1-8 novembre

Cineteca Classic

L’appuntamento di Cineteca Classic questo mese prelude alla retrospettiva su Nino Manfredi con un breve percorso cronologico, dagli inizi degli anni Cinquanta agli fine degli anni Ottanta, attorno ai corpi e alle voci di Vittorio Gassman, Alberto Sordi e Ugo Tognazzi. Per completare quel magnifico quartetto di attori, che costituisce la spina dorsale del cinema italiano del dopoguerra, poggiandosi su di essa non solo tutta la commedia all’italiana, ma anche il cinema d’autore, con vene sperimentali e grottesche volte a sovvertire modelli e stereotipi. La loro carriera infatti si divide fra un uso consolidato (e reiterato) delle loro perfomance e il tentativo di trascendere la vis comica per cogliere l’intima tragicità dei personaggi. Dal dolce all’amaro, dal riso al pianto, il talento di questi quattro mattatori si dispiega lungo tutte le corde delle espressioni e delle situazioni umane, tanto da poter ricostruire sulle loro interpretazioni un’antropologia cinematografica dell’italiano (più o meno) medio nel secondo Novecento.

Altro appuntamento della Cineteca Nazionale al Festival Internazionale del Film di Roma è la retrospettiva Cinema espanso. 1962-1984, a cura di Enrico Magrelli, Domenico Monetti, Luca Pallanch, sul cinema sperimentale, cinema d’artista, montaggio d’autore e animazione. Vengono riproposti al Cinema Trevi alcuni lungometraggi della retrospettiva e i classici restaurati Proibito di Mario Monicelli, in collaborazione con la Cineteca Sarda, e Chiedo asilo di Marco Ferreri con Roberto Benigni.
giovedì 1
ore 17.00 

I vitelloni (1953)

Regia: Federico Fellini; soggetto: F. Fellini, Ennio Flaiano; sceneggiatura: F. Fellini, E. Flaiano, Tullio Pinelli; fotografia: Otello Martelli, Carlo Carlini, Luciano Trasatti; scenografia: Mario Chiari; costumi: Margherita Marinari; musica: Nino Rota; montaggio: Rolando Benedetti; interpreti: Franco Interlenghi, Alberto Sordi, Franco Fabrizi, Leopoldo Trieste, Riccardo Fellini, Eleonora Ruffo; orgine: Italia; produzione: Peg Produzione Films, Cité Films; durata: 107’

«Alcuni giovani in un’assonnata città di provincia trascinano la loro vita tra sogni e oziose giornate al bar. C’è Alberto, indolente e ormai invecchiato senza aver concluso niente, Leopoldo che coltiva ambizioni artistiche, Riccardo che consuma gli anni migliori nell’ozio, poi Fausto, che sposa una ragazza che ha messo incinta, ma continua la sua vita spensierata fino a perdere affetti e lavoro, e infine Moraldo, l’unico che si ribella al vuoto che ha intorno e un giorno sale su un treno che lo porti finalmente lontano» (Chiti/Poppi). «Inutilmente si cercherebbe – e sarebbe sbagliato – […] l’impostarsi problematico di un’analisi sulla situazione dei giovani in provincia, sulle cause storiche, certo esistenti, che hanno cristallizzato quella vita così come appare, o sui possibili modi di soluzione. Fellini, come al solito, si colloca decisamente al centro dei sentimenti, e perciò dei personaggi; […] egli esprime il sentimento del vegetare, dell’inerzia, del rischioso e sonnolento svnire della gioventù […], ma il film è anche un’allusione continua, tanto più lucente quanto più taciuta, al contrario di questa inerzia, di questa sonnolenza. I Vitelloni, che è un episodio della gioventù come decadenza e isolamento, è anche un film sulla maturità, sulla dirittura dell’esser uomo» (Brunello Rondi).

ore 19.00 

I magliari (1959)

Regia: Francesco Rosi; soggetto: Suso Cecchi D’Amico, F. Rosi; sceneggiatura: F. Rosi, S. Cecchi D’Amico, Giuseppe Patroni Griffi; fotografia: Gianni Di Venanzo; scenografia: Dieter Bartels; costumi: Graziella Urbinati; musica: Piero Piccioni; montaggio: Mario Serandrei; interpreti: Alberto Sordi, Belinda Lee, Renato Salvatori, Nino Vingelli, Aldo Giuffré, Linda Vadal; origine: Italia/Francia; produzione: Titanus, Vides, S.G.C.; durata: 116’

Il film è ambientato in Germania e narra la storia di truffatori italiani che cercano di vendere delle stoffe scadenti a famiglie benestanti tedesche, passandole per pezzi pregiati. Mario Balducci, giovane operaio italiano, sta per lasciare Hannover, dove ha tentato invano di far fortuna, per tornare in Italia, ma quando conosce Totonno, astuto trafficante romano, si fa convincere a rimanere in Germania. Mario inizia a lavorare con Totonno, poi passa agli ordine di Raffaele, un napoletano che ha organizzato la vendita di stoffe in tutta la Germania Occidentale, insieme ad un gruppo di magliari. «Rosi rifà in parte La sfida, ma, per staccarsi dalla cronaca e dal documentario, aggiunge Sordi e 2 personaggi letterari: l’immigrato toscano buono che si fa corrompere e una nevrotica tedesca, insoddisfatta di pellicce e gioielli. Il film vale per l’ambientazione inedita e per Sordi che con la sua vitale buffoneria domina in due scene: la lezione di raggiro al giovane toscano e il lungo soliloquio in auto dopo la sconfitta» (Morandini). «È […] un film anch’esso significativo del successivo atteggiamento del regista, non solo perché conferma una rara padronanza del mezzo espressivo – un “mestiere” nobilitato nel migliore dei modi – ma soprattutto perché esplicita una delle costanti fondamentali del suo cinema: la continua ricerca di un impegno che non sia disgiunto dallo spettacolo» (Micciché).

ore 21.15 

Il vedovo (1959)

Regia: Dino Risi; soggetto: Rodolfo Sonego, Fabio Carpi, D. Risi; sceneggiatura: R. Sonego, F. Carpi, D. Risi, Sandro Continenza, Dino Verde; fotografia: Luciano Trasatti; scenografia: Piero Filippone; costumi: Gaia Romanini; musica: Armando Trovaioli; montaggio: Alberto Gallitti; interpreti: Alberto Sordi, Franca Valeri, Livio Lorenzon, Nando Bruno, Ruggero Marchi, Leonora Ruffo; origine: Italia; produzione: Paneuropa, Cino Del Duca Produzioni Cinematografiche Europee; durata: 90’

«Il commendator Alberto Nardi, che ha raggiunto una buona posizione sociale soltanto grazie ad un matrimonio interessato, una sera riceve la notizia che la moglie, in viaggio d’affari, è morta in un incidente. Mal simulando la gran…gioia per l’accaduto, inizia a far progetti sull’eredità che si troverà fra le mani. Ma, purtroppo per lui, la consorte non è affatto defunta! Il nostro, allora, progetta un sistema infallibile per toglierla di mezzo, ma ancora una volta la “fortuna” gli volta le spalle» (Chiti/Poppi). «Il film, che adombra recenti casi di cronaca nera, è garbato e, nonostante il tema “difficile” non scivola mai nel cattivo gusto. Risi ha avuto la mano felice in più d’una sequenza […]. Sordi, che rinuncia […] al suo consueto repertorio di lazzi, è l’attore maturo che conosciamo da qualche tempo» (Bianchi).

venerdì 2
ore 17.00 

Una vita difficile (1961)

Regia: Dino Risi; soggetto e sceneggiatura: Rodolfo Sonego; fotografia: Leonida Barboni; scenografia: Mario Scisci; costumi: Lucia Mirisola; musica: Carlo Savina; montaggio: Tatiana Casini Morigi; interpreti: Alberto Sordi, Lea Massari, Franco Fabrizi, Lina Volonghi, Claudio Gora, Antonio Centa; produzione: Dino De Laurentiis Cinematografica; origine: Italia; durata: 119’

«La vita difficile è quella di un italiano come tanti, che l’8 settembre ha sorpreso in divisa d’ufficiale inducendolo a passare nelle file della Resistenza. Questo italiano come tanti, però, questo Silvio, non ha fino in fondo la tempra dell’eroe e quando trova una ragazza che gli dà riparo mentre i tedeschi lo inseguono, non si fa pregar troppo per prendersi una vacanza; ma poi il senso del dovere l’ha vinta un’altra volta e lo ritroviamo di nuovo in armi al momento della Liberazione. Con la pace, eccolo che scrive in un giornale modesto, a tinte sociali, ed eccolo ritrovare la ragazza da cui si era allontanato alla chetichella: la sposa, la conduce a Roma e cominciano i guai, i guai soliti delle giovani coppie in tempi difficili. […] Scritta da Rodoldo Sonego e diretta da Dino Risi, questa storia, nonostante le sue concessioni al riso e i suoi molteplici tentativi di voltare la polemica in satira, si svolge in realtà in un’atmosfera amara e dolente, carica di echi sommessamente drammatici» (Rondi).

ore 19.15 

Il magnifico cornuto (1964)

Regia: Antonio Pietrangeli; soggetto: dalla commedia Le cocu magnifique di Fernand Crommelynck; sceneggiatura: Diego Fabbri, Ruggero Maccari, Ettore Scola, Stefano Strucchi; fotografia: Armando Nannuzzi; scenografia e costumi: Maurizio Chiari; musica: Armando Trovajoli; montaggio: Eraldo da Roma; interpreti: Ugo Tognazzi, Claudia Cardinale, Salvo Randone, Paul Guers, Bernard Blier, Michèle Girardon; origine: Italia/Francia; produzione: Sancro, Les Films Copernic; durata: 124’

Un uomo, dopo aver tradito la moglie con una donna sposata, si rende conto della facilità con la quale avvengono i tradimenti e incomincia a insospettirsi della moglie e a ossessionarla con la sua gelosia. Finché la moglie è costretta a confessargli un tradimento… «In realtà egli non tanto vuole che la moglie gli sia fedele: quanto di non soffrire più di gelosia» (Moravia). «Gli sceneggiatori si servono dell’ossessione del protagonista per indagare vizi e virtù di una borghesia provinciale, non assillata da problemi economici, tutta presa da pruriti sessuali, da relazioni extraconiugali da imbastire e da nascondere. Da una di tali relazioni nasce il meccanismo che farà scattare nel protagonista prima il dubbio e poi il tormento» (Maraldi).
ore 21.30 

La donna scimmia (1964)

Regia: Marco Ferreri; soggetto e sceneggiatura: Rafael Azcona, M. Ferreri; fotografia: Aldo Tonti; scenografia: Mario Garbuglia; costumi: Piero Tosi; musica: Teo Usuelli; montaggio: Mario Serandrei; interpreti: Ugo Tognazzi, Annie Girardot, Achille Majeroni, Elvira Paoloni, Filippo Pompa Marcelli, Ugo Rossi; origine: Italia/Francia; produzione: Compagnia Cinematografica Champion, Les Films Marceau Cocinor; durata: 93’

In un ospizio Antonio Focaccia incontra Maria, una donna ricoperta di peli. La porta via con sé per farne un fenomeno da baraccone e dopo qualche mese la sposa. Quando rimane incinta Maria decide di tenere il bambino, ma né lei né il neonato sopravvivono al parto. Il marito non si scoraggia e continua a girare le fiere esponendone i corpi imbalsamati. «Il film può irritare, anzi deve irritare e disturbare, per la violenza dell’assunto e i forti contrasti dei personaggi. Ferreri porta il suo discorso fino alle estreme conseguenze, con uno stile corposo, fatto di notazioni acute e pregnanti, ricco di suggestioni visive, a volte anche raccapricciante, e riesce a rendere credibile una storia fantastica, a farci amare personaggi che escono da una fantasia esaltata» (Rondolino). 

sabato 3 

La famiglia dal Novecento ai giorni nostri tra cinema e psicoanalisi

Cinema e psicoanalisi hanno diversi punti in comune: nati e sviluppatisi nello stesso periodo storico, hanno continuato ad influenzare, con la propria ricerca, la cultura e l’arte da versanti diversi. Anche se il cinema non ha un presupposto terapeutico, alcuni aspetti della sua indagine hanno, tra l’altro, la capacità di stimolare e mettere in luce talune dinamiche psichiche, nascoste alla coscienza dello spettatore, in questo avvicinandosi alla ricerca e alla pratica psicoanalitica. I film hanno, d’altronde, modalità espressive affini a quelle dei sogni e dell’immaginario, utilizzando quel registro iconico che la Psicoanalisi indaga quale livello fondamentale per la simbolizzazione psichica e la pensabilità. Partendo da un incontro fecondo d’interessi la Società Psicoanalitica Italiana e il Centro Sperimentale di Cinematografia hanno da alcuni anni avviato delle iniziative comuni, tra cui il ciclo “Cinema/Psicoanalisi”, articolato con delle proiezioni mensili al cinema Trevi. Dopo che negli scorsi anni si è messo l’accento sulla figura del padre e alcuni aspetti del femminile, nel 2012 sarà il tema della famiglia al centro delle proiezioni e dei dibattiti. Le vicissitudini e le dinamiche familiari hanno da sempre interessato e investito le riflessioni non solo psicoanalitiche, ma anche sociologiche, storiche e antropologiche. La ricerca psicoanalitica, nel suo studio a fini terapeutici dei livelli profondi della psiche, ha focalizzato nell’evoluzione dei rapporti familiari la matrice di molti disturbi mentali (basti ricordare, a tale proposito, la centralità del triangolo edipico), da qui l’interesse e il progetto di un ciclo di proiezioni che copra un periodo che va dalla fase tra le due guerre fino ai nostri giorni, capace di mettere l’accento sull’evoluzione e i cambiamenti della e nella famiglia, aldilà di talune dinamiche che ne costituiscono il nucleo fondante. Verranno proiettati film dei più importanti registi italiani che hanno contribuito ad approfondire nel tempo il tema della famiglia. Parteciperanno agli incontri, introdotti e coordinati da Fabio Castriota, Presidente del Centro Psicoanalitico di Roma, diversi registi, critici e psicoanalisti della Società Psicoanalitica Italiana. 

ore 17.00 
Pane e tulipani (2000)

Regia: Silvio Soldini; soggetto e sceneggiatura: Doriana Leondeff, S. Soldini; fotografia: Luca Bigazzi; scenografia: Paola Bizzarri; costumi: Silvia Nebiolo; musica: Giovanna Venosta; montaggio: Carlotta Cristiani; interpreti: Licia Maglietta, Bruno Ganz, Marina Massironi, Giuseppe Battiston, Antonio Catania; Felice Andreasi; origine: Italia; produzione: Monogatari, Istituto Luce, Rai; durata: 116’

Durante una gita turistica, Rosalba, casalinga di Pescara, viene dimenticata in un autogrill. Offesa, invece di aspettare che marito e figli vengano a riprenderla, decide di tornare da sola a casa. Si trova però su un auto diretta a Venezia, dove arriva per la prima volta e sente di voler rimanere. Mimmo, il marito, non sa come comportarsi, finché scopre che Costantino, un suo dipendente, è un appassionato di libri gialli e allora lo spedisce a Venezia con il compito di ritrovare la moglie. Rosalba intanto ha trovato lavoro nel negozio di fiori di Eliseo, un anziano anarchico, e vive a casa di Fernando, uno strano signore di origini islandesi che fa il cameriere ed è un cultore dell’Orlando furioso. Rosalba stringe inoltre amicizia con Grazia, vicina di casa, estetista e massaggiatrice, poi, sollecitata da Fernando, riprende anche a suonare la fisarmonica. «Al quarto lungometraggio Soldini trasporta i suoi personaggi dal melodramma alla commedia. Il tema è sempre lo stesso: la fatica di vivere e la voglia di non farsi schiacciare dalle convenzioni. Sono nuovi il tono, la luce, la speranza che qualcosa alla fine possa cambiare... La strada scelta da Soldini è quella “alla Kaurismaki”, di una commedia non sguaiata o ridanciana, attraversata da una venatura melanconica e che non soffochi qualche spunto di riflessione. Da questo punto di vista sono perfetti i due protagonisti (Mereghetti)».
ore 19.15 

Il più bel giorno della mia vita (2002)

Regia: Cristina Comencini; soggetto: C. Comencini; sceneggiatura: C. Comencini, Lucilla Schiaffino, Giulia Calenda; fotografia: Fabio Cianchetti; scenografia: Paola Comencini; costumi: Antonella Berardi; musica: Franco Piersanti; montaggio: Cecilia Zanuso; interpreti: Virna Lisi, Margherita Buy, Sandra Ceccarelli, Luigi Lo Cascio, Marco Baliani, Ricky Tognazzi; origine: Italia; produzione: Cattleya, Rai Cinema; durata: 106’

Irene è un’anziana signora borghese che vive sola in una villa. Il suo più grande cruccio è quello di non essere riuscita a trasmettere a nessuno dei tre figli l’attaccamento alla casa e al concetto di famiglia. «Film come Il più bel giorno della mia vita sono necessari, preziosi per il modo in cui, sottintendendo lo sforzo di chi li realizza, si sforzano di aiutarci a capire la fluida, precaria realtà dei sentimenti con i quali dobbiamo convivere» (Nepoti).

ore 21.00 
Ricordati di me (2002) 
Regia: Gabriele Muccino; sceneggiatura: G. Muccino, Heidrun Schleef; fotografia: Marcello Montarsi; scenografia: Paola Bizzarri; costumi: Emma Mascagni; musica: Paolo Buonvino; montaggio: Claudio Di Mauro; interpreti: Fabrizio Bentivoglio, Laura Morante, Nicoletta Romanoff, Silvio Muccino, Monica Bellucci, Gabriele Lavia; origine: Italia/Francia/Gran Bretagna; produzione: Fandango, BuenaVista International Film Production France, Vice Vera Film, con la collaborazione di Medusa Film, Tele +; durata: 125’

La famiglia Ristuccia è alle prese con la crisi di tutti i suoi equilibri interni. Una figlia aspirante velina, cinica e disposta a tutto; una madre in cerca di se stessa che riscopre le sue velleità di attrice teatrale; un padre in fuga dal presente grazie al fortuito incontro con un amore di gioventù e alla ritrovata vena di scrittore; un figlio di sinistra alle prese con la logica del gruppo opposta a quella della coppia. «Non sarà il caso di cominciare a parlare di “neo-neorealismo”? Le etichette valgono quel che valgono, però è un fatto che Ricordati di me parla degli italiani (o di una parte di essa) come facevano, decenni fa, i neorealisti o i registi della commedia italiana: con la macchina da presa ficcata bene a fondo nell’attualità. Siamo pronti a scommettere – e questa ne sarebbe la riprova – che gli spettatori parleranno soprattutto dei contenuti del film di Muccino. È giusto, o è sbagliato, che le famiglie si sfascino se i coniugi non si amano più? È davvero la solitudine la sola cosa che abbiamo in comune? Perché siamo tutti dominati dall’ossessione di essere visti (aspiranti-veline, aspiranti-scrittori, aspiranti-attrici), disposti a darci un’identità soltanto attraverso gli occhi degli altri (“ma tu come mi vedi?” è la battuta-tormentone del film)? L’uomo è veramente la parte più fragile della coppia, l’oggetto smarrito del terzo millennio; come sembra confermare Carlo (Fabrizio Bentivoglio) che tenta di lasciare moglie (Laura Morante) e figli per la nuova-vecchia fiamma Alessia (Monica Bellucci) ma poi non sa uscire dall’indecisione e dall’ambiguità? Muovendo da argomenti che riguardano ciascuno di noi, il regista ha scelto di fotografare la realtà senza concessioni né sconti di pena, con un’esattezza a-ideologica che non esclude, però, la partecipazione» (Nepoti).
domenica 4

ore 17.00 

Ménage all’italiana (1965)

Regia: Franco Indovina; soggetto e sceneggiatura: Rodolfo Sonego, F. Indovina; fotografia: Otello Martelli; arredamento: Giorgio Hermann; costumi: Giuliano Papi; musica: Ennio Morricone; montaggio: Alberto Gallitti, Pasquale Romano; interpreti: Ugo Tognazzi, Anna Moffo, Monica Silwes, Dalida, Susanna Clem, Maria Grazia Buccella; origine: Italia; produzione: Dino De Laurentiis Cinematografica; durata: 107’

Alfredo, ex infermiere e commerciante di poco successo, ha un debole per le donne: quante ne avvicina, tante ne ama e desidera sposare. Falsificando i suoi documenti, riesce a sposare Giovanna, una cantante, che gli vuole veramente bene, ma la lascia per Ulla, una svedese. Sempre con documenti da scapolo, sposa, via via, Carmelina, una ricca gelosa, Stella, una minorenne, Egle, una sventata, Anna, una ambiziosa, Ester, una donna anziana, Erika, una tedesca. Dopo ogni connubio Alfredo scompare. Quando il poligamo viene inseguito dai tutori dell’ordine per ragioni finanziarie, Alfredo fiuta una soluzione molto macabra ma capace di risolvergli tutti i problemi.
ore 19.00 

L’armata Brancaleone (1966)
Regia: Mario Monicelli; soggetto e sceneggiatura: Age & Scarpelli, M. Monicelli; fotografia: Carlo Di Palma; scenografia e costumi: Piero Gherardi; musica: Carlo Rustichelli; montaggio: Ruggero Mastroianni; interpreti: Vittorio Gassman, Catherine Spaak, Gian Maria Volonté, Maria Grazia Buccella, Ugo Fangareggi, Enrico Maria Salerno; origine: Italia/Francia/Spagna; produzione: Fair Film, Les Films Marceau, Vertice Film; durata: 119’

Nel Medioevo un gruppo di sbandati entra in possesso di una pergamena che li rende proprietari del feudo di Aurocastro nelle Puglie. Guidati da Brancaleone, si mettono in marcia incorrendo in mille traversie. Film epocale, «pirotecnico nelle trovate (la lingua postlatina-viterbese, i costumi di Pietro Gherardi, i colori di Carlo Di Palma, la musica di Carlo Rustichelli, i titoli animati di testa e di coda di Gianini e Luzzati), è una delle punte più alte del cinema popolare italiano, un autentico capolavoro di fantasia e avventure farsesche» (Mereghetti). «L’Armata Brancaleone fu finalmente di nuovo un’operazione molto originale. È uno dei miei film prediletti. […] E poi c’era la bellissima invenzione di quel linguaggio e di quel personaggio, una specie di samurai che ormai tutti conoscono, e che è stato credo il personaggio che mi ha dato più popolarità, soprattutto nel pubblico giovane e infantile, che conta, come è noto, moltissimo» (Gassman).
ore 21.15 

Contestazione generale (1970)

Regia: Luigi Zampa; soggetto e sceneggiatura: Silvano Ambrogi (soggetto), S. Ambrogi, L. Zampa (sceneggiatura) per La bomba alla televisione; L. Zampa per Università; Leonardo Benvenuti e Piero De Bernardi per Concerto a tre pifferi; Rodolfo Sonego per Il prete; fotografia: Giuseppe Ruzzolini; scenografia: Luigi Scaccianoce; costumi: Gabriele Mayer; musica: Piero Piccioni; montaggio: Mario Morra; interpreti: Vittorio Gassman, Cesare Gelli, Nino Manfredi, Michel Simon, Alberto Sordi, Marina Vlady; origine: Italia; produzione: Ultra Film; durata: 131’

«I tre più famosi attori del cinema italiano – tutti e tre attori brillanti – si incaricano di aggiornare i ritratti di alcuni tra i più tipici campioni di questi tempi, quali un giornalista televisivo improvvisato, un prete di campagna nei guai, un funzionario tiranneggiato dall’industriale capitalista. In queste tre storie di contestazione ve n’è poca, almeno nel senso proprio della parola che significa lotta senza compromessi all’attuale sistema: ma se ne parla molto, soprattutto nel primo episodio che vede Gassman imporre con la prepotenza e i sotterfugi italiani un servizio televisivo sulla contestazione ad una schiera di dirigenti impauriti. Quasi nullo lo spirito di ribellione del prete costretto ad abbandonare la chiesa che sta per crollare; mentre nella terza storia il piccolo impulsivo gesto di rivolta del funzionario viene duramente punito dal padrone. La corda satirica di Zampa è ancora una volta quella amara» (www.archiviodelcinemaitaliano.it).

lunedì 5
chiuso

martedì 6

ore 17.00 

Lo scopone scientifico (1972)

Regia: Luigi Comencini; soggetto e sceneggiatura: Rodolfo Sonego; fotografia: Giuseppe Ruzzolini; scenografia: Luigi Scaccianoce; costumi: Bruna Parmesan; musica: Piero Piccioni; montaggio: Nino Baragli; interpreti: Alberto Sordi, Silvana Mangano, Joseph Cotten, Bette Davis, Mario Carotenuto, Domenico Modugno; origine: Italia; produzione: Fausto Saraceni per Produzioni De Laurentiis Inter. Ma. Co.; durata: 113’

«Costruendo questo racconto non mi era passato per la mente di scrivere qualcosa che riguardasse i baraccati romani e il potere, ma il rapporto tra il popolo e il potere, l’emotività del popolo e la grande razionalità del potere. Lì si dice soltanto, con molto pessimismo, scetticismo scientifico, che questa partita a carte con il potere non sarà mai vinta. Chi ha il potere e gioca in quel modo, al rialzo, avrà sempre la meglio su chi non ha il potere e al rialzo non potrà mai giocare. [...] L’idea del soggetto è presa dalla realtà, avevo assistito coi miei occhi, vicino Napoli, in un albergo, all’arrivo di un’americana in Rolls Royce attesa da due napoletani poverissimi, per la partita. Era una storia che andava avanti da anni, lei prestava loro i soldi e poi glieli vinceva, ma loro speravano sempre...» (Sonego).

ore 19.00 

La proprietà non è più un furto (1973)

Regia: Elio Petri; soggetto e sceneggiatura: E. Petri, Ugo Pirro; fotografia: Luigi Kuveiller; scenografia e costumi: Gianni Polidori; musica: Ennio Morricone; montaggio: Ruggero Mastroianni; interpreti: Ugo Tognazzi, Flavio Bucci, Daria Nicolodi, Mario Scaccia, Orazio Orlando, Julien Guiomar; origine: Italia/Francia; produzione: Quasars Film Company, Labrador Films, Studio du Dragon, S.N. Cinévog; durata: 125’

«Il giovane bancario Total (F. Bucci), marxista-mandrakista e allergico al denaro, si licenzia e decide di colpire un ricco macellaio (U. Tognazzi), prototipo del ladrocinio organizzato, in quel che ha di più caro: la proprietà che, oltre a essere un furto, è una malattia [...]. Storia di una persecuzione e apologo grottesco in chiave espressionista-brechtiana “sulla nascita della disperazione in seno alla sinistra” (E. Petri), il film segna il passaggio del regista, autore della sceneggiatura con Ugo Pirro, a quella fase catastrofica, apocalittica e quaresimale che sarà accentuata in Todo modo (1976). “... sfocia in un nullismo che sfiora l’onda scettica di uno Swift senza concederci il bene di una breve sponda non bagnata, non inquinata da un senso di impotenza e di vuoto” (Pietro Bianchi). Troppo cupo, piuttosto isterico nella constatazione di un fallimento, privo di ironia e di gioia nel gusto della trasgressione. Notevoli il contributo di Luigi Kuveiller con una fotografia livida e deformante e il concertato dagli interpreti» (Morandini). 

ore 21.15 

Camera d’albergo (1981)

Regia: Mario Monicelli; soggetto e sceneggiatura: Age & Scarpelli, Monicelli; fotografia: Tonino Delli Colli; scenografia: Lorenzo Baraldi; costumi: Gianna Gissi; musica: Detto Mariano; montaggio: Ruggero Mastroianni; interpreti: Vittorio Gassman, Monica Vitti, Enrico Montesano, Beatrice Bruno, Nestor Garay, Gianni Agus; origine: Italia/Francia; produzione: Filmauro, S.N. Cinévog; durata: 99’ 
«Appassionati di cinema, tre giovani – Guido, Tonino ed Emma Crocetti – costituiscono la Cooperativa “La Svolta” e, approfittando del fatto che la Crocetti è figlia del padrone di un alberghetto, decidono di fare esperienze di “cinema verità” frugando con obiettivi e microfoni nelle camere dell’hotel. Con una parte del materiale ripreso, i tre si presentano al commendator Achille Mengaroni, vecchio produttore della Ursus – indebitato fino al collo – e gli propongono di aiutarli a mettere insieme gli spezzoni girati. Il volpone suggerisce di “manipolare” il materiale, di ottenere i permessi degli involontari attori e di strappare a qualcuno il consenso a condurre qualche scena a conclusione “commerciale”. I giovani, anche se poco convinti, si danno da fare e riescono a portare all’astuto Mengaroni Fausto Talponi, un netturbino, e la sua amante Flaminia. La ragazza, però, proprio per staccarsi da Fausto, nonostante lo ami, sposa Cesare De Blasi, massiccio padrone di una ben avviata autoscuola. Rimessi l’uno accanto all'altra per dovere di copione, Fausto e Flaminia scoprono di essere fatti l’uno per l’altra. Così succede che le finzioni del cinema dimostrano che è la vita ad essere una finzione e che, in più, sempre a causa del cinema finto, un amore vero e sincero abbia il sopravvento su quello convenzionale o interessato» (www.cinematografo.it). «Oltreché per gli ironici accenni alla manipolazione della realtà compiuta dal cinema (esemplare l’uso che può essere fatto del doppiaggio) e al comportamento di quanti, d’ogni generazione, per vanità o per trarne profitto economico s’inchinano alla magia del cinema, il film è divertente per il segno caricaturale dei personaggi, accentuato dal loro modo di parlare, per l’agile struttura del racconto a canocchiale» (Grazzini).
mercoledì 7 

Sulle tracce del Movie Club
Finalmente in (una) sala il documentario rifiutato da tutti i festival per la sua irriducibile durata (332 minuti).

Una giornata sulle tracce della memoria, complice lo straordinario lavoro di Michelangelo Buffa, filmeur valdostano, al quale la Cineteca Nazionale ha già reso omaggio. Il suo ultimo lavoro fuori tempo è un viaggio nella storia di un mitico cineclub, il Movie Club di Torino, la cui opera culturale è proseguita anche dopo la drammatica chiusura nel cuore degli anni Ottanta. Una memoria viva e vitale, radicata nel cuore di una città che negli ultimi trent’anni ha conosciuto un autentico rinascimento culturale, sul quale oggi ci si interroga a posteriori. Attraverso le testimonianze, tra gli altri, di Alberto Barbera, Tonino De Bernardi, Steve Della Casa, Corrado Franco, il sindaco dell’epoca Diego Novelli, Gianni Rondolino, Sergio Toffetti, Roberto Turigliatto, Baldo Vallero, Marco Vallora, Lorenzo Ventavoli, Gianni Vattimo, un ritratto di un eden cinematografico e, in controluce, di un’intera città.

«La verità e il pretesto. Ho voluto iniziare il video mostrando tutte le mie cineprese e videocamere per introdurre un tocco di feticismo nonché ricordare, col meraviglioso ronzio del motore di precisione, che un mondo era scomparso perché oggi il digitale non fa più “rumore”. E non solo quello percepito dalle orecchie ma anche quello, pastoso, vibrante, atmosferico, della materialità della pellicola, altro oggetto del mio leggero e nostalgico feticismo. Ed inoltre l’ho voluto iniziare, questo video, con una frase di J.-L. Godard: “ce n’est pas une image juste ma juste une image”, che ancora rinvia ad un “feticismo” più alto, più intellettuale, che ha a che fare col “linguaggio” del video e del cinema del quale oggi siamo un po’ orfani! Questo per introdurre la “ malattia” che mi abita e che riveste il video sul Movie Club, questo cineclub torinese che visse fra il 1974 ed il 1984.

Iniziata questa avventura del rintracciare i personaggi che come operatori o spettatori vissero il tempo cinefilico del Movie, il puzzle di immagini si orientò in apparenza sul tema della storia del Movie ricordata e rivisitata soggettivamente dai 37 personaggi che sfilano di fronte alle mie diverse videocamere, ma, a ben vedere, più delle parole, del discorso, della memoria, il video vive del presente, in un instancabile piacere di incontrare in un tempo reale, ma parallelo, volti, voci, espressioni, presenze, frammenti di vite che sono il vero tema, la verità del presente».

Michelangelo Buffa 

ore 17.00 
In cerca del Movie di Michelangelo Buffa (prima parte 90’, 2011)
ore 19.00 
In cerca del Movie di Michelangelo Buffa (seconda parte 102’, 2011)
ore 21.00 

Incontro con Michelangelo Buffa e Steve Della Casa
a seguire 

In cerca del Movie di Michelangelo Buffa (terza parte 140’, 2011)
Giornata a ingresso gratuito
giovedì 8

ore 17.00 

La tragedia di un uomo ridicolo (1981)

Regia: Bernardo Bertolucci; soggetto e sceneggiatura: B. Bertolucci; fotografia: Carlo Di Palma; scenografia: Gianni Silvestri; costumi: Lina Nerli Taviani; musica: Ennio Morricone; montaggio: Gabriella Cristiani, con Elvio Sordoni, Fiorella Giovanelli; interpreti: Ugo Tognazzi, Anouk Aimée, Ricky Tognazzi, Laura Morante, Victor Cavallo, Vittorio Caprioli; origine: Italia/Usa; produzione: Fiction cinematografica, The Ladd Co.; durata: 116’

L’industriale parmense Primo Spaggiari assiste, impotente, al rapimento del figlio Giovanni. Dopo qualche giorno però apprende che suo figlio è morto. Incapace di dare la tragica notizia a sua moglie, decide di far finta di niente. Ma nel frattempo c’è un’indagine parallela dell’antiterrorismo che sospetta della veridicità della morte di Giovanni, essendo questi simpatizzante di certi gruppi radicali. Il sospetto è che Giovanni avrebbe potuto essere complice dei rapitori, al fine di colpire il proprio padre padrone. «Nel suo primo montaggio il film durava 3 ore e 15’ […]; poi è diventato di 2 ore e 40’; adesso è di un’ora e 55’. In una di queste versioni, seguivamo [Tognazzi] mentre tornava a casa per prendere lo champagne; attraversava la strada e veniva investito da un camion. L’autista si fermava, scendeva dal camion per vedere che cosa era rimasto di Ugo, ma non c’era alcun cadavere; allora l’autista, assolutamente terrorizzato, risaliva sul camion e si dava alla fuga. A questo punto ritrovavamo [Ugo] in ufficio, che finiva di sognare – “Aaah!” –, prima di svegliarsi del tutto! Era un altro finale. I miei film, di solito li lascio andare da soli, ma qui ho pensato che dopo la sequenza della balera, dove l’emozione era così forte con la resurrezione di Giovanni, non c’era più bisogno di proseguire» (Bertolucci). «[La tragedia di un uomo ridicolo] comunica, e con parecchia forza, e se comunica disagio e malessere, se pone domande e non offre risposte, questa, per il film, non è una colpa. Nel caso specifico, e secondo me, un merito» (Valmarana).

ore 19.15 

I picari (1987)

Regia: Mario Monicelli; soggetto e sceneggiatura: Suso Cecchi d’Amico, Piero De Bernardi e Leo Benvenuti, M. Monicelli; fotografia: Tonino Nardi; scenografia: Enrico Fiorentini; costumi: Lina Nerli Taviani; musica: Lucio Dalla, Mauro Malavasi; montaggio: Ruggero Mastroianni; interpreti: Giancarlo Giannini, Enrico Montesano, Vittorio Gassman, Nino Manfredi, Giuliana De Sio, Bernard Blier; origine: Italia/Spagna; produzione: Clemi Cinematografica, Producciones D.I.A.; durata: 130’
«In Spagna nel XVI secolo, due vagabondi, Lazzarillo De Tormes e Guzmán De Alfarache, entrambi amanti della libertà e della vita randagia, assolutamente privi di ambizioni e di volontà di migliorare, con l'unico stimolo di una fame atavica, hanno una preoccupazione continua di procurarsi da mangiare e di trovare un tetto sotto cui riposarsi. Proveniente da una famiglia poverissima e numerosa, in cui la madre faceva la prostituta con il benestare del marito, Lazzarillo venne ben presto affidato alle “cure” di un cieco crudele, meschino e spilorcio dal quale però scappò per affrontare con le sue sole forze le difficoltà dell’esistenza. Guzmán, a sua volta, figlio di un baro morto sul patibolo, dopo un’amara esperienza in casa di nobili, ha scelto di vivere per conto proprio senza dover rendere conto a nessuno delle proprie azioni. I due si incontrano su una nave di forzati e diventano subito amici: durante un ammutinamento salvano la vita al capitano e vengono promossi suoi attendenti ma, attiratisi le antipatie della ciurma, finiscono in mare. Tornati a terra vengono denunciati ma si salvano dall’arresto grazie ad una ragazza, Ponzia, che li prende a ben volere. Poi si dividono: Guzmán si mette al servizio di Hidalgo – un nobile squattrinato e più affamato di lui – che, prima di essere messo in prigione per debiti, gli regala il suo cavallo. Lazzarillo, dopo aver finto di essere un mendicante cieco, viene ingaggiato da una compagnia di comici per ricoprire parti drammatiche e in questa occasione conquista l’ammirazione di una suora di clausura. Dopo molto tempo i due picari si rivedono e decidono di mettersi in società» (www.cinematografo.it).

ore 21.30 

Mortacci (1989)
Regia: Sergio Citti; soggetto: S. Citti; sceneggiatura: David Grieco, Vincenzo Cerami, Ottavio Jemma, S. Citti; fotografia: Cristiano Pogany; scenografia e costumi: Mario Ambrosino; musica: Francesco De Masi; montaggio: Ugo De Rossi; interpreti: Vittorio Gassman, Carol Alt, Malcolm McDowell, Galeazzo Benti, Mariangela Melato, Sergio Rubini; origine: Unione Cinematografica; durata: 104’
«Prima di entrare nell’Aldilà, i morti stanno in un limbo dal quale si dipartono solo quando, tra i vivi, non c'è più nessuno che li ricordi. Scritta con David Grieco e Vincenzo Cerami, è una collana di storie cui fa da mastice il trucido, affabile, cinico custode del cimitero Gassman che fa il verso a un samurai povero» (Morandini). Film dalla lunghissima realizzazione, la cui idea risale addirittura alla fine degli anni Sessanta. «Questo titolo ce lo diede proprio Pasolini a Casertavecchia, quando girava il Decamerone. Una sera, a cena con Sergio, noi gli parlammo di questa storia, che gli piacque molto. Sergio aveva sette o otto titoli, e devo dire che non ce n’era uno che andava bene, e Pier Paolo disse “Ma il titolo è regalato: Mortaci”. Al chè io dissi “Certo, geniale, genialissimo”, e lo siamo portati fino alla tomba» (Grieco). Sergio Citti, come ha raccontato suo fratello Franco, voleva «dimostrare che i morti veri stanno fuori del cimitero, circolano in mezzo a noi, nella realtà. Mentre invece chi sta al Camposanto è l’unico ad essere veramente libero».
9-17 novembre

L’avventura di un attore: Nino Manfredi

In occasione della 7ª edizione del Festival Internazionale del Film di Roma il Centro Sperimentale di Cinematografia-Cineteca Nazionale organizza la retrospettiva L’avventura di un attore: Nino Manfredi.
Uno dei pochi attori da considerare a pieno titolo un autore – non solo perché regista di due film e un quarto, senza dimenticare la sua attività di sceneggiatore e dialoghista –, Nino Manfredi è stato un talento artistico sfaccettato, impossibile da rinchiudere in uno schema che non sia riduttivo. Annoverato tra i “mostri sacri” del cinema italiano del secondo dopoguerra (Vittorio Gassman, Alberto Sordi, Ugo Tognazzi), dietro l’apparenza svagata e sorniona si muovevano in lui ambizioni profonde già segnalate in un curriculum prestigioso: l’Accademia d’Arte Drammatica, il lungo tirocinio teatrale a contatto con autori come Anouilh, Cocteau, Goldoni, Ruzante, Molnar, e con registi come Eduardo De Filippo, Giorgio Strehler, Orazio Costa, che è stato il suo primo maestro e lo ha preso con sé nella Compagnia del Piccolo Teatro della Città di Roma. 

Nino Manfredi ha sempre spiazzato e sorpreso tutti per la qualità dei risultati raggiunti. «Il mio modello è sempre stato Chaplin: e Charlot è di tutto il mondo», ha confessato l’attore. E la sua recitazione essenziale, semplice, capace quindi di essere internazionale, è una conferma chapliniana… come i suoi film.
Le dichiarazioni dell’attore sono tratte da Aldo Bernardini, Nino Manfredi, Gremese, Roma, 1999, e Fabio Francione, Lorenzo Pellizzari (a cura di), Nino Manfredi regista, Falsopiano, Alessandria, 2005.
venerdì 9

ore 17.00

Nudo di donna (1981)

Regia: Nino Manfredi; soggetto: N. Manfredi, Paolo Levi, da un racconto di P. Levi; sceneggiatura: Age, Ruggero Maccari, N. Manfredi, Furio Scarpelli, con la collaborazione di Silvana Buzzo; fotografia: Danilo Desideri; scenografia: Lorenzo Baraldi; costumi: Luca Sabatelli; musica: Maurizio Gianmarco; montaggio: Sergio Montanari; interpreti: N. Manfredi, Eleonora Giorgi, Carlo Bagno, Donato Castellaneta, Jean-Pierre Cassel, Georges Wilson, Bepi Maffioli; origine: Italia/Francia; produzione: Massfilm, Les Films Marceau-Cocinor; durata: 105’

«A Venezia, dopo una figlia e sedici anni di matrimonio, il romano Sandro e la bella veneta Laura […] non ritrovano più la passione che li univa, e Laura impone al marito una temporanea separazione. Rifugiatosi in un fatiscente palazzo settecentesco dove l’amico, Pireddu, fotografo omosessuale, ospita un gruppo di artisti, Sandro scopre in casa il ritratto di una donna nuda di spalle in cui crede di riconoscere la moglie» (Bernardini). «Nudo di donna è un film riuscito: una variazione gustosa sui vecchi temi del doppio (anche Sandro ha dentro di sé la voce d’un latro che lo deride), della duplice natura femminile, del conflitto fra vero e apparente, del sogno maschile d’avere una moglie-puttana, compiuta da Nino Manfredi, interprete e regista, con un’intelligente emulsione di comico e patetico. L’idea portante del film, che lo premia su tutte, è di avere ambientato l’azione nella Venezia del carnevale, in modo da farne la protagonista e da suggerire un continuo rapporto fra l’irrealtà d’un mondo mascherato, che di continuo intralcia le ricerche ansiose di Sandro, e il mistero d’un universo di fantasmi in cui si confondono candore e malizia. […] Nudo di donna ci ripaga di molte amarezze ultimamente impartite dal cinema italiano. È fatto con amore, curato nei minimi particolari, attento alla definizione dei caratteri (quasi un duello fra Roma e Venezia), fornito insieme di suspense e svolte farsesche, narrativamente ben congegnato. […] Punti di forza sono a loro volta gli interpreti: non soltanto lo stesso Manfredi, molto espressivo nel ritratto d’un Sandro che trascorre dal risibile al penoso, ma anche Eleonora Giorgi» (Grazzini). «Ho fatto un film anomalo nel panorama del nostro cinema, ho toccato corde delicate. Hanno parlato di Pirandello, di Buñuel, di Les enfants du paradis, tutti paragoni che mi inorgogliscono. Io parlo di una crisi della coppia, anzi, più in là, di una crisi dell’uomo, che combatte per ritrovare una sua identità; e per ritrovarla, proietta il suo io diviso sulla donna che ama, e la sdoppia. Sono io, sono gli altri, siamo un po’ tutti: non è questo il punto. Se mai l’equilibrio era tra il terreno realistico e la metafora che il film sottintende» (Manfredi).

ore 19.00

Per grazia ricevuta (1971)

Regia: Nino Manfredi; soggetto: N. Manfredi; trattamento: Luigi Magni, N. Manfredi; sceneggiatura: Piero De Bernardi, Leonardo Benvenuti, N. Manfredi; fotografia: Armando Nannuzzi; scenografia: Giorgio Giovannini; costumi: Danilo Donati; musica: Maurizio e Guido De Angelis; montaggio: Alberto Gallitti; interpreti: N. Manfredi, Lionel Stander, Delia Boccardo, Paola Borboni, Véronique Vendell, Gianni Rizzo; origine: Italia; produzione: Rizzoli Film; durata: 119’

«Ragazzo miracolato si chiude in convento in attesa di un sogno che confermi la sua vocazione. Quando il sesso lo tenta, va in tilt. Cerca di uccidersi. Lo salvano. È un nuovo miracolo? 1° film lungo di Manfredi regista: insolito, intelligente, bene accolto dappertutto. Il tema dei tabù religiosi (o superstiziosi?) è svolto con pittoresca abilità. Dialogo arguto, caratteristi calibrati, ritmo. Premio Opera Prima a Cannes 1971» (Morandini). «Il bisogno di fare questo film mi nacque dalle domande dei miei figli a proposito della religione. Dicevano: “Tu non vai in chiesa, bestemmi come un turco, mentre la nonna ci vuol far dire le preghiere e pretende che andiamo in chiesa. Come ci dobbiamo comportare?” In realtà io da giovane avevo avuto una cattiva educazione religiosa, me ne ero liberato con fatica. Risposi: “io non sono un teologo, non riuscirei mai a darvi una spiegazione”; pensai allora di rispondere con un film autobiografico, che avrebbe chiarito ai miei figli, e a tutti, quello che mi era successo. Era un argomento che nessuno aveva affrontato in Italia, quello della cattiva educazione religiosa, che può arrivare a castrare un uomo. Mi sentivo uno svedese in Italia. Tanto è vero che tutti mi consigliavano di non fare questo film» (Manfredi).

ore 21.15

Ottant’anni da attore. Incontro con Nino Manfredi (2002)

Regia: Luca Manfredi; a cura di Gianni Canova; fotografia: Roberto Benvenuti; montaggio: Massimo Fiocchi; origine: Italia; produzione: CSC; durata: 52’

«Attraverso una lunga intervista realizzata su un barcone ormeggiato alle rive del Tevere e integrata con materiale di repertorio, testimonianze di amici e colleghi, brani, sequenze di film e immagini girate in ambito domestico e familiare, il ritratto mira a ricostruire non tanto le tappe di una carriera, quanto le peculiarità distintive di uno stile e le modalità di espressione di una pratica dello spettacolo assolutamente originale. Accanto al personaggio-tipo che Manfredi ha interpretato per il cinema nella commedia italiana degli anni ’60 e ’70 (il piccolo-borghese con radici provinciali e campagnole, poco smaliziato di fronte ai trabocchetti della vita, fatalista e scettico di fronte al nuovo ma capace di affrontare ogni novità con il sorriso dell’ironia), il ritratto mira a far emergere comunque l’uomo: con il suo carattere non sempre facile ma comunque affascinante, con le sue passioni dichiarate (la cucina, il caffè…), con il suo gusto dell’affabulazione, con i suoi forti legami familiari e con una visione della vita improntata a una coerenza che non è mai venuta meno» (Canova). «Ottant’anni da attore. Credo sia il titolo più giusto che si potesse dare a questo videoritratto, che ripercorre […] gli ottant’anni di vita di un uomo semplice e al tempo stesso assai complesso come mio padre, Saturnino Manfredi (in arte Nino) da Castro dei Volsci, piccolo paese della Ciociaria. È un titolo che la dice lunga sulla camaleontica personalità di un uomo che ha dedicato tutta la sua vita al “mestiere” della recita, della rappresentazione, della fantasia, fino a confondere lui stesso quel confine sottile, ambiguo, a volte indistinguibile, che c’è tra realtà e finzione. Insomma, una vita vissuta come fosse un grande palcoscenico. Non a caso, anche il giorno della discussione della tesi di laurea in Giurisprudenza, Nino ha finito per recitare un pezzo di teatro di Goldoni, convincendo la commissione d’esame che non avrebbe mai e poi mai fatto l’avvocato. Se qualcuno mi chiedesse a bruciapelo chi è mio padre, non saprei cosa rispondere. E sono convinto che non saprebbe rispondere nemmeno lui. Nino si racconta solo attraverso i suoi film, i suoi personaggi, le sue storie. Nino è così. Per dirla con una parola, Nino è un attore» (Luca Manfredi).

Ingresso gratuito
a seguire
L’avventura di un soldato (ep. de L’amore difficile, 1962) 
Regia: Nino Manfredi; soggetto: dal racconto omonimo di Italo Calvino; sceneggiatura: Giuseppe Orlandini, Fabio Carpi, Ettore Scola, N. Manfredi; fotografia: Carlo Carlini Erico Menczer; scenografia: Nedo Azzini; costumi: Lucia Mirisola; montaggio: Eraldo Da Roma; interpreti: N. Manfredi, Fulvia Franco, Rosita Pisano; origine: Italia/Germania; produzione: S.p.A. Cinematografica, Eichberg-Film; durata: 24’

«In veste di soldatino, Nino Manfredi si trova, in uno scompartimento di un treno lumaca che serve una linea del Sud, accanto a una vedova prosperosa, giovane e molto riservata. È caldo; e tuttavia, stranamente, la silenziosa vedova non si discosta dal soldatino intraprendente. Quando gli altri viaggiatori scendono, il soldatino arrischia, col batticuore, la conquista della bella silenziosa. Che, poco dopo, scende dal treno, accolta in stazione dai parenti. C’è ironia, sapienza compositiva, e abile sfruttamento della situazione “cocasse”. Nino Manfredi il regista-interprete di questo sketch» (Bianchi). «Il film è nato da un’idea del produttore Piazzi, che voleva far esordire come registi quattro attori scelti tra quelli che avevano dimostrato un maggior interesse per la regia. Oltre a me, dovevano esserci Gassman, Bonucci e Salerno. Per quanto riguarda me, era da tempo che desideravo approfondire lo studio del cinema, intendevo conoscerlo meglio e imparare a usare la macchina da presa. […] Mi diedero da leggere i racconti di Calvino e mi soffermai su L’avventura di un soldato, dove capii che c’era un’idea con cui potevo confrontarmi: inconsciamente la molla dell’interesse mi scattò dentro anche perché io stesso avevo vissuto una esperienza in certo modo simile quand’ero giovane, durante una gita estiva a Ostia. Mi decisi allora per questo racconto; e dato che i miei padreterni erano stati Chaplin e Buster Keaton, mi dissi che se volevo dimostrare a me stesso di aver capito il cinema, dovevo rifarmi al cinema muto, alla nascita del cinema. […] Volevo fare del soldatino un piccolo Chaplin, un piccolo Keaton. Ma i produttori si spaventarono, non volevano farmelo fare così. […] Poi finalmente, a malincuore, si convinsero: in questo mi aiutò soprattutto il direttore di produzione Jaboni. Io stesso però non ero tanto sicuro che l’impresa mi riuscisse; e lavorando alla sceneggiatura (prima con Carpi che mi abbandonò subito ritenendola una cosa folle; poi con Scola: ma rimasi solo, perché nessuno capiva quello che volevo fare), mi preparai una scappatoia: se il racconto muto non mi riusciva, avrei aggiunto fuori campo la voce interiore del soldatino. […] Infine la spuntai. Misi solo le battute degli altri viaggiatori e i rumori: sentii che era importante l’ansimare della locomotiva, il rumore del treno, che mi doveva rappresentare il battito del cuore del soldatino, il suo stato d’animo» (Manfredi).

Ingresso gratuito - Per gentile della concessione della Compass Film

sabato 10
ore 17.00

Guardia, guardia scelta, brigadiere e maresciallo (1956)

Regia: Mauro Bolognini; soggetto: Paolo Frascà; sceneggiatura: Ruggero Maccari, Ettore Scola, Nicola Manzari; fotografia: Aldo Giordani; scenografia: Flavio Mogherini; costumi: Elio Costanzi; musica: Carlo Rustichelli; montaggio: Roberto Cinquini; interpreti: Alberto Sordi, Peppino De Filippo, Aldo Fabrizi, Gino Cervi, Valeria Moriconi, Nino Manfredi; origine: Italia; produzione: Enic, Imperial Film; durata: 91’

«Appartiene al genere degli episodi intrecciati, questa volta intorno a una caserma di vigili urbani il cui preposto (Cervi) ha la mania di dirigerne la banda. Grande successo all’epoca, oggi appare un coacervo di sketch un po' stanchi. Spiccano Sordi come inflessibile distributore di multe e il quieto Manfredi» (Morandini). «Avevo solo quattro pose: un paio però con Sordi. Mi trovavo quindi con “il mostro”, cominciavo a combattere, ero il pugile nuovo che saliva sul ring col campione, con Cassius Clay. Devo dire che questo film mi è servito molto. C’era un Peppino De Filippo bravissimo, straordinario» (Manfredi).

ore 19.00

Venezia, la luna e tu (1958)

Regia: Dino Risi; soggetto e sceneggiatura: Pasquale Festa Campanile, Massimo Franciosa, D. Risi; fotografia: Tonino Delli Colli; scenografia: Alberto Boccianti, Luigi Scaccianoce; costumi: Dina Di Bari; musica: Lelio Luttazzi; montaggio: Mario Serandrei; interpreti: Alberto Sordi, Marisa Allasio, Nino Manfredi, Inge Schöener, Niki Dantine, Riccardo Garrone; origine: Italia; produzione: Titanus; durata: 100’

«Alberto Sordi ha cambiato “maschera”: da bullo romano è diventato... gondoliere veneziano; si chiama Bepi, naturalmente è un rubacuori e, sia pure con qualche inflessione romanesca, ciacola in un veneziano che, se non proprio Goldoni, vi ricorderà almeno Baseggio. Il mutamento sotto un certo aspetto non dispiace: a parte, infatti, quell’ombra d’impaccio che Sordi ancora svela di fronte a climi a lui troppo estranei, era tempo che il nostro cinema comico si decidesse a cambiar dialetto: non foss’altro per far sapere, almeno all’estero, che la commedia italiana non nasce solo a Trastevere. [...] La regia di Dino Risi, però, [...] ha fatto in modo che luoghi comuni e reminiscenze venissero riscattati nel racconto da un’atmosfera gioiosa e briosa, resa anche più vivace da equivoci, beffe, situazioni salaci, scherzi, caricature; che, qua e là, avrebbero forse potuto essere più schietti o, su taluni argomenti, un po’ più moderati, ma che, lietamente fusi alla bella cornice veneziana, ai suoi canali, alle sue gondole, hanno ottenuto ugualmente senza fatica l’allegro consenso del pubblico. Per merito anche degli interpreti, s’intende: oltre a Sordi, vanno ricordati il suo timido rivale, Nino Manfredi, che di certo lo ha superato almeno nella colorita verosimiglianza con cui ha disegnato la sua macchietta veneziana, e Marisa Allasio nelle vesti della fanciullina contesa» (Rondi). «Fu un brutto incontro con Sordi. Io che avevo fatto gli Arlecchini in teatro, che avevo recitato Goldoni, me la cavai meglio di lui con il veneto. Infatti Rondi, che era il “vice” di Silvio D’Amico all’Accademia d’Arte Drammatica, mi dedicò un elogio particolare, non vedeva l’ora di dir bene dell’Accademia. Sordi se la prese talmente, mi dissero, che telefonò a Rondi e gliene disse di tutti i colori: perché, bisogna dire la verità, si sperticò un po’ troppo. Mi voleva molto bene, Rondi, m’aveva conosciuto fin dal primo anno d’Accademia, mi stimava» (Manfredi).

ore 21.00

Le pillole di Ercole (1960)

Regia: Luciano Salce; soggetto: dalla commedia omonima di Maurice Hennequin e Paul Bilhaud; sceneggiatura: Ettore Scola, Ruggero Maccari, Vittorio Vighi, Bruno Baratti, L. Salce; fotografia: Erico Menczer; scenografia: Gianni Polidori; costumi: Piero Gherardi, Lucia Mirisola; musica: Armando Trovajoli; montaggio: Roberto Cinquini; interpreti: Nino Manfredi, Sylva Koscina, Jeanne Valerie, Francis Blanche, Vittorio De Sica, Andreina Pagnani; origine: Italia; produzione: Maxima Film - Compagnia Cinematografica; durata: 100’

Dei medici fanno trangugiare per scherzo a un collega una droga afrodisiaca. Sotto l’influenza della sostanza, il medico ha un’avventura con un’americana. Il marito della donna, gelosissimo, chiede come riparazione di poter avvicinare la moglie del medico che è costretto dagli eventi ad accettare, non prima, però, di aver ingaggiato una donna disposta a recitare il ruolo della moglie e a soddisfare lo straniero. «Avrei dovuto debuttare con Il federale, ma non si riusciva a chiudere la produzione, e così feci un film meno impegnativo, Le pillole di Ercole, una farsa per Manfredi, grazie a Manfredi che insisté perché lo dirigessi io contro il parere di De Laurentiis. Come debutto, era pieno di attori e di movimento, e il canovaccio era a tutta prova. Fu un successo, e dimostrai che sapevo dirigere un film» (Salce). «Come attore amoroso-brillante credo di essere adatto a una pochade come questa, e sebbene Le pillole di Ercole sia un po’ tutto sulle mie spalle, ho al fianco attori di nome e adatti a questo genere […]. Ci siamo sforzati di scrivere un dialogo senza scurrilità, ma allo stesso tempo ricco di battute divertenti e di situazioni piccanti» (Manfredi).

domenica 11

ore 17.00

Il carabiniere a cavallo (1961)

Regia: Carlo Lizzani; soggetto: Antonio Pietrangeli, Ettore Scola, Ruggero Maccari; sceneggiatura: E. Scola, R. Maccari; fotografia: Gianni Di Venanzo; scenografia: Piero Gherardi; costumi: Lucia Mirisola; musica: Carlo Rustichelli; montaggio: Franco Fraticelli; interpreti: Nino Manfredi, Peppino De Filippo, Annette Stroyberg, Maurizio Arena, Luciano Salce, Clelia Matania; origine: Italia; produzione: Maxima Film; durata: 90’

Il carabiniere a cavallo Franco Bartolomucci vorrebbe sposare la fidanzata Letizia ma il regolamento dell’arma stabilisce che ciò è possibile solo dopo aver compiuto quindici anni di servizio attivo. Temendo di perdere l’affetto della ragazza, Franco decide di sposarla segretamente, con l’aiuto di un ex brigadiere, Tarquinio. Alla vigilia delle nozze a Franco, durante il suo turno di servizio al Pincio, gli viene rubato il cavallo. Per evitare provvedimenti disciplinari, lo sfortunato carabiniere rientra in caserma montando un cavallo da tiro preso a nolo. Il giorno dopo, celebrata la cerimonia nuziale insieme con la moglie e l’amico Tarquinio, si affanna alla ricerca della bestia. «È una specie di epigono del neorealismo rosa: il pretesto del furto porta il film nelle zone periferiche della Roma anni Sessanta, imprimendo alla commedia sfumature di denuncia sociale. Molti problemi con la censura che impose il taglio di numerose battute e aggiunse “a cavallo” al titolo originale Il carabiniere» (Mereghetti).

ore 19.00

A cavallo della tigre (1961)

Regia: Luigi Comencini; soggetto e sceneggiatura: Age & Scarpelli, L. Comencini, Mario Monicelli; fotografia: Aldo Scavarda; scenografia: Flavio Mogherini; costumi: Piero Tosi; 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. «Condotto senza alcuna debolezza di ritmo, A cavallo della tigre alterna in maniera brillante le gags più divertenti con una serie di notazioni socio-economiche che costituisce il nerbo del film: in Comencini, il dramma non è mai lontano. Il ritorno di Manfredi nella sua famiglia, il piatto di spaghetti rovesciato per terra, l’amante installato a casa della sposa […], i bambini divenuti estranei, costituisce un pezzo d’antologia. D’altra parte […], Comencini si rivela uno straordinario direttore di attori: oltre a Nino Manfredi – che raggiunge in questo ruolo uno dei primi traguardi della sua carriera -, il film armonizza gli stili molto diversi di Mario Adorf, Raymond Bussières e anche di un Gian Maria Volontè colto all’inizio della sua carriera» (Gili). «Come attore il film mi diede molte soddisfazioni; fu una faticaccia. Quando vidi che il pubblico non lo accoglieva bene, ci rimasi male. Ma non dipendeva da Comencini, dipendeva dalle manchevolezze di un soggetto disarticolato, che era forse in anticipo sui tempi: almeno secondo me. Il film era stato prodotto da una cooperativa costituita da Age, Scarpelli, Comencini e Monicelli: l’insuccesso commerciale del film la mise in crisi» (Manfredi).

ore 21.00

Gli anni ruggenti (1962)

Regia: Luigi Zampa; soggetto: Sergio Amidei, L. Zampa, Vincenzo Talarico; sceneggiatura: Ettore Scola, Ruggero Maccari, L. Zampa; fotografia: Carlo Carlini; scenografia: Piero Poletto; costumi: Lucia Mirisola; musica: Piero Piccioni; montaggio: Eraldo Da Roma; interpreti: Nino Manfredi, Gino Cervi, Salvo Randone, Michèle Mercier, Gastone Moschin, Rosalia Maggio; origine: Italia; produzione: Spa Cinematografica, Incei Film; durata: 107’

Film conclusivo della quadrilogia satirica sul fascismo di Zampa, Anni ruggenti racconta di Omero, un assicuratore sostenitore del fascismo che arriva in un paese di provincia della Puglia, Ostuni, e viene scambiato per un gerarca fascista in incognito… «Il lontano modello è L’ispettore generale (Revizor, 1836) di N.V. Gogol. Mette in valore Manfredi e il suo duttile gioco di rimessa e una compagnia di bravi attori tra cui spicca S. Randone» (Morandini). Vincitore della Vela d’Argento al Festival di Locarno nel 1962. «A volte non è facile rinunciare alla “gag”, alla smorfia, alla battuta che sicuramente tirerebbe fuori la risata dalle platee. Eppure in questo film non faccio nessuna concessione agli effetti più facili. […] Il film andò abbastanza bene. Poggiava su un complesso di attori, e sul ricordo dei film precedenti di Zampa. Ci diede però una sorpresa quando venne programmato di nuovo dieci anni dopo: guadagnò di più della prima volta. Forse anche perché nel frattempo io mi ero fatto un po’ più di nome» (Manfredi).

lunedì 12

ore 17.00

Cocaina di domenica (ep. di Controsesso, 1964)

Regia: Franco Rossi; soggetto: Cesare Zavattini; sceneggiatura: C. Zavattini, Leonardo Benvenuti, Piero De Bernardi; fotografia: Leonida Barboni; scenografia: Carlo Egidi; musica: Piero Umiliani; montaggio: Giorgio Serralonga; interpreti: Nino Manfredi, Anna Maria Ferrero, Marzio Ubaldi, Renzo Marignani; origine: Italia/Francia; produzione: Compagnia Cinematografica Champion, Les Films Concordia; durata: 40’

«Una coppia di giovani sposi, per vincere la noia domenicale, prova per gioco gli effetti di un pizzico di cocaina, di cui casualmente è entrata in possesso. La droga eccita nei due l’erotismo. La donna ha però “annusato” prima del marito, così che nell’amplesso si trova sfasata rispetto a lui: e approfitta dell’euforia dell’uomo per fargli sbrigare le faccende di casa» (Bernardini).

a seguire
Una donna d’affari (ep. di Controsesso, 1964)

Regia: Renato Castellani; soggetto e sceneggiatura: Tonino Guerra, Giorgio Salvioni, R. Castellani; fotografia: Ennio Guarnieri; scenografia: Sergio Canevari; musica: Roman Vlad; montaggio: Jolanda Benevenuti; interpreti: Nino Manfredi, Dolores Wettach, Umberto D’Orsi, Antonio Ciani; durata: 40’

«Un galante musicista corteggia con successo una bella e compiacente sconosciuta; ma diventa quasi pazzo per il fatto di non riuscire mai a concludere l’avventura, perché la donna, impegnata in una serie d’affari, o è al telefono o deve correre da un posto all’altro, e non riesce mai a dedicare all’uomo il tempo minimo necessario. L’episodio diretto da Castellani provoca il sequestro del film da parte della magistratura. Tuttavia è proprio di Castellani che Manfredi si ricorda a proposito di questo film. “Fu un periodo bellissimo. Castellani mi invitò a casa sua, mi chiese di mettere le mani sulla sceneggiatura: fui per quattro giorni suo ospite a Grottaferrata e insieme lo mettemmo a posto. Castellani aveva visto L’avventura di un soldato, e quando mi incontrò mi invitò a smettere di fare l’attore, disse che ero migliore come regista che come attore. Detto da Castellani, questo significò molto per me. Durante le riprese, il regista poi mi prendeva in giro, mi chiedeva come avrei girato la scena, dove avrei messo la cinepresa, ecc. Fu un incontro delizioso» (Bernardini).

ore 19.00

…E vissero felici (ep. de I cuori infranti, 1963) 

Regia: Gianni Puccini; soggetto: Ettore Scola, Ruggero Maccari; sceneggiatura: Sandro Continenza, Nino Manfredi, G. Puccini; fotografia: Alfio Contini; scenografia: Francesco Bronzi; musica: Fiorenzo Carpi; montaggio: Nino Baragli; interpreti: Nino Manfredi, Norma Bengell, Gianni Bonagura, Roberto Paoletti, Sandro Bruni; origine: Italia; produzione: Ima Film, Incei Film; durata: 43’ 

«Quirino è un marito affabile, premuroso, bravo “massaio” e padre di famiglia. La moglie batte il marciapiede di notte e lui provvede a mandare avanti la casa e ad accudire il bambino. […] I cuori infranti inaugura per Manfredi tutta una serie di partecipazioni a film a episodi che gli consentono di saggiare le proprie doti in una ricca galleria di personaggi e situazioni. Si tratta quasi sempre di recuperare, e valorizzare in una dimensione più matura, le qualità comiche e brillanti messe in luce in molti film degli anni cinquanta. Quasi sempre egli si appoggia a sceneggiature della coppia Scola-Maccari, sceneggiature sulle quali egli spesso interviene (ufficialmente, come qui, o di fatto) per arricchirle di invenzioni e di variazioni. “Erano gli stessi autori, registi e sceneggiatori – spiega Manfredi – a chiedermi questi interventi: e io ero ben lieto di poter contribuire al successo di questi film» (Bernardini). «Gli spettatori ridono, ma il fenomeno è forse analogo a ciò che accade quando il sole è troppo forte e non ci si vede più tanto bene. Gianni Puccini, il regista, ha diretto questo episodio con finezza che abbiamo già apprezzato nelle migliori cose sue. Tutta la difficoltà consisteva nel fermarsi a tempo; vi è riuscito anche per merito di Nino Manfredi: esatto, apparentemente distratto ma padrone del personaggio e dell’ambiente» (Bianchi).

a seguire
Scandaloso (ep. di Alta infedeltà, 1964) 

Regia: Franco Rossi; soggetto e sceneggiatura: Ettore Scola, Ruggero Maccari; fotografia: Ennio Guarnieri; scenografia: Gianni Polidori; musica: Armando Trovajoli; montaggio: Giorgio Serralongo; interpreti: Nino Manfredi, Fulvia Franco, John Philip Law, Elena Beaucour, Vittorio La Paglia, Luigi Zerbinati; origine: Italia/Francia; produzione: Documento Film, S.P.C.E.; durata: 39’

«Raffaella e Francesco sono al termine delle loro vacanze al mare. Anche se cerca di controllarsi, Francesco è geloso delle attenzioni che un giovane, aitante, biondo turista straniero sembra rivolgere a sua moglie. Ma scopre poi di essere lui stesso l’oggetto delle “avances” dell’uomo. Chiarito l’equivoco, Francesco si rassicura, ma lascia alla moglie l’illusione che la corte dello straniero fosse rivolta a lei» (Bernardini). «Devo dire che il primo episodio di Alta infedeltà sia la cosa più bella e delicata (senza sbavature, o con una sola sbavatura) che Rossi abbia fatto finora… dunque, mi pare che, a parte la bravura di Rossi, sia giunto il momento di riconoscere solennemente la classe eccezionale di Manfredi come interprete. […] Per minuziosa delicatezza, la recitazione di Manfredi e la regia di Rossi gareggiano tra di loro, dal principio alla fine dello squisito episodio. […] Bello, altamente morale, e allo stesso tempo estremamente divertente. Non si può far di più. […] Insisto, però, che almeno metà del merito va dato a Manfredi. I movimenti muscolari della sua maschera facciale, così straordinariamente espressiva, sono stati controllati nella scena del bar, fino all’ultimo limite dell’esattezza: misurati col contagocce. Ma, naturalmente, non si tratta di misura o di calcolo. Una mezza sfumatura di più, e, per riflesso, il personaggio dell’inglese cessava di commuovere e impietosire. Per arrivare a questo exploit, non c’è abilità che basti. Contrariamente al Paradosso di Diderot, una volta tanto è chiaro che l’attore, cioè Manfredi, ha dovuto “sentire giusto”» (Soldati). 
ore 21.00

E di Shaul e dei sicari sulla via di Damasco (1973)
Regia: Gianni Toti; soggetto e sceneggiatura: G. Toti; fotografia: Mario Bernardo; montaggio: Roberto Perpignani; musica: Vittorio Gelmetti; interpreti: Georges Wilson, Alessandro Haber, Brizio Montinaro, Jamil Awad, Imad Sef Eddin, Adib Kaddura; origine: Italia; produzione: La Via di Damasco Cinematografica, Organisme National du Cinéma de Syrie; durata: 124’
Vita, opere e (o)missioni di Paolo di Tarso: prima persecutore dei cristiani, poi seguace di Cristo. «Toti pensa a un “non-film”, ad una “aproduzione”: e invece il film gli nasce tra le mani dai recessi dissacranti della truca, laddove i fumismi e le alchimie della tecnica si sostituiscono al volto, ai filosofemi di Georges Wilson» (Francesco Savio). «La sua ultima opera prima, o la sua prima opera ultima», scrisse in terza persona il futuro “poetronico” Gianni Toti.

martedì 13

ore 17.00

La luz prodigiosa (La fine prodigiosa, 2003)
Regia: Miguel Hermoso; soggetto e sceneggiatura: Fernando Marìas; fotografia: Carlos Suàrez; scenografia: Félix Murcia; costumi: Sonia Grande; musica: Ennio Morricone; montaggio: Mauro Bonanni; interpreti: Alfredo Landa, Nino Manfredi, Kiti Manver, José Luis Gómez, Sergio Villanueva, Ivàn Corvacho; origine: Spagna/Italia; produzione: Surf Film, Azalea P.C.S.A., Canal sur Television; durata: 105’

«Il sommo poeta spagnolo muore fucilato a Viznar durante la guerra civile. Ma la fantasia degli autori di La fine di un mistero, quella del regista Miguel Hermoso in testa, vuole che Lorca venga salvato in fin di vita da un pastorello e poi, ancora una volta, sperduto per quarant’anni. Quando una pellicola respira grazie al soffio di un interprete straordinario. Un Nino Manfredi già malato, restituisce nella sua estrema prova d’attore tutto lo spessore del genio di Fuentevacqueros, affidandosi ad una gestualità asciutta, essenziale. Quattro, cinque parole in tutto il film, Nino diventa Lorca: nel pianto davanti ad una foto di Dalì, negli occhi vitrei che fissano le mura di Granada. L’ennesima trasformazione che forse più somiglia alla sua anima» (Jattarelli).
ore 19.15
El verdugo (La ballata del boia, 1964)

Regia: Luis García Berlanga; soggetto: L. G. Berlanga; sceneggiatura: Ennio Flaiano, L. G. Berlanga, Rafael Azcona; fotografia: Tonino Delli Colli; scenografia: José Antonio de la Guerra; musica: Miguel Asín Arbó; montaggio: Alfonso Santacana; interpreti: Nino Manfredi, Emma Penella, José Isbert, José Luis López Vázquez, Ángel Álvarez, Guido Alberti; origine: Spagna/Italia; durata: 89’

Sposata la figlia di un boia, José Luis è indotto dal suocero a diventare il suo successore. La vena picaresca e amara di Berlanga si è espressa particolarmente in Plácido e ne El verdugo, film nati tra il 1961 e il 1963 dalla collaborazione con Rafael Azcona. «Amarissimo apologo di una atroce condizione umana, La ballata del boia raggela il riso sulle labbra, nel momento stesso in cui lo suscita. L’umor nero di Berlanga (e di Azcona) perde qui ogni carattere di elusiva stravaganza per radicarsi con fermezza non solo nella tradizione culturale iberica, ma nella concreta realtà odierna dell’infelice paese: lo stile narrativo è piano, limpido, e indulge anche un tantino all’aneddotica […]; la violenza, profonda e lacerante, è nei fatti, nelle cose, negli uomini, nelle immagini di quell’alienazione collettiva […] che ha il nome torvo di fascismo. […] Nino Manfredi, in una parte davvero difficile, è bravissimo, con momenti di rara intensità drammatica» (Savioli). «È stato un film interessante, politicamente coraggioso: ma non legai molto con Berlanga, che praticamente non dirigeva gli attori, faceva continui campo-controcampo su tutta la scena. Mi piace invece ricordare in quella occasione il simpatico incontro con Flaiano. Lavorammo insieme alla sceneggiatura già preparata da Berlanga e Azcona, adattando il personaggio ai miei mezzi. E insieme partimmo poi in aereo per la Spagna. La produzione ci aveva dato dei biglietti di seconda classe, non ci consideravano importanti: e avevamo una gran fifa. Nessuno dei due voleva confessarlo, e per tutto il viaggio parlammo in continuazione, come dei matti. All’arrivo a Madrid, scendemmo dalla scaletta in coda all’aereo, e vedemmo una piccola folla in attesa intorno alla scaletta della prima classe. Immaginammo che si trattasse dell’arrivo di Sophia Loren, che stava allora girando in Spagna con gli americani, e ci facemmo sotto anche noi a guardare, in attesa. Finché il comandante dell’aereo, che mi conosceva, fece dei gesti, indicando noi due: ci accorgemmo allora che eravamo noi gli attesi. A quel punto, Flaiano si mise a correre e scomparve: non lo vedemmo più» (Manfredi).

ore 21.00

L’invasione (1970)
Regia: Yves Allégret; soggetto e sceneggiatura: Fabio Carpi, Luigi Malerba; fotografia: Ennio Guarnieri; musica: Riz Ortolani; montaggio: Roberto Perpignani; interprete: Lisa Gastoni, Michel Piccoli, Enzo Cerusico, Mariangela Melato, Ruggero Miti, Orchidea De Santis; origine: Francia/Italia; produzione P.I.C., Ultra Film, P.E.C.F.; durata: 90’
Un gruppo di contestatori, gli “Uccelli”, invadono la casa di un ricco architetto con moglie, mettendo a soqquadro l’abitazione. «Se 12 capelloni scatenati invadessero la mia casa e scoprissero che rompere i piatti è divertente almeno quanto imbrattare le pareti del mio soggiorno […], non esiterei a scaraventarli fuori ed esigerei che mio marito mi aiutasse. Ma poiché tutto questo avviene nel film […], sto al gioco e la cosa mi diverte» (Lisa Gastoni).

mercoledì 14
ore 17.00

C’eravamo tanto amati (1974)

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

«Dall’unità della Resistenza allo sfrangiarsi dei destini individuali, in una società tanto diversa dalle speranze di tutti, gli amici del film di Ettore Scola toccano con mano la corrosione degli ideali politici e l’estrema difficoltà dei rapporti umani. […] È un film rapsodico, lieve, graffiante, servito benissimo (anche grazie alle acrobazie di un ottimo truccatore) da un Manfredi sempre intonato, da un acre Gassman, dalla Sandrelli e da Satta Flores: un bravo attore che dai tempi di I basilischi aspettava un’altra occasione» (Kezich). «È un film che mi è piaciuto molto fare. Scola inizialmente voleva farmi interpretare la parte di Gianni, il ruolo di Antonio toccava a Mastroianni e Nicola doveva farlo Gassman. Si andò avanti a lungo così; poi per il ruolo di Nicola si fece debuttare il giovane Satta Flores, che era molto bravo. Così io finii per fare la parte più divertente, quella di Antonio. Un personaggio pieno di sicurezza, di tranquillità, un personaggio vincente (Luciana alla fine sceglieva proprio lui). Anche questa volta mi sono trovato benissimo, sia con Scola, sia con Gassman. Gassman è un professionista serio, non mette mai in imbarazzo perché quello che fa, sa ripeterlo con una precisione assoluta» (Manfredi).

ore 19.00

Girolimoni - Il mostro di Roma (1972)

Regia: Damiano Damiani; soggetto e sceneggiatura: Fulvio Gicca-Palli, Enrico Ribulsi, D. Damiani; fotografia: Marcello Gatti; scenografia: Umberto Turco; costumi: Mario Ambrosini; musica: Riz Ortolani; montaggio: Nino Baragli; interpreti: Nino Manfredi, Guido Leontini, Orso Maria Guerrini, Anna Maria Pescatori, Luciano Catenacci, Mario Carotenuto; origine: Italia; produzione: Dino De Laurentiis Cinematografica; durata: 125’

«Nei primi anni del fascismo, un “mostro” inafferrabile terrorizza i quartieri romani di Borgo e di Ponte, seviziando ed uccidendo una serie di bambine. Mentre la psicosi dell’assassino provoca tentativi di linciaggio e il suicidio di persone sospettate, la polizia brancola nel buio più assoluto. Poiché il regime, che aveva promesso l’ordine e la tranquillità, viene accusato di inefficienza, lo stesso Mussolini, che è anche ministro dell’Interno, ordina di trovare ad ogni costo il “mostro”. Grazie all’accusa di un marito geloso e all’ambizione di un brigadiere, voglioso di fare carriera, costui viene finalmente individuato in Gino Girolimoni, un provinciale che a Roma è riuscito a procurarsi una certa agiatezza. Gli indizi contro di lui, come le presunte testimonianze che lo accusano, sono inconsistenti, ma il regime annuncia trionfalmente di aver finalmente liberato la città dall'incubo del “mostro”» (www.cinematografo.it). «Manfredi è un attore speciale, forse il più grande e il più umano che abbiamo mai avuto nel cinema italiano e rende credibile ogni sua mossa con quella faccia disincantata, con quella sua voce, né tenorile né baritonale, con quella sua naturalezza che fa sembrare vere anche le sceneggiature più improbabili – non è il caso di questa – e con quella simpatia innata, già decisiva in tante altre ricchissime storie, non ultima quella del suo Per grazia ricevuta. A parte […] piccoli nèi […], la regia è impeccabile e il film è avvincente» (Franco Nebbia). «In questo film finalmente potevo partecipare, mi si lasciava dire la mia parola. Il ruolo era stato offerto a Sordi, che aveva rifiutato. Dino De Laurentiis allora si era messo in testa di farlo fare a me, mi forzò a farlo: perché Dino è un uomo a cui è impossibile resistere. Il personaggio non mi era molto congeniale, era un po’ ostico per me: collaborai strettamente con il regista, e nel film si sente infatti una certa frattura fra la parte che è solo di Damiani e la parte Damiani-Manfredi. La mia interpretazione riuscì comunque abbastanza buona, perché la studiai a fondo, perché avevo una gran paura di sbagliare il personaggio; mi sosteneva il fatto di sapere che Girolimoni era innocente, e così mi riuscì di portarlo fino in fondo» (Manfredi).

ore 21.15

Proibito (1954)
Regia: Mario Monicelli; soggetto e sceneggiatura: Suso Cecchi d’Amico, Mario Monicelli, Giuseppe Mangione, dal romanzo La madre di Grazia Deledda; fotografia: Aldo Tonti; musica: sinfonia di Johannes Brahms; montaggio: Adriana Novelli; interpreti: Mel Ferrer, Amedeo Nazzari, Lea Massari, Henri Vilbert, Germaine Kerjean, Eduardo Ciannelli; origine: Italia/Francia; produzione: Documento Film, Cormoran Films, U.G.C.; durata: 91’

In una Sardegna legata a ferree tradizioni secolari, un prete tenta di avvicinare due famiglie nemiche. «Stanco di farse, Monicelli giudicò propizio il momento per un totale cambiamento di strada e andò a cercare ispirazione addirittura in un romanzo della Deledda [...]. Con simile materia Monicelli non poteva arrivare oltre segni determinati: artigianato di buon livello, gusto sorvegliato e ostile alle sbavature retoriche» (G. Sibilla).

giovedì 15

ore 17.00

Brutti sporchi e cattivi (1976) 
Regia: Ettore Scola; soggetto: Ruggero Maccari, E. Scola; sceneggiatura: Rugge Maccari, E. Scola; consulenza ai dialoghi: Sergio Citti; fotografia: Dario Di Palma; scenografia: Luciano Ricceri, Franco Velchi; costumi: Danda Artona; musica: Armando Trovajoli; montaggio: Raimondo Crociani; interpreti: Nino Manfredi, Linda Moretti, Francesco Anniballi, Maria Bosco, Giselda Castrini, Ettore Garofolo; origine: Italia; produzione: Compagnia Cinematografica Champion; durata: 116’ 
Grottesco e crudele ritratto del sottoproletariato romano, abbrutito dalla povertà e dall’indigenza e caratterizzato da un’amoralità irrecuperabile frutto del bisogno, il film è ambientato in una delle ormai famigerate baraccopoli romane. Giacinto, interpretato da Nino Manfredi, vive con la sua numerosa famiglia in una delle baracche. L’uomo, brutale violento, ha ricevuto un milione di lire di risarcimento per aver perso un occhio in un incidente sul lavoro. Non volendolo condividere con nessuno, deve difenderlo e difendersi dai suoi stessi familiari. «In questo notevole film, l’insistenza sui particolari fisici laidi e ripugnanti potrebbe addirittura far parlare di un nuovo estetismo in accordo coi tempi, che viene ad aggiungersi ai tanti già defunti: quello del “brutto”, dello “sporco” e del “cattivo”. Comunque siamo in un clima piuttosto di contemplazione apatica che di intervento drammatico. Nino Manfredi ha creato con straordinaria misura e sottigliezza un personaggio memorabile» (Moravia). 

ore 19.00

Pane e cioccolata (1974)
Regia: Franco Brusati; soggetto: F. Brusati; sceneggiatura: F. Brusati, Jaia Fiastri, Nino Manfredi; fotografia: Luciano Tovoli; scenografia: Luigi Scaccianoce; musica: Daniele Patucchi; montaggio: Mario Morra; interpreti: N. Manfredi, Johnny Dorelli, Anna Karina, Federico Scrobogna, Paolo Turco, Ugo D’Alessio; origine: Italia; produzione: Verona Produzione; durata: 115’

«Un italiano emigrato in Svizzera perde il permesso di soggiorno. Viene salvato da un industriale che, in crisi economica e sentimentale, si suicida. Lo sfortunato emigrato decide allora di fingersi svizzero. Qualcosa andrà male» (www.cinematografo.it). «Si tratta di un incontro, probabilmente irripetibile, tra un regista raffinato, lirico e crudele, ancora in cerca di una rivelazione completa, e un attore come Manfredi, che ha sommato tante e tante rivelazioni complete da accettare ormai parti ardue, scabrose, impossibili. Un incontro probabilmente irripetibile proprio per desiderio degli stessi contraenti. […] La perfezione, la dose maggiore di perfezione, la correzione continua del concetto di perfezione che Manfredi con così caparbia, fervida, addirittura ossessiva applicazione persegue, non può non essere scomoda a chi gli si trovi a lavorare accanto. […] Non credo proprio di esagerare nell’assicurare che Manfredi in Pane e cioccolata è all’altezza di Chaplin in Tempi moderni. Un Chaplin che si concede meno illusioni, perché italiano e conosce da generazioni e generazioni l’andamento della Storia. Un italiano è un italiano» (Del Buono). «È stato un bellissimo film, al quale ho collaborato anche come sceneggiatore. Mi sono un po’ riconosciuto in questo personaggio di italiano emigrato in Svizzera. Vengo infatti da una famiglia di emigrati. Mia madre ha trascorso l’infanzia in America, mio nonno vi ha vissuto 20-25 anni. Conosco quindi gli inconvenienti dell’emigrazione, il fatto di sradicare un uomo dalla sua terra e di portarlo altrove. Non gli resta più niente. Mio nonno era completamente distrutto, parlava solo con Dio e l’accusava di tutti i suoi malanni. Con Brusati ho cercato quindi di allargare il discorso alla condizione dell’uomo di oggi che non ha più patria, né terra. È la condizione di molti di noi, di molti italiani» (Manfredi).

ore 21.00

Der leone have sept cabeças (1970)
Regia: Glauber Rocha; soggetto e sceneggiatura: G. Rocha, Gianni Amico; fotografia: Guido Cosulich; musica: motivi originali congolesi; montaggio: Glauber Rocha, Eduardo Escorel; interpreti: Rada Rassimov, Giulio Brogi, Gabriele Tinti, Jean-Pierre Léaud, Aldo Bixio, Reinhard Kolldehoff; origine: Francia/Italia; produzione: Claude Antoine, Polifilm; durata: 95’
In un paese africano, alcuni mercenari fanno prigioniero un bianco, latino-americano, Pablo, venuto ad appoggiare gli indigeni nella loro lotta contro i colonialisti. «Ho girato sempre impiegando con gli africani le loro stesse forme di rappresentazione. […] Il film è come se fosse un dramma africano primitivo, che respinge il linguaggio del cinema borghese, del cinema europeo» (Rocha).

venerdì 16

ore 17.00

In nome del Papa Re (1977)
Regia: Luigi Magni; soggetto e sceneggiatura: L. Magni; fotografia: Danilo Desideri; scenografia e costumi: Lucia Mirisola; musica: Armando trovajoli; montaggio: Ruggero Mastroianni; interpreti: Nino Manfredi, Danilo Mattei, Carmen Scarpitta, Giovannella Grifeo, Carlo Bagno, Ettore Manni; origine: Italia; produzione: Juppiter Generale Cinematografica; durata: 105’

«Una contessa, madre di un rivoluzionario accusato con due amici di aver compiuto un attentato in una caserma, si rivolge a un giudice della Sacra Consulta perché la aiuti, ma il Monsignore scopre di essere il padre dell’arrestato. Una parte di verità storica c’è, la fantasia e la bravura di Manfredi hanno fatto il resto e il sodalizio Magni-Manfredi ha funzionato ancora» (Morandini). «Venne da me Magni, con la storia di questo prete in crisi e di terroristi, nella Roma papalina. In un primo tempo rimasi un po’ perplesso, poteva risultare pericoloso parlare di nappisti – allora si parlava di più dei Nap, della Vianale -, sentii che prendeva lo spettatore, ma con troppa violenza. Collaborai allora con Magni a due, tre revisioni della sceneggiatura. La parte che mi interessava di più era quella della crisi del giudice, che non voleva più essere la mannaia del potere. Poi c’era la delicata questione dei terroristi, che cercai di far diventare accettabili, mostrando anche le loro ragioni. Ad un certo punto entrai in crisi, dissi a Magni e al produttore Committeri che potevano andare incontro a un insuccesso, perché il film non era popolare. Committeri ci convinse ad andare avanti: dicendo che il film era come un romanzo, che c’erano cose che ormai nel cinema non si vedevano più, i grossi sentimenti, i rapporti umani (un padre, un figlio, un perpetuo, e i loro rapporti, i sentimenti dell’uomo che in fondo sono sempre gli stessi). E aveva ragione, perché il pubblico è accorso a vedere il film, in massa. Io non me l’aspettavo. Anche se ho il dono di sentire esattamente il pubblico, il grado di corrispondenza di una battuta con la sensibilità del pubblico, il tono giusto al di là del quale la battuta non l’accettano più. So di gente che è andata a vedere il film varie volte, perché è un film che commuove, che appaga. Anche la faccenda dei terroristi viene accettata perché l’azione è trasposta nell’800, ci può essere il dubbio che non c’entri con noi, con i problemi di oggi. […] Era difficile accettare che un attore come me, a cui si chiede sempre di far ridere, stesse sull’altare in pompa magna a recitare in latino la formula della Comunione» (Manfredi).

ore 19.00

Café express (1980)

Regia: Nanni Loy; soggetto: N. Loy, Elvio Porta; sceneggiatura: N. Loy, E. Porta, Nino Manfredi; fotografia: Claudio Cirillo; scenografia: Umberto Turco; costumi: Mario Giorsi; musica: Giovanna Marini; montaggio: Franco Fraticelli; interpreti: N. Manfredi, Adolfo Celi, Vittorio Mezzogiorno, Marzio C. Honorato, Gigi Reder, Marisa Laurito; produzione: Vides; durata: 98’

«Michele Abbagnano, quarantacinquenne menomato nella mano sinistra e disoccupato non per cattiva volontà, per mantenere se stesso e l’asmatico figlioletto Cazzillo è solito vendere clandestinamente caffè, latte e cappuccino sul treno che nelle ultime ore della notte viaggia da Vallo della Lucania a Napoli. Notissimo ai viaggiatori abituali – operai, piccoli impiegati o imbroglioncelli come lui –Michele incrementa le sue del resto modeste entrate con altri piccoli servizi, come svegliare i dormiglioni in prossimità delle piccole stazioni, coprire le effusioni degli amanti clandestini; e così via. La figura dell’Abbagnano ha finito per fare parte del treno n. 818. Una notte, però, il destino si accanisce contro di lui» (www.cinematografo.it). «Curiosamente questo film […] oscilla fra uno stile televisivo, tutto immediatezze realistiche, linguaggio asciutto, macchina a mano, ed una prestazione da teatro dei mattatori, con un Manfredi superlativo, che parla, gestisce, si muove, balza da un angolo all’altro delle inquadrature, come fosse sul palcoscenico. Sicché la “storia”, decisamente deamicisiana e all’insegna dei buoni sentimenti, acquista, grazie all’attore (che ha anche collaborato alla sceneggiatura) una serie di sfumature, di coloriture, di tratteggi che variano piacevolmente con efficacia dal comico al patetico, ben governati da una regia professionalemtne assai corretta, da una sceneggiatura garbata e da una prestazione di Manfredi sotto ogni aspetto eccellente» (Miccichè). «Credo che sia[…] la mia migliore interpretazione, di sicuro la più difficile. Il rischio era di farne un personaggio superficiale. Noi invece abbiamo tentato di dargli la sua giusta dimensione, fra il dramma e l’ironia. […] Si riderà molto, ma ogni volta che si andrà sotto, in profondità, si scoprirà il drammatico. Poi si recupererà con l’ironia, senza però che questo personaggio diventi mai un buffone» (Manfredi).

ore 21.00
La parte bassa (1978)

Regia: Claudio Caligari, Franco Barbero; sceneggiatura terzo movimento: C. Caligari; riprese: F. Barbero, C. Caligari; musica terzo movimento: Bap - Tizum; montaggio: Gianni Rella; origine: Italia; produzione: Ba. Si. Ca.; durata: 64’

Il film è suddiviso in tre parti (due documentaristiche e una di finzione) e documenta l’attività dei collettivi dei giovani proletari milanesi che preannunciano il movimento del ’77. «Comincio a filmare il 27 e 28 novembre 1976 al convegno dei circoli del proletariato giovanile alla Statale. Oltre ai discorsi che si svolgono nell’aula magna, ci sono seminari come quello sulla droga, dove conosco Blumir con cui anni dopo farò Amore tossico» (Caligari).  

a seguire 

Moltodipiù (1979)
Regia: Mario Lenzi; soggetto e sceneggiatura Mario Lenzi; fotografia: Aldo Di Marcantonio; musica: Lenzi, Farnetti e Galluzzi; interpreti: Al Cliver, Annie Belle, Fabio Gamma, Jeff Blynn, Jean-Paul Boucher, Victor Cavallo; origine: Italia; produzione Avalon International Film; durata: 94’
Oggetto misterioso, Moltodipiù vuole essere uno spaccato della Roma del tempo, con attori che recitano se stessi. È anche un documento dell’estate romana nicoliniana. «Io ho voluto fare un film su quelli che hanno deciso di vivere qui, che non sognano Manhattan perché ci sono già» (Mario Lenzi). «Il regista è un certo Mario Lenzi, che era un mio amico e faceva il pittore. Moltodipiù è l’unico film che ha fatto ed è un film pazzesco, che abbiamo girato senza sceneggiatura né niente. Mario è proprio la classica figura di artista romano ed è riuscito a mettere  su questo film facendosi anticipare le quote da tutti i regionali» (Al Cliver).

sabato 17

ore 17.00

Spaghetti House (1982)

Regia: Giulio Paradisi; soggetto: Age & Scarpelli; sceneggiatura: Age & Scarpelli, F. Scarpelli, con la collaborazione di Nino Manfredi e G. Paradisi; fotografia: Giuliano Giustini; scenografia: Franco Vanorio; costumi: Erminia Manfredi; musica: Gianfranco Plenzio; montaggio: Ruggero Mastroianni; interpreti: N. Manfredi, Leo Gullotta, Gino Pernice, Sandro Ghiani, Renato Scarpa, Nestor Garay; origine: Italia; produzione: Vides Produzione; durata: 109’

«Il film fonde in un amalgama da mercato internazionale la scioltezza e gli umori buoni (e anche quelli maleodoranti) della nostra commedia con la progressione drammatica di un thriller che si fa “politico” controvoglia, ma senza per questo dover subire i condizionamenti e le logiche mentali del buon senso assassino. Insomma con questo film si ride molto e si piange molto, sempre toccando livelli di sensibilità alta. Cosa rara, non solo al cinema, ma dappertutto, da noi. Per fortuna il pubblico sa lasciarsi accalappiare dallo squisito mestiere di Manfredi» (Roberto Silvestri). «È offensivo che Spaghetti House venga liquidato come un “filmetto”. Avrei potuto fare un film più facile e far venire giù la platea dalle risate. Ho voluto invece fare un film commovente su un tema che mi è caro, quello dell’emigrazione. Io sono figlio di emigranti. La critica però non ha voluto premiare lo sforzo che noi tutti abbiamo fatto» (Manfredi).

ore 19.00

Secondo Ponzio Pilato (1987)

Regia: Luigi Magni; soggetto e sceneggiatura: L. Magni; fotografia: Giorgio Di Battista; scenografia: Lucia Mirisola; musica: Angelo Branduardi; montaggio: Ruggero Mastroianni; interpreti: Nino Manfredi, Stefania Sandrelli, Lando Buzzanca, Flavio Bucci, Mario Scaccia, Roberto Herlitzka; origine: Italia; produzione: Massfilm, Reteitalia; durata: 105’

«Crocifisso Gesù, Ponzio Pilato decide che la condanna di quell’innocente deve ricadere su chi l’ha decretata. Chiede a Tiberio imperatore di essere decapitato. Guidato dal vecchio complice, N. Manfredi fa un Pilato ciociaro, scettico e pigro, in un film serio, interessante e persino coraggioso. La parte storica è ineccepibile, il resto meno» (Morandini). «Prima che tutto non si dissolva nella retorica e nello sproloquio verboso (la parte finale), Magni segue questo personaggio [Ponzio Pilato] con molte attenzioni, studia la sua crisi, bada, con sottigliezza, a dire e a non dire, perché siano soprattutto i dubbi a dominare, e arriva a risultati in qualche momento suggestivi, e persino commoventi. […] Altrove invece […] si fanno avanti delle figure un po’ oleografiche […], l’episodica, anziché sul riserbo dei vangeli, punta su fantasie troppo colorate […] e alcune pagine indulgono nella ricerca di effetti facili e scoperti. […] Chi invece non risente mai di questa contraddizione, è dal principio alla fine Nino Manfredi, cui si deve qui una delle migliori interpretazioni della sua pur così luminosa carriera: ruvido, asciutto, quasi scabro, ma anche pronto a scoprirsi, a mostrarsi turbato, fiaccato, in una lotta continua tra sentimenti e ragione, volutamente cieco di fronte all’evidenza ma anche pronto, suo malgrado, a “vedere” e a dire di sì mentre dice di no. Ora un laico moderno che non può non dirsi cristiano, ora sempre a due passi da un San Paolo sulla via di Damasco. Senza mai forzare una nota, anche quando attorno il racconto e la regia tendono invece a forzarle. Lo aspetto a tutti i premi dell’anno» (Rondi).

ore 21.00

Chiedo asilo (1979)
Regia: Marco Ferreri; soggetto e sceneggiatura: Marco Ferreri, Gérard Brach; fotografia: Pasquale Rachini; musica: Philippe Sarde; montaggio: Mauro Bonanni; interpreti: Roberto Benigni, Francesca De Sapio, Dominique Laffin, Chiara Moretti, Carlo Monni, Girolamo Marzano; origine: Italia/Francia; produzione: 23 Giugno, Best International Films, A.M.S. Productions, Pacific Business Group; durata: 112’ 
Roberto, maestro d’asilo, viene accolto con favore dalle colleghe che per la prima volta vedono un uomo intento a curare dei bambini di 2 o 3 anni. Il nuovo maestro dimostra ben presto delle idee rivoluzionarie diventando piccolo tra i piccoli. «Qualcosa avevo scritto, poi però i bambini hanno polverizzato quasi tutto. Ed è giusto, del resto. Che valore poteva avere una mia storia rispetto al mondo vero di un uomo di due anni?» (Ferreri).

domenica 18

ore 16.45 
Grazie di tutto (1998)

Regia: Luca Manfredi; soggetto e sceneggiatura: Cecilia Calvi, L. Manfredi; fotografia: Roberto Benvenuti; scenografia: Mariangela Capuano; costumi: Lina Nerli Taviani; musica: Vittorio Cosma; montaggio: Massimo Fiocchi; interpreti: Massimo Ghini, Nancy Brilli, Nino Manfredi, Giulia Lazzarini, Sergio Forconi, Carlo Monni; origine: Italia; produzione: Filmtre, Rai, Telepiù; durata: 95’

«Non sempre è necessario inabissare un transatlantico per emozionare il pubblico. Lo dimostra il regista Luca Manfredi nel suo primo lungometraggio per il grande schermo, Grazie di tutto, una commedia che arriva al cuore partendo dalle piccole cose di ogni giorno, dal rubinetto che perde alla macchina che non va. Scritto a quattro mani con Cecilia Calvi, Grazie di tutto è la storia di una coppia di trentacinquenni che si trova ad adottare due bambini di settant’anni [...]. Nato dalla presa di coscienza di un dato di fatto (l'invecchiamento della popolazione) e sviluppato su caratteri noti (le figure dei nonni cinematografici ricalcano quelle reali dei nonni Manfredi), Grazie di tutto è un film che affronta la questione degli anziani con profondità (numerosi sono i riferimenti alla difficoltà di provvedere in Italia ai nonni di casa), servendosi però dei toni propri della commedia. Ma non aspettatevi macchiette o facili battute, perché non ne troverete in Grazie di tutto. Sebbene girata in Toscana, infatti, la pellicola scritta e diretta dal bravo Luca Manfredi rifugge ogni “pieraccionismo” per rifarsi ai dettami delle commedie di un tempo, quelle che facevano nascere il sorriso affrontando temi drammatici. Ma a dar lustro a questo film di piccole cose, di microeventi, sono soprattutto gli attori: di grande naturalezza Ghini e la Brilli, ironico e toccante Nino Manfredi, leggiadra Giulia Lazzarini. Un film fresco e garbato, dunque, Grazie di tutto, che dimostra come, per emozionare e divertire il pubblico, siano superflui volgarità e violenza. Ci auguriamo che gli spettatori premino questo film, così da poter vedere più spesso sul grande schermo commedie che raccontino con sensibilità il nostro paese e la nostra gente» (Maria Stella Taccone). «È stato per ragioni produttive, o almeno credo, che Luca mi ha chiesto di fare un ruolo nel suo film. Leggendo il copione ho capito subito che poteva venirne fuori qualcosa di buono, anche se devo ammettere che, trattando un argomento non facile come quello della terza età, ero un po’ preoccupato di come sarebbe riuscito. […] Il film è talmente bello che nel rivederlo mi sono commosso e poi trovo sia anche educativo, perché sceglie di usare i sentimenti al posto delle pallottole» (Manfredi).

Omaggio ad Alberto Sordi

In collaborazione con il Comune di Roma, un ricordo del grande e indimenticabile attore romano Alberto Sordi. Nella sua vasta filmografia si è scelto sia il film più famoso del primo periodo, Un americano a Roma di Steno, da rileggere a posteriori come un sentito omaggio alla Capitale, sia un titolo della fase più matura, Riusciranno i nostri eroi a ritrovare l’amico misteriosamente scomparso in Africa? di Ettore Scola, e uno dei  più celebri episodi, Guglielmo il dentone di Luigi Filippo D’Amico, tratto da I complessi.
Un americano a Roma uscì in “prima” a Roma, al cinema Corso, il 17 dicembre 1954, come “un film di Natale” e quindi un prodotto di sicuro successo, proprio perché Sordi era diventato talmente popolare che bastava il suo nome a rassicurare produttori, stampa e pubblico. Giacomo Gambetti ha scritto che «i quotidiani pubblicavano un’ampia locandina, di circa 10 centimetri per 20, senza fotografie, in cui il nome di Sordi era grande più di quello del cinematografo, molto di più di quello del regista, quasi quanto tutto il titolo del film». 

Il personaggio dell’americano a Roma era già noto al grande pubblico perché presente in un episodio del film Un giorno in pretura diretto sempre da Steno. Curiosamente il personaggio è diventato famoso come Nando Moriconi, con la o, quando all’inizio del film lo speaker pronuncia chiaramente Mericoni, con la e, e durante il film viene ripetuto Mericoni. Complessa è anche l’attribuzione del personaggio. Per Sordi il personaggio è suo, mentre Lucio Fulci, uno degli sceneggiatori del film, sostiene di averlo inventato lui, ispirandosi ai racconti dell’artista Mimmo Rotella, che in Kansas c’era stato veramente, nel dopoguerra. Libero Grandi, noto affettuosamente fra i bolognesi con il soprannome di Bill Balena, dichiarò di aver raccontato e addirittura mimato a Sordi un personaggio simile a Moriconi. Qualunque versione sia, il film a distanza di molti anni è diventato un autentico oggetto di culto. Forse perché Nando-Alberto non è un italiano che sogna l’America, è il primo americano-trasteverino emigrato al contrario. Le uniche persone che Nando non è riuscito ad americanizzare sono i suoi genitori. Il sogno di una generazione ai margini di un mondo in trasformazione.
Riusciranno i nostri eroi a ritrovare l’amico misteriosamente scomparso in Africa? (1968) è un ottimo esempio di film corale e anche una divertita presa in giro della provinciale e odiosa arroganza dell’italiano arricchito nel terzo mondo interpretato magistralmente da Alberto Sordi in compagnia di altri due grandissimi attori: Bernard Blier e Nino Manfredi. Le abbondanti e gustose trovate comiche e satiriche piacquero molto al pubblico, che trasformò il film in un vero campione d’incassi (quasi due miliardi ai botteghini). «Incentrato sulle peregrinazioni di un “fratello Fabbri” a tutto tondo [...] che si vanta [...] più volte di avere le idee chiare [...] ma che tornerà alla scrivania romana confusissimo [...] e su Titino, il cognato che definitivamente conquistato dall’Africa rinuncerà per sempre all’Europa del Grandi Editori [...]. Parecchi personaggi buchwaldiani e insieme attendibili vi entrano e vi escono con disinvoltura [...]. Ciò di cui non c’è dubbio, è che il pubblico ha certamente capito ciò che c’era da capire. E non è poco» (L. Sambinet, «Film Mese», 25 febbraio 1969).

ore 18.45
Riusciranno i nostri eroi a ritrovare l’amico misteriosamente scomparso in Africa? (1968)

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

Con un titolo che ricorda quelli coevi di Lina Wertmüller, il film di Scola è una commedia il cui obiettivo primario è il provincialismo italiano, presuntuoso e un po’ ignorante, a contatto con i popoli dell’Africa, in quegli anni alla ribalta per le lotte indipendentiste e anticoloniali. Un ricco editore parte con un fidato collaboratore alla volta dell’Africa alla ricerca del cognato scomparso qualche tempo prima. La ricerca è lunga e complicata da numerosi incontri e vicissitudini e il risultato e le conseguenze non sono quelle previste. «Un film come Riusciranno i nostri eroi…, pur senza affrontare il “tema del giorno”, acutizza la rappresentazione di una società in crisi che vedendo sgonfiarsi i miti in cui è cresciuta, cerca soluzioni altrove, in qualche rasserenante vacanza (o impossibile fuga)» (Ellero). «Scola mi aveva interpellato per la parte del protagonista e pensava di far fare lo stregone a Sordi; in effetti era più facile quel ruolo per Sordi, il suo è un personaggio più esasperato, era più naturale immaginarlo con le penne. Io comunque non potevo fare il protagonista, per gli altri impegni di lavoro; così i ruoli vennero invertiti, dato che Scola non voleva rinunciare alla mia partecipazione. Fu per me un personaggio molto difficile: soprattutto perché quello che lo trovava alla fine era Sordi. Era un personaggio più difficile del normale, perché non poteva essere nemmeno il “ragionier Palletti” a farlo, doveva risultare uno che si crede davvero che possa fare cose del genere, come mollare tutto per diventare stregone in Africa. Dentro il personaggio doveva esserci una vena di follia, e anche di ambiguità. Quella caratterizzazione mi riuscì bene: ricordo che, mentre doppiavamo alla Safa Palatino, Blasetti vide quella sequenza e venne ad abbracciarmi entusiasta: “te la sei cavata anche con le penne al culo!”» (Manfredi).

ore 21.00

Un americano a Roma (1954)

Regia: Steno [Stefano Vanzina]; soggetto e sceneggiatura: Alessandro Continenza, Lucio Fulci, Ettore Scola, Alberto Sordi, Steno; fotografia: Carlo Montuori; scenografia: Piero Filippone; costumi: Giorgio Vecce; musica: Angelo Francesco Lavagnino; montaggio: Giuliana Attenni; interpreti: A. Sordi, Maria Pia Casilio, Ilsa Petersen, Anita Durante, Giulio Calì, Galeazzo Benti; origine: Italia; produzione: Excelsa Film, Ponti-De Laurentiis, Carlo Ponti Cinematografica; durata: 88’

È il titolo più famoso del primo tempo della carriera di Sordi, che qui offre uno dei suoi protagonisti più gustosi, quel Nando Mericoni, maniaco dell’America quanto può esserlo un poveraccio romano senza arte né parte. Innamorato dei miti d’Oltreoceano, è alle prese con i più strani e sfortunati mestieri. Ma, sempre sedotto e abbandonato, minaccia anche di gettarsi dal Colosseo. È l’exploit di un mattatore che disegna con grande abilità e malinconica simpatia un giovanotto transfuga dagli spaghetti, con dati di improvvisazione e un sottofondo di sincero affetto. Da una locandina del film: «Romani!!! Il Gene Kelly della Garbatella, il Bing Crosby del Testaccio, vi  attende al Cinema Corso».

a seguire
Guglielmo il dentone di Luigi Filippo D’Amico (ep. de I complessi, 1965, 10’)

lunedì 19
chiuso

martedì 20
Omaggio ad Ansano Giannarelli

La Cineteca Nazionale in collaborazione con l’Associazione RomaIN, rende omaggio ad Ansano Giannarelli, intellettuale militante, a poco più di un anno dalla morte, con la proiezione di due lungometraggi e un film collettivo coordinato da Cesare Zavattini. Giannarelli, che aveva partecipato come commentatore alla prima edizione della rassegna RomaINpellicola dedicata a Roberto Rossellini, aveva suggerito in quell’occasione di dedicare un capitolo della rassegna a I misteri di Roma, a lui molto caro perché lo riteneva uno dei suoi lavori più significativi. Prima della proiezione sono previsti gli interventi di Letizia Cortini e Paola Scarnati dell’Archivio Audiovisivo del Movimento Operaio e Democratico, di cui Giannarelli è stato uno dei fondatori, del critico cinematografico padre Virgilio Fantuzzi («Civiltà Cattolica») e Mario Musumeci della Cineteca Nazionale.
ore 17.00
Remake (1987)

Regia: Ansano Giannarelli, soggetto: Ansano Giannarelli; sceneggiatura Enrica Vitellozzi; fotografia: Fernando Ciangola; musica: Lucio Dalla; montaggio: Ansano Giannarelli, Fabio Ferranti; costumi: Lia Francesca Morandini; con Morando Morandini, Riccardo Petrozzi, Paola Onofri, Daniela Morelli, Maurizio Donadoni, Enrico Bertorelli, Roberto Accornero, Silli Togni; origine: Italia; produzione: Istituto Luce-Italnoleggio Cinematografico, Reiac Film, Rai, Radiotelevisione Svizzera Italiana; durata: 109’
Durante i giorni in cui si svolge il festival di Locarno si incontrano Silvia e Alberto, che si sono persi di vista da anni. Lui è un critico cinematografico, lei una giornalista che lavora in Svizzera. Silvia ha alle spalle esperienze sbagliate, soprattutto in campo sentimentale; le racconta ad Alberto, in flashback, quasi si trattasse di un film e l’uomo le monta e le rimonta, le modifica e le trasforma, “regista” della situazione. Il rapporto fra i due è dolce e burrascoso, teso e diffidente. Poi il festival si conclude…
ore 19.00 

Sierra Maestra (1969) 

Regia: Ansano Giannarelli; soggetto: Ansano Giannarelli, Vittorina Bortoli, Fernando Birri; sceneggiatura Ansano Giannarelli, Vittorina Bortoli, Fernando Birri; fotografia: Marcello Gatti; musiche: Vittorio Gelmetti; montaggio: Velia Santini; interpreti: Fabian Cevallos, Carla Gravina, Gabriella Mulachie, Barbara Pilavin, Antonio Salines, Arnaldo Bellofiore, Soko, Stefano Massotti, Giacomo Piperno, Piero Vida, Bruno Cirino, Giorgio Piazza, Riccardo Campanelli, Sebastiano Calabrò, Roberto Bonanni, Fernando Birri, Franco Graziosi; origine: Italia; produzione Reiac Film; durata: 111’ 

Franco, un giornalista italiano, viene arrestato in Venezuela dalle truppe regolari che combattono la guerriglia e accusato di essere un rivoluzionario. Benché percosso e sottoposto ad un duro interrogatorio, Franco nega ogni addebito, pur affermando di riconoscere giusta l’azione di coloro che si oppongono al potere costituito. A nulla valgono le preghiere della madre, che è venuta a trovarlo, e che lo invita a desistere dal suo rigido atteggiamento. Mentre in Italia, nella sua città, la giovane moglie e i suoi amici discutono sui principi che hanno guidato l’azione di Franco, questi, in carcere, ne accetta le conseguenze. Un giorno, vengono condotti nella sua stessa cella due uomini: un fotografo di moda e un guerrigliero. Tra Franco e il combattente si accendono lunghe e spesso acerbe discussioni, mentre il fotografo, che sembra estraneo alla lotta, cerca di mitigare con vaghe idee di pacifismo la durezza della dialettica. Le sofferenze comuni e le umiliazioni uniscono a poco a poco i tre prigionieri e li rendono amici.
ore 21.00

Incontro con Letizia Cortini, Virgilio Fantuzzi, Paola Scarnati, Mario Musumeci 
a seguire

I misteri di Roma (1963) 

Regia: Libero Bizzarri, Mario Carbone, Angelo D’Alessandro, Lino Del Fra, Luigi Di Gianni, Giuseppe Ferrara, Ansano Giannarelli, Giulio Macchi, Lorenza Mazzetti, Enzo Muzii, Piero Nelli, Paolo Nuzzi, Dino B. Partesano, Massimo Mida, Giovanni Vento; origine: Italia; produzione: Spa Cinematografica; durata: 98’
Documentario-inchiesta sulla capitale, ideato e coordinato da Cesare Zavattini. Quindici giovani registi filmano in media sette minuti ciascuno componendo il ritratto di una giornata a Roma, svelandone gli aspetti meno conosciuti. Dall’alba alla notte si alternano bassifondi e quartieri alti (più raramente): prostitute, papponi, spogliarelliste, barboni, operai e impiegati sfruttati, preti, consiglieri comunali missini, neofascisti. Ne viene fuori il quadro di una società già incattivita, nella quale prima di tutto conta il denaro. 

Ingresso gratuito
mercoledì 21

Musicisti dello schermo: Carlo Rustichelli
In Carlo Rustichelli non erano apprezzabili tracce di quell’inquietudine che affliggeva alcuni suoi colleghi, avviliti dal corso della loro parabola di musicisti prestati al cinema; non è facile dire se la sua attività sui set lo abbia pienamente realizzato, o se la deviazione dall’itinerario musicale tradizionale gli abbia lasciato ambizioni inappagate; di certo però in lui non c’era evidenza della schizofrenia dell’artista incompreso, tradito da un “mestiere” che aveva spinto nell’angolo attività “d’arte” idealizzate. E anzi per lui il legame di cuginanza, se non discendenza diretta, tra melodramma e schermo – cui altri della sua generazione avevano fatto appello, salvo ricredersi strada facendo – manteneva attendibilità e valore, al punto di fargli affermare che libretto d’opera e sceneggiatura avevano più d’una affinità, che Puccini, Cilea o Giordano sarebbero stati eccellenti musicisti per lo schermo e che alcuni suoi colleghi dello schermo non avrebbero sfigurato nel teatro musicale. Lui stesso vi si era appassionatamente misurato con un’impegnativa opera sin qui mai rappresentata, Savonarola, che presto o tardi ci si augura possa infine approdare su un palcoscenico. «Per noi musicisti è la fortuna che gioca…», gli piaceva ripetere, quasi a sancire implicitamente una avvenuta pacificazione col proprio percorso musicale. E comunque in più d’un suo lavoro per lo schermo non è difficile individuare richiami e tracce di quella musica “alta” che proprio il gioco della fortuna sembrava aver messo sullo sfondo della sua attività – ma certo non dei suoi interessi –: basterebbe guardare all’impronta sinfonica mahleriana con cui Rustichelli risolve la partitura per lo spaghetti western Un minuto per pregare, un istante per morire; o alla pagina inequivocabilmente à la Bach scritta per Kapò; o ancora alle ripetute citazioni wagneriane di cui è beffardamente disseminato L’armata Brancaleone e il suo seguito; o infine – ma gli esempi sarebbero davvero innumerevoli – all’adozione di un modello incongruamente nobile come il valzer a contrappuntare un’efferata resa di conti tra pistoleri (I quattro dell’Ave Maria), che acquista così le movenze di una danza. In altre parole, in Rustichelli l’artigianato per lo schermo si nutre anche di un recupero divertito e anticonformista di matrici musicali “alte”, non meno che di quelle “volgari”; a questo privato bagaglio culturale si coniuga poi una scrittura concreta, mai leziosa, sempre attenta alla solidità della trama melodica, sempre linearmente – e a volte un po’ schematicamente – bipartita in nome della dicotomia sentimentale/drammatico; le sue orchestrazioni, terse e senza orpelli, riconoscono di regola il proprio centro motore nelle tastiere – piano, organo, Hammond, cembalo, fisarmonica, ecc. –; il melodizzare, come s’è detto assolutamente centrale nelle sue formulazioni, è schietto, cristallino, spesso attraversato da umori popolareschi, altrove incline a suggestioni à la française che hanno fatto di lui uno dei musicisti d’elezione per co-produzioni con l’oltralpe. E alla limpidezza complessiva, al fluire musicale disteso, contribuisce anche la puntuale adozione di strutture ritmiche semplici e composte, mai irregolari, mai accidentate. In uno dei nostri incontri Rustichelli mi disse: «Un tema per film è come una moneta che cade sul marmo: se il suono è limpido, argentino, vuol dire che è autentico e appropriato, altrimenti è fasullo». Di quelle monete, nel cinema di Rustichelli, se ne sentono tante.
Rassegna a cura di Sergio Bassetti

ore 17.00

I compagni (1963)
Regia: Mario Monicelli; soggetto e sceneggiatura: Age & Scarpelli, M. Monicelli; fotografia: Giuseppe Rotunno; scenografia e arredamento: Mario Garbuglia; costumi: Piero Tosi; musica: Carlo Rustichelli; montaggio: Ruggero Mastroianni; interpreti: Marcello Mastroianni, Renato Salvatori, Bernard Blier, Annie Girardot, Gabriella Giorgelli, Folco Lulli; origine: Italia/Francia/Yugoslavia; produzione: Vides Cinematografica, Lux Film/Méditerranée Cinéma Prod./Avala Film; durata: 128’

Fine Ottocento, Torino. In una fabbrica tessile gli operai guidati da un professore socialista entrano in sciopero per ottenere la diminuzione del lungo ed estenuante orario di lavoro. La lotta è, però, molto dura, attraversa alti e bassi, anche a causa della poca coscienza di classe degli operai. Durante uno scontro con la polizia muore un operaio. Il professore è costretto a scappare e a rifugiarsi in casa di una prostituta. «E la cornice? Non sempre è la vera Torino (c’è Cuneo, c’è pensino la Iugoslavia), ma grazie a un gusto di vecchia litografia che tutto eguaglia e livella, ci sfila di fronte una verosimile Torino fine secolo che sembra copiata paro paro dalle ingiallite fotografie dei nostri nonni: con i suoi portici umidi e anneriti, i suoi parchi ingombri di mucchi di neve, la sua periferia squallida e tetra, resa anche più livida da una fotografia volutamente scura e velata, incline agli effetti incerti delle dagherrotipie» (Rondi).
ore 19.15

Il padre di famiglia (1967)

Regia: Nanni Loy; soggetto: Giorgio Arlorio, N. Loy, Ruggero Maccari; sceneggiatura: N. Loy, R. Maccari; fotografia: Armando Nannuzzi; scenografia: Carlo Egidi; costumi: Marcel Escoffier; musica: Carlo Rustichelli; montaggio: Franco Fraticelli; interpreti: Nino Manfredi, Leslie Caron, Claudine Auger, Ugo Tognazzi, Mario Carotenuto, Evi Maltagliati; origine: Italia/Francia; produzione: Ultra Film, Marianne Productions; durata: 110’

«Architetto lui, architetta lei, si sposano negli anni eroici del dopoguerra, hanno quattro figli e sognano una società nuova. A poco a poco il matrimonio si logora, lui cerca distrazioni con un’altra donna, lei finisce in clinica. Il boom degli anni Sessanta ha corrotto anche loro. Uno dei migliori film di Loy (1925-95), scritto con Ruggero Maccari. Concilia il divertimento con l’analisi sociale e l’impegno morale. Una delle migliori interpretazioni di N. Manfredi con un numero memorabile di U. Tognazzi» (Morandini). 

ore 21.15

Incontro moderato da Sergio Bassetti con Flavio De Bernardinis

a seguire

La Betìa ovvero in amore per ogni gaudenza ci vuole sofferenza (1971)
Regia: Gianfranco De Bosio; soggetto: dalla commedia La Betìa di Angelo Beolco detto “Ruzante”; sceneggiatura: Leo Benvenuti, Piero De Bernardi, G. De Bosio, Nino Manfredi, Guido Stagnaro; fotografia: Roberto Gerardi; scenografia: Sergio Canevari, Aca Milovic; musica: Carlo Rustichelli; montaggio: Alberto Gallitti; interpreti: Rosanna Schiaffino, N. Manfredi, Lino Toffolo, Mario Carotenuto, Smoki Samardi, Franco Pesce; origine: Italia/Jugoslavia; produzione: Finarco, Merope, Kosutniak Film; durata: 99’
La bella Betìa, figlia di un’agiata contadina veneta, si convince a sposare il bracciante Zilio tramite la complicità di Nale, già sposato con Tania, col quale dividerà le sue grazie. «Con un costante sottofondo di assurdo festoso, il racconto è tutto percorso da umori ribaldi e grezzi ma autentici, resi con un gusto vivido della baruffa e dello scherzo – le scene della guerra per conquistare la Betìa suggeriscono una sapida interpretazione cinematografica dei poemetti eroicomici del nostro Rinascimento – e dettati da una simpatia per il mondo agreste, popolato di figure burlesche, in cui compiutamente si traduce la colorita fantasia del Ruzante. Interpreti bene assortiti sono Rosanna Schiaffino, che dà alla Betìa fondo e piccante rilievo; Nino Manfredi (Nale), impegnato in un interessante profilo di furbo stralunato; Smoki Samardi, sempre molto simpatico nelle parti di patetico grullerello, Lino Toffolo, Eva Ras e molti altri, italiani e jugoslavi, allegramente concordi nel preferire i trionfi della pancia e del sesso ai pallidi tornei delle ideologie» (Grazzini). «La Schiaffino non è mai stata così allegramente sensuale» (Kezich).

Ingresso gratuito
22-25 novembre

Dalla Sicilia con passione. Il cinema di Giuseppe Tornatore

Un ragazzo di Sicilia che amava la fotografia e il cinema… Giuseppe Tornatore inizia la sua precoce carriera realizzando documentari e collaborando con la Rai. Già a ventott’anni, nel 1984, partecipa a una grossa produzione cinematografica, Cento giorni a Palermo di Giuseppe Ferrara: dirige la seconda unità e collabora alla sceneggiatura. Due anni dopo esordisce alla regia con Il camorrista, con il quale vince un Nastro d’argento e un Globo d’oro della stampa estera come miglior regista esordiente. La consacrazione internazionale arriva nel 1988 con il clamoroso successo di Nuovo Cinema Paradiso, che rilancia il cinema italiano. Un film che va dritto al cuore dello spettatore e regala sequenze indimenticabili in virtù di una passione cinefila che si trasforma, nelle mani del regista, in materia viva, motore di vicende umane universali. Emerge la capacità di Tornatore di partire dalle sue radici storiche e culturali, da un tessuto personale e nel contempo condiviso, senza mai ancorarsi ad esse, riuscendo invece a trascenderle in una creazione artistica, in cui generi, stilemi, miti cinematografici sono sempre funzionali alla narrazione. Tornatore racconta Storie con l’afflato del grande narratore che riesce a tramutare il suo paese nel centro dell’universo. Il tema delle origini, di un passato nel quale rispecchiarsi per comprendere dove siamo andati (o finiti…), torna frequentemente nella sua filmografia, da Stanno tutti bene e L’uomo delle stelle, da Malèna a Baarìa, i film in cui più forte si avverte la presenza di un universo magico al quale far riferimento. Ma Tornatore sa e vuole stupire, sfidando lo spettatore con film che spezzano le sue stesse convenzioni: è il caso di Una pura formalità, film unico nel panorama del cinema italiano, de La sconosciuta, o del suo prossimo film, La migliore offerta, in cui si preannunciano echi mitteleuropei e l’incursione in nuovi territori narrativi. Il decimo film della carriera, un punto d’arrivo e di (ri)partenza…

giovedì 22

ore 17.00 

Il camorrista (1986)
Regia: Giuseppe Tornatore; soggetto: tratto liberamente dal romanzo omonimo di Giuseppe Marrazzo; sceneggiatura: Massimo De Rita, G. Tornatore; fotografia: Blasco Giurato; scenografia: Osvaldo Desideri; costumi: Luciana Marinucci; musica: Nicola Piovani; montaggio: Mario Morra; interpreti: Ben Gazzara, Laura Del Sol, Leo Gullotta, Marzio Honorato, Luciano Bartoli, Nicola Di Pinto; origine: Italia; produzione: Titanus, Arlac Film, Reteitalia; durata: 170’
«Sarebbe ardito annoverare Il camorrista tra i film d’autore, visto che è una saga di stereotipi, a cominciare dall’avvertenza iniziale che lo definisce un tentativo di affresco “contro la violenza e la sopraffazione”. Ciononostante, l’esordio nel lungometraggio di Giuseppe Tornatore (che si fece le ossa con Cento giorni a Palermo di Giuseppe Ferrara) non è trascurabile. Il ritratto del professore, nell’ordine psicologico e comportamentale, il suo ambiguo rapporto con la sorella, le trame che possono avere legato camorristi, servizi segreti, parlamentari, certi sinistri compromessi fra la malavita e le forze dell’ordine, tutto il sistema di favori e minacce che devasta il nostro tessuto sociale sono rappresentati con un piglio didascalico efficacemente popolare. Avendo per modello Il Padrino, ma provandosi a coniugare il cinema sociale alla Francesco Rosi e alla Damiani col melodramma, il giallo d’azione, l’avventuroso e il carcerario, Tornatore rivela già alla prima prova di saper confezionare uno spettacolo che magari come italiani ci lascia ancor più depressi ma ci coinvolge in quella spirale di barbarie. Alla quale conviene, proprio per il suo manierismo, persino l’interpretazione di Ben Gazzara, istrione d’alta scuola con al fianco una Laura Del Sol di doverosa durezza e caratteristi eccellenti fra cui primeggia Nicola Di Pinto nei panni del braccio destro del professore» (Grazzini).
ore 20.30 

Nuovo Cinema Paradiso (1988)

Regia: Giuseppe Tornatore; soggetto e sceneggiatura: G. Tornatore, con la collaborazione di Vanna Paoli; fotografia: Blasco Giurato; scenografia: Andrea Crisanti; costumi: Beatrice Bordone; musica: Ennio Morricone; montaggio: Mario Morra; interpreti: Salvatore Cascio, Philippe Noiret, Marco Leonardi, Jacques Perrin, Antonella Attili, Agnese Nano; origine: Italia/Francia; produzione: Cristaldifilm, Rai, Les Films Ariane, TF1 Productions; durata: 157’

«Due anni dopo la fine della II Guerra Mondiale a Ciancaldo, un paese siciliano, il cinema è l’unico divertimento. Davanti a una platea chiassosa, ma anche emotiva, il “parroco-gestore” fa passare sullo schermo celebri film americani e italiani, dopo adeguati tagli di cui si occupa l’anziano Alfredo, il proiezionista, che inizia ai misteri della macchina da proiezione Salvatore, un ragazzino di dieci anni figlio di un disperso in Russia e fanatico frequentatore del cinema. Quando la cabina si incendia perché Alfredo ha voluto proiettare anche in piazza un film comico, Salvatore, dopo aver salvato Alfredo, che per le ustioni al volto rimarrà cieco, prende il suo posto nel rinnovato Cinema Paradiso. Ormai adolescente si innamora di Elena, una ragazza benestante. Chiamato alle armi dopo aver chiesto invano un appuntamento a Elena per salutarla prima di partire, non riceverà nemmeno risposta alle numerose lettere che le invia, regolarmente respinte in caserma. Dopo il servizio militare Salvatore non torna più a Ciancaldo poiché Alfredo gli ha detto che il suo avvenire è altrove e dal paese molti sono emigrati in Germania per lavorare. Passano trent’anni»… «Le pagine migliori, anche se spesso le vicende private del protagonista hanno una certa intensità, sono quasi tutte quelle che ci rappresentano, attraverso quarant’anni, i comportamenti degli spettatori al cinema: seguendo le mode, i grandi attori di Hollywood e i vari “generi” italiani, qua e là con accenti ripetitivi, di solito però con una grande vivacità e un colore che, pur con toni di commedia spinti non di rado fino alla farsa, arrivano davvero a proporci uno spaccato di vita nelle sale di provincia italiane prima dell’arrivo della tv: con personaggi godibili anche quando si sfiora la macchietta, con giochi, scherzi e motteggi sempre sorretti, comunque, da sentimenti caldi e sinceri, ed anche, per ragioni, insisto, probabilmente autobiografiche, con uno spirito di osservazione della realtà molto attento e vivace, perfino quando si prediligono soltanto le burle» (Rondi). Gran Premio della Giuria al Festival di Cannes e Oscar per il miglior film.
venerdì 23

ore 17.00 

Stanno tutti bene (1990)

Regia: Giuseppe Tornatore; soggetto e sceneggiatura: G. Tornatore, con la collaborazione di Tonino Guerra, Massimo De Rita; fotografia: Blasco Giurato; scenografia: Andrea Crisanti; costumi: Beatrice Bordone; musica: Ennio Morricone; montaggio: Mario Morra; interpreti: Marcello Mastroianni, Michèle Morgan, Marino Cenna, Roberto Nobile, Valeria Cavalli, Norma Martelli; origine: Italia/Francia/Gran Bretagna; produzione: Erre Produzioni, Silvio Berlusconi Communications, Les Films Ariane, TF1 Film Productions, Sovereign Pictures; durata: 126’
Un pensionato parte dalla Sicilia per andare a trovare i suoi cinque figli, che abitano in diverse città del Continente. Viaggio in Italia, in un Paese sconosciuto, aggressivo e doloroso, dove nessuno può ricomporre i frammenti di un passato ormai spezzato. Ritratto interiore di un uomo costretto a guardarsi, per la prima volta, attorno. Non con disincanto, ma con la passione, e l’amore, di un uomo ferito.«Un viaggio non solo in famiglia, ma anche nell’Italia di oggi. Non vista con l’occhio del sociologo e neanche dello studioso di costume, ma con la sensibilità di un autore cui basta un piccolo dettaglio – un ingorgo nel traffico, una gita di pensionati, il restauro di un monumento, un’aggressione in un sottopassaggio – per fare il punto ora partecipe ora ironico su certe cronache minime dei nostri giorni. Un punto “dal vivo”, che i modi di rappresentazione, però, sia negli sfondi sia quando si stringono attorno al personaggio principale, preferiscono trasformare spesso in visionario: proponendo momenti in cui il presente e il passato, i colloqui con i figli grandi e i figli ancora piccoli, certi incubi nel sonno e certe improvvise svolte nel ricordo acquistano dimensioni quasi oniriche di molta grazia figurativa, mentre, nella realtà, una densa malinconia si diffonde a poco a poco su tutte le atmosfere che avvolgono la storia» (Rondi).

ore 19.15 

La domenica specialmente (1991)

origine: Italia/Francia/Belgio; produzione: Basic Cinematografica, Titanus Distribuzione, Rai, Paradis Film, Intermédias, Dusk Motion Pictures; durata: 111’

1° episodio: Il cane blu; regia: Giuseppe Tornatore; soggetto: da Il polverone di Tonino Guerra; sceneggiatura: T. Guerra; fotografia: Tonino Delli Colli; musica: Ennio e Andrea Morricone; montaggio: Mario Morra; interpreti: Philippe Noiret, Nicola Di Pinto.
2° episodio: La neve sul fuoco; regia: Marco Tullio Giordana; soggetto: da Il polverone di Tonino Guerra; sceneggiatura: T. Guerra; fotografia: Franco Lecca; musica: Ennio Morricone; montaggio: Sergio Nuti; interpreti: Maria Maddalena Fellini, Ivano Marescotti.
3° episodio: La domenica specialmente; regia: Giuseppe Bertolucci; soggetto: da Il polverone di Tonino Guerra; sceneggiatura: T. Guerra; fotografia: Fabio Cianchetti; musica: E. Morricone; montaggio: Fiorella Gionnelli; interpreti: Ornella Muti, Bruno Ganz.
4° episodio: Le chiese di legno; regia: Francesco Barilli; soggetto: da Il polverone di Tonino Guerra; sceneggiatura: T. Guerra; fotografia: Gianni Marras; musica: Ennio Morricone; montaggio: Cecilia Zanuso; interpreti: il mago Bustric [Sergio Bini], Betty Romani.
«Quel ruolo di gran provocatore, suggeritore, autocontestatore del cinema romano che fu svolto entusiasticamente per decenni dall’emiliano Cesare Zavattini, oggi è stato assunto dal romagnolo Tonino Guerra. È strano che non si sottolinei abbastanza l’affinità fra questi due maestri: scrittori innanzitutto, ma anche pittori, sceneggiatori, politici o ruspanti fabulatori instancabili. Due profeti contadini che celebrano, sull’arco di oltre mezzo secolo e a non troppi chilometri di distanza, il trionfo di Strapaese (l’uno con Suzzara, l’altro con Sant’Arcangelo). [...] Da Il polverone (magnifico libretto edito da Bompiani, che non si trova più: a quando l’opera omnia di Tonino Guerra?) il film ruba, traducendolo, il titolo di una breve poesia dialettale, “La dmenga specialment”. [...] I capitoli derivano da scritti sparsi e l’ultimo da un’altra poesia, affidati a registi in grado di fare ciascuno il proprio dovere senza rinunciare a se stessi» (Kezich).

ore 21.15 

Una pura formalità (1994)

Regia: Giuseppe Tornatore; soggetto e sceneggiatura: G, Tornatore; fotografia: Blasco Giurato; scenografia: Andrea Crisanti; costumi: Beatrice Bordone; musica: Ennio Morricone; montaggio: G. Tornatore, Massimo Quaglia; interpreti: Gérard Depardieu, Roman Polanski, Sergio Rubini, Nicola Di Pinto, Paolo Lombardi, Tano Cimarosa; origine: Italia/Francia; produzione: Cecchi Gori Group, Tiger Cinematografica, Film Par Film; durata: 111’
«Se si rinuncia alla smania dell’interpretazione c’è da dire che Una pura formalità inchioda alla poltrona durante l’intera sua durata per la sagacia energica della costruzione drammatica, l’alta tenuta figurativa che ha trovato un supporto nella funzionale fotografia di Blasco Giurato, l’ammirevole concertazione degli attori. Dopo averlo visto si comprende perché Tornatore abbia voluto Roman Polanski (doppiato da Leo Gullolta nell’edizione italiana) per la parte dell’innominato commissario: in questo allucinato dramma notturno di onirismo nordico, tutto giocato sulla corda pazza dell’assurdo, Polanski era l’antagonista ideale di un Depardieu (con la voce di Corrado Pani) la cui straripante fisicità attoriale raramente era stata messa in immagini e guidata con altrettanta violenza di segno espressionista» (Morandini). «Caricato come una molla, di forte tensione drammaturgica, abilmente sospeso tra realtà e visione onirica, il film di Tornatore denota chiaramente una lunga e sofferta maturazione fatta di lavoro a tavolino in fase di sceneggiatura e poi di un’attenta regia con la macchina da presa mobile e nervosa, si da supplire all'angustia della scena, e poi ancora di un lavoro di fino sugli attori, richiamati al massimo della concentrazione e dell'impegno. Insomma, un film che rivela l’abilità, il mestiere, la passione di una vecchia razza di metteurs en scène che sembrava scomparsa» (Natta).
sabato 24

ore 17.00 

L’uomo delle stelle (1995)

Regia: Giuseppe Tornatore; soggetto: G. Tornatore; sceneggiatura: Fabio Rinaudo, G. Tornatore; fotografia: Dante Spinotti; scenografia: Francesco Bronzi; costumi: Beatrice Bordone; musica: Ennio Morricone; montaggio: Massimo Quaglia; interpreti: Sergio Castellitto, Tiziana Lodato, Clelia Rondinella, Jane Alexander, Tony Sperandeo, Leo Gullotta; origine: Italia; produzione: Cecchi Gori Group - Tiger Cinematografica, Rai; durata: 114’

Joe Morelli, uomo dal passato avventuroso, è uno scopritore di nuovi talenti per il cinema e promette, a quelli che supereranno un accurato provino, una brillante carriera d’attore a Cinecittà. Davanti alla macchina da presa di Joe gli aspiranti attori provano a recitare, ma soprattutto si confessano. Raccontano storie comiche e tragiche, peccati, soprusi, drammi mai rivelati a nessuno. Raccontano la Sicilia, la sua solitudine, il suo bisogno di riscatto, di dignità, di benessere. E, nel caleidoscopio di casi umani, emerge quello di Beata, una trovatella diciottenne che potrebbe cambiare la vita di Joe se l’avventura dell’“uomo delle stelle” non prendesse a un certo punto una piega imprevista. Joe si renderà conto che anche lui, come i siciliani, è solo, incompreso, vinto, capace soltanto di sognare. «L’uomo delle stelle di Giuseppe Tornatore è un film cupo seppur con note da commedia all’italiana. Joe Morelli, il personaggio che interpreto, è “figlio” di Alberto Sordi, di Gassman o di Manfredi ma andava rielaborato per essere inserito in questa cornice drammatica. All’inizio Tornatore era preoccupato per il tipo di interpretazione che volevo dare al personaggio ma poi mi ha lasciato completamente libero. Ho un ricordo bellissimo del film anche perché è stato un viaggio dentro la Sicilia, una Sicilia che io non conoscevo. […] Ero abituato a una Sicilia marina. Non a una Sicilia delle montagne, di certi entroterra terribili e scuri, ma anche vivi, raccontati in modo particolare grazie anche alla luce di quel genio che è Dante Spinotti» (Castellitto).

ore 19.00 

La leggenda del pianista sull’oceano (1998)

Regia: Giuseppe Tornatore; soggetto: dal monologo Novecento di Alessandro Baricco; sceneggiatura: G. Tornatore; fotografia: Lajos Koltai; scenografia: Francesco Frigeri; costumi: Maurizio Millenotti; musica: Ennio Morricone; montaggio: Massimo Quaglia; interpreti: Tim Roth, Pruitt Taylor Vince, Bill Nunn, Clarence Williams III, Mélanie Thierry, Gabriele Lavia; origine: Italia; produzione: Medusa Film, Sciarlò; durata: 169’
«Un neonato viene trovato in un cesto nascosto a bordo del transatlantico Virginian che fa il percorso tra l'Europa e l'America. Lo prende con sé un operaio fuochista e gli dà il nome di Novecento, in omaggio al ventesimo secolo che sta cominciando. Novecento rimane sulla nave e, dopo la morte del padre adottivo, tutto l’equipaggio lo aiuta a crescere. Il ragazzino osserva il variopinto mondo dei passeggeri: i ricchi signori in prima classe, gli emigranti che sognano una nuova vita in America, le ragazze, le merci, la confusione. Da adulto, Novecento si accorge che suonare il piano è il suo grande interesse. Cosi comincia, allieta le serata in sala da ballo con l’orchestra, e la fama della sua bravura si diffonde anche a terra. Un giorno, raggiunto da queste notizie, Jelly Roll Morton, il più grande pianista jazz, sale a bordo per lanciargli una sfida pianistica. Novecento accetta e, dopo una fase iniziale di incertezza, si riprende e vince. Qualche tempo dopo, Novecento annuncia all’amico Max che ha deciso di scendere a terra» (www.cinematografo.it). «Film epico dalle molte bellezze (la sala-macchine; il pianoforte che pattina nella tempesta; la sfida musicale con Jelly Roll Morton...), così ricco a livello metaforico da prestarsi a più chiavi di lettura, non si sottrae all'accusa di ridondanza ripetitiva, specialmente nell'ultima mezz’ora. Ideale erede di Sergio Leone, Tornatore, il più americano dei registi italiani, è un raccontatore di emozioni dal passo di fondista» (Morandini).
domenica 25

ore 17.00 

Malèna (2000)

Regia: Giuseppe Tornatore; soggetto: Luciano Vincenzoni; sceneggiatura: G. Tornatore; fotografia: Lajos Koltai; scenografia: Francesco Frigeri; costumi: Maurizio Millenotti; musica: Ennio Morricone; montaggio: Massimo Quaglia; interpreti: Monica Bellucci, Giuseppe Sulfaro, Luciano Federico, Matilde Piana, Pietro Notarianni, Gaetano Aronica; origine: Italia; produzione: Medusa, Tele +; durata: 108’
La passione di un ragazzino per la donna più bella del paese, Malèna, negli anni della seconda guerra mondiale. «La storia, che nasce da un racconto-ricordo di Luciano Vincenzoni, lo sceneggiatore di Leone e di Germi, è bella. E Malèna, il film che ha ispirato a Giuseppe Tornatore, è sontuoso: sontuoso per la trionfale bellezza mediterranea di Monica Bellucci, sontuoso per l’ambientazione in una ideale città siciliana che, come un Lego barocco, è composta per tre quarti di Siracusa e per un quarto di Noto, sontuosa per i mezzi che Medusa e Miramax congiunte hanno dato al regista e gli consentono di avvolgere i suoi personaggi con la cinepresa superbamente condotta da Lajos Koltai, di inseguirli con dolly e carrellate tra i panni stesi ad asciugare e le spiagge dorate, di giocare con le immagini e i colori di un’apparentemente eterna estate siciliana. Ma è proprio dal contrasto tra l’anima intimista della storia e la sontuosità della realizzazione che derivano i limiti del film. Tornatore, che non ha mai girato così sapientemente, neanche nei virtuosismi di La leggenda del pianista sull’oceano, spettacolarizza al massimo la fragile storia dell'innamoramento di Renato Amoroso per la bella e solitaria Malèna Scordia. Dalle passeggiate solitarie della magnifica signora lungo il corso di Castelcutò sotto gli occhi concupiscenti dei maschi, i pettegolezzi invidiosi delle donne e l’aperto desiderio dei ragazzini, alle esplosioni dell’appena scoperta sessualità del dodicenne Renato, che, pensando a Malèna, prima ha una comica erezione, poi si dà ai piaceri della masturbazione nella maniera più rumorosa possibile, dalle reazioni urlate del clan familiare alla descrizione della città, tutto nel film è rumoroso, sovreccitato, caricaturale, manieristicamente e volontaristicamente siciliano» (Bignardi).

ore 19.00 

Incontro con Giuseppe Tornatore

a seguire

La sconosciuta (2006) 
Regia: Giuseppe Tornatore; soggetto e sceneggiatura: G. Tornatore, con la collaborazione di Massimo De Rita; fotografia: Fabio Zamarion; montaggio: Massimo Quaglia; musiche: Ennio Morricone; costumi: Nicoletta Ercole; scenografia: Tonino Zera; suono: Gilberto Martinelli; interpreti: Ksenia Rappoport, Michele Placido, Claudia Gerini, Piera Degli Esposti, Alessandro Haber, Pierfrancesco Favino; origine: Italia; produzione: Medusa Film, Manigolda Film, Sky; durata: 120’ 

Una metropoli italiana, oggi. Irena è una donna arrivata da qualche anno dall’Ucraina. Alle sue spalle ha un viaggio lungo e terribile e poi, in Italia, l’incontro con uomini senza scrupoli che si sono approfittati di lei, della sua ingenuità, della sua giovinezza. Malgrado sia passato tanto tempo, Irena non riesce ancora a dimenticare le tante umiliazioni e violenze subite. Ha un solo ricordo dolce, quello di un amore intenso che però ha perduto. Benché non sia più giovanissima, Irena è ancora una donna affascinante e, nonostante si nasconda dietro un’apparenza dimessa, nei suoi occhi brilla il fuoco della ribellione. Dopo lunghe e ragionate manovre, un giorno convince il portinaio del palazzo in cui vive ad aiutarla e a farla assumere come donna delle pulizie per il casermone di fronte. Irena si impegna senza risparmiarsi e lustra ogni angolo delle scale e dell’androne. Ma in realtà il suo obiettivo è un altro. Tiene d’occhio una famiglia di orafi che abita lì, gli Adacher. Donato e sua moglie Valeria si stanno separando e la loro unica figlia, Tea, sembra soffrirne particolarmente. Irena diventa amica di Gina, la loro anziana domestica e, pian piano, riesce ad entrare in quella casa. Gli Adacher la assumono come donna delle pulizie e Irena inizia a farsi strada nel cuore della piccola Tea. Un giorno, però, all'improvviso, ecco comparire un’ombra del passato di Irena, il suo antico aguzzino “Muffa”, che porta con sé una scia di nuovi orrori e violenze. «La sconosciuta, innescato da un moto d’umanistica pietà per le violenze e le umiliazioni che toccano a tante ragazze emigrate in Italia dai paesi dell’Est postcomunista, si concentra e si sviluppa appieno sul registro di un giallo dell’anima, un noir al femminile, una prolungata e tormentosa partita a scacchi con il passato che alza la posta dei facili pamphlet contro i recessi della cronaca più oscuri e ripugnanti. A sei anni da Malena, il regista più dotato e generoso della sua generazione sceglie le tonalità struggenti di un incubo che si materializza progressivamente negli occhi, nei gesti, nelle azioni della protagonista e del coro di esseri ambigui e sinistri evocati da una trance sul filo del rasoio di Hitchcock e di Polanski. [...] La sinuosa onnipotenza di regia, insomma, non specula – come nei thriller seriali – sul pathos della povera perseguitata, bensì lo spende sul piano della lotta disperata per un potere alternativo a quello degli orridi fantasmi che le sono ormai alle spalle» (Caprara).

Ingresso gratuito
ore 21.30
Baarìa (2009)

Regia: Giuseppe Tornatore; soggetto e sceneggiatura: G. Tornatore; fotografia: Enrico Lucidi; scenografia: Maurizio Sabatini; costumi: Antonella Balsamo, Luigi Bonanno; musica: Ennio Morricone; montaggio: Massimo Quaglia; interpreti: Francesco Scianna, Margaret Madè, Nicole Grimaudo, Angela Molina, Lina Sastri, Gaetano Aronica; origine: Italia/Francia; produzione: Medusa Film, Quinta Communications; durata: 150’

«Le vicende di una famiglia siciliana, raccontate attraverso tre generazioni – dal capostipite Ciccio, al figlio Peppino, al nipote Pietro – e 50 anni di Storia italiana. Nella provincia di Palermo, durante il Ventennio fascista, Cicco, un modesto pecoraio, coltiva la passione per i libri e i poemi cavallereschi. Nel dopoguerra, mentre il paese versa nella fame e nella miseria, suo figlio Peppino scopre che il mondo è pieno di ingiustizie e, diventato un fervente comunista, si impegna a tempo pieno nella politica. Per questo, quando incontra Sarina e si innamora di lei, la loro unione viene osteggiata da tutti. Ma a volte la volontà e l'amore riescono a superare ogni ostacolo...» (www.cinematografo.it). «Non crediate ad un film di stampo neorealista. Baaria è visionario, sfarzoso, esagerato, pomposo. Ti travolge con un'inventiva che qua e là sfocia nel bozzetto, e regala nel finale una dimensione onirica ben poco originale. Ma strada facendo, ha momenti memorabili. Sul registro epico – la sequenza dell'occupazione dei braccianti – e soprattutto su quello intimo, familiare. Il gioco della memoria, la rievocazione del passato spingono Tornatore sul terreno del mito. [...] Se Tornatore avesse girato il film 20-30 anni fa, ci avrebbe messo Franco e Ciccio, con lo stesso risultato: vittoria piena» (Crespi).
lunedì 26

chiuso

27 novembre-1 dicembre

Al di là del bene e del male. Il cinema di Liliana Cavani
«Mi sento una persona “fuori”, né apocalittica né integrata»

Liliana Cavani

Inetticchettabile. Indefinibile. Così come il suo cinema. Liliana Cavani potrebbe avere mille definizioni così come i suoi film, come ci ricorda la studiosa Francesca Brignoli: «Regista dello scandalo, per di più donna. Provocatrice, cattolica del dissenso. Intellettuale laica e trasgressiva. Tra demonio e santità». Ma non servirebbe a nulla a scalfire quell’alone di enigmaticità. «Cinema, televisione, lirica. Politica. […]. Ogni volta che sembra di averla “catturata” lei scarta, ed è tutto da rifare. Molto meglio non provarci, è un tentativo inutile e si sbaglia comunque. Meglio limitarsi a seguirla. Anche perché nulla più del movimento sembra corrispondere a Liliana Cavani ed essere fulcro del suo cinema», ci avvisa giustamente la giovane studiosa. Ogni suo film appare come una monade artistica, sempre però in relazione con l’intera filmografia della regista. Non è un caso che spesso Liliana Cavani rivisita i suoi film, li rimodella, assecondando una nuova visione sui personaggi e sui temi trattati: il Francesco di Assisi (1966) è “così lontano e così vicino” al suo remodel Francesco (1989), così come il tema dell’esclusione viene trattato ne L’ospite (1971) e poi ripreso diversi anni dopo in Dove siete? Io sono qui (1993). Progressivamente l’intero corpus filmico della Cavani assume connotazioni sempre più simboliche, psicoanalitiche, non offrendo quindi mai acquisizioni sicure, ma proponendo sempre degli interrogativi. Il suo cinema è più volto a dividere che a suscitare consensi, a problematizzare la riflessione, la considerazione critica.
L’enigmaticità del reale nel suo cinema deriva prima di tutto dallo sguardo libero, spontaneo e demistificatore della regista, votato a guardare alla realtà senza i manicheismi imposti dal dualismo ideologico con le sue formule aprioristiche di interpretazione della realtà. «Ritengo i miei film dei drammi autentici, classici quasi. Forse si tratta di intendersi sulla “struttura drammatica”. Pongo sempre individui al centro di uno scandalo rappresentato da loro stessi per il fatto di essere così come sono. Lo conduco fino alle estreme conseguenze senza fare il moralino finale: mi si rimprovera di non “risolvere” (ci sono già tanti moralisti a risolvere…)» (Cavani). 
Le dichiarazioni della regista sono tratte da: Ciriaco Tiso, Liliana Cavani, Il Castoro Cinema, La Nuova Italia, Firenze, 1975; Gaetana Marrone, Lo sguardo e il labirinto. Il cinema di Liliana Cavani, Marsilio, Venezia, 2003; Giacomo Martini, Piera Raimondi Cominesi, Davide Zanza, Una regione piena di cinema. Liliana Cavani, Falsopiano, Alessandria, 2008; Francesca Brignoli, Liliana Cavani. Ogni possibile viaggio, Le Mani, Genova, 2011.
martedì 27

ore 17.00

Francesco d’Assisi (1966)

Regia: Liliana Cavani; soggetto e sceneggiatura: Tullio Pinelli, L. Cavani; fotografia: Giuseppe Ruzzolini; musica: Peppino De Luca; montaggio: Luciano Gigante; interpreti: Lou Castel, Giancarlo Sbragia, Maria Grazia Marescalchi, Riccardo Cucciolla, Ludmilla Lvova, Kenneth Belton; origine: Italia; produzione: Rai; durata: 105’

«Il Francesco è un film classico e d’avanguardia insieme, come è d’altronde emozionante, e al tempo stesso lucido nella costruzione strutturale. Nel momento in cui Rossellini, con La prise du pouvoir par Louis XIV, ricerca la geometricità classica di un cinema per lui diverso, la Cavani rende forse inconsciamente omaggio al primo cinema rosselliniano ritrovandone la purezza essenziale attraverso la composizione di una immagine nuda, che trasforma in stile la stessa povertà di mezzi, come il suo protagonista Francesco trasforma in “santità” la sua “povertà” esistenziale» (Tiso). «Ho fatto il film su Francesco […] mio malgrado. Io non ho avuta alcuna educazione cattolica, il soggetto non mi interessava in maniera particolare. Ma ho letto il libro di Sabatier che fa di Francesco un ragazzo di tutte le epoche, quindi anche della mia, e ciò mi ha interessato. Per questo si è detto che si tratta di un film sul primo contestatore. […] E Lou Castel che era sconosciuto nel 1965 si è tal punto innamorato del personaggio da identificarsi completamente con lui. È da quel momento che nacque la sua vocazione rivoluzionaria» (Cavani).

ore 19.00

Galileo (1968)

Regia: Liliana Cavani; soggetto e sceneggiatura: Tullio Pinelli, L. Cavani; collaborazione alla sceneggiatura: Fabrizio Onofri; fotografia: Alfio Contini; scenografia e costumi: Ezio Frigerio; musica: Ennio Morricone; montaggio: Nino Baragli; interpreti: Cyril Cusack, Giulio Brogi, Gheorghi Koldjancev, Paolo Graziosi, Lou Castel, Miroslav Mindov; origine: Italia/Bulgaria; produzione: Fenice Cinematografica, Rizzoli Film, Kinozenter; durata: 108’
Galileo Galilei si trova a Padova dove insegna fisica all’Università. Qui cominciano a serpeggiare le idee di Giordano Bruno e i principi di Copernico sul sistema solare. Attraverso lunghi studi, Galileo si convince che il Sole e non la Terra è al centro del sistema dell’universo. Chiamato a Roma per mostrare e spiegare le sue ricerche, viene invitato dal Cardinal Bellarmino e dal Papa stesso a soprassedere a tali studi poiché le sue affermazioni sono ai limiti dell’eresia. Presentato al Festival di Venezia nel 1968. «Il film brucia quasi completamente gli schemi convenzionali del cinema biografico e trasforma la ricostruzione del passato in azione presente. È, insieme, la tragedia di un uomo in anticipo sui tempi e la storia di una ingenuità» (Morandini). «Le puntate dovevano essere due, come le miniserie di oggi, ma doveva essere in primis per il cinema. Il produttore era Leo Pescarolo, lo stesso del Francesco, col quale iniziò il suo mestiere. Il film venne apprezzato subito, fu scelto per il Festival di Venezia e fu comprato per essere distribuito in sala dalla Cineriz. Fu giudicato subito troppo anticlericale e la Rai non solo non lo ha trasmesso, ma anni dopo, quando ci fu un socialista a dirigere il primo canale che progettò di trasmetterlo, si scoprì che non c’era neanche più un documento che attestasse la proprietà Rai per i diritti Tv. Eppure il mio contratto di regia e sceneggiatura, insieme a Tullio Pinelli, e di regia è stipulato dalla Rai. La Cineriz, dopo averlo comprato, decise di non distribuirlo. Andreotti aveva chiesto ad Angelo Rizzoli senior la cortesia di non mostrarlo nelle sale perché nel film la Chiesa faceva una pessima figura. Come è facile capire, il mondo è sempre quello, e non si vigila mai abbastanza. Ci fu però una vendetta. La San Paolo Film noleggiò il film alle scuole superiori italiane e così tanti ragazzi hanno potuto vederlo. Spesso mi è successo di incontrare persone che l’hanno visto a scuola» (Cavani).
ore 21.00

Incontro di notte (1961) 
Regia, soggetto e sceneggiatura: Liliana Cavani; fotografia: Giulio Spadini; scenografia: Pasquale D’Alpino; interpreti: Romano Ghini, Annabella Incontrera, Ababakan Samba; origine: Italia; produzione: CSC; durata: 10’
Un incontro di notte fra un uomo sposato e un musicista. Ubriachi, si recano a casa del primo, dove la moglie dorme. Il marito la sveglia, mentre dalla strada giunge la musica del fugace amico. Frammento di vita (notturno), in bianco e nero, intimista e minimal. «La qualità del lavoro, la definizione dei caratteri e dell’intreccio fanno di questo cortometraggio una prova interessante, che anticipa in nuce elementi distintivi della Cavani matura. Soprattutto, in Incontro di notte la giovane regista dimostra di saper già creare quell’atmosfera di suspense che si ritroverà nelle prove della maturità. È una tensione palpabile, che invade lo spazio e domina i personaggi, privi di stranezze evidenti, e prelude a qualcosa che potrebbe accadere ma di cui non si scorgono presagi riconoscibili e codificati» (Brignoli). 

a seguire

La battaglia (1962)

Regia, soggetto e sceneggiatura: Liliana Cavani; fotografia: Antonio Piazza; costumi: Rosalba Menichelli; interpreti: Antonio Menna, Daniela Igliozzi, Samba Abacan, Rosanna Santoro, Ireneo Petruzzi, Nili Arutay; origine: Italia; produzione: CSC; durata: 30’

Un gruppo di giovani si riunisce in riva a un lago: ben presto affiorano tensioni e rivalità, che trovano un’eco nella rappresentazione fra i ruderi di un teatro della favola di Teseo e il Minotauro. Il riferimento alla mitologia dà alla vicenda un connotato simbolico che travalica i limiti di un semplice conflitto giovanile per svelare cicatrici più profonde. «Come per Incontro di notte (ma con sviluppo ed esito decisamente diversi), al centro della scena la giovane regista mette due uomini intorno a una donna; e, ancora c’è il diverso, l’uomo nero, che osa scandalosamente vivere come un bianco, occupando, anche fisicamente […] gli spazi spettanti all’altro, che si sente defraudato di ciò che quasi per diritto divino ritiene spettargli. […] Là dove nel corto del 1961 l’incontro tra due uomini intorno a una donna si risolveva in ode al desiderio, al sogno (alla gioventù), creando un’atmosfera sospesa, a tratti poetica, qui è tutto contrapposizione violenta, a partire dal bianco e nero fortemente contrastato, ai limiti della sovraesposizione. Una violenza incombente, che interviene anche nello stile, con la volontà di creare immagini “scomode”, privilegiando piani di ripresa obliqui, con l’obiettivo sempre in diagonale a fotografare volti, corpi (spesso sdraiati), di sbieco, raramente centrali […]: come a seguire il precipitare delle rive verso le acque del lago e insieme delle passioni verso l’inevitabile esito di morte» (Brignoli). Selezionato per il Festival di San Sebastian, 1962. 
a seguire

I cannibali (1969)

Regia: Liliana Cavani; soggetto: L. Cavani; sceneggiatura: L. Cavani, Italo Moscati, Fabrizio Onofri; fotografia: Giulio Albonico; scenografia e costumi: Ezio Frigerio; musica: Ennio Morricone; montaggio: Nino Baragli; interpreti: Britt Ekland, Pierre Clementi, Tomas Milian, Delia Boccardo, Marino Masè, Francesco Leonetti; origine: Italia; produzione: Doria Cinematografica, San Marco Produzione; durata: 87’

«Liliana Cavani, partendo dalla leggenda, ha avuto un grande lampo, un’idea che davvero poteva essere il trampolino di lancio per una potentissima fantasia: uno spettacolo che riproponeva in termini attuali l’eterno problema del potere assoluto, che si fonda sulla negazione dei diritti umani e l’oppressione armata. [...] Ebbene, la Cavani immagina che uno di questi governi tirannici proceda all’eliminazione generale e immediata di tutti gli oppositori, ordinando che si spari senza discriminazione né giudizio dove si trovano, nelle vie, nelle piazze, nei tram, nel metrò, prescrivendo insieme che nessuno, pena la morte, non soltanto rimuova, ma nemmeno tocchi quei cadaveri. L’azione del film si apre così su una delle più incredibili, bizzarre e insieme agghiaccianti successioni di immagini. [...] Su un marciapiede qualcosa fa mucchio per terra, che, poi si capisce, è un corpo d’uomo disteso [...]. Ma ecco più in là un altro. E subito un altro. E allora si capisce che sono cadaveri [...]. Purtroppo la formidabile invenzione dell’inizio, quel panorama di immagini inesorabili nella loro atrocità, e stupende nella loro surreale evidenza, [...] ha poi dei cedimenti durante il racconto. [...] E tuttavia non c’è dubbio che, con tutti i suoi squilibri, I cannibali resta un film di grande interesse e novità» (Sacchi). Grandi prove di Clementi e Milian. «Volevo raccontare l’Antigone di Sofocle all’interno di un contesto attuale. L’idea di ispirarmi a quel testo, che è un canto sulla libertà della persona contro leggi imposte dalla dittatura dei gruppi di potere, inseriva inevitabilmente il film dentro la poetica della contestazione. Come anche per Francesco, la gran parte della forza de I cannibali risiede nel linguaggio. Doveva avere un sapore epico, non di cronaca, perché non era la storia di una ragazza ribelle che incontra un ragazzo strano… ecc. ecc. Era una specie di “racconto morale” con riferimento ad un’etica scritta nella testa di tutti gli esseri umani, se solo riescono a percepirla. Non era possibile la prosa del racconto morale» (Cavani).

mercoledì 28

ore 17.00

L’ospite (1972)
Regia: Liliana Cavani; soggetto e sceneggiatura: L. Cavani; fotografia: Giulio Albonico; scenografia: Giuseppe Crisolini; costumi: Fiorella Mariani; montaggio: Andreina Casini; interpreti: Lucia Bosè, Peter Gonzales, Glauco Mauri, Giancarlo Maio, Alvaro Piccardi, Maddalena Gillia; origine: Italia; produzione: Lotar Film, Rai; durata: 94’

Il difficile reinserimento degli ammalati psichici nella vita normale, dopo la guarigione, in un film della Cavani che unisce i modi dell’inchiesta a quelli della pellicola a soggetto, seguendo le vicende di un’ex ricoverata in manicomio affettuosamente seguita da uno scrittore che si è interessato al suo caso. «“Dionisio era il dio pazzo, che abbatte i confini, libera i prigionieri, che abolisce la repressione e abolisce soprattutto il distacco dell’uomo dalla natura”. La frase, pronunciata dallo scrittore, è l’epigrafe con cui Liliana Cavani apre il suo quarto lungometraggio, una riflessione sulla malattia mentale come possibilità, per ognuno, di trovarsi al di qua o al di là del confine tra normalità e devianza, salute e malattia. L’ospite è un film di piccoli piani sequenza, che permettono di concentrarsi su Anna, sul suo volto, sul farsi del suo percorso psichico, in un continuo peregrinare al di qua e al di là di muri reali e figurati – del manicomio, della casa di famiglia, della società (sono le porte, aperte e chiuse, che tornano con insistenza) tra passato e presente, vita reale e vita immaginata, desiderata e messa mentalmente in scena» (Brignoli). «Rimasi sconvolta; in quegli anni la legge Basaglia ancora non era entrata in vigore e quei posti sembravano dei veri e propri lager. Parlai con alcuni malati e con alcune infermiere grottesche e spaesate» (Cavani).

Ingresso gratuito - Per gentile concessione di Rai Teche
ore 19.00

Milarepa (1973)

Regia: Liliana Cavani; soggetto e sceneggiatura: L. Cavani, Italo Moscati, liberamente tratto da Tibet’s Great Yogi Milarepa; fotografia: Armando Nannuzzi; scenografia e costumi: Jean Marie Simon; musica: Daniele Paris; montaggio: Franco Arcalli; interpreti: Lajos Balazsovits, Paolo Bonacelli, Marisa Fabbri, Marcella Michelangeli, George Wang; origine: Italia; produzione: Lotar Film, Rai; durata: 108’

Un giovane studente, che ha tradotto l’opera sulla vita dello yogi tibetano Milarepa, accompagna in auto all’aeroporto il suo professore e la moglie, ma i tre hanno un incidente. Mentre la donna va a cercare aiuto, il giovane narra le vicende di Milarepa al professore rimasto ferito. Il film continua la ricerca che la Cavani ha cominciato nei due film precedenti e come nota Ciriaco Tiso: «Contrariamente al Francesco, che era una ricerca della mitologia del e nel reale attraverso il realismo nudo della struttura, e al contrario anche de I Cannibali dove, invece, il mito giungeva dalla lontana dimora dell’arcaicità […], in Milarepa il mondo moderno si rivolge al passato, l’oggi si rivolge al ieri» E ancora sulla forte stilizzazione della messa in scena Tiso aggiunge: «Tutto ciò spinge lo spettatore ad un viaggio non in un Tibet reale ma in un Tibet immaginato con una operazione assolutamente mentale e filmica. Ecco perché, alla fine di tutto, il film inizia lo spettatore ad un viaggio nel proprio “inconscio”, provocandolo a seguire Milarepa nel suo itinerario spirituale, e a spogliarsi così della propria alienazione, compiendo la ricerca che lui compie». «Milarepa vive nella continua ricerca del superamento dei suoi limiti: prima la sua ricerca di potere e di vendetta, poi di grandezza. Infine approda alla libertà. La sua continua indagine interiore gli fa superare i limiti e gli ingorghi dell’ignoranza perché è l’ignoranza che spinge a credere nella morte. […] Il film andò in concorso a Cannes soprattutto, penso, grazie alla fama che mi ero fatta in Francia per lo scalpore provocato, un anno prima, dall’uscita de Il portiere di notte (distribuito prima in Francia e poi in Italia). La Rai era produttrice di Milarepa, ma i suoi funzionari non organizzarono una conferenza stampa, neanche un foglietto per i giornalisti con qualche indicazione sul film. Tuttavia, il film trovò un distributore indipendente che lo fece uscire in Francia. In Italia fu la gloriosa AIACE, minigruppo indipendente fatto di associati cinefili, a far stampare 10 copie del film che stettero nelle sale d’essai fino a sbriciolarsi» (Cavani).

ore 21.00

Incontro con Liliana Cavani

a seguire

Il portiere di notte (1974)
Regia: Liliana Cavani; soggetto e sceneggiatura: Barbara Alberti, L. Cavani, Italo Moscati, Amedeo Pagani; fotografia: Alfio Contini; scenografia: Nedo Azzini, Jean Marie Simon; costumi: Piero Tosi; musica: Daniele Paris; montaggio: Franco Arcalli; interpreti: Dirk Bogarde, Charlotte Rampling, Philippe Leroy, Gabriele Ferzetti, Giuseppe Addobbati, Isa Miranda; origine: Italia; produzione: Lotar Film; durata: 118’

In un albergo di Vienna, nel 1957, una sopravvissuta alla tragedia dei campi di concentramento, Lucia Atherton, ritrova il suo aguzzino, con cui riallaccia un rapporto schiavo-padrone. Trasferitasi a casa dell’uomo, mentre un gruppo di sicari nazisti le sta dando la caccia, Lucia spinge la relazione fino all’annientamento reciproco. Uno dei lungometraggi più discussi degli anni Settanta, diretto da una regista in stato di grazia e causa di un dibattito che all’epoca fece il giro del mondo. Raramente nella storia del cinema il rapporto vittima-carnefice è stato esplorato con tanta lucidità, e i due protagonisti, la Rampling e Bogarde, sono indimenticabili. «Sequestrato, assolto, risequestrato e bloccato per un anno, rimane un film straziante, atroce testimonianza del nazismo. Con questo film, impensabile senza l’analisi materiale e psicologica del nazismo vagliata durante gli anni dell’apprendistato documentaristico, la Cavani sposa sul piano artistico la complicità delle immagini con una pulsione voyeuristica. Lo spazio dell’esperienza si identifica ora con il dominio dello sguardo, metafora di violazione e di potere» (Gaetana Marrone). «Il film Portiere di notte di Liliana Cavani è una prova definitiva di grande maturità e sapienza del suo autore che io stimo già da opere precedenti come I cannibali e Milarepa. Portiere di notte è un film straziante crudele e terribile che ti lascia senza fiato – recitato alla perfezione da tutti e specialmente dai due magnifici protagonisti Dirk Bogarde e Charlotte Rampling e infine da Isa Miranda e Philippe Leroy. È un film costruito con rara sapienza ed equilibrio ed è un film che rimarrà come un’altra atroce testimonianza del nazismo. Spero che presto l’opera di Liliana Cavani esca senza tagli e senza assurdi interventi per tutti i pubblici del mondo. E sono sicuro del suo successo ovunque» (Luchino Visconti). «Credo che in ogni ambiente, in ogni rapporto, ci sia una dinamica vittima-carnefice più o meno chiaramente espressa e generalmente vissuta a livello non cosciente. Il grado di maturità di ciascuno fornisce un freno più o meno consistente a questa carica che resta così più o mena repressa. La guerra non fa altro che da detonatore: allarga il campo delle possibilità e dell’espressione, rompe i freni, apre le dighe. I miei protagonisti attraverso la guerra hanno rotto i freni e vivono lucidamente i loro ruoli. Si tratta di ruoli scambievoli» (Cavani).

Ingresso gratuito
giovedì 29

ore 17.00

Al di là del bene e del male (1977)

Regia: Liliana Cavani; soggetto: L. Cavani; sceneggiatura: Franco Arcalli, Italo Moscati; fotografia: Armando Nannuzzi; costumi: Piero Tosi; musica: Daniele Paris; montaggio: F. Arcalli; interpreti: Dominique Sanda, Erland Josephson, Robert Powell, Virna Lisi, Philippe Leroy, Carmen Scarpitta; origine: Italia/Francia/Germania; produzione: Clesi Cinematografica, Lotar Film, Les Artistes Associés, Artemis; durata: 127’

«Liberamente ispirato alla realtà storica, è il romanzo di una donna e due uomini – Lou Von Salomé, Friedrich Nietzsche, Paul Rée – che verso la fine dell’Ottocento cercano di attuare una trinità sentimentale. Chi conduce il gioco sovversivo del desiderio – la cui logica si scontra con quella del potere – è la donna e suo (della regista) il punto di vista sugli avvenimenti. Scritto con Italo Moscati e Franco (Kim) Arcalli e sostenuto da un apparato figurativo di sfarzo viscontiano, è un film denso, ambizioso, fin troppo esplicativo, un po’ raffazzonato nelle plurime ispirazioni letterarie, compiaciuto nel suo indugio sul tema dell’“andare fino in fondo”» (Morandini). «Mi sono sentito scrutare da uno sguardo di donna. Una donna che ha per me una identità composita, che è insieme Liliana Cavani, Dominique Sanda, Lou Salomé, ma anche certe donne con cui ho vissuto situazioni analoghe. Ho colto per una volta qualcosa di simile a una passione possessiva, una passione vera ma finita in un’impasse. L’ho colta attraverso uno sguardo che non era più mio, lo sguardo di un uomo con quel che ha dentro di “sovradeterminazione del potere”» (Guattari). «Tradizionalmente, un uomo pensa che debba vivere con una donna e una donna con un uomo. In realtà, la vita, la si può inventare e Lou Salomé cerca di inventare la propria vita con un rapporto a tre. Questo rapporto non è sessuale […]. Perché, dunque, la storia di questi tre personaggi mi ha affascinato? Per la sua importanza culturale, come comunicazione di esperienze. Il loro progetto privato è diventato esemplare, simbolico, in quanto l’hanno trasmesso attraverso gli scritti, la loro forma di comunicazione. È un caso in cui il privato diviene pubblico» (Cavani).

ore 19.15
La pelle (1981)
Regia: Liliana Cavani; soggetto: dal romanzo omonimo di Curzio Malaparte; sceneggiatura: Robert Katz, L. Cavani; fotografia: Armando Nannuzzi; scenografia: Dante Ferretti; costumi: Piero Tosi; musica: Lalo Schifrin; montaggio: Ruggero Mastroianni; interpreti: Marcello Mastroianni, Ken Marshall, Claudia Cardinale, Burt Lancaster, Alexandra King, Carlo Giuffré: origine: Italia/Francia; produzione: Opera Film Produzione, Gaumont; durata: 134’

Napoli 1944. Il generale Cork, comandante della 5ª Armata americana, è preso dalle trattative con Marzullo, mafioso locale, che per consegnargli 112 tedeschi catturati durante le quattro giornate di insurrezione esige dagli americani una tangente di cento lire al chilo, suscettibile di forti aumenti, per ogni prigioniero. Il tramite per condurre il patteggiamento è Curzio Malaparte, a cui viene anche dato l’incarico, per compiacere la moglie aviatrice di un senatore americano, di organizzare una cena stile Rinascimento che abbia come clou una “sirena” dell’acquario di Napoli che sembra una bambina. Intanto nei “bassi” le madri vendono i figli ai marocchini e Jim, il giovane tenente di collegamento, si innamora di una ragazzina che scoprirà poi essere in vendita, pubblicizzata da suo padre come l’unica vergine esistente in città. «La negazione dei valori culturali, causata dall’incontro tra gli eserciti di liberazione e un popolo antico, si configura nella topografia di una città vinta, corrotta da un flagello nuovissimo, in cui la pelle, l’unica merce di scambio, con la sua opacità un po’ mostruosa, diviene “la carta geografica del mondo” sul piano dell’immagine, della metafora, dell’universale condizione umana» (Marrone). «Mi ha attratto la perennità degli eventi. Ci sono fatti che si ripetono nella Storia. Accadde a Troia attraversata dagli Achei quello che accadde a Napoli invasa dagli alleati. Nel romanzo Malaparte scrive che le guerre le perdono sempre e soprattutto le donne e i bambini. Ed è sempre più vero. Napoli, città antica come Ninive o Babilonia ma sopravvissuta, nel film simboleggia l’Italia intera attraversata e tartassata da Sud a Nord da militari di svariati paesi, tedeschi prima, Alleati dopo. Si ebbe la libertà infine, ma certo fu pagata cara. Del romanzo poi mi ha attratto lo humour nero del protagonista (Malaparte stesso) interpretato da Mastroianni con grande finezza. Il film andò a Cannes dove provocò entusiasmo e anche irritazione. Le guerre raccontate come nel mio film non sono gradite ai moralisti. Non perché essi detestino le guerre e siano pacifisti, ma perché le guerre si fanno e basta ed è sconveniente sviscerare come si facciano, purché si vinca» (Cavani).

ore 21.45

Oltre la porta (1982)

Regia: Liliana Cavani; soggetto e sceneggiatura: L. Cavani, Enrico Medioli; fotografia: Luciano Tovoli; scenografia: Dante Ferretti; costumi: Piero Tosi; musica: Pino Donaggio; montaggio: Ruggero Mastroianni; interpreti: Marcello Mastroianni, Eleonora Giorgi, Tom Berenger, Michel Piccoli, Paolo Bonetti, Cicely Brown; origine: Italia; produzione: Cineriz Distributori Associati, Futurfilm ’80, Rai; durata: 105’

«La regista chiama Oltre la porta “un giallo psicologico”, una specie di complotto famigliare, che racconta la storia di tre personaggi invasati dal loro mondo privato. Ambientato a Marrakech, nell’architettura labirintica della sua Medina, la vicenda sviluppa un’appassionata relazione d’amore tra Nina (Eleonora Giorgi) e il patrigno Enrico (Marcello Mastroianni). Nina tiene Enrico sequestrato in prigione (dove sta scontando la pena per il presunto assassino della moglie) così da poterlo controllare. L’intenso rapporto è sconvolto dall’arrivo di un ingegnere minerario americano (Tom Beregner), che fa una corte spietata a Nina. Per la Cavani, oltre la porta c’è spesso “qualcosa che scompagina le carte del gioco. Ci può essere la scoperta della verità o l’apparenza della verità”» (Marrone). «Il sequestro di persona è un dato anche frequente. Spesso si legge di uomini che perseguitano donne fino ad ucciderle perché esse vogliono interrompere la relazione. In tanti uomini c’è questo istinto di proprietà assoluta della partner come se fosse la loro schiava, che spetta loro di diritto. È un’aberrazione sociale ancor prima che individuale. Nel film ad operare il sequestro è la donna, caso meno frequente. È il mio film meno riuscito perché il meno chiarito nella mia testa. Voleva essere comunque un racconto sulla manipolazione che molte persone operano sul o sulla partner, convinti di amare» (Cavani).

Copia proveniente dalla Cineteca di Bologna
venerdì 30

ore 17.00
Interno berlinese (1985)

Regia: Liliana Cavani; soggetto: liberamente tratto dal romanzo La croce buddista di Junichiro Tanizaki; sceneggiatura: L. Cavani, Roberta Mazzoni; fotografia: Dante Spinotti; scenografia: Luciano Ricceri; costumi: Alberto Verso; musica: Pino Donaggio; montaggio: Ruggero Mastroianni; interpreti: Gudrun Landgrebe, Kevin McNally, Mio Takaki, Massimo Girotti, Philippe Leroy, William Berger; origine: Italia/Germania; produzione: Cannon; durata: 118’ 

Nella Berlino del 1938, proprio mentre il regime nazista intensifica le sue campagne di moralizzazione, Louise von Hollendorf e suo marito Heinz vengono entrambi sedotti da Mitsuko, figlia dell’ambasciatore giapponese: dall’incontro nasce un triangolo morboso. Con uno stile decadente e raffinato, a cui contribuiscono gli eccellenti Spinotti e Donaggio per la fotografia e la colonna sonora, Liliana Cavani trapianta nella Germania nazista l’erotismo di Junichiro Tanizaki, con effetti suggestivi. «Quell’angelo demonio [Mitsuko] Liliana Cavani lo ha trascritto con molta finezza, andando a fondo nella sua psicologia irta di enigmi e conducendo avanti il suo incontro-scontro con gli altri due, mettendo in vellutata evidenza il suo ruolo di perfido ma segretissimo carnefice i cui moventi, visti solo dalle sue vittime, attraverso i suoi gesti, non sono mai chiariti del tutto, rimanendo – come spesso i personaggi di Tanizaki – confinati in limbi misteriosi, all’insegna soprattutto dell’ambiguità» (Rondi). «Dal momento che nulla può contrastare di più con la repressa moralità ufficiale della Germania nazista dell’abbandono appassionato che prende i miei personaggi, non era necessario mostrare né svastiche né camicie brune, e neppure far vedere Hitler che sbraita ai microfoni. Quell’atmosfera asfissiante è implicita in ogni inquadratura» (Cavani).
 

ore 19.15
Francesco (1989)

Regia: Liliana Cavani; soggetto: L. Cavani; sceneggiatura: L. Cavani, Roberta Mazzoni; fotografia: Giuseppe Lanci e Ennio Guarnieri per le riprese a Perugia; scenografia e costumi: Danilo Donati; musica: Vangelis; montaggio: Gabriella Cristiani; interpreti: Mickey Rourke, Helen Bonham-Carter, Paolo Bonacelli, Mario Adorf, Fabio Bussotti, Hans Zischler; origine: produzione: Istituto Luce-Italnoleggio Cinematografico, Karol Film, Rai, Royal Film; durata: 157’

Alcuni anni dopo la morte di Francesco d’Assisi, Chiara e cinque confratelli del Santo si riuniscono in cima ad un poggio. A turno, essi ricordano episodi e momenti della vita di quell’essere straordinario, che sconvolse le loro esistenze, attirandoli con parole e con esempi di amore e di pace, in linea con il Vangelo. Leone annota sul suo quaderno spunti e ricordi toccanti; gli altri (Pietro Cattani che sapeva di legge, Bernardo, già notaio del padre del Santo, Angelo ex-uomo d’armi e Rufino) lo aiutano a redigere il suo memoriale. «È un film sensuale, pervaso di un amore libero e totale che si attua attraverso l’atto eucaristico del dono che Francesco fa di sé, del proprio corpo. Così si dà completamente alla fiumana di poveri nella sequenza della baraccopoli (al termine della quale, reduce da una lunga veglia di paure ed emozioni, dorme rannicchiato accanto al Crocefisso); è con il corpo che fa suo Cristo abbracciando la croce, allo stesso modo accoglie il lebbroso; ancora, con l’abbraccio cerca di placare la disperazione di un malato; infine getta se stesso sul condannato all’impiccagione per difenderlo. È specchio di un amore che va al di là di ogni giudizio, per una vita fatta di esperienza concreta, di contatti con gli uomini e con il creato fino all’altissimo contatto con Dio» (Francesca Brignoli). «Mi piacque Mickey Rourke moltissimo ne L’anno del dragone di Michael Cimino e così lo cercai per Francesco. Ero contraria ad una visione di Francesco santino fragile. Mi è sempre piaciuta l’immagine che ne dà Giotto nella Basilica di S. Francesco ad Assisi. Giotto lo illustra come un ragazzo forte e normale. Del resto Francesco si era preparato per fare il cavaliere di ventura, quindi a usare le armi che allora erano pesanti spadoni da reggere stando a cavallo. Mickey porta la sua prestanza e un sorriso indifeso. Porta poi soprattutto la sua bravura grandissima di attore. La cattiva stampa ha dato quasi l’idea di un pugile prestato alla recitazione. È vero il contrario. Mickey ha studiato recitazione con Sandra Seacat a New York risultando tra i migliori. Ho lavorato con bravi e grandi attori. Mickey mi è parso il più bravo. Il suo metodo gli permette di estraniarsi fino ad attingere energia ad una pura sorgente nel profondo di se stesso. E così l’uomo che ad un certo punto nel fiore degli anni cambia vita di netto non è un debole o un bacato, ma un uomo virile, anche bello, che dà tutto se stesso a quel Gesù del quale desidera sentirsi fratello minore» (Cavani).

