8-13 gennaio
I tarantinati

In concomitanza con l’uscita nelle sale dell’ultimo film di Quentin Tarantino, Django Unchained, omaggio al celebre Django di Sergio Corbucci, la Cineteca Nazionale presenta una rassegna di film e registi che hanno contribuito a formare l’immaginario tarantiniano, passando attraverso vari generi, dallo spaghetti-western al poliziesco, dal peplum al thriller. Un breve viaggio nel cinema d’azione italiano, quando eravamo maestri del ritmo cinematografico e nulla avevamo da invidiare ai registi hollywoodiani. Molti di questi autori sono scomparsi senza poter godere di una tardiva riscoperta, altri continuano a inseguire progetti e sogni cinematografici, in nome di un passato che sembra aver lasciato tracce vitali solo oltreoceano. 

Questa rassegna offre l’occasione per riflettere sulla vitalità dei generi all’interno dell’industria cinematografica e sull’estrema professionalità di registi capaci di muoversi tra il Far West e le metropoli, a loro agio in qualsiasi contesto narrativo e produttivo. Una scuola che sembra essersi esaurita, senza eredi, se non lo stesso Tarantino, ma pronta a riemergere, in ogni momento, dalla polvere dell’oblio. 
martedì 8

ore 17.00 
Il grande duello (1972)

Regia: Giancarlo Santi; soggetto e sceneggiatura: Ernesto Gastaldi; fotografia: Mario Vulpiani; scenografia: Francesco D’Andria; costumi: Lina Nerli Taviani; musica: Sergio Bardotti; montaggio: Roberto Perpignani; interpreti: Lee Van Cleef, Peter O’Brien, Marc Mazza, Jess Hahn, Dominique Darel, Horst Frank; origine: Italia/ Austria/Francia; produzione: Mount Street Film, Corona Filmproduktion,  S.N.C. - Société Nouvelle de Cinématographie; durata: 110’

«Giancarlo Santi ed il suo unico western e il suo unico film ad aver avuto un minimo di visibilità. Sfortunato Santi, lui che è stato aiuto di Ferreri, Petroni e Leone. Lui che era sui set de La donna scimmia, Controsesso, Da uomo a uomo, Il Buono, Il Brutto e il Cattivo e C’era una volta il West. Chissà quante scene mitiche ha girato di mano sua. Era naturale che il suo primo (e purtroppo ultimo) western (anche se Giù la testa doveva girarlo lui inizialmente) avesse come protagonista Lee Van Cleef, con cui aveva già avuto a che fare e che faceva scadere il suo contratto italiano proprio con questo film. L’inizio del film è strepitoso, con Van Cleef che fa terra bruciata intorno a sé. Lui è Clayton, lo sceriffo alla caccia di Philip, Peter O’Brien (il futuro giornalista Alberto Dentice) accusato dai fratelli Saxon vogliono la sua impiccagione. Il film cerca dei risvolti quasi investigativi per dare spessore alla trama con uno stile che però è mutuato direttamente da quello di Leone. […] Le musiche di Bacalov ,assolutamente avvolgenti,diverranno famose per essere state usate da Tarantino nella sequenza animata della storia di Oren-ishi in Kill Bill Vol.1. Sicuramente Santi avrebbe potuto dare di più al genere se avesse potuto» (Gianluigi Perrone).
ore 19.00 
Ehi amico... c’è Sabata, hai chiuso! (1969)

Regia: Frank Kramer [Gianfranco Parolini]; soggetto e sceneggiatura: G. Parolini, Renato Izzo; fotografia: Sandro Mancori; scenografia e costumi: Carlo Simi; musica: Marcello Giombini; montaggio: Edmondo Lozzi; interpreti: Lee Van Cleef, William Berger, Pedro Sanchez [Ignazio Spalla], Nick Jordan [Aldo Canti], Linda Veras, Franco Ressel; origine: Italia; produzione: P.E.A.; durata: 105’

«Il dopo Sartana di Parolini si chiama Sabata, ma anche Lee Van Cleef e, soprattutto, Alberto Grimaldi. [...] Per Sandro Mancori, direttore della fotografia abituale di Parolini, il film era bellissimo. “Grimaldi prese Parolini dopo aver visto il suo Sartana. Gianfranco è un po’ il rovescio della medaglia di Sergio Leone. Lui riesce con l’intelligenza a rovesciare le situazioni più violente. Io con Grimaldi avevo fatto l’operatore in una serie di piccoli western con Robert Hundar. Ormai aveva fatto i soldi con i film di Leone”. Grandi i titoli di testa, che scorrono mentre entra in scena Sabata e si accende un sigaro. Il titolo del film è scritto e recitato, come se fosse un video, mentre per la regia leggiamo: “È un film di Frank Kramer”, con il nome di Frank Kramer scritto in rosso. Tutto il film è pieno di continue trovate, di regia, di fotografia, di montaggio, di musica, che sottolineano le invenzioni del regista» (Giusti).
ore 21.00 
Navajo Joe (1966)

Regia: Sergio Corbucci; soggetto: Ugo Pirro; sceneggiatura: Dean Craig (Piero Regnoli), Fernando Di Leo; fotografia: Silvano Ippoliti; scenografia: Aurelio Crugnola; costumi: Marcella De Marchis; musica: Leo Nichols (Ennio Morricone); montaggio: Alberto Gallitti; interpreti: Burt Reynolds, Aldo Sambrell, Nicoletta Machiavelli, Fernando Rey, Franca Polesello, Tanya Lopert, Peter Cross (Pierre Cressoy); origine: Italia/Spagna; produzione: Dino De Laurentiis Cinematografica, C. B. Film; durata: 93’

Uno dei rarissimi film western italiani che si occupa degli indiani d’America, narra le gesta dell’indiano Navajo Joe, che aiutato solo dalle ragazze di un saloon, fronteggia un’intera banda di criminali. Questi, guidati dai fratelli Jeffrey e Duncan, sono uomini senza scrupolo, dediti a violenze e efferatezze di ogni genere sia contro gli indiani che contro i bianchi.

mercoledì 9

ore 17.00 
Maciste all’inferno (1962)
Regia: Riccardo Freda; soggetto: Eddy H. Given [Ennio De Concini]; sceneggiatura: Oreste Biancoli, Piero Pierotti; fotografia: Riccardo Pallottini; scenografia: Andrea Crisanti; costumi: Luciano Spadoni; musica: Carlo Franci; montaggio: Ornella Micheli; interpreti: Kirk Morris [Adriano Bellini], Hélène Chanel, Angela Zanolli, Andrea Bosic, Donatella Mauro, Vira Silenti; origine: Italia; produzione: Panda Cinematografica; durata: 92’

Nella Scozia del XVII secolo Martha Gunt prende possesso del castello della sua famiglia, ma una maledizione di una sua antenata, condannata al rogo per stregoneria, grava sul paese e anche su di lei, perché nessuna la vede di buon occhio. Rischia di fare la stessa fine, ma interviene Maciste, che si reca negli inferi per salvarla. «Nel suo libero ricorso a un leggendario che si muove nel tempo e nello spazio con una eclettica agilità, è esemplare che il Maciste di Maciste all’inferno diventi in qualche modo anch’egli, imprevedibilmente, una sorta di eroe nordico, la cui impresa parte da una Scozia di streghe e paure e scende nelle profondità della terra e dei miti» (Fofi).

ore 19.00 
Vai gorilla (1975)

Regia: Tonino Valerii; soggetto e sceneggiatura: Dino Maiuri, Massimo De Rita; fotografia: Mario Vulpiani; scenografia: Umberto Turco; costumi: Luca Sabatelli; musica: Franco Bixio, Fabio Frizzi, Vince Tempera; montaggio: Antonio Siciliano; interpreti: Fabio Testi, Renzo Palmer, Claudia Marsani, Al Lettieri, Saverio Marconi, Adriano Amidei Migliano; origine: Italia; produzione: Capital Film; durata: 100’

La guardia del corpo Marco Sartori (Fabio Testi) viene assunto come guardia del corpo per difendere l’imprenditore edile Sampioni (un indimenticabile Renzo Palmer) dalle minacce di un gruppo di rapitori violenti e senza scrupoli. Ottimo esempio di action movie che preannuncia per temi e per atmosfere a Il grande racket (1976) di Enzo G. Castellari e a I padroni della città (1976) di Fernando Di Leo. Per Mereghetti: «Truce e tagliato con l’accetta, ma meno cretino ed efferato di tanti prodotti analoghi».

ore 21.00 
Roma come Chicago (Banditi a Roma) (1968)
Regia: Alberto De Martino; soggetto: Giacinto Ciaccio, Massimo D’Avack, Carlo Romano; sceneggiatura: G. Ciaccio, M. D’Avack, C. Romano, Dino Maiuri, Massimo De Rita, A. De Martino, Fabio Carpi, Lianella Carell, Piero Tellini; fotografia: Aldo Tonti; scenografia: Nedo Azzini; costumi: Piero Gherardi, Elio Micheli; musica: Ennio Morricone, Bruno Nicolai; montaggio: Otello Colangeli; interpreti: John Cassavetes, Gabriele Ferzetti, Anita Sanders, Nikos Kourkoulos, Riccardo Cucciolla, Luigi Pistilli; origine: Italia; produzione: Dino De Laurentiis Cinematografica; durata: 104’

«Cultissimo spaghetti-noir con John Cassavetes protagonista. […] Qui siamo proprio nel gangster basso, scalcinata replica di Alberto De Martino al Banditi a Milano di Carlo Lizzani. Un mazzo di sceneggiatori folle che va da dal vecchio Piero Tellini al doppiatore Carlo Romano. Cassavetes evade di prigione per vendicarsi dello stupro e della morte della moglie, Anita Sanders. […] Visto oggi ha una fotografia (di Aldo Tonti) e un’ambientazione strepitose, qualcosa di pre-tarantiniano, di Hollywood alle prese con il nostro cinema delle pratiche basse. Fantastico. Uscito in Francia come Rome comme Chicago. Frase di lancio: “Vi farà rivivere le terrificanti e drammatiche gesta di una banda di fuorilegge che seminò la morte per le strade di Roma”» (Giusti). 
giovedì 10

ore 17.00 
Città violenta (1970)

Regia: Sergio Sollima; soggetto: Dino Maiuri, Massimo De Rita; sceneggiatura: Sauro Scavolini, Gianfranco Calligarich, Lina Wertmüller, S. Sollima; fotografia: Aldo Tonti; scenografia: Francesco Bronzi; musica: Ennio Morricone; montaggio: Nino Baragli; interpreti: Charles Bronson, Jill Ireland, Telly Savalas, Michel Constantin, Umberto Orsini, George “Demostene” Savalas; origine: Italia/Francia; produzione: Fono Roma, Unidis, Universal Productions France; durata: 109’

«Jeff Heston è un killer che, a causa del tradimento della sua donna, Vanessa, finisce in carcere. Uscito, dopo essersi vendicato di un uomo che tentò di ucciderlo, scopre che Vanessa vive con un boss della malavita, il quale, avendo prove dell’assassinio di cui è stato responsabile, lo riscatta per averlo nella sua banda. Vanessa trama contro Jeff: lo costringe ad uccidere il boss e poi lo denuncia» (Poppi/Pecorari). «Provo una grande stima per questi registi italiani cancellati, sconosciuti ai cinefili, ma dotati di savoir-faire, d’abilità e spesso anche di talento […]. Qualcuno a volte “sfonda il soffitto” e appare nei titoli delle riviste di cinema […]. Sergio Sollima è uno di questi. Dalle prime immagini è già dato il tono: aggressività, mestiere, interpreti noti, rigore […] montaggio nervoso, violenza e lirismo […]. È pertanto gradevole lasciarsi trascinare da una successione ininterrotta di tempi forti, una girandola di movimenti, un crescendo lirico d’immagini battenti. Viva stato, lo ricordiamo ai giovanissimi, un grande operatore)» (www.anica.it). «Mario Bava ricorre all’estetica del fumetto per dirigere una variazione sullo schema dei Dieci piccoli indiani di Agatha Christie. E si diverte a mettere alla berlina l’egoismo umano, trattando i suoi personaggi come topi in trappola» (Mereghetti).
ore 19.00 
Il dolce corpo di Deborah (1968)

Regia: Romolo Guerrieri; soggetto: Luciano Martino, Ernesto Gastaldi; sceneggiatura: E. Gastaldi; fotografia: Marcello Masciocchi; scenografia: Amedeo Fago; costumi: Gaia Romanini; musica: Nora Orlandi; montaggio: Eugenio Alabiso; interpreti: Carroll Baker, Jean Sorel, George Hilton, Evelyn Stewart, Luigi Pistilli, Michel Bardinet; origine: Italia/Francia; produzione: Zenith Flora, Lux C.C.F.; durata: 95’

Marcel, appena sposato con Deborah, è sempre ossessionato dal suicidio della sua ex fiamma. A complicare il tutto, c’è qualcuno che perseguita la giovane coppia di sposini. «Avvincente e ben condotto, Il dolce corpo di Deborah presenta anche qualche buon momento di suspense grazie all’uso intelligente di un refrain di musica classica usato ossessivamente come preludio alle apparizioni del finto spettro. La frase con cui si conclude il film, pronunciata da Carroll Baker, «Non si è mai ricchi abbastanza», condensa in sé tutto il cinismo dei personaggi di questi film che si muovono in ambienti ultralussuosi, ma per i quali una prospettiva di ulteriore arricchimento è già movente sufficiente a giustificare i più efferati delitti» (Bruschini-Tentori).

ore 21.00 
Incontro moderato da Marco Giusti con Enzo G. Castellari, Alberto De Martino, Ruggero Deodato, Roberto Girometti, Romolo Guerrieri, Gianfranco Parolini, Franco Rossetti, Giancarlo Santi, Tonino Valerii
a seguire 
El Desperado (1967)

Regia: Franco Rossetti; soggetto: Ugo Guerra, F. Rossetti; sceneggiatura: U. Guerra, F. Rossetti, Vincenzo Cerami; fotografia: Angelo Filippini; scenografia: Giorgio Giovannini; costumi: Gaia Romanini; musica: Gianni Ferrio; montaggio: Antonietta Zita; interpreti: Andrea Giordana, Rosemary Dexter, Dana Ghia, Franco Giornelli, Aldo Berti, Giovanni Petrucci; origine: Italia; produzione: Elio Scardamaglia, Daiano Film; durata: 92’

Film amatissimo da Tarantino, diretto dallo sceneggiatore di Django Franco Rossetti, ex allievo del Centro Sperimentale di Cinematografia, e interpretato dall’astro nascente Andrea Giordana, reduce dal successo televisivo de Il conte di Montecristo. «Nell’immensità del West un uomo contro tutti. Atroci violenze e inaudite maledizioni pesano su una terra e su una gente» (frase di lancio). Western barocco, girato in Almeria e alle Cave della Magliana, che riprende da Django l’idea dell’eroe ricoperto di fango («Alzandosi dalla poltrona è meglio controllare che qualche schizzo non sia finito anche sul nostro vestito», «Film mese»).

Ingresso gratuito
venerdì 11

ore 17.00 
5 bambole per la luna d’agosto (1970)

Regia: Mario Bava; soggetto e sceneggiatura: Mario Di Nardo; fotografia: Antonio Rinaldi; scenografia e costumi: Giulia Mafai; musica: Piero Umiliani; montaggio: M. Bava; interpreti: William Berger, Ira Fürstenberg, Edwige Fenech, Howard Ross, Hélène Ronée, Teodoro Corrà; origine: Italia; produzione: P.A.C. - Produzioni Atlas Cinematografica; durata: 87’

«Maestro del film dell’orrore, Mario Bava torna dopo un’assenza, lunghissima per gli appassionati del genere, con una vicenda che non ha nulla da invidiare ai film precedenti. Pochissime persone in un’isola deserta, e morti misteriose una dopo l’altra, come le ciliege, in un’atmosfera ricca d’incubo che ricorda quella dei “piccoli indiani” della Christie. Ma qui ci sarà anche un risvolto finale […]. Un film, insomma, che soddisfa in pieno gli amanti delle forti emozioni, e si fa apprezzare anche per effetti formali (il regista è stato, lo ricordiamo ai giovanissimi, un grande operatore)» (www.anica.it). «Mario Bava ricorre all’estetica del fumetto per dirigere una variazione sullo schema dei Dieci piccoli indiani di Agatha Christie. E si diverte a mettere alla berlina l’egoismo umano, trattando i suoi personaggi come topi in trappola» (Mereghetti).

ore 19.00 
Non si sevizia un paperino (1972)

Regia: Lucio Fulci; soggetto: L. Fulci, Roberto Gianviti; sceneggiatura: L. Fulci, R. Gianviti, Gianfranco Clerici; fotografia: Sergio D’Offizi; scenografia: Pier Luigi Basile; costumi: Marisa Crimi; musica: Riz Ortolani; montaggio: Ornella Micheli; interpreti: Tomas Milian, Irene Papas, Barbara Bouchet, Florinda Bolkan, Georges Wilson, Marc Porel; origine: Italia; produzione: Medusa Distribuzione; durata: 105’

«In un piccolo paese del profondo Sud d’Italia regna il terrore. Nel giro di pochi giorni sono stati compiuti alcuni omicidi, tutti eseguiti con la medesima tecnica, tutti di carattere primordiale, crudeli. E tutti apparentemente inspiegabili, ingiustificati. I sospetti si accentrano di volta in volta sull’uno o l’altro personaggio, una rete di accuse, di diffidenze, di timori, di rancori si va stendendo su tutto il paese: l’intera comunità è sotto accusa. Ognuno guarda al suo vicino come al possibile assassino, ma al tempo stesso l'inchiesta giudiziaria urta contro il muro invalicabile dell'omertà e s’impiglia nella rete degli interessi personali» (www.anica.it). «Un  film importante per la genesi del thriller italiano, in cui Fulci dimostra di conoscere  perfettamente i meccanismi della paura; con in più il merito di discostarsi dai canovacci del cinema alla Argento, all’epoca già inflazionati, puntando invece  sull’ambientazione insolita (con gli omicidi compiuti alla luce del sole) e su un’atmosfera morbosa tra sacro e peccato originale. Memorabile la barbara esecuzione della Bolkan sulle dolci note di Quei giorni insieme a te, cantata da Ornella Vanoni. Il film ebbe problemi con la censura (per la scena in cui la Bouchet si mostra nuda a un bimbo, in realtà un nano maggiorenne) e venne duramente attaccato dai cattolici. È arduo vederlo integrale in tv» (Mereghetti).
ore 21.00 
Il tuo vizio è una stanza chiusa e solo io ne ho la chiave (1972)

Regia: Sergio Martino; soggetto: dal racconto Il gatto nero di Edgar Allan Poe; sceneggiatura: Luciano Martino, Ernesto Gastaldi, Adriano Bolzoni, Sauro Scavolini; fotografia: Gianfranco Ferrando; scenografia e costumi: Riccardo Domenici; musica: Bruno Nicolai; montaggio: Attilio Vincioni; interpreti: Edwige Fenech, Anita Strindberg, Luigi Pistilli, Ivan Rassimov, Angela La Vorgna, Enrica Bonaccorti; origine: Italia; produzione: Lea Film; durata: 96’

In una cittadina veneta accadono misteriosi omicidi. Viene accusato dei misfatti il decadente scrittore Olivier Ruevigny, ma la sua morte rimette tutto in gioco. «Il tuo vizio è una stanza chiusa e solo io ne ho la chiave è probabilmente uno dei più fedeli adattamenti del racconto di Poe per lo schermo. Nonostante le varie contaminazioni, che vanno dal thriller stile Argento alle incursioni nell’erotico, il film di Martino mantiene sempre ben presente il senso del racconto di Poe, pur con le evidenti trasformazioni. L’atmosfera è a metà strada tra il gotico-decadente e il thriller, tra l’horror italiano degli anni Sessanta e gli incubi creati da Poe» (Bruschini-Tentori).

sabato 12
ore 17.00 
La belva col mitra (1977)

Regia: Sergio Grieco; soggetto e sceneggiatura: S. Grieco; dialoghi: Enzo Milioni; fotografia: Vittorio Bernini; scenografia: Lucia Terzuolo; costumi: Patricia Merluzzi; musica: Umberto Smaila; montaggio: Francesco Bertuccioli, Adalberto Ceccarelli; interpreti: Helmut Berger, Marisa Mell, Richard Harrison, Vittorio Duse, Marina Giordana, Nello Pazzafini; origine: Italia; produzione: Supercine; durata: 99’

«Poliziesco poco conosciuto, diretto da Sergio Grieco alla sua penultima fatica, con un Helmut Berger nel ruolo di un bandito pazzo e feroce (Turatello?), era rimasto dimenticato dai più se Quentin Tarantino non lo avesse dichiarato uno dei suoi film preferiti di ogni tempo e non lo avesse inserito, con tanto di musica di Umberto Smaila e faccioni di Berger e di Nello Pazzafini, in primo piano nel suo Jackie Brown. […] Eccessivo, con stupri, omicidi e rapine, vede il perfido Berger affrontare tranelli e doppi giochi dei suoi e della polizia» (Giusti). «Il povero Visconti non ne sarebbe contento, ma Helmut Berger, protagonista di alcuni dei suoi ultimi lavori, anche riciclato nel poliziesco all’italiana, tutto morti, stupri, sangue, pallottole e cazzotti, sa cavarsela da attore di classe. Merito anche della sua grinta perversa e di quello sguardo intenso ai confini della dissociazione che in questa parte di feroce criminale lo soccorre parecchio» (M. G., «Il Resto del Carlino»).

ore 19.00 
Un tipo con una faccia strana ti cerca per ucciderti (1973)

Regia: Tulio Demicheli; soggetto e sceneggiatura: Mario Di Nardo, Sebastiano Moncada, José G. Maesso; fotografia: Francisco Fraile; Nando De Luca; montaggio: Angel Serrano; interpreti: Christopher Mitchum, Barbara Bouchet, Malisa Longo, Eduardo Fajardo, Paola Senatore, Arthur Kennedy; origine: Italia/Spagna; produzione: B.R.C. Produzioni, Tecisa Film; durata: 83’

Un noir d’altri tempi, pienamente calato nel paesaggio livido di una Torino anni Settanta, che parte come un melò introverso e si trasforma quasi subito in un revenge-movie duro e cupo, violentissimo, che non risparmia colpi bassi a nessuno. Chris Mitchum, figlio di Robert, è un personaggio amletico fin nello sguardo impassibile, incerto se consumare la sua vendetta contro chi gli ha ammazzato il padre o rifarsi una vita e lasciar perdere tutto. Nel mezzo, due bellissime del cinema italiano come Malisa Longo e Barbara Bouchet, qui alle prese con due personaggi finemente scritti e altrettanto bene interpretati. Tra i film italiani più amati da Tarantino, che lo saccheggia a più riprese nel corso della sua opera, di questa pellicola di Demicheli, paradossalmente, proprio nel nostro paese si erano perse le tracce dai tempi della sua uscita in sala.

ore 21.00 
I padroni della città (1976)

Regia: Fernando Di Leo; soggetto: F. Di Leo; sceneggiatura: Peter Berling, F. Di Leo; fotografia: Erico Menczer; scenografia: Francesco Cuppini; costumi: Giulia Mafai; musica: Luis Enriquez Bacalov; montaggio: Amedeo Giomini; interpreti: Jack Palance, Al Cliver, Harry Baer, Vittorio Caprioli, Edmund Purdom, Gisela Hahn; origine: Italia/Germania; produzione: Cineproduzioni Daunia ’70, Seven Star Film; durata: 95’

«Durante la mia adolescenza lavoravo come commesso in un video-store di Santa Monica ed è stata significativa per la mia professione una delle prime cassette che ho visto: I padroni della città. Non sapevo che il film fosse italiano e neanche avevo mai sentito il nome di Fernando Di Leo: ricordo soltanto che dopo quella visione rimasi totalmente folgorato... Di Leo aveva realizzato fra le strade di Roma una storia di gangster che avrebbe potuto benissimo essere stata girata da Don Siegel: c’era la stessa grinta nella regia, la stessa secchezza dei grandi noir americani. E Jack Palance, poi, era semplicemente grandioso nella parte dello sfregiato». Parola di Quentin Tarantino.

domenica 13

ore 17.00 
Quel maledetto treno blindato (1978)

Regia: Enzo G. Castellari [Enzo Girolami]; soggetto e sceneggiatura: Sandro Continenza, Sergio Grieco, Romano Migliorini, Laura Toscano, Franco Marotta; fotografia: Giovanni Bergamini; musica: Francesco De Masi; montaggio: Gianfranco Amicucci; interpreti: Bo Svenson, Ian Bannen, Peter Hooten, Fred Williamson, Michel Pergolani, Jackie Basehart; origine: Italia; produzione: Films Concorde; durata: 99’

Francia, 1944. Cinque soldati americani, in attesa di giudizio, riescono a fuggire durante un bombardamento. Tentano di mettersi in salvo scappando in Svizzera, ma durante il viaggio si renderanno protagonisti di un’azione eroica. «Gli echi più evidenti sono quelli di Quella sporca dozzina di Aldrich, ma il film trasuda un po’ più di latina, anzi romanesca, simpatia» (Spiga). Oggetto di culto per Quentin Tarantino, fonte di ispirazione per il suo ultimo film Inglourious Basterds, è uno dei rari (e sfortunati) film di guerra del cinema italiano anni Settanta. Castellari mischia con ironia le carte, sovvertendo il concetto di eroe, caro al cinema americano, per una visione più disincantata della Storia e dei suoi, spesso inconsapevoli, protagonisti. La stessa filosofia di Tarantino: «I miei personaggi non [sono] i soliti eroi stereotipati, ma uomini comuni catapultati in uno sporco affare durante la seconda guerra mondiale». «L’abbiamo visto insieme a Venezia e Quentin mi sussurrava: “Questo come l’hai girato?”. Per Pergolani rideva sempre, soprattutto quando ruba la motocicletta» (Castellari).
ore 19.00 
Uomini si nasce poliziotti si muore (1976)

Regia: Ruggero Deodato; soggetto: Fernando Di Leo, Alberto Marras, Vincenzo Salvioni; sceneggiatura: F. Di Leo; fotografia: Guglielmo Mancori; scenografia: Franco Bottari; costumi: Giovanna Deodato; musica: Ubaldo Continiello; montaggio: Gianfranco Simoncelli; interpreti: Marc Porel, Ray Lovelock, Adolfo Celi, Franco Citti, Renato Salvatori, Silvia Dionisio; origine: Italia; produzione: C.P.C. Città di Milano, T.D.L. Cinematografica; durata: 100’

Uomini si nasce, poliziotti si muore è considerato fra i più violenti e anticonvenzionali polizieschi degli anni Settanta. Il merito è da addebitare da una parte al regista Ruggero Deodato e dall’altra alla sceneggiatura scritta da Fernando Di Leo. Risulta inedita la definizione psicologica e comportamentale dei due poliziotti protagonisti, appartenenti a una brigata anticrimine che ha completa libertà d’azione nella lotta contro la delinquenza: Alfredo e Antonio non esitano ad ammazzare a sangue freddo i criminali, mantenendo anche nelle situazioni più trucide un atteggiamento cinico e scanzonato.
ore 21.00 
Milano odia: la polizia non può sparare (1974)

Regia: Umberto Lenzi; soggetto e sceneggiatura: Ernesto Gastaldi; fotografia: Ernesto Gastaldi; scenografia: Giorgio Bertolini; costumi: Renato Ventura; musica: Ennio Morricone; montaggio: Eugenio Alabiso; interpreti: Tomas Milian, Henry Silva, Laura Belli, Gino Santercole, Mario Piave, Ray Lovelock; origine: Italia; produzione: Dania Film; durata: 97’

«Sulla carta, Giulio Sacchi – capello lungo, occhiali scuri e tic assortiti – è un incrocio tra l’Andrew Robinson di Ispettore Callaghan: il caso Scorpio è tuo! e il Tony Musante di New York ore 3: l’ora dei vigliacchi, ma nelle mani dell’attore cubano diventa qualcosa di più: l’impersonificazione di un furore ancestrale e assoluto, un outsider destabilizzante che calpesta le regole del vivere civile. È per questo che Giulio Sacchi fa paura e ribrezzo: non (solo) perché uccide senza distinzione vecchi e giovani, donne e bambini, ma per l’impudenza con cui si fa beffe delle vittime, anche dopo la morte, come se fosse l’insulto, e non il piombo, a dar loro il colpo di grazia. Come tanti altri, è deciso a prendersi con la forza una parte di quel benessere da cui si sente escluso. [...] A dispetto degli strali della critica, che tira al bersaglio sul film e sullo stesso Milian, Milano odia: la polizia non può sparare è un film solido, capace di filtrare gli umori del periodo in un racconto cinematografico gagliardo e di creare personaggi che si imprimono nella memoria. [...]. Rispetto alle atmosfere del precedente Milano rovente, Lenzi adotta un tono più aspro, senza alcuna tentazione crepuscolare. [...] Milano odia: la polizia non può sparare è [...] un nero metropolitano, che aggiorna, il modello della “belva umana” in un contesto sociale credibile» (Curti).
lunedì 14

chiuso

15-23 gennaio
Alberto Sordi, storia di un italiano (parte prima)

Ha inizio la prima parte di un lungo omaggio ad Alberto Sordi che proseguirà, a febbraio, mese che segna i dieci anni dalla sua morte. Che cosa dire che non è stato già ampiamente dibattuto, trattato sull’attore più celebre in Italia, dopo Totò? Non resta che abbandonarsi non solo alle immagini, ma anche alle parole altrui, soprattutto di chi ha avuto la fortuna di lavorare con lui. «Nessuno più di Sordi ha saputo caratterizzare così bene l’uomo medio… Sordi è riuscito a mettere in mostra il lato storto, ridicolo del carattere del carattere italiano e l’ha colpito. Ha fatto della satira che molti considerano crudele; secondo me invece questa crudeltà nasce da una forza morale. Sordi è un uomo che ha sofferto molto, ha quasi patito la fame, ha fatto mille mestieri prima di arrivare, e questo lo ha arricchito di istinti buoni, umanitari. È un attore comico che ha dentro un’amarezza che s’indigna di fronte a vizi e vorrebbe che non esistessero. Allora colpisce e gode a frustare e, pur facendo della satira un po’ cattiva, moralizza» (Vittorio De Sica). «Sordi non va visto come attore, ma anche come autore, perché ha inventato un personaggio comico di grande modernità ed ha avuto il coraggio di imporlo. Noi registi non abbiamo fatto altro che prenderlo e approfondirlo un po’… Sordi ci ha messo nelle mani un tipo, vile, ipocrita, conformista, frutto di una intelligenza del costume che è straordinaria. Ha cercato di divertire con questo personaggio e questo è veramente il massimo che un attore può fare… Non era mai successo prima, infatti, che si potesse far ridere il pubblico con delle caratteristiche negative, francamente un po’ abbiette. È in questo che sta il suo sforzo creativo» (Mario Monicelli). «Alberto è come una civetta. Di colpo apre l’occhio, guarda, e ha una folgorazione improvvisa. Per lui la seconda fase della pietà non esiste. Ciò che esiste è la capacità di questo giudizio critico, fulminante» (Rodolfo Sonego).
 
martedì 15
ore 17.00 
Casanova farebbe così! (1942)

Regia: Carlo Ludovico Bragaglia; soggetto: dalla commedia omonima di Peppino De Filippo e Armando Curcio; sceneggiatura: C. L. Bragaglia, P. De Filippo (non accreditato); fotografia: Rodolfo Lombardi; scenografia: Alfredo Montori; musica: Giulio Bonnard; montaggio: Gabriele Varriale; interpreti: Eduardo De Filippo, Peppino De Filippo, Clelia Matania, Giorgio De Rege, Gildo Bocci, Alberto Sordi; origine: Italia; produzione: Cines; durata: 63’

Don Agostino sicuro del proprio fascino scommette con degli amici che riuscirà a sedurre la bella e onesta moglie di Don Ferdinando. La notte allontanato da casa quest’ultimo con una menzogna, Don Agostino convince la donna, rimasta sola, a farlo entrare in casa. Gli amici credono che la conquista sia avvenuta ma, improvvisamente, Don Ferdinando torna a casa, lo trova e i sotterfugi messi in atto da Don Agostino vengono scoperti. 

ore 19.00 
Le miserie del signor Travet (1945)

Regia: Mario Soldati; soggetto: dalla commedia Le miserie di monsù Travet di Vittorio Bersezio; sceneggiatura: Aldo De Benedetti, Carlo Musso, Tullio Pinelli; fotografia: Massimo Terzano; scenografia: Piero Filippone; costumi: Vittorio Nino Novarese; musica: Nino Rota; montaggio: Gisa Radicchi Levi; interpreti: Carlo Campanini, Vera Carmi, Alberto Sordi, Gianni Agus, Gino Cervi, Luigi Pavese; origine: Italia; produzione: Produttori Associati Nazionali (P.A.N.), Lux Film; durata: 101’

A Torino Ignazio Travet, solerte funzionario dell’amministrazione regia, subisce al lavoro l’ostilità del capo, che gli nega ogni possibilità di carriera, e a casa le vessazioni della moglie. Ritratto umoristico di Soldati che stempera il realismo originario della commedia di Bersezio del 1863. Nastro d’argento come miglior attore non protagonista a Gino Cervi e per la miglior scenografia a Piero Filippone. «Dalla commedia (1863) in dialetto piemontese di Vittorio Bersezio, Soldati ha cavato uno dei suoi film più impegnativi e curati, specialmente nell'ambientazione. Illustrativo, ma con classe» (Morandini). 
ore 21.00 
Il delitto di Giovanni Episcopo (1947)

Regia: Alberto Lattuada; soggetto: dal romanzo Giovanni Episcopo di Gabriele d’Annunzio; sceneggiatura: Suso Cecchi d’Amico, Aldo Fabrizi, Federico Fellini, A. Lattuada, Piero Tellini; fotografia: Aldo Tonti; architetto: Dario Cecchi; costumi: Gino C. Sensani; musica: Felice Lattuada; montaggio: Giuliana Attenni; interpreti: Aldo Fabrizi, Roldano Lupi, Yvonne Sanson, Ave Ninchi, Nando Bruno, Alberto Sordi; origine: Italia; produzione: Lux Film, Pao Film; durata: 92’

«Il protagonista, che narra di sé in prima persona, è un impiegato dell’Archivio di Stato, un tipo dostoevskiano di “umiliato e offeso”, succube di un uomo prepotente e sanguigno, un certo Wanzer che vive di espedienti e di cui egli ha sposato l’amante Ginevra. A Ginevra lo lega una sensualità avvilente e miserabile, avendo per unico bene lo struggente amore per il figlio Ciro, decenne» (Cosulich). «Mi piaceva l’idea di descrivere una Roma che non era la Roma dei pini, ma una città quasi russa, piena di miasmi, con la nebbia che allora meravigliò tutti. Ma, come, la nebbia a Roma! E perché no? Ogni tanto la nebbia scende anche al sud. La scrittura di Giovanni Episcopo è in chiave russa: una storia di umiliazione, di distruzione della personalità attraverso l’amore. Fabrizi fece un’interpretazione magistrale. Gli chiesi di perdere trenta chili e lui, che si era entusiasmato della parte, perché voleva abbandonare il personaggio de L’ultima carrozzella ed entrare nel mondo di D’Annunzio, si mise a digiunare, a remare su e giù per il Tevere. La sua interpretazione è degna di uno Jannings: è un po’ nella chiave dello Jannings de L’angelo azzurro. Per la parte di Ginevra ho fatto dieci, dodici provini ad attrici che emergevano [...]. Scelsi la Sanson che Fabrizi non voleva. Io invece, testardo, ho detto no, questa è la pupattola, la grande pupa che può portare alla rovina un impiegatuccio attraverso il sesso» (Lattuada).
mercoledì 16
ore 17.00 
Arrivano i dollari! (1957)

Regia: Mario Costa; soggetto: da un’idea di Fulvio Pazziloro; sceneggiatura: Giuseppe Mangione, Ruggero Maccari, Gigliola Falluto, Giovanni Grimaldi; fotografia: Tino Santoni; scenografia: Peppino Piccolo; costumi: Franca Nardelli; musica: Carlo Innocenzi; montaggio: Mario Serandrei; interpreti: Alberto Sordi, Nino Taranto, Isa Miranda, Mario Riva, Riccardo Billi, Rita Giannuzzi; origine: Italia; produzione: Fortunia Film; durata: 84’

I cinque fratelli Pasti sono molto diversi gli uni dagli altri ma ognuno è caratterizzato da un brutto difetto. Un giorno arriva in stazione la vedova di un loro zio emigrato in Africa. All’inizio tutti loro vorrebbero evitarla ma quando scoprono che c’è in ballo una ricca eredità fanno a gara per ospitarla. La vedova, donna piacente e giovane, è accompagnata da un’altra donna, il notaio che si occupa del testamento del marito. Il testamento prevede che i cinque fratelli riceveranno parte dell’eredità, una miniera di diamanti in Africa, solo se cercheranno di liberarsi dei loro difetti e vizi, altrimenti tutto andrà alla vedova.
«Il soggetto e la realizzazione si ispirano non soltanto a motivi prevalentemente farseschi o allo sfruttamento dei consueti giochi di parole, ma cercano di abbozzare dei “tipi” che non si limitano ad essere macchiette» (Albertazzi).

ore 19.00 
La bella di Roma (1955)
Regia: Luigi Comencini; soggetto: L. Comencini, Ettore M.[aria] Margadonna; sceneggiatura: Edoardo Anton, L. Comencini, E.M. Margadonna, Massimo Patrizi; dialoghi: E. Anton; fotografia: Arturo Gallea; musica: Nino Rota; montaggio: Nino Baragli; interpreti: Alberto Sordi, Silvana Pampanini, Paolo Stoppa, Luisella Beghi, Betty Foà, Sergio Tofano; origine: Italia/Francia; produzione: Lux Film, CCF; durata: 98’

«Questo film mi piace molto, soprattutto la seconda parte. Onestamente, non pensavamo alla Pampanini, ma a Sofia Loren, che desiderava molto farlo. Ma lei era al debutto, e la Pampanini al massimo della popolarità. La Pampanini ci fu imposta perché aveva un contratto per tre o quattro film con la Lux, ma non era fatta per questo ruolo, non aveva più quella comunicatività che doveva avere il personaggio. Sordi andava molto bene. Il film faceva la satira di certe manie religiose, superstiziose, dei romani» (Comencini).

ore 21.00 
Un eroe dei nostri tempi (1955) 

Regia: Mario Monicelli; soggetto: Rodolfo Sonego; sceneggiatura: R. Sonego, M. Monicelli; fotografia: Tino Santoni; scenografia: Carlo Egidi; costumi: Giulia Mafai; musica: Nino Rota; montaggio: Adriana Novelli; interpreti: Alberto Sordi, Franca Valeri, Giovanna Ralli, Mario Carotenuto, Leopoldo Trieste, Alberto Lattuada; origine: Italia; produzione: Vides, Titanus; durata: 89’

L’impiegato Alberto Menichetti vive nel terrore che gli altri complottino contro di lui e finisce nei guai perché ritenuto responsabile di un attentato. Il cinema italiano lancia la coppia Sordi-Valeri (3 film nel 1955: Un eroe dei nostri tempi, Piccola posta e Il segno di Venere) con esiti straordinari. Carlo Pedersoli, il futuro Bud Spencer, interpreta il ruolo di Fernando. Monicelli «offre uno spaccato acido e intelligente della piccola borghesia nell’Italia alla vigilia del boom» (Mereghetti). «La variopinta e scherzosa coloritura di questa colonna sonora è degna cornice per le penetranti osservazioni registiche sulle umane debolezze di un “imbecille all’italiana” (De Santi).
giovedì 17

ore 17.00 
Sotto il sole di Roma (1948)

Regia: Renato Castellani; soggetto: R. Castellani, Fausto Tozzi; sceneggiatura: R. Castellani, Sergio Amidei, Emilio Cecchi, Ettore Maria Margadonna, F. Tozzi; fotografia: Domenico Scala; scenografia: Dario Cecchi; musica: Nino Rota; montaggio: Jolanda Benvenuti; interpreti: Oscar Blando, Francesco Golisano, Liliana Mancini, Alberto Sordi, Gisella Monaldi, Alfredo Locatelli; origine: Italia; produzione: Universalcine; durata: 100’

Roma 1943, Ciro è un ragazzo scapestrato che si dedica a piccoli furti con degli amici. Ignora Iris, una ragazza del palazzo, segretamente innamorata di lui. Quando i tedeschi occupano Roma, disubbidisce ai genitori e esce di casa con gli amici. Viene arrestato ma durante un bombardamento riesce a fuggire. Tornato a casa scopre che la madre è morta per il dolore. Pur spinto da Iris a cambiare vita, continua a comportarsi in maniera disonesta. «R. Castellani si inserisce nel neorealismo con una commedia di ritmo incalzante e di scanzonata vivacità che nasconde tra le pieghe un’amarezza di fondo» (Morandini).

ore 19.00 
I vitelloni (1953)

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

«Alcuni giovani in un’assonnata città di provincia trascinano la loro vita tra sogni e oziose giornate al bar. C’è Alberto, indolente e ormai invecchiato senza aver concluso niente, Leopoldo che coltiva ambizioni artistiche, Riccardo che consuma gli anni migliori nell’ozio, poi Fausto, che sposa una ragazza che ha messo incinta, ma continua la sua vita spensierata fino a perdere affetti e lavoro, e infine Moraldo, l’unico che si ribella al vuoto che ha intorno e un giorno sale su un treno che lo porti finalmente lontano» (Chiti/Poppi). «Inutilmente si cercherebbe – e sarebbe sbagliato – […] l’impostarsi problematico di un’analisi sulla situazione dei giovani in provincia, sulle cause storiche, certo esistenti, che hanno cristallizzato quella vita così come appare, o sui possibili modi di soluzione. Fellini, come al solito, si colloca decisamente al centro dei sentimenti, e perciò dei personaggi; […] egli esprime il sentimento del vegetare, dell’inerzia, del rischioso e sonnolento svnire della gioventù […], ma il film è anche un’allusione continua, tanto più lucente quanto più taciuta, al contrario di questa inerzia, di questa sonnolenza. I Vitelloni, che è un episodio della gioventù come decadenza e isolamento, è anche un film sulla maturità, sulla dirittura dell’esser uomo» (Brunello Rondi).
ore 21.00 
Lo sceicco bianco (1952)

Regia: Federico Fellini; soggetto: Michelangelo Antonioni, F. Fellini, Tullio Pinelli; sceneggiatura: F. Fellini, T. Pinelli, Ennio Flaiano; fotografia: Arturo Gallea; scenografia: [Raffaele] Tolfo; musica: Nino Rota; montaggio: Rolando Benedetti; interpreti: Alberto Sordi, Brunella Bovo, Leopoldo Trieste, Giulietta Masina, Lilia Landi, Ernesto Almirante; origine: Italia; produzione: P.D.C.; durata: 87’

«Con il pretesto di un viaggio a Roma di due sposini provinciali, questo film di Federico Fellini ci descrive i più caratteristici atteggiamenti psicologici della piccola borghesia: l’ansia di sogni e di evasione, che le donne sfogano nei giornali a fumetti, e il culto di un tradizionalismo spicciolo che gli uomini professano ripetendo, quando sono in viaggio di nozze, gli stessi itinerari dei loro padri e dei loro nonni, e osservando a tal segno i canoni della sottomissione familiare da rispettare come un feticcio lo zio che si è trasferito a Roma e che è diventato qualcuno all’ombra del Vaticano. Wanda, la sposina, si perde infatti alla ricerca dello Sceicco Bianco, un eroe dei “fumetti” le cui avventure le hanno fatte passare molte notti insonni. Ivan, lo sposino sconvolto per la scomparsa della moglie, ha una sola preoccupazione, quella di nasconderla allo zio e a tutta la sua famiglia che chissà mai a quali congetture si abbandonerebbero di fronte a un simile fattaccio» (Rondi).

venerdì 18
ore 17.00 
Mamma mia, che impressione! (1951)

Regia: Roberto Savarese; soggetto: Alberto Sordi; sceneggiatura: Cesare Zavattini, Vittorio De Sica, A. Sordi; fotografia: Carlo Montuori; scenografia: Alfredo Montori; musica: Angelo Francesco Lavagnino; montaggio: Eraldo Da Roma; interpreti: A. Sordi, Giovanna Pala, Carlo Giustini, Frank Colson, Fausto Guerzoni, Luigi Pavese; origine: Italia; produzione: P.F.C. - Produzione Film Comici; durata: 76’

Alberto è un giovane che mette in atto gli stratagemmi più assurdi per conquistare una ragazza, finendo col cacciarsi nei guai. «Da un soggetto di Sordi (sceneggiato con Cesare Zavattini e Vittorio De Sica), una commedia che punta tutto sulla verve del non ancora noto protagonista che per questa occasione riprende il personaggio radiofonico del boy scout e dei “compagnucci della parrocchietta”. Secondo Sordi, De Sica (anche coproduttore) avrebbe messo mano alla regia» (Mereghetti).

ore 19.00 
Bravissimo (1955)

Regia: Luigi Filippo D’Amico; soggetto e sceneggiatura: Age & Scarpelli, L. F. D’Amico; fotografia: Marco Scarpelli; scenografia: Franco Lolli; musica: Angelo Francesco Lavagnino; montaggio: Mario Serandrei; interpreti: Alberto Sordi, Giancarlo Zarfati, Patrizia Della Rovere, Irene Cefaro, Irene Tunc, Riccarda Momo; origine: Italia; produzione: Documento Film; durata: 96’

Un maestro si accorge che un suo alunno possiede una straordinaria voce e fa di tutto per lanciarlo nel mondo della musica. «Più che sulla trovata della voce baritonale – rapidamente esaurita – il film si appoggia sul’intreccio di egoismi, di vanità, di contrattempi e di equivoci che regolano la vicenda e sulla esilarante esuberanza di Alberto Sordi. […] La regia di L.F. D’Amico, agile e scorrevole, colorita, sa abilmente sfruttare le divertenti risorse del soggetto» (Contini).
ore 21.00 
Gastone (1960)

Regia: Mario Bonnard; soggetto: Ettore Maria Margadonna, Luciana Corda; sceneggiatura: Oreste Biancoli, M. Bonnard, Rodolfo Sonego; fotografia: Luciano Trasatti; scenografia: Mario Chiari, Vincenzo De Prato; costumi: Maria De Matteis; musica: Angelo Francesco Lavagnino; montaggio: Eraldo Da Roma; interpreti: Alberto Sordi, Anna Maria Ferrero, Paolo Stoppa, Vittorio De Sica, Franca Marzi, Magali Noël; origine: Italia; produzione: Variety Film, Maxima Film-Compagnia Cinematografica, S.P.E.S.; durata: 103’

Ritratto dolce amaro del mondo del varietà degli anni venti. Gastone è un “danseur mondain”, che vorrebbe calcare il palcoscenico del famoso Salone Margherita. Incontra Nannina, una servetta con vorrebbe fare la ballerina. Gastone prepara il loro debutto ma, appena le si presenta l’occasione, Nannina, che ormai si fa chiamare “Anne la belle”, va in scena da sola e ottiene un grande successo. Abbandona Gastone per un impresario milanese e parte con lui. Pur provando a rimettersi in sesto, proponendosi in duetto con una sua vecchia amica, Gastone non riesce a trovare una scrittura. «E poi guardate: dal tempo dei Vitelloni, Bonnard è il primo che abbia saputo rimettere Sordi in un personaggio completo, offrirgli le condizioni perché potesse dare una interpretazione di autentica classe» (Bianchi).

sabato 19
ore 17.00
Il moralista (1959)

Regia: Giorgio Bianchi; soggetto: Ettore Maria Margadonna, Luciana Corda; sceneggiatura: L. Corda, Rodolfo Sonego, Vincenzo Talarico, Oreste Biancoli; fotografia: Alvaro Marcori; scenografia: Piero Filippone; musica: Carlo Savina; montaggio: Adriana Novelli; interpreti: Alberto Sordi, Vittorio De Sica, Maria Perschy, Franco Fabrizi, Franca Valeri, Christiane Nielsen; origine: Italia; produzione: Avers Film; durata: 105’

Agostino è il segretario del presidente dell’Ufficio Internazionale della Moralità. È talmente ligio al dovere, serio e castigatore di ogni immoralità che il presidente lo vorrebbe come genero. Agostino viene mandato in missione a Monaco di Baviera ma qui, si rivela per quel che è: un losco affarista senza scrupoli. «Con questo schizzo feroce, maligno, del carattere ufficiale del regime clericale, Alberto Sordi raggiunge forse il risultato più importante della sua carriera di ritrattista “moralista”. Alla soglia dei quarant’anni, Sordi è un attore maturo, padrone di tutti i suoi mezzi, capace ormai se soltanto trovasse il suo regista, di passare dalla macchietta alla satira» (Vice, L’Unità).

ore 19.00 
Il seduttore (1954)

Regia: Franco Rossi; soggetto: commedia omonima di Diego Fabbri; sceneggiatura: Rodolfo Sonego, Ugo Guerra, Leonardo Benvenuti, Giorgio Prosperi, Guido Leoni, Raoul Radice, F. Rossi; fotografia: Alfieri Canavero; costumi: Giovanna Natili; musica: Carlo Innocenzi; montaggio: Otello Colangeli; interpreti: Alberto Sordi, Lea Padovani, Lia Amanda, Jacqueline Pierreux, Denise Grey, Ciccio Barbi; origine: Italia; produzione: Vides; durata: 98’

Alberto è un impiegato che, pur innamorato della moglie, non riesce a resistere al fascino delle altre donne. Più per gioco che per calcolo immagina, sogna e costruisce mille avventure amorose, delle quali poi si vanta con i colleghi. Alberto è un ingenuo e solo il caso gli farà iniziare delle relazioni con donne bellissime: una modella francese e la moglie di un pilota americano. Quando il triangolo viene scoperto lui non può far altro che fuggire. «Rabbiosamente restio a ogni condizionamento ambientale, ma del tutto incapace di scelte autonome, il personaggio Sordi è sempre destinato a subire gli eventi della vita: l’aspirazione anarchica, caratteristica di tutti i grandi comici cinematografici, italiani e stranieri, è ancora ben presente in lui, ma non ha più la forza di realizzarsi. Di qui il suo velleitarismo perenne; e la conseguente condanna alla frustrazione; e infine la corrucciata, impotente solitudine da cui gli è impossibile uscire» (Spinazzola).

ore 21.00 
Il diavolo (1963)

Regia: Gian Luigi Polidoro; soggetto e sceneggiatura: Rodolfo Sonego; fotografia: Aldo Tonti; scenografia: Dario Cecchi; costumi: Marinella Giorgi; musica: Piero Piccioni; montaggio: Tatiana Casini; interpreti: Alberto Sordi, Gunilla Elm Tornquist, Anne Charlotte Sjoberg, Barbro Wasteason, Monica Wasteason, Ulf Palme; origine: Italia; produzione: Dino De Laurentiis Cinematografica; durata: 105’

Amedeo Ferretti è un commerciante di pellicce in viaggio a Stoccolma per affari. La Svezia è per gli italiani la terrà della libertà dei costumi e di bellissime donne e Amedeo spera di punteggiare la sua permanenza con delle avventure galanti. La realtà sarà ben diversa e non riuscirà a concludere nulla. 
«È una piacevole scorribanda per la Svezia […]. E sorprende, affascina, trascina dolcemente nel seguito delle splendide immagini di Aldo Tonti […]. È anche una potente, spietata demisticazione della Svezia» (Soldati).

domenica 20

ore 17.00 
Lo scapolo (1955)

Regia: Antonio Pietrangeli; soggetto: A. Pietrangeli; sceneggiatura: Alessandro Continenza, Ruggero Maccari, Ettore Scola, A. Pietrangeli; fotografia: Gianni Di Venanzo; scenografia: Ugo Bloettler; costumi: Giuliano Papi; musica: Angelo Francesco Lavagnino; montaggio: Eraldo Da Roma; interpreti: Alberto Sordi, Sandra Milo, Nino Manfredi, Madeleine Fischer, Anna Maria Pancani, Maruja Asquerino; origine: Spagna/Italia; produzione: Film Costellazione Produzione, Aguila Films; durata: 92’

Il ragioniere Paolo Anselmi è uno scapolo impenitente. Conosce una giovane hostess, ma quando il rapporto tra i due comincia a diventare serio, lui le fa capire che non vuole impegni. La solitudine però lo attanaglia e un bel giorno conosce la signorina Carla. «Bisognava fare un film per lui [Alberto Sordi], per il suo personaggio: Il seduttore, Il marito, Lo scapolo erano costruiti ad hoc. C’erano lunghe riunioni di sceneggiatura, per esempio per pensare Lo scapolo, per definire il personaggio, perché ad Antonio [Pietrangeli] era stato chiesto proprio un film per Sordi. E una volta centrato il personaggio, centrato il problema, il resto erano corollari» (Ettore Scola).
ore 19.00 
Vacanze d’inverno (1959)

Regia: Camillo Mastrocinque; soggetto: Oreste Biancoli; sceneggiatura: O. Biancoli, Rodolfo Sonego, Jacques Sigurd, C. Mastrocinque; fotografia: Aldo Tonti; scenografia: Mario Chiari; costumi: Pia Marchesi; musica: Armando Trovajoli; montaggio: Roberto Cinquini; interpreti: Alberto Sordi, Michèle Morgan, Vittorio De Sica, Eleonora Rossi Drago, Dorian Gray, Renato Salvatori; origine: Italia/Francia; produzione: Athena Cinematografica, Gallus Films; durata: 110’

A Cortina D’Ampezzo, invernale regno vacanziero della borghesia italiana del boom, si incrociano quattro storie tra il satirico e il sentimentale. L’impiegato Alberto Moretti, interpretato da Sordi, a Cortina grazie a un premio tv, perde la testa per una principessa e dilapida una fortuna in abiti e regali non accorgendosi di essere preso in giro dalla donna. Un principe si invaghisce di una starlette, che ne approfitta per farsi pubblicità. Il portiere dell’hotel mette a disposizione dei clienti facoltosi la sua baita per i loro incontri clandestini ma rischia che un conte vi porti sua figlia. Infine una coppia di sposi innamorati rischia di rovinare il loro rapporto per delle incomprensioni e delle ripicche.

ore 21.00 
La grande guerra (1959)

Regia: Mario Monicelli; soggetto e sceneggiatura: Age [Agenore Incrocci] & [Furio] Scarpelli, Luciano Vincenzoni, M. Monicelli; fotografia: Giuseppe Rotunno; scenografia: Mario Garbuglia; costumi: Danilo Donati; musica: Nino Rota; montaggio: Adriana Novelli; interpreti: Alberto Sordi, Vittorio Gassman, Silvana Mangano, Folco Lulli, Bernard Blier, Romolo Valli; origine: Italia/Francia; produzione: Dino De Laurentiis Cinematografica, Gray Films; durata: 138’

«La vicenda di questo film, premiato di recente alla Mostra di Venezia con il Leone d’oro ex aequo con Il generale Della Rovere, è quasi tutta imperniata sulle gesta di due soldati paurosi che, durante la guerra 1915-18, cercano di riportare a casa la pelle in tutti i modi» (Rondi). «Era un ruolo bellissimo, ricordo soprattutto la bellezza del copione. Il copione era anche un pochino più bello di come è nel film che fu girato benissimo, magistralmente, secondo me, ma ne uscì un pochino infarcito di dialetti e di trovate, mentre il copione era veramente un copione esemplare. Un buon film, un bellissimo ruolo, e la conferma che in qualche modo potevo essere utilizzato positivamente» (Gassman). 
Versione restaurata a cura di Cineteca Nazionale e Aurelio De Laurentiis

lunedì 21

chiuso

martedì 22
ore 17.00 
I due nemici (1962)

Regia: Guy Hamilton; soggetto: Luciano Vincenzoni; sceneggiatura: Age [Agenore Incrocci] e Furio Scarpelli, Suso Cecchi d’Amico, Jack Pullman; fotografia: Giuseppe Rotunno; scenografia: Mario Garbuglia; costumi: Dario Cecchi, Ezio Frigerio; musica: Nino Rota; montaggio: Tatiana Morigi; interpreti: Alberto Sordi, David Niven, Amedeo Nazzari, Michael Wilding, Harry Andrews, David Opatoshu; origine: Italia; produzione: Dino De Laurentiis Cinematografica; durata: 97’

Abissinia 1941. Il flemmatico maggiore inglese Richardson viene catturato dall’esercito italiano. Il capitano Blasi decide di farlo scappare in modo che l’ufficiale riferisca ai suoi superiori sull’esiguità delle forze italiane. Ma le cose andranno in modo diverso. «Un film divertente, molto amato dal pubblico, che ironizza con un certo garbo sulla mitologia della guerra e del nostro”glorioso” passato» (Mereghetti). «Rota scrive un commento musicale nel quale si mescolano i colori della commedia e del dramma, mantenendosi sulle sonorità leggere per gli episodi venati di sottile amarezza e dando sfogo a un pot-pourri di marce militari per le sequenze più marcatamente legate al genere bellico» (De Santi).
ore 19.00 
Tutti a casa (1960)

Regia: Luigi Comencini; soggetto: Age & Scarpelli; sceneggiatura: Age & Scarpelli, L. Comencini, Marcello Fondato; fotografia: Carlo Carlini; scenografia: Carlo Egidi; costumi: Ugo Pericoli; musica: Angelo Francesco Lavagnino; montaggio: Nino Baragli; interpreti: Alberto Sordi, Serge Reggiani, Carla Gravina, Martin Balsam, Didi Perego, Nino Castelnuovo; origine: Italia/Francia; produzione: Dino De Laurentiis Cinematografica, Orsay Films; durata: 114’

«Age e Scarpelli avevano sviluppato una storia che si svolgeva nella Roma occupata durante il periodo del coprifuoco, ma quella storia pareva destinata a non realizzarsi. Ci ricordammo allora di certe cose di Roma 1943 di Monelli e di molte avventure personali accaduteci nel giorno dell’armistizio. E così è nata l’idea di Tutti a casa. Poiché già più d’una volta mi è stato chiesto quale parentela ci sia tra il mio film e La grande guerra, credo di avere indirettamente risposto, raccontando come è nata l’idea di Tutti a casa. Nessuna. Solo che probabilmente i due film hanno in comune la stessa fiducia, da parte degli autori, in un certo metodo di lavoro. [...] Tutti a casa non è nemmeno un film di guerra. È un viaggio attraverso l’Italia in guerra di quattro sbandati (quattro “stupidi” sprovveduti) che vogliono tornare a casa [...] perché quella del ritorno a casa è l’unica idea chiara che hanno, l’unica idea che li accomuna, l’unica fede» (Comencini).
ore 21.00 
Una vita difficile (1961)

Regia: Dino Risi; soggetto e sceneggiatura: Rodolfo Sonego; fotografia: Leonida Barboni; scenografia: Mario Scisci; costumi: Lucia Mirisola; musica: Carlo Savina; montaggio: Tatiana Casini Morigi; interpreti: Alberto Sordi, Lea Massari, Franco Fabrizi, Lina Volonghi, Claudio Gora, Antonio Centa; produzione: Dino De Laurentiis Cinematografica; origine: Italia; durata: 118’

«La vita difficile è quella di un italiano come tanti, che l’8 settembre ha sorpreso in divisa d’ufficiale inducendolo a passare nelle file della Resistenza. Questo italiano come tanti, però, questo Silvio, non ha fino in fondo la tempra dell’eroe e quando trova una ragazza che gli dà riparo mentre i tedeschi lo inseguono, non si fa pregar troppo per prendersi una vacanza; ma poi il senso del dovere l’ha vinta un’altra volta e lo ritroviamo di nuovo in armi al momento della Liberazione. Con la pace, eccolo che scrive in un giornale modesto, a tinte sociali, ed eccolo ritrovare la ragazza da cui si era allontanato alla chetichella: la sposa, la conduce a Roma e cominciano i guai, i guai soliti delle giovani coppie in tempi difficili. […] Scritta da Rodoldo Sonego e diretta da Dino Risi, questa storia, nonostante le sue concessioni al riso e i suoi molteplici tentativi di voltare la polemica in satira, si svolge in realtà in un’atmosfera amara e dolente, carica di echi sommessamente drammatici» (Rondi).
mercoledì 23 
L’uomo col microfono. Dal vostro cronista Lello Bersani
«È stato in assoluto il primo giornalista cinematografico nella storia della comunicazione televisiva. Non c’è stato un set, un film, soprattutto un festival, dal quale i suoi racconti in diretta e senza neanche un appunto da leggere – un vero e proprio must, anche se l’informazione è molto cambiata, per tanti cronisti di oggi – non abbiano incuriosito il grande pubblico sui fatti, i protagonisti, le curiosità dai red carpet di tutto il mondo. 

La sua verve, una vera e propria lezione di stile giornalistico, tra cronaca e costume, da dieci anni si è spenta, ma gli archivi e soprattutto la nostra memoria non lo dimenticano: il suo ritratto, e la foto di un’epoca, in collaborazione con il Sngci, l’associazione dei giornalisti cinematografici, nel documentario affettuosamente diretto da Antonello Sarno. Ma “l’uomo col microfono” appare anche in un curioso film, nel ruolo di se stesso (Il disco volante di Tinto Brass). E soprattutto di lui, il Bersani del “dolce cinema” di ieri e dell’altroieri, parlano compagni di banco in redazione e protagonisti del giornalismo cinematografico di oggi. A cominciare da Vincenzo Mollica, al quale Lello, al Tg1, consegnò il suo autentico patrimonio: un’agenda preziosa che voleva essere un’eredità e anche un talismano...».
Laura Delli Colli

ore 17.00 
Comizi d’amore (1964)

Regia: Pier Paolo Pasolini; soggetto e sceneggiatura: P.P. Pasolini; commento: Alberto Moravia, Cesare Musatti; voce: Lello Bersani; fotografia: Mario Bernardo, Tonino Delli Colli; montaggio: Nino Baragli; interpreti: P.P. Pasolini, A. Moravia, C. Musatti, Giuseppe Ungaretti, Susanna Pasolini, Camilla Cederna; origine: Italia; produzione: Arco Film; durata: 93’

«Nel 1963 Pasolini girò un film-inchiesta sulla sessualità, percorrendo tutta la penisola, dalle grandi città alle campagne e chiedendo a passanti, contadini, operai, calciatori famosi, studenti, commercianti, a persone comuni appartenenti a diversi ceti sociali, che cosa ne pensassero dell’erotismo e dell’amore. Dalle risposte degli intervistati, soprattutto quelli di estrazione borghese, uscì un’immagine complessiva del nostro Paese ipocrita, costituita di frasi fatte e di luoghi comuni; le persone appartenenti a classi sociali meno abbienti fornirono risposte più spontanee. […] L’impressione che si trae oggi da questo film-inchiesta […] è quella di una grande, diffusa ignoranza anche in strati di popolazione più acculturata, di una profonda, generalizzata arretratezza e di un vero e proprio timore dell’italiano medio ad affrontare, senza assurde “vergogne” un qualsiasi confronto legato ad un tema quale quello della sessualità, che dovrebbe invece essere trattato con infinita naturalezza. Il film fa riflettere, infine, su quali siano stati nel nostro paese (all’epoca, ma ancor oggi, direi) i condizionamenti, le distorte sovrastrutture mentali, le paure instillate da un uso repressivo della religione fatto dalle istituzioni cattoliche. E anche sulle responsabilità di una classe politica che non ha dato impulsi di sorta a un rinnovamento profondo dei sistemi educativi» (Angela Molteni).

ore 19.00
L’uomo col microfono (2005)

Regia: Antonello Sarno; origine: Italia, produzione: Medusa, Rai Cinema; durata: 43’

«Il ritratto, realizzato in collaborazione con Vincenzo Mollica, è un omaggio al pioniere del giornalismo cinematografico radiotelevisivo. Bersani, scomparso nel 2002, ha animato storiche trasmissioni della Rai dove ha lavorato fin dal 1945. Negli anni Novanta ha collaborato con Canale 5 al programma Ciak e con i Tg Mediaset. L’uomo col microfono contiene 10 interviste ad amici e colleghi (tra cui Sophia Loren, Enrico Lucherini e Paolo Bonolis) e restituisce la figura di un professionista abituato a dare del tu alle star. Tra i suoi scoop l’intervista alla Loren premiata con l’Oscar per La ciociara e l’intervista a tre con Visconti e Mastroianni sul set di Lo straniero ad Algeri. A commento delle immagini le colonne sonore dei film d’epoca che danno al ritratto un sapore lounge» (Cinecittà News). Il documentario è frutto di una partnership tra due grandi competitors dell’industria italiana: Medusa e Rai Cinema. 

ore 20.00 
Incontro moderato da Laura Delli Colli con con Antonello Sarno, amici e colleghi di Lello Bersani
a seguire 
Il disco volante (1964)
Regia: Tinto Brass; soggetto e sceneggiatura: Rodolfo Sonego; fotografia: Bruno Barcarol; scenografia: Elvio Costanti; musica: Piero Piccioni; montaggio: Tatiana Casini; interpreti: Alberto Sordi, Monica Vitti, Eleonora Rossi Drago, Silvana Mangano, Guido Celano, Alberto Fagliani; origine: Italia; produzione: Dino De Laurentiis Cinematografica; durata: 90’
«[Dino De Laurentiis] mi ha proposto di fare Il disco volante. Io ho accettato ad una sola condizione: che Sordi interpretasse tutti e quattro i personaggi. […] Il film si basava su un’idea che circolava a Roma da tempo. Si chiamava Un marziano a Roma, ed era stata scritta da Ennio Flaiano. Il tema vero era la grettezza della piccola borghesia messa di fronte a un fatto, un fenomeno che non riesce a capire, a comprendere. […] Sordi è un vero talento; la sua bravura fa rimanere sbalorditi. […] Delle volte c’erano sequenze nelle quali era necessario passare da un personaggio all’altro in un breve arco di tempo. Entrava nei camerini e subito dopo il trucco sembrava davvero un’altra persona. Non solo fisicamente, ma negli atteggiamenti, nella psicologia, nei movimenti, nei denti, eccetera. Era davvero impressionante il modo in cui si adattava al nuovo ruolo» (Brass).

Ingresso gratuito
24-25 gennaio
Prima che vi uccidano. Giuseppe Fava, idea di un’isola

Omaggio al cinema di Giuseppe Fava in un percorso itinerante da Trieste a Catania

Scrittore, giornalista, drammaturgo, sceneggiatore, pittore, Giuseppe Fava nasce a Palazzolo Acreide (Siracusa) nel 1925 e viene ucciso a Catania nel gennaio del 1984, mandante esecutore fu Nitto Santapaola.

Nel 1979, Mario Giusti, già direttore del teatro Stabile di Catania che Giuseppe Fava stava rinnovando con le sue opere, diviene responsabile della programmazione della nascente Terza Rete siciliana della Rai, per la quale commissiona, su proposta dello stesso Fava, sei episodi televisivi che raccontino «gli aspetti più agghiaccianti dell’isola». Dall’intera opera di Giuseppe Fava – dalle inchieste, dal teatro, dai romanzi – nasce un nuovo “processo alla Sicilia”, in 16mm, dal titolo Siciliani, la cui regia fu affidata a Vittorio Sindoni. Le sei puntate vengono trasmesse su tutto il territorio nazionale nel 1980. Riscopriamo così, a trent’anni di distanza, la visione di Giuseppe Fava, la sua “idea di un’isola” costruita e ridata attraverso l’uso del mezzo cinematografico.

Nel 1982 Fava scrive e dirige una nuova serie dal titolo Effetto luna sulla Sicilia ellenica, tre film andati in onda fra l’aprile e il giugno del 1982. Risulta anche una quarta regia, ancora purtroppo data dispersa, su una “Medea siciliana” interpretata da Ida Di Benedetto.

La retrospettiva sul cinema di Pippo Fava curata da Nomadica – circuito autonomo per il cinema di ricerca – è itinerante e intreccia spazi istituzionali e non, centri sociali, teatri, scuole e altre realtà. Tali eventi sono organizzati con il sostegno e il prezioso aiuto di: Fondazione Fava, Coordinamento Fava, Festival I mille occhi, Fuori Orario-Rai Tre, Cineteca Nazionale, del Museo del Cinema di Torino, Aiace Torino, Prime Bande e di tutti quei centri che ci permetteranno di ridare liberamente alla gente immagini e pensieri.
giovedì 24

ore 17.00 

Presentazione di Claudio Fava e Elena Fava
a seguire 

Il tempo, la bellezza, il silenzio (ep. di Effetto luna sulla Sicilia ellenica, 1982)

Regia e sceneggiatura: Giuseppe Fava. Con Orazio Torrisi, Cettina Bonaffini, Silvana Lo Giudice; durata: 28’
La musica classica, la natura, la recitazione, la danza caratterizzano le immagini di questa originale commistione di teatro e televisione che riflette la vocazione drammaturgica di Fava e lascia trapelare il suo amore per la propria terra d’origine.

a seguire 

Anonimo siciliano (ep. di Effetto luna sulla Sicilia ellenica, 1982)
Regia e sceneggiatura: Giuseppe Fava. Con Mariella Lo Giudice e Giuseppe Pattavina; durata: 58’
«Su una colonna c’era una giovane donna, tutta pittata che adescava i passanti»: così inizia al teatro greco di Taormina la storia di Pupa, una giovane donna che ci racconta la sua vita piena di tristezza, emarginazione e povertà, e del suo compagno di viaggio, Orlando, un teatrante girovago che sbarca il lunario con qualche furtarello. Con questa sceneggiatura, ispirata al suo testo teatrale Foemina ridens, Pippo Fava denunciava all’opinione pubblica il degrado sociale a Catania e la connivenza tra politica e mafia».

ore 19.00 

Presentazione di Ida Di Benedetto e Vittorio Sindoni
a seguire 

Da Villalba a Palermo (ep. di Siciliani, 1980)
Regia: Vittorio Sindoni; sceneggiatura: Giuseppe Fava e Vittorio Sindoni; musica: Riz Ortolani. Con Ida Di Benedetto, Corrado Gaipa, Biagio Pelligra e l’intervento di Ignazio Buttitta; durata: 55’
Dalla vecchia alla nuova mafia.

a seguire 

L’occasione mancata (ep. di Siciliani, 1980)
Regia: Vittorio Sindoni; sceneggiatura: Giuseppe Fava e Vittorio Sindoni; musica: Riz Ortolani. Con l’intervento di Bruno Caruso; durata: 31’
Lo scandalo dei terremotati della valle del Belice.

ore 21.00 

Presentazione di Ida Di Benedetto
a seguire 

Palermo oder Wolfsburg (1980)

Regia: Werner Schroeter; soggetto: Giuseppe Fava; sceneggiatura: G. Fava, W. Schroeter; fotografia: Thomas Mauch; costumi: Edwin Wengobowski, Magdalena Montezuma, Roberto Lagana, Alberte Barsacq; musica: Alban Berg; montaggio: Ursula West, W. Schroeter; interpreti: Ida Di Benedetto, Antonio Orlando, Nicola Zarbo, Brigitte Tolg, Gisela Hahn, Nicola Zarbo; origine: Germania/Svizzera; produzione: Artco-Film, Thomas Mauch FilmProduktion; durata: 175’

Un giovane siciliano, decide come tanti meridionali di lasciare il proprio paese per aiutare economicamente la famiglia. Si trasferisce a Wolfsburg, la città della Volkswagen. Cerca di affrontare la freddezza tedesca con un amore che lo porterà all’omicidio e alla follia, manifestazione psichica di un processo assurdo. Fava trarrà dalla sceneggiatura – che continuerà a scrivere anche durante le riprese in Germania - il romanzo Passione di Michele. Schroeter: «Ho girato molto, sono stato costretto a tagliare numerose scene perché il film durava sette ore...».
Versione originale con i sottotitoli in italiano

venerdì 25

ore 17.00 
La violenza: quinto potere (1972)
Regia: Florestano Vancini; soggetto: dalla commedia La violenza di Giuseppe Fava; sceneggiatura: Massimo Felisatti, Fabio Pittorru, F. Vancini, con la collaborazione di Dino Maiuri, Massimo De Rita; fotografia: Toni Secchi; scenografia: Luciano Puccini; costumi: Silvana Pantani; musica: Ennio Morricone; montaggio: Tatiana Morigi Casini; interpreti: Enrico Maria Salerno, Gastone Moschin, Riccardo Cucciolla, Julien Gujomar, George Wilson, Mario Adorf; origine: Italia; produzione: Dino De Laurentiis Cinematografica; durata: 101’
Nell’aula di un tribunale siciliano è in corso il procedimento giudiziario contro un folto gruppo di appartenenti a due organizzazioni mafiose rivali. All’origine della lotta tra le due opposte fazioni è la costruzione di una diga tra speculatori e proprietari terrieri. Tratto da La violenza, dramma teatrale di Giuseppe Fava, il film ne riprende la struttura claustrofobica dell’aula processuale allargando il soggetto agli atti della commissione antimafia presieduta da Francesco Cattanei tra il 1968 e il 1972. «Da poco era nata la prima commissione antimafia del parlamento italiano, presieduta dall’avvocato genovese Cattanei. Nel ’72 pubblica i primi atti, così noi ci precipitiamo alla libreria di Montecitorio. Erano documenti sconvolgenti, secondo me tuttora validissimi. Avevano capito tutto, compreso quello che sarebbe successo in seguito. Dai documenti risultavano coinvolgimenti di cariche politiche, con relativi nomi. Tutto questo materiale “politico”, naturalmente, nel dramma di Fava non c’era. Ce ne servimmo per la sceneggiatura. L’operazione consisteva nell’innestare all’interno del nucleo narrativo rappresentato dal dramma le trame politiche scaturite dagli atti parlamentari» (Vancini).
ore 19.00 

Opere buffe (ep. di Siciliani, 1980)

Regia: Vittorio Sindoni; sceneggiatura: Giuseppe Fava e Vittorio Sindoni; musica: Riz Ortolani. Con Miko Magistro, Turi Scalia; durata: 30’
La devastazione delle industrie e la beffa delle miniere.

a seguire 

La conversazione mai interrotta (ep. di Siciliani, 1980)

Regia: Vittorio Sindoni; sceneggiatura: Giuseppe Fava e Vittorio Sindoni; musica: Riz Ortolani. Con Giuseppe Pattavina, Giuseppe Lo Presti e con l’intervento di Nello Caramma; durata: 32’
I “paesi buoni” della Sicilia, senza criminalità ma “morti”.

ore 21.00 

La rivoluzione mancata (ep. di Siciliani, 1980)

Regia: Vittorio Sindoni; sceneggiatura: Giuseppe Fava e Vittorio Sindoni; musica: Riz Ortolani. Con Tuccio Musumeci, Giovanni Cutrufelli, Loredana Martinez; durata: 31’
La miseria in cui i bambini vengono fatti emigranti.

a seguire 

Presentazione di Leo Gullotta
a seguire 

Gaetano Falsaperla, emigrante (ep. di Siciliani, 1980) 

Regia: Vittorio Sindoni; sceneggiatura: Giuseppe Fava e Vittorio Sindoni; musica: Riz Ortolani. Con Leo Gullotta, Mariella Lo Giudice, Anna Malvica, Agostino Scuderi. Con l'intervento di Ignazio Buttitta; durata: 31’
 
L’emigrazione forzata dei giovani meridionali.
a seguire 

Presentazione di Marta Bifano
a seguire 

Clowns del teatro antico ovvero il Miles siciliano (ep. di Effetto luna sulla Sicilia ellenica, 1982)
Regia e sceneggiatura: Giuseppe Fava. Con Tuccio Musumeci, Turi Scalia, Concita Vasques, Stefania Bifano, Marta Bifano; durata: 29’
I personaggi del Miles gloriosus di Plauto riadattati in cinque scene ambientate fra una violenta eruzione dell'Etna, il teatro greco di Palazzolo Acreide e Catania.
sabato 26
Nomadica: metodi autonomi di fare e dare cinema
«Presentiamo vari modi di vedere, fare, costruire e perdersi nel cinema, fuori dagli schemi e (spesso) dagli schermi. Nomadica è un circuito autonomo per il cinema di ricerca, una struttura dalle molteplici progettualità proiettate verso nuove possibilità di produzione, sostegno e diffusione di autori e artisti che lavorano in modo autonomo. Nomadica nasce per sostenere dei film che per linguaggio, stile, temi trattati, non rientrano nello sterile oligopolio dell'industria cinematografica.
Composto da centinaia di opere di varie nazionalità, suddivise in più processi di ricerca, il circuito è una struttura prismatica che intreccia varie progettualità di sviluppo a spazi, società, paesaggi di senso, sempre differenti. Nomadica porta avanti e propone la diffusione di diverse pratiche di ricerca, ed è questa la spinta che vogliamo dare a questi atti creativi. 
Dai calcoli matematici/apparizioni di Luca Ferri alla ricerca video-antropologica di Caminante e al viaggio messicano “senza tempo” in due produzioni del nuovo collettivo siciliano frameOFF.

A seguire siamo lieti di presentare il progetto di animazione sperimentale realizzato nell’arco di sei anni dal maestro Leonardo Carrano: Aeterna sul Requiem di W. A. Mozart. “Aeterna di Leonardo Carrano è un’opera straordinaria, unica, eccezionale. Il Requiem di Mozart è esaltato dalle invenzioni di immagini dove appare un mondo più in alto di noi. Ma anche la musica dà al film il contributo emozionale che ci colpisce. I volti sofferenti, i corpi martoriati intrecciati nelle immagini astratte ma chiaramente disegnate e conseguenti (dal bianco al nero) consegnano all’ascoltatore che ‘vede’ delle emozioni altissime” (Ennio Morricone)».

Giuseppe Spina - Nomadica
ore 17.00 

Presentazione di Luca Ferri
a seguire 

Ecce Ubu (2012) 
Regia: Luca Ferri, in collaborazione con Alberto Valtellina; musica: Dario Agazzi; origine: Italia; produzione: Lab80; durata: 60’


Il film è un calcolo matematico che per compiersi necessita di un’apparizione patafisica. Sessanta scene girate in super8, di diversa estrazione, sono state recuperate dall’archivio “Cinescatti” di Lab80. Sono filmati elementari di viaggi, di vita familiare o di manifestazioni, ma anche filmati “non filmati”, registrati per dimenticanza di spengimento dell’apparecchio filmico. L’opera non s’interessa a nessuna ricostruzione storica o rievocazione di un mezzo ormai deceduto, ma si limita a creare un meccanismo rigoroso. Le sessanta scene passeranno in modo sistematico e graduale, dalla più veloce alla più lenta. Dapprima ogni scena occuperà un secondo, poi due, tre, e via dicendo, per arrivare all’ultima sequenza, che dovrebbe essere la più fedele e cronologicamente esatta, ma che sarà essa stessa finzione, come le precedenti, in quanto cinema.
a seguire 

Kaputt/katastrophe (2012)

Regia: Luca Ferri; musica: Dario Agazzi; montaggio: Simone Marchi; origine: Italia; durata: 16’

In una Zurigo soleggiata ed estiva, i giovani di tutta Europa si sono dati appuntamento per la “Street Parade”. L’obiettivo è quello di essere diversi, originali, modernamente proiettati alla sovversione dello stato attuale delle cose. La nuova regola per le prossime otto ore e la trasgressione delle regole. Tutti sono improvvisamente diventati attori senza spettatore alcuno nell’intento sbilenco di rappresentare disgraziatamente se stessi. Una partitura musicale, rigorosamente scritta, viene stancamente e ossessivamente suonata mentre una voce meccanica “off” ci ripete di una umana condizione catastroficamente immutata e immutabile. Nel deforme e grottesco fluire delle vicende umane appare improvvisamente un vetusto alpeggiatore barbuto a guardarci e guardare per qualche secondo. Forse è una tregua, immaginiamo un luogo per sperare, ma poi tutto ricomincia come se nulla fosse accaduto dal medesimo punto dove tutto non è mai iniziato. Non c’è luogo, non c’è vita, non c’è modo di sperar, non c’è.

ore 19.00 

Presentazione del collettivo frameOFF
a seguire 

Caminante di frameOFF (2012) 

Regia, montaggio, produzione: frameOFF; musica: Giovanni Fiderio; origine: Italia; durata: 70’
frameOFF è un gruppo aperto per la ricerca nel cinema e nella fotografia, un crocevia di esperimenti soggettivi e collettivi che si incrociano e si intrecciano. frameOFF è un laboratorio di interventi sullo sguardo come sui metodi di produzione, sul sociale come sulle strutture narrative.
I Caminanti vivono a Noto, Siracusa, da oltre 60 anni, e formano una comunità di qualche migliaio di persone. Seminomadi, girano per la Sicilia e l’Italia vendendo palloncini o come arrotini, ombrellai e stagnini, continuando la tradizione dei vecchi carrettieri. Altri vivono isolati all’interno del quartiere, tra i propri simboli e la propria cultura, che a tratti si lega ancora a quella di una Sicilia preurbana. Per la prima volta molti di loro sono riusciti a creare uno scambio partecipando a questo film, condividendo le proprie esperienze, i mestieri, le storie spesso tragiche, le opinioni e i momenti più importanti della vita del gruppo lungo un arco di due anni. Nasce così un ritratto della comunità complesso e variegato, anomalo ma compatto, realizzato attraverso uno sguardo che non tende al commento, che lascia l’occhio libero all’osservazione di quella che possiamo definire una cultura esistente a sé, ma che si trasforma nonostante tutto e tutti.
a seguire 

El tiempo del no tiempo (2012) 

Regia, montaggio: Giulia Mazzone, Giuseppe Spina; origine: Messico/Italia; produzione: frameOFF, Nomadica; durata: 44’

Cento anni dalla rivoluzione messicana e duecento dall’indipendenza. Migliaia le vittime del narcotraffico in un paese tra i più pericolosi al mondo. Le popolazioni indigene lottano per la dignità, i marxisti contro gli imperialismi, le farmacie vendono sigarette, il 50% della popolazione muore di fame, lo zapatismo si chiude, la sinistra si frammenta, la destra compromessa governa. Vitalità e atrocità segnano una situazione sociale convulsa ma in fermento.
Attraversare il Messico diviene così una riflessione politica, storica e antropologica. Le parole e le immagini di questo film si intrecciano in concetti e sensazioni senza sosta, creando una sorta di flusso continuo, un domino sulla condizione dell'uomo contemporaneo.

ore 21.00 
Presentazione di Leonardo Carrano
a seguire 

Aeterna di Leonardo Carrano (2006-2012)
Un progetto di animazione sperimentale di Leonardo Carrano; musica: Requiem KV 626 W. A. Mozart: eseguita dal Coro dell’Università di Pisa; origine: Italia; durata: 58’
L’ambizione del progetto Requiem è quella di trasporre in video l’immaginazione scaturita dall’omonimo componimento mozartiano: per ciascuno dei quattordici movimenti della celebre Messa è stata realizzata una video-animazione sperimentale, con l’obiettivo di comporre un insieme organico ma variegato quanto a tecniche d’animazione e linguaggi espressivi. A tale proposito, ciascuno dei film è stato realizzato con la collaborazione di un co-regista (Mikulas Rachilc, Alessandro Pierattini, Ada Impallara, Renato Flenghi, Luca Zoppi, Silvio Giorcelli, Luca Romani, Alberto Antonio Dandolo, Alain Parroni), che ha arricchito la ricerca con la propria sensibilità e il proprio apporto artistico, culturale e tecnico.

domenica 27
C’era una volta il 1912. La memoria del cinema nell’archivio della Cineteca Nazionale

In occasione della presentazione del secondo Quaderno della nuova collana che la Cineteca Nazionale dedica al nostro cinema, viene proposta una giornata sul cinema muto completamente incentrata sul 1912.
Il 1912 è stato un anno di fervore creativo, economico, produttivo e artistico, per certi versi unico nella storia del cinema italiano. Cento anni dopo, la Cineteca Nazionale ha intrapreso un importante progetto di salvaguardia, ricognizione catalogazione e restauro della propria collezione di nitrati: il Quaderno presenta una parte dei risultati di questo progetto e documenta l’ impegno di tutto il team dell’Archivio Nazionale del Cinema italiano per la salvaguardia e la valorizzazione del patrimonio cinematografico. È possibile trovare all’interno dell’opera informazioni aggiornate sul patrimonio conservato alla Cineteca, in particolare approfondimenti scientifici sui materiali scoperti o identificati più recentemente, alcuni dei quali di grande valore e spesso unici superstiti di opere ritenute perdute. La panoramica offerta raccoglie sia aspetti tecnici e metodologici, come l’uso del colore nel cinema muto e le riflessioni sulle possibilità e le potenzialità del digitale, sia uno spaccato di vita e di storia attraverso le invenzioni e le continue evoluzioni tecniche della Settima Arte.

In occasione dell’appuntamento ormai consueto che la Cineteca dedica al cinema muto, il Cinema Trevi ospiterà la presentazione del Quaderno e offrirà al pubblico la proiezione di alcuni film del 1912: Un amore selvaggio, La figlia del cantoniere, La presa di Zuara e Robinet in vacanza. 

Oltre al consueto accompagnamento musicale dal vivo, Un amore selvaggio (interpretato da Raffaele e Luisella Viviani per la Cines) verrà “declamato” da allievi della Scuola di Cinema del Centro Sperimentale di Cinematografia che leggeranno in italiano le didascalie della versione olandese, recuperata grazie a uno scambio fra la Cineteca Nazionale e il Nederlands Filmmuseum/EYE di Amsterdam.

ore 17.15

Un amore selvaggio (1912, 23’)

Copia con didascalie in olandese. Allievi del corso di recitazione del CSC declameranno le didascalie in italiano

a seguire

La figlia del cantoniere (1912, 32’)

a seguire

La presa di Zuara, il documento ufficiale di una pagina di storia di Luca Comerio (1912, 20’)

a seguire

Robinet in vacanza (1912, 7’)

Accompagnamento musicale del M° Antonio Coppola
ore 19.00

Presentazione del volume C’era una volta il 1912. La memoria del cinema nell’archivio della Cineteca Nazionale, a cura di Francesca Persici, edito da Centro Sperimentale di Cinematografia - Cineteca Nazionale

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
Quo Vadis? (1912)

Regia: Enrico Guazzoni; soggetto: dall’omonimo romanzo di Henryk Sienkiewicz; sceneggiatura: E. Guazzoni; fotografia: Alessandro Bona; scenografia: Camillo Innocenti; interpreti: Amleto Novelli, Lea Giunchi, Gustavo Serena, Amelia Cattaneo, Carlo Cattaneo, Bruto Castellani; origine: Italia; produzione: Cines; durata: 63’

«Il nobile Vinicio si innamora della giovane Licia e ottiene dall’amico Petronio, consigliere di Nerone, che l’imperatore la faccia rapire per poi consegnargliela come schiava. Ma l’erculeo Ursus, il fedele schiavo di Licia, sventa il rapimento della sua padrona e la nasconde nella suburra, in una comunità di cristiani. […] Il romanzo del polacco Henryk Sienkiewicz era all’epoca molto popolare: edito nel 1896, era stato subito tradotto in italiano da Federico Verdinois e pubblicato in appendice sul “Corriere di Napoli” nel corso del 1897, prima di essere edito in volume. […] Agli inizi del 1912, la Cines affidò al suo regista di punta Enrico Guazzoni la realizzazione della versione cinematografica del celebre romanzo, di cui aveva acquistato il diritto di trasposizione sullo schermo a una cifra altissima. Se gli eredi di Sienkiewicz pretesero una somma esosa e la Cines pagò senza esitazione, è perché il film che ne fu tratto era destinato a essere una superproduzione, un kolossal di quelli che dovevano letteralmente lasciare abbacinate le platee cinematografiche, fino ad allora abituate a vedere romanzi o opere teatrali condensati in una o due bobine. L’opera che ne risulterà rispetterà pienamente gli intenti. L’importanza maggiore di questa gigantesca macchina spettacolare è da connettere alla conquista d’uno spazio propriamente cinematografico. Guazzoni, nel comporre l’armonica struttura del film, si impone il problema della prospettiva, realizzando prevalentemente in esterni e non più sul palcoscenico, come fino ad allora si era fatto, le sue imponenti costruzioni. Nella sua Storia del cinema muto, Roberto Paolella riconosce al regista della Cines la perfetta conoscenza della scienza dei volumi, della logica della costruzione, al punto che certe sue inquadrature di portici, di cupole, di palazzi, di ville, teatri e fontane, sembrano mantenere intatto il prestigio della grande tradizione pittorica italiana» (Martinelli).

Didascalie in spagnolo - Accompagnamento musicale del M° Antonio Coppola 

lunedì 28

chiuso

martedì 29

Giuseppe Taffarel. Il documentario tra poetica dell’immagine e riscoperta delle radici perdute

Giuseppe Taffarel nasce a Vittorio Veneto (Tv) il 1 marzo 1922, dove muore il 9 aprile 2012. Fin da piccolo manifesta un’innata passione per il teatro. Si forma come autodidatta e legge con predilezione le opere teatrali. All’età di 19 anni arriva a Roma, dove frequenta l’Accademia d’Arte Drammatica diretta da Silvio D’Amico e, in seguito, si iscrive al Centro Sperimentale di Cinematografia. Nel 1943 si arruola nella resistenza partigiana combattuta sulle prealpi bellunesi-trevigiane. Si distingue per il coraggio in numerose azioni di guerra. 

Nel 1946 torna a Roma, dove partecipa alla scrittura di numerose sceneggiature e intraprende la carriera di attore cinematografico (una ventina di film, tra i quali Achtung! Banditi! di Carlo Lizzani dove è al fianco di Gina Lollobrigida, Giuliano Montaldo, Andrea Checchi). 

Alla fine degli anni Quaranta collabora con Glauco Pellegrini e Rodolfo Sonego alla realizzazione di alcuni documentari ed è aiuto regista in Ceramiche Umbre di Glauco Pellegrini (1949), il primo documentario a colori della Ferraniacolor prodotto dalla Lux Film. Nel 1960 – dopo aver teorizzato sulla nascita del “nuovo cinema documentario” con Michelangelo Antonioni e l’amico coetaneo Vittorio De Seta – dirige il suo primo film La Croce, girato a Vittorio Veneto e dintorni. Da allora fino all’inizio degli anni Ottanta, realizza oltre trecento documentari di tematiche e generi diversi: dalla paleontologia alla storia contemporanea, dalle scienze naturali ai costumi italiani, fino alla rappresentazione di città e di paesaggi, dove la storia dell’arte e l’antropologia sono sempre messe in risalto. In tutte le opere di Taffarel lo sguardo antropologico/etnografico confluisce nell’estetica dell’immagine, culminando in momenti di assoluta liricità e rara poetica audiovisiva. La capacità dell’autore veneto di osservare la vita, afferrando i fili che collegano la piccola storia dell’uomo comune alla grande storia dell’umanità, è riconoscibile in una ventina di cortometraggi di stile neorealista. 
Rassegna con il patrocinio del DAMS dell’Università agli studi di Padova e del Dipartimento dei Beni Culturali: archeologia, Storia dell’arte, Cinema e Musica dell’Università degli Studi di Padova, in collaborazione con Centro Sperimentale di Cinematografia-Cineteca Nazionale, Fondazione Cineteca di Bologna, Cineteca Lucana, Officina Filmclub-Roma, Aniene Film Festival, Comune di Valstagna (Vi).
L’omaggio a Giuseppe Taffarel prosegue presso mercoledì 30 gennaio all’Apollo 11, giovedi 1 febbraio all’Archivio Audiovisivo Movimento Operaio e Democratico, venerdì 2 alla Casa della Memoria e della Storia, sabato 3 al Cineclub Detour.

ore 16.30 
Ceramiche umbre di Glauco Pellegrini (1949, 10’)

Primo film documentario italiano a colori, prodotto dalla Lux Film, che si specializzò in quegli anni in una grande opera di divulgazione del patrimonio artistico italiano attraverso la realizzazione di numerosi documentari (per altro palestra cinematografica di registi, sceneggiatori, direttori della fotografia).
a seguire 
Achtung! Banditi! (1951)

Regia: Carlo Lizzani; soggetto e sceneggiatura: C. Lizzani, Rodolfo Sonego, Giuseppe Dagnino, Ugo Pirro, Massimo Mida, Enrico Ribulsi, Mario Socrate, Giuliani G. De Negri; fotografia: Gianni Di Venanzo; scenografia: Carlo Egidi; costumi: Edith Bieber; musica: Mario Zafred; montaggio: Enzo Alfonsi; interpreti: Gina Lollobrigida, Andrea Checchi, Lamberto Maggiorani, Vittorio Duse, Giuseppe Taffarel, Bruno Berellini; origine: Italia; produzione: Cooperativa Spettatori Produttori Cinematografici; durata: 96’

Carlo Lizzani dirige un film che racconta la guerra partigiana combattuta sui pendii dell’Appennino ligure. Mentre Genova sta per essere liberata, un gruppo di partigiani tenta di rubare delle armi contenute all’interno di una fabbrica occupata dai nazisti. Nel film accanto a Gina Lollobrigida e Andrea Checchi sono protagonisti Giuseppe Taffarel (nel ruolo del Comandante Vento) e Giuliano Montaldo (nel ruolo del Commissario Lorenzo). Tra gli sceneggiatori del film il bellunese Rodolfo Sonego, compagno di Taffarel sia nella guerra partigiana sia nell’avventura che li vedrà emigrare verso Roma alla ricerca di un lavoro che, nel 1946, era piuttosto un’intuizione che una realistica avventura da affrontare.

ore 18.30 
La montagna del sole di Giuseppe Taffarel (1966, 13’)

Il cortometraggio narra delle difficili condizioni di vita di una comunità di contadini montanari delle prealpi bellunesi-trevigiane alla metà degli anni Sessanta (quando il progresso industriale del nord-est era ancora un miraggio). Riuniti in un gruppo, che comprende anche dei bambini, sono costretti a risalire la ripida cima della montagna per tagliarne l’erba fino all’ultimo filo sulla roccia. Il fieno serve a nutrire i bovini, unica fonte di sopravvivenza durante il freddo inverno. Da ricordare la scena della discesa della slitta da un rapidissimo pendio e il rovesciamento della stessa con lo sbalzo dell’ottantenne protagonista (nella parte dell’ammalato portato a valle per le cure) coinvolto nella pericolosa caduta. La scena, filmata da Taffarel con un certo cinismo, porta sullo schermo il fatalismo di un’azione accaduta durante le riprese, ma non preventivata.

a seguire 
Montegrappa ’44 di Giuseppe Taffarel (1966, 17’)

Il film ricostruisce le fasi del rastrellamento del Monte Grappa nel 1944 e la conseguente rappresaglia che costò la vita a 141 partigiani impiccati e 600 fucilati e deportati. Bassano del Grappa fu teatro allora dell’impiccagione dimostrativa di 31 partigiani. Nel documentario sono mostrati i parenti delle vittime, nelle loro case e in attività quotidiane, mentre la voce fuori campo restituisce le loro dichiarazioni. Oggi in molti portano ancora fiori sugli alberi, ma i giovani sembrano indifferenti, qualcuno ha disegnato una svastica su un muro.

a seguire 
Via Crucis di Giuseppe Taffarel (1972, 17’)

Taffarel approfondisce il tema della silicosi, malattia che ha colpito centinaia di emigranti bellunesi nelle miniere del Nord Europa. Lo fa grazie alla testimonianza di un bambino che ogni giorno rimane per ore sulla tomba del padre di cui non ha memoria. Il ragazzo lo interroga e, misticamente, sente le risposte del genitore che gli risponde dall’oltretomba anche se la morte, nella sua crudeltà, non permette ritorni. La poetica del racconto si scontra, volutamente, con la cruda inchiesta sociale riguardante la malattia e il suo decorso, pressoché mortale, di numerosi bellunesi, ex emigrati, protagonisti del documentario.

a seguire 
Sui sentieri del 18 di Giuseppe Taffarel (1975, 22’)

Il regista torna sui luoghi della sua regione che più furono investiti dalla prima guerra mondiale: un tragico percorso di memoria ancora viva, dove i protagonisti sono gli umili, “carne da macello” dimenticata e sacrificata.

a seguire 
La solitudine di Giuseppe Taffarel (1966, 23’)

Cortometraggio preparatorio a un lungometraggio non realizzato. La vita di un barbone a Roma. L'anziano suona la chitarra per strada tra i passanti. Sotto un ponte del Tevere si fa un letto di cartoni; una vecchia lo raggiunge, lava dei fazzoletti nel fiume e lui le si avvicina. La sera le propone di “fare società”, ma la mattina lei è scomparsa. Da sotto, vede sul ponte la vecchia allontanarsi con un uomo. Ancora scende al fiume dove alcuni ragazzi giocano a pallone. Dall’altro lato del fiume vede la vecchia che si prepara sotto il ponte per la notte, la chiama, lei non risponde.

a seguire 
Il contadino che viene dal mare di Giuseppe Taffarel (1967, 13’)

Il film girato a Bagnara Calabra racconta la vita di due agricoltori obbligati alla faticosa realizzazione di campi a terrazzamento su pendii ripidissimi situati al di sopra del golfo, il cui mare riserva piccole fonti di guadagno ottenute dalla pesca artigianale. Il film si conclude con l’immagine della figlia del contadino intenta a studiare matematica. Il sogno del padre è che i suoi sacrifici possano permettere alla figlia di vivere una vita lontana dalle difficoltà di quel mondo contadino. Taffarel riesce a cogliere questo desiderio paterno con la poetica dell’immagine che lo contraddistingue.

ore 20.30 
Giuseppe Taffarel - L’altro volto del neorealismo di Michele Fornelli e Enrico Colelli (2012, 30’)
Documentario biografico prodotto dal Laboratorio di videoscrittura del DAMS - Università di Padova, docente il prof. Mirco Melanco.

Con interviste, dichiarazioni e brani di numerosi suoi film, questo documentario biografico nasce da un lavoro di ricerca di oltre due anni e spiega l’opera di Giuseppe Taffarel. Attore, sceneggiatore e prolifico regista di documentari, l’autore ha vissuto a lungo sapendo ben guardare la vita degli altri, cercando di capire e cogliere i fili tra la piccola invisibile storia e la grande storia. Per questo oggi i suoi documentari rimangono come piccole perle nella storia del cinema, trasformando la vita e il dolore di persone comuni in poetica dell’immagine.
ore 21.00 
Incontro su Giuseppe Taffarel. Il documentario tra poetica dell’immagine e riscoperta delle radici perdute con Enrico Colelli, Luigi Di Gianni, Michele Fornelli, Carlo Lizzani, Cecilia Mangini, Mirco Melanco, Andrea Meneghelli, Giuliano Montaldo 
ore 22.00 
Fazzoletti di terra di Giuseppe Taffarel (1963, 13’)

In questo piccolo capolavoro molto amato dallo stesso Taffarel, il regista racconta la realtà contadina di una famiglia della Valbrenta, ispirandosi al concetto etico/morale ereditato dalla guerra partigiana che si fonda sul principio di giustizia sociale. Il cortometraggio spiega il logorante lavoro che i due coniugi protagonisti eseguono instancabilmente per sottrarre piccoli pezzi di terreno alla montagna per poi coltivarli a tabacco. L’insoddisfazione è un sentimento silenzioso, il duro lavoro.

a seguire 
La croce di Giuseppe Taffarel (1960, 10’)

Il primo film diretto da Taffarel vede come protagonista la vita intima e segreta dei montanari noti per trasportare sulle spalle la croce, una grande slitta di legno, fino alla cima del monte Visentin. Dopo una marcia di circa sette ore, e con il sopraggiungere della neve, il protagonista raccoglie il fieno lasciato a essiccare lungo i pendii durante l’estate e lo porta a valle con la slitta, scendendo per sentieri impervi e pietrosi. Il contadino controlla la veloce discesa verso valle gestendo con abilità e fatica l’enorme peso che ha sulla schiena. Sono immagini di cruda realtà, girate con abilità tecnica ed estetica.

a seguire 
Il ritorno di Barbagiovanni di Giuseppe Taffarel (1960, 10’)

Protagonista è il triste Giovanni Segat detto “Barba” che in veneto è un nomignolo ad indicare “vecchio zio”. Ex-minatore di Marcinelle in Belgio, malato di silicosi e ritornato a Fais, frazione montana in comune di Vittorio Veneto, in seguito alla morte della moglie Maria e del figlio Bepi. Giovanni, rimasto in compagnia della sola malattia, vive nel luogo natio carico di ricordi nostalgici. L’uomo sembra conscio che la sua realtà rimarrà tale fino alla morte.

a seguire 
Un alpino della settima di Giuseppe Taffarel (1969, 18’)

È un documentario intimista la cui trama si basa sull’impossibile promessa che un figlio fa alla madre morente di trovare i resti del padre morto durante i combattimenti della Grande Guerra sui monti sovrastanti Auronzo di Cadore, tra i quali si esaltano per magnificenza le Tre Cime di Lavaredo. Le riprese panoramiche sono spettacolari, mentre il racconto parla della ricerca ossessiva e disperata del protagonista, dal momento che in una sola settimana, sul monte Piana, morirono circa quarantamila soldati. Il dolore dell’inutilità di una guerra tanto feroce quanto vana permea l’intero documentario.

a seguire 
Il bosco delle castagne di Giuseppe Taffarel (1971, 19’)

La Resistenza partigiana nel bellunese è narrata nella sua più realistica atrocità. Taffarel da ex-partigiano racconta dei suoi compagni impiccati dalla rappresaglia nazista partendo proprio dal Bosco delle Castagne, sovrastante la città di Belluno, dove furono giustiziati suoi compagni nei primi mesi del 1945. Il racconto scava nella memoria del sacrificio di tanti ragazzi ventenni che sono morti per un ideale basato soprattutto sul concetto di giustizia sociale. Il film termina con le parole del Rettore dell’Università degli Studi di Padova Concetto Marchesi, antifascista militante. 

mercoledì 30

Cineteca Classic: François Truffaut

Dopo aver esplorato a lungo i film e gli autori che hanno reso grande il cinema italiano, Cineteca Classic si sposta sulla cinematografia straniera, con brevi ma accattivanti profili sui grandi autori del cinema mondiale. Si comincia con la Francia e precisamente con François Truffaut, uno degli esponenti di spicco della Nouvelle Vague. Sin da giovanissimo, grazie anche all’interessamento di André Bazin, si dedica al cinema, prima come critico, poi come regista. Dal 1954 al 1959 è critico militante, affermando con convinzione il principio dell’opera d’autore. Il suo pezzo più celebre, pubblicato su Arts, è considerato anche il manifesto della Nouvelle Vague. Come regista, accanto al ciclo di Antoine Doinel, alter ego del regista e interpretato da Jean Pierre Léaud, realizza una serie di film che, «assumendo come pretesto modesti testi romanzeschi, tentano il recupero del film di genere rifiutandone i codici e le strutture» (Sandro Toni). I protagonisti dei suoi film devono rimanere a galla nel tormentato fiume della vita, cercando di tutelare le proprie ambizioni libertarie, all’interno di una società che impone un’omologazione esistenziale. La signora della porta accanto (1981) è il ventesimo film di Truffaut, «il suo 6° film d’amore e, purtroppo, il penultimo. F. Ardant lo illumina come una fiamma bruna. È, a modo suo, anche un thriller: un film d’amore hitchcockiano. L’amore-passione in cifra quotidiana» (Morandini). Anche in questo caso troviamo Bernard e Mathilde che si sono amati con passione e si sono lasciati con rabbia. Un bel giorno, otto anni dopo, si ritrovano “felicemente sposati”. La passione si riaccende. Meglio il tran tran quotidiano o l’amour fou? L’ultimo metrò (1980) è invece una riflessione sull’artista in tempi d’emergenza, come in questo caso l’occupazione tedesca (siamo nel 1942!). Finalmente domenica (1983) è l’ultimo film del regista ed è un omaggio commovente e cinefilo al cinema nero hollywoodiano degli anni Quaranta, con quel bianco e nero, quel taglio delle inquadrature e quell’uso delle luci che ha reso un genere cinematografico nostalgicamente intramontabile.
ore 17.00 
La signora della porta accanto (1981)

Regia: François Truffaut; soggetto: Suzanne Schiffman, Jean Aurel, F. Truffaut; sceneggiatura: J. Aurel, S. Schiffman, F. Truffaut; fotografia: William Lubtchansky; scenografia: Jean-Pierre Kohut-Svelko; costumi: Michèle Cerf; musica: Georges Delerue; montaggio: Martine Barraqué; interpreti: Fanny Ardant, Gérard Depardieu, Henri Garcin, Michele Baumgartner, Roger Van Hool, Veronique Silver; origine: Francia; produzione: Les Films du Carrosse, TF1 Films Production, Sapro Film; durata: 106’

Eros e Thanatos ancora una volta inscindibili sono i due poli tra cui si muove uno degli ultimi film di Truffaut, ambientato nella tranquilla provincia francese, tra villette e campi da tennis. Mathilde e Philippe si trasferiscono alla periferia di Grenoble e conoscono alcuni vicini, giovani coppie come loro, e tra questi: Bernard e Arlette. Dieci anni prima Mathilde e Bernard avevano vissuto una travolgente e dolorosa storia d’amore. I due riprendono a vedersi e diventano amanti. La loro relazione, però, li spinge verso una spirale di ossessioni e violente gelosie. «In realtà, nella semplicità dell’intrigo e degli elementi drammaturgici, nella trasparenza della messa in scena e nell’apparente assenza di stile di La signora della porta accanto si rivela oltre che il nostalgico ritorno di Truffaut al “classico” e a se stesso (ai suoi affetti e alla sua persona) anche la sicurezza dell’autore nella difficile arte di raccontare nitidamente e di semplificare in modo adeguato una storia molto complicata» (Pironi).
ore 19.00 
L’ultimo metrò (1980)

Regia: François Truffaut; soggetto: F. Truffaut, Suzanne Schiffman; sceneggiatura: Jean-Claude Grumberg, F. Truffaut , S. Schiffman; fotografia: Néstor Almendros; scenografia: Jean-Pierre Kohut-Svelko; costumi: Lisele Roos; musica: Georges Delerue; montaggio: Martine Barraqué; interpreti: Catherine Deneuve, Gérard Depardieu, Jean Poiret, Andréa Ferréol, Paulette Dubost, Heinz Bennent; origine: Francia; produzione: Les Films du Carrosse, Sedif Productions, TF1 Films Production, Societé Française de Production; durata: 131’

Parigi è sotto l’occupazione nazista e la partenza dell’ultimo metro indica l’inizio del coprifuoco. I parigini però affollano cinema e teatro per esorcizzare la guerra. In uno di questi, il Teatro Montmartre, si stanno tenendo le prove del prossimo spettacolo, un’opera norvegese. L’attrice protagonista è Marion, moglie del regista, Lucas Steiner, ebreo, che ha fatto credere di essere scappato all’estero, ma, è invece nascosto nello scantinato del teatro, da cui segue e, tramite la moglie dirige, le prove. Il ruolo di protagonista è affidato al giovane Bernard, vicino alla Resistenza. Il microcosmo del teatro alle prese con il nuovo spettacolo si intreccia con le tragedie e i dolori della guerra. Marion e Bernard si innamorano e affrontano insieme la perquisizione della Gestapo, riuscendo a mettere in salvo Lucas. La prima dello spettacolo è un successo ma dopo poche repliche Bernard abbandona il teatro per unirsi ai partigiani. Dopo la guerra il sipario si riapre…. «Questo film è dedicato ad André Bazin, che ha imparato a “leggere il cinema” e lo ha insegnato agli altri, sotto l’occupazione, in quel tempo della crudeltà che il film evoca. Storia semplice e bella come un melodramma» (Sadoul).
ore 21.30 
Finalmente domenica! (1980)
Regia: François Truffaut; soggetto: tratto dal romanzo di Charles Williams “The Long Saturday Night”; sceneggiatura: F. Truffaut , Suzanne Schiffman, Jean Aurel; fotografia: Néstor Almendros; scenografia: Hilton McConnico; musica: Georges Delerue; montaggio: Martine Barraqué; interpreti: Fanny Ardant, Jean-Louis Trintignant, Jean-Pierre Kalfon, Philippe Laudenbach, Philippe Morier-Genoud, Nicole Félix; origine: Francia; produzione: Les Films du Carrosse, Films A2, Soprofilms; durata: 111’

Ultimo film di Truffaut e evidente omaggio al noir hollywoodiano anni quaranta. Julien Vercel è accusato di aver ucciso prima l’amante della moglie e poi la moglie. Si nasconde nel suo ufficio e viene aiutato dalla sua segretaria, Barbara, innamorata segretamente di lui. Mentre lui rimane nascosto, è lei che risolve l’intrigo muovendosi negli ambienti della malavita di Marsiglia. «Nel suo ultimo film, una sorta di impossibile omaggio alla commedia giallo-rosa hollywoodiana in versione thriller, “la trama è condotta, passo passo, dall’immaginazione di una donna”(Truffaut). Letteralmente: il primo dettaglio del film che risale alla memoria è il continuo ticchettio della camminata dell'Ardant. All’inizio della nouvelle vague Jeanne Moreau (in Ascensore per il patibolo) deambulava erraticamente per salvare il proprio amante, venticinque anni dopo il critico-autore più rappresentativo del movimento è ancora pieno di stupore e amore dietro una donna che, con una falcata ansiosa e determinata, si fa in quattro per amore di un uomo, in una città illuminata come negli anni quaranta» (Malanga).
giovedì 31
Florestano Vancini: (breve) cronaca di un autore inattuale
Ritorniamo a ripercorrere il cinema di Florestano Vancini, al quale già abbiamo reso omaggio assieme a Pietrangeli e Zurlini, in un’ideale sconfinamento dalle traiettorie consolidate della nostra cinematografia. A cinque anni dalla scomparsa del regista, l’opera di rimozione si è realizzata e Vancini è ormai un nome inattuale, pronto ad essere snocciolato in una di quelle elencazioni che tanto piacciono ai compilatori del cinema italiano. Con un unico problema: dove collocarlo? Con Rosi, Petri e Damiani o con il solo Zurlini? In quale lista e posizione chiudere la pratica Vancini? Partendo, invece, dalla minuziosa esplorazione dell’universo vanciniano compiuta da Fabio Micolano per il documentario dal titolo emblematico Florestano Vancini: cronaca di un autore che i libri di cinema non hanno sufficientemente apprezzato, e attraverso la visione di due film che presentano una controlettura di fatti storici, si gettano qui, invece, le basi per un (ri)approfondimento, che necessariamente deve prendere le mosse dalla cinematografica Ferrara, dai documentari, dalla dialettica, sempre viva, con la Storia, dalla duttilità culturale di un regista che non ha mai smesso di essere, prima di tutto, un uomo. 
ore 17.00 
La lunga notte del ’43 (1960)
Regia: Florestano Vancini; soggetto: dal racconto Una notte del ’43 di Giorgio Bassani; sceneggiatura: F. Vancini, Ennio De Concini, Pier Paolo Pasolini; fotografia: Carlo Di Palma; scenografia: Carlo Egidi; costumi: Pier Luigi Pizzi; musica: Carlo Rustichelli; montaggio: Nino Baragli; interpreti: Belinda Lee, Gabriele Ferzetti, Enrico Maria Salerno, Andrea Checchi, Nerio Bernardi, Gino Cervi; origine: Italia; produzione: Ajace Produzioni Cinematografiche, Euro International Film; durata: 106’ 

Nel novembre del ’43 un fascista fa ammazzare il console di Ferrara, facendo ricadere la responsabilità del delitto sugli antifascisti. Riesce così a riappropriarsi della carica di dirigente provinciale del partito e far fucilare alcuni noti antifascisti. Quindici anni dopo i fatti riemergono dall’oblio… Pestelli salutò con entusiasmo l’esordio del regista: «Esordienti così preparati non possono che far del bene al nostro cinema». «Rispetto all’opera letteraria sono stati aggiunti dei personaggi, inesistenti nel racconto; inoltre il finale è completamente diverso. Non si tratta di una ricostruzione storica rigorosa, ciò nonostante il massacro di cui si parla accadde realmente. Io stesso vidi quei corpi: avevo diciassette anni, stavo andando a scuola in bicicletta, quando sentii dire che in centro c’erano dei morti. Questo è quello che è vero storicamente, tuttavia Bassani ne ha fatto una rielaborazione abbastanza libera; il farmacista protagonista della vicenda, ad esempio, nella realtà non esiste» (Vancini).

ore 19.00 
Bronte: cronaca di un massacro che i libri di storia non hanno raccontato (1971)
Regia: Florestano Vancini; soggetto: Benedetto Benedetti, Fabio Carpi, F. Vancini; sceneggiatura: Nicola Badalucco, F. Carpi, Leonardo Sciascia, F. Vancini; fotografia: Nenad Jovicic; scenografia: Mario Scisci; costumi: Silvana Pantani; musica: Egisto Macchi; montaggio: Roberto Perpignani; interpreti: Ivo Garrani, Mariano Rigillo, Filippo Scelzo, Radan Kukic, Loris Bazzocchi, Anna Maria Chio; origine: Italia/Jugoslavia; produzione: Alfa Cinematografica, Rai, Histria Film; durata: 131’

Dopo l’impresa dei Mille, nella cittadina siciliana di Bronte la situazione non cambia. Un avvocato liberale cerca di procedere alla riforme e a riportare l’uguaglianza, mentre un carbonaro, insieme ai suoi picciotti, semina violenza. Il generale Bixio si reca a Bronte per spegnere i focolai di rivolta. «La cosa curiosa è questa: pur essendo girato nel ’70, Bronte era stato scritto dieci anni prima. Se lo avessi girato nel ’61, addirittura prima de La banda Casaroli, avrebbe avuto un impatto completamento diverso. Invece esce nel ’72, in una fase difficilissima per il paese, contraddistinta dall’estremismo di sinistra» (Vancini).

ore 21.00 
Incontro moderato da Italo Moscati con Giuliano Gemma, Carlo Lizzani, Fabio Micolano, Morando Morandini, Franco Nero 
a seguire 
Florestano Vancini: cronaca di un autore che i libri di cinema non hanno sufficientemente apprezzato (2008)
Regia: Fabio Micolano; soggetto: F. Micolano; fotografia: F. Micolano; musica: Fabrizio Gatti; montaggio: Silvio Di Nicola; origine: Italia; produzione: Micol Productions; durata: 75’

Viaggio attraverso incontri, testimonianze, vecchi filmati e interviste inedite per restituire quanto finora non è stato riconosciuto a Florestano Vancini. Le dichiarazioni di critici (Tullio Kezich, Gian Luigi Rondi, Morando Morandini, Italo Moscati e Paolo D’Agostini), di cineasti (Francesco Rosi, Carlo Lizzani, Citto Maselli) e i ricordi, fra gli altri, di Gastone Moschin, Franco Nero, Massimo Ghini, Lisa Gastoni, Giuliano Gemma contribuiscono a ripercorrere la carriera del regista ferrarese che ha saputo interpretare la scuola neorealista, di cui era erede, con un personalissimo stile di denuncia. Il profilo che emerge, arricchito da incontri ripresi al Torino Film Festival e alla Casa del Cinema (in cui lo stesso Vancini racconta i numerosi sforzi e aneddoti legati alle lavorazioni dei suoi film), è quello di un autore che ha dovuto imporsi per far rispettare il suo pensiero, pagando spesso la sua onestà intellettuale e il carattere poco incline alla mondanità. «Nel 2003 ho preso parte a E ridendo l’uccise che segnava il ritorno sul grande schermo, dopo quasi vent’anni di assenza, di Florestano Vancini. Da quella collaborazione è nata un’amicizia che superava il rapporto professionale. Le lunghe giornate trascorse assieme a lui mi hanno fatto approfondire la conoscenza del cineasta, ma soprattutto dell’uomo» (Micolano).

Ingresso gratuito
