
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 tra-
sgressiva. 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 visio-
ne sui personaggi e sui temi trattati: il Francesco di Assisi (1966) è
“così lontano e così vicino” al suo remodel Francesco (1989), così co-
me il tema dell’esclusione viene trattato ne L’ospite (1971) e poi ri-
preso diversi anni dopo in Dove siete? Io sono qui (1993).
Progressivamente l’intero corpus filmico della Cavani assume conno-
tazioni 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 proble-
matizzare 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 ideolo-
gico con le sue formule aprioristiche di interpretazione della realtà.
«Ritengo i miei film dei drammi autentici, classici quasi. Forse si trat-
ta 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, 118’)
ore 19.15 Dove siete? Io sono qui (1993, 104’)
ore 21.00 Ripley’s Game (Il gioco di Ripley, 2002, 106’)

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’ano-
malia 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 con-
temporaneamente 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 rapida-
mente e intelligentemente adeguarsi – con innovazioni magari sor-
prendenti – ai vari generi dominanti il mercato. Se Una pistola per
Ringo non è, in fondo, altro che un acuto e commerciale “divertisse-
ment” ricco di trovate “metafisiche” e di personaggi sconcertanti il
proprio cliché, Una voglia da morire, assai più ambizioso, tenta addi-
rittura 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 mi-

litare 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, supero-
mista, 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 del-
la 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 or-
mai il problema politico è assolutamente centrale e dominante. Certo, il
cinema è strettamente connesso alla realtà delle cose, poiché esso è spec-
chio dell’immaginazione, quindi spia e indice di ogni mutamento».

ore 17.00 Una voglia da morire di Duccio Tessari (1965, 99’)
ore 19.00 Difficile morire di Umberto Silva (1977, 95’)

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 al-
largare i confini della visione e tornare alle origini, alla sintassi. Per risco-
prire la magia del cinema allo stato puro, l’essenza della creazione arti-
stica, quando ogni soluzione equivaleva a un’invenzione. Parafrasando il
pensiero di Gino De Dominicis sull’arte contemporanea – «Oggi, tra i tan-
ti “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, do-
vrebbero sapere di essere più antichi» –, la vera modernità, intesa come
scoperta e innovazione, risiede proprio nelle origini.

ore 21.00 The Wind di Victor Sjostrom (1928, 73’)
Didascalie in inglese 
Accompagnamento musicale del M° Antonio Coppola 

lunedì 3
chiuso

4-9 dicembre
Festival Tertio Millennio
Per il programma si rinvia al sito www.cinematografo.it

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 eti-
chettabili 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 fa-
re cinema, se volevi avere dei doppiatori molto bravi di là bastava ingag-
giarli e farli venire a Milano. Certo, per la stampa dei negativi qui non era-
vamo attrezzati ma per il resto...».  Canevari comincia da giovanissimo ne-
gli anni Cinquanta come attore “amoroso”, ovvero interpretando i ruoli di
ragazzino innamorato, per poi proseguire sui sentieri impervi della produ-
zione 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, de-
cise di mettersi lui dietro la macchina da presa per non perdere tutti i sol-
di. 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, sti-
le francese: ero innamorato di quelle atmosfere intimiste che ho poi ripro-
dotto 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 sce-
na 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) di Cesare Canevari
(1968, 100’)
ore 19.00 Io Emmanuelle di Cesare Canevari (1969, 96’)
ore 21.00 Il romanzo di un giovane povero di Cesare Canevari
(1974, 101’)

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, mili-
tante 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 ter-
mini commerciali). Appartati, o semplicemente diversi, ognuno a suo mo-
do, dal cliché del regista italiano. Li univa un’angoscia esistenziale, pla-
cata attraverso il cinema, un rigore interiore, una morigeratezza creativa
(pochi film, tutti sentiti), una presenza-assenza (chi conosce, ricorda i lo-
ro volti?), una pesante eredità per le generazioni successive: gli spettato-
ri 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 pri-
ma 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 ripe-
titivi, 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 permet-
teva sbandamenti, come se il tempo a disposizione fosse inesorabilmente

poco e non ammettesse divagazioni. Petri più disposto a osare, a spezza-
re 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, al-
la fine, uniti in un unico destino, quando bisogna dare uno sguardo defi-
nitivo 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 di Valerio Zurlini (1959, 98’)
ore 19.00 La ragazza con la valigia di Valerio Zurlini (1961, 121’) 
ore 21.15 La prima notte di quiete di Valerio Zurlini (1972, 131’)

giovedì 13
ore 17.00 A ciascuno il suo di Elio Petri (1967, 89’)
ore 19.00 Indagine su un cittadino al di sopra 

di ogni sospetto di Elio Petri (1970, 114’)
ore 21.15 Buone notizie di Elio Petri (1979, 116’)

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 indie-
tro 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’appunta-
mento (In)visibile italiano. Primo film: Moltodipiù di Mario Lenzi, presen-
tato 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 ita-
liano, 29 settembre 2006:
«Una Cineteca conserva e può fare rivivere non solo pellicole, ma an-
che – 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 condivi-
derli.
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 pro-
fessionista, collaboratore fra gli altri di Bellocchio, Mingozzi,
Giordana), vinse il Nastro d’argento quale migliore opera prima, su-
scitando 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), fotografa-
ta, 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), re-
stano 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 mate-
riali 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 di Sergio Nuti (1978, 120’)
ore 19.15 Incontro moderato da Mario Musumeci con amici e fami-
liari 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 ma-
dre 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 proiet-
tato 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 apprezza-
to all’ultima Quinzaine des Réalisateurs di Cannes e diretto del ta-
lentuoso Anurag Kashyap, aprirà e chiuderà le tre giornate romane.
Il giorno centrale sarà dedicato ai lungometraggi, corti e documenta-
ri 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 capola-
voro interpretato dal superdivo Amitabh Bachchan.
Mi auguro che questi tre giorni al cinema Trevi possano segnare l’ini-
zio di un sodalizio tra l’Arno, il Tevere e il Gange».
Selvaggia Velo
(Direttore River to River Florence Indian Film Festival)

Prezzi River to River Florence Indian Film Festival
Pomeriggio: 5 euro
Sera: 5 euro
Riduzione: studenti: 4 euro
Giornaliero: 8 euro
Riduzione giornaliero per soci Cts e Isic: 7 euro

ore 20.45 Gangs of Wasseypur di Anurag Kashyap (2012, 160’)
Prima parte
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’)
Proiezione in hindi con sottotitoli in italiano e in inglese
ore 20.45 Gangs of Wasseypur di Anurag Kashyap (2012, 160’)
Seconda parte
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’iro-
nia 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 nien-
te 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 sceneggia-
tore poi, faceva parte da una parte del personaggio disincantato dall’afo-

risma facile, dall’altra del senso di colpa di vedere la sua opera compres-
sa 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 lettera-
tura 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’intel-
lettuale (La dolce vita, Un amore a Roma, La notte, 8½). «Se il nodo con
Fellini costituisce indubbiamente l’aspetto più vistoso del lavoro cinema-
tografico 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 sottoli-
neata 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 cono-
sco 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 omag-
gio a questo tormentato autore di cinema. 

martedì 18
ore 17.00 La freccia nel fianco di Alberto Lattuada (1945, 82’)
ore 19.00 Roma città libera di Marcello Pagliero (1946, 81’)
ore 21.00 Fuga in Francia di Mario Soldati (1948, 105’)

mercoledì 19
ore 17.00 Parigi è sempre Parigi di Luciano Emmer (1951, 104’)
ore 19.00 Guardie e ladri di Mario Monicelli, Steno (1951, 106’)
ore 21.00 Il bidone di Federico Fellini (1955, 112’)

giovedì 20
ore 17.00 Peccato che sia una canaglia di Alessandro Blasetti
(1954, 96’)
ore 19.00 Le notti di Cabiria di Federico Fellini (1957, 111’)
ore 21.00 La ragazza in vetrina di Luciano Emmer (1961, 92’)

venerdì 21
ore 17.00 La romana di Luigi Zampa (1954, 94’)
ore 19.00 Dov’è la libertà di Roberto Rossellini (1954, 91’)
ore 21.00 Calabuig di Luis G. Berlanga (1956, 97’)

sabato 22
ore 17.00 Giulietta degli spiriti di Federico Fellini (1965, 144’)
ore 19.30 La dolce vita di Federico Fellini (1960, 175’)
a seguire Le tentazioni del dottor Antonio di Federico Fellini 
(ep. di Boccaccio 70, 1962, 60’)

domenica 23
ore 17.00 Un amore a Roma di Dino Risi (1960, 108’)
ore 19.00 Colpo rovente di Piero Zuffi (1970, 115’)
ore 21.00 Tempo di uccidere di Giuliano Montaldo (1989, 112’)

Al di là del bene e del male 
Il cinema di Liliana Cavani

(In)visibile italiano 
Viaggio al termine della notte

Cinema muto, che passione!

Omaggio a Cesare Canevari, 
un regista poco italiano

Petri e Zurlini, 40 anni dopo…

In ricordo di Sergio Nuti, 
regista “invisibile”

River to River 
Florence Indian Film Festival

Un marziano a Cinecittà
Ennio Flaiano e il cinema

I N G R E S S O :

Adulti € 4,00
Ridotti (studenti, over 65, bibliocard) € 3,00

Abbonamento  (10 ingressi) € 20,00

CINEMA TREVI - CINETECA NAZIONALE
Roma, vicolo del Puttarello, 25 tel. 06 6781206

per informazioni: 06 72294301-389 
sa lat rev i@fondaz ionecsc . i t
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Centro Sperimentale di Cinematografia Presidente Francesco Alberoni • Direttore Generale Marcello Foti • Cineteca Nazionale Conservatore Enrico Magrelli 
Diffusione Culturale/Cinema Trevi Laura Argento (responsabile), Maria Coletti, Juan F. Del Valle, Annamaria Licciardello, Domenico Monetti e Luca Pallanch (programmazione) • Silvia Tarquini (comunicazione), Susanna Zirizzotti (ufficio stampa)

Simonetta Quatrini e Mario Valentini (revisione e movimento copie) • Cinema Trevi Laura Bartoletti (direzione sala),  Barbara Pullerà, Christian Saccoccio e Giorgio Simoni (proiezioni)
Affari Generali Flavia Morabito (responsabile) • Fototeca Antonella Felicioni, Rosalba Ilari (responsabili), Gian Paolo Falso, Ennio Lucciola e Massimo Tucceri (digitalizzazione immagini)

Divisione Editoria Direttore Gabriele Antinolfi • Romana Nuzzo (grafica)

Il programma completo è consultabile sul sito w w w . f o n d a z i o n e c s c . i t


