31 ottobre-16 novembre

Il mondo (realmente) rovesciato. Il cinema di Frederick Wiseman

Omaggio a cura di Fulvio Baglivi, organizzato dalla Cineteca Nazionale in collaborazione con Fuori Orario (Rai 3) e il Museo Nazionale del Cinema di Torino

Frederick Wiseman è entrato nell’età adulta come professore di diritto, ma all’età di 37 anni c’è stato un evento significativo: è diventato un rivoluzionario. Non un rivoluzionario politico, ma comunque una persona che ha cambiato il modo in cui viviamo, o il modo in cui guardiamo alla vita. Pensiamo a Jackson Pollock, Dylan Thomas, Mies Van der Rohe, Roberto Rossellini, Diagalev; la vita non è stata più la stessa dopo che sono apparsi sulla scena. Ed è così che la forma del cinema documentario e il modo in cui percepiamo la vita non sono stati più gli stessi dopo che Frederick Wiseman è diventato un cineasta documentario. 

[…] Il 1963 ha visto l’uscita del suo primo film come produttore, The Cool world; 45 anni e 38 film dopo Wiseman continua a rompere il paradigma con film come Titicut Follies (1967), High School (1968), Hospital (1970), Welfare (1975), Missile (1987), Ballet (1995) e State Legislature (2006).

Lo stile di Wiseman è sempre stato legato a quello che la comunità dei cineasti e dei critici chiamano “cinema diretto” o “stile osservazionale”; altri lo hanno catalogato nell’ambito della scuola francese del “cinéma vérité”, nel quale la struttura sembra essere decostruita e la cinepresa agisce come se stesse semplicemente “bighellonando in giro”, per dirla con le parole di Wiseman. Nonostante fosse legato ad altri rispettati pionieri del campo, come i fratelli Maysles, D.A. Pennebaker e Richard Leacock, Wiseman ha sempre avuto un atteggiamento sprezzante verso queste etichette; come molti altri artisti, voleva girare documentari senza preoccuparsi di dove sarebbero stati catalogati rispetto alla storia del cinema, né del posto che egli stesso avrebbe occupato all’interno di una certa tendenza estetica.

Pur essendo da molti considerato un critico sociale, il messaggio dei suoi film non è mai dogmatico, difatti molti di essi rimangono aperti a diverse interpretazioni. Ad una domanda a proposito delle sue influenze ha risposto elencando Samuel Beckett, Eugène Ionesco, Buster Keaton, Charlie Chaplin e Groucho Marx: influenze che sembrano aver a che fare più con l’intrattenimento che con il dogma.

Wiseman evita di dire ai suoi spettatori cosa debbano sentire, ma chiede loro semplicemente di sentire, non chiede loro di imbracciare le armi, ma li mette in una posizione scomoda mentre sono seduti nelle loro poltrone.

Come ogni artista, offre al suo pubblico un punto di vista sul mondo, ma come ogni rivoluzionario gli chiede di fare qualcosa a proposito di quello che ha visto.

Amir Naderi, Frederick Wiseman, il “saggio” del cinema documentario, in Il mondo realmente rovesciato, a cura di Fulvio Baglivi, Centro Sperimentale di Cinematografia, Roma, 2008 (traduzione di Ernesto Evangelista).

Frederick Wiseman sarà a Napoli giovedì 6 novembre per un incontro all’Università Suor Orsola Benincasa con proiezione di Titicut Follies; sabato 8 novembre a Trieste dove saranno proiettati: Blind; Deaf; Multi-handicapped; Adjustment & Work; mercoledì 12 novembre al Museo del cinema di Torino che dal 10 al 20 novembre replica la retrospettiva.

venerdì 31

ore 17.00

Il cinema di Frederick Wiseman
Hospital (1973)

Regia, produzione, presa diretta del suono, montaggio: Frederick Wiseman; fotografia: William Brayne; durata: 84’

Hospital mostra le attività quotidiane di un grande ospedale metropolitano, il Metropolitan Hospital di New York City, con particolare attenzione al pronto soccorso e alle visite ambulatoriali. I casi illustrati – arresto cardiaco, ferite inferte con coltelli, overdose, normale attività di guardia e insegnamento – mostrano come la medicina, la disponibilità di risorse, la forma di organizzazione e la comunicazione tra il personale e i pazienti determinano la tutela della salute.
ore 18.30
Il cinema di Frederick Wiseman
Blind (1986)
Regia, produzione, presa diretta del suono, montaggio: Frederick Wiseman; fotografia: John Davey; durata: 132’

Blind osserva l’Alabama Institute for Deaf and Blind, una scuola progettata per educare gli studenti ciechi e ipovedenti a prendersi cura della propria vita quotidiana. Questo film mostra i programmi educativi dell’Istituto: le classi che si esercitano a muoversi nello spazio, metodo di scrittura e orientamento per non-vedenti e l’insegnamento di discipline tradizionali come l’inglese, la storia, le scienze e la musica. Le immagini mostrano anche le attività degli studenti fin dalla scuola materna passando per i dodici gradi di formazione, dalle sessioni di consulenza psicologica all’ampia varietà di programmi ricreativi e di educazione fisica.
ore 21.00

Il cinema di Frederick Wiseman
Deaf (1986)

Regia, produzione, presa diretta del suono, montaggio: Frederick Wiseman; fotografia: John Davey; durata: 164’

Deaf è un film sulla scuola per sordi dell’Alabama Institute che pratica una teoria di comunicazione totale, ad esempio l’uso dei segni e dell’alfabeto manuale unito alla voce, apparecchi acustici, lettura labiale, uso dei gesti e della scrittura. Il film illustra vari aspetti di questa vasta formazione, come l’insegnamento degli alfabeti manuali agli studenti e alle famiglie, terapie sulla voce, consulenza psicologica, disciplina, visite dei genitori, attività fisica e ricreativa, preparazione a poter vivere e lavorare da soli, sviluppare capacità di gestione della casa e delle risorse.

1-16 novembre

Ascoltare lo schermo. Retrospettiva filmico-musicale sul cinema italiano

Il 17 novembre 1908, nella sala Charras di Parigi, un ensemble orchestrale posto ai piedi dello schermo eseguì dal vivo le musiche scritte da Camille Saint-Saëns per L´Assassinat du Duc de Guise di André Calmettes e Charles Le Bargy: quello che è comunemente – ma forse non del tutto legittimamente – considerato il primo film a valersi di una partitura originale (per archi, pianoforte e armonium, poi pubblicata come op. 128) composta appositamente da un musicista, e per di più di area colta. Fino ad allora la norma era stata di utilizzare pagine musicali preesistenti. A distanza di 100 anni è possibile rileggere la storia del cinema nella prospettiva delle musiche che hanno accompagnato la visione delle immagini. È quanto si propone, limitatamente al cinema italiano, la presente rassegna: un viaggio fra le colonne sonore che hanno reso grande il cinema italiano. Buona visione e, soprattutto, buon ascolto...

Alla Facoltà di Lettere e Filosofia dell’Università degli Studi di Roma Tor Vergata dal 10 al 12 novembre 2008 si svolgerà un Convegno Internazionale di Studi sulle componenti sonore nel cinema e negli audiovisivi dal titolo Ascoltare lo schermo. Il Convegno, curato da Giulio Latini e Sergio Miceli (Comitato scientifico: Presidente Onorario Ennio Morricone, Giorgio Adamo, Sergio Bassetti, Riccardo Giagni, Giulio Latini, Sergio Miceli, Giovanni Spagnoletti, Agostino Ziino), è in collaborazione con Centenaire de la Musiques de Film - 100 Ans: 1908/1909 - 2008/2009. Parallelamente, al Cinema Trevi si svolgerà una rassegna di film scelti per il particolare rilievo delle colonne sonore. La rassegna, organizzata dalla Facoltà di Lettere e Filosofia dell’Università degli Studi di Roma Tor Vergata in collaborazione con la Cineteca Nazionale, è curata da Sergio Bassetti, Riccardo Giagni, Giulio Latini, Gabrielle Lucantonio, Sergio Miceli.

Il breve ciclo che viene qui presentato – breve soprattutto in rapporto alla vastità della materia affrontata: le relazioni tra musica e immagine cinematografica – intende offrire un panorama asistematico ed essenziale, ma attendibile, dei film e dei compositori che hanno segnato 70 anni di storia della musica per lo schermo nel nostro Paese. A partire dagli anni di rodaggio del sonoro sino alle soglie del nuovo millennio, sono stati selezionati 15 film esemplari tanto del rapporto tra musica e immagine che dei tratti salienti dei singoli compositori titolari del cosiddetto commento musicale. Le preoccupazioni del gruppo di esperti responsabili della selezione, oltre che di segno estetico, espressivo e funzionale – implicite nell’idea stessa di antologia –, e di originalità – nel senso di privilegiare lavori non scontati, non infiacchiti dalla loro stessa “usura da gloria” – sono state anche di natura puramente inclusiva/esclusiva: in altre parole, chi tenere “a bordo” e chi invece lasciar fuori per la tirannia dello spazio concesso, e a dispetto di valori e qualità accertati. Da ultimo, su ciascun titolo proposto per ogni compositore ha giocato un ruolo anche la disponibilità in pellicola dei film originariamente pensati per la selezione, soprattutto quando si è trattato di titoli meno recenti. Insomma, il ciclo qui presentato è frutto di un duro percorso a ostacoli che ha richiesto ai selezionatori doti di flessibilità e capacità di rinuncia, oltre che ovvie competenze in materia. Quel che resta, e che lo spettatore sperimenterà con l’ascolto non meno che con la visione, è un’antologia di esiti felici, spesso memorabili, che danno conto della varietà e del magistero espressi da musicisti a tutto tondo, eppure sin troppo spesso malvisti per un presunto duplice tradimento: del dettato crociano e dell’autonomia di scrittura musicale. Sulla miopia o lungimiranza di questi verdetti lo spettatore potrà formarsi il suo personale giudizio, ma non potrà non convenire sul sensibile apporto espressivo che queste “colonne sonore” hanno portato in dote ai rispettivi film di appartenenza, e su quanto esse abbiano familiarizzato milioni di spettatori con modelli di scrittura musicale alti, e talvolta di qualità straordinaria.

Sergio Bassetti

sabato 1

ore 16.30

Ascoltare lo schermo
Piccolo mondo antico (1941) 

Regia: Mario Soldati; soggetto: dal romanzo omonimo di Antonio Fogazzaro; sceneggiatura: Mario Bonfantini, Emilio Cecchi, Alberto Lattuada, M. Soldati; fotografia: Arturo Gallea, Carlo Montuori; musica: Enzo Masetti diretta da Fernando Previtali; montaggio: Gisa Radicchi Levi; interpreti: Alida Valli, Massimo Serato, Mariù Pascoli, Annibale Betrone, Ada Dondini, Giacinto Molteni; origine: Italia; produzione: A.T.A.; durata: 107’

Tratto dal celebre romanzo di Antonio Fogazzaro Piccolo mondo antico, il film di Soldati racconta di Franco, il quale, nella Lombardia austriaca, sposa la figlia di un modesto funzionario senza il consenso della nonna. Inizia così una persecuzione nei loro confronti. 
Enzo Masetti ha scritto musiche per film dei generi più diversi, collaborando con i registi più noti ed importanti, con risultati a volte notevolissimi e sempre frutto di uno studio severo. Tra le sue migliori produzioni vanno ricordate le colonne sonore di Piccolo mondo antico di Mario Soldati (1941), Fabiola di Alessandro Blasetti (1949), Processo alla città di Luigi Zampa (1952) e di molti film storici-mitologici.  
ore 18.30

Il cinema di Frederick Wiseman
Multi-handicapped (1986)

Regia, produzione, presa diretta del suono, montaggio: Frederick Wiseman; fotografia: John Davey; durata: 126’

Multi-handicapped mostra le attività quotidiane di studenti affetti da più di un handicap a livello sensoriale e i loro professori, gli alloggi e i consultori alla Helen Keller School dell’Alabama Institute. La missione principale di questa scuola è venire incontro alla totalità dei bisogni necessari ai bambini sordi e/o cieche, alcuni dei quali affetti anche da altri problemi. Il film affronta situazioni che riguardano l’igiene personale, l’apprendimento dei movimenti, il valore del tempo e dei soldi, il vivere indipendenti e il prendersi cura di sé, momenti ricreativi, educazione fisica, consulenza psicologica e tecniche di apprendimento vocale.

ore 21.00

Il cinema di Frederick Wiseman
Adjustment & Work (1986)

Regia, produzione, presa diretta del suono, montaggio: Frederick Wiseman; fotografia: John Davey; durata: 120’

Adjustment and Work inizia nel E.H. Gentry Technical Facility dell’Alabama Institute che provvede a un servizio di valutazione e correzione personale per adulti con problemi nell’uso dei sensi. L’Istituto inoltre funge da centro per lo sviluppo delle capacità vocali offrendo quindici tecniche di apprendimento diverse. Le immagini mostrano gli aiuti offerti agli adulti sia per situazioni di lavoro che private e come questi imparano a migliorare le proprie deficienze. Il film arriva a far vedere il lavoro all’Alabama Industries for Blind, la seconda azienda degli Usa per numero di lavoratori non-vedenti.
domenica 2

ore 17.00

Il cinema di Frederick Wiseman
High School (1968)

Regia, produzione, presa diretta del suono, montaggio: Frederick Wiseman; fotografia: Richard Leiterman; durata: 75’

High School è stato realizzato in un grande liceo metropolitano di Philadelphia. Il film documenta come il sistema scolastico non esista soltanto per trasmettere il “sapere” ma anche i valori sociali tra le generazioni. Il film presenta una serie di incontri formali e informali tra insegnati, studenti, genitori, amministratori attraverso i quali emerge l’ideologia e i valori della scuola.
ore 18.30

Il cinema di Frederick Wiseman
Basic Training (1971)

Regia, produzione, presa diretta del suono, montaggio: Frederick Wiseman; fotografia: William Brayne; durata: 88’

Basic Training segue una compagnia di coscritti e arruolati durante le nove settimane di addestramento base a Fort Knox, nel Kentucky, nell’estate del 1970. La varietà delle tecniche di preparazione adottate dall’esercito per trasformare cittadini in soldati vengono mostrate attraverso scene di esercitazioni, uso degli M-16  e delle baionette, camera a gas, mine, avanzare strisciando, un corso di infiltrazione e le varie forme di condizionamento ideologico familiare a milioni di uomini e donne che hanno servito nelle forze armate.
ore 20.30

Ascoltare lo schermo
Rocco e i suoi fratelli (1960)

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

Rocco è un meridionale che insieme ai fratelli e alla madre decide di emigrare a Milano per cambiare vita. In città la famiglia ritrova Vincenzo, in procinto di sposarsi, che introduce Simone nel mondo della pugilato. Rocco lavora in una lavanderia, mentre Ciro entra in fabbrica e Luca, che è ancora un bambino, rimane a casa con la madre...

Nino Rota è sicuramente uno dei compositori italiani più celebri e stimati. Ha compiuto gli studi musicali con Ildebrando Pizzetti e Alfredo Casella. Anche se è più noto per la sua collaborazione con Federico Fellini, Rota ha avuto anche un significativo e fruttuoso sodalizio con Luchino Visconti, di natura completamente differente, per Senso (1954), Le notti bianche (1957), Rocco e i suoi fratelli (1960) e Il Gattopardo (1963). Ha vinto il premio Oscar nel 1974 per le musiche de Il Padrino-Parte II di Francis Ford Coppola.
lunedì 3

ore 17.00

Ascoltare lo schermo
Roma, ore 11 (1952) 

Regia: Giuseppe De Santis; soggetto e sceneggiatura: Cesare Zavattini, Basilio Franchina, G. De Santis, Rodoldo Sonego, Gianni Puccini; fotografia: Otello Martelli; musica: Mario Nascimbene diretta da Ugo Giacomozzi; montaggio: Gabriele Varriale; interpreti: Lucia Bosé, Carla Del Poggio, Maria Grazia Francia, Delia Scala, Elena Varzi, Lea Padovani; origine: Italia/Francia; produzione: Transcontinental Film, Titanus; durata: 108’

In seguito ad un annuncio di lavoro su un giornale, duecento ragazze si presentano per ottenere un posto di lavoro di dattilografa presso lo studio di un ragioniere. Accalcatesi sulle rampe delle scale del piccolo palazzo, la ringhiera della scala cede, distruggendo ad uno ad uno i gradini, facendo precipitare le donne...

A partire del 1952, con il film di Giuseppe De Santis Roma, ore 11, Mario Nascimbene entra in una riflessione sull’utilizzo dei suoni  reali della vita quotidiana inseriti in un contesto strumentale particolare, per permettere di sviluppare meglio l’aspetto psicologico del tema. È celebre il suo Concerto per quattro macchine da scrivere e orchestra, dove utilizza in termini espressivi le caratteristiche timbriche e ritmiche dei “tasti, carrello, spaziatore e campanello” delle macchine da scrivere per trasformarle in musica.
ore 19.00

Il cinema di Frederick Wiseman
Titicut Follies (1967) 

Regia, produzione, presa diretta del suono, montaggio: Frederick Wiseman; fotografia: John Marshall; durata: 84’

Il film è un crudo e rigoroso ritratto delle condizioni in cui versavano i detenuti nel manicomio criminale di Bridgewater, nel Massachusetts. Titicut Follies mostra i diversi modi con cui le guardie, gli assistenti sociali e gli psichiatri si rapportavano agli internati.

ore 21.00

Incontro moderato da Gabrielle Lucantonio con Luis Bacalov, Pasquale Catalano, Andrea Guerra, Franco Micalizzi, Gianfranco Plenizio
a seguire

Ascoltare lo schermo
Squadrone bianco (1936)

Regia: Augusto Genina; soggetto: dal romanzo di Joseph Peyré L’Escadron Blanc, adattato da J. Peyré, Augusto Genina; sceneggiatura: A. Genina, Gino Valori; fotografia: Anchise Brizzi, Massimo Terzano; musica: Antonio Veretti diretta da Mario Rossi; montaggio: Fernando Tropea; interpreti: Fosco Giachetti, Antonio Centa, Fulvia Lanzi, Francesca Dalpe, Guido Celano, Olinto Cristina; origine: Italia; produzione: Roma Film; durata: 98’
Una delusione d’amore spinge il tenente di cavalleria Mario Ludovici in Libia. Deve allontanarsi dal suo paese per dimenticare Cristina. Con il suo squadrone, guidato dall'intrepido capitano Santelia, si spingerà tra le insidie del deserto per inseguire una banda di ribelli... 

Antonio Veretti si è accostato al cinema nel 1935 con il film Scarpe al sole di M. Elter, l’anno dopo incontra il regista Augusto Genina del quale diventa abituale collaboratore da Lo squadrone bianco nel 1936 fino a Maddalena nel 1954. Le sue colonne sonore sono spesso ispirate alla musica popolare, sia religiosa che profana. I canti eroici di Lo squadrone bianco sono indimenticabili.
Ingresso gratuito
martedì 4

ore 17.00

Ascoltare lo schermo
Ulisse (1954) 

Regia: Mario Camerini; soggetto: dall’Odissea di Omero; sceneggiatura: Franco Brusati, M. Camerini, Ennio De Concini, Hugh Gray, Ben Hecht, Ivo Perilli, Irwin Shaw; fotografia: Harold Rosson; musica: Alessandro Cicognini diretta da Franco Ferrara; montaggio: Leo Catozzo; interpreti: Kirk Douglas, Silvana Mangano, Anthony Quinn, Franco Interlenghi, Elena Zareschi, Rossana Podestà; origine: Italia; produzione: Lux Film; durata: 104’

Mentre ad Itaca Penelope tiene a bada i Proci, attendendo col figlio Telemaco il ritorno del marito, Ulisse si sveglia sulla spiaggia dell’isola dei Feaci, incontra Nausicaa e, ritrovata la memoria, rievoca le sue peripezie. Il re Alcinoo gli dà una nave per tornare ad Itaca...

Alessandro Cicognini aveva uno stile che ereditava le marche espressive dell’operismo pucciniano e verdiano che si ibridava spesso con le note delle canzoni popolare italiane. Sono soprattutto celebre le sue collaborazioni con Alessandro Blasetti (Ettore Fieramosca, 1938, La corona di ferro, 1941, Quattro passi tra le nuvole, 1942), Vittorio De Sica (Sciuscià, 1946, Ladri di biciclette, 1948, Umberto D., 1951) e  per Ulisse di Mario Camerini.

ore 19.00

Ascoltare lo schermo
A cavallo della tigre (1961)

Regia: Luigi Comencini; soggetto e sceneggiatura: Age & Scarpelli, L. Comencini, Mario Monicelli; fotografia: Aldo Scavarda; musica: Piero Umiliani; montaggio: Nino Baragli; interpreti: Nino Manfredi, Mario Adorf, Valeria Moriconi, Gian Maria Volonté, Raymond Bussières, Ferruccio De Ceresa; origine: Italia; produzione: Film 5, Titanus; durata: 110’

L’ingenuo Giacinto, finito in prigione per una truffa, viene coinvolto, suo malgrado, in un’evasione con tre loschi figuri, ma ben presto si rende conto che è più conveniente per tutti se ritorna in cella.

Piero Umiliani si esibisce sin dagli anni quaranta con Pippo Barzizza e Francesco Ferrari, diventando ben presto un’importante figura del jazz italiano. Si avvicina al cinema negli anni cinquanta. Sono famose le sue musiche per I soliti ignoti di Monicelli con la collaborazione di Chet Baker (dove appare Blues for Gassman diventato quasi uno standard jazzistico in Italia) e di commedie all’italiana, come A cavallo della tigre di Luigi Comencini. Ha lasciato il suo segno inconfondibile anche nel cinema di genere, dal western allo spionistico, dal thriller alla commedia erotica.
ore 21.00

Incontro con Frederick Wiseman

a seguire

Il cinema di Frederick Wiseman
Essene (1972)

Regia, produzione, presa diretta del suono, montaggio: Frederick Wiseman; fotografia: William Brayne; durata: 86’

Essene è un film sulla vita quotidiana di un monastero benedettino e l’analisi del conflitto tra i bisogni personali e le priorità istituzionali e organizzative della comunità. All’interno dell’ordine, il cui perno è la relazione tra l’attività di ognuno e il mettersi al servizio dell’intera comunità, i frati devono affrontare gli stessi problemi che sorgono in tutte le comunità: regole, lavoro, collaborazione, valori, amore, gioco.
Ingresso gratuito
5-8 novembre

Invictis victi victuri

Il cinema bellico italiano tra il Trattato di pace e il centenario dell’Unità nazionale

Le celebrazioni del 4 novembre per ricordare la fine della prima guerra mondiale e per la Festa delle Forze Armate fanno tappa al Cinema Trevi con una rassegna di film bellici, curata da Maurizio Cabona e realizzata in collaborazione con il Ministero della Difesa. Genere cinematografico poco frequentato dal cinema italiano, il film di ambientazione militare si ritaglia nel dopoguerra uno spazio produttivo negoziando con gli spettatori una condizione di equilibrio tra la spettacolarità intrinsecamente connessa al genere bellico (pensiamo ai film di guerra americani che già nel 1945 vengono proiettati sui nostri schermi) e la condizione di un Paese che, come Macario ne L’eroe della strada, pare talvolta chiedersi: «Ma questa guerra l’abbiamo vinta o l’abbiamo persa»? Ne risulta una proposta cinematografica che merita un approfondimento e che va dal “neorealismo eroico” di Francesco De Robertis con film come Carica eroica sulla campagna di Russia e l’ultima carica di cavalleria; al mélo popolare di Vittorio Cottafavi ne La fiamma che non si spegne sul sacrificio di Salvo D’Acquisto; al vero e proprio cinema bellico di Duilio Coletti, che utilizza sapientemente le convenzioni del genere per alternare l’epica delle gesta militari con la dimensione umana, la ricostruzione in studio con il realismo documentaristico, come in Divisione Folgore.

In parallelo, per ricordare i 90 anni dalla fine della prima guerra mondiale, verranno proiettati La grande guerra di Mario Monicelli e Gloria: apoteosi del milite ignoto, il documentario realizzato nel 1921 per descrivere il viaggio della salma del milite ignoto da Trieste, attraverso tutte le maggiori città italiane, fino a Roma. Gloria è stato recentemente restaurato dalla Cineteca Nazionale e dalla Cineteca del Friuli.

Rassegna a ingresso gratuito
mercoledì 5

ore 17.00

Inaugurazione della retrospettiva alla presenza del Ministro della Difesa Ignazio La Russa 

Incontro moderato da Maurizio Cabona con Giulio Andreotti, Franco Cangini, Nico Perrone, Gianluigi Rondi, Domenico Rossi, Vezio Vascotto 

a seguire

Invictis victi victuri

Fantasmi del mare (1948)

Regia: Francesco De Robertis; soggetto e sceneggiatura: F. De Robertis; fotografia: Carlo Bellero; musica: Mario Nascimbene; montaggio: F. De Robertis; interpreti: Anna Arena, Allegra Sander, Bianca Doria, Lucia Brusco, Raf Pindi, Nicola Morabito; origine: Italia; produzione: C.C.I.; durata: 95’

«Drammatico episodio della guerra sul mare rievocata da un vecchio guardiano che, durante l’ultimo conflitto, era marinaio su una corazzata. Nel momento del pericolo, il capitano della nave non esita a sacrificare la vita del proprio figlio – anche lui marinaio sulla stessa imbarcazione – per salvare il resto dell’equipaggio. Un lavoro corretto, come del resto tutti i film di De Robertis, specialista in storie marinare» (Farinotti). Durante la lavorazione il film aveva il titolo di Rotta Sud. Collaborazione tecnica alla regia: Vittorio Cottafavi. 

Ingresso gratuito

 
ore 20.45
Invictis victi victuri

Divisione Folgore (1954) 
 Regia: Duilio Coletti; soggetto: Umberto Bruzzese; sceneggiatura: Oreste Biancoli, Marcantonio Bragadin, Aldo Barni, Angelo Pannacciò, Alfonso Vicario, Marcello Giannini, Ennio De Concini, Nino Mancini, D. Coletti; fotografia: Luciano Transatti; musica: Nino Rota; montaggio: Mario Serandrei; interpreti: Ettore Manni, Fausto Tozzi, José Jaspe, Lea Padovani, Monica Clay, Aldo Bufi Landi; origine: Italia; produzione: Esedra Compagnia Cinematografica Italiana; durata: 104’

Seconda guerra mondiale. I militari della Divisione Paracadutisti Folgore, dopo un duro addestramento, vengono inviati nel deserto libico a fronteggiare i reparti corazzati inglesi. Lo scontro è impari tra i mal equipaggiati soldati italiani e il ben armato esercito di Sua Maestà. I militari italiani, però, combattono strenuamente, resistendo contro ogni previsione per molti giorni e ritardando così l’avanzata britannica nella battaglia, divenuta ormai famosa, di El-Alamein.

ore 22.30
Invictis victi victuri

La grande guerra (1959)

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

«La vicenda di questo film, premiato di recente alla Mostra di Venezia con il Leone d’oro ex aequo con Il generale Della Rovere, è quasi tutta imperniata sulle gesta di due soldati paurosi che, durante la guerra 1915-18, cercano di riportare a casa la pelle in tutti i modi, ma poi, pur di non tradire, finiscono per farsi fucilare dagli austriaci. Mario Monicelli, svolgendola, si è forse lasciato andare un po’ troppo a situazioni e a battute antieroiche, ma si è riscattato con quel clima umano e dimesso, equilibrato e sereno cui è riuscito ad affidare le pagine più vive del suo racconto. È questo clima, anzi, che dà un tono ed un valore al film soprattutto quando interviene a precisare i caratteri dei protagonisti e la loro graduale evoluzione psicologica. L’azione, infatti, procede di pari passo cori i due personaggi, ne sottolinea i mutamenti, ne cadenza le imprese e la sua atmosfera, anche quella corale, finisce quasi sempre per scaturire proprio da questi piccoli fatti che restano umani e concreti anche se hanno al centro quelle due figure così poco stimabili. La regia, però, si è rivelata altrettanto sensibile anche nella rievocazione della cornice e del coro che sono, spesso, tutt’uno con la vicenda. Quanta forza, ad esempio, in quelle immagini in bianco e nero tanto simili a certe fotografie che ancora affettuosamente si conservano nelle nostre case, quanta colorita disinvoltura in quell’ambientazione delle scene di guerra, della vita in trincea, nei campi, nelle cittadine a due passi dal fronte, e quanta asciuttezza – ma nello stesso tempo quanto intimo ardore – in quell’impegno con cui è svolta di fronte ai nostri occhi, con lineare sobrietà, la sequenza finale della fucilazione e dell’avanzata sul Piave, o vengono dispiegate sullo schermo, con felicissimo impeto, quelle scene collettive di assalti alle trincee, sostenuti e ritmati dall’antico, caro grido di “Savoia!”. Si potrà obiettare che lo svolgimento dell’intero racconto denuncia un po’ il bozzettismo, che quel dividere i vari episodi con didascalie ispirate alle più note canzoni di guerra, anziché rendere più compatta l’azione, ne mette in risalto la frammentarietà e, soprattutto, si potrà discutere su quell’indulgenza, il più delle volte eccessiva, per la nota comica, la battuta farsesca, le caratterizzazioni che sfiorano la caricatura, ma, anche con queste riserve, non si potrà non riconoscere egualmente al film un respiro drammatico, aperto e disteso, che gli conquista l’attenzione non di rado commossa degli spettatori. Per merito, anche, di una interpretazione forse tra le più accurate che ci abbia fatto apprezzare di recente un film italiano: i protagonisti sono Vittorio Gassman e Alberto Sordi, entrambi tenuti su linee di chiara quanto studiata spontaneità» (Rondi).

giovedì 6
ore 17.00
Invictis victi victuri

Uomini ombra (1954)
Regia: Francesco De Robertis; soggetto e sceneggiatura: F. De Robertis; fotografia: Carlo Bellero; musica: Annibale Bizzelli; montaggio: Eraldo Da Roma; interpreti: Mara Lane, Giorgio Albertazzi, Paolo Stoppa, Vic Dane, Eduardo Ciannelli, Hans Hinrich; origine: Italia; produzione: Film Costellazione; durata: 86’

La Marina italiana entra in possesso di un cifrario segreto inglese. Le modalità di acquisizione dello stesso però sono sospette, così il controspionaggio italiano si mette sulle tracce degli agenti che, lavorando sotto copertura in Italia, forniscono informazioni false. 

ore 19.00 

Invictis victi victuri

I sette dell’Orsa maggiore (1953)
Regia: Duilio Coletti; soggetto: Marcantonio Bragadin; sceneggiatura: M. Bragadin, Giuseppe Berto, Francesco De Robertis, Ennio De Concini; fotografia: Aldo Tonti; musica: Nino Rota; montaggio: Gisa Radicchi Levi; interpreti: Pierre Cressoy, Eleonora Rossi Drago, Tino Carraro, Paul Müller, Giovanni De Fazio, Riccardo Garrone; origine: Italia; produzione: Valentia Film, Carlo Ponti, Luigi De Laurentiis; durata: 100’

Durante la seconda guerra mondiale, alcuni sommozzatori della Marina italiana sono riuniti a creare una squadriglia speciale, l’Orsa Maggiore, che utilizza i siluri pilotabili, detti “maiali”, per compiere azioni di sabotaggio. La prima missione viene compiuta a Gibilterra contro alcune navi inglesi. L’Orsa Maggiore ne esce vittoriosa, ma vi perdono la vita un sommozzatore e la bella agente segreta che li supporta da terra. La seconda missione, ancora più pericolosa, si svolge ad Alessandria d’Egitto. Qui il comandante Silvani e i suoi devono sabotare una flotta britannica. 

ore 21.00
Immagini che migrano: Otello 
Eroe tragico che ama all’eccesso, Otello conosce, in sole trentasei ore, l’apice della gloria nella trionfale entrata a Cipro, la gioia intensa dell’amore ricambiato per la bella Desdemona, il dolore del tradimento da parte di Iago, lo strazio profondo e lancinante del crollo di ogni certezza. Otello è un eroe romantico che ama in modo disperato, folle, forsennato. Consumato dal dubbio, perso negli smarrimenti di un’esistenza priva di certezze, divorato dalla passione e dalla gelosia, l’esaltazione amorosa che lo acceca sarà anche la sua condanna. La trama è celebre, ma ogni nuova lettura, ogni ipotesi di realizzazione ne mette in rilievo la complessità. La tessitura della tragedia non è lineare, ma contempla percorsi accidentali, snodi impensati: basta un salto di stile nel linguaggio, la reazione imprevedibile di un personaggio, un’osservazione innocua, un gesto immotivato, per aprire le porte all’insondabile, in una spirale di emozioni che provocano turbamento e smarrimento.
Sebastiano Lo Monaco e gli altri protagonisti dell’Otello in scena al Teatro Quirino- Vittorio Gassman dal 28 ottobre al 16 novembre incontrano il pubblico presso il Cinema Trevi per confrontare due diverse letture, ugualmente sanguigne e dolenti, della più cupa storia d’amore raccontata da William Shakespeare: quella teatrale per la regia di Roberto Guicciardini, e quella cinematografica di Orson Welles che dirige se stesso in uno dei suoi capolavori. 

Incontro con Sebastiano Lo Monaco
a seguire

Othello (1951) 

Regia: Orson Welles; soggetto: dalla tragedia omonima di William Shakespeare; sceneggiatura: O. Welles; fotografia: Anchise Brizzi, G.R. Aldo, Georges Fanto, Oberdan Trojani, Alberto Fusi; musica: Angelo Francesco Lavagnino, Alberto Barberis diretta da Willy Ferrero; montaggio: Jean Sacha, Renzo Lucidi, John Shepridge, Rinaldo Boggio, Enza Boggio; interpreti: Orson Welles, Michael MacLiammoir, Robert Coote, Suzanne Cloutier, Michael Lawrence, Hilton Edwards; origine: Usa/Francia/Italia; produzione: Mercury Production, Les Films Marceau, Scalera Film; durata: 98’

«Welles costruisce un film modernissimo, che sopperisce con un montaggio pirotecnico (in un’ora e mezzo di film ci sono almeno 1.500 inquadrature differenti) ai problemi produttivi che fecero durare le riprese più di due anni (dal 1949 al 1951, tra Venezia, Roma e il Marocco) e che videro alternarsi nel ruolo di Desdemona anche Lea Padovani e Betsy Blair (delle quali restano brevissime inquadrature, praticamente irriconoscibili, in campo lunghissimi). Aperto e chiuso dai funerali del moro e della moglie, il film è tutto centrato sul dramma di un personaggio istintivo e incolto come Otello alle prese con una civiltà (la bellezza, l’arte e la cultura, Desdemona, Venezia e il loro retroterra storico) dalla quale si sente irrimediabilmente rifiutato. Una recitazione trattenuta e sobria viene ancor più esaltata da una messinscena, che cambia continuamente taglio e angolo delle riprese, e dalla scenografia di Alexandre Trauner, che utilizza al meglio la povertà della produzione (fuochi, tagli di luce, vapori, ombre)» (Mereghetti). 

L’Othello di Welles rientra anche i film prescelti per la rassegna Ascoltare lo schermo. Retrospettiva filmico-musicale sul cinema italiano, in virtù delle bellissime musiche di Angelo Lavagnino.
Ingresso gratuito

venerdì 7

ore 17.00

Il cinema di Frederick Wiseman
Meat (1976)

Regia, produzione, presa diretta del suono, montaggio: Frederick Wiseman; fotografia: William Brayne; durata: 112’

Meat traccia i procedimenti che trasforma mandrie e greggi in prodotti di consumo. Il film mostra il trasporto e le lavorazioni delle carni compiuto attraverso sistemi industriali altamente meccanizzati, illustrando importanti problematiche e soluzione nel campo della produzione, del trasporto, dell’equipaggiamento, dello studio dei tempi di lavoro e di gestione delle industrie. Le sequenze includono una vendita di bestiame, la nutrizione e la cura degli animali, il rifornimento e la confezione delle carni, la vendita e gli incontri sulla politica dei prezzi, i negoziati con i sindacati e gli altri lavori affrontati dalle grandi compagnie.

ore 19.00

Invictis victi victuri

Carica eroica (1952)
Regia: Francesco De Robertis; collaboratore alla regia: Marcello Andrei; soggetto e sceneggiatura: F. De Robertis; fotografia: Carlo Bellero; musica: Enzo Masetti; montaggio: Franco Fraticelli; interpreti: Antonio Caprice, Giuseppe Carignani, Ludovico Ceriana-Mayneri, Giovanni Del Balzo, Egisto Del Panta, Franco Fabrizi; origine: Italia; produzione: Lux Film, Produzione Cinematografica Mambretti; durata: 95’

Durante la seconda guerra mondiale un reggimento di cavalleria, il “Savoia Cavalleria”, viene inviato in Russia. Dopo un lungo viaggio attraverso il paese, il reggimento si ferma in un villaggio e, dopo un’iniziale opposizione, i militari italiani riescono a istaurare un buon rapporto con gli abitanti. Ricevuto improvvisamente l’ordine di partire, il reggimento viene inviato in prima linea. La cavalleria italiana dimostrerà per l’ultima volta sul campo il suo valore. 

ore 21.00
Invictis victi victuri

Mizar (1954)

Regia: Francesco De Robertis; soggetto e sceneggiatura: F. De Robertis; fotografia: Carlo Bellero; musica: Annibale Bizzelli; montaggio: Eraldo Da Roma; interpreti: Antonio Centa, Franco Silva, Dawn Addams, Paolo Stoppa, Lia Di Leo, Silvana Jachino; origine: Italia; produzione: Film Costellazione; durata: 96’

Il comandante della Marina Luigi Ferri è un sommozzatore, a cui vengono affidati gli incarichi più pericolosi. Prima riesce a recuperare un cifrario segreto della Marina Britannica da una nave inglese, affondata dall’aviazione italiana, poi viene inviato in missione segreta in un porto neutrale della Turchia. Qui deve affondare con degli ordigni delle navi che trasportano armi per gli eserciti nemici. Il capitano Ferri non è solo nelle sue missioni, è sempre coadiuvato da un’esperta sommozzatrice, Mizar. I due dopo gli attentati alle navi sono ricercati dall’esercito britannico.

sabato 8

ore 16.00

Invictis victi victuri

Sotto dieci bandiere (1960) 

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

La nave corsara tedesca Atlantis è l’incubo della Marina britannica: distrugge numerose navi nemiche, ma riesce a fuggire e mimetizzarsi, risultando sempre introvabile, quasi una nave fantasma. L’Atlantis è guidata dal capitano Rogge, non solo abile nel comando, ma attento a salvare il più alto numero possibile di civili. Grazie ai servizi segreti l’Alto Comando britannico entra in possesso della carta navale segreta in uso dai tedeschi e così, finalmente, intercettare l’Atlantis. 

 
ore 18.00

Invictis victi victuri

La fiamma che non si spegne (1949)

Regia: Vittorio Cottafavi; soggetto e sceneggiatura: Oreste Biancoli, Giuliano Conte dal romanzo Itala gens di Franco Navarra Viaggiani; fotografia: Gabor Pogany; musica: Alessandro Cicognini; montaggio: Renzo Lucidi; interpreti: Gino Cervi, Maria Denis, Leonardo Cortese, Luigi Tosi, Carlo Campanili, Danielle Benson; origine: Italia; produzione: Orsa Film; durata: 95’

Tratto dal romanzo Itala gens, trae ispirazione dalle azioni del carabiniere Salvo D’acquisto. Il giovane Luigi vuole a tutti i costi seguire le orme paterne (morto durante la prima guerra mondiale) e diventare carabiniere. Per quanto la madre cerchi di dissuaderlo, preoccupata dei rischi della professione, Luigi si arruola. Durante la seconda guerra mondiale, prima combatte in Africa e poi, rimpatriato per motivi di salute, viene promosso brigadiere ed assegnato a una stazione vicino alla casa materna. Durante l’occupazione nazi-fascista, due tedeschi vengono uccisi e dieci compaesani di Luigi presi in ostaggio per ritorsione. Per salvarli Luigi si consegna ai tedeschi, incolpandosi dell’uccisione dei due soldati e affrontando eroicamente la fucilazione.

ore 19.45

Invictis victi victuri

Gloria: apoteosi del soldato ignoto (1921)

Origine: Italia; durata: 67’; didasc. it.

Dal 1914 il 1918 il mondo è in guerra. Eserciti e nazioni si fronteggiano per mare e per terra in una lotta senza esclusione di colpi che non risparmia i civili. In questo contesto, la guerra italo-austriaca infuria dallo Stelvio al mare Adriatico interessando l’intero arco alpino, ampie zone della pianura padana e i territori carsici, oggi al confine tra Italia, Austria e Slovenia. Per oltre quaranta mesi due poderosi eserciti si combattono sulle montagne e lungo territori e fiumi destinati a diventare simboli stessi del conflitto, come il Carso e l’Isonzo, le Dolomiti e gli Altipiani, il Monte Grappa, il Montello e il Piave.
Circa 650.000 militari italiani muoiono sul campo di battaglia o negli ospedali delle retrovie per ferite o malattie. Molti di loro rimangono senza nome né identificazione, poiché spesso l’andamento delle operazioni belliche non permette la raccolta e l’immediato riconoscimento dei caduti, sempre più problematico con l’andar del tempo. I numerosi cimiteri militari, sorti a ridosso del fronte, subiscono bombardamenti che sconvolgono e frammischiano ulteriormente le sepolture. Specie durante le cosiddette offensive, grandi battaglie in cui vengono impiegate decine di migliaia di uomini, intoppi e disguidi ostacolano una già affannosa burocrazia militare, rendendo oltremodo difficile l’identificazione dei soldati caduti sul campo di battaglia, spesso sepolti in fosse comuni e sbrigativamente collocati tra i “dispersi”. Impossibile, infine, identificare nomi e sepolture della maggior parte dei 100.000 prigionieri italiani deceduti per stenti e malattie nei vari campi di prigionia dell’Austria-Ungheria e della Germania.
Alla fine del conflitto le autorità militari intraprendono una pietosa opera di raccolta e riconoscimento delle salme riesumate dai vari cimiteri militari e dalle innumerevoli sepolture improvvisate. Vengono riordinati circa 1.500 cimiteri e 200.000 tombe, si raccolgono oltre 70.000 salme sparse e si identificano alcune migliaia di caduti, tuttavia oltre 200.000 di essi rimangono ignoti e senza sepoltura.
Per le tante famiglie dei caduti senza nome e per l’intero Paese uscito prostrato dal conflitto, l’Italia – come del resto tutti i Paesi coinvolti nel conflitto: sono diversi milioni i caduti della Grande Guerra, molti dei quali sconosciuti – istituisce la figura del Milite Ignoto, mito religioso e civile capace di rappresentare il sacrificio e il patriottismo del popolo in armi. 
Undici salme di caduti ignoti provenienti dai vari campi di battaglia vengono riunite nella basilica di Aquileia, dove attraverso un complesso rituale la madre di un volontario triestino disperso, Maria Bergamas, sceglie il caduto senza nome che simboleggia il sacrificio della Nazione intera. Caricata su un treno speciale con i simboli della vittoria, la bara prescelta viaggia lentamente da Trieste a Roma tra folle reverenti e indescrivibili scene di patriottismo e di lutto. 
La più imponente manifestazione dell’Italia unita che esce dalla guerra culmina il 4 novembre 1921 a Roma, alla presenza del re Vittorio Emanuele III, con un grande corteo e con la salma del Milite Ignoto tumulata con tutti gli onori al Vittoriano, mausoleo reale inaugurato nel 1911 che diventa l’Altare della Patria di tutti gli italiani.  
Gli operatori della Federazione Cinematografica Italiana e dell’Unione Fototecnici Cinematografici vengono autorizzati a riprendere tutte le fasi della cerimonia. Viene montato il film Gloria, poi proiettato in tutte le principali città italiane e anche all’estero, dove viene accolto con patriottico favore dalle comunità degli emigranti. I proventi del film sono destinati al Comitato Nazionale degli Orfani di Guerra. – Lucio Fabi
Il restauro di Gloria è stato realizzato dalla Cineteca del Friuli partire da materiali conservati presso la Cineteca Nazionale di Roma: tre copie e due frammenti positivi su supporto nitrato, estremamente eterogenei tra loro per lunghezza e montaggio, con didascalie in italiano, spagnolo e portoghese.
Un primo intervento di restauro era stato effettuato nel 2000 a partire dall’unica copia allora disponibile. In seguito al ritrovamento di nuove copie è stato possibile integrare il primo intervento con 400 metri di inquadrature mancanti.
Il montaggio è stato ricostruito secondo un criterio cronologico e in base alle informazioni storiche sullo svolgersi dell’evento. Le didascalie in lingua straniera sono state tradotte in italiano e ricostruite rispettando il cartiglio originale dell’epoca. Il restauro è stato eseguito presso il laboratorio di Bologna L’Immagine Ritrovata nel 2006-2007.

ore 21.00

Il cinema di Frederick Wiseman
Welfare (1975)

Regia, produzione, presa diretta del suono, montaggio: Frederick Wiseman; fotografia: William Brayne; durata: 167’

Welfare si concentra sulle attività quotidiane di un grande centro per la tutela dello stato sociale. La natura e la complessità del sistema di assistenza è esaminata attraverso sequenze che mostrano la strabiliante diversità di problemi che costituiscono il welfare state: case popolari, disoccupazione, divorzi, problemi medici e psichiatrici, abbandono e abuso di minori, assistenza agli anziani. Questi punti sono presentati in un contesto dove gli assistenti sociali, come gli utenti, lottano per far fronte e interpretare le leggi e i regolamenti che governano il loro lavoro e le loro vite.
domenica 9

ore 16.00

Il cinema di Frederick Wiseman
Central Park (1989)
Regia, produzione, presa diretta del suono, montaggio: Frederick Wiseman; fotografia: John Davey; durata: 176’

Central Park è un film sui tanti modi in cui le persone usano il parco: correre, andare in canoa, passeggiare, usare lo skate-board, fare picnic, attività sportive, rappresentazioni teatrali, musica, manifestazioni e concerti. Il film mostra anche la complessità di problemi affrontati dal NY City Parks Department per mantenere e preservare il parco rendendolo aperto e accessibili alla gente.
ore 19.00

Ascoltare lo schermo
Dillinger è morto (1968)

Regia: Marco Ferreri; soggetto: M. Ferreri; sceneggiatura: M. Ferreri, Sergio Bazzini; fotografia: Mario Vulpiani; musica: Teo Usuelli; montaggio: Mirella Mencio; interpreti: Michel Piccoli, Anita Pallemberg, Annie Girardot, Gino Lavagetto, Mario Jannilli, Carole André; origine: Italia; produzione: Pegaso Film; durata: 94’

L’assurdità del quotidiano e la fuga impossibile visti con l’ironia di Marco Ferreri; un ingegnere torna a casa, proietta vecchi film, fa giochi erotici con la cameriera, mima il suicidio, spara alla moglie dormiente e si imbarca come cuoco su una nave. 

Teo Usuelli ha svolto una intensa attività nel campo della musica per il cinema, il teatro e la televisione. È soprattutto interessante il suo lungo sodalizio con Marco Ferreri. «Teo Usuelli è autore ec-centrico, nell’accezione di chi si muove consapevolmente ai margini dei generi di consumo per trarne vitalità e creatività stimolanti. […] Un dialogo costante tra gli elementi della sperimentazione colta e un’attenzione ossessiva all’irregolarità del tessuto popolare, sia esso in ambito strettamente etnico e con i colori del folk locale, sia in quel territorio di possibilità che era rappresentato dalla discografia di supporto al cinema di genere Italiano degli anni ’70» (Michele Faggi). Fondamentali in tale direzione le musiche per il misconosciuto Alla ricerca del piacere di Silvio Amadio. 


ore 21.00
Ascoltare lo schermo
Il grido (1957) 

Regia: Michelangelo Antonioni; soggetto: M. Antonioni; sceneggiatura: M. Antonioni, Elio Bartolini, Ennio De Concini; fotografia: Gianni Di Venanzo; musica: Giovanni Fusco (al pianoforte Lya De Barberis); montaggio: Eraldo De Roma; interpreti: Alida Valli, Steve Cochran, Betsy Blair, Dorian Gray, Lyn Shaw, Gabriella Pallotta; origine: Italia; produzione: S.P.A. Cinematografica; durata: 115’

Abbandonato dalla compagna, l’operaio Aldo si mette in viaggio con la figlia per cercare un lavoro che non riesce a trovare. Avrà diverse breve avventure sentimentali e proverà a tornare con la compagna che lo respinge di nuovo...

La carriera di compositore cinematografico di Giovanni Fusco inizia negli anni ’30. L’incontro più importante però sarà quello con Michelangelo Antonioni che incontra nel 1948 per N.U. (Nettezza urbana) ed è proseguito con Cronaca di un amore (1950), I vinti (1952), La signora senza camelie (1953), Il grido (1957), L’avventura (1960), L’eclisse (1962), Il deserto rosso (1964), realizzando per lui una scrittura musicale di sapiente scarnificazione, perfetta per l’estetica antonioniana. 

lunedì 10

chiuso

martedì 11

ore 17.00

Ascoltare lo schermo
Buone notizie (1979) 

Regia: Elio Petri; soggetto e sceneggiatura: E. Petri; fotografia: Tonino Nardi; musica: Ennio Morricone; montaggio: Ruggero Mastroianni; interpreti: Giancarlo Giannini, Paolo Bonacelli, Angela Molina, Aurore Clément, Ombretta Colli, Ninetto Davoli; origine: Italia; produzione: Medusa Distribuzione; durata: 107’

Buone notizie, film raro di Elio Petri, manifesta un pessimismo ormai inguaribile, saturo di spinte metafisiche. Racconta di un funzionario della televisione che incontra un vecchio amico ossessionato dalla paura di venire ucciso...

C’è un prima e un dopo le musiche di Ennio Morricone per i film western, dove  ha giocato con una ironia iconoclasta e ha realizzato una serie di invenzioni musicali, ormai entrate nel repertorio di base di qualsiasi compositore che si voglia cimentare col genere. Ma non esiste un genere o un regista italiano importante per il quale non abbia lavorato, da Mauro Bolognini a Carlo Lizzani, da Luciano Emmer a Luigi Comencini, da Pier Paolo Pasolini a Gillo Pontecorvo, da Bernardo Bertolucci a Marco Bellocchio, Giuseppe Tornatore, da Dario Argento a Sergio Sollima, da Liliana Cavani a Elio Petri, per i quali ha scritto musiche indimenticabili... Nel 2007 gli è stato conferito un premio Oscar alla carriera.

ore 19.00

Incontro con Frederick Wiseman
Nel corso dell’incontro presentazione del volume Il mondo realmente rovesciato, a cura di Fulvio Baglivi, Centro Sperimentale di Cinematografia, Roma, 2008

a seguire

Il cinema di Frederick Wiseman
Belfast, Maine (1999)
Regia, produzione, presa diretta del suono, montaggio: Frederick Wiseman; fotografia: John Davey; durata: 248’

Belfast, Maine è un film su una magnifica vecchia cittadina portuale del New England. È un ritratto della vita quotidiana particolarmente concentrato sulle attività lavorative e culturali della comunità cittadina. Tra le attività lavorative filmate ci sono pescatori di aragoste, rimorchiatori navali, lavoratori agricoli, commercianti, consiglieri comunali, dottori, giudici, poliziotti, insegnanti, assistenti sociali, infermieri e ministri. Le attività culturali includono le prove di un coro, di danza classica, lezioni di musica e produzioni teatrali. Un film su esperienze ordinarie di questa piccola città americana.
Ingresso gratuito

mercoledì 12

ore 17.00

Ascoltare lo schermo
Le quattro giornate di Napoli (1962) 

Regia: Nanni Loy; soggetto: Pasquale Festa Campanile, Massimo Franciosa, N. Loy; sceneggiatura: Carlo Bernari, P. Festa Campanile, M. Franciosa, N. Loy; fotografia: Marcello Gatti; musica: Carlo Rustichelli diretta da Pier Luigi Urbini; montaggio: Ruggero Mastroianni; interpreti: Lea Massari, Aldo Giuffré, Gian Maria Volonté, Georges Wilson, Regina Bianchi, Domenico Formato; origine: Italia; produzione: Titanus, Metro; durata: 123’

Il film descrive la rivolta popolare scoppiata a Napoli spontaneamente a seguito della fucilazione di alcuni marinai italiani il 28 settembre 1943, che in quattro giorni sconfisse e mise in fuga i tedeschi dalla città prima dell’arrivo degli alleati. 

Carlo Rustichelli esordì nella musica applicata al cinema negli anni quaranta, dimostrando una facile vena melodica ed evocando atmosfere e stati d’animo che ben si adattavano sia a film drammatici, sia a commedie e a film comici. La sua tecnica compositiva si basava sulla ricerca di temi popolari, che poi adattava alle scene da commentare, associandoli di solito con un altro tema di carattere drammatico, di maggior effetto spettacolare.
ore 19.15
Il cinema di Frederick Wiseman
Primate (1974)
Regia, produzione, presa diretta del suono, montaggio: Frederick Wiseman; fotografia: William Brayne; durata: 103’

Primate presenta giorno per giorno le attività di un centro di ricerca sui primati. Gli scienziati del film sono impegnati nello studio e la ricerca dello sviluppo fisico e mentale dei primati. Alcuni degli esperimenti mostrati nel film riguardano le capacità di imparare, ricordare e applicare abilità di linguaggio e manuali; effetto di alcol e droga sui comportamenti; controllo attraverso la telestimolazione dei comportamenti aggressivi e sessuali; e vari modelli neurali e fisiologici che determinano i comportamenti.
ore 21.15
Il cinema di Frederick Wiseman
Sinai Field Mission (1978)

Regia, produzione, presa diretta del suono, montaggio: Frederick Wiseman; fotografia: William Brayne; durata: 127’

Sinai Field Mission documenta le attività di pattugliamento di diplomatici e tecnici elettronici impiegati nella missione statunitense nel deserto del Sinai, il primo sistema d’allarme precoce stabilito nel 1976 per stabilizzare il patto di non belligeranza tra Israele ed Egitto in seguito alla guerra del 1973. Il compito principale della missione è monitorare l’afflusso ai checkpoint di Mitla e Giddi e di sorvegliare dalle stazioni di controllo elettroniche le operazioni di egiziani e israeliti nell’area di sicurezza stabilita tra i confini dei due Paesi. Le sequenze mostrano le operazioni dell’avamposto di monitoraggio, l’ispezione di tutte le persone e i veicoli che entrano nella zona tra Egitto e Israele sorvegliata elettronicamente, il monitoraggio del traffico nella zona di sicurezza, le relazione con le forze Onu e la vita quotidiana dei 163 americani stanziati nel deserto del Sinai.
giovedì 13

ore 17.00

Il cinema di Frederick Wiseman
Manoeuvre (1979)
Regia, produzione, presa diretta del suono, montaggio: Frederick Wiseman; fotografia: John  Davey; durata: 115’

Manoeuvre segue un reggimento di carri armati da Fort Polk, Louisiana, attraverso i vari luoghi di addestramento nella Repubblica Federale Tedesca – dall’uscita dei carri armati e dei mezzi che trasportano gli uomini armati ai movimenti difensivi, e il ripiegamento quando il nemico sta attaccando, alle posizioni d’attacco. Uno degli obiettivi di questa simulazione di guerra è testare in quanto tempo possano arrivare i rinforzi dagli Usa in aiuto delle forze Nato già stanziate in Europa occidentale. Le tattiche di attacco e difesa sono osservate dal punto di vista di una compagnia che sta simulando un attacco di tipo convenzionale, senza l’uso di armi nucleari né di terra né di aria.
ore 19.00

Il cinema di Frederick Wiseman
Missile (1987)
Regia, produzione, presa diretta del suono, montaggio: Frederick Wiseman; fotografia: John Davey; durata: 115’

Missile è un film sul 4215th Trainig Squadron dello Strategis Air Command all Vandenberg Air Force Base in Californi, il centro di esercitazione degli ufficiali dell’Air Force impiegato al Launch Control Centers per i Minuteman Intercontinental Ballistic Missiles. Le immagini mostrano le discussioni sui problemi morali e militari della guerra nucleare; caricare, puntare e lanciare i missili; codici; comunicazioni; protezione da attacchi terroristici; piani d’emergenza; incontri tra gli staff e aggiornamenti. Il film segue la formazione attraverso le varie fasi e gradi  d’addestramento  e divisione dei compiti al Launch Control Center.

ore 21.00

Ascoltare lo schermo
Cristo si è fermato a Eboli (1979) 

Regia: Francesco Rosi; soggetto: F. Rosi, Tonino Guerra dal romanzo omonimo di Carlo Levi; sceneggiatura: F. Rosi, T. Guerra, Raffaele La Capria; fotografia: Pasqualino De Santis; musica: Piero Piccioni; montaggio: Ruggero Mastroianni; interpreti: Gian Maria Volonté, Paolo Bonacelli, Alain Cuny, Lea Massari, Irene Papas, François Simon; origine: Italia/Francia; produzione: Vides Cinematografica, Fides Cinematografica, Action Film; durata: 150’

Tratto dal bel romanzo autobiografico di Carlo Levi, Cristo si è fermato a Eboli racconta di Carlo, un intellettuale anti-fascista mandato al confino in un paese della Lucania, che scopre il mondo arcaico e miserabile della gente che ci vive. 

Piero Piccioni, jazzista, compositore di oltre 300 colonne sonore per film e per sceneggiati televisivi, di musiche per la radio, il balletto e l’orchestra, ha iniziato a lavorare nel cinema negli anni cinquanta. Ha composto le musiche di tredici dei diciassette film di Francesco Rosi e ha lavorato molto con Alberto Sordi, per il quale ha creato musiche per caratterizzare maggiormente il suo personaggio, stringendo con entrambi un sodalizio umano e professionale. 

venerdì 14

ore 17.00

Ascoltare lo schermo
La notte di San Lorenzo (1982) 

Regia: Paolo e Vittorio Taviani; soggetto e sceneggiatura: P. e V. Taviani, Tonino Guerra, Giuliani [Gaetano De Negri]; fotografia: Franco Di Giacomo; musica: Nicola Piovani; montaggio: Roberto Perpignani; interpreti: Omero Antonutti, Margarita Lozano, Claudio Bigagli, Massimo Bonetti, Sabina Vannucchi, Dario Cantarelli; origine: Italia; produzione: Ager Cinematografica, Rai; durata: 106’

Il film rievoca un episodio della seconda guerra mondiale: il 10 agosto 1944, la popolazione di San Miniato cerco di raggiungere le postazioni americane e di sottrarsi alle rappresaglie naziste. La notte di San Lorenzo ha vinto il Premio della Giuria al Festival di Cannes.

Nicola Piovani inizia negli anni settanta una carriera che lo porta a incontrare quasi tutti i maggiori autori del cinema italiano del periodo, dai fratelli Taviani a Nanni Moretti, da Mario Monicelli a Giuseppe Tornatore, da Roberto Benigni a Federico Fellini, per il quale  scrive le colonne sonore degli ultimi tre film, prendendo di fatto il posto dello scomparso Nino Rota. Ha vinto il premio Oscar nel 2003 per la colonna sonora de La vita è bella di Benigni.
ore 19.00

Ascoltare lo schermo
Confessione di un commissario di polizia al Procuratore della Repubblica (1971)

Regia: Damiano Damiani; soggetto: D. Damiani, Fulvio Gicca Palli; sceneggiatura: D. Damiani, Salvatore Laurani; fotografia: Claudio Ragona; musica: Riz Ortolani; montaggio: Antonio Siciliano; interpreti: Franco Nero, Martin Balsam, Marilù Tolo, Claudio Gora, Arturo Dominici, Michele Gammino; origine: Italia; produzione: Euro International Film, Explorer Film ’58; durata: 101’

Tipico film impegnato degli anni settanta, Confessione di un commissario di polizia al Procuratore della Repubblica racconta di un commissario siciliano deciso a farsi giustizia da sé che scontra con un procuratore rispettoso alla lettera della legge...

Riz Ortolani ha scritto la sua prima colonna sonora nel 1962 per il film di Gualtiero Jacopetti Mondo cane, la cui canzone dei titoli di testa More vinse un Grammy e fu candidata all’Oscar per la migliore canzone originale. Ortolani ha composto  oltre 200 colonne sonore, instaurando fertili collaborazioni soprattutto con Pupi Avati e Damiano Damiani. Ha fondato un’orchestra che porta il suo nome e con essa ha girato il mondo intero proponendo musica propria e di altri compositori.
ore 21.00

Il cinema di Frederick Wiseman
Juvenile Court (1973)

Regia, produzione, presa diretta del suono, montaggio: Frederick Wiseman; fotografia: William Brayne; assistente alla produzione: James Medaglia, Rene Koopman; assistente alla fotografia: Oliver Kool; durata: 143’

Juvenile Court mostra la complessa varietà dei casi che si presentano presso la Memphis Juvenile Court: abusi di droga, rapine a mano armata, affidamenti, abusi sui minori e offese sessuali. Le sequenze mostrano l’ampio raggio d’azione e i limiti delle scelte a disposizione della corte, la psicologia dei delinquenti e i problemi costituzionali e procedurali insiti nell’amministrazione di un tribunale minorile.
sabato 15

ore 17.00

Il cinema di Frederick Wiseman
Law & Order (1969)

Regia, produzione, presa diretta del suono, montaggio: Frederick Wiseman; fotografia: William Brayne; durata: 81’

Law and Order documenta la routine del Dipartimento di Polizia di Kansas City, nel Missouri. Girato nella zona a più alta densità criminale della città, il film indaga l’ampio spettro di compiti a cui la polizia è chiamata a rispondere: far rispettare la legge, mantenere l’ordine e provvedere a servizi sociali generici. Alcuni degli episodi mostrati includono l’arresto di un ladro di auto, di una prostituta, un negozio di vestiti rapinato, emergenze mediche, intercessioni in liti familiari.
ore 19.00

Ascoltare lo schermo
Lo chiamavano Trinità (1970)

Regia: E. B. Clucher [Enzo Barboni]; soggetto e sceneggiatura: E. B. Clucher; fotografia: Aldo Giordani; musica: Franco Micalizzi diretta da Gianfranco Plenizio; montaggio: Giampiero Giunti; interpreti: Terence Hill [Mario Girotti], Bud Spencer [Carlo Pedersoli], Farley Granger, Steffen Zacharias, Dan Sturkie, Gisela Hahn; origine: Italia; produzione: West Film; 111’

Trinità è un pistolero convince il fratello Bambino ad aiutare una comunità di mormoni a difendersi del maggiore Harrison che vuole impadronirsi delle loro terre... 

Franco Micalizzi si è imposto subito all’attenzione con il cult Lo chiamavamo Trinità..., per poi  lasciare un segno inconfondibile con le musiche dei “poliziotteschi”, come La banda del Gobbo, Roma a mano armata, Napoli violenta di Umberto Lenzi, Italia a mano armata di Marino Girolami. Ha collaborato ad altri film di successo della coppia Bud Spencer-Terence Hill (Nati con la camicia e Non c’è due senza quattro). Micalizzi da alcuni anni esegue dal vivo le sue colonne sonore con la Big Bubbling Band riscuotendo ovunque grandi consensi.
Gianfranco Plenizio è stato direttore d’orchestra delle musiche di Lo chiamavano Trinità e de La città delle donne e per tanti altri film, fra i quali Che cosa è successo tra mio padre e tua madre? di Billy Wilder. Ha anche composte numerose colonne sonore, fra le quali quelle per E la nave va di Federico Fellini, Temporale Rosy di Monicelli, Milano violenta di Mario Caiano. Ha scritto Musica per film. Profilo di un mestiere.
ore 21.15
Ascoltare lo schermo
La famiglia (1987) 

Regia: Ettore Scola; soggetto e sceneggiatura: Ruggero Maccari, Furio Scarpelli, E. Scola, con la collaborazione di Graziano Diana; fotografia: Ricardo Aranovich; musica: Armando Trovajoli; montaggio: Franco Malvestito; interpreti: Vittorio Gassman, Stefania Sandrelli, Fanny Ardant, Jo Champa, Carlo Dapporto, Massimo Dapporto; origine: Italia/Francia; produzione: Massfilm, Cinecittà, Rai, Cinémax France, Les Films Ariane; durata: 128’

I ricordi di Carlo, anziano professore d'italiano in pensione, si sviluppano a partire da una foto scattata nel 1906 e scorrono sullo schermo in nove flash-back di un decennio ciascuno, nei quali rivivono – sempre all'interno di una casa romana del quartiere Prati – i personaggi di una famiglia borghese fino al 1986.

Armando Trovajoli, allievo di Lavagnino, è un pianista d’eccezione e uno dei più importanti ed eclettici compositori italiani. Jazzista, è soprattutto compositore di musica applicata al cinema, con oltre 350 film (tra i quali Ieri, oggi e domani, La ciociara, Matrimonio all’italiana di Vittorio De Sica, trenta film con Dino Risi, quasi tutti i film di  Ettore Scola, tra i quali La famiglia) e di musical per Garinei e Giovannini. E proprio per Rugantino ha creato Roma nun fa la stupida stasera, una delle canzoni simbolo della città di Roma. 

domenica 16

ore 17.00

Il cinema di Frederick Wiseman
State Legislature (2007)
Regia, produzione, presa diretta del suono, montaggio: Frederick Wiseman; fotografia: John Davey; durata: 217’

State Legislature segue le attività giornaliere dell’assemblea legislativa dell’Idaho, tra cui commissioni, dibattiti alla Camera e al Senato, discussioni informali, riunioni con lobbie, membri dei collegi, il pubblico e la stampa. Il funzionamento del regime democratico solitamente non interessa gli americani, ma, dato che molti Paesi nel mondo stanno provando ad adottare una forma di governo democratica, i problemi presentati hanno una rilevanza su scala globale. Il film è un esempio delle conquiste, i valori, i vincoli e le limitazioni del processo democratico.
ore 21.00

Ascoltare lo schermo
La città delle donne (1980)

Regia: Federico Fellini; soggetto e sceneggiatura: F. Fellini, Bernardino Zapponi, con la collaborazione di Brunello Rondi; fotografia: Giuseppe Rotunno; musica: Luis Enríquez Bacalov diretta da Gianfranco Plenizio; montaggio: Ruggero Mastroianni; interpreti: Marcello Mastroianni, Ana Prucnal, Bernice Stegers, Jole Silvani, Donatella Damiani, Ettore Manni; origine: Italia/Francia; produzione: Opera Film, Gaumont; durata: 148’

Snaporaz segue una donna incontrata in treno e capita nella “Città delle donne”. Insieme a Sante Katzone, un maschilista convinto, ripercorre la storia dei propri rapporti con l’altro sesso in toni da incubo tipicamente felliniani.

Luis Enríquez Bacalov è un compositore argentino, trasferitosi in Italia. Nel 1960 comincia anche l’attività di compositore di musica applicata al cinema. Tra gli innumerevoli film per i quali ha composto la colonna sonora ricordiamo Il Vangelo secondo Matteo di Pier Paolo Pasolini (1964) e Milano calibro 9 di Fernando Di Leo (1972). Collabora con Federico Fellini per le musiche del film La città delle donne dopo la morte improvvisa di Nino Rota. Ha vinto il premio Oscar nel 1995 per le musiche di Il postino di Michael Redford.
lunedì 17
chiuso

18-23 novembre

Passaggio a Sud Est

Documentari d’autore da tutto il mondo, dall’8 al 16 novembre, per la quarta edizione del Festival di Palazzo Venezia, tutte le sere a partire dalle 20.30 ad ingresso gratuito. Arte, Musica e Danza sono le tre sezioni del concorso internazionale del Festival, organizzato da Doc Fest, associazione presieduta da Carlo Fuscagni con la direzione artistica di Rubino Rubini e la direzione scientifica di Claudio Strinati. 

Nei nove giorni di proiezioni e incontri, nelle sale di Palazzo Venezia, si snoda un percorso virtuale attraverso una galleria, unica in Italia, che propone al pubblico un viaggio nel cuore della cultura contemporanea internazionale, attraverso approfondimenti e ritratti di grandi personalità dell’arte (Piero Dorazio, Maurits C. Escher, Ellsworth Kelly, Hugo Pratt, Philippe Starck, Hiroshi Sugimoto), della musica (i Righeira, Demetrio Stratos, Uto Ughi) e della danza (Pina Bausch). Insieme alla migliore documentaristica internazionale nel campo delle arti, il Festival presenta, per la prima volta, la rassegna Docu Rai, dedicata ai documentari sull’arte e la musica prodotti dalla Rai negli ultimi due anni, con alcune significative anteprime su Anna Magnani, Eduardo De Filippo, Enrico Caruso, Emma Dante. Tra i principali appuntamenti del Festival, anche la visione di Orme Rosse, il documentario istituzionale prodotto dall’Istituto Luce sulla storia industriale e sportiva della Ferrari.

Dal 18 al 23 novembre, Doc Fest si sposta al Cinema Trevi, con la rassegna Passaggio a Sud Est, all’interno della quale trovano spazio documentari dell’area mediterranea assieme a lavori sperimentali, sul rapporto, ancor lungi dall’essere praticamente e concretamente risolto, con il vasto mondo che a Sud e ad Est del nostro Paese cerca di raccontare le sue storie.

Partiamo da uno psichedelico e immaginario Sud reinventato da quell’icona “maledetta” che si chiamava Pierre Clémenti, notissimo divo che pesca in un immaginario di Oriente á la mode, temi e visualità, mai banali in verità, ma soprattutto mai proiettate in Italia. Passiamo poi, attraverso un affettuoso ricordo del recentemente scomparso Florestano Vancini messo in atto da Mellara e Rossi, che riscoprono un vecchio reperto del grande regista e lo attualizzano in quell’area senza tempo del delta del Po (e per traslato Venezia) che sono la nostra storica parte verso l’Oriente.

Viaggiamo poi in Libano con Mapping the South, poi in un set di Angelopoulos (massima voce di un cinema a cavallo fra occidente ed oriente), ed approdiamo alla cultura tradizionale di un’isola, per caso italiana ma rivolta nelle sue tradizioni ad oriente (Procida). 

Shadow of the Holy Book è un’eccezionale scoperta (non a caso è stato scelto dalla European Film Accademy a concorrere come miglior documentario europeo) anch’esso sconosciuto in Italia. Dove la metafora di Borat prende forma concreta nelle stravaganze di un dittatore folle. Una tappa in Iran, poi un passaggio al confine tra Israele e la Palestina, uno sguardo sugli Hezbollah, un bagno nel Mare Nostrum, poi il Sahra, quindi il Libano. Quindi un viaggio fra gli antichi Sumeri, poi anche un bimbo siciliano che non ha mai visto il mare, la Cigiordania, per arrivare (sarà un destino? Certo, è qualcosa che riguarda tutti) a Campo santo dove le tradizioni mediterranee cercano confronto e riscontro nei grigiori del Belgio. Terminiamo con una serata speciale dedicata alla cinematografia dello Yemen.

La voce di Caruso, che inaugura la rassegna è un eccezionale evento donato dalla Rai in cui viene mostrato un percorso alternativo a quello sinora individuato dai suoi biografi, attraverso lettere inedite che ci mostrano il grande artista in una luce tutta nuova, ma si sa “là dove il mare luccica e spira forte il vento…”.

Ingresso gratuito

martedì 18

ore 20.30 

La voce di Enrico Caruso (2008)
di Michele Bovi e Pasquale Panella; origine: Italia; produzione: Tg2 Rai; durata: 50’ 
Una biografia di Enrico Caruso basata sul ritrovamento di oltre 1.500 lettere inedite scritte e ricevute dall’artista.

ore 21.30 

Serata Speciale Pierre Clémenti Cineaste
Visa de censure n. X (1967-1975)

Regia: Pierre Clémenti; interpreti: Barbara Girard, P. Clémenti, Etienne O’Leary, Jean-Marc Momon, Yves Beneyton, Johnny Hallyday; origine: Francia, durata: 43’ 

a seguire

New old (1979)
Regia: Pierre Clémenti; interpreti: Maurice Béjart, P. Clémenti, Viva; origine: Francia, produzione: Centre Georges Pompidou; durata: 63’

Prima italiana di due film, appena restaurati, interpretati e diretti dal grande attore francese Pierre Clémenti.
mercoledì 19

ore 20.30 

Introduzione alla rassegna 

a seguire

Un metro sotto i pesci (2006)

Regia: Michele Mellara, Alessandro Rossi; origine: Italia; durata: 58’; v.o.; sott. ingl. 

Documentario sul delta del Po con inserti storici di un film di Florestano Vancini.

ore 21.30 

Mapping the South (2006)

Regia: Khaled Ramadan; origine: Libano; durata: 30’; v. ingl.

Un viaggio nel Libano al confine con Israele.

ore 22.00 

Why is the meadow weeping, Mr. Angelopoulos? (2004)
Regia: Anastasia Christoforidou; origine: Grecia; durata; 54’, v.o.; sott. it.

Diario che mostra i preparativi del film The Weeping Meadow di Theo Angelopoulos.
ore 23.00 

Procida - L’isola, il mare e la morte (2008)

Regia di Annette von Wangenheim; origine: Germania; durata: 44’; v. it.
Un viaggio poetico in una cultura tradizionale tra la vita e la morte.

giovedì 20

ore 20.30 

Shadow of the Holy Book (2007)

Regia di Arto Halonen; origine: Finlandia; durata: 90’; v.o. (inglese, finlandese, russo, turco, turcmeno, francese e cecoslovacco con sott. it.)
Una storia vera a metà strada tra Borat e le inchieste di Michael Moore.
ore 22.00 

La fossa degli eroi (2006)

Regia: Jean-François Fardulli; origine: Italia; durata: 12’, v.o. (farsi e italiano con sott. it.)

Atleti che praticano un antico sport iraniano di matrice guerriera.

ore 22.15 

A slim peace (2007)

Regia: Yael Luttwak; origine: Gran Bretagna; durata: 60’; v.o.

Un ritratto, profondamente umano, di donne che si trovano da entrambi i lati del confine israelitico-palestinese.

venerdì 21

ore 20.30 

Hezbollah, il partito di Dio (2006)

Regia: Amedeo Ricucci; origine: Italia; durata: 55’
Un’inchiesta a tutto campo nel “pianeta” Hezbollah, alla scoperta dei suoi segreti.

ore 21.30 

Le parole che il mare non dice (2008)

Regia: Leopoldo Antinozzi, Maura Calefati, Luigi Giuliano Ceccarelli; origine: Italia; durata: 25’
Tra citazioni poetiche e canzoni, spunti d’attualità ed episodi del passato, il racconto di quello che il mare rappresenta.

ore 22.00

Tifariti - The sons of the clouds (2008)

Regia: Regina Álvarez; origine: Spagna; durata: 12’; v.o; sott. ingl.
Nel deserto del Sahara pitture preistoriche prendono vita davanti ai nostri occhi, al fine di narrarci una storia di diecimila anni fa.

ore 22.15 

My Palestine (2006)

Regia: Nadine Naous, Lena Rouxel; origine: Francia; durata: 57’; v.o. (arabo con sott. ingl.) 

Giovani rifugiati palestinesi nati in Libano raccontano la nostalgia per una terra che non conoscono.

sabato 22

ore 20.30 

Sumerians (2008)

Regia: Ali Al - Shaial; origine: Iraq; durata: 21’; v.o.; sott. ingl. 

Documentario storico antropologico sui Sumeri, dalle origini ad oggi.

ore 21.00 

Ciancià (2003)

Regia: Andrea Burrafato; origine: Italia, 15’; v.o. (italiano e siciliano con sott. it.)

Il racconto di un viaggio, di una conquista, di un sogno. Una favola sulla semplicità delle cose.
ore 21.15 

Hope despair laughter: A circus project in Palestine (2007)
Regia: Esther Hertog; origine: Israele e Olanda; durata: 27’; v.o. (arabo, inglese e olandese con sott. ingl.)

In Cisgiordania un gruppo di bambini profughi partecipano ad un campo estivo circense.

ore 21.45 

Campo santo (2007)

Regia: Sonia Pastecchia; origine: Belgio; durata: 60’; v.o. (francese, italiano con sott. ingl.) 

Storie di emigrazione, ricordi e legami con la terra natale.

domenica 23

Serata speciale dedicata alla cinematografia yemenita
lunedì 24

chiuso

25 novembre-7 dicembre

Per un pugno di film. Il cinema epico di Sergio Leone
La Cineteca Nazionale rende omaggio a un maestro del cinema mondiale, Sergio Leone (1929-1989), il regista che ha cambiato i connotati del genere americano per eccellenza, il western, e ha riscritto, a modo suo, il linguaggio cinematografico. Manierista e postmoderno [«Si potrebbe dire che ogni era abbia la sua postmodernità, e che ogni era abbia la sua forma di manierismo (infatti, mi chiedo se “postmodernismo” non sia semplicemente una forma moderna di “manierismo”...)», Umberto Eco], capace di ricondurre il Mito nel contesto della Storia, attualizzandolo, fuggendo così dalla contemporaneità e dai cliché del cinema italiano. Un regista che guardava lontano, spaziando con il grandangolo in cerca di eroi solitari, mentre attorno l’Italia si interrogava sul boom, il ’68, la rivoluzione sessuale, la violenza metropolitana, eppure straordinariamente oltre: i confini, spazio-temporali, le barriere estetiche (ed etiche), i condizionamenti della critica e dell’opinione pubblica, spinto sulle ali di una fantasia onnivora e di un senso del “fare cinema” che non ha eguali nel nostro cinema, tramandatogli dal padre Vincenzo Leone, alias Roberto Roberti. Leone pensava in grande mentre il cinema italiano, dopo i fasti degli anni sessanta, diventava sempre più piccolo, fino a cadere nelle maglie del minimalismo anni ottanta, illuminati solamente dalla grandiosa opera(zione) C’era una volta in America, il film nel quale il regista romano riversò tutto se stesso. Da umile artigiano, allievo di Mario Bonnard e aiuto regista dei maestri americani in trasferta nella Hollywood sul Tevere, a Maestro della Settima arte: l’ascesa di un regista epico.
martedì 25

ore 17.00

El coloso de Rodas (Il colosso di Rodi, 1960)

Regia: Sergio Leone; soggetto e sceneggiatura: Ennio De Concini, S. Leone, Cesare Seccia, Luciano Martino, Aggeo Savioli, Luciano Chitarrini, Carlo Gualtieri; fotografia: Antonio Ballesteros; musica: Francesco Angelo Lavagnino; montaggio: Eraldo Da Roma; interpreti: Rory Calhoun, Lea Massari, George Marchal, Conrado Sanmartin, Angel Aranda, Mabel Kara; origine: Spagna/Italia/Francia; produzione: Procusa Films, Cineproduzioni Associate, C.F.P.C., Cinéma Télévision; durata: 143’

«Il film segna l’esordio ufficiale alla regia di Sergio Leone dopo anni di gavetta. Per la sceneggiatura il regista si avvalse della collaborazione di ben sette persone, tra cui Ennio De Concini e Duccio Tessari, quest’ultimo conosciuto nel 1959 sul set de Gli ultimi giorni di Pompei di Mario Bonnard (dove Leone fece la sua prima vera esperienza da regista trovandosi a sostituire  Bonnard impegnato con un altro film). Ne Il colosso di Rodi viene utilizzato in maniera disinvolta e a tratti con ironia il classico armamentario del film kolossal e del peplum, costruendo, su una base storica, un universo fittizio e sottolineando così l’artificiosità del genere. Frutto di una coproduzione con la Spagna e la Francia, fu realizzato negli studi di Cinecittà, mentre gli esterni vennero girati nel porto di Laredo (fra Santander e Bilbao)» (Maria Coletti). Il film è stato preservato in occasione della rassegna dedicata al genere peplum svoltasi al Festival di Locarno nell’agosto 2001. I materiali di partenza, i negativi scena e colonna, messi a disposizione dalla Sergio Leone Productions, sono stati affidati al laboratorio della Technicolor di Roma. Qui sono state stampate due copie dal negativo, la seconda corretta, il positivo colonna doppia banda e l’interpositivo.

25 novembre-7 dicembre

Cinema d’amore e d’anarchia: omaggio a Lina Wertmüller

La caratteristica più appariscente è sicuramente la lunghezza dei titoli dei suoi film che (in)volontariamente alludono all’altrettanto lunghissimo e forbito patronimico Arcangela Felice Assunta Job Wertmüller von Elgg Español von Brauchich. Titoli che si allargano parola dopo parola come l’eruzione di un vulcano senza fine e che rappresentano la personalità vivace ed energica che passa con entusiasmo dal cinema al teatro, dalla letteratura alla radio e alla televisione. Così come le sue inimitabili montature d’occhiali. Così come il suo cinema, barocco, provocatorio, estremo, che potrà addirittura non piacere, ma non potrà mai essere definito anonimo. Prendere o lasciare. «Questo stile, inconfondibile, inequivocabile, inimitabile», come scrive giustamente Enzo Natta, «rivela altre componenti essenziali del cinema di Lina Wertmüller: la sua “femminilità” che si esprime non soltanto attraverso i contenuti (Questa volta parliamo di uomini; Travolti da un insolito destino... e via proseguendo) ma anche attraverso la forma [...], e la sua “napoletanità” che gli deriva non soltanto dai contenuti (Un complicato intrigo di donne, vicoli e delitti; Io speriamo che me la cavo; Pasqualino Settebellezze), ma anch’essa a sua volta, dalla forma. La “femminilità” traspare da quell’incontenibile vezzoso desiderio di imbellettarsi, di rivestirsi di trine e pizzi, di ammantarsi di colori che è tipica prerogativa del pianeta-donna; la “napoletanità” (il trisavolo di Lina si trasferì alla corte di Napoli nella metà del XIX secolo) si manifesta in quel gusto per l’esposizione caotica e chiassosa (derivazione del mercato arabo) che caratterizza il bazar partenopeo, negozio dove tutta la merce viene ammucchiata in vetrina, dove in un colorito “bric-à-brac” la paccottiglia si confonde con il prodotto di pregiata fattura. Tutto questo impasto elegante e ricercato, vitale e tumultuoso, magmatico e ribollente, ricco e disordinato, allegro e ridondante, che della vivacità e della confusione fa la sua brillante matrice dà vita e forma al barocco di Lina Wertmüller». Doverosa è dunque la retrospettiva curata dalla Cineteca Nazionale dedicata al suo cinema non solo perché «ha il fascino di quei coloratissimi patchwork composti dai tessuti più diversi e strani, spesso a tinte sgargianti, accostate tra loro con un coraggio al limite della sfida, della provocazione» (Stefano Masi), ma perché Lina ha lasciato anche un’impronta indelebile al Centro Sperimentale di Cinematografia, assumendosi l’importante e gravoso incarico di Commissario Straordinario dal 1988 al 1994. La retrospettiva Cinema d’amore e d’anarchia: omaggio a Lina Wertmüller avrà la sua ideale conclusione nella serata d’onore per la regista (11 dicembre, Auditorium della Conciliazione) all’interno della XIII edizione del RomaFilmFestival con la pubblicazione di un volume edito da immagine&strategia. 
Le dichiarazioni di Lina Wertmüller sono tratte dalla sua autobiografia: Arcangela Felice Assunta Job Wertmüller von Elgg Español von Brauchich cioé Lina Wertmüller (Frassinelli, 2006).
ore 19.30

Questa volta parliamo di uomini (1965)

Regia: Lina Wertmüller; soggetto e sceneggiatura: L. Wertmüller; fotografia: Ennio Guarnieri; musica: Luis Enriquez Bacalov; montaggio: Ruggero Mastroianni; interpreti: Nino Manfredi, Luciana Paluzzi, Milena Vukotić, Margaret Lee, Patrizia De Clara, Salvatore Billa; origine: Italia; produzione: Archimede Film, Crono Film; durata: 91’

«Manfredi era diventato un divo amatissimo dagli italiani e pensai di fare con lui un film a episodi. Di solito, questo tipo di lungometraggio è comunque improntato a uno stesso genere: commedia, tragedia, giallo o erotico. Ma la mia idea era di fare una sorta di esercizio di stili diversi. Un giallo psicologico, un episodio fantasioso (Il lanciatore di coltelli) che, per via del circo, era dedicato a Fellini, uno sociale, direi “femminista” (Un uomo superiore), e uno neorealista: quello del “ciociaro” ispirato al personaggio televisivo di Manfredi. Questo (Un brav’uomo) era di un grottesco feroce, descriveva la carognaggine e il maschilismo ottuso dell’Italia contadina» (Wertmüller). La presente copia del film presenta il seguente ordine degli episodi: Un uomo d’onore, Il lanciatore di coltelli, Un brav’uomo, Un uomo superiore.

Copia proveniente dalla Cineteca di Bologna

ore 21.15
I basilischi (1962)

Regia: Lina Wertmüller; soggetto e sceneggiatura: L. Wertmüller; fotografia: Gianni Di Venanzo; musica: Ennio Morricone; montaggio: Ruggero Mastroianni; interpreti: Antonio Petruzzi, Stefano Satta Flores, Sergio Ferranino, Enrica Chiaromonte, Rosanna Santoro, Luigi Barbieri; origine: Italia; produzione: Galatea, 22 Dicembre Cinematografica; durata: 80’

«Io e Tullio Kezich, che era lì per scrivere un libro sulla lavorazione di Salvatore Giuliano, ci sistemammo nella buca dov’era piazzata la quinta macchina. [...] Mentre si aspettava che cominciasse la scena, raccontai a Tullio come mi avessero impressionato i miei cugini e la vita di Palazzo San Gervasio, quel paese del profondo Sud, al confine tra Puglia e Basilicata. E gli descrissi quelle terre aspre e antiche e la vita che nei paesi si conduceva. Tullio mi disse: “Perché non scrivi questa storia? Se ne potrebbe fare un film insolito sul Sud, che mostri la vita dei paesi fuori dalle normali rotte di chi viaggia in Italia, e questo loro profondo oblomovismo”. “La scrivo”, dissi subito io. E a Roma la scrissi. [...] Il copione piacque ma i fondi per realizzarlo non c’erano. [...] Andai a rompere le scatole a Nello [Santi] che, con la sua società Galatea, oltre a essere un grande produttore, era anche un grande amico. [...] Allora un film di un debuttante costava circa cento milioni di lire. Noi, fra Galatea e 22 Dicembre, ne mettemmo insieme trentaquattro. Erano pochi, ma li avrei fatti bastare. Era il momento di tornare a Palazzo San Gervasio» (Wertmüller).

mercoledì 26

ore 17.00

Rita la zanzara (1966)

Regia: George Brown [Lina Wertmüller]; soggetto: Sergio Bonotti; sceneggiatura: L. Wertmüller; fotografia: Dario Di Palma; musica: Bruno Canfora; montaggio: Franco Fraticelli; interpreti: Rita Pavone, Bice Valori, Giancarlo  Giannini, Turi Ferro, Vittorio Congia, Tanya Lopert; origine: Italia; produzione: Mondial Te.Fi. - Televisione Film; durata: 115’

Rita è una giovane allieva di un collegio femminile ed è innamorata del suo professore di musica, Paolo, timidissimo e goffo. Una notte, però, Rita entra furtivamente nella sua camera e scopre che Paolo ha una doppia vita. «Dopo il successo di Gian Burrasca, Goffredo [Lombardo] mi chiamò per farmi fare un film musicale, quelli che allora si chiamavano “i musicarelli”, un genere considerato di cassetta, piuttosto commerciale, sull’onda del successo dei cantanti e delle canzoni. La sua idea, quella volta, però, era di puntare sulla qualità; ci mettemmo d’accordo per avere tutto il meglio: dal cast ai costumi, e su una storia di una vecchia operetta cui era molto affezionato poiché aveva decretato il successo di sua madre, Leda Gys. Accettai e riuscii ad avere, oltre a Rita Pavone, Giancarlo Giannini, con il quale nacque una grande amicizia e complicità, e poi addirittura Bice Valori, Turi Ferro, Milena Vukotić e Peppino De Filippo. Rita la zanzara fu un successo. Con beata incoscienza, mi ero buttata a capofitto nel progetto» (Wertmüller).

ore 19.00
Non stuzzicate la zanzara (1967)

Regia: Lina Wertmüller; soggetto e sceneggiatura: L. Wertmüller; fotografia: Dario Di Palma; musica: Bruno Canfora; montaggio: Franco Fraticelli; interpreti:Rita Pavone, Giancarlo Giannini, Giulietta Masina, Romolo Valli, Mita Medici, Peppino De Filippo; origine: Italia; produzione: Mondial Te.Fi. - Televisione Film; durata: 124’

«Il padre di Rita, Bartolomeo, ostacola la partecipazione di Paolo e Rita ad una trasmissione televisiva del Sestriere. Ma la madre di lei, Maria Cristina, l’aiuta a fuggire. Scoperta dal marito sarà costretta a prendere il posto di Rita nella trasmissione. Solo allora il signor Santangeli si dà per vinto e così Paolo e Rita potranno continuare nel loro affettuoso sodalizio» (Gigliotti). «L’anno successivo seguì Non stuzzicate la zanzara, il cui cast annovera Giulietta Masina e Romolo Valli. Quando una cosa mi diverte finisce col travolgermi, inoltre mi piace scommettere sulla mia capacità di trasformare qualcosa che, in partenza, difetta di qualità in una di prim’ordine. E credo di aver ottenuto spesso il risultato che speravo» (Wertmüller).

ore 21.15
Per un pugno di dollari (1964)

Bob Robertson [Sergio Leone]; soggetto [non accreditati]: Victor Andres Catena, S. Leone; sceneggiatura [non accreditati]: V.A. Catena, Jaime Comas [Jaime Comas Gil], Fernando Di Leo, S. Leone, Duccio Tessari; direttore della fotografia: Jack Dalmas [Massimo Dallamano]; musica: Leo Nichols [Ennio Morricone]; montaggio: Bob Quintle [Roberto Cinquini]; interpreti: Clint Eastwood, John Wells [Gian Maria Volonté], Marianne Koch, Wolfgang Lukschy, Sieghardt Rupp, Joe [Joseph] Egger; origine: Italia/Spagna/Germania Occidentale; produzione: Jolly Film, Ocean Films, Constantin Film; durata: 97’

«Un pistolero solitario (Clint Eastwood) arriva in una cittadina al confine tra Stati Uniti e Messico dove i Rojo e i Baxter si contendono il controllo del traffico di liquori e armi. Con uno stratagemma lo straniero riesce a fare in modo che le due famiglie si facciano fuori a vicenda» (http://www.rhv.it/ripleysfilm/). Per un pugno di dollari è stato presentato alla Mostra del Cinema di Venezia 2007 nella versione restaurata da Cineteca Nazionale e Ripley’s Film, in collaborazione con Unidis Jolly Film e Sky Italia; le lavorazioni interamente in digitale sono state effettuate presso Digital Filmlab di Copenhagen. Il restauro del film ha consentito di reintegrare nel nuovo negativo una scena perduta nei materiali in circolazione in Italia, con un primo piano di Joe (Clint Eastwood), sfuggito fortunosamente dalle mani dei banditi, mentre osserva Ramon (Gian Maria Volontè) e i suoi uomini infierire sul malcapitato padrone del saloon (José Calvo), sospettato di averlo aiutato. Il restauro è stato realizzato – dopo due anni di test - con tecnologie digitali d’avanguardia in risoluzione 2K, utilizzando per la prima volta pellicole (Digital Intermediate Fuji 8511 RDI e Positivo Fuji 3521 XD - Extended Density), appositamente studiate per riprodurre i colori delle copie originali e garantire una perfetta risoluzione dell’immagine. Le lavorazioni più complesse sono state quelle del restauro conservativo del negativo originale: le successive ristampe ne hanno infatti determinato una forte usura, e dunque si potrebbe dire che lo stesso successo del film ne ha messo a rischio la sopravvivenza! Il formato oggi desueto in cui è stato girato Per un pugno di dollari, (il Techniscope, con un fotogramma panoramico di dimensioni dimezzate rispetto al normale 35mm), ha richiesto lavorazioni particolarmente complesse, curando in particolare la resa cromatica delle immagini. Come per il restauro degli affreschi o dei dipinti, si è proceduto al “distacco” digitale delle immagini dei 14.453 fotogrammi del negativo (l’“originale” di quella particolare opera d’arte che è il film), ripulendo la patina e riparando i danni, restaurandole e trasferendole su un nuovo negativo in poliestere che manterrà intatta nel tempo l’originaria bellezza e spettacolarità, e consentirà di realizzare successive copie del film fedeli all’originale.

La perdita del suono magnetico originale della versione italiana, ha obbligato a ripartire da un negativo colonna fortemente usurato dalle riedizioni che, per permettere al pubblico di poter nuovamente godere della splendida colonna sonora del Maestro Ennio Morricone e del mix originario, è stato integrato con due set di colonne magnetiche preparate per l’edizione estera e con gli stereofonici originali delle musiche realizzati dalla RCA conservati in Germania. Il restauro del sonoro, realizzato interamente in digitale a Parigi da tecnici italiani e francesi presso il laboratorio Le Diapason, ha richiesto una vera e propria ricostruzione, scena per scena, del sonoro del film, che è stato rimontato ed equalizzato, dopo essere stati pulito e restaurato, in quasi tre mesi di lavoro di due montatori e due ingegneri del suono.

giovedì 27

ore 17.00

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

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

            «La storia mi era venuta in mente leggendo le notizie dei primi terroristi sui giornali. Ragazzi e ragazze che pagavano con la vita le loro idee. Se ne parlava come di criminali ma io volevo capire meglio. Mi misi a studiare la storia dell’anarchia.  [...] Le storie degli anarchici italiani mi fecero conoscere l’antica radice che l’anarchia ha avuto in Spagna e nel nostro Paese, e particolarmente in alcune regioni, come Puglia e Toscana. [...] Così nacque la storia di Tunin, contadino lombardo-veneto, innamorato delle idee di un vecchio anarchico ascoltate fin da bambino davanti al focolare “... gli uomini tutti uguali e liberi, come Dio ci ha creato...». Quando vede quel suo vecchio amico anarchico ucciso con quattro schioppetate dai carabinieri, decide di sostituirsi a lui e di andare a uccidere Mussolini. Va a Parigi, si fa istruire dai compagni che gli insegnano a sparare e poi torna a Roma. In una lussuosa casa di piacere c’è una ragazza, Salomè, che fa parte della banda degli anarchici. E lì, aspettando il momento dell’agguato, il povero Tunin, che in un casotto non c’era stato mai, s’innamora di Tripolina, una sfortunata ragazzina, finita anche lei “a farse pestà a carne dai fetient”. [...] Giancarlo mi seguì e anche Mariangela. In una prima versione avevo scritto la parte di Tripolina per Mariangela, mentre pensavo a Simone Signoret per quella di Salomè. Ma Mariangela amava molto la parte di Salomè, così cambiai idea e per Tripolina scelsi la giovanissima e sconosciuta Lina Polito, che si rivelò un vero talento» (Wertmüller).

ore 19.00

Tutto a posto e niente in ordine (1974)

Regia: Lina Wertmüller; soggetto e sceneggiatura: L. Wertmüller; fotografia: Giuseppe Rotunno; musica: Piero Piccioni; montaggio: Franco Fraticelli; interpreti: Luigi Diberti, Lina Polito, Nino Bignamini, Sara Rapisarda, Giuliana Calandra, Isa Danieli; origine: Italia; produzione: Euro International Film; durata: 110’

            «Perché decisi di fare un film senza Mariangela e Giancarlo? Non lo ricordo, ma probabilmente perché ero in preda a un attacco di “sociale” e volevo fare un film di gruppo senza primi attori. Mariangela e Giancarlo avevano una quantità di proposte e ne approfittai per metter su un lavoro sull’immigrazione del Nord, quella che venendo dalle campagne settentrionali s’inurbava nelle grandi città. I personaggi d’origine contadina in città si erano trasformati in meccanici, impiegati, operai, camerieri, pizzaioli, macellai e prostitute. Quella storia mi piaceva perché raccontava il volto di una metropoli come Milano vista “dal basso”, dal sottoproletariato. Un intreccio di storie abbastanza disperate, ironiche, tristi, divertenti e drammatiche in un variopinto patchwork. I protagonisti non erano meridionali immigrati al Nord. Erano donne e uomini del Nord immigrati al Nord, un’urbanizzazione quasi mai raccontata prima: l’“integrazione” in una struttura sociale cittadina che in un primo tempo appare benevola, ma che si rivela poi molto più ostica»  (Wertmüller).

ore 21.00

Immagini che migrano: Todo modo 

Todo modo è la denuncia impietosa dei mali che affliggono la società italiana: la corruzione, la schizofrenia del potere e, ancora di più, una dilagante, inarrestabile mancanza di idee e principi. Un romanzo dalla materia incandescente e dal ritmo incalzante, scritto da Leonardo Sciascia nel 1974 come un poliziesco “al contrario” nel quale la società, già imperfetta e malata, contiene il seme della colpevolezza. 
Nell’eremo di Zafer si riuniscono ogni anno, per i tradizionali esercizi spirituali, importanti uomini politici, industriali, banchieri ed esponenti del clero, ma alcuni di loro scompaiono misteriosamente. Da qui parte una inchiesta serrata ed inquietante che avrà un unico risultato: nessuna vittima, tutti colpevoli. Un sottile gioco di scena tratteggia così il ritratto grottesco di una casta che per troppa ingordigia si precipita verso l’autodistruzione. Due le figure emblematiche della vicenda, rivali e antagoniste: Don Gaetano, prelato dal carisma inquietante e demoniaco che guida gli esercizi spirituali del gruppo, e Diego Rogas, pittore ed io-narrante, ospite casuale dell’albergo-eremo, spinto verso Don Gaetano da un sentimento di attrazione misto a repulsa. 

Il romanzo di Sciascia si trasforma, nella stessa sera, prima in spettacolo teatrale e poi in trasposizione cinematografica: trait d’union di questo mutarsi è l’arte dell’attore, incarnata magistralmente da Giuseppe Pambieri e Paolo Ferrari che, in scena al Teatro Quirino-Vittorio Gassman dal 18 novembre fino al 7 dicembre, raccolgono l’eredità cinematografica di Gian Maria Volonté e Marcello Mastroianni. 

Incontro con Giuseppe Pambieri e Paolo Ferrari
a seguire

Todo modo (1976) 

Regia: Elio Petri; soggetto: dal romanzo omonimo di Leonardo Sciascia; sceneggiatura: E.  Petri, con la collaborazione di Berto Pelosso; fotografia: Luigi Kuveiller; musica: Ennio  Morricone; montaggio: Ruggero Mastroianni; interpreti: Gian Maria Volonté, Marcello Mastroianni, Mariangela  Melato, Ciccio Ingrassia, Franco Citti, Tino  Scotti; origine: Italia; produzione: Cinevera; durata: 130’

«Mentre in Italia si scatena una terribile epidemia, un centinaio di “notabili” del partito che governa l’Italia da tre decenni si riunisce in un albergo-convento, costruito nel sottosuolo di una pineta, per eseguirvi un corso di esercizi spirituali condotto dal severo gesuita don Gaetano. In realtà, indifferenti alle prediche del sacerdote, che non ha dubbi sulla loro corruzione, ai convenuti preme soltanto concordare una nuova spartizione del potere. Ben presto la riunione si trasforma in rissa; si arriva persino ad un morto cui altri, misteriosamente, seguono nei giorni successivi, gettando il terrore tra i politici riuniti. Forse l’opera più “politicamente scorretta” sulla figura di Aldo Moro (rappresentato da colui che tutti chiamano “il presidente”). Film cupo, grottesco, profetico, nel quale lo statista democristiano vi è rappresentato come colui che dovrà “portare la croce della mediazione sul Monte Calvario dei nuovi assetti”. Il film fu girato nel 1975, proprio nel momento in cui le BR cominciavano a prendere in considerazione come possibili obiettivi di un sequestro, oltre a Moro, personalità politiche come Giulio Andreotti e Amintore Fanfani» (Christian Uva).

Si ringraziano per la proiezione Cinecittà Holding e Warner Bros. Italia - Ingresso gratuito

venerdì 28

ore 17.00

Sotto... sotto... strapazzato da anomala passione (1984)

Regia: Lina Wertmüller; soggetto: L. Wertmüller; sceneggiatura: L. Wertmüller, Enrico Oldoini; fotografia: Dante Spinotti; musica: Paolo Conte; montaggio: Luigi Zita; interpreti: Enrico Montesano, Veronica Lario, Luisa De Santis, Elena Fabrizi, Isa Danieli, Mario Scarpetta; origine: Italia; produzione: Intercapital; durata: 105’

«Altro film che ho amato molto, interpretato da Enrico Montesano, attore estremamente versatile, anche se la sua vernacola romanità a qualcuno del Nord potrà risultare “eccessiva”. Quando ho scritto il soggetto, per completare il quadro che avevo in mente, avevo bisogno di mettergli accanto un’attrice che fosse una pasta di burro, un bignè alla crema, una biondina dolce, tenera, appetitosa, una sorta di Marilyn Monroe. La trovai in teatro. Era di Bologna. Si chiamava Veronica Lario. [...] Era divertente il contrasto tra un comune falegname romano, rigorosamente comunista, che vive al centro di Roma tra i ruderi dell’anfiteatro di Marcello, tra le nobili vestigia dell’antico grande Impero, e la sua mogliettina con certe pulsioni segrete che nelle strane atmosfere del giardino dei mostri di Bomarzo, tra sculture allarmanti, scivola in un sogno proibito. Un vento delicatamente morboso che alita su una notte d’amore con il marito, al quale lei rivela candidamente di pensare a un’altra persona. La reazione è quella di un Otello, pazzo di gelosia, che vuole sapere e non si dà pace fino a quando non riuscirà a scoprire l’identità dell’amante mentale della moglie. Sia Veronica Lario che Luisa De Santis hanno interpretato con delicatezza e poesia il ruolo delle “innamorate” che con trepidazione si rivelano i loro sentimenti. Al dolce e tenero straniamento di lei, corrispondono le ire funeste di lui che, una volta scoperta la verità, diventa assetato di vendetta. Un grande Montesano comico, capace di interpretare un personaggio che vive, tuttavia, un vero dramma» (Wertmüller).

ore 19.00

La fine del mondo nel nostro solito letto in una notte piena di pioggia (1978)

Regia: Lina Wertmüller; soggetto e sceneggiatura: L. Wertmüller; fotografia: Giuseppe Rotunno; musica: Roberto De Simone; montaggio: Franco Fraticelli; interpreti: Giancarlo Giannini, Candice Bergen, Michael Tucker, Mario Scarpetta, Lucio Amelio, Massimo Wertmüller; origine: Italia/Canada; produzione: Liberty Film, Canafox Film; durata: 119’

«Scrissi una storia che raccontasse quel momento dell’Italia. Lui, Giannini, giornalista comunista, lei, Candice Bergen, un’americana femminista. Una famiglia che mescolando due diverse culture, due diversi momenti storici, viveva la crisi del comunismo e anche quello del femminismo, di tutto il mondo occidentale. Raccontavo la fine di un mondo, in una notte di pioggia, che vagamente alludeva addirittura al diluvio universale. [...]Durante le riprese, i passanti ci aiutavano, felici di fare le comparse. Quel mio film, in America, non lo hanno capito. Mentre piacque in Italia, forse perché era più vicino al momento politico che si viveva da noi. In America, invece, il mio contratto con la Warner Brothers finì malamente» (Wertmüller).

ore 21.15

Per qualche dollaro in più (1965)

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

«Il secondo western di Sergio Leone con Clint Eastwood è anche più bello del primo. O, almeno così ci sembrò allora, di fronte allo schermo gigante coi faccioni dei nostri eroi. [...] Ovviamente non ci sono più Papi e Colombo, i due produttori di Per un pugno di dollari, con i quali Leone sta in causa. I due sostengono che il personaggio dello  Straniero senza nome è roba loro, viene dal primo film. Leone risponde legandosi ad Alberto Grimaldi e alla Pea e mette in piedi questo western per fare un dispetto ai suoi due precedenti produttori, come ha raccontato più volte. [...] Ufficialmente il soggetto è firmato da Fulvio Morsella e dallo stesso Leone e si intitola Two Magnificent Strangers (o Two Magnificent Rogues), basato su un altro trattamento chiamato The Bounty Killer. Il tutto diventa Per qualche dollaro in più. [...] La sceneggiatura porta invece la firma di Sergio Donati, pubblicitario e giallista, già legato ai progetti di Papi e Colombo degli anni precedenti, e di Luciano Vincenzoni, gran professionista celebre per la sceneggiatura della Grande guerra. I due, però, per molto tempo non sanno che stanno lavorando in due allo stesso copione. E, alla fine, sui titoli dell’edizione americana, per esempio, si legge solo il nome di Vincenzoni. [...] Ritorna Clint Eastwood, che si prende nuovamente un periodo di ferie dalla sua serie per la Cbs, Rawhide. È chiamato Monco nell’edizione europea, ma non in quella americana, dove rimane l’Uomo senza nome. In questo film, e in tutti quelli che seguiranno, parla più lentamente. È probabile che imiti un po’ i toni del suo doppiatore italiano, Enrico Maria Salerno. [...] Quando Lee Van Cleef capì che sarebbe il coprotagonista del film, per poco non svenne. Si mise a dividere con il suo agente i 5000 dollari di anticipo come se avesse trovato una miniera d’oro. [...] Volonté ritorna per la seconda e ultima volta nel mondo western di Leone, stavolta senza doversi cambiare il nome in John Wells. È ormai una star italiana di primo piano. [...] Il film venne girato in dodici settimane, tra aprile e luglio del 1965, in molte parti della Spagna. [...] Per qualche dollaro in più, che uscì a Natale 1965, ebbe un successo strepitoso e divenne prestissimo il film italiano più visto di ogni tempo, anche della Dolce vita» (Giusti).
sabato 29

ore 17.00

Fatto di sangue fra due uomini per causa di una vedova. Si sospettano moventi politici (1978)

             Regia: Lina Wertmüller; soggetto e sceneggiatura: L. Wertmüller; fotografia: Tonino Delli Colli; musica: Nando De Luca e Dangiò [Pino D’Angiò]; montaggio: Franco Fraticelli; interpreti: Marcello Mastroianni, Sophia Loren, Giancarlo Giannini, Turi Ferro, Mario Scarpetta, Lucio Amelio; origine: Italia; produzione: Liberty Film; durata: 124’

«Fatto di sangue fu il mio primo film con Sophia. A me regista fu subito chiaro che, dietro l’aspetto di una star mondiale, Sophia è un’attrice appassionata e bravissima che, quando stima chi la dirige, non oppone resistenza a nulla, anzi diventa una grande collaboratrice. Si fidava di me come si era fidata di De Sica, il suo grande e più caro maestro. [...] In Fatto di sangue doveva interpretare una carbonaia vedova, il cui marito era stato ucciso da un mafioso. Volevo farle una faccia greca. Quindi, ho preso un mozzicone di kajal e mi sono avvicinata al suo viso: “Permetti?”. Sophia ha sorriso e io ho disegnato intorno ai suoi magnifichi occhi un “tempio greco”. È una mia fissazione, la linea a capanna del frontone del tempio. Le sopracciglia che, contro ogni moda, vanno in giù. Lei è stata straordinaria. Si è fatta una risata. Poi, nel film, il carbone sul suo volto era come una maschera di una bellezza nuova e drammatica. Recitavano con lei Giancarlo Giannini, Marcello Mastroianni e Turi Ferro. Marcello era un socialista deluso dall’avvento del fascismo; Giancarlo, un gangster che, in America, aveva trovato una sua dimensione nella violenza; Turi, il mafioso assassino, cui il fascismo aveva dato legittimazione e autorità» (Wertmüller).

ore 19.15

Mimì metallurgico ferito nell’onore (1972)

Regia: Lina Wertmüller; soggetto e sceneggiatura: L. Wertmüller; fotografia: Dario Di Palma; musica: Piero Piccioni; montaggio: Franco Fraticelli; interpreti: Giancarlo Giannini, Mariangela Melato, Agostina Belli, Turi Ferro, Luigi Diberti, Elena Fiore; origine: Italia; produzione: Euro International Film; durata: 121’

«Mimì è un uomo di sinistra che non condivide la cultura della mafia che imperversa a Catania. Dopo essersi rifiutato di votare un mafioso presentatosi alle elezioni, perde il posto e allora decide di trasferirsi a Torino. Con amarezza scopre che anche in questa città imperversa la stessa famiglia mafiosa che detta legge a Catania» (Gigliotti). «La coppia Giannini-Melato, nata con Mimì metallurgico ferito nell’onore, si è rivelata essere un incontro memorabile. Mimì è l’esito di un lungo lavoro, meditato e pensato. L’avevo scritto sette, otto anni prima con il titolo Il dolce e l’amaro e, come al solito, nessuno l’aveva voluto finanziare. Poi, finalmente, arrivò il momento giusto e incominciammo a girare. Alcuni produttori non volevano Giannini, avrebbero preferito Buzzanca che allora aveva un gran successo di pubblico. Ma fui irremovibile: “Giannini e Melato”. Agli attori la prima lettura del copione la faccio sempre io ed è fondamentale perché è l’interpretazione di chi l’ha scritto e sa il sottotesto, il pensiero di ogni dialogo, di ogni azione. Per Mimì fu lo stesso, ma il mio siciliano era abbastanza inventato, così chiamai l’amico Turi Ferro, il più grande degli attori siciliani, che facevano parte del cast. Gli feci leggere la parte di Giancarlo, incidendola, e la feci leggere e incidere anche a Duccio Musumeci» (Wertmüller).

ore 21.30

Travolti da un insolito destino nell’azzurro mare d’agosto (1974)

Regia: Lina Wertmüller; soggetto e sceneggiatura: L. Wertmüller; fotografia: Ennio Guarnieri; musica: Piero Piccioni; montaggio: Franco Fraticelli; interpreti: Giancarlo Giannini, Mariangela Melato, Riccardo Salvino, Eros Pagni, Isa Danieli, Aldo Puglisi; origine: Italia; produzione: Medusa Distribuzione; durata: 125’

           «In quegli anni Enrico [Job] e io eravamo soliti, nei dieci giorni di vacanza che ci regalavamo d’estate, affittare una barca insieme agli amici Giancarla e FrancoRosi, Antonello Trombadori e a volte anche Tonino Guerra o Nori e Sergio Corbucci, e andare in crociera per il Mediterraneo. [...] Fu tra le onde di quelle azzurre acque che nacque la favola amorosa dell’industriale milanese Raffaella Pavoni Lanzetti e del marinaio Carunchio. Un naufragio li costringe a confrontare le loro mentalità, una agli antipodi dell’altra: il marinaio comunista e la donna in carriera, dirigente di fabbriche. Due realtà che solitamente si tengono a distanza, ma il destino fa ritrovare i due naufraghi soli su un gommone e poi su un’isolatta deserta, dove i loro mondi si scontrano e diventano battaglia, guerra, e, alla fine, amore. [...] In Italia il film andò benissimo. [...] Non è facile girare un film che si svolge tutto con due soli personaggi, [...]. Da quando sono soli sul gommone, i due portano avanti la loro storia in un’ isola deserta, fra rivendicazioni sociali, vendette, fame e battaglie varie, senza far rallentare la tensione e l’emozione. Gli occhi fiammeggianti di lui e di lei hanno portato dentro quella favola il pubblico di tutto il mondo. Grazie alla bravura di Mariangela e di Giancarlo, il marinaio e la “puttana industriale” sono diventati due sex symbol. Il film è stato un grande successo dovunque. E, ormai, è un cult» (Wertmüller).

domenica 30

ore 17.00

Scherzo del destino in agguato dietro l’angolo come un brigante da strada (1983)

Regia: Lina Wertmüller; soggetto: L. Wertmüller; collaborazione al soggetto: Silvia D’Amico Bendicò; sceneggiatura: L. Wertmüller, Age [Agenore Incrocci]; fotografia: Camillo Bazzoni; montaggio: Franco Fraticelli; interpreti: Ugo Tognazzi, Piera Degli Esposti, Gastone Moschin, Roberto Herlitzka, Renzo Montagnani, Enzo Jannacci; origine: Italia; produzione: Radio Video Service; durata: 110’

«Uno dei miei film preferiti. Ancora oggi mi pare così graffiante che ne racconterò la storia per incuriosire quelli che non l’hanno visto e indurli a cercarlo. Sono gli anni di piombo, del terrorismo e delle Brigate rosse. Una grande macchina nera di rappresentanza sta percorrendo le strade di Roma. A un certo punto... pok pok pok... comincia a perdere colpi e, sotto il Fontanone del Gianicolo, si blocca. Dentro ci sono il ministro degli Interni e il suo autista. La macchina supercorazzata è l’ultima novità della tecnologia giapponese, garantisce il massimo della sicurezza e della protezione. L’autista fa per scendere ma gli sportelli non si aprono. Ci prova anche il ministro ma niente. La macchina li ha imprigionati e rimane lì ferma accanto al Fontanone. Sopraggiungono due carabinieri, si avvicinano. L’autista a gesti fa capire di non riuscire ad aprire le portiere. I carabinieri provano a forzarle dall’esterno, ma senza risultato. [...]L’onorevole De Andreis, che abita non lontano da lì, sta tornando a casa, e vede i due carabinieri armeggiare intorno alla macchina. [...] Guarda dentro la macchina e, emozionatissimo, riconosce il ministro degli Interni, l’importante democristiano che gli ha bloccato la carriera perché lo ha sempre considerato il tipico parlamentare di secondo piano, arrivista e trafficone. [...] Scherzo è un “grottesco-politico” in cui ho guardato con ironia alla scombinata Italia di quel periodo. Questa mia ironia e la mia libertà in fondo hanno sempre irritato sia la destra che la sinistra. Non sono allineata del tutto con nessuno salvo che con i poveri e, sinceramente, penso che questo sia un mio merito» (Wertmüller).

ore 19.00

Un complicato intrigo di donne, vicoli e delitti (1985)

Regia: Lina Wertmüller; soggetto: L. Wertmüller; sceneggiatura: L. Wertmüller, Elvio Porta; fotografia: Peppe [Giuseppe] Lanci; musica: Tony Esposito; montaggio: Luigi Zita; interpreti: Angela Molina, Harvey Keitel, Francisco Rabal, Isa Danieli, Daniel Ezralow, Paolo Bonacelli; origine: Italia/Antille; produzione: Italian International Film, Cannon Tushinski; durata: 107’

«La cocaina si trova ormai a buon mercato e i denari facili hanno fatto, di un mare di ragazzini, distributori corrotti e corruttori. Un disastro di cui la mia amata Napoli è stata la vittima più facile e quella che ne ha sofferto di più. [...] Complicato intrigo è un giallo in cui le madri inferocite contro i loro uomini, padri, mariti, che avvelenano i propri stessi figli decidono di vendicarsi. Angela Molina – che con il suo fascino e la sua personalità così spagnola e così napoletana in Quell’oscuro oggetto del desiderio di Buñuel fu il simbolo dell’amore profano, quello che nasce nella lussuria e nel peccato – in questo film con la passione viscerale che ha per suo figlio, che ama e vuole proteggere, ha un volto che sembra segnato da tutto il dolore del mondo. Angela aveva amato questo racconto sulla difesa da parte delle madri dell’innocenza dei loro figli, così sciaguratamente falcidiata dai loro stessi uomini» (Wertmüller).

ore 21.00

Il buono, il brutto, il cattivo (1966)

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

«Il buono, il brutto, il cattivo è l’atto conclusivo della cosiddetta “trilogia del dollaro”, costituita anche da Per un pugno di dollari (1964) e da Per qualche dollaro in più (1965), film nei quali Sergio Leone fissa gli elementi ricorrenti nel filone del western all’italiana [...]. Il regista si affida a una programmatica esasperazione della violenza, temperata dal costante ricorso a un registro ironico, che nel film, sceneggiato da due maestri della commedia all’italiana come Age e Scarpelli, sfocia in vero e proprio gusto per il comico» (David Bruni). Il restauro del film è stato effettuato sulla base dei negativi scena “2p” (cioè a due perforazioni, anziché le 4 normali, per fotogramma, sistema noto come Techniscope, inventato per la Technicolor da Giovanni Ventimiglia) e colonna. L’edizione corrisponde a quella originaria del 1966, testimoniata dalla copia d’archivio conservata alla Cineteca Nazionale. Nel 1969 Leone, per ripresentare il film in censura, allo scopo di ottenere la riduzione del “divieto ai minori” dai 18 ai 14 anni, aveva apprestato una ulteriore edizione, di oltre 500 metri più corta, eliminando dall’originale (fortunatamente non dal negativo “2p”, ma solo dai duplicati intermedi) una serie di scene o brani, presenti in questa edizione. [...] Dopo il confronto fra tutti gli elementi disponibili (oltre ai negativi originari e alla copia già citati, anche un duplicato negativo conservato presso la Alberto Grimaldi Production, partner del progetto di restauro, e una copia positiva dei tagli del 1969, anche questi affidati a titolo di deposito alla Cineteca), è stato stampato presso il laboratorio Studio Cine un interpositivo in formato scope standard. Da questo è stato ricavato il duplicato negativo, mentre un positivo della colonna è stato ritrascritto su un nuovo negativo ottico, previo restauro digitale effettuato presso il laboratorio di Cinecittà Studios, dai nuovi duplicati negativi scena e colonna è stato possibile stampare, con successive, progressive correzioni, sotto la guida di Tonino Delli Colli, le nuove copie positive. Il restauro è stato presentato alla Mostra di Venezia nel settembre 2000.

