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.
sabato 1

ore 17.00

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).

ore 19.15
Dove siete? Io sono qui (1993)

Regia: Liliana Cavani; soggetto e sceneggiatura: L. Cavani, Italo Moscati; fotografia: Armando Nannuzzi; scenografia: Luciano Ricceri; costumi: Alberto Verso; musica: Pino Donaggio; montaggio: Angelo Nicolini; interpreti: Chiara Caselli, Gaetano Carotenuto, Anna Bonaiuto, Valeria D’Obici, Ines Nobili, Ko Murobushi; origine: Italia; produzione: San Francisco Film, Rai, Sacis; durata: 104’

Una storia d’amore fra due ragazzi non udenti che nasce in mezzo alle ostilità e all’indifferenza di molti. Fausto è di famiglia benestante e ha una madre che lo obbliga a dimenticare il suo handicap, forzandolo a comportarsi da “normale”. Elena, figlia di operai, ha dovuto abbandonare il liceo poiché la scuola non le forniva insegnanti specializzati e non riusciva a capire le lezioni. S’incontrano e trovano insieme la forza di reagire: Fausto all’ipocrisia che gli impedisce di riconoscersi per quello che è, Elena alla sfiducia e alle barriere d'ogni tipo che la ostacolano nel suo desiderio di studiare e di raggiungere mete consentite agli altri. L'esame di maturità di Elena, che Fausto ha convinto a tornare a scuola, è il banco di prova dei loro sentimenti e della scommessa di vita che hanno intrapreso. «Dove siete? Io sono qui rivisita delle tematiche che avevano già coinvolto la regista alla fine degli anni sessanta, in particolare quelle dell’isolamento e del silenzio esplorate in I cannibali e L’ospite. Da una parte, si attraversa il territorio accidentato degli istituti della famiglia e dell’insegnamento nella scuola di stato; dall’altra, l’enfasi rimane nelle forme di comunicazione, alla ricerca della propria identità originaria. […]. Un film solo in apparenza semplice, Dove siete? Io sono qui è elaborato intorno allo stile figurativo e gestuale degli attori, il cui parlato è lento, atono, ritmato alla tensione visibile del volto e del corpo. Le esibizioni Butoh sfruttano la potenzialità massima del cinema, quella della comunicazione per immagini: il palcoscenico si assume a luogo simbolico, una finestra sul mondo, in cui i movimenti del danzatore attingono a primitive energie vitali» (Marrone). «Penso che tutti possiamo aver voglia di sapere e di capire come vivono esseri umani abituati al silenzio profondo: che non hanno mai sentito, per esempio, la musica, e mai sentito pronunciare da altri il proprio nome. Penso che sia interessante confrontarci con persone che hanno paure diverse dalle nostre, in quanto non sono, non possono mai essere paure legate ai suoni o ai rumori… Ecco, i sordi vedono tutto senza il sonoro: e non solo le loro paure, ma il loro mondo emozionale, probabilmente, è diverso» (Cavani).

ore 21.00

Ripley’s Game (Il gioco di Ripley, 2002)

Regia: Liliana Cavani; soggetto: dal romanzo omonimo di Patricia Highsmith; sceneggiatura: Charles McKeown, L. Cavani; fotografia: Alfio Contini; scenografia: Francesco Frigeri; costumi: Fotini Dimou; musica: Ennio Morricone; montaggio: Jon Harris; interpreti: John Malkovich, Dougray Scott, Ray Winstone, Lena Headey, Chiara Caselli, Uwe Mansshardt; origine: Usa/Gran Bretagna/Italia; produzione: Cattleya, Dogstar Films, Fine Line Features, Baby Films, Mr. Mudd; durata: 106’

Tom Ripley riesce a convincere un uomo a commettere un omicidio dietro il pagamento di una forte somma di denaro. La situazione però sfugge al controllo e il killer deve cercare di risolvere il problema. «C’è ancora chi si chiede come rappresentare il Male al cinema? Sì per fortuna: Liliana Cavani, che nel Gioco di Ripley, da Patricia Highsmith, rovescia le convenzioni di tanti action-thriller. Mettendo l’accento sulla trionfante amoralità di Ripley, dandy e assassino capace di indurre un pacifico corniciaio minato dalla leucemia a diventare un killer solo per il gusto del potere e, in ultima analisi, della seduzione. Un invito a nozze per John Malkovich: il suo criminale parvenu con villa del Palladio e amante clavicembalista ha i guizzi gelidi dello psicopatico e un torbido fascino superomistico che cercheremmo invano nell’insulso Ripley di Minghella o nel grottesco di Hannibal, altro esteta del crimine che di Ripley è l’evidente degenerazione. Ma è il sottile, perverso rapporto fra questo dandy criminale e il corniciaio che scopre in extremis la rischiosa arte del delitto, la chiave di questa sofisticata riflessione sul fascino del negativo. Percorsa da una certa ironia ma non per questo meno amara e violenta. Un bel ritorno per la Cavani. E la conferma che anche un film su commissione può essere molto personale» (Ferzetti). «Il film ha avuto molto successo nei paesi anglofoni, in Italia invece non è stato distribuito. Però c’è da dire che il film è troppo raffinato (lo è la storia in sé) per poter incontrare un grosso pubblico. Patricia Highsmith, dal cui romanzo è tratto, era una finissima psicologa. Ho voluto non tradirla perché mi piaceva fare di Ripley un reale personaggio immorale. Generalmente si pensa che gli immorali siano rozzi, o diabolici alla Al Pacino. Io penso invece che abbia ragione la Highsmith (che ritengo una grandissima analista della psiche umana) che descrive Ripley come un uomo amabile, incapace di alzare la voce e desideroso di coltivarsi e affinarsi» (Cavani).
domenica 2

(In)visibile italiano: Viaggio al termine della notte

«Morire è una bella morte»
Ernst Wiechert

Prendendo a prestito il titolo del celebre romanzo di Céline, due film legati dall’attrazione e repulsione della “Signora in Nero”, poco visti. Ingiustamente.  Il primo, Una voglia da morire (1965), segna un’anomalia autoriale nella vasta filmografia di Duccio Tessari, solitamente dedito al cinema di genere. Come scrivevano sulle pagine di Cinema nuovo: «Il regista preferito dai sociologi della “cultura di massa” fin dai tempi di Arrivano i Titani e de Il fornaretto di Venezia, presenta contemporaneamente un western parodistico-brillante e una commedia drammatica di costume e di critica sociale. Il fenomeno Tessari non va certo sottovalutato, se non altro per la capacità insita in lui di rapidamente e intelligentemente adeguarsi – con innovazioni magari sorprendenti – ai vari generi dominanti il mercato. Se Una pistola per Ringo non è, in fondo, altro che un acuto e commerciale “divertissement” ricco di trovate “metafisiche” e di personaggi sconcertanti il proprio cliché, Una voglia da morire, assai più ambizioso, tenta addirittura la strada dell’assurdo sociale e tragico-umoristico, come in una commedia di Dario Fo iniettata di suggestioni figurative e tematiche da secondo neorealismo. La situazione – due mogli di industriali che si mettono, per noia e per amore, a “battere” e i due mariti che indagano sull’ambiente, dopo che una di esse ne resta tragicamente vittima – viene affrontata di petto, con sapide invenzioni, appropriate e vigorosi squarci ambientali». Se il film di Tessari, partendo da un soggetto di Enzo Gicca e del mai troppo compianto Enzo Battaglia, s’inseriva in una delle tante opere dell’anti-boom, all’interno di una cornice noir, rigorosamente in bianco e nero, Difficile morire (1977) è l’opera prima ufficiale dello psicoanalista e scrittore Umberto Silva, dopo l’esordio con il lungometraggio sperimentale Come ti chiami amore mio? (1969), distribuito solo in qualche festival e mai più visto. Ambientato a Roma nel 1911, all’epoca della campagna di Libia, è incentrato sul conflitto tra l’anarco-individualista Fracesco Martisolo, ricercato per l’attentato di un generale italiano, e Carlo Von Auersberg, addetto militare austriaco, presso il quale il primo trova rifugio, nella zona franca dei diplomatici viennesi a Roma. L’estetica del film è molto simile all’ultimo Visconti e agli sperimentalismi di Jancso. «Seguace di Nietzsche, superomista, nichilista», spiega Umberto Silva in un’intervista dell’epoca a David Grieco, «Difficile morire è un film in chiave […] in cui si parla della morte, dell’immortalità, del ruolo della donna, dell’imbecillità, del tradimento. Tutto passa attraverso la simbologia, ma ci tengo a premettere che ho cercato di fare un’opera calligrafica, molto confezionata, usando il più possibile un linguaggio tradizionale. Il mio sforzo maggiore, del resto, consiste nel mantenere il favolistico all’interno di una struttura realistica, cercando di far rientrare le metafore e gli apologhi nel normale corso della storia, senza forzature. Mi rendo conto che è difficile tenere insieme tutte queste cose, ma ho voluto provarci, perché oggi chi fa del cinema non può essere ancora attratto esclusivamente dal cosiddetto specifico filmico. Dieci anni fa, eravamo tutti ossessionati dalla geometria della macchina da presa, e dallo slogan godardiano “Filmare per non morire”. Io credo che oggi si possa benissimo non filmare e sopravvivere, perché ormai il problema politico è assolutamente centrale e dominante. Certo, il cinema è strettamente connesso alla realtà delle cose, poiché esso è specchio dell’immaginazione, quindi spia e indice di ogni mutamento».

ore 17.00

Una voglia da morire (1965)

Regia: Duccio Tessari; soggetto: Enzo Gicca, Enzo Battaglia; sceneggiatura: E. Gicca, D. Tessari; fotografia: Carlo Carlini; scenografia: Demofilo Fidani; costumi: Mila Vitelli; musica: Giampiero Boneschi; montaggio: Franco Fraticelli; interpreti: Annie Girardot, Raf Vallone, Regine Ohann, Alberto Lionello, Sophie Daumier, Carlo Giordana; origine: Italia/Francia; produzione:  King Film Productions, Films Number One; durata: 99’

«Due signore della ricca borghesia milanese, Clara ed Eleonora, in vacanza ad Arenzano, spinte da rivalità dapprima si contendono Aldo, un giovane studente della zona, poi escogitano una “caccia all’uomo” e si mettono per una notte a battere il marciapiede per confrontare il loro potere di seduzione. Nel corso di questa strana sfida, Clara rimane uccisa ed orrendamente sfigurata in un incidente ed Eleonora fugge terrorizzata a Milano dove il marito la ritrova in casa ubriaca e sconvolta. Il fatto, mentre pone in moto il meccanismo della polizia per l’identificazione della morta e la scoperta del movente dell’eventuale delitto, mette in azione i mariti delle due donne che, dopo l’iniziale contrasto, si accordano nel ricercare una soluzione che li salvi dallo scandalo» (www.cinematografo.it). 

ore 19.00

Difficile morire (1977)

Regia: Umberto Silva; soggetto e sceneggiatura: U. Silva; fotografia: Giuseppe Lanci; scenografia: Amedeo Fago; costumi: Aldo Buti; musica: Stefano Torossi; montaggio: Jost Grapow, Angelo Loconte; interpreti: Marc Porel, Gerardo Amato, Barbara Magnolfi, Dominique Darel, Mario Adorf, Giuliana Calandra; origine: Italia; produzione: Cinelef; durata: 95’

«Carlo Von Auersberg è un uomo portato all’autodistruzione. Scopertosi bastardo, Carlo è letteralmente fuggito da Vienna. La sua perdita d’identità coincide con quella dell’impero austriaco, e si contrappone al vitalismo sfrenato di Francesco, rappresentante sanguigno, violento, scaltro e anche un po’ cialtrone di un certo tipo di “generone” romano (suo padre è il massimo dirigente del Banco di Roma, che finanziò la campagna di Libia). Fra i due, nasce subito lo scontro: Carlo umilia Francesco, e quest’ultimo subisce, pur di stare al riparo, ma in un secondo tempo strumentalizza la situazione tramite Letizia […], la moglie di Carlo, diventata appunto uno strumento di potenza conteso dai due. Carlo […] muore. E muore quattro volte: prima si uccide, poi viene ucciso da un sicario ignaro, quindi è Francesco ad ammazzarlo in due riprese, anche per interposta persona» (Silva). «Preambolo ed epilogo nell’estate 1944; in mezzo una storia – dove i colpi di pistola a segno abbondano – nel settembre 1911, alla vigilia della guerra in Libia. 2° film scritto e diretto da U. Silva, critico e saggista, è una marcia funebre sotto il segno di una falsità melodrammatica accanitamente perseguita: personaggi, rapporti, sentimenti, emozioni sono falsi. E veri nella misura in cui sono affetti dal giusto grado di falsità. Giocando le carte del grottesco e dell’ironia con impassibile eleganza, Silva lo inzuppa in temi, miti, riti del decadentismo europeo: necrofilia, edonismo, estetismo, deviazionismo sessuale, intreccio tra Eros e Thanatos, tema del Doppio» (Morandini). «Difficile morire (solo 230 milioni di budget, per giunta vincolati alla ricostruzione degli ambienti a Cinecittà; appena trenta giorni di riprese, e 18.000 metri di pellicola) viene definito da Silva “una scommessa”» (Grieco).
Cinema muto, che passione!

La Cineteca Nazionale dedica un appuntamento mensile al cinema muto con la proposta di grandi classici, spesso in copie restaurate, così da allargare i confini della visione e tornare alle origini, alla sintassi. Per riscoprire la magia del cinema allo stato puro, l’essenza della creazione artistica, quando ogni soluzione equivaleva a un’invenzione. Parafrasando il pensiero di Gino De Dominicis sull’arte contemporanea – «Oggi, tra i tanti “rovesciamenti” si perpetua anche nell’arte una percezione del tempo rovesciata; l’arte e gli artisti contemporanei infatti si considerano e sono considerati moderni, mentre venendo dopo tutto ciò che li precede, dovrebbero sapere di essere più antichi» –, la vera modernità, intesa come scoperta e innovazione, risiede proprio nelle origini.

ore 21.00 
The Wind (1928)

Regia: Victor Sjöström; soggetto: dal romanzo omonimo di Dorothy Scarborough; sceneggiatura: Frances Marion; fotografia: Jack Arnold; montaggio: Conrad A. Nervig; interpreti: Lillian Gish, Lars Hanson, Montagu Love, Dorothy Cumming, Edward Earle, William Orlamond; origine: Usa; produzione: Metro-Goldwyn-Mayer; durata: 73’
«Dopo la morte dei genitori una ragazza raggiunge in Virginia i parenti rimasti. Ben presto si dovrà scontrare non solo con l'ostlità della nuova famigllia, ma anche con la malvagità degli abitanti e l'avversità della natura. Capolavoro americano del maestro svedese Viktor Sjöström, con mano visionaria sconvolgente ancor oggi e una capacità figurativa che sa rendere presente il vento meglio che in un film sonoro» («Filmtv.it»). 

Didascalie in inglese - Accompagnamento musicale del M° Antonio Coppola 
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Festival Tertio Millennio
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lunedì 10

chiuso

martedì 11
Omaggio a Cesare Canevari, un regista poco italiano

Si è spento nella sua Milano il 25 ottobre 2012, uno dei registi meno etichettabili del cinema di genere italiano. Ha spaziato dal western (Per un dollaro a Tucson si muore, Matalo!) allo spionistico pop psichedelico (Una jena in cassaforte) e a varie declinazioni dell’eros: dall’erotico intellettuale venato di atmosfere alienanti alla Michelangelo Antonioni, congiunto al surrealismo dei fumetti di Valentina di Guido Crepax (Io Emmanuelle), a quello folle e delirante (La principessa nuda), senza dimenticare l’eros-svastika (L’ultima orgia del terzo Reich) e l’eros colorato ora di giallo (Delitto carnale), ora di rosso, il colore del melodramma (Il romanzo di un giovane povero). Canevari è uno di quei pochi registi che non si è voluto spostare a Roma perché come dichiarava in un’intervista a Christian Arioli: «Non ho mai voluto andare a Roma per girare i miei film perché non mi trovavo bene. Preferivo restare qua a Milano dove tutto per me era più congeniale. Alla fine non c’era bisogno di andare nella Capitale per fare cinema, se volevi avere dei doppiatori molto bravi di là bastava ingaggiarli e farli venire a Milano. Certo, per la stampa dei negativi qui non eravamo attrezzati ma per il resto...». Canevari comincia da giovanissimo negli anni Cinquanta come attore “amoroso”, ovvero interpretando i ruoli di ragazzino innamorato, per poi proseguire sui sentieri impervi della produzione e della distribuzione, tanto che il suo esordio registico derivava dal fatto che il regista Oscar De Fina aveva deciso di non girare più il western Per un dollaro a Tucson si muore e così Canevari, che produceva il film, decise di mettersi lui dietro la macchina da presa per non perdere tutti i soldi. Ed è sempre Canevari a decidere per il titolo in italiano del film di Nicolas Roeg, Don’t Look Now, in A Venezia un dicembre rosso shocking: «Mi ricordo che l’ho pagato bene quel film per averlo, mi pare cinque o sei milioni. A Milano è stato su un mese in prima visione. Comunque, quando sono rientrato dopo averlo visto, il responsabile da Roma mi chiama e mi chiede: “Allora?”; “Hai fatto bene” gli dico “il film c’è! Però attenzione: o si trova un grosso titolo o altrimenti non fa una lira”. Mi hanno mandato una lista di titoli che già avevano pensato. Uno era “La vera storia di Cappuccetto Rosso”! Ma si può?! Questo era il parto di una distribuzione importante di Roma!”». Schivo, dei suoi film ne salvava ben pochi: dal suo più amato Io Emanuelle («Era proprio il genere di film che amavo fare, stile francese: ero innamorato di quelle atmosfere intimiste che ho poi riprodotto nel mio film. Non so perché ma mi affascinano tutt’ora. Io Emmanuelle è andato molto bene soprattutto all’ estero, in Inghilterra») a Matalo («Ho voluto creare qualcosa di innovativo ma senza inserire chissà quali messaggi, volevo soltanto raccontare una bella storia, tutto qui, con l’intuizione dei dialoghi ridotti all’osso che funzionano molto bene. Non è stata mia intenzione fare una regia distaccata, semi-documentaristica, anche se a qualcuno potrebbe suscitare questa impressione») a Una jena in cassaforte, considerato da Canevari stesso il suo vero esordio. In tutta la sua filmografia ha dimostrato uno stile poco italiano di mettere in scena storie raramente banali, con un’estetica debitrice alla Nouvelle Vague (Godard in primis) e a certi autori eccentrici del cinema inglesi (Ken Russell e Nicolas Roeg).

ore 17.00 
Una jena in cassaforte (Hybrid) (1968)

Regia: Cesare Canevari; soggetto e sceneggiatura: Alberto Penna, C. Canevari; fotografia: Claudio Catozzo; scenografia: Mario Sola; musica: Gianfranco Reverberi; montaggio: Enzo Monachesi; interpreti: Dimitri Nabokov, Marie Louise Greisberger, Ben Salvador, Alex Morrison, Cristina Gajoni; origine: Italia; produzione: Fering; durata: 100’

«Folle thriller psichedelico di Cesare Canevari alla sua seconda esperienza. Cast di sconosciuti, a parte Cristina Gajoni più trash che mai. Una banda cerca di aprire una cassaforte rubata in una villa. Non ci riescono facilmente, così hanno la meglio i nervi e si eliminano a uno a uno. […] Pretarantinata con scene forti, tendenze lesbo, colori strani, quasi inguardabili, un finale con una macchia pulsante che prende corpo sullo schermo» (Giusti). Insomma, imperdibile. «La Jena è il mio primo vero film. Gli attori erano tutti non professionisti, pensa che tra questi c’era pure il mio avvocato; la sola, diciamo professionista, era la Gaioni. Purtroppo questo film non è riuscito al cento per cento per via di facce poco cinematografiche, o meglio, non avevo attori importanti che potessero fare cassetta, anche se il prodotto sembrava girato con molti più soldi di quelli che spesi in realtà, tant’è che un distributore, vedendolo, mi disse: “Canevari, lei avrà speso 200 milioni...” e io “Sì !”. Comunque Una jena in cassaforte ha della tecnica, ho usato diversi obiettivi, ho messo in pratica ciò che avevo imparato e si vede. Ripeto: sicuramente si sarebbe potuto fare di più con un budget più elevato e diversi attori. Però quelli erano altri tempi! Pensa, un sabato ho radunato la troupe perché non potevo pagarli. “Non si preoccupi” mi dissero, “quando vogliamo cominciare, lunedì? Va bene, alle nove siamo qui”. “Guardate che vi potrò pagare sabato prossimo”. “Va bene”. E poi facevamo, 10 ore, 12 ore... Oggi sarebbe una cosa improponibile. Attenzione, non parlo solo nel cinema, in tutti i campi!» (Canevari).
ore 19.00 
Io Emmanuelle (1969) 

Regia: Cesare Canevari; soggetto: C. Canevari ispirato al racconto Disintegrazione 68 di Graziella Di Prospero; sceneggiatura: Giuseppe Mangione, Graziella Di Prospero, C. Canevari; fotografia: Claudio Catozzo; musica: Gianni Ferrio; montaggio: Gian Maria Messeri; interpreti: Erika Blanc, Adolfo Celi, Paolo Ferrari, Milla Sannoner, Sandro Korso, Lia Rho Barbieri; origine: Italia; produzione: Rofima Cinematografica; durata: 96’

Emmanuelle vaga disperata per la città, inseguendo il ricordo dell’uomo dal quale è stata lasciata, fino alla sorprendente rivelazione finale. Sullo sfondo la contestazione giovanile che la vede occasionalmente coinvolta. Erika Blanc porta sul suo corpo il peso dell’intero film; peccato che un critico ingeneroso, Ripamonti sull’«Avanti!», l’abbia bocciata senza appello: «Il particolare più espressivo [...] è l’ombelico». Da non confondere con le varie Emmanuelle, con o senza le due m. «Ho girato […] in un appartamento di Berlusconi. Lui era costruttore e aveva dei complessi edilizi. Avevamo bisogno della casa della protagonista e il direttore di produzione, il bravissimo Palumbo, andò da Berlusconi che ci mise a disposizione questo suo appartamento. Ho ancora la lettera in cui ci autorizza a girare in quell’appartamento. […] Piuttosto, lo sapete perché Io Emmanuelle si intitola così? Il film usciva inizialmente come Emmanuelle: vado in censura, prima e seconda censura, bocciato! Allora esco dalla censura e dopo di me esce il vecchio Cecchi Gori. Io ero sotto il Ministero, lì fermo, incazzatissimo, con il produttore amico mio. Cecchi Gori arriva con la macchina, tira giù il finestrino e fa: “Canevari, lei ha fatto un gran bel film, ma dentro son tutti coglioni, non capiscono niente”. Lui faceva parte della giuria, era quello che voleva salvare il film ma non riusciva. “Ritocchi qualche cosina per accontentare quegli stronzi, poi si faccia vedere da me”. Io da lui non mi sono mai fatto vedere: pensa che coglione che sono stato. Però ho ritoccato il film e allora ho dovuto fare tutta la pratica come se fosse un nuovo film, quindi cambiando il titolo: Io Emmanuelle» (Canevari).

ore 21.00 
Il romanzo di un giovane povero (1974)

Regia: Cesare Canevari; soggetto: dal romanzo omonimo di Octave Feuillet; sceneggiatura: Mino Roli, C. Canevari; fotografia: Claudio Catozzo; musica: Gianfranco Reverberi; montaggio: C. Canevari; interpreti: Raffaele Curi, Maria Pia Giancaro, Alessandro Quasimodo, Anna Zinneman, Erna Schurer, Richard Harrison; origine: Italia; produzione: Andromeda; durata: 101’

«Un giovane nobile in disgrazia trova lavoro presso un ricco casato e incontra al contempo l’amore nella figlia del suo principale. Le circostanze paiono però complottare contro di lui… A parlare di questo film a Canevari si rischia la lapidazione. Lo dirige nel 1974, stagione in cui i melo drammoni che attingono a Feuillet e alla Invernizio sono una mezza dozzina, da La sepolta viva di Lado a Il bacio di una morta di Infascelli, senza contare il fenomeno dei lacrima-movies in espansione. E non lo dirige male, perché sotto il profilo tecnico la confezione è ineccepibile, a tratti persino virtuosistica: zoom velocissimi avanti e indietro, riprese a mano di grande fluidità, tagli di inquadratura numerosi. E a un certo punto Richard Harrison si mette a dare schiaffoni in macchina, secondo l’insegnamento di Corbucci (Django) e di Leo (Milano calibro 9). Insomma, l’inventiva canevariana persiste, ma si scontra con una materia di cui al regista non frega, visibilmente, nulla. La fatica di sceneggiare Feuillet, per farlo ingoiare al medesimo pubblico di Ingrid sulla strada, è del resto dichiarata fin dai credits: una pletora di nomi scrivono il film e i dialoghi, oltre a Canevari stesso Luigi Cozzi (!), Daniele Del Giudice e Alberto Penna, al quale ultimo pare si debba in gran parte l’operazione. Anziché“regia”, la dicitura è “libero adattamento di Cesare Canevari – a carattere cubitali, quasi una tentazione d’autore – del romanzo di Octave Feuillet”» (Pulici). «Girato in economia, ma con pulizia, senza calcare la mano dove sarebbe lecito, il film si propone in un livello televisivo. Maria Pia Giancaro è bella, ma non si riesce a soffrire le prime nuvole che turbano la sua spensierata adolescenza; Raffaele Curi è povero […] ma non si riesce a parteggiare per la sua casata; si riesce però ad odiare il perfido Riccardo, grazie anche agli sforzi di Alessandro Quasimodo, che disegna il personaggio con un tocco di ben riuscito grottesco» (M.P., «Il Giorno», 11 maggio 1974).
12-13 dicembre

Petri e Zurlini, 40 anni dopo…

Un breve omaggio a due grandi registi italiani, già ampiamente proposti (e riproposti) in passato. La morte prematura, che li colse a distanza di quindici giorni nell’autunno del 1982, ci impone la ricerca di un’ideale affinità elettiva. Apparentemente improbabile: l’uomo del popolo, militante comunista, versus il borghese, raffinato studioso d’arte. Petri vs. Zurlini. Eppure, nella costellazione del cinema italiano, sono sempre state due stelle declinanti, lontane dalle luci dei riflettori, dalla gloria effimera, dal successo popolare (pur avendo riscosso molti consensi, anche in termini commerciali). Appartati, o semplicemente diversi, ognuno a suo modo, dal cliché del regista italiano. Li univa un’angoscia esistenziale, placata attraverso il cinema, un rigore interiore, una morigeratezza creativa (pochi film, tutti sentiti), una presenza-assenza (chi conosce, ricorda i loro volti?), una pesante eredità per le generazioni successive: gli spettatori costretti ancor oggi a confrontarsi con il mistero dei loro film (Todo modo vs. Il deserto dei tartari, Un tranquillo posto di campagna vs. La prima notte di quiete, volendo inseguire ardite associazioni lungo lo spazio e il tempo), i cineasti chiamati a ripercorrerne le traiettorie originali. Perché se ci sono due registi di un fantomatico passato ancora vitali e fertili, sono proprio Petri e Zurlini, registi inclassificabili perché mai ripetitivi, mai ciclici, pur ruotando sempre attorno a tematiche care, persino agognate: il fantasma della morte, e prima ancora del tempo, aleggia su tutta la loro opera. Una ricerca ossessiva, imperterrita, che non permetteva sbandamenti, come se il tempo a disposizione fosse inesorabilmente poco e non ammettesse divagazioni. Petri più disposto a osare, a spezzare gli schemi (l’“incidente” Il maestro di Vigevano, La decima vittima), a inseguire soluzioni, o forse risposte, estetiche, Zurlini più parsimonioso e incompreso, meno allineato alle politiche culturali del cinema italiano, più letterariamente solo (trovando rifugio, e ispirazione, nei libri). Ma, alla fine, uniti in un unico destino, quando bisogna dare uno sguardo definitivo alla realtà, e ogni film prende una piega terminale. Non Le buone notizie, ma il titolo iniziale dell’ultimo film di Petri: Prima di morire.

mercoledì 12 

ore 17.00 
Estate violenta (1959) 

Regia: Valerio Zurlini; soggetto: V. Zurlini; sceneggiatura: V. Zurlini, Suso Cecchi D’Amico, Giorgio Prosperi; fotografia: Tino Santoni; scenografia: Dario Cecchi; musica: Mario Nascimbene; montaggio: Mario Serandrei; interpreti: Eleonora Rossi Drago, Jean Louis Trintignant, Jacqueline Sassard, Cathia Caro, Enrico Maria Salerno, Lilla Brignone; origine: Italia; produzione: Titanus; durata: 98’

Riccione, luglio 1943. Un giovane di famiglia fascista s’innamora della vedova di un combattente. Ben presto gli avvenimenti precipitano e i due decidono di fuggire. «Molti mi hanno rimproverato di non aver saputo operare la fusione tra il fatto storico e la vicenda privata; dal canto mio, posso dire che Estate violenta è stato fatto tra incredibili difficoltà. Doveva essere girato in otto settimane, non avevo neanche le divise dei soldati, l’abbiamo fatto con quattro soldi in condizioni di miseria estrema fino alla vigilia della scena del bombardamento. Goffredo Lombardo, il produttore, fece allora una scelta che cambiò le sorti del film, decidendo di buttare in quella sequenza i mezzi di un film normale, e anche qualcosa di più. Naturalmente, alla fine, questo “peso” di avventura collettiva, sia pure concentrato nel solo bombardamento, ma messo in scena con mezzi quasi all’americana, capovolge la qualità del film, fino ad allora di natura intimista, tutto nel gioco degli attori, fatto di sguardi, di sottintesi. Grazie a questa fusione finale, il film ebbe un successo straordinario quando uscì: erano in molti a ricordarsi di quel periodo [...] e si riconobbero nel film. Con il ritratto dell’ambiente analizzato in Estate violenta avevo cercato non di dare un’analisi critica, ma di ricordarmi di certe impressioni visuali provate nel corso di quell’estate del 1943. Cercavo di ritrovare il vuoto che circondava la gioventù del periodo, un vuoto intellettuale, culturale, un vuoto di fiducia, un’assenza di aspettative nel futuro» (Zurlini).

ore 19.00 
La ragazza con la valigia (1960)

Regia: Valerio Zurlini; soggetto e sceneggiatura: Leo Benvenuti, Piero De Bernardi, Enrico Medioli, Giuseppe Patroni Griffi, V. Zurlini; fotografia: Tino Santoni; scenografia: Flavio Mogherini; costumi: Gaia Romanini; musica: Mario Nascimbene; montaggio: Mario Serandrei; interpreti: Claudia Cardinale, Jacques Perrin, Romolo Valli, Corrado Pani, Renato Baldini, Gian Maria Volonté; origine: Italia/Francia; produzione: Titanus, S.G.C.; durata: 121’

Amore impossibile tra Aida, una ballerina dal passato burrascoso, e Lorenzo, uno studente timido, serio, di buona famiglia. «La ragazza con la valigia è nato da un incontro. Un giorno, a Milano [...] ho incontrato una strana persona, oggi divenuta piuttosto celebre, con cui dovevo girare un filmetto pubblicitario per una marca di automobili. Per due giorni siamo stati insieme per girare il film, e la ragazza, che all’epoca faceva l’indossatrice, mi ha raccontato molte cose della sua vita: si trattava davvero del personaggio di Aida. Quando ho scritto la sceneggiatura, non ho fatto altro che ricordarmi di quello che mi aveva raccontato, di tutte quelle cose tanto tenere, commoventi, buffe talvolta, e così mi sono ritrovato già con un personaggio che viveva di vita autonoma. È bastato accompagnarla con un ragazzo ricordandomi un po’ dei miei sedici anni, poi facendo astrazione da me e guardando il personaggio maschile dal di fuori, per avere quella strana coppia che comincia subito a funzionare perfettamente e continua a funzionare fino alla fine del film. Erano due personaggi stranamente assortiti, appartenenti a mondi differenti, due solitari che esprimono nel loro incontro la volontà di aiutarsi reciprocamente» (Zurlini).

ore 21.15 
La prima notte di quiete (1972)

Regia: Valerio Zurlini; soggetto: V. Zurlini; sceneggiatura: Enrico Medioli, V. Zurlini; fotografia: Dario Di Palma; scenografia: Enrico Tovaglieri; costumi: Luca Sabatelli; musica: Mario Nascimbene; montaggio: Mario Morra; interpreti: Alain Delon, Sonia Petrova, Lea Massari, Giancarlo Giannini, Salvo Randone, Alida Valli; origine: Italia/Francia; produzione: Mondial Te.Fi., Adel Productions, Valoria Films; durata: 131’

Daniele, un insegnante quasi quarantenne senza radici, trova un incarico di supplente in un liceo di Rimini. Entrato nel giro notturno di alcuni mediocri “vitelloni” locali, egli è attratto dalla sua allieva Vanina, già a sua volta legata da un arido rapporto senza amore con uno di loro, il cinico Gerardo. «Tuttavia, direi che La prima notte di quiete è nato davvero per la voglia che avevo di mettere in scena un personaggio del genere. Un personaggio frutto ovviamente di numerosi incontri, forse di certe somiglianze con me stesso, quella base di nichilismo, quel cristianesimo rifiutato ma presente... È un personaggio nato in modo molto strano, in un momento di estrema diffidenza: non trovavo niente di personale da raccontare. Un giorno, mi metto alla scrivania e in venti giorni scrivo in un racconto di cento pagine la storia di quest’uomo alla fine della vita – il racconto esiste ancora e credo che non sia male. Ma questo racconto oggettivo, ha origine anche da quelle stagioni invernali, così brutali, così violente, così incanaglite, così antifemminili, così oppressive, così eccessive, stagioni che pure avevo conosciuto. Quella costiera adriatica che avevo visto l’inverno, quando non c’è l’esplosione del turismo estivo, stretta dal rancore, dalla ferocia, dalla violenza. L’avevo vista, quella violenza dell’uomo sulla donna. La prima notte di quiete è un film molto legato ad un certo ambiente geografico. Contiene anche un aspetto di “storia popolare”: la storia di un uomo che ha un rapporto ormai di morte con gli altri, e che incontra la giovinezza. Una giovinezza che nasconde in realtà la morte: è un romanzo popolare vecchio come il mondo. [...] [Il titolo del film] è un verso di Goethe che si può tradurre più o meno così: “La morte, la prima notte di quiete”» (Zurlini).

giovedì 13

ore 17.00 
A ciascuno il suo (1967)

Regia: Elio Petri; soggetto: dal romanzo omonimo di Leonardo Sciascia; sceneggiatura: Ugo Pirro, E. Petri; fotografia: Luigi Kuveiller; scenografia: Sergio Canevari; costumi: Luciana Marinucci; musica: Luis Enriquez Bacalov; montaggio: Ruggero Mastroianni; interpreti: Gian Maria Volonté, Irene Papas, Gabriele Ferzetti, Laura Nucci, Mario Scaccia, Luigi Pistilli; origine: Italia; produzione: Cemofilm; durata: 89’

Sicilia. Un insegnante di liceo indaga sul duplice omicidio di un farmacista e di un medico. Per tutti gli altri è un delitto d’onore. In realtà, dietro si cela una complessa trama, ottimamente congegnata al di là delle apparenze. «Un film richiama l’attenzione del pubblico se colpisce l’immaginazione dello spettatore, se “fotografa” un momento di cambiamento, l’evoluzione del gusto, un’insofferenza della gente comune nell’istante in cui insorge. […] Il film colse quella fase di passaggio, quella insofferenza nascente senza che nemmeno noi stessi ne fossimo del tutto consapevoli; cogliemmo, cioè, qualcosa che era nell’aria e già vagamente presente in noi» (Pirro).
ore 19.00 
Indagine su un cittadino al di sopra di ogni sospetto (1970)

Regia: Elio Petri; soggetto e sceneggiatura: Ugo Pirro, E. Petri; fotografia: Luigi Kuveiller; scenografia: Carlo Egidi; costumi: Angela Sammaciccia; musica: Ennio Morricone; montaggio: Ruggero Mastroianni; interpreti: Gian Maria Volonté, Florinda Bolkan, Gianni Santuccio, Orazio Orlando, Sergio Tramonti, Arturo Dominici; origine: Italia; produzione: Vera Film; durata: 114’

Un commissario di polizia uccide la sua amante e lascia ovunque, nella casa della donna, indizi contro di sé. Vuole verificare fino a che punto il potere, di cui egli è un esaltato rappresentante, riuscirà a proteggerlo, al di là di ogni prova che possa incriminarlo. «Petri, preso alla gola dall’attualità, e probabilmente compiaciuto del suo ruolo scandaloso, ha insistito su un solo versante, forzando le tinte nella pittura dei metodi polizieschi. Ma basta scalfire con l’unghia il suo film, ricordare il timbro esistenziale che accompagna la sua opera precedente, per toccarne il tessuto più vero, intinto di angoscia storica espressa in forme di paradosso. Impressione accentuata dalla struttura narrativa, da quell’aprirsi e chiudersi del film su toni grotteschi (il delitto iniziale, il rinfresco sul finire) che stringe in una tenaglia di sarcasmo il cuore realistico del racconto» (Grazzini). 
ore 21.15
Buone notizie (1979) 

Regia: Elio Petri; soggetto e sceneggiatura: E. Petri; fotografia: Tonino Nardi; scenografia: Amedeo Fago, Franco Velchi Pellecchia; costumi: Barbara Mastroianni; musica: Ennio Morricone; montaggio: Ruggero Mastroianni; interpreti: Giancarlo Giannini, Paolo Bonacelli, Angela Molina, Aurore Clément, Ombretta Colli, Ninetto Davoli; origine: Italia; produzione: Medusa Distribuzione; durata: 116’

Buone notizie, film raro di Elio Petri, manifesta un pessimismo ormai inguaribile, saturo di spinte metafisiche. Racconta di un funzionario della televisione che incontra un vecchio amico ossessionato dalla paura di venire ucciso... «Petri mi spiega il suo “piccolo film”, una storia che non mi dispiaceva. E propone di produrcelo noi [...]. Giriamo tanto materiale. C’era una comicità abbastanza astratta, strana, ma al primo montaggio il film non era niente male. [...] Elio [...] comincia a manipolare il film, a tagliare tutte le scene comiche, divertenti. [...] Petri mi spiega che non voleva ci accusassero di fare un film troppo vicino alla Wertmüller, che si rideva troppo. [...] Io non ero molto d’accordo sui tagli, però avevo un grande rispetto per Elio, persona straordinaria. Il film non ha successo. Forse Elio sapeva già del suo male incurabile perché nel film ogni tanto mi faceva ripetere una cosa strana per cui, inginocchiato davanti a una parete, dicevo agli altri: “io non voglio morire, non voglio morire!”» (Giannini).

venerdì 14
In ricordo di Sergio Nuti, regista invisibile
«Tutto quello che so del cinema

l’ho imparato con lui in moviola»

Marco Tullio Giordana

La scomparsa di Sergio Nuti, montatore e regista di un unico, grande, film, Non contate su di noi, ci spinge a guardare ancora una volta indietro per ritrovare il filo di una ricerca attorno al concetto di invisibilità che proprio da lì prese spunto e avvio. Per proporre quel film, ritrovato fra i tesori della Cineteca Nazionale da Mario Musumeci, nacque l’appuntamento (In)visibile italiano. Primo film: Moltodipiù di Mario Lenzi, presentato quest’anno al Festival di Roma nella retrospettiva Cinema espanso 1962-1984. Secondo film: Non contate su di noi. Due film su una Roma scomparsa, quella che gravitava attorno al Pantheon negli anni Settanta, nel primo, la strana commistione fra opposti, la Balduina e Primavalle, nel secondo. E due film sulla droga imperante allora e sui sogni finiti, tramontati, crollati di una generazione. Per questo, e altro ancora, Sergio Nuti era nei nostri cuori.

Riproponiamo per l’occasione il testo introduttivo di (In)visibile italiano, 29 settembre 2006:

«Una Cineteca conserva e può fare rivivere non solo pellicole, ma anche – con quelle e “dentro” quelle – storie, emozioni, momenti di vita individuale e collettiva apparentemente perduti nella memoria. Conservarli serve a restituirli all’esperienza del pubblico, a condividerli.

L’appuntamento di (In)visibile italiano è dedicato a un film ormai pressoché introvabile e che anche fra gli addetti ai lavori sembra sbiadito nel ricordo. Eppure, nel 1978, Non contate su di noi, esordio nella regia di Sergio Nuti (già all’epoca e in seguito montatore professionista, collaboratore fra gli altri di Bellocchio, Mingozzi, Giordana), vinse il Nastro d’argento quale migliore opera prima, suscitando giudizi positivi da parte di molta critica nonostante l’asprezza del tema e la povertà dei mezzi, o forse proprio grazie a questi.

Cinque anni prima di Amore tossico e quasi venti anni prima di Trainspotting, Nuti racconta, senza reticenze e senza indulgenze – tanto meno di tipo estetico – ma con rigore, passione e perfino con un pizzico di moralismo, una storia “vera”, interpretata da attori non professionisti e nella quale ha un ruolo fondamentale il paesaggio urbano (inclusi i suoni, in gran parte restituiti in presa diretta), una Roma vera e incombente, rigorosamente periferica (il quartiere Primavalle in primis, inclusa una parte ormai scomparsa), fotografata, insieme, con amore (si intuisce a tratti la trasfigurazione nel mito dell’America di Easy rider) e con distacco.

Il film fu girato in 16 mm e successivamente “gonfiato” in 35 per la distribuzione: a tutt’oggi i negativi originari sembrano irreperibili; unici elementi materiali sopravvissuti, conservati alla Cineteca Nazionale (grazie alla normativa sul deposito legale delle opere), restano i duplicati negativi 35mm e una copia positiva, integra anche se parzialmente segnata dall’usura e da un principio di fading del colore. 

Per questo, come per migliaia di altri film, la conservazione dei materiali superstiti e la ricerca di quelli apparentemente perduti, insieme a iniziative di revival come questa, costituiscono la sola possibilità di sopravvivere e di raccontare le loro infinite storie».
ore 17.00 
Non contate su di noi (1978)

Regia: Sergio Nuti; soggetto e sceneggiatura: Gianlorenzo Carbone, Francesco Ferrari, S. Nuti; fotografia: Renato Tafuri; scenografia e costumi: Enrico Luzzi; musica: Maurizio Rota; montaggio: Fernanda Indoni; interpreti: S. Nuti, M. Rota, Francesca Ferrari, Francesco Scalco, Antonio Spoletini, Manfredi Marzano; origine: Italia; produzione: Ixtlan Film; durata: 120’ 

Un giovane musicista romano incontra una ragazza in crisi di astinenza da eroina, la soccorre e si prende cura di lei: nasce una storia d’amore che coinvolge il protagonista nell’esperienza drammatica della tossicodipendenza, condivisa con la donna e con il gruppo di giovani che ruotano intorno alla coppia. Sincero ed esplicito, senza compiacimenti e senza indulgenze, il film acquista maggiore credibilità nel finale, che rifiuta ogni logica di happy end ma lascia aperto uno spiraglio alla speranza di riscatto di alcuni almeno dei protagonisti.

ore 19.15 Incontro moderato da Mario Musumeci con amici e familiari di Sergio Nuti
14-16 dicembre

River to River Florence Indian Film Festival

«Il River to River Florence Indian Film Festival, con il patrocinio dell’Ambasciata dell’India e dell’Associazione Italia-India, è arrivato quest’anno alla XII edizione e ha l’onore di ospitare nell’edizione madre fiorentina il grande divo di Bollywood Amitabh Bachchan.

Inoltre, nell’anno in cui il cinema indiano compie 100 anni – Raja Harishchandra di Dadasaheb Phalke, il primo film indiano, fu proiettato il 21 aprile del 1913 al Coronation cinema di Bombay – il Festival ha deciso di proporre tre giorni di proiezioni al Cinema Trevi di Roma, con il desiderio di mostrare un’India a 360 gradi in tutte le sue sfaccettature.

L’avvincente kolossal Gangs of Wasseypur in due parti, già apprezzato all’ultima Quinzaine des Réalisateurs di Cannes e diretto del talentuoso Anurag Kashyap, aprirà e chiuderà le tre giornate romane.

Il giorno centrale sarà dedicato ai lungometraggi, corti e documentari vincitori del River to River Bitebay Audience Award dell’edizione fiorentina appena conclusa.

L’ultimo giorno, oltre a proiettare la seconda parte della saga di Kashyap, ha in cartellone Black di Sanjay Leela Bhansali, un capolavoro interpretato dal superdivo Amitabh Bachchan.

Mi auguro che questi tre giorni al cinema Trevi possano segnare l’inizio di un sodalizio tra l’Arno, il Tevere e il Gange».

Selvaggia Velo

(Direttore River to River Florence Indian Film Festival)
ore 20.45 
Gangs of Wasseypur di Anurag Kashyap (2012, 160’) Prima parte
Diretto da uno dei registi indiani più promettenti degli ultimi anni ed acclamato alla Quinzaine des Realisateurs di Cannes 2012, Gangs of Wasseypur è un kolossal diviso in due parti che ha sbancato il botteghino in India. Con l’apporto di un cast di attori eccezionali e di canzoni mirate e originali, GOW racconta la saga di due famiglie in lotta per tre generazioni. Nella prima parte Shahid Khan e il suo clan sono spodestati dalla gang di Ramandhir Singh che gestisce le miniere locali. Il figlio di Shahid, Sardar, giura di vendicare il padre e di riconquistare la città di Wasseypur.

Proiezione in hindi con sottotitoli in italiano e in inglese

sabato 15

ore 18.00 

Cortometraggio vincitore del River to River Bitebay Audience Award 2012
a seguire

Documentario vincitore del River to River Bitebay Audience Award 2012
ore 20.45
Lungometraggio vincitore del River to River Bitebay Audience Award 2012
domenica 16
ore 18.00

Black di Sanjay Leela Bhansali (2005, 123’)
Libero adattamento dell’autobiografia di Helen Keller The Story of My Life, il film racconta la storia di una ragazza sorda e cieca che impara a vivere una vita normale grazie all’aiuto del suo insegnante (Amitabh Bachchan) e al loro intenso e complesso rapporto. Indubbiamente una delle migliori performance di Bachchan che, insieme al grande regista di Bollywood Sanjay Leela Bhansali e all’interpretazione della bravissima Rani Mukherjee, ha decretato il successo del film.

Proiezione in hindi con sottotitoli in italiano e in inglese

ore 20.45 

Gangs of Wasseypur di Anurag Kashyap (2012, 160’) Seconda parte
Seconda e ultima parte del film-saga di Kashyap, in cui il testimone passa a Faizal Khan, il più feroce dei figli di Sardar, il quale, ancor più del padre, dedicherà la propria vita alla vendetta. Tra gli attori principali, i bravissimi Huma Qureshi e Nawazuddin Siddiqui (il feroce Faisal Khan), protagonisti della storia d’amore intensa e “musicata” di questa parte. Un film che dà una rappresentazione di un cinema indiano tutto nuovo e in rapida ascesa.
Proiezione in hindi con sottotitoli in italiano e in inglese

lunedì 17

chiuso

18-23 dicembre

Un marziano a Cinecittà. Ennio Flaiano e il cinema

«Il peggio che può capitare a un genio

è di essere compreso»
Ennio Flaiano
«Giornalista e sceneggiatore, autore anche di un romanzo, (concediamo a quest’ipotetica enciclopedia una citazione inesatta). Scrittore minore satirico nell’Italia del Benessere». A rispondere con un amaro aforisma su se stesso a un giornalista che gli chiedeva un condensato giudizio critico sulla sua opera, da inserire in un’immaginaria enciclopedia del 2050, è proprio Ennio Flaiano. L’intervista si svolse nel 1972, pochi mesi prima della morte che sopraggiungerà il 20 novembre per infarto. Pur nell’ironia dell’affermazione (è evidente che Flaiano teme di essere ricordato proprio per l’ultima della serie di definizioni che dà di sé), è interessante notare come egli stesso relegasse solo in ultimo l’etichetta di scrittore satirico. 
Flaiano ha lavorato molto per il cinema. Sessanta sceneggiature in circa trent’anni, testimoniano un rapporto intenso e prolungato. Eppure, Flaiano ha spesso parlato con sufficienza del cinema, non soltanto per le avvilenti vicende legate al suo ultimo lavoro, la sceneggiatura Melampo, di cui lui stesso voleva curare la regia e che invece i produttori finirono per affidare a Marco Ferreri (La cagna). Il minimizzare il proprio lavoro, di critico cinematografico prima (per Flaiano «era uno che non capiva niente di cinema ma andava al cinema e faceva il pezzo sul cinema parlando d’altro. Era l’unico modo per protestare contro il fascismo») di sceneggiatore poi, faceva parte da una parte del personaggio disincantato dall’aforisma facile, dall’altra del senso di colpa di vedere la sua opera compressa tra il “mito della letteratura” ancora vivo e la constatazione della sua improponibilità, della sua perdita di significato. In questo complesso d’inferiorità, lo scrittore abruzzese di un unico romanzo non può che parlare male della sceneggiatura, considerata letteratura degradata. Ma è anche vero che per Flaiano non può esistere una pratica della letteratura al di fuori di una sua degradazione. Non è una semplice coincidenza se i contributi di Flaiano a capolavori del cinema italiano vertano spesso intorno al tema centrale della crisi dello scrittore, dell’artista, dell’intellettuale (La dolce vita, Un amore a Roma, La notte, 8½). «Se il nodo con Fellini costituisce indubbiamente l’aspetto più vistoso del lavoro cinematografico di Flaiano, non è però l’unico su cui valga la pena di indagare», scrive Renato Venturelli, citando come esempio eclatante quel «Roma città libera diretto da Marcello Pagliero, per il quale Flaiano ottenne il Nastro d’argento per il miglior soggetto: un film di cui si è spesso sottolineata la qualità clairiana (non a caso uno dei registi più amati da Flaiano), e che indubbiamente rappresenta uno dei film più significativi di tutta la sua attività». «Nelle sedute di sceneggiatura con Flaiano, tra chiacchiere, critiche e divagazioni sul soggetto, c’era da ricavare materia per condire dieci film; e sarebbe andato tutto perduto se fosse toccato a lui di cavarne il succo. Ho fatto centinaia di riunioni di sceneggiatura con Flaiano [...] ma di pagine scritte da lui ne ho viste ben poche. Lo scrittore vero non può compiacersi nel lavoro di sceneggiatura, che deve trovare il modo di tradurre in immagini e battute dei concetti, oltre che dei fatti. [...] Flaiano scrisse parecchi soggettini, ma di sceneggiature sue ne conosco due sole: quella del Melampo di cui voleva fare la regia, e che non è bella, e quella tratta dalla Recherche di Proust per René Clement, un compito del quale era molto scontento» (Suso Cecchi d’Amico).
A quarant’anni dalla sua scomparsa la Cineteca Nazionale rende omaggio a questo tormentato autore di cinema. 

martedì 18

ore 17.00 
La freccia nel fianco (1945)

Regia: Alberto Lattuada; soggetto: tratto dal romanzo omonimo di Luciano Zuccoli; sceneggiatura: Ennio Flaiano, A. Lattuada, Alberto Moravia, Carlo Musso, Ivo Perilli, Cesare Zavattini; fotografia: Massimo Terzano; scenografia: Gastone Medin; costumi: Gino Brosio; musica: Nino Rota; montaggio: Gisa Radicchi Levi; interpreti: Leonardo Cortese, Mariella Lotti, Roldano Lupi, Cesarino Barbetti, Sandro Ruffini, Galeazzo Benti; origine: Italia; produzione: Lux Film; durata: 82’

«Durante un concerto Nicoletta, moglie dell’Ingegner Barbano, ritrova il celebre pianista Bruno Traldi. Dieci anni prima era nata tra i due un’amicizia che inconsapevolmente si era trasformata in amore, poi il destino li aveva divisi. Al nuovo incontro la donna si sente attratta verso il giovane artista e lotta contro un sentimento che sembra rinascere irresistibile dai ricordi del passato. Il marito si accorge che i due si amano e che nulla egli può fare per opporsi, sconvolto dalla gelosia, decide di fuggire. Nicoletta cede fatalmente nelle braccia dell'amante e i due decidono di partire insieme. Ma Bruno, impegnato in una serie di concerti sembra volersi sottrarre a un legame che limita la sua libertà» (www.cinematografo.it). «Alberto Lattuada ha sentito il carattere vecchiotto e un po’ salottiero della vicenda e nella prima parte del film si è sforzato di ricostruire, sullo sfondo di un castello nobilesco, l’ambiente di dissipazione e di decadenza mondana in mezzo al quale si svolge l’infanzia del precoce piccolo musicista. Il colore lontano e poetico proprio ad ogni rievocazione è mantenuto con efficacia per tutte le sequenze del castello. La scabrosità dei rapporti tra il ragazzo e la sua amica è trattata con sobrietà. Meno ci convincono le parti che vogliono illustrare il successo del musicista al concerto. La seconda parte, con il ritorno al castello e l’adulterio di Zuccoli, tratta con molta serietà il problema del peccato. Ma il suicidio avrebbe guadagnato con una rappresentazione meno testuale. In complesso il film ha confermato in pieno le qualità già note del regista, pur dentro i limiti di una angusta vicenda. Mariella Lotti, Leoanrdo Cortese, Roldano Lupi e il ragazzo Barbetti sono gli interpreti veramente efficaci. Assai buono il commento musicale di Rota» (Moravia).

ore 19.00 
Roma città libera (1946)

Regia: Marcello Pagliero; soggetto: Ennio Flaiano; sceneggiatura: E. Flaiano, Suso Cecchi d’Amico, Cesare Zavattini, M. Pagliero, Marcello Marchesi, Filippo Mercati [Luigi Filippo D’Amico]; fotografia: Aldo Tonti; scenografia: Gastone Medin; musica: Nino Rota; montaggio: Giuliana Attenni; interpreti: Andrea Checchi, Nando Bruno, Valentina Cortese, Vittorio De Sica, Gar Moore, Ave Ninchi; origine: Italia; produzione: Pao Film; durata: 81’

«Ronda di personaggi sfasati e alla deriva sullo sfondo di una Roma notturna, disordinata e allucinata subito dopo la liberazione, ancora dominata dalla presenza delle truppe alleate. È uno dei film italiani più eccentrici e “maledetti” del dopoguerra, frutto di una bizzarra contaminazione tra neorealismo e influenze della cultura francese. Nonostante le firme di molti sceneggiatori tra cui Zavattini, è un tipico frutto dell’ingegno originale e eterodosso di Ennio Flaiano, autore del soggetto, che si meritò un Nastro d’argento 1947-48 e che vi compare nel piccolo ruolo di un questurino. Girato quasi per intero in esterni con la fotografia di Aldo Tonti. Fra i personaggi principali spicca uno straordinario V. De Sica come ministro smemorato. Ebbe un’effimera uscita in sala soltanto nel 1948 e un successo di prestigio nel 1949 al Festival dei film maledetti di Biarritz» (Morandini). 

ore 21.00 
Fuga in Francia (1948)

Regia: Mario Soldati; soggetto e sceneggiatura: Carlo Musso, Ennio Flaiano, M. Soldati; collaborazione alla sceneggiatura: Mario Bonfantini, Emilio Cecchi, Cesare Pavese; scenografia e costumi: Piero Gherardi; fotografia: Domenico Scala; musica: Nino Rota; montaggio: Mario Bonotti; interpreti: Folco Lulli, Rosi Mirafiore, Mario Vercellone, Giovanni Dufour, Enrico Olivieri, Pietro Germi; origine: Italia; produzione: Lux Film; durata: 105’

«Dopo la Liberazione, il tentativo di fuga verso Grenoble dell’ex gerarca Riccardo Torre (Lulli) e di suo figlio Fabrizio (Olivieri) si intreccia con quello di tre operai che vogliono emigrare clandestinamente in Francia, il sognatore Gino (Vercellone), il disilluso Tembien (Germi) e il “tunisino” (Du Four), il più allegro e superficiale dei tre. [...] Insolito e coraggioso thriller politico, [...] costruito sapientemente su due dei grandi temi sociali di quegli anni: il fascismo non ancora rimosso e l’emigrazione come unica prospettiva concreta per trovare lavoro. Un’opera da rivalutare per il cinema italiano e una svolta personale per Soldati che, con uno stile a metà strada tra il neorealismo e l’espressionismo made in Usa (possibili le influenze di Welles), vivifica la sua eleganza compositiva con inquadrature dai tagli irregolari e dall’illuminazione contrastata, con riprese dal basso di primi piani e soffitti incombenti, legati tra loro da un montaggio carico di tensione drammatica. Folco Lulli giganteggia nel ruolo di un fascista senza rimorsi, cinico e crudele (che lo scenografo e costumista Piero Gherardi fa vestire sempre con un inquietante cappottone nero), vera anima dannata di un mondo che sembra ancora appartenergli, ma altrettanta bravura mette Pietro Germi nel disegnare il ritratto dolente del reduce Tembien [...] e Soldati nel raccontare la figura del piccolo Fabrizio, a cui la giovanissima età non risparmierà un drammatico confronto con la crudezza della vita» (Mereghetti).

mercoledì 19
ore 17.00 
Parigi è sempre Parigi (1951) 

Regia: Luciano Emmer; soggetto: Sergio Amidei, Giulio Macchi; sceneggiatura: S. Amidei, L. Emmer, Ennio Flaiano, G. Macchi, Francesco Rosi, Jacques Rémy, Jean Ferry; fotografia: Henri Alekan; scenografia e costumi: Hugues Laurent; musica: Roman Vlad; montaggio: Gabriele Varriale; interpreti: Aldo Fabrizi, Lucia Bosè, Ave Ninchi, Marcello Mastroianni, Franco Interlenghi, Paolo Panelli; origine: Italia-Francia; produzione: Fortezza Film, Omnium International du Film; durata: 104’ 

Le vacanze degli italiani all’estero, in trasferta a Parigi per vedere la partita di calcio: ognuno cerca di divertirsi come può, ma a farla da padrone è il solito provincialismo dei gustosi personaggi in scena. Un Emmer leggero ed effervescente come in Domenica d’agosto, da cui prende la struttura narrativa ad episodi: dopo la grande stagione del dopoguerra, questo film, scritto tra gli altri da Sergio Amidei, apre le porte alla fase del cosiddetto Neorealismo rosa. Tra gli attori, irresistibili Fabrizi e Panelli.

ore 19.00 
Guardie e ladri (1951)

Regia: Mario Monicelli e Steno [Stefano Vanzina]; soggetto: Piero Tellini; sceneggiatura: M. Monicelli, Steno, Vitaliano Brancati, Aldo Fabrizi, Ennio Flaiano, Ruggero Maccari; fotografia: Mario Bava; scenografia: Flavio Mogherini; musica: Alessandro Cicognini; montaggio: Franco Fraticelli; interpreti: Totò, Aldo Fabrizi, Ave Ninchi, Pina Piovani, Aldo Giuffré, Ernesto Almirante; origine: Italia; produzione: Golden Films, Ponti-De Laurentiis; durata: 106’

«Un ladro (più per necessità che per vocazione) truffa un americano ma è da questi riconosciuto durante una distribuzione di pacchi-dono. Inseguito da un grasso carabiniere sfugge alla cattura, ma da quel giorno il tutore della legge non gli dà tregua poiché rischia di essere radiato dall’Arma se entro tre mesi non riuscirà ad arrestarlo» (Chiti-Poppi). «La commedia degli anni ’50 era un’evoluzione della farsa, quella che io e Steno facevamo anche con Totò, che si è gradatamente tramutata in commedia di costume. Con Guardie e ladri già non era più farsa e cominciava ad essere commedia di costume» (Monicelli).
ore 21.00 
Il bidone (1955)
Regia: Federico Fellini; soggetto e sceneggiatura: F. Fellini, Tullio Pinelli, Ennio Flaiano; fotografia: Otello Martelli; scenografia: Dario Cecchi; musica: Nino Rota; montaggio: Mario Serandrei, Giuseppe Vari; interpreti: Broderick Crawford, Giulietta Masina, Richard Basehart, Franco Fabrizi, Lorella De Luca, Giacomo Gabrielli; origine: Italia; produzione: Titanus; durata: 112’

Un anziano bidonista, stanco della sua vita di espedienti e piccole truffe, decide di mollare tutto, ma i suoi complici la pensano diversamente. «Non v’è l’arcana poesia de La strada data dal paesaggio indifferente e maestoso, dal passaggio lento delle stagioni estranee alla pena e alla solitudine dell’uomo. In compenso Il bidone è più complesso, ha un’orchestrazione più elaborata. Il tema felliniano dei conti da rendere a qualcuno che ci trascende è meno univoco, più clamoroso, quasi gravido di presenze impalpabili ma certe perché meno metafisiche, più legate a ciò che risulta semplicemente umano» (Bianchi).
giovedì 20

ore 17.00 
Peccato che sia una canaglia (1954)
Regia: Alessandro Blasetti; soggetto: dal racconto Il fanatico di Alberto Moravia; sceneggiatura: Suso Cecchi D’Amico, Ennio Flaiano, Alessandro Continenza; fotografia: Aldo Giordani; scenografia: Mario Chiari; costumi: Maria De Matteis; musica: Alessandro Cicognini; montaggio: Mario Serandrei; interpreti: Sophia Loren, Marcello Mastroianni, Vittorio De Sica, Umberto Melnati, Margherita Bagni, Walter Bartoletti; origine: Italia; produzione: Documento Film; durata: 96’
Un tassista conosce una ragazza, figlia di un ladro di valigie e dedita anche lei al furto, insieme a due compari. I tre orchestrano un colpo ai danni del tassista sfruttando la bellezza e le doti di seduzione della ragazza, ma il tassista s’invaghisce veramente di lei. Blasetti lancia la coppia per eccellenza del cinema italiano, Loren-Mastroianni, optando per la commedia di caratteri: «Prima crea dei personaggi con un loro carattere, poi da questi caratteri fa dipendere l’azione; quindi stabilisce che a prendere l’iniziativa sia il personaggio femminile […]; infine sceglie l’happy end programmatico. È questo, detto in maniera assai schematica, il modello blasettiano di commedia» (Gori). «Il film si articola su un ritmo vivacissimo in cui l’assoluta pulizia formale, il gusto di molte situazioni narrative e la perizia della interpretazione concorrono a creare un equilibrio e una spigliatezza non comuni» (Ghelli).

ore 19.00 
Le notti di Cabiria (1957)

Regia: Federico Fellini; soggetto e sceneggiatura: F. Fellini, Ennio Flaiano, Tullio Pinelli, da un’idea di F. Fellini; collaborazione ai dialoghi: Pier Paolo Pasolini; consulenza artistica: Brunello Rondi; fotografia: Aldo Tonti; fotografia sequenze aggiunte: Otello Martelli; scenografia e costumi: Piero Gherardi; musica: Nino Rota; montaggio: Leo Catozzo; interpreti: Giulietta Masina, François Perier, Amedeo Nazzari, Aldo Silvani, Dorian Gray, Franca Marzi; origine: Italia/Francia; produzione: Dino De Laurentiis Cinematografica, Les Films Marceau; durata: 111’

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

ore 21.00 
La ragazza in vetrina (1961)

Regia: Luciano Emmer; soggetto: L. Emmer, Emanuele Cassuto, Rodolfo Sonego; sceneggiatura: L. Emmer, Vinicio Marinucci, Luciano Martino, Pier Paolo Pasolini; fotografia: Otello Martelli; scenografia: Alexandre Hinkis; musica: Roman Vlad; montaggio: Jolanda Benvenuti, Emma Le Chanois; interpreti: Lino Ventura, Marina Vlady, Magalì Noël, Bernard Fresson, Antonio Badas, Roger Bernard; origine: Italia/Francia; produzione: Nepi Film, Zodiaque Film; durata: 92’

«La ragazza in vetrina reca i segni di una meditazione, di una ispirazione non occasionale, di un irrobustimento della vena narrativa. [...] Il prologo del film, nella miniera, è dotato di un vigore drammatico, di un vigore realistico insoliti per Emmer, e costituisce forse quanto di più intenso il cinema abbia dato sull’aspro lavoro dei minatori e sulla presenza incombente, assidua della morte nei cunicoli del sottosuolo. [...] Nella pittura della celebre strada delle vetrine – dietro le quali le prostitute stanno in offerta come una merce –, nello scorcio di certi locali (come quelli per uomini soli), nell’introduzione di talune antitesi (l’Esercito della Salvezza), nella definizione delle psicologie Emmer ha spiegato una lucidità di linguaggio resa più accattivante dalla discrezione, dal pudore di cui egli ha dato prova» (Castello). «Uno dei più felici film di Emmer e non solo per agilità di racconto, intelligenza di notazioni e direzione di attori. C’è anche uno scavo psicologico più profondo. Il film ebbe gravi noie con la censura democristiana che impose tagli, modifiche al dialogo e il divieto ai minori di 16 anni, nonostante la castità della rappresentazione». (Morandini).

Copia restaurata e ricostruzione della versione originale a cura della Cineteca Nazionale
venerdì 21
ore 17.00 

La romana (1954)
Regia: Luigi Zampa; soggetto: dal romanzo omonimo di Alberto Moravia; sceneggiatura: A. Moravia, Giorgio Bassani, L. Zampa, Ennio Flaiano; fotografia: Enzo Serafin; scenografia: Flavio Mogherini; costumi: Gaia Romanini; musica: Enzo Masetti; montaggio: Eraldo Da Roma; interpreti: Gina Lollobrigida, Daniel Gélin, Franco Fabrizi, Raymond Pellegrin, Renato Tontini, Pina Piovani; origine: Italia; produzione: Excelsa Film, Les Films du Centaure; durata: 94’

Nella Roma fascista si svolge la storia di Adriana, giovane e bella, che per assecondare le ambizioni della madre si ritrova tra le braccia di un pittore che avrebbe dovuto garantirle la gloria. Delusa e turbata si invaghisce di un autista che, nonostante le promesse di matrimonio, scopre essere in realtà sposato e padre di tre figli. Avviata alla prostituzione, viene salvata da Mino, un giovane partigiano che pare darle la felicità. Arrestato durante un rastrellamento, questi però rivela i nomi dei propri compagni cadendo successivamente in una fortissima depressione per i rimorsi che lo assalgono. Tratto da un romanzo di Alberto Moravia, il film si avvale di una delle migliori prestazioni di Lollobrigida e soprattutto della accurata ricostruzione di interni ed esterni d’epoca a cura di Flavio Mogherini, scenografo che diverrà poi regista. 

Restauro a cura della Cineteca Nazionale in collaborazione con Sky Cinema

ore 19.00 

Dov’è la libertà (1954)

Regia: Roberto Rossellini; soggetto: R. Rossellini; sceneggiatura: Vitaliano Brancati, Ennio Flaiano, Antonio Pietrangeli, Vincenzo Talarico; fotografia: Aldo Tonti; scenografia: Flavio Mogherini; musica: Renzo Rossellini; montaggio: Jolanda Benvenuti; interpreti: Totò, Leopoldo Trieste, Vera Molnar, Nyta Dover, Franca Faldini, Giacomo Rondinella; origine: Italia; produzione: Lux Film, Golden Film; durata: 91’

Dopo vent’anni di prigione per aver ucciso un tale che egli riteneva avesse insediato la sua onestissima moglie, un barbiere torna in famiglia. Ma, scandalizzato dalla meschinità e ipocrisia dei parenti, preferisce ritornare in prigione. Rossellini abbandonò il set e alcune sequenze furono girate un anno dopo da Mario Monicelli, mentre le inquadrature finali sono di Fellini. «Quanto più spesso la rappresentazione è segnata da una stringente proprietà espressiva. Dov’è la libertà è un’opera originale, non indegna certo del fortissimo artista che l’ha firmata» (Clemente).
ore 21.00 

Calabuig (1956)
Regia: Luis García Berlanga; soggetto: Leonardo Martín; sceneggiatura: L. Martín, Florentino Soria, Ennio Flaiano, L. G. Berlanga; fotografia: Francisco Sempere; musica: Guido Guerrini; montaggio: Pepita Orduna; interpreti: Edmund Gwenn, Valentina Cortese, Franco Fabrizi, Juan Calvo, Félix Fernández, José Isbert; origine: Spagna/Italia; produzione: Águila Films, Film Costellazione; durata: 97’ 
Uno scienziato atomico, George Hamilton, s’appresta a partire per una base segreta nel Mediterraneo, ma giunto a Barcellona, stanco e nauseato dal suo lavoro, rivolto alla produzione di mezzi di distruzione sempre più terribili, decide di sparire dalla circolazione. Per attuare il suo disegno, si reca a Calabuig, piccolo paese di mare sconosciuto a tutti. Lì l’uomo conosce una vita semplice, idilliaca e patriarcale, trascorrendo lietamente le sue giornate tra pacifiche, innocenti occupazioni e distrazioni. Luis García Berlanga è uno dei registi che ha segnato la rinascita del cinema spagnolo negli anni Cinquanta.

sabato 22

ore 17.00 

Giulietta degli spiriti (1965)

Regia Federico Fellini; soggetto: F. Fellini, Tullio Pinelli da un’idea di F. Fellini; sceneggiatura: F. Fellini, T. Pinelli, Ennio Flaiano, Brunello Rondi; fotografia: Gianni Di Venanzo; scenografia e costumi: Piero Gherardi; musica: Nino Rota, diretta da Carlo Savina; montaggio: Ruggero Mastroianni; interpreti: Giulietta Masina, Sandra Milo, Mario Pisu, Sylva Koscina, Valentina Cortese, José Luis De Villalonga; origine: Italia; produzione: Rizzoli Film, Francoriz; durata: 144’

Giulietta e Giorgio festeggiano l’anniversario di matrimonio con i loro amici, benché il loro legame non sia più saldo come in passato. Mentre Giorgio, asserragliato dietro una cortesia distratta, culla l’illusione di un nuovo amore, Giulietta vede dolorosamente il suo universo crollare. In piena crisi, Giulietta cerca una via di scampo partecipando a sedute spiritiche o nel conforto di un veggente indiano. Consigliata da sua madre, assume un investigatore privato perché segua Giorgio e le fornisca le prove del suo tradimento. «Con Giulietta degli Spiriti, grazie a un colore che accentua la ricerca simbolica e antinaturalistica, Fellini non pone più alcun freno ai suoi istinti immaginativi. Tra tutti i viaggi nella memoria effettuati nel corso della sua attività questo è l’unico che cerca di esplorare il mondo della controparte femminile vedendolo animato e coabitato da una folla di presenze uscite direttamente dall’iconografia della religione cattolica e da figure di sacerdotesse del sesso, che invitano alla liberazione del corpo e alla trasgressione dei comandamenti e dei tabù. Giulietta degli spiriti mette in scena riti e comportamenti in via di sparizione, quasi frammenti residuali di civiltà che stanno scomparendo, stabilisce un ulteriore punto d’orientamento per l’opera del regista» (Brunetta). 

ore 19.30 

La dolce vita (1960)

Regia: Federico Fellini; soggetto: F. Fellini, Ennio Flaiano, Tullio Pinelli; sceneggiatura: F. Fellini, E. Flaiano, T. Pinelli, Brunello Rondi; fotografia: Otello Martelli; scenografia e costumi: Piero Gherardi; musica: Nino Rota; montaggio: Leo Catozzo; interpreti: Marcello Mastroianni, Anita Ekberg, Anouk Aimée, Yvonne Furneaux, Alain Cuny, Annibale Ninchi; origine: Italia/Francia; durata: 175’

Film emblema del cinema italiano, incursione felliniana nel mito in decomposizione della Roma by night, immortalata dai paparazzi e dagli sguardi del protagonista. «Il film – uno dei film più terribili, più alti e a modo suo più tragici che ci sia accaduto di vedere su uno schermo – è la sagra di tutte le falsità, le mistificazioni, le corruzioni della nostra epoca, e il ritratto funebre di una società in apparenza ancora giovane e sana che, come nei dipinti medioevali, balla con la Morte e non la vede, è la “commedia umana” di una crisi che, come nei disegni di Goya o nei racconti di Kafka, sta mutando gli uomini in “mostri” senza che gli uomini facciano in tempo ad accorgersene» (Rondi).

Copia restaurata a cura della Cineteca di Bologna in associazione con The Film Foundation, Cineteca Nazionale, Pathé, Fondation Jérôme Seydoux - Pathé, Medusa, Paramount Pictures e Cinecittà Luce. Il restauro è stato sostenuto da Gucci e The Film Foundation.

a seguire

 Le tentazioni del dottor Antonio di Federico Fellini (ep. di Boccaccio 70, 1962)

Regia: Federico Fellini; soggetto e sceneggiatura: F. Fellini, Ennio Flaiano, Tullio Pinelli; collaborazione alla sceneggiatura: Brunello Rondi, Goffredo Parise; fotografia: Otello Martelli; scenografia: Piero Zuffi; musica: Nino Rota; montaggio: Leo Catozzo; interpreti: Peppino De Filippo, Anita Ekberg, Mario Passante, Silvio Bagolini, Polidor, Alfredo Rizzo; origine: Italia/Francia; produzione: Concordia Compagnia Cinematografica, Cineriz, Francinex, Gray Films; durata: 60’

Il dottor Antonio Mazzuolo è un moralista: fa parte di una commissione di censura del Ministero dello Spettacolo; vive, scapolo, con la madre e le sorelle. Un giorno, montano davanti a casa sua un cartellone per la pubblicità del latte, che raffigura una donna provocante e gigantesca. Sconvolto, Antonio si prodiga inutilmente per la sua rimozione. Immagina che la donna scenda dal cartellone e lo conduca nel suo mondo gigantesco. Si innamora di questa donna mitica, ma lei lo deride e lo sfugge. Antonio finisce per impazzire. «“Le tentazioni del Dottor Antonio – dice Fellini – è solo uno scherzo. Non parlatene come di una cosa seria”. Ma poi, subito dopo, si confessa. In fondo il suo sketch ha una storia, anche se breve. Erano i tempi, quando Ponti e Cervi gli parlarono di Boccaccio ’70, di Trombi e Spagnuolo. Ma soprattutto era da poco finita la ventata polemica e talvolta astiosa e velenosa contro “l’immoralità” de La dolce vita. Ci fa capire insomma che Le tentazioni del Dottor Antonio non è casuale. C’era il pungolo, per Fellini, ed era la reazione contro la censura. Il pretesto per superare una situazione amara e spiacevole di cui ancora conserva le tracce, in se stesso. Lo sketch è servito un po’ come da liberazione. Alla radice di tutto questo c’è l’ultimo articolo su La dolce vita che P. Baragli scrisse su “La civiltà cattolica”. Accusò lui e Rizzoli di aver realizzato il film per soldi; disse tra l’altro che il film pretendeva di essere un “giudizio”, un giudizio però di persone che erano immerse nel vizio fino al collo. Un’offesa insomma anche ai gesuiti genovesi e milanesi che lo avevano aiutato. [...] Ecco quindi la reazione, con Le tentazioni del Dottor Antonio. Si trattava di inventare una storia (ne parlò con Flaiano e Pinelli) sul moralismo più deteriore, su un personaggio divorato dalla sua naturalezza inespressa, per reagire contro la censura, contro quelle persone che avevano avuto il coraggio di imprigionare persino Chagall. Nacque così in brevissimo tempo, in quindici giorni appena, la storia del Dottor Antonio, questa “girandola” sul nostro tempo che – sottolinea Fellini – ha una dimensione clownesca» (Di Carlo, Frattini (a cura di), Boccaccio ’70, Cappelli, Bologna, 1962).

domenica 23
ore 17.00 

Un amore a Roma (1960)

Regia: Dino Risi; soggetto: dal romanzo omonimo di Ercole Patti; sceneggiatura: Ennio Flaviano, E. Patti; fotografia: Mario Montuori; scenografia: Piero Filippone; costumi: Piero Tosi; musica: Carlo Rustichelli; montaggio: Otello Colangeli; interpreti: Mylène Demongeot, Peter Baldwin, Elsa Martinelli, Claudio Gora, Maria Perschy, Jacques Sernas; origine: Italia/Francia; produzione: Fair Film, Cei Incom, Laetitia Film, Les Films Cocinor; durata: 108’

Marcello, un giovane con ambizioni letterarie di nobile ma decaduta famiglia romana, si invaghisce di Anna, attricetta incontrata per caso, e ne fa la sua amante. La ragazza, pur amandolo, ha un comportamento molto libero e non disdegna di incontrare altri uomini. Marcello vive un perenne stato di gelosia che gli rende insopportabile la relazione. «Questo “schiavo d’amore” è a tratti […] autenticamente delineato […]. Peter Baldwin si porta complessivamente bene […] Mylène Demongeot ne ha tolto la sua più bella interpretazione. Si imbruttisce persino per darle vita e verità» (Pestelli).
ore 19.00 
Colpo rovente (1970)
Regia: Piero Zuffi; soggetto e sceneggiatura: P. Zuffi, con la collaborazione di Ennio Flaiano; fotografia: Pasqualino De Santis; scenografia: Piero Zuffi; musica: Piero Piccioni; montaggio: Olga Pedrini; interpreti: Michael Reardon, Barbara Bouchet, Carmelo Bene, Susanna Martinkova, Isa Miranda, Edward Ciannelli; origine: Italia; produzione: R.Loyola Cinematografica; durata: 115’
L’industriale Brown, dedito al traffico di droga, viene ucciso a New York. Sull’omicidio indaga Frank Berin, che si infiltra nell’organizzazione criminale. «Colpo rovente pesca nel torbido con varie crudezze […] che mostrano […] il destino dei drogati e molte ambiguità sia di contenuto che di intreccio. […] Grande sfoggio di paesaggi e preziosismi fotografici» (Meccoli). Bel colpo per un primo film. Scenografo, pittore, esperto del melodramma, il romagnolo Piero Zuffi, dopo aver collaborato a qualche film, ha sentito il solletico. Aveva a disposizione un buon soggetto, elaborato, probabilmente, durante le visite in USA: nella quale nazione, come sappiamo, dilaga la moda, presso grandi e piccini, dell’“erba”, delle varie droghe che procurano paradisi artificiali. [...] Il difetto di Colpo rovente è uno solo: lo spirito d’avventura è superiore allo spirito d’indagine psicologica. Il racconto è più pittoresco che reale. Le qualità sono molte: la sveltezza espositiva, la varietà dei caratteri e lo splendore della fotografia di Pasqualino De Santis. Il regista ha poi avuto la mano particolarmente felice scegliendo Carmelo Bene per la parte del “killer”» (Bianchi).
ore 21.00 
Tempo di uccidere (1989)

Regia: Giuliano Montaldo; collaborazione alla regia: Vera Pescarolo; soggetto: dal romanzo omonimo di Ennio Flaiano; sceneggiatura: Furio Scarpelli, Giacomo Scarpelli, Paolo Virzì, G. Montaldo; fotografia: Blasco Giurato; scenografia: Davide Bassan; costumi: Elisabetta Montaldo; musica: Ennio Morricone; montaggio: Alfredo Muschietti; interpreti: Nicolas Cage, Giancarlo Giannini, Ricky Tognazzi, Patrice Flora Praxo, Robert Liensol; origine: Italia/Francia; produzione: Ellepi Film, Dania Film, Surf Film, DMV, Italafrance; durata: 112’

«Avevo letto il romanzo di Flaiano a diciassette-diciotto anni. Quando poi mi avvicinai al cinema, rimase sempre un sogno nel cassetto. Tanti anni dopo, completato il mio percorso in quella che definirei “sofferenza per l’intolleranza”, Tempo di uccidere rispuntò nel cassetto da cui era chiuso. Rilessi tutto quello che aveva scritto Flaiano, [...] e poi scrissi il film assieme a Furio e a Giacomo Scarpelli, e a un giovanissimo Paolo Virzì. Gli italiani – raccontava – erano partiti per l’avventura coloniale con l’illusione di andare a vivere in un film in bianco e nero della Paramount, con i palmeti, le donne velate, i turbanti, le spade ricurve; e si trovarono in un paese inospitale, con questi signori eleganti vestiti di bianco, i veri padroni dell’Africa, che li osservavano come alieni» (Montaldo).

