate in tre modi diversi. Vederle insieme consente di cogliere con maggior precisione ciò che si può ottenere rendendo un testo strano ed estraneo, vale a dire sottraendolo alla prossimità del familiare. Jean-Marie Straub ci consegna un supremo “Lehrstück” sul famoso “straniamento” brechtiano, con un’attrice franco-tedesca, Cornelia Geiser, che da sola è capace di interpretare tutte le voci di questa partitura.

Copia proveniente da Pierre Grise Productions (Paris); ingresso gratuito 

v.o., sott. ingl.
ore 20.30
O Somma luce (2009)
Regia: Jean-Marie Straub; testo: Dante Alighieri Canto XXXIII del Paradiso VV. 67-145; fotografia: Renato Berta; suono: Juan-Pierre Duret; montaggio: Jean-Marie Straub; interpreti: Giorgio Passerone; origine: Italia/Francia; produzione: Straub-Huillet, Martine Marignac, Pierre Grise Productions; durata: 18’ (due versioni)

«La fine del paradiso terrestre» (Straub).

Copia proveniente da Pierre Grise Productions (Paris); ingresso gratuito
Omaggio a Paolo Brunatto

Con la Cineteca Nazionale Paolo Brunatto aveva un progetto aperto dal titolo intelligentemente provocatorio Cinema No future. Indossava delle camice senza collo, lunghe, e i capelli grigi e fluenti, raccolti in un codino. Aveva una voce profonda. Parlava lentamente ed era un piacere ascoltarlo. Aveva mille progetti e mille idee in testa. Interiormente ci sembrava il più giovane regista che avessimo mai conosciuto, grazie a un entusiasmo e a una passione incontenibili, impossibile rimanerne indifferenti. Per noi che abbiamo avuto la fortuna, l’onore e il piacere di conoscerlo Paolo era un clandestino del cinema italiano con schegge di utopia (tanto per citare due importanti serie televisive ideate e realizzate da Brunatto, prodotte da Giacomo Rossi e Stefano Rebechi per Cult Network Italia, perfetti esempi di una televisione troppo intelligente per avere un futuro). Geniale era la sua ricostruzione di un cinema borderline che poteva essere l’underground ma anche il marginale italiano che trasversalmente prendeva in esame, dal giovane cineasta horror neo-pulp autodafé Gionata Zarantonello all’autarchico Silvano Agosti, da autori consolidati come Giuseppe Bertolucci, Franco Piavoli, Paolo Benvenuti, Giuseppe Maria Gaudino, Roberta Torre ad autori estremi e controversi come Antonio Rezza & Flavia Mastrella, Rolando Stefanelli. Senza dimenticare Jean Marie Straub e Danièle Huillet e il rosselliniano Claudio Bondì. Fino al più estremo di tutti nella sua poetica naïf: Tony De Bonis. Altrettanto geniale è stato mettere davanti alla macchina da presa un intervistatore sui generis e molto eccentrico come il poeta Valentino Zeichen. Ma Paolo non è stato solo uno dei maggiori cineasti del cinema underground, né uno dei più originali documentaristi, ma anche un sublime entertainer. Indimenticabili sono state alcune sue serate proprio al Cinema Trevi in cui Paolo moderava e animava gli incontri con grandi dosi di umorismo, (auto)ironia e brillante eloquenza. Last but not least doveva essere questo terzo capitolo, Cinema No Future, a chiudere idealmente la trilogia iniziata con Schegge di utopia - L’underground Cinematografico Italiano questo sconosciuto, proseguita con I clandestini del cinema italiano - Omaggio a 12 autori del cinema italiano. Cinema No Future era basato su una massima semplice quanto geniale: il cinema vero e proprio non esiste più. Ci sono delle immagini in movimento che corrono su altri “tubi catodici”, come i vari canali on line (youtube et similia…). Anche stavolta Paolo ci avevi visto giusto. Come sempre.

ore 21.00

Schegge di utopia - L’underground cinematografico italiano questo sconosciuto: Autoritratto di Paolo Brunatto (2004)

Ideazione e regia: P. Brunatto; aiuto regia: Eleonora Orlandi; fotografia: Stefano Bonetti; montaggio Raffaele Maiolino; interpreti: P. Brunatto, Valentino Zeichen; origine: Italia; produzione: Giacomo Rossi, Stefano Rebechi per Cult Network Italia; durata: 41’

Paolo Brunatto disteso sull’amaca. Valentino Zeichen, il poeta, lo interpella. Brunatto filosofeggia non prima di nascondersi nel giardino di casa. Un flusso d’immagini dell’immensa e polimorfica filmografia di Brunatto (da Vieni, dolce morte (dell’ego) ai vari documentari televisivi) interrompe gli sketch (ma non solo) dei due. Si parla di buddismo, cinema sperimentale, cultura, vita. Zeichen smitizza, mentre Brunatto con fare zen ricostruisce il suo passato, le sue passioni. Tra corpi & visioni che Brunatto ha filmato/registrato/ripreso e che si possono vedere nelle lunghe citazioni del suo Autoritratto s’impone quello di Pier Pasolini nel breve documentario della serie Io e…, dal titolo Pasolini e… la forma della città, andato in onda il 7 febbraio 1974. Quel volto scavato e sofferto tra le dune di Sabaudia, ripreso da Brunatto con grande sensibilità, prefigura la futura morte del cineasta friuliano.

Per gentile concessione di Giacomo Rossi - Ingresso gratuito

a seguire

Vieni, dolce morte (dell’ego) (1967-68)

Regia, fotografia, montaggio: Paolo Brunatto; durata: 50’

«Il film che non volle essere un “film”, ma una “non-fiction” creativa e liberata, fu realizzato nel 1967/68 durante un viaggio di 9 mesi (come la gestazione di un bambino) da Roma a Kathmandu, attraverso la Grecia, Turchia, Iran, Pakistan e India (e ritorno), a bordo di un pulmino Volkswagen, che era appartenuto al leggendario Living Theatre. La protagonista assoluta del mio non-film è Poupée Cozzi Brunatto, compagna di una vita. Filmare per vivere, per respirare, per contemplare l’illusorietà di tutte le cose e anche delle emozioni. Il riconoscimento della dimensione onirica dell’esperienza esistenziale. Viaggio interiore, dove i luoghi attraversati, le persone, le cose, sono cause secondarie che riconducono incessantemente la visione ad un’esperienza spirituale, che ha come focus la folgorante scoperta della vacuità dell’ego» (Brunatto).

mercoledì 24

ore 17.00

Pasolini. Un delitto italiano (1995)
Regia: Marco Tullio Giordana; soggetto: Enzo Siciliano; sceneggiatura: M. T. Giordana, Sandro Petraglia, Stefano Rulli; fotografia: Franco Lecca; musica: Ennio Morricone; montaggio: Cecilia Zanuso; scenografia: Gianni Silvestri; costumi: Elisabetta Montaldo; interpreti: Carlo De Filippi, Nicoletta Braschi, Toni Bertorelli, Andrea Occhipinti, Victor Cavallo, Giulio Scarpati; origine: Italia/Francia; produzione: Cecchi Gori Group - Tiger Cinematografica, Numero Cinque, Flach Film; durata: 99’

«Mentre assistiamo alla costruzione sistematica di “una” verità che “giustifichi” la morte di Pier Paolo Pasolini e che accontenti il popolo e zittisca la cultura del tempo, avviene qualcosa di raro nelle pellicole: un atto di onestà. Marco Tullio Giordana (che si potrebbe definire senza tema l’Elio Petri di oggi) descrive il personaggio Pasolini non come un eroe impavido senza sbavature, ma delinea con estrema accuratezza tutte le sue molteplici sfaccettature (sensibile poeta, coraggioso provocatore politico e visionario regista), senza trascurare però quelli che erano i suoi peccati “sociali” (era gay, era comunista) e quelli più umani (era nel giro delle marchette, seduceva ragazzini). Pasolini uomo, né più né meno» (Fagnani).

ore 19.00

Nerolio. Sputerò su mio padre (1996)
Regia: Aurelio Grimaldi; soggetto e sceneggiatura: A. Grimaldi; fotografia: Maurizio Calvesi; musica: Maria Soldatini; montaggio: Mauro Bonanni; interpreti: Marco Cavicchioli, Vincenzo Crivello, Piera Degli Esposti, Lucia Sardo, Franco Mirabella, Salvatore Lazzaro; origine: Italia; produzione: Arancia Film; durata: 90’

«Diviso in 3 capitoli, è il ritratto di Pier Paolo Pasolini che, però, non è mai nominato e al quale, senza far danni, presta voce e corpo M. Cavicchioli. Con un titolo che è parafrasi di Petrolio, è un film a tesi: partendo dalla premessa che l'omosessualità fu un elemento centrale nella vita e nell’opera di P.P.P., intende dimostrare che la sua unicità e grandezza di artista deriva dalla capacità di rappresentare, dopo averli vissuti, “gli abissi del genere umano” […]. È un film povero di mezzi […] con qualche momento di sincerità espressiva nella parte centrale, specialmente quando descrive i rapporti tra l’innominato poeta e sua madre (l’ottima P. Degli Esposti)» (Morandini). 
ore 20.45

Incontro moderato da Christian Uva con Franco Grattarola, Aurelio Grimaldi, Nino Marazzita, Mario Martone, Roberta Torre

a seguire

Così venne ucciso Pasolini (2005) 
Riprese a cura di Mario Martone; fotografia: Renaud Personnaz; montaggio: Natalie Cristiani; interpreti: Sergio Citti, Franco Citti, Guido Calvi, Gianni Borgna; origine: Italia; produzione: Pav; durata: 28’

Le immagini di un vecchio filmato che Sergio Citti girò all’idroscalo di Ostia nel novembre 1975, pochi giorni dopo la morte di Pasolini, sono da lui stesso commentate nel 2005, pochi mesi prima della sua morte. Commentando quel filmato, Citti, incalzato dall’avv. Guido Calvi, alla presenza del fratello Franco e di Gianni Borgna, rivela elementi importanti per la riapertura delle indagini, portando le prove che Pelosi, la notte del 2 novembre, non era affatto solo. 
Ingresso gratuito

a seguire
La notte quando è morto Pasolini (2009)
Regia: Roberta Torre; soggetto e sceneggiatura: R. Torre; fotografia: Adriano Mancori; montaggio: Roberto Missiroli; interpreti: Pino Pelosi; origine: Italia; produzione: Rosetta Film, Accademia Perduta Romagna; durata: 25’
«Breve film di Roberta Torre, parte del materiale di ricerca per un lavoro teatrale su Pier Paolo Pasolini, con Giuseppe Pelosi – detto “Pino la rana” – il borgataro allora minorenne accusato del suo omicidio. […] Di fronte a una camera fissa, Pelosi risponde alle domande poste fuori campo da Roberta Torre, offrendo l’ennesima versione sui fatti accaduti la notte del 2 novembre del 1975. […] Roberta Torre afferma che questo breve colloquio è il frutto del montaggio di cinque ore di girato realizzato nel corso di un anno di incontri settimanali, durante i quali Pelosi avrebbe mostrato una capacità di non smentirsi nella nuova versione. […] Interessante documento su uno dei tanti misteri irrisolti d’Italia» (Rippa).
Ingresso gratuito
giovedì 25

ore 17.00

Da zero a dieci (2002)
Regia: Luciano Ligabue; soggetto e sceneggiatura: L. Ligabue; fotografia: Gherardo Gossi; musica: L. Ligabue; montaggio: Angelo Nicolini; scenografia: Leonardo Scarpa; interpreti: Massimo Bellinzoni, Stefano Pesce, Pierfrancesco Favino, Stefano Venturi, Elisabetta Cavallotti, Barbara Lerici; origine: Italia; produzione: Medusa; durata: 99’

«La storia – quattro ultratrentenni ritornano dopo vent’anni a Rimini per vivere un weekend che interruppero un sabato d’agosto dell’80 – si regge sulle fragili trovate goliardiche che animano la cricca, e arriva a risucchiare in sé uno spicchio di storia del nostro Paese, la strage della stazione di Bologna. Turbati dal ricordo ossessivo della morte di un amico nell’attentato fascista, i protagonisti conosceranno l’epilogo drammatico di una vacanza che doveva finire in un amarcord» (Prevignano).
ore 19.00

2 agosto 1980: oggi (2005)
Regia: Filippo Porcelli; durata: 7’ 

a seguire
2 agosto. Stazione di Bologna. Binario 9¾ (2006)
Regia: Filippo Porcelli; durata: 8’

a seguire
NowHere (2007)
Regia: Filippo Porcelli; durata: 6’
a seguire
Tempo inverso (2008)
Regia: Filippo Porcelli; durata: 10’
a seguire
Fade to blank (2009)
Regia: Filippo Porcelli; durata: 10’
a seguire
10.25 (2010)
Regia: Filippo Porcelli; durata: 5’
Da ormai più di 5 anni, il progetto NowHere coinvolge studenti universitari, giovani e cittadini in un’attività laboratoriale per la realizzazione di un film e di un percorso di comunicazione sul 2 agosto 1980, ottenendo importanti risultati e riconoscimenti. Il progetto NowHere nasce all’interno della Facoltà di Scienze della Formazione, Università di Bologna, con la consapevolezza della necessità urgente di un percorso di formazione e di comunicazione sociale attento ai nuovi linguaggi e alle sensibilità culturali in trasformazione. Negli ultimi anni, i prodotti audiovisivi realizzati da Filippo Porcelli assieme a studenti italiani e stranieri, oltre a una diffusione sul web, sono stati presentati nel corso di eventi a Bologna il 2 agosto nello scenario di Piazza Maggiore in concomitanza con la consegna del premio “Concorso Internazionale di Composizione 2 Agosto”, alla Mostra Internazionale del Cinema di Venezia e in altri festival.

a seguire
Il filo della memoria (2001)
Regia: Daniele Biacchessi; voce narrante: D. Biacchessi; montaggio: Gianfranco Vietti; durata: 22’ 
Da piazza Fontana alla stazione di Bologna, fino al rapido 904. Questo docufilm sulla memoria italiana si snoda lungo le pagine più buie della strategia della tensione. Un viaggio nel dolore delle vittime e nelle ingiustizie italiane.
Documentari a ingresso gratuito
ore 20.30
Incontro moderato da Pierpaolo De Sanctis con Franco Bernini, Daniele Biacchessi, Roberto Greco, Massimo Martelli, Luigi Perelli
a seguire
Intervista al Generale Maletti (2009)

Regia: Andrea Sceresini, Maria Elena Scandaliato, Nicola Palma; origine: Italia; produzione: Francesco Virga, Gianfilippo Pedote per Mir Cinematografica; durata: 25’
«Una delle confessioni più inquietanti della prima, o seconda, repubblica italiana. L’ottantanovenne ex capo del reparto D (controspionaggio) del Sid, in carica dal 1971 al ’75, processato e condannato per falso ideologico in atto pubblico, accusato più volte di favoreggiamento riguardo le prime stragi neofasciste in Italia, si mostra alla videocamera di Sceresini, Scandagliato e Palma ad inquadratura fissa. E lo fa con un curioso e sinistro sprofondo poltrona, sorta di abisso dal quale riemergono spezzoni, stralci, brandelli di verità storica spesso celata in anni di latitanza sudafricana fatta di mezze confessioni, finte ritrattazioni, omertosi “non ricordo”. Maletti se ne sta lì, quasi distratto, dentro a questo primo piano ad altezza torace con sfondo libreria colorata. Imperdibile è la gamma di vocaboli con cui l’ex generale condisce la sua oratoria, a tratti improvvisa luce dal fondo tunnel della memoria, a tratti devastante e buio vuoto d’informazioni: “supponiamo”, “ipotizzo”, “è probabile”, “ho la sensazione”. Ondivaga terminologia a supporto di una confessione completa che non avverrà nel documentario e forse non accadrà mai» (Davide Turrini).
Copia proveniente da Mir Cinematografica - Ingresso gratuito
a seguire

Gladio - L’esercito segreto della Nato (2009)

Regia: Andread Pichler; sceneggiatura: Vania Del Borgo, Nadia Hall; fotografia: Martin Prast, Simone Pera, Bruno Sorrentino; musica: Massimo Carozzi; montaggio: Johannes Nakajima; origine: Italia/Gran Bretagna; produzione: Francesco Virga, Gianfilippo Pedote, Paola Tursi per Mir Cinematografica, in associazione con AETN, The Histrory Channel UK, Canal Historia, The History Channel/FOX, The History Channel Deutschland, RSI - Televisione Svizzera; durata: 52’

«Excursus storico-politico che allarga i confini geografici e di comprensione della rete paramilitare anticonvenzionale stay-behind in Germania e Belgio (in Italia fu Gladio) nel post 1945: da ordinaria difesa dell’invasione sovietica a “strategia della tensione” contro le sinistre europee, con relativo corollario di vittime innocenti» (Davide Turrini). «Questo documentario dà una dimensione europea al fenomeno degli eserciti non convenzionali. Raccontiamo anche cosa succedeva in Germania, Belgio e Inghilterra. Per quanto riguarda l’Italia ci siamo mossi con una rete di collaboratori, giornalisti e storici, ma anche magistrati come Salvini e Casson» (Pichler).
Copia proveniente da Mir Cinematografica - Ingresso gratuito
venerdì 26

ore 17.00

Romanzo criminale (2005)
Regia: Michele Placido; soggetto: dall’omonimo romanzo di Giancarlo De Cataldo; sceneggiatura: G. De Cataldo, Sandro Petraglia, Stefano Rulli, in collaborazione con Michele Placido; fotografia: Luca Bigazzi; scenografia: Paola Comencini; costumi: Nicoletta Taranta; musica: Paolo Buonvino; montaggio: Esmeralda Calabria; interpreti: Kim Rossi Stuart, Anna Mouglalis, Pier Francesco Favino, Claudio Santamaria, Stefano Accorsi, Riccardo Scamarcio; origine: Italia/Gran Bretagna/Francia; produzione: Cattleya, Babe Films, Warner Bros. Italia; durata: 152’
«La “peggio gioventù” della banda della Magliana e i suoi addentellamenti con molti misteri italiani, tra i quali il caso Moro e la strage di Bologna, di cui Placido propone una versione che ha fatto molto discutere. Nel primo caso si mette in scena un emissario dei servizi segreti che si rivolge ai malavitosi per attivarli a trovare la prigione in cui è tenuto il presidente della DC; poco dopo si vedrà il “freddo” comunicare per telefono che la zona di Roma in cui si trova il covo è il quartiere Portuense (secondo le carte processuali risulta in effetti che Moro sia stato tenuto prigioniero in un appartamento in via Montalcini, situato appunto nella zona del Portuense). Quanto invece ai fatti di Bologna, Placido, insieme agli sceneggiatori Rulli, Petraglia e De Cataldo, ipotizza che i servizi segreti deviati chiedano ad un membro della banda, il “libanese” (nella realtà si tratterebbe di Franco Giuseppucci), che uno dei suoi killer, il “nero”, prelevi un sicario (probabilmente anche lui appartenente ai servizi) alla stazione per poi eliminarlo sull’argine di un fiume. Secondo questa riscrittura, particolarmente voluta da Placido, i due terroristi neofascisti Mambro e Fioravanti non avrebbero avuto alcun ruolo nella strage per la quale sono stati condannati all’ergastolo, piuttosto si sarebbe trattato di una manovra dei servizi che avrebbero usato la banda della Magliana per portare a compimento, senza lasciare tracce, un’ennesima azione stragista della strategia della tensione. A farsi tramite di un simile disegno nell’opera di Placido è il “nero”, figura corrispondente a Massimo Carminati, estremista di destra che partecipò alle manifestazioni e agli scontri di piazza degli anni Settanta e che frequentò a Roma la stessa sede del FUAN in cui confluirono, tra gli altri, i fratelli Fioravanti e Francesca Mambro. Da notare che nel film si fa saltare in aria l’ala “sbagliata” della stazione di Bologna (la destra invece della sinistra)» (Uva).
ore 19.45

Il trentasette - Memorie di una città ferita (2005) 
Regia: Roberto Greco; soggetto e sceneggiatura: R. Greco; fotografia: Antonio Veracini; musica: Lucilla Galeazzi, Andrea Belli, Chris Dennis; montaggio: Diego Gavioli; origine: Italia; produzione: Magico Alverman, Video Magazine; origine: Italia; durata: 55’

2 agosto 1980 ore 10:25: strage alla stazione di Bologna. Il 37 è l’autobus di linea che fu adibito al trasporto delle salme. Sessanta testimonianze di chi, a vario titolo, prese parte ai soccorsi costituiscono altrettanti tasselli di un racconto corale, un crescendo che va dalle prime ore di quella mattina, avvolte nel caos e nello sgomento generale, fino agli sviluppi dei giorni seguenti, quando si fa più chiaro il bilancio delle vittime e la natura dell’attentato.
Ingresso gratuito
a seguire
Per non dimenticare (1992)
Regia: Massimo Martelli; soggetto: M. Martelli; sceneggiatura: M. Martelli, Francesco Frejrè, Maurizio Balducci; fotografia: Gianfilippo Corticelli; interpreti: Gianni Cavina, Giuseppe Cederna, Roberto Citran, Massimo Dapporto, Sergio Fantoni, Angela Finocchiaro; origine: Italia; produzione: Legàmi!; durata: 40’
Come ogni anno Roberto, sopravvissuto alla strage, ritorna alla stazione di Bologna e sosta qualche minuto di fronte alla lapide che commemora le 85 vittime. Il film narra, attraverso la sua figura e il peso e le ferite dei suoi frammenti di ricordi, gli ultimi 40 minuti passati in quella stazione ad attendere un treno che lo porterà a casa, dopo la scelta dell’appartamento per il successivo anno accademico. Sono storie normali, microstorie quotidiane, quelle che compongono il mosaico: stanchi amanti che si incontrano sotto la pensilina, persone che aspettano un treno per andare in vacanza, individui in cerca di un appuntamento sentimentale o tossici che si aggirano tra i bagni. Tutti riuniti da un unico, fatale, denominatore: lo scattare di una lancetta d’orologio sulle 10.25 e la spaventosa deflagrazione di un ordigno... 
Ingresso gratuito
ore 21.30 

Strane storie. Racconti di fine secolo (1994)

Regia: Sandro Baldoni; soggetto: S. Baldoni; sceneggiatura: S. Baldoni, Federico Cavalli, Johnny dell’Orto; fotografia: Renato Alfarano; interpreti: Ivano Marescotti, Silvia Cohen, Mariella Valentini, Flavio Benacci, Consuelo Stangarone, Alfredo Pea; origine: Italia; produzione: Film Master Film, Pasodoble, Green Movie; 
durata: 82’

«Durante un viaggio in treno un uomo racconta una serie di storie surreali alla figlia per trascorrere il tempo, prendendo spunto dagli altri viaggiatori che si siedono nello stesso scompartimento. Terminata la narrazione di tali storie di (stra)ordinaria quotidianità, i passeggeri scendono dal treno e si ritrovano in una stazione fantasma dove, in mezzo ai rifiuti, trovano la carcassa sventrata del treno Italicus, l’“espresso” Roma-Monaco di Baviera distrutto il 4 agosto 1974 da una bomba attribuita dalle indagini ad una organizzazione terroristica di ispirazione neofascista. Un relitto simbolico, dunque, delle tante “strane storie” (ovvero i “misteri italiani”) che hanno costellato la storia repubblicana» (Uva). 

sabato 27

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 18.30

Per sempre (2005)
Regia: Alina Marazzi; soggetto: A. Marazzi; fotografia: Giuseppe Baresi, Sabrina Varani; musica: Michele Fedrigotti, Vic Vergeat; montaggio: Ilaria Fraioli; origine: Italia; produzione: Pio Bordoni, Gianfilippo Pedote per Mir Cinematografica, Cisa Service, in coproduzione con RSI - Televisione Svizzera; durata: 52’
«Al centro ci sono sempre dei personaggi femminili che non riescono ad aderire a dei modelli, sia che siano modelli che vengono dall’esterno, che so, dalla famiglia, dalla società, dalle convenzioni, come nel caso di Un’ora sola ti vorrei, sia che se li scelgano loro stesse come le monache di clausura in Per sempre. Anche lì, infatti, c’è un personaggio come quello di Valeria che, nonostante abbia scelto la clausura, poi non riesce a starci dentro. […] Il documentario nasce come un’indagine sulla scelta definitiva, una scelta che a noi appare assoluta; per chi non la conosce, una scelta difficile da mantenere; quindi la curiosità era un po’ quella: cercare di avvicinarsi a qualche cosa di apparentemente molto lontano, molto diverso, per capire invece che cosa a livello più esistenziale può essere compreso di questo tipo di scelta, di fedeltà. Il mio era un approccio di tipo esistenziale, filosofico sulla scelta definitiva» (Marazzi).
Copia proveniente da Mir Cinematografica
ore 19.30

Un’ora sola ti vorrei (2002)

Regia: Alina Marazzi; soggetto: A. Marazzi; montaggio: Ilaria Fraioli; origine: Italia; produzione: A. Marazzi, Gianfilippo Pedote, Giuseppe Piccioni, Francesco Virga per Venerdì, Bartleby Film, in coproduzione con RSI - Televisione Svizzera e la partecipazione di Tele +; durata: 55’
«Mia madre è nata nel 1938 ed è morta nel 1972, quando io avevo 7 anni. Non ho molti ricordi di lei, ma ho sempre saputo che in un armadio in casa dei miei nonni era rinchiusa tutta la memoria visiva della nostra famiglia. In questo armadio sono conservate delle scatole di vecchie pellicole, filmati girati dal padre di mia madre tra il 1926 e gli anni ’80, con una cinepresa amatoriale 16 mm. È solo qualche anno fa che ho avuto il coraggio di cominciare a guardare questi filmati, con grande curiosità ed emozione, soprattutto quelli segnati con una “L”, l’iniziale del nome di mia madre: Liseli. Il film inizia con la registrazione sonora di un disco 45 giri con la vera voce di mia madre che mi parla; il resto del racconto intreccia la lettura di lettere e diari di mia madre e delle cartelle cliniche delle case di cura in cui mia madre ha trascorso lunghi periodi. Attraverso questi testi è possibile ricostruire per intero la sua vita, nei suoi vari periodi: l’adolescenza, l’amore, i figli, la malattia, il disagio esistenziale. Il film è la ricostruzione della mia personale ricerca del volto di mia madre, attraverso il montaggio dei filmati girati da mio nonno. Un tentativo di ridarle vita anche solo sullo schermo, un modo per celebrarla ricordandola. Per quasi tutta la mia vita il nome di mia madre è stato ignorato, evitato, nascosto. Il suo volto anche. Ho la fortuna invece di poterla vedere muoversi, ridere, correre...» (Marazzi). 

Copia proveniente da Mir Cinematografica

ore 20.45
Relazione della psicanalista Pietro Roberto Goisis e incontro moderato da Fabio Castriota con Alina Marazzi
a seguire
Vogliamo anche le rose (2007)
Regia: Alina Marazzi; soggetto: A. Marazzi; voci narranti: Anita Caprioli, Teresa Saponangelo, Valentina Carnelutti; scenografia: Gaia Giani; musica: Ronin; montaggio: Ilaria Fraioli; origine: Italia/Svizzera; produzione: Gianfilippo Pedote, Francesco Virga per Mir Cinematografica, Rai Cinema, in coproduzione con Ventura Film, Rsi - Televisione Svizzera, in associazione con Fox International Channels Italy Cult; durata: 85’

«La regista Alina Marazzi ripercorre gli anni della liberazione sessuale femminile e per farlo usa immagini di repertorio, filmati in super8, immagini delle Teche Rai e della Cineteca di Bologna, film sperimentali di Adriana Monti, Loredana Rotondo e Alfredo Leopardi, testi tratti dai diari dell’Archivio di Pieve Santo Stefano. Non mancano lettere e conversazioni con le testimoni di quegli anni, foto dell’epoca, fotoromanzi e riviste. Ma tutte queste immagini vengono intercalate a tre percorsi individuali vissuti a Roma, quelli di Anita, Teresa e Valentina, che scrivono le loro memorie nel 1967, nel ’75 e nel ’79. Anita viene da una famiglia borghese, si sente stretta nelle maglie dell’educazione cattolica impartitale dai suoi genitori e si iscrive all’università proprio quando stanno esplodendo i fermenti del ’68. Teresa arriva a Roma da un paesino della provincia di Bari per sottoporsi a un aborto clandestino. Infine, Valentina, è una ragazza politicamente attiva che frequenta il collettivo di via del Governo Vecchio» (www.cinematografo.it). «Abbiamo voluto punteggiare tutto il film con le immagini di X chiama Y [di Mario Masini] proprio perché questa donna X fosse un contraltare, l’alter ego della narrazione, come se lei insomma si mettesse in relazione con lo sguardo di tutte queste donne, tutte le altre voci che parlano nel film, le osserva, e in qualche modo riesce ad assumere anche altri ruoli di tipo tradizionale (la vedi che spazza il pavimento, allatta il bambino ecc.) però a modo suo, per cui è come se fosse, almeno per me e Ilaria Fraioli e la riflessione che abbiamo fatto in sede di montaggio, la sintesi di quello che è avvenuto in quegli anni» (Marazzi).
Ingresso gratuito
28 novembre-5 dicembre

Pupi Avati, un poeta fuori dal coro
«Sono particolarmente felice quest’anno di poter dedicare la XV edizione del Roma Film Festival a Pupi Avati per la pluriennale amicizia che mi lega a lui e a suo fratello Antonio, parte integrante della premiata “ditta” di famiglia Duea.

Pupi è un amico prezioso che conosco e stimo da sempre, è un autore poliedrico e anomalo nel panorama del cinema Italiano che mi sono permesso di definire “un poeta fuori dal coro”, non solo per il suo inconfondibile tratto narrativo, ma anche per la sua totale autonomia che lo ha reso libero di operare sempre le sue scelte artistiche e produttive al di fuori dalle mode e dalle tendenze commerciali del momento.

Pupi è un autore che nel libro d’oro del Grande Cinema Italiano occupa indubbiamente un posto di spicco, un posto di preminenza assoluta, conquistato con il suo infaticabile lavoro e con la sua personalità tanto forte quanto discreta in quarant’anni di carriera che lo hanno visto, anno dopo anno, sfornare un nuovo film sempre stimolante, sempre affascinante, sempre diverso dai precedenti. 

Lui ha in sé tre figure professionali presenti nel cinema: quella dello scrittore/sceneggiatore, quella del regista e, non ultima, quella del musicista, mancato come dice sempre, che gli permettono di muoversi in modo ampio e completo nell’approccio con una nuova storia da raccontare.

La sua è una cinematografia complessa, mai uguale a se stessa perché spazia da racconti intimisti e a volte autobiografici a storie fantastiche, dall’horror al film in costume dal musical alle commedie agrodolci, cambiando di volta in volta i registri musicali come quando si suona uno strumento.

Nel curare questo libro, cercando di fare tesoro di tutti quelli usciti in questi anni, ho tentato di mettere insieme appunti, ricordi, annedoti, documenti inediti che Pupi mi ha affettuosamente fornito, come in un grande puzzle formato da tante tessere che potessero fornire al lettore un ulteriore ritratto di un autore così infaticabile e sorprendente come lui.

Su di lui hanno scritto in tanti, direi tutti i grandi critici, saggisti, giornalisti di cinema da sempre, io vorrei riportare un brano di un intervento di un grande giornalista scomparso, sempre vivo in tutti noi, Tullio Kezich che mi ha colpito particolarmente, apparso nel bel catalogo su Pupi Avati che l’amico Franco Mariotti ha pubblicato alcuni anni fa in occasione della XXVII edizione di Primo Piano sull’autore. “Avati si riserva la facoltà di presentare eroi e antieroi vivi e concreti nelle forme dello spettacolo più popolare del secolo, dove le finezze, le ambiguità e le mezze tinte devono apparire chiare ed evidenti a ogni tipo di pubblico. Ma non è il solo divertimento che si concede. Un’altra sua caratteristica è quella di spaziare da un genere all’altro, travalicando tutte le barriere, tant’è vero che non si può mai prevedere se il suo prossimo film sarà una commedia intimista o un horror. Sappiamo solo che questo appuntamento fisso, anno dopo anno, possiamo aspettarlo con fiducia; e che Pupi e Antonio si sono organizzati per esserci sempre a dispetto delle crisi e delle incognite di mercato. Vien da pensare che se tutto il cinema italiano si fosse mosso con analoghi criteri (libertà più sobrietà, fantasia più pragmatismo) la sua storia nell’ultimo mezzo secolo sarebbe stata meno accidentata e molto più gratificante per noi che ancora sediamo in platea”.
Questo omaggio è stato possibile grazie all’affetto ed alla sincera amicizia di tutti coloro che ho interpellato e che hanno dimostrato, sia per Pupi che per Antonio, un sentimento sincero derivato dall’approccio schietto e diretto che i due fratelli hanno sempre riservato a tutti, non solo agli attori ma anche a tutto lo staff dei loro film.

Desidero ringraziare per il sostegno dato al Roma Film Festival la Direzione Cinema del Ministero per i Beni e le Attività Culturali, l’Assessorato alla Cultura Arte e Sport della Regione Lazio, il Centro Sperimentale di Cinematografia, il Teatro Sistina, la Medusa, la Zero Uno.

Spero di essere riuscito ad inserire nella variegata e complessa opera di Pupi un’altra tessera di un mosaico in continua evoluzione con un autore come lui che non finisce mai di sorprenderci ed affascinarci».
(Introduzione di Adriano Pintaldi, Presidente del Roma Film Festival, curatore del volume Pupi Avati, un autore fuori dal coro, Roma Film Festival, 2010)

Il calendario della retrospettiva sarà pubblicato integralmente nel programma del Cinema Trevi di dicembre e sarà, inoltre, consultabile sul sito www.fondazionecsc.it 

