1-11 giugno Pop film Art

4 giugno L’Italia si racconta
7, 21 giugno Scuola serale di cinema italiano

9 giugno Il cinema (delle origini) è femmina: Francesca Bertini
12 giugno Musicisti dello schermo: Paolo Buonvino

13 giugno Gianfranco Parolini, Frank il legionario... dagli spaghetti-western alla Cina
14-15 giugno XXXIII edizione del Fantafestival: Spaghetti Horror 
16 giugno Cinemafrica in Cineteca: Theo Eshetu, la videoarte non è acqua fresca
18-23 giugno Tra morale e purezza, il cinema di Damiano Damiani

20 giugno Incontri con la cinematografia

1-11 giugno

Pop film Art

Nel 2012 è uscito un libro fondamentale nato dallo sforzo di due importanti istituzioni come il Centro Sperimentale di Cinematografia e Cinecittà Luce, insieme all’impegno di una casa editrice, Edizioni Sabinae, che anno dopo anno, si sta imponendo come punto di riferimento culturale di monografie di altissimo livello. Il libro in questione è Pop film Art. Visual culture, moda e design nel cinema italiano anni ’60 e ’70, curato da Stefano Della Casa e Dario E. Viganò, con la collaborazione di Pierpaolo De Sanctis.  Spiega Viganò: «Con Pop film Art prosegue la nostra ricognizione nelle stagioni d’oro del cinema italiano. Dopo il fenomeno della Hollywood sul Tevere, analizzato nell’omonimo volume, sempre a cura del sottoscritto e di Stefano Della Casa (Electa, 2010), è la volta dell’influenza della Pop Art e del design nel cinema italiano dalla metà degli anni ’60 alla metà degli anni ’70. […] Pop film Art è il primo volume che affronta sistematicamente i rapporti tra cinema italiano, pop Art e design, finora sviscerato in singoli saggi […] e nella presentazione dei singoli film. Significative, in tal direzione, le scelte operate nel 2003 da Stefano Della Casa per la retrospettiva della Mostra del Cinema di Venezia L’industria dei prototipi, con titoli pop fondamentali come Diabolik e Terrore nello spazio di Mario Bava, La morte ha fatto l’uovo di Giulio Questi, Toby Dammit di Federico Fellini, di cui Della Casa ha colto la centralità nei processi produttivi ed estetici degli anni ’60. Da quelle scelte siamo ripartiti». Ma al di là dei saggi di Vittorio Sgarbi, Gianni Canova, Bruno Di Marino, Dario E. Viganò, Luca Barra, Domenico Monetti, Luca Pallanch, senza dimenticare l’apporto fondamentale nell’ideazione del volume di Pierpaolo De Sanctis, così come le preziose interviste ad alcuni protagonisti dell’epoca (i registi Roberto Faenza, Giulio Questi, Tinto Brass, Franco Brocani, Franco Rossetti, Piero Schivazappa, il trailer-maker Miro Grisanti, lo scenografo Pier Luigi Pizzi, il produttore Ettore Rosboch), il vero protagonista di Pop film Art sono proprio le immagini, provenienti dall’Archivio Fotografico del Centro Sperimentale di Cinematografia, che «estrapolate dal loro contesto, avulse da qualsiasi logica narrativa, si stagliano come quadri in un’ideale galleria d’arte, perfettamente pop, grazie all’opera di viraggio di Romana Nuzzo, che ha isolato, evidenziandoli, i dipinti, gli oggetti, i vestiti, in un gioco di scomposizione, analogo al processo creativo dei maestri della Pop Art» (Viganò). Ed è per questo motivo che per festeggiare questo importante evento editoriale, insieme alla rassegna pop al Cinema Trevi, si potrà rimirare nella Galleria dell’incantevole Biblioteca Angelica (via di Sant’Agostino 11, Roma), dal 23 maggio al 30 giugno, la mostra fotografica curata da Simone Casavecchia (Edizioni Sabinae).

sabato 1
ore 17.00  
Il deserto rosso (1964)

Regia: Michelangelo Antonioni; soggetto e sceneggiatura: Tonino Guerra, M. Antonioni; fotografia: Carlo Di Palma; scenografia: Piero Poletto; costumi: Gitt Magrini; interpreti: Monica Vitti, Richard Harris, Carlo Chionetti, Xenia Valderi, Rita Renoir, Lili Rheims; origine: Italia/Francia; produzione: Film Duemila, Cinematografica Federiz, Francoriz Production; durata: 117’

«A Ravenna, ridotta a deserto industriale, una giovane borghese nevrotica, moglie di un ingegnere, cerca vanamente un equilibrio, si fa un amante e vaga senza trovare soluzione alla sua crisi. 9° film di Antonioni, e il suo primo a colori, in funzione soggettiva (fotografia di Carlo Di Palma, Nastro d’argento) come espressione di una realtà dissociata e con ambizione di trasformarlo esso stesso in racconto come “mito della sostanziale e angosciosa bellezza autonoma delle cose”. Come nei 3 precedenti film con Monica Vitti, la donna è l’antenna più sensibile di una nevrosi comune nel contesto della società dei consumi e della natura inquinata. Leone d’oro alla Mostra di Venezia» (Morandini). «Questo è [...] il meno autobiografico dei miei film. È quello per il quale ho tenuto di più l’occhio rivolto all’esterno. Ho raccontato una storia come se la vedessi accadere sotto i miei occhi. Se c’è ancora dell’autobiografia, è proprio nel colore che si può trovarla. I colori mi hanno sempre entusiasmato. Io vedo sempre a colori. Voglio dire: mi accorgo che ci sono, sempre. Sogno, le rare volte che sogno, a colori» (Antonioni).
ore 19.00 

Un tranquillo posto di campagna (1968)

Regia: Elio Petri; soggetto: Tonino Guerra, E. Petri; fotografia: Luigi Kuveiller; scenografia: Sergio Canevari; costumi: Franco Carretti; musica: Ennio Morricone; montaggio: Ruggero Mastroianni; interpreti: Franco Nero, Vanessa Redgrave, Georges Geret, Gabriella Grimaldi, Madeleine Damien, Rita Calderoni; origine: Italia/Francia; produzione: P.E.A., Produzioni Associate Delphos, Productions Artistes Associés; durata: 107’

«Pittore di successo in crisi creativa, dilaniato dalla volontà di contestazione e dalle richieste del mercato, ha un rapporto schizofrenico di amore/odio con la donna che gli fa da amante, amministratrice e infermiera e, per sfuggirla, si rifugia in una villa veneta, da anni disabitata, e cerca la compagnia di un fantasma. Film sulla pittura (sulla pop art, usando i quadri dell’americano Jim Dine), sulla ricerca disperata della bellezza perduta, sulla morte dell’arte, sui rapporti tra arte e realtà, “... è prima di ogni altra cosa un giro di boa tecnico: di tecnica narrativa, di montaggio, di ritmi, di effetti speciali, di fotografia. Senza l’esperienza maturata sarebbero forse impensabili i successivi film...” (A. Rossi)» (Morandini). 
ore 21.00 
Break-up (1968)

Regia: Marco Ferreri; soggetto e sceneggiatura: M. Ferreri, Rafael Azcona; fotografia: Aldo Tonti; scenografia: Carlo Egidi; costumi: Luciana Marinucci; musica: Teo Usuelli; montaggio: Renzo Lucidi; interpreti: Marcello Mastroianni, Catherine Spaak, Ugo Tognazzi, William Berger, Ennio Balbo, M. Ferreri; origine: Italia/Francia; produzione: Compagnia Cinematografica Champion, Les Films Concordia; durata: 86’

Proprietario di una fabbrica di caramelle, Mario si lascia convincere da un esperto a fare una campagna pubblicitaria basata su dei palloncini gonfiabili. Da quel momento, preso nell’ingranaggio dell’idea, Mario vive con un palloncino per le mani. Il suo chiodo fisso diventa quello di scoprirne il limite di gonfiabilità. Realizzato nel 1964 con il titolo L’uomo dei cinque palloni viene rifiutato dal produttore Carlo Ponti perché ritenuto poco commerciale. All’insaputa del regista il film viene rimontato, ridotto a 25’ e inserito in un film ad episodi, Oggi, domani, dopodomani (1965). La versione originale esce in Francia nel 1969 con il titolo Break-up e in Italia nel 1979.
domenica 2

ore 18.00 
Le tentazioni del dottor Antonio (ep. di Boccaccio 70, 1962)
Regia: Federico Fellini; soggetto e sceneggiatura: F. Fellini, Ennio Flaiano, Tullio Pinelli; collaborazione alla sceneggiatura: Brunello Rondi, Goffredo Parise; fotografia: Otello Martelli; scenografia: Piero Zuffi; musica: Nino Rota; montaggio: Leo Catozzo; interpreti: Peppino De Filippo, Anita Ekberg, Mario Passante, Silvio Bagolini, Polidor, Alfredo Rizzo; origine: Italia/Francia; produzione: Concordia Compagnia Cinematografica, Cineriz, Francinex, Gray Films; durata: 60’
Il dottor Antonio Mazzuolo è un moralista: fa parte di una commissione di censura del Ministero dello Spettacolo; vive, scapolo, con la madre e le sorelle. Un giorno, montano davanti a casa sua un cartellone per la pubblicità del latte, che raffigura una donna provocante e gigantesca. Sconvolto, Antonio si prodiga inutilmente per la sua rimozione. Immagina che la donna scenda dal cartellone e lo conduca nel suo mondo gigantesco. Si innamora di questa donna mitica, ma lei lo deride e lo sfugge. Antonio finisce per impazzire. «“Le tentazioni del Dottor Antonio – dice Fellini – è solo uno scherzo. Non parlatene come di una cosa seria”. Ma poi, subito dopo, si confessa. In fondo il suo sketch ha una storia, anche se breve. Erano i tempi, quando Ponti e Cervi gli parlarono di Boccaccio ’70, di Trombi e Spagnuolo. Ma soprattutto era da poco finita la ventata polemica e talvolta astiosa e velenosa contro “l’immoralità” de La dolce vita. Ci fa capire insomma che Le tentazioni del Dottor Antonio non è casuale. C’era il pungolo, per Fellini, ed era la reazione contro la censura. Il pretesto per superare una situazione amara e spiacevole di cui ancora conserva le tracce, in se stesso. Lo sketch è servito un po’ come da liberazione. Alla radice di tutto questo c’è l’ultimo articolo su La dolce vita che P. Baragli scrisse su “La civiltà cattolica”. Accusò lui e Rizzoli di aver realizzato il film per soldi; disse tra l’altro che il film pretendeva di essere un “giudizio”, un giudizio però di persone che erano immerse nel vizio fino al collo. Un’offesa insomma anche ai gesuiti genovesi e milanesi che lo avevano aiutato. [...] Ecco quindi la reazione, con Le tentazioni del Dottor Antonio. Si trattava di inventare una storia (ne parlò con Flaiano e Pinelli) sul moralismo più deteriore, su un personaggio divorato dalla sua naturalezza inespressa, per reagire contro la censura, contro quelle persone che avevano avuto il coraggio di imprigionare persino Chagall. Nacque così in brevissimo tempo, in quindici giorni appena, la storia del Dottor Antonio, questa “girandola” sul nostro tempo che – sottolinea Fellini – ha una dimensione clownesca» (Di Carlo, Frattini (a cura di), Boccaccio ’70, Cappelli, Bologna, 1962).

ore 19.00 
Morire gratis (1966-67)
Regia: Sandro Franchina; soggetto e sceneggiatura: S. Franchina; fotografia: Guido Cosulich; musica: Stefano Torossi; interpreti: Franco Angeli, Karen Blanguernon, Isabel D’Avila, Mario Pisu, Adriano Amidei Migliano, Sandro Brunori; origine: Italia; produzione: Fedel Film; durata: 88’
È lunga la strada che porta da Roma a Parigi. Franco, artista impotente e alcolizzato, la percorre di corsa con la sua automobile per trasportare la scultura di una lupa capitolina che nasconde della droga. Per strada incontra Michelle, una ragazza francese che diventa sua compagna d’avventura in un viaggio insensato e frenetico. Documento di una generazione irrequieta e allo sbando, Morire gratis potrebbe essere una sorta di Easy Rider italiano girato con due anni di anticipo rispetto al film di Hopper, così come è in anticipo sul ’68, di cui nel film si avverte ampiamente l’imminente avvento. Ed è l’unico lungometraggio di Sandro Franchina, artista poliedrico e enfant prodige del cinema italiano (era lui il bimbo protagonista di Europa ’51 di Roberto Rossellini). «Curioso road movie in anticipo sui tempi, anche se calato in un’atmosfera d’avanguardia anni Sessanta, con il frequente ricorso a voci fuori campo e musica sarcastiche o stranianti. Il ritratto del maledetto senza perché, dell’annoiato post-Sartre e post-Camus, sa certo di letteratura: ma colpisce, oggi, il modo di raccontare fenomenologico, aspro, asciutto, che rischia anche la lungaggine per far entrare lo spettatore in una dimensione vagamente allucinata» (Mereghetti). 

ore 21.00
La decima vittima (1965)

Regia: Elio Petri; soggetto: dal racconto La 7ª vittima di Robert Sheckley; sceneggiatura: Ennio Flaiano, Tonino Guerra, Giorgio Salvioni, E. Petri; fotografia: Gianni Di Venanzo; scenografia: Piero Poletto; costumi: Giulio Coltellacci; musica: Piero Piccioni; montaggio: Ruggero Mastroianni; interpreti: Marcello Mastroianni, Ursula Andress, Elsa Martinelli, Salvo Randone, Massimo Serato, Milo Quesada; origine: Italia/Francia; produzione: Compagnia Cinematografica Champion, Les Films Concordia; durata: 90’

In una società tecnologica futura, non essendoci più guerre, l’aggressività viene scaricata attraverso la caccia all’uomo, nella quale vince chi totalizza dieci vittime. Marcello e Caroline sono entrambi a quota nove, l’uno dà la caccia all’altra giocando l’arma della seduzione e dell’amore. «La decima vittima era un film assai rischioso: tratto da uno dei migliori racconti americani di fantascienza, La decima vittima [La settima vittima] di Robert Sheckley, non pensavamo che potesse trovare una plausibile ambientazione italiana. Da noi la fantascienza è quella che può essere in un paese povero anche di scienza, tutta merce d’importazione: in Italia il futuro non è cominciato, siamo ancora alla liquidazione dei residui feudali; e quando vaticiniamo su ciò che accadrà dopodomani la fantasia resta al palo. Ogni precedente tentativo di “science fiction” indigena, compreso lo sfortunato Omicron di Gregoretti, era finito miseramente: e l’idea del nostro Petri alle prese con un tipico racconto newyorkese, legato alla crudele atmosfera della metropoli e impensabile sotto cieli non americani, non ci tranquillizzava affatto. E invece, vedere per credere, il film è di prim’ordine» (Kezich).

lunedì 3
chiuso
martedì 4

ore 17.00 
Nerosubianco (1969)

Regia: Tinto Brass; soggetto: T. Brass; sceneggiatura: T. Brass, Franco Longo, Giancarlo Fusco; fotografia: Silvano Ippoliti; scenografia: Peter Murray; costumi: Giuliana Serano; montaggio: T. Brass; musica: Freedom; interpreti: Anita Sanders, Terry Carter, Nino Segurini, Umberto Di Grazia, Giancarlo Fusco; origine: Italia; produzione: Lion Film; durata: 77’

Una giovane donna accompagna il marito a Londra per un impegno di lavoro. Mentre passeggia per la città le immagini reali si mischiano al sogno e all’immaginazione. Come il precedente Col cuore in gola, anche Nerosubianco insiste sull’immaginario caleidoscopico della swinging London, centrifugata in un mosaico psichedelico che assume le forme del musical, con i brani prog-beat dei Freedom a contrappuntare la flânerie della giovane donna e le sue continue fantasie erotiche.

ore 19.00 
Diabolik (1968)
Regia: Maria Bava; soggetto: Angela e Luciana Giussani, Dino Maiuri, Adriano Baracco; sceneggiatura: D. Maiuri, A. Baracco; fotografia: Antonio Rinaldi; musica: Ennio Morricone; montaggio: Romana Fortini; interpreti: John Philip Law, Marisa Mell, Michel Piccoli, Adolfo Celi, Claudio Gora, Terry Thomas; origine: Italia/Francia; produzione: Dino De Laurentiis Cinematografica, Marianne Productions; durata: 102’

Trasposizione cinematografica del celebre fumetto delle sorelle Giussani. L’ispettore Ginko dà la caccia a Diabolik che, con l’aiuto di Eva Kant, ha rubato dieci milioni di dollari. Bava non ne aveva un grande ricordo (anche perché i tempi di lavorazioni, particolarmente lunghi, erano inusuali per lui): «Per Diabolik avevo a disposizione pochissimi mezzi, l’ho finito con circa duecento milioni di spesa, un’inezia. Si figuri che ho dovuto arrangiarmi a inventare tutto con i trucchi perché la produzione non mi forniva niente, ma proprio niente. Ha visto la capanna di Diabolik in campagna, il suo rifugio, il laboratorio, l’autorimessa...? Le giuro, erano tutti modellini, fotografie che io ritagliavo al momento, improvvisando per rimediare allo squallore della scena e incollavo su un vetro davanti alla macchina da presa». Invece Dino De Laurentiis che produsse il film serba un grande ricordo del regista: «Diabolik era uno di quei film che senza gli effetti speciali non si sarebbe potuto realizzare. All’epoca non c’era la tecnologia che c’è oggi, per esempio la computer animation, che ci consente di fare quasi tutto. All’epoca era necessario usare la fantasia e scelsi Mario Bava perché aveva quest’eccezionale capacità nel realizzare gli effetti speciali. Era un grande professionista e riusciva a risolvere problemi complessi in chiave tecnica con un’agilità eccezionale». 
L’Italia si racconta

Il progetto dell’Anec Lazio, denominato L’Italia si racconta, nasce in collaborazione con Cinecittà Luce e prevede la diffusione e promozione di una ristretta selezione di documentari contemporanei, tra i più premiati agli ultimi festival, in esclusiva nelle sale associate del Lazio per sei appuntamenti, uno al mese, da marzo ad agosto. Dopo Anija - La nave di Roland Sejko, Terramatta di Costanza Quatriglio e L’ultimo pastore di Marco Bonfanti, chiude il ciclo al Cinema Trevi Monicelli. La versione di Mario di Mario Canale, Felice Farina, Mario Gianni, Wilma Labate, Annarosa Morri. Gli ultimi due appuntamenti, non previsti al Cinema Trevi, sono: il 2 luglio Il corpo del duce di Fabrizio Laurenti e il 6 agosto Mussolini e Hitler. L’opera degli assassini di Jean-Christophe Rosé.

ore 21.00 
Monicelli. La versione di Mario (2012)

Regia: Annarosa Morri, Mario Gianni, Wilma Labate, Felice Farina, Mario Canale; montaggio: Adalberto Gianuario, Cecilia Belletti; musica: Nicola Piovani; origine: Italia; produzione: Orme, Nina Film; durata: 83’

Documentario diviso in cinque capitolo, che unisce materiali di tipo diverso per ricostruire un ritratto affettuoso e ironico su Mario Monicelli. I cinque registi hanno unito delle interviste fatte in tempi e occasioni diverse con immagini rare e preziose di Monicelli sui set e dei frammenti dei suoi film.

mercoledì 5

ore 17.00 
Lo scatenato (1967)

Regia: Franco Indovina; soggetto e sceneggiatura: Tonino Guerra, Luigi Malerba, F. Indovina; fotografia: Aldo Tonti; scenografia e costumi: Pier Luigi Pizzi; musica: Luis Enriquez Bacalov; montaggio: Marcello Malvestito; interpreti: Vittorio Gassman, Martha Hyer, Gila Golan, Massimo Serato, Claudio Gora, Jacques Herlin; origine: Italia; produzione: Fair Film; durata: 88’

Bob è un divo della pubblicità, ma un giorno un cagnolino gli fa un bisognino sui calzoni. È l’inizio di una persecuzione da parte degli animali sul povero malcapitato. Gli esiti saranno della vicenda saranno sempre più drammatici. «Lo scatenato è un film disgraziato, intanto perché fatto dal povero Indovina che poi morì, e poi Indovina – che era un bravo regista – era affetto da mania antonioniana, da scuola antonioniana. Questo, applicato a un film scatenatamente divertente e pazzo, con un bellissimo soggetto di Tonino Guerra, portò a un film troppo complicato che andò male. Ma l’idea era molto divertente e era un film moderno, perché Indovina aveva queste qualità […]. Lui aumentò troppo la pazzia irrazionale del soggetto e il pubblico non lo accettò; forse il film venne anche un po’ troppo presto» (Gassman).

ore 19.00 
La morte ha fatto l’uovo (1968)

Regia: Giulio Questi; soggetto e sceneggiatura: G. Questi, Franco Arcalli; fotografia: Dario Di Palma; scenografia: Sergio Canevari; costumi: Marilù Carteny; musica: Bruno Maderna; montaggio: F. Arcalli; interpreti: Gina Lollobrigida, Jean-Louis Trintignant, Ewa Aulin, Jean Sobiesky, Renato Romano, Giulio Donnini; origine: Italia/Francia; produzione: Summa Cinematografica, Cine Azimut, Les Films Corona; durata: 100’

Marco e Anna, proprietari di un grande allevamento di polli, sono una coppia in crisi. L’arrivo della nipote turba l’uomo, ma la ragazza, meno innocente di quanto sembri, medita addirittura di uccidere i due zii ed ereditare tutto. «La grave meditazione di Questi trova riscontri quotidiani nel monopolio televisivo, nell’assurda concentrazione dei grandi capitali [...] fenomeni influenti verso un risultato disastroso» (Napoli).
ore 21.00 
Partner (1968)

Regia: Bernardo Bertolucci; soggetto e sceneggiatura: B. Bertolucci, Gianni Amico, ispirato a Il sosia di Fëdor Dostoevskij; fotografia: Ugo Piccone; scenografia: Francesco Tullio Altan; costumi: Nicoletta Sivieri; musica: Ennio Morricone; montaggio: Roberto Perpignani; interpreti: Pierre Clementi, Tina Aumont, Stefania Sandrelli, Sergio Tofano, Giulio Cesare Castello, Antonio Maestri; origine: Italia; produzione: Red Film; durata: 108’

Giacobbe, un giovane professore che insegna teatro all’Accademia d’arte drammatica, incontra il suo doppio, che inizia a sostituirsi a lui per compiere azioni che non aveva mai avuto il coraggio di fare. «È un film malato, come sono malati molti dei film fatti nella seconda metà degli anni ’60 e nei primissimi anni ’70. Nessuno di noi, credo, aveva raggiunto un rapporto sereno con il proprio inconscio, allora» (Bertolucci). «Non è solo un film tecnicamente e stilisticamente nuovo, ma è addirittura un nuovo modo di fare il cinema. Un cinema che non coinvolge sentimentalmente lo spettatore, ma lo obbliga ad essere giudice: un cinema privato della sua forza di attrazione, ma pieno di una misteriosa e provocatoria forza di espulsione» (Pasolini). Brevi apparizioni di molti giovani registi teatrali e cinematografici (presenti o futuri): Giancarlo Nanni, Alessandro Cane, Giampaolo Capovilla, Umberto Silva, Salvatore Samperi, David Grieco.
giovedì 6

ore 17.00 
La donna a una dimensione (1969)
Regia: Bruno Baratti; soggetto: B. Baratti, Massimo Mida; sceneggiatura: B. Baratti, Sergio Bazzini; scenografia: Gastone Carsetti; costumi: Marcel Escoffier; musica: Riz Ortolani; montaggio: Roberto Perpignani; interpreti: Françoise Prévost, Massimo Farinelli, Gabriella Grimaldi, Isa Miranda, Rate Furlan, Olga Linka; origine: Italia; produzione: Inducine; durata: 98’

La contestazione capitalista di una ricca madre di famiglia che aderisce all’attentato ai danni della fabbrica del marito e fa opera di proselitismo sui due figli. Unico film di Baratti, fedele sceneggiatore di Gianni Puccini, che mette a nudo le incertezze della donna divisa fra doveri familiari e aspirazioni di libertà. Splendido cameo di Isa Miranda, mentre Buzzanca imperversa su uno schermo televisivo.

ore 19.00 

Delitto al circolo del tennis (1969) 

Regia: Franco Rossetti; soggetto e sceneggiatura: Ugo Guerra, F. Rossetti, Francesco Scardamaglia, liberamente ispirato al racconto omonimo di Alberto Moravia; fotografia: Vittorio Storaro; scenografia: Giuseppe Bassan, Massimo Vigneti, Dusan Jericevic; costumi: Gaia Romanini; musica: Peter L. Smith, Phil Chilton; montaggio: Alberto Gallitti; interpreti: Anna Gael, Roberto Bisacco, Angela Mc Donald, Chris Avram, Mario Guizzardi, Claudio Trionfi; origine: Italia-Jugoslavia; produzione: Daiano Film, Leone Film, Jadran Film; durata: 90’

Tre giovani contestatori tramano ai danni del padre di una di loro, ma dietro il gesto rivoluzionario si nasconde il dramma dei sentimenti. Film, nemmeno citato nei dizionari più in voga, che ebbe gravi problemi di distribuzione, ma assolutamente da recuperare per la perfetta costruzione narrativa e per la capacità di evidenziare la fragilità della protesta giovanile. È il film che rivela il talento figurativo di Vittorio Storaro fra echi pop e gli incubi di un abisso che incombe. In uno dei suoi ultimi articoli, uscito sul «Corriere della Sera» quattro giorni prima della morte, Pasolini rispose a Moravia che aveva assimilato il massacro del Circeo al suo racconto Delitto al circolo del tennis: «Anche Moravia dovrebbe accorgersi che il delitto al circolo di tennis, rispetto al delitto del Circeo dell’autunno 1975, è idillico: e nessuna reale relazione storica li unisce. Tra i due c’è un salto di qualità: salto di qualità che è dovuto all’enorme quantità. Un delitto che nel 1927 era espresso da un ambiente di élite, oggi è espresso da un ambiente di massa. II delitto gratuito “gidiano” è diventato un genere di consumo. Una scelta personale è diventata una coazione collettiva. Non è poco». Il film di Rossetti va rivisto anche alla luce della riflessione pasoliniana, proprio perché innesta il delitto del racconto di Moravia nell’ambiente (comunque elitario) della contestazione e lo trasforma in un oggetto di consumo da cui trarre profitto.
ore 21.00 

Incontro moderato da Marco Giusti con Steve Della Casa, Pierpaolo De Sanctis, Corrado Farina, Miro Grisanti, Romolo Guerrieri, Giulio Questi, Ettore Rosboch
Nel corso dell’incontro sarà presentato il volume Pop Film Art a cura di Stefano Della Casa e Dario E. Viganò, con la collaborazione di Pierpaolo De Sanctis (Centro Sperimentale di Cinematografia, Cinecittà Luce, Edizioni Sabinae, 2012)
a seguire 

Toh, è morta la nonna! (1969)

Regia: Mario Monicelli; soggetto: Luisa Montagnana; sceneggiatura: Luigi Malerba, L. Montagnana, Stefano Strucchi, M. Monicelli; fotografia: Luigi Kuveiller; scenografia e costumi: Paolo Tommasi; montaggio: Ruggero Mastroianni; musica: Piero Piccioni; interpreti:Carol André, Valentina Cortese, Riccardo Garrone, Ray Lovelock, Sergio Tofano, Sirena Adgemova; origine: Italia; produzione: Vides; durata: 87’

La vera protagonista del film è la villa di nonna Adelaide, al cui capezzale i parenti si riuniscono senza sapere di andare incontro allo stesso destino. Attorno ad essa, Monicelli sperimenta un tipo di visualità sopra le righe mai tentato altrove nella sua filmografia: scegli punti di vista e angolazione grandangolari per esaltare i volumi e le linee squadrate della casa, i suoi pieni e i suoi vuoti, le geometrie ortogonali, le pareti divisorie scorrevoli e a griglia che imprigionano i personaggi inquadrati attraverso di esse. Nonostante l’alto numero di cadaveri, i toni di questa commedia sono decisamente grotteschi, eccessivi, astratti, a cominciare dalle immagini che precedono i titoli: un carosello per promuovere l’insetticida Ghia, assolutamente pop per i colori, le sovrimpressioni grafiche e gli slogan linguistici.

Ingresso gratuito
venerdì 7

ore 17.00 
Realtà romanzesca (1969)

Regia: Gianni Proia; soggetto: G. Proia; sceneggiatura: Giancarlo Fusco, G. Proia; fotografia: Sante Achilli; musica: Riz Ortolani; montaggio: Franco Arcalli; origine: Italia; produzione: Planete Film; durata: 113’

Film a episodi che ricostruisce fatti di cronaca dalle connotazioni più grottesche. Una donna che tenta il suicidio viene stuprata dal suo salvatore, un uomo in moto decapitato continua la sua corsa provocando una lunga catena di incidenti, una coppia resta “incastrata” in un lungo bacio per via di protesi dentarie… e una lunga serie di singolari eventi verrà ricostruita con uno sguardo spesso ironico e beffardo. Gianni Proia, già autore di Mondo di notte n.2 (1961) e Mondo di notte n.3 (1963), realizzati come ideali “sequel” del più noto Mondo di notte (1959) di Luigi Vanzi, si cimenta in un docu-drama dai tratti difficili da definire. Lo sguardo di Proia, metabolizzata l’influenza di Mondo cane (1961) già espressa in Mondo di notte n.3, ne ricostruisce una versione più edulcorata in cui l’uomo contemporaneo e le sue vicende ne sono il perno. Intelligente esperimento filmico in cui il documentario assume una forma bizzarra e personale. 

ore 19.00 
Salomè (1972)
Regia: Carmelo Bene; soggetto e sceneggiatura: C. Bene, liberamente tratto da Salomè di Oscar Wilde; fotografia: Mario Masini; scene: C. Bene; interventi speciali: Gino Marotta; coordinamento musicale: C. Bene; montaggio: Mauro Contini; interpreti: C. Bene, Lydia Mancinelli, Alfiero Vincenti, Donyale Luna, Veruschka, Piero Vida; origine: Italia; produzione: Carmelo Bene; durata: 76’

«Salomè è tante altre cose. È l’impossibilità del martirio in un mondo presente, non più barbaro, ma esclusivamente stupido. Una specie di Salambô multirazziale, tecnologicamente avanti di almeno trent’anni. La scommessa del colore. Della luce. Salomè non colora più gli oggetti, li illumina. Anticipai di vent’anni la tecnica dei videoclip» (Bene).

Scuola serale di cinema italiano

Scuola serale di cinema italiano: un appuntamento quindicinale con l’insegnamento di storia del cinema del Centro Sperimentale di Cinematografia. Gli allievi del Centro possono vedere, al Cinema Trevi, importanti film del nostro cinema, che rientrano a pieno titolo nel piano didattico del corso. L’iniziativa è naturalmente aperta anche al pubblico, che può trovarsi così nuovamente proiettato a scuola. A scuola di cinema, questa volta.

Gli stessi allievi, prima o dopo la proiezione, presenteranno o commenteranno il film proposto: un esercizio di critica storica in pubblico, che adesso fa parte integrante dell’insegnamento di storia del cinema del CSC. 

ore 21.00 

I cannibali (1969)

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

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

sabato 8

ore 17.00 
L’amica (1969)

Regia: Alberto Lattuada; soggetto: Giovanna Gagliardo, Mario Cecchi Gori; sceneggiatura: A. Lattuada, Alberto Silvestri, Franco Verucci; fotografia: Sante Achilli; architetto: Enrico Tovaglieri; costumi: Luciana Marinucci; musica: Luis Enríquez Bacalov; montaggio: Sergio Montanari; interpreti: Lisa Gastoni, Gabriele Ferzetti, Elsa Martinelli, Frank Wolff, Raymond Lovelock, Jean Sorel; origine: Italia; produzione: Fair Film; durata: 105’

«Una bella donna dell’alta società milanese, tradita dal marito, decide di inventarsi un amante. Ma la prima con cui si confida è proprio l’amante vera dell’uomo da lei scelto, che non perde quest’ulteriore occasione per spettegolare. La bella allora si vendicherà seducendo non solo l’amico dell’amica, ma anche il marito di lei e il figlio adolescente» (Farinotti).

ore 19.00 
Il divorzio (1970)

Regia: Romolo Guerrieri; soggetto e sceneggiatura: Alberto Silvestri, Franco Verucci; fotografia: Sante Achilli; musica: Fred Bongusto; scenografia: Dario Micheli; costumi: Luca Sabatelli; montaggio: Sergio Montanari; interpreti: Vittorio Gassman, Anna Moffo, Nino Castelnuovo, Anita Ekberg, Hélène Ronée, Claudia Lange; origine: Italia; produzione: Fair Film; durata: 100’

«L’ingegnere Leonardo (Gassman), separatosi dalla moglie (Moffo), crede di ritrovare la libertà tra una hippie (Lange) e una collega assatanata (Ekberg), desiderosa (già nel lontano ’69) di esperienze scambiste: si ritroverà solo, e imparerà a fare i conti con la propria pochezza. La commedia all’italiana si guarda allo specchio e non riesce più neanche a pronunciare l’assoluzione, mentre la società sta cambiando e i giornali annunciano la battaglia parlamentare per il divorzio (la legge Fortuna-Baslini venne approvata nel novembre 1969). Abbastanza impietoso nel mettere alla berlina l’italiano falsamente liberato e finto-progressista, il film di Guerrieri [...] tocca una malinconia e una disillusione sincere. Primo film della Cassini e di Momo (che interpreta il figlio di Gassman)» (Mereghetti).

ore 21.00 
Scacco alla regina (1969)
Regia: Pasquale Festa Campanile; soggetto: dal romanzo omonimo di Renato Ghiotto; sceneggiatura: Tullio Pinelli, Brunello Rondi; fotografia: Roberto Gerardi; scenografia: Flavio Mogherini; costumi: Giulia Mafai; musica: Piero Piccioni; montaggio: Mario Morra; interpreti: Rosanna Schiaffino, Romolo Valli, Aldo Giuffrè, Gabriele Tinti, Haidèe Politoff, Daniela Surina; origine: Italia; produzione: Finarco; durata: 98’
Margaret Mevin, diva di successo, manifesta un carattere talmente venale e possessivo al punto di assumere una dama di compagnia, con la quale instaura un complesso rapporto tra padrona e schiava. «Favola moderna non disutile, e spunto di riflessioni interessanti anche dal punto di vista socio-politico, per indicare quanto il distacco dalla realtà, il rifiuto di vivere nel mondo, siano causa ed effetto di tirannia. [...] Un film incerto fra il grottesco realistico e il metafisico, più impegnato – oggettivando l’azione narrata nel libro in prima persona – nel recuperare attraverso il cerimoniale sado-masochista il gusto ossessivo e narcisistico del romanzo anziché nell’analisi psicologica d’una sfida fra donne in ugual misura deliranti, ma spettacolarmente assai brillante grazie al lussuoso addobbo della villa che fa da cornice e alle toilette delle attrici. [...] Pasquale Festa Campanile [...] tuttavia conduce il gioco con la consueta vivacità, con quel sorrisino a fior di labbra che scorcia le ambizioni. L’immagine di Margaret, così prepotente e ghiotta di vivere, gli riesce bene, e quella di Silvia ha sensibili tocchi di colore [...]. Bravi gli interpreti: Rosanna Schiaffino, bella e imperiosa nell’aggressivo personaggio di Margaret, e Haydée Politoff, tutta chiusa nell’insano piacere di Silvia presa d’amore di sé» (Grazzini).
domenica 9

ore 17.00 
Sissignore (1968)

Regia: Ugo Tognazzi; soggetto: Tonino Guerra, Franco Indovina, Luigi Malerba; sceneggiatura T. Guerra, F. Indovina, L. Malerba, U. Tognazzi; fotografia: Giuseppe Ruzzolini; scenografia: Luciano Ricceri; costumi: Ezio Altieri; montaggio: Marcello Malvestito; musica: Berto Pisano; interpreti: Ugo Tognazzi, Maria Grazia Buccella, Gastone Moschin, Franco Fabrizi, Ferruccio De Ceresa, Franco Giacobini; origine: Italia; produzione: Fair Film; durata: 107’

Oscar è l’autista di un imprenditore che tutti chiamano l’Avvocato, che lo coinvolge nei suoi affari come prestanome in cambio di un trattamento di favore e di un lusso più apparente che realmente posseduto. Il cartello iniziale, composto da tante tessere con la scritta «Sì», dipinte e progressivamente moltiplicate con la tecnica del collage in una caleidoscopica reiterazione dello stesso monosillabo, sintetizza emblematicamente il servilismo del protagonista , pronto a tutto pur di accedere al mondo della modernità e del leisure.

ore 19.00 
Dillinger è morto (1968)

Regia: Marco Ferreri; soggetto: M. Ferreri; sceneggiatura: M. Ferreri, Sergio Bazzini; fotografia: Mario Vulpiani; scenografia: Nicola Tamburro; musica: Teo Usuelli; montaggio: Mirella Mencio; interpreti: Michel Piccoli, Anita Pallemberg, Annie Girardot, Gino Lavagetto, Mario Jannilli, Carole André; origine: Italia; produzione: Pegaso Film; durata: 95’

L’assurdità del quotidiano e la fuga impossibile visti con l’ironia di Marco Ferreri. Tornato a casa dal lavoro, Glauco trova una pistola avvolta in un vecchio giornale… «L’averci dato un’immagine così lucida della nostra infelicità quotidiana, dove i rumori dei mezzi audiovisivi riempiono lo spazio lasciato vuoto dalle parole e dagli affetti, è un merito pari soltanto a quello acquistato da Ferreri nel descrivere come sbocci […] la rivolta del suo protagonista contro gli schemi razionali che imprigionano nell’assurdo la natura» (Grazzini).
Il cinema (delle origini) è femmina: Francesca Bertini
«Pensavamo di titolare questa rassegna di cinema muto accompagnato dal vivo con Il cinema è donna, ma nel rifletterci più appassionatamente abbiamo deciso per femmina che ci è suonato più autorevole ma non retorico, più impetuoso ma non enfatico, più seducente ma non provocante. Qualcuno ha detto che la donna è come la Natura, generosissima ma spietata, e prendendo per buona questa definizione, seppur estrema, abbiamo compilato il programma includendo non solo dive ma anche registe e autrici. Perché affermiamo che Il cinema è femmina? Sebbene rispondere a una domanda con un’altra domanda cozzi violentemente contro la buona creanza, ci concediamo uno scampolo d’insolenza replicando: “Cosa vagheggeresti se anziché spiegarti il perché e il percome nominassimo semplicemente Francesca Bertini? Greta Garbo? Louise Brooks? Pina Menichelli? Mary Pickford? Leda Gys? Quali e quanti cassetti della tua memoria e della tua anima si spalancherebbero rovesciando cascate di emozioni e di immagini?”. Il cinema come arte prenderebbe immediatamente corpo nel tuo immaginario al di là di tutte le chiacchiere, troverebbe istantaneamente nitida connotazione, schiettissima identità fino alla tanto paradossale quanto legittima asserzione che per quanto volessimo disquisire sul Cinema, per quanto volessimo essere accademici, ecumenici e snob, la donna uscirebbe sempre e comunque dalla porta per rientrare dalla finestra, gettando alle ortiche tutti i possibili papiri e le possibili ciance. Per questa rassegna il Cinema Trevi sarà la nostra spalancata finestra. Buona visione e buon ascolto» (Antonio Coppola).

L’appuntamento di giugno è dedicato a Francesca Bertini. «Nata a Firenze l’11 aprile 1888. Figlia adottiva di Arturo Vitiello, trovarobe napoletano, trascorse l’infanzia a Napoli. La madre era fiorentina, modesta attrice di posa, Adelaide Fratiglioni. A undici anni esordisce al Teatro Nuovo di Napoli, nella compagnia di Serafino Renzi, con lo pseudonimo di Franceschina Favati. Recitava, con il suo napoletano toscaneggiante, in mediocri commedie dialettali. […] Qualche anno dopo, durante una ennesima recita di Assunta Spina, nella quale sosteneva invariabilmente il ruolo di una delle stiratrici, venne notata da Gerolamo Lo Savio, regista della “Film d’Arte Italiana-Pathé” di Roma, che la condusse nella capitale. Per quella casa interpreta un considerevole numero di filmetti, ma non vi rimane per molto. Fa una brevissima apparizione alla Cines e quindi, nella primavera del 1912, entra alla Celio chiamata dal conte Negroni, che la trasforma in “prima attrice assoluta”. All’inizio della guerra 1915-1918 la Celio, presa da ingiustificato panico, chiude i battenti. La B. rimane senza lavoro per qualche tempo, poi accetta le proposte dell’avvocato Mecheri che sta organizzando la Tiber Film e firma un contratto. Durante il periodo preparatorio Mecheri presta l’attrice a Barattolo della Caesar Film, uno tra i più potenti ed abili produttori dell’epoca. Il Barattolo fa interpretare alla B. ruoli di grande risonanza e quindi la “lancia” in Italia e nel mondo con una pubblicità fin allora inconsueta. In poco tempo F. B. ha i suoi fanatici ammiratori in ogni parte del globo» (Roberto Chiti, Filmlexicon degli autori e delle opere).

ore 21.00 
La serpe (1920)

Regia: Roberto Roberti; soggetto: Sandro Salvini, Vittorio Bianchi; sceneggiatura: V. Bianchi; fotografia: Alberto Carta; scenografia: Alfredo Manzi; interpreti: Francesca Bertini, S. Salvini, Emma Farnesi, V. Bianchi, Duilio Marrazzi, Raoul Maillard; origine: Italia; produzione: Caesar Film, Bertini Film, durata: 53’
«Classico melodramma messo a punto dalla solita équipe (regista, sceneggiatore, operatore, scenografo) che alla Caesar è addetta ad alimentare l’aura divistica di Francesca Bertini. Al personaggio di bellezza fatale che la “prima donna” della Casa sta costruendo film dopo film ben si addice l’immagine allegorica che è al centro di questo racconto, quello della donna-serpe, che prima incanta e poi divora le proprie vittime. Peccato che l’idea su cui si basa questa volta il racconto sia in sostanza un equivoco abbastanza improbabile: la sicurezza (acquisita come?, non si sa), che matura nelle mente di una ragazza dal nome fascinoso (Naia), ma tanto selvaggia da meritare il nomignolo di serpe, che il compositore Mario Sirchi sia colpevole della morte del padre di lei e della sorellastra Adonella. Il poveretto è invece innocente […]. Ci sono, insomma, tutti gli ingredienti tipici di un genere (il cinema in frac) che mostra ormai la corda, nella descrizione di personaggi, sentimenti e ambienti totalmente estranei alla realtà di tutti i giorni, con giovanotti nullafacenti, donne voluttuose e maturi ganimedi in marsina che ne accontentano ogni capriccio. Nelle mani del suo più fedele servitore, il regista Roberti, la “diva” spadroneggia dall’inizio alla fine in una serie di primi piani, che la colgono prima giovanetta immersa nei piaceri della campagna (dove il padre, che non l’ha riconosciuta, l’ha relegata), poi promossa improvvisamente dama del gran mondo, vestita con toilettes di sarti alla moda e valorizzata, nel suo eterno cipiglio, dai violenti effetti chiaroscurali e cromatici abilmente scelti per lei da Alberto Carta. Il personaggio, nel suo adeguarsi ai vari passaggi dell’artificiosa vicenda in cui è immesso (rimanendo fra le quinte nella prima parte, e irrompendo in primo piano solo nella seconda) sprigiona comunque una certa decadente suggestione» (Bernardini). 

Copia restaurata dalla Cineteca Nazionale, presentata alle Giornate del Cinema Muto di Pordenone 2011. 
Accompagnamento musicale del M° Antonio Coppola 

lunedì 10

chiuso

martedì 11
ore 17.00 
L’assoluto naturale (1969)

Regia: Mauro Bolognini; soggetto: dal romanzo omonimo di Goffredo Parise; sceneggiatura: Ottavio Jemma, Vittorio Schiraldi, Mauro Bolognini; fotografia: Ennio Guarnieri; scenografia: Giorgio Bini; costumi: Vanni Castellani; musica: Ennio Morricone; montaggio: Nino Baragli; interpreti: Laurence Harvey, Sylva Koscina, Isa Miranda, Felicity Mason, Amalia Carrara, Guido Mannari; origine: Italia; produzione: Tirrenia Studios; durata: 90’
«Parabola sulla crisi dei rapporti di coppia, in odor di ’68. Un Bolognini astratto, a contatto col kitsch del periodo e fortemente a tesi. Siamo dalle parti di Metti una sera a cena di Patroni Griffi o La donna invisibile di Paolo Spinola, entrambi coevi. Tutto si gioca nell’incontro un po’ forzato tra il lui della situazione (un tormentato Laurence Harvey), poeta inglese in vacanza in Italia che sogna l’amore come sentimento assoluto, unione di corpo e di spirito, e la lei del caso (una bellissima Sylva Koscina), attratta drasticamente e soltanto dal rapporto fisico, dall’amore carnale che prende e dà quando lei lo decide, spavalda donna-mantide in grado di anticipare tutto un clima femminista a venire, in modo forse ancor più radicale rispetto alla Dagmar Lassander di Femina Ridens (1969)» (De Sanctis).

ore 19.00 
Con quale amore, con quanto amore (1970)

Regia: Pasquale Festa Campanile; soggetto: Ottavio Jemma, P. Festa Campanile; sceneggiatura: O. Jemma; fotografia: Franco Di Giacomo; musica: Riz Ortolani; montaggio: Sergio Montanari; interpreti: Catherine Spaak, Lou Castel, Claude Rich, Erika Blanc, Aldo Giuffré, Michel Bardinet; origine: Italia; produzione: Clesi Cinematografica; durata: 94’

Due amici architetti si contendono la bella Francesca, moglie di uno dei due. Lei, non amando più Andrea, va a vivere da Ernesto. I rapporti fra i tre mutano continuamente. Ispirato film di Festa Campanile, regista da riscoprire, che ricorda le opere di Sautet (in particolare È simpatico… ma gli romperei il muso): le affinità elettive, le baruffe sentimentali in ambienti bene, il pudore anche dei propri sentimenti. «[Il film] di Festa Campanile gira su un tema di casistica matrimonial-sessuale. Gira stavolta all’esterno, non in chiave di moralità coniugale, ma di farsa galante […]. Il gioco è condotto con sapiente mestiere e intelligente finezza […]. Il trio, ottimo e ben congegnato, composto da C. Spaak, Lou Castel e C. Rich che batte tutti, anche gli assenti» (Sacchi).

ore 21.00 
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).

mercoledì 12
Musicisti dello schermo: Paolo Buonvino

«Paolo Buonvino nasce a Scordia (CT) nel 1968. Si diploma in pianoforte presso il conservatorio “F. Cilea” di Reggio Calabria e studia Discipline della Musica presso l’Università di Bologna. Dopo un apprendistato in veste di assistente musicale per Franco Battiato, si accosta al teatro scrivendo musiche di scena per varie compagnie. Tra i numerosi lavori del primo periodo d’attività compone Francesco: la notte, il sogno, l’alba (1995), opera multimediale per soprano, tenore, basso, voci recitanti, orchestra, coro, computer e tastiere, e Epiklesis (1996), messa per soprano, coro, orchestra, computer e tastiere. Avvia l’attività di composizione di musica per lo schermo con il film televisivo La Piovra 8 (1997, Rai) di Giacomo Battiato. Nel 1998 firma la colonna sonora di Ecco fatto di Gabriele Muccino, con il quale torna a lavorare l’anno successivo in Come te nessuno mai, e poi ancora nel 2001 ne L’ultimo bacio e nel 2003 per Ricordati di me. Tra le sue numerose collaborazioni con registi italiani e d’oltreconfine si contano quelle con Michele Placido, Giovanni Veronesi, Paolo Virzi, Carlo Carlei, Carlo Verdone, Roberto Faenza, Dyane Kurys, Gianluca Tavarelli, Renzo Martinelli, Valerio Jalongo, Luciano Odorisio, Alberto Simone, Davide Marengo, Giulio Manfredonia, Joan Carr-Wiggin. Per Antonello Grimaldi ha composto le musiche del film Caos calmo (2008). Nel 1999 alla Mostra del Cinema di Venezia gli viene assegnato il premio “Nino Rota” per la colonna musicale di Come te nessuno mai. Al Festival International de Luchon riceve nel 2002 il premio per la migliore partitura musicale con il film Le jeune Casanova. Nel 2008 riceve il David di Donatello e il Nastro d’argento per il suo lavoro musicale in Caos calmo. Ha recentemente firmato le musiche per il documentario Terramatta (2012) di Costanza Quatriglio e per il nuovo film di Sergio Rubini Mi rifaccio vivo, attualmente in sala. In area extracinematografica ha al suo attivo collaborazioni con Franco Battiato, Carmen Consoli, Patrizia Laquidara, Elisa, Negramaro, Dolores O’ Riordan, Jovanotti e altri. È stato Direttore Artistico del Teatro Massimo Bellini di Catania» (Sergio Bassetti).
Programma a cura di Sergio Bassetti 

ore 17.00 
Caos calmo di Antonello Grimaldi (2007, 112’)
ore 19.00 

N - Io e Napoleone di Paolo Virzì (2006, 109’)
ore 21.00 

Incontro moderato da Sergio Bassetti con Paolo Buonvino
a seguire 
Romanzo criminale (2005)
Regia: Michele Placido; soggetto: dall’omonimo romanzo di Giancarlo De Cataldo; sceneggiatura: G. De Cataldo, Sandro Petraglia, Stefano Rulli, in collaborazione con Michele Placido; fotografia: Luca Bigazzi; scenografia: Paola Comencini; costumi: Nicoletta Taranta; musica: Paolo Buonvino; montaggio: Esmeralda Calabria; interpreti: Kim Rossi Stuart, Anna Mouglalis, Pier Francesco Favino, Claudio Santamaria, Stefano Accorsi, Riccardo Scamarcio; origine: Italia/Gran Bretagna/Francia; produzione: Cattleya, Babe Films, Warner Bros. Italia; durata: 152’
«La “peggio gioventù” della banda della Magliana e i suoi addentellamenti con molti misteri italiani, tra i quali il caso Moro e la strage di Bologna, di cui Placido propone una versione che ha fatto molto discutere. Nel primo caso si mette in scena un emissario dei servizi segreti che si rivolge ai malavitosi per attivarli a trovare la prigione in cui è tenuto il presidente della DC; poco dopo si vedrà il “freddo” comunicare per telefono che la zona di Roma in cui si trova il covo è il quartiere Portuense (secondo le carte processuali risulta in effetti che Moro sia stato tenuto prigioniero in un appartamento in via Montalcini, situato appunto nella zona del Portuense). Quanto invece ai fatti di Bologna, Placido, insieme agli sceneggiatori Rulli, Petraglia e De Cataldo, ipotizza che i servizi segreti deviati chiedano ad un membro della banda, il “libanese” (nella realtà si tratterebbe di Franco Giuseppucci), che uno dei suoi killer, il “nero”, prelevi un sicario (probabilmente anche lui appartenente ai servizi) alla stazione per poi eliminarlo sull’argine di un fiume. Secondo questa riscrittura, particolarmente voluta da Placido, i due terroristi neofascisti Mambro e Fioravanti non avrebbero avuto alcun ruolo nella strage per la quale sono stati condannati all’ergastolo, piuttosto si sarebbe trattato di una manovra dei servizi che avrebbero usato la banda della Magliana per portare a compimento, senza lasciare tracce, un’ennesima azione stragista della strategia della tensione. A farsi tramite di un simile disegno nell’opera di Placido è il “nero”, figura corrispondente a Massimo Carminati, estremista di destra che partecipò alle manifestazioni e agli scontri di piazza degli anni Settanta e che frequentò a Roma la stessa sede del FUAN in cui confluirono, tra gli altri, i fratelli Fioravanti e Francesca Mambro. Da notare che nel film si fa saltare in aria l’ala “sbagliata” della stazione di Bologna (la destra invece della sinistra)» (Uva).
Ingresso gratuito
giovedì 13

Gianfranco Parolini, Frank il legionario... dagli spaghetti-western alla Cina
Agente Jo Walker, Johnny West il mancino, Sartana, Sabata, Indio Black: Gianfranco Parolini non sbagliava mai il nome dei personaggi dei suoi film e i titoli erano altrettanto incisivi, fin dall’esordio, a soli 23 anni, François il contrabbandiere. Ma il vero capolavoro di Parolini è il nome d’arte: Frank Kramer, che evocava quello di Stanley Kramer, il grande produttore e regista di L’ultima spiaggia, Vincitori e vinti e Indovina chi viene a cena?. Era addirittura più incisivo e immediato, quel Frank Kramer, passaporto per la gloria internazionale, che arrise a Parolini in modo sorprendente e con pochi eguali nel cinema italiano. Negli anni d’oro dei film nostrani esportati in tutto il mondo – gli anni Sessanta e Settanta – Frank Kramer era un marchio di successo, conosciuto in Germania come in Oriente, sinonimo di azione e ritmo, conditi dalle geniali trovate, le famose “parolinate”, colpi di scena improvvisi che conferivano ai suoi eroi un’aria scanzonata e stemperavano i lati drammatici della vicenda. Perché Gianfranco Parolini in arte Frank Kramer giocava con il cinema e, forse, con la vita, divertendosi come un bambino in un’immensa stanza dei giochi. Quell’entusiasmo lo sostiene ancor oggi, a 83 anni – a sessant’anni dall’esordio: Parolini è sempre pronto a girare un altro film e nel documentario Frank il legionario si reca in Cina attratto da un nuovo miraggio cinematografico… 
ore 17.00 

Yeti. Il gigante del XX secolo di Frank Kramer (1977, 115’)

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 
Frank il legionario (2010)

Regia: Rollo Martins, Giovanni Lupi; soggetto e sceneggiatura: R. Martins, G. Lupi; fotografia: Davide Mancori; riprese: Enrico Idrofano; musica: Tiang Liangxing, The Guo Brothers & Shung Tian; montaggio: R. Martins, G. Lupi; con Frank Kramer, Valentina Zhou Fan; origine: Italia/Cina; produzione: D. Mancori per Jinko Communications Ltd, Zhou Yue per Flyingroup; durata: 26’

A oltre 80 anni Gianfranco Parolini, in arte Frank Kramer, decide di andare in Cina per cercare le tracce della legione romana di Crasso scomparsa duemila anni fa. Perché? Una giovane ragazza cinese, Valentina, glielo chiede nel documentario e la risposta sarà una sorpresa…

Ingresso gratuito
a seguire 

Incontro moderato da Marco Giusti con Gianfranco Parolini, Sal Borgese, Giovanni Lupi, Davide Mancori, Rollo Martins, Mimmo Palmara, Zhou Yue
a seguire 
È tornato Sabata... hai chiuso un’altra volta! (1971)

Regia: Frank Kramer [Gianfranco Parolini]; soggetto e sceneggiatura: Renato Izzo, G. Parolini; fotografia: Sandro Mancori; scenografia: Luciano Puccini; costumi: Claudio De Santis; musica: Marcello Giombini; montaggio: G. Parolini; interpreti: Lee Van Cleef, Reiner Schone, Giampiero Albertini, Annabella Incontrera, Pedro Sanchez [Ignazio Spalla], Gianni Rizzo; origine: Italia/Francia/Germania Occidentale; produzione: P.E.A., Productions Artistes Associés, Artemis Film; durata: 107’

«Sequel del primo Sabata, sempre diretto da Parolini [...]. La storia vede l’ex ufficiale sudista Sabata e i suoi uomini alle prese con un irlandese, tal McLintock, che intende depredare i cittadini di Hobsonville dei soldi che hanno messo da parte per la ricostruzione del paese. [...] Trionfo di parolinate. La pistola di Sabata, per esempio, spara anche dal calcio [...]. Il film ebbe un ottimo incasso, 568 milioni. J.M. Sabatier scrive su “Saison ’74” che il film è “un eccellente divertissement nell’ottica delle precedenti opere di Gianfranco Parolini”. Per Sabatier c’è anche un chiaro omaggio agli horror di Mario Bava, facendo riferimento in particolare alla folle scena iniziale con colori bizzarri dove Sabata fa fuori una serie di pistoleri per poi rivelare che era solo un’esibizione da circo [...]. Girato, ricorda Mancori, in esterni a Paclemica, a venti chilometri da Zara. Interni alla De Laurentiis» (Giusti).

Ingresso gratuito
14-15 giugno 

XXXIII edizione del Fantafestival: Spaghetti Horror 

«Quest’anno in occasione della XXXIII edizione del Fantafestival presentiamo, in collaborazione con il Centro Sperimentale - Cineteca Nazionale e con Spaghetti Horror Tv, una minirassegna dal titolo Spaghetti horror con uno sguardo al cinema di genere italiano degli anni Sessanta e Settanta, amato e studiato in tutto il mondo, in particolare negli Stati Uniti da registi quali Martin Scorsese e Quentin Tarantino. Abbiamo selezionato alcuni autori, a partire dai maestri del genere Riccardo Freda, Mario Bava e Lucio Fulci, con titoli meno visti nelle varie rassegne di genere presentate in passato. Pur nel poco spazio a disposizione, il programma vuole essere una carrellata attraverso venticinque anni di produzione fantastica, dal 1961 – quando il cinema italiano era ancora sotto l’influenza del peplum – e poi gli anni Sessanta e Settanta, gli anni d’oro degli spaghetti-western che, come gli horror all’italiana (gli spaghetti-horror che danno il titolo a questa rassegna) avevano uno spiccato “sapore” e degli stilemi tutti loro, fino ad arrivare agli anni Ottanta, quando ormai il filone mostra segni di “sfinimento” e preannuncia diversi interessi da parte della produzione» 

Adriano Pintaldi & Alberto Ravaglioli
Direttori del Fantafestival
Rassegna a ingresso gratuito
venerdì 14

ore 17.00

Danza macabra (1963)
Regia: Anthony M. Dawson; soggetto: da un racconto di Edgar Allan Poe; sceneggiatura: Jean Grimaud [Gianni Grimaldi], Gordon Wiles jr. [Bruno Corbucci]; fotografia: Richard Cramer [Riccardo Pallottini]; scenografia: Walter Scott [Ottavio Scotti]; musica: Riz Ortolani; montaggio: Otello Colangeli; interpreti: Barbara Steele, Georges Rivière, Margaret Robsham, Montgomery Glenn [Silvano Tranquilli], Henry Kruger [Umberto Raho], Raoul H. Newman; origine: Italia; produzione: Vulsinia Film; durata: 90’

Edgar Allan Poe non si considera un romanziere, quanto un cronista. Le vicende che racconta non sono frutto di fantasia, ma fatti realmente accaduti. Da questo assunto comincia l’avventura di Alain Foster, un giornalista giunto nella provincia per intervistare il celebre scrittore. Per orgoglio e scetticismo accetta la sfida di trascorrere la notte del 2 novembre (il giorno dei morti) nel castello abbandonato di Lord Blackwood. «Uno dei migliori gotici italiani dell’epoca, dove l’eleganza classica della messa in scena (con una prodigiosa fotografia contrastata di Riccardo Pallottini e abbondanza di piani-sequenza) fonde il romanticismo macabro con temi sottilmente morbosi, creando un clima sinuoso e suggestivo, senza il lieto fine d’obbligo» (Mereghetti). Margheriti lesse la sceneggiatura e accettò subito: «Nella vita di un regista, capita poche volte di avere tra le mani una grande sceneggiatura. Quella di Danza macabra fu la migliore che mi sia mai capitata». «Sceneggiato da Gianni Grimaldi e Bruno Corbucci, fu diretto per pochi giorni da Sergio Corbucci che poi lasciò il posto a Antonio Margheriti che diresse in effetti tutto il film. Considerato uno dei migliori horror fantastici italiani degli anni Sessanta, il film si avvale di una suggestiva fotografia e di particolari effetti speciali curati dallo stesso Margheriti. Grande, come sempre, Barbara Steel!» (Pintaldi & Ravaglioli).

ore 19.00
Ercole al centro della terra (1961) 
Regia: Mario Bava; soggetto e sceneggiatura: Alessandro Continenza, M. Bava, Franco Prosperi, Duccio Tessari; fotografia: Ma. Bava; scenografia: Franco Lolli; costumi: Mario Giorsi; musica: Armando Trovajoli; montaggio: Mario Serandrei; interpreti: Reg Park, Leonora Ruffo, Christopher Lee, Giorgio Ardisson, Evelyn Stewart, Franco Giacobini; origine: Italia; produzione: SPA Cinematografica; durata: 91’

Dopo aver assassinato il re d’Ecalia, Licos fa prigioniera Deianira, che impazzisce di dolore. Ercole vuole aiutarla e insieme a Teseo si reca nell’Averno: solo lì, infatti, cresce un’erba che può ridare la ragione alla donna. Negli Inferi Ercole conquista l’erba, ma Teseo s’innamora di Proserpina, sposa di Plutone, e la porta con sé sulla Terra. L’ira del dio rischia di mandare a monte il piano architettato da Ercole per salvare la sua fidanzata. «È un film peplum contaminato con l’horror, considerato come un vero e proprio apice nel contesto della ricca filmografia del genere peplum. Il film all’epoca fu un piccolo campione d’incasso e riscosse anche un grande successo all’estero. Nel cast figura un’icona internazionale del cinema di genere: Christopher Lee, che nella versione italiana fu doppiato dal nostro Nando Gazzolo» (Pintaldi & Ravaglioli).
ore 21.00

Il coltello di ghiaccio (1972)
Regia: Umberto Lenzi; soggetto: U. Lenzi; sceneggiatura: U. Lenzi, Antonio Troisio; fotografia: José F. Aguayo; scenografia: Wolfgang Burman; costumi: Silvio Laurenzi; musica: Marcello Giombini; montaggio: Enzo Alabiso; interpreti: Carroll Baker, Alan Scott, Evelyn Stewart, Eduardo Fajardo, Georges Rigaud, Franco Fantasia; origine: Italia/Spagna; produzione: Tritone Filmindustria, Mundial Film, San Bernardo; durata: 92’

Martha è una donna rimasta muta in seguito a un trauma. Nella villa, in cui abita con lo zio, Martha si trova al centro di agghiaccianti delitti che sembrano opera di un maniaco satanista. «“La paura è un coltello di ghiaccio che lacera i sensi fino al fondo della coscienza”: con questa frase, attribuita a Edgar Allan Poe, ma probabilmente apocrifa, subito dopo i titoli di testa [...] si apre un thriller alquanto anomale e interessante. Anomalo perché, a differenza degli altri del periodo, rinuncia a far leva sull’iperrealismo sanguinario dei delitti [...], per concentrarsi, invece, sulla costruzione di una suspense di stampo quasi classico e di un’atmosfera sinistra fatta di nebbie e notti di tempesta. Del resto, [...], lo spunto di partenza è effettivamente classico e Lenzi si limita ad ammodernare con qualche variazione la storia celebre de La scala a chiocciola, ma con l’intuizione felice di giocare sulle aspettative dello spettatore [...] per poi brutalizzarlo violentemente con il colpo di scena finale» (Bruschini-Tentori). «Il coltello di ghiaccio (1972) di Umberto Lenzi (regista che ha trattato un po’ tutti i generi cinematografici) è un film che stuzzica la curiosità dello spettatore provocando spesso reazioni di brivido con un’efficace ricerca di effetti speciali e che ha come protagonista una star americana come Carrol Baker» (Pintaldi & Ravaglioli).
sabato 15

ore 17.00

Camping del terrore (1987)

Regia: Ruggero Deodato; soggetto: Alessandro Capone; sceneggiatura: A. Capone, Dardano Sacchetti, Luca D’Alisera; fotografia: Emilio Loffredo; scenografia: Paolo Biagietti; musica: Claudio Simonetti; montaggio: Mario Morra; interpreti: Bruce Penhall, Mimsy Farmer, David Hess, Luisa Maneri, Andrew Lederer, Nicola Farron; origine: Italia; produzione: Racing Pictures; durata: 87’

Un gruppo di ragazzi si reca in un camping per trascorrere un periodo di vacanza. Due anni prima due fidanzati erano stati lì uccisi. La medesima sorte li attende… «È la stessa storia dei centoventimila film del genere che hanno già fatto in America. L’unica cosa nuova è che c’è una specie di zombi, che poi uno zombi non è… […] Girando un film del genere, l’unica cosa che puoi fare è girarlo bene, in maniera tecnicamente ineccepibile. E basta. Posso dire che l’ambientazione, quella sì, è straordinaria e che sembra un film fatto in America [il film è stato girato a Campo Imperatore]» (Deodato). «Film in cui appare una bellissima e giovanissima Nancy Brilli, accanto alla già nota Mimsy Farmer, girato con molta perizia nei boschi abbruzzesi spacciati per americani. Deodato, con accorti movimenti di macchina, riesce a creare delle affascinanti atmosfere soprattutto nelle sequenze degli inseguimenti nel bosco, serrati e spettacolari. La colonna sonora è di Claudio Simonetti, con brani efficaci sulla scia di quelli scritti per Argento» (Pintaldi & Ravaglioli).
ore 19.00
Estratto dagli archivi segreti della polizia (1972)
Regia: Riccardo Freda; soggetto e sceneggiatura: Mario Bianchi, Leonardo Martin, José G. Maesso; fotografia: Francisco Fraile; scenografia: Rafael Ferri; musica: Stelvio Cipriani; montaggio: Jolanda Benvenuti; interpreti: Camille Keaton, Luciana Paluzzi, Maximo Valverde, Luigi Pistilli, Giovanni Petrucci, Pepe Calvo; origine: Italia/Spagna; durata: 82’

Misconosciuto film di Freda, uscito in poche sale e poi sparito nel nulla, fino alla riscoperta veneziana nel 2004, all’interno della retrospettiva Italian Kings of the B’s. «I quattro ragazzi, figli-dei-fiori à la bourgeoise, hippy coi soldi du papa, dopo essersi imbattuti in alcuni strani epifenomeni che hanno del paranormale, trovano rifugio, sotto una pioggia battente, nel solito castello abitato da nobili annoiati amanti dei riti satanici e dei sacrifici umani. E qui, ad un tratto, l’accelerazione improvvisa, il momento più frediano e geniale del film: la carneficina gore ante-litteram, calata in un prisma visionario e distorcente che si mette ossessivamente a ripetere le stesse azioni, gli stessi movimenti, analizzati anche da punti di vista diversi. […] Cinema di serie B. Indubbiamente. Ma con momenti di pura avanguardia, anche concettuale, e di inconsapevoli incroci con il surrealismo, la body art e il dada-pop. Chiamatelo come volete, ma non cinema trash» (De Sanctis). «Film che a prima vista potrebbe sembrare un poliziesco invece si rivela un horror in piena regola, con tanto di ambientazioni gotiche e feroci sequenze splatter nella più classica tradizione» (Pintaldi & Ravaglioli).
ore 21.00

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). «Un piccolo cult-movie, con un cast di tutto rispetto come Irene Papas, Florinda Bolkan, Barbara Bouchet e Tomas Milian; il film ebbe delle noie giudiziarie per una lunga sequenza in cui appariva la Bouchet nuda con un bambino. Ma poi fu provato che il bambino era in realtà un attore nano maggiorenne...» (Pintaldi & Ravaglioli).

domenica 16

Cinemafrica in Cineteca: Theo Eshetu, la videoarte non è acqua fresca

Theo Eshetu è nato a Londra da padre etiope e madre olandese e vive dai primi anni Ottanta a Roma, dove fonda la società di produzione White Light. La cifra del suo percorso artistico è caratterizzata in modo originale anche da questo intreccio di paesi, lingue, tradizioni e culture. «Il viaggio, l’incontro, una dimensione di spazialità espansa le cui tessere si accostano per analogia e contrappunto, sono tra i motivi che scandiscono la copiosa produzione di Theo Eshetu, con il quale si abbandona il mainstream per entrare nelle pratiche sperimentali del video. […] Eshetu si afferma come artista di respiro internazionale, innestandosi saldamente, al contempo, nel panorama italiano della video-arte. De-familiarizzare l’atto di visione per scongiurarne il processo di riduzione è l’obiettivo dichiarato o inseguito nella pratica estetica di Eshetu: moltiplicazione degli schermi, collisioni temporali, montaggi audiovisivi spiazzanti, interferenze tra istanza testimoniale/riproduttiva e manipolazione esibita, sono solo alcuni dei procedimenti riscontrabili» (Farah Polato).

L’evento, a cura di Maria Coletti, è organizzato dalla Cineteca Nazionale in collaborazione con Cinemafrica.

ore 17.00 Nativity (1989)
Regia: Theo Eshetu; soggetto e sceneggiatura: T. Eshetu; fotografia: Angelo Bevilacqua; montaggio: Stefano Fioravanti; musica: Archie Shepp, Sam Cooke, Jimi Hendrix; interpreti: il presepe artistico di Bruno Ceccobelli; origine: Italia; produzione: White Light; durata: 15’
Questo video ci dà il senso della creazione del mondo: le prime forme di vita, i primi segni dell’uomo. Immagini d’arte moderna sono integrate con immagini simboliche della nascita (e rinascita) selezionate da culture diverse, per creare una visione globale del tema della natività. In questo contesto anche le immagini scientifiche assumono un significato simbolico.

a seguire

Body and Soul (2004)

Regia: Theo Eshetu; montaggio: T. Eshetu; origine: Italia; produzione: White Light; durata: 28’
Il cortometraggio non ha né trama né storia, ma come un labirinto visivo ci conduce in un percorso fatto di intrecci di culture. Il soggetto è lo sguardo stesso dell’autore. Un linguaggio ibrido che descrive un mondo ibrido. Eshetu compone un poema sul nostro mondo sovrapponendo e mescolando suggestioni diverse: immagini delle prime emissioni tv, radiografie, danze africane, frame dal Vangelo secondo Matteo di Pasolini, danze di scorpioni, musica jazz, riti tribali e miti di oggi.

a seguire 

Il sangue non è acqua fresca (1997)

Regia: Theo Eshetu; soggetto e sceneggiatura: T. Eshetu; fotografia: Rory Logsdail, Eric Black; montaggio: Walter Fasano; origine: Italia/Etiopia; produzione: Eve Silvester, White Light; durata: 57’
«L’Etiopia nell’immaginario collettivo è un paese di povertà e di guerra. La mia memoria infantile invece era legata ad un paese pieno di colori e di ricchezza culturale. Il sangue non è acqua fresca mette in dialogo queste due possibilità, significa andare lì sul luogo per vedere se effettivamente c’è guerra o c’è ricchezza. C’è un sottotesto tra il sangue della guerra e il sangue legato alla parentela, così come l’acqua può essere legata all’essenza alimentare o alla vita» (Theo Eshetu). «Eshetu si confronta con il proprio stesso atto di visione (di etiope? di europeo? di turista? Di documentarista?), nell’attraversamento dell’Etiopia, e delle sua storia, sotto la guida dell’autorevole nonno Ato Tekle Tsadik Mekouria, storico ed ex ministro di Hailé Selassié: uno sguardo sospeso tra prossimità e distanza, a ricordare che l’origine non configura semplicemente un ritorno e un riconoscimento, ma il luogo di un’interrogazione» (Farah Polato).

ore 19.00 
Africanized di Theo Eshetu (2002) 

Regia: Theo Eshetu; sceneggiatura, fotografia e montaggio: T. Eshetu; missaggio e suono: Keir Fraser; origine: Italia; produzione: White Light; durata: 28’
Un film sull’idea del viaggio e dello sguardo, che affronta le grandi tematiche della comunicazione globale e del rapporto con l’altro per entrare nell’intimità delle situazioni filmate e mostrarci eventi sfuggenti. L’assenza di dialoghi lascia spazio ad una serie di fotogrammi che coinvolgono, emozionano e cambiano i luoghi comuni di un immaginario mediatizzato sull’Africa restituendo voce alla singolarità, proponendoci così un’immagine più reale e toccante di un immenso continente. «L’omaggio a Pasolini è un doppio omaggio, estetico e teorico; come doppia è la chiave d’ingresso al video offerta da questo omaggio. È facendo eco agli scritti di Pasolini che Eshetu parla di Africanized: “La nostra cosiddetta libertà non è mai stata così stretta. Siamo liberi di pensare quello che vogliamo, ma dobbiamo costruire le nostre idee su delle bugie che ci sono raccontate”. Proprio nel tempo in cui siamo sommersi dalle informazioni, illusi di saper fin troppo e in tempo reale sulla realtà dei fatti di qualsiasi parte del mondo, cominciamo ad avvertire il sospetto che tanta informazione serva solo a coprire le lacune e i silenzi su tante, necessarie, vitali questioni di cui siamo lasciati all’oscuro. Tra le vitali questioni, quella necessaria: il rapporto con le altre culture. Non c’è dubbio, secondo Theo, che la tecnologia digitale – e l’informazione che attraverso di essa si diffonde – può essere una nuova, moderna forma di colonizzazione. Il bisogno di una consapevolezza dei meccanismi della comunicazione di massa, dei mezzi di informazione e della loro potente capacità di persuasione è necessario per la democrazia dei nostri tempi» (Lucio Saviani).

a seguire 

Documento della videoinstallazione “Il ritorno dell’obelisco di Axum” di Theo Eshetu (2009, 11’)

«Io avevo già sognato di fare un’installazione a 15 schermi, perché da una parte è lo sviluppo di lavori che avevo fatto precedentemente e, dall’altro, la cultura axumita viene creata e rappresentata dalla leggenda della regina di Saba, illustrata nella tradizione etiope attraverso dei tableaux che narrano i vari momenti della sua storia. Usare quella struttura non per dire come sono costruiti gli obelischi, ma per dire come l’obelisco era tornato, era un corrispettivo forte. Quando propongo la cosa all’Unesco, che evidentemente si aspettava un servizio fotografico o un quadro, insomma una cosa più semplice, per fortuna si convincono che era l’idea giusta: un’operazione così complessa, così storicamente importante, forse meritava un’opera d’arte all’altezza» (Theo Eshetu). «L’installazione, un gigantesco collage visuale formato da 15 schermi, ripercorre attraverso la combinazione di immagini d’archivio, foto e video girati dal regista l’itinerario dell’obelisco, riallacciando la memoria dell’esperienza coloniale italiana al momento storico presente ed alle motivazioni dell’attuale restituzione di questo oggetto dall’alto potere simbolico» (Alessandro Jedlowski).

a seguire 

Incontro con Theo Eshetu 

ore 21.00 
Roma (2010)

Regia: Theo Eshetu; soggetto, sceneggiatura, fotografia e montaggio: T. Eshetu; voce narrante: Victor Cavallo; musiche: Alvin Curran; con: Patrick King, Johan King Siverhult, Sarah Silvagni, Caterina Inesi, Simona Senzacqua; origine: Italia; produzione: White Light; durata: 55’
«Avevo questa ammirazione per Fellini perché esprimeva il suo animo e l’animo del paese, se si legge in termini junghiani, ed è quello che faccio anche io. Ovviamente non imito Fellini, ma applico una metodologia di valore dell’immagine legata al sé e alla collettività, che nasce spontaneamente dal subconscio. Questo modo di trattare l’immagine e l’interrelazione dei simboli è un metodo che utilizzo» (Theo Eshetu). «Ancora una volta Eshetu si dedica all’esplorazione di soluzioni estetiche ibride, che lo conducono a creare un linguaggio che si situa fra il poetico ed il documentario, compiendo un’interessante fusione fra le preoccupazioni di natura politica che attraversano la sua opera e le questioni legate alla sua ricerca artistica ed estetica. “Fellini – racconta Eshetu in una recente intervista – diceva che nonostante la natura imperiale, papale e fascista, Roma è in realtà una città africana. Questo è lo spunto per la mia Roma che vuole essere la visione dello straniero che vive le contraddizioni della città nella quale dialogano il sacro e il profano, il volgare e il poetico, l’eterno e l’effimero in uno scenario di fantasmi e memorie inafferrabili» (Alessandro Jedlowski).

a seguire 

Un evento straordinario di Theo Eshetu (2009, 54’)

Documentario incompiuto sui funerali di Papa Giovanni Paolo II.

lunedì 17

chiuso

18-23 giugno

Tra morale e purezza, il cinema di Damiano Damiani

«Comunque vada, l’autore si trova rimestato in un crogiolo di definizioni, di interpretazioni, di classificazioni, di aggettivi, un tutto che… assume qualche volta la conturbante fisionomia dell’epitaffio»

Damiano Damiani

Si spegneva il 7 marzo all’età di 91 anni a Roma il grande regista e sceneggiatore Damiano Damiani, uno dei protagonisti del cinema italiano degli anni Sessanta e Settanta. Prendiamo a prestito alcuni frammenti della prefazione del bel volume di Alberto Pezzotta Regia Damiano Damiani (Centro Espressioni Cinematografiche, Cinemazero, La Cineteca del Friuli, Centro Sperimentale di Cinematografia - Cineteca Nazionale, 2004) utili a delineare un profilo non banale del cineasta: «Regista di fatti, solido narratore: “il più americano” dei registi italiani, un po’ per le ascendenze da lui stesso dichiarate, un po’ secondo un’etichetta critica che per anni verrà declinata con diverse sfumature, a volte sottilmente limitative: il narratore di storie, artigiano ma non artista. Regista amato da molti critici francesi, che di fronte a film come Confessioni di un Commissario di Polizia al Procuratore della Repubblica e L’istruttoria è chiusa: dimentichi, conoscono un “cinema politico, maggiorenne e vaccinato”, tanto più audace del loro cinema “sinistro e lugubre”. Senza dimenticare che il nome di Damiani, nel 1971, significa anche successo, investimento sicuro per i produttori, garanzia di spettacolo per il pubblico. Confessioni di un Commissario di Polizia incassa due miliardi di allora, ed è dodicesimo in una classifica di film italiani dominata da Continuavano a chiamarlo Trinità e Il Decameron. “Sei il solo dei registi impegnati che io ammiro sinceramente” gli scriveva Ennio Flaiano in quegli anni. “E sai perché? Per il tuo stile ‘naturale’, ‘scritto male apposta’, per il tuo rifuggire da tutte le leziosaggini e dall’ornato, dal male di tutti i nostri registi”. “Sei un amaro moralista assetato di vecchia purezza”, gli scriveva Pier Paolo Pasolini nel 1968. Testimonianze che piace riportare non solo e non tanto per esibire un’investitura prestigiosa, ma per dare un’idea della stima di cui godeva Damiani in quegli anni tra i più belli e vivaci della storia del nostro cinema. Per tutti gli anni Settanta Damiani è un regista di punta accanto a Petri e Rosi: quando si tratta di discutere della posizione del cinema italiano civile dopo l’omicidio di Moro, sono loro tre che interpella L’Espresso. Molto contava, certamente, l’opera di Damiani all’interno dell’ANAC, le ripetute battaglie contro la censura, a partire da quella in occasione della legge Corona, nel 1965: tutte cose di cui oggi si è persa la memoria. […] Al di là delle incognite e delle oscillazioni del gusto, la posizione di Damiani nella storia del cinema italiano è salda e incontestabile. Micciché […] lo inserisce […] a fianco di Bolognini, Comencini, Lattuada, Lizzani […]. Per Brunetta, […] Damiani è uno degli “eredi legittimi” dei padri fondatori: meno caratterizzato di Bellocchio e dei fratelli Taviani, ma pur sempre in compagnia di Maselli, Montaldo, Petri, Pontecorvo, Rosi. […] Più di altri registi, tuttavia, Damiani ha patito una sorta di isolamento. Con la critica il rapporto è stato difficile, spesso diffidente, inficiato dall’applicazione pigra di etichette cristallizzatesi da decenni. E anche se non sono mancati apprezzamenti puntuali e prestigiosi […], si è trattato di una relazione mai data per scontata, ridefinita a ogni singola opera, e comunque incapace di creare quella museificazione in vita che è arrisa (si fa per dire) ad altri suoi colleghi. E soprattutto, sono mancati gli strumenti di analisi adatti a cogliere l’originalità e l’importanza di un cinema fatto sulla realtà, un cinema popolare e civile, che scivola tra le rassicuranti aspirazioni all’arte e i cedimenti alle pratiche basse, diventati oggi altrettanto suggestivi».

Vi segnaliamo, inoltre, il convegno, a cura di Christian Uva, Damiano Damiani: politica dell’autore, autore della politica, in programma venerdì 7 giugno alle ore 10 al Teatro Palladium (piazza Bartolomeo Romano 8, Roma), nell’ambito Roma Tre Film Festival, diretto da Vito Zagarrio. Intervengono: Anton Giulio Mancino, Alberto Pezzotta, Christian Uva, Giacomo Manzoli, Gius Gargiulo, Emiliano Morreale, Dana Renga, Roy Menarini, Vito Zagarrio. A seguire verrà proiettato il doc. La Sicilia vista da Damiano Damiani di Sibilla Damiani, da un’idea di Elio Matarazzo. 
martedì 18

ore 17.00 
Il rossetto (1960)

Regia: Damiano Damiani; soggetto: D. Damiani; sceneggiatura: Cesare Zavattini, D. Damiani; fotografia: Pier Ludovico Pavoni; montaggio: Fernando Cerchio; scenografia: Sergio Baldacchini; musiche: Giovanni Fusco; interpreti: Laura Vivaldi, Pierre Brice, Pietro Germi, Georgia Moll, Bella Darvi, Ivano Staccioli; origine: Italia/Francia; produzione: Europa Cinematografica, Explorer Film, C.F.P.C.; durata: 94’
Un quartiere piccolo borghese alla periferia di Roma. L’ingenua tredicenne Silvana, figlia di madre separata, è innamorata del vicino di casa Gino. L’ha visto uscire dall’appartamento di una prostituta che è stata uccisa. Ma non lo rivela alla polizia, che ha arrestato l’innocente garzone Vincenzo. Ne approfitta invece per avvicinare il giovanotto, che le dà corda per tenerla buona, ma dal rapporto con la ricca fidanzata Lorella se ne intuisce l’avidità e il cinismo. «Il pretesto è un’indagine poliziesca su un atroce delitto, la sostanza del film va ricercata nell’atto di accusa, evidentissimo, all’ipocrisia del nostro mondo. È la prima prova del regista Damiani al quale Zavattini ha dato, secondo suo costume, piena fiducia» (Casiraghi). «A distanza di pochi mesi dal Maledetto imbroglio, ecco un nuovo tentativo di “giallo all’italiana”. […] Damiani, pur rivelando una certa ingenuità e cadendo in alcuni seri errori di gusto, sa tuttavia conferire una maggior complessità psicologica e quindi una maggior umanità ai suoi personaggi, approfondendo l’indagine del costume e della sessualità contemporanea» (Spinazzola).

ore 19.00 
L’isola di Arturo (1962)

Regia e soggetto: Damiano Damiani, dal romanzo omonimo di Elsa Morante; sceneggiatura: Ugo Liberatore, Enrico Ribulsi, D. Damiani; collaboratore alla sceneggiatura: Cesare Zavattini; fotografia: Roberto Gerardi; montaggio: Adriana Novelli; scenografia: Franco Mancini; costumi: Vera Marzot, Cesare Rovatti; musica: Carlo Rustichelli; interpreti: Vanni De Maigret, Key Meersman, Reginald Kernan, Gabriella Giorgelli, Luigi Giuliani, Elvira Tonelli; origine: Italia; produzione: Compagnia Cinematografica Champion; durata: 93’

La voce narrante del quindicenne Arturo racconta in flashback la propria storia. Sull’isola di Procida, Arturo vive in una grande casa deserta, aspettando i rari ritorni del padre Wilhelm, da lui tanto mitizzato per la sua vita misteriosa, quanto freddo e scostante. Tutto cambia quando Wilhelm torna con una giovane moglie napoletana, Nunziatina. Arturo è geloso e diffidente. Le assenze di Wilhelm pesano anche su Nunziatina, che aspetta un figlio. «Damiano Damiani portando sullo schermo L’isola di Arturo s’è trovato di fronte a una difficoltà forse insuperabile: tradurre in immagini quello sdoppiamento del mito e della realtà che fornisce al libro la sua profondità. Damiano Damiani ha fatto ricorso al “narratage” ossia ad una voce fuori campo, per illustrare la facoltà mitologizzante di Arturo. Ma dire le cose non è ancora rappresentarle. […] Un po’ freddo e casuale all’inizio, il film prende quota soprattutto nel secondo tempo a misura che il quadro dei complicati e passionali rapporti tra padre e figlio e matrigna dapprima dipinto con sparsi segni si ricompone in una vicenda unitaria e drammatica» (Moravia).

ore 21.00 
La rimpatriata (1963)
Regia: Damiano Damiani; soggetto: D. Damiani; sceneggiatura: D. Damiani, con la collaborazione di Ugo  Liberatore, Enrico Ribulsi, Vittoriano  Petrilli; fotografia: Alessandro  D’Eva; scenografia: Mauro Bertinotti; costumi: Ebe Colciaghi; musica: Roberto Nicolosi; montaggio: Giuseppe Vari; interpreti: Walter Chiari, Francisco Rabal, Paul Guers, Riccardo Garrone, Mino Guerrini, Dominique Bosquero; origine: Italia/Francia; produzione: 22 Dicembre, Galatea, Societé Cinématographique Lyre; durata: 111’

A Milano, un gruppo di amici alla soglia dei quarant’anni si riunisce per passare insieme una serata dopo non essersi visti per molto tempo. Sono tutti sistemati, con famiglia e professione avviata, tranne Cesarino, simbolo di una vita senza regole, legami e responsabilità, l’unico che abbia conservato lo spirito dei bei tempi andati. La serata passa nella ricerca della spensieratezza e della felicità che avevano caratterizzato la loro giovinezza. «Damiani trova il tono giusto per raccontare la borghesia degli anni Sessanta: impietoso, senza sconti, coraggioso nel descrivere voglie basse (e la censura dell’epoca ebbe qualcosa da ridire). Con il pathos che si concentra nella figura del bigamo Cesarino, cialtrone generoso, unico disinteressato, in cui Chiari mette molto di sé; ma senza la facile scappatoia della tragedia catartica. […] Poco visto all’epoca, merita una rivalutazione» (Mereghetti).

mercoledì 19

ore 17.00 
La noia (1963)

Regia: Damiano Damiani; soggetto: dal romanzo omonimo di Alberto Moravia; sceneggiatura: Tonino Guerra, Ugo Liberatore, D. Damiani; fotografia: Roberto Gerardi; scenografia: Carlo Egidi; costumi: Angela Sammaciccia; musica: Luis Enriquez Bacalov; montaggio: Renzo Lucidi; interpreti: Horst Buchholz, Catherine Spaak, Bette Davis, Georges Wilson, Leonida Repaci, Isa Miranda; origine: Italia/Francia; produzione: Compagnia Cinematografica Champion, Les Films Concordia; durata: 104’

«Dino, scoperta la sua incapacità di comunicare con il prossimo, si abbandona all'ozio più completo in compagnia di una giovanissima modella per la quale prova solo un’attrazione fisica. Anche questa passione sta per annoiarlo quando scopre che la ragazza, Cecilia, lo tradisce. Sorge allora in lui una furiosa gelosia che lo acceca. Pur di tenere legata a sé Cecilia, Dino le chiede di sposarlo» (www.cinematografo.it). «La noia è un romanzo di Moravia che Tonino Guerra e io, in fase di sceneggiatura, abbiamo tentato di rispettare quasi alla lettera, anche perché era una storia molto semplice […]. In fase di sceneggiatura, Moravia un po’ comparve, un po’ collaborò, perché gli facemmo scrivere i dialoghi. E quella, secondo me, fu un’operazione giusta. Nei confronti di una sua opera trasposta per lo schermo Moravia ha un’opinione precisa che io condivido: che un regista può fare qualsiasi cosa da un romanzo perché tanto è un’altra faccenda» (Damiani).

ore 19.00 
Il giorno della civetta (1968)

Regia: Damiano Damiani; soggetto: dal romanzo omonimo di Leonardo Sciascia; sceneggiatura: Ugo Pirro, D. Damiani; fotografia: Tonino Delli Colli; scenografia: Sergio Canevari; costumi: Marilù Carteny; musica: Giovanni Fusco; montaggio: Nino Baragli; interpreti: Franco Nero, Claudia Cardinale, Lee J. Cobb, Gaetano Cimarosa, Nehemiah Persoff, Serge Reggiani, Ennio Balbo, Ugo D’Alessio; origine: Italia/ Francia; produzione: Panda Cinematografica, Les Films Corona; durata: 109’

«Damiano Damiani rilegge Sciascia sette anni dopo l’uscita dello splendido omonimo romanzo in un film poderoso, denso, anche se un po’ rozzo, pieno d’azione e sparatorie con una Sicilia un po’ troppo vicina all'Arizona. Il veemente Franco Nero trova nel capitano nordista a disagio con la diffidenza degli isolani il miglior personaggio della carriera. Claudia Cardinale è bellissima e saggiamente doppiata. Su tutti spicca per stazza l’attore Lee J. Cobb, il cinico capomafia con qualche lampo di umanità» (Bertarelli).
ore 21.00 

L’istruttoria è chiusa: dimentichi (1971)

Regia: Damiano Damiani; soggetto: D. Damiani, dal romanzo Tante sbarre di Leros Pittoni; sceneggiatura: Dino Maiuri, Massimo De Rita, D. Damiani; fotografia: Claudio Ragona; montaggio: Antonio Siciliano; scenografia: Umberto Turco; costumi: Marilù Carteny; musiche: Ennio Morricone; interpreti: Franco Nero, Riccardo Cucciolla, John Steiner, Ferruccio De Ceresa, Turi Ferro, Claudio Nicastro; origine: Italia; produzione: Fair Film; durata: 106’

Imputato di omicidio colposo e omissione di soccorso (per un incidente stradale di cui non si sa se egli sia davvero responsabile), il giovane e brillante architetto Vanzi finisce in prigione. Ben presto, la vita del carcere, la vicinanza di compagni di pena prepotenti e facili alla violenza, l’irragionevole durezza dei regolamenti e i metodi repressivi delle guardie gli causano una profonda angoscia. Trasferito in una cella migliore per l’intervento di Rosa (una sorta di capomafia del carcere che si è fatto imprigionare per difendere alcuni personaggi altolocati, responsabili di una spaventosa sciagura), Vanzi ha per nuovo compagno un certo Pesenti, che è in possesso di prove sufficienti a incriminare i suddetti individui. «Damiani allarga la visuale di questa testimonianza individuale a un quadro molto duro ed efficace di una situazione collettiva: il carcere è presentato, appunto, come un microcosmo dell’Italia “libera”, regolato da discriminazioni d’ogni tipo mantenute dall’ossessiva presenza del potere mafioso. Quando i detenuti accolgono il discorso del capoguardia al grido di “duce, duce”, nella forte sequenza della rivolta, esprimono qualcosa che va al di là dell’intenzione satirica: identificano cioè l’autoritarismo clientelare come una reincarnazione del fascismo di ieri» (Kezich).

giovedì 20

ore 17.00 

Il sorriso del grande tentatore (1974)

Regia: Damiano Damiani; soggetto: D. Damiani; sceneggiatura: D. Damiani, Fabrizio Onofri, Audrey Nohra; fotografia: Mario Vulpiani; montaggio: Peter Taylor; scenografia: Umberto Turco; costumi: Mario Giorsi; musica: Ennio Morricone; interpreti: Claudio Cassinelli, Glenda Jackson, Lisa Harrow, Adolfo Celi, Duilio Del Prete, Arnoldo Foà; origine: Italia/Gran Bretagna; produzione: Euro International Films, Lifeguard Productions; durata: 115’

Lo squattrinato scrittore Rodolfo è temporaneamente ospite in un convitto per aiutare monsignor Badensky, polacco accusato di collaborazionismo che deve scrivere un memoriale. Anche gli altri ospiti hanno vari peccati da scontare: il vescovo cubano Marquez ha simpatie comuniste; un prete operaio si è allontanato dalla Chiesa; il principe Ottavio è innamorato della sorella; l’amministratrice laica Emilia, boliviana, ha tradito il marito consegnandola ai rivoluzionari. La madre superiora suor Geraldine organizza inquietanti confessioni collettive e tiene tutti succubi. «Lo spunto, a partire dal titolo, è chiaramente offerto dalle recenti affermazioni di Paolo VI sul diavolo. Ma se il “tentatore” esiste, come ha detto il papa, chi ti assicura che esso non si celi sotto l’apparato controriformista di cui il convitto-albergo rappresenta il condensato? Lo farebbe pensare il finale del film con il suo improvviso ribaltamento della situazione: il “tentatore” che si libera dalla tentazione di rimanere sotto le ali protettrici di suor Geraldine, che è poi la tentazione di scaricare su un potere superiore le nostre colpe, a prezzo naturalmente della libertà individuale. Damiani ha descritto bene questa entità tentatrice, fondendo, come raramente ci era accaduto di osservare sullo schermi, il cattivante aspetto umano di suor Geraldine (una inappuntabile Glenda Jackson) con la cornice scenografica del convitto […]. Nel complesso il giudizio non può non essere positivo e bisogna dare atto a Damiani di avere voluto allargare coraggiosamente lo striminzito panorama tematico dell’attuale cinema italiano» (Cosulich).

ore 19.00 
Un uomo in ginocchio (1979)

Regia e soggetto: Damiano Damiani; sceneggiatura: Nicola Badalucco, D. Damiani; fotografia: Ennio Guarnieri; montaggio: Enzo Meniconi; scenografia: Umberto Turco; costumi: Mario Giorsi; musica: Franco Mannino; interpreti: Giuliano Gemma, Michele Placido, Eleonora Giorgi, Ettore Manni, Tano Cimarosa, Andrea Aureli; origine: Italia; produzione: Rizzoli Film; durata: 110’

Nino Peralta è gestore di un chiosco-bar nei pressi della Cattedrale di Palermo. Un giorno, messo sull’avviso dal suo socio, Sebastiano Colicchia, si accorge d'essere pedinato da un certo Platamone, probabile sicario a pagamento. Prima ancora che riesca ad affrontarlo direttamente, Nino viene a sapere di essere nella lista di persone da eliminare di una cosca mafiosa e si rende conto che la catena di uccisioni sta procedendo inarrestabile. Peralta cerca invano chi lo possa aiutare a scagionarsi poiché, a quanto sembra, la sua condanna a morte è stata decisa per il fatto che una tazzina del bar era stata rinvenuta nel nascondiglio-prigione della moglie di un grosso mafioso e l’indizio lo legherebbe alla cosca nemica. «Un uomo in ginocchio si muove col consueto piglio realistico di Damiani sullo sfondo d’una Sicilia che ancora una volta enfatizza il Male e il Bene, e dunque offre spunti efficaci a uno spettacolo popolare, qui condensato nei profili dei due protagonisti, e diffuso nei modi del thriller sociale d’origine americana […]. L’aspetto più interessante del film è nel confronto tra Nino e Platamone, ciascuno con una famiglia affamata alle spalle: un killer e il suo bersaglio che potrebbero essere amici se la paura e la miseria non li mettessero l’uno contro l’altro sconfiggendo le buone intenzioni. Nonostante qualche eccessiva concessione al melodramma, Damiani ne compie i caratteri con umana partecipazione, temperando il suo determinismo un po’ ottocentesco con una volenterosa analisi psicologica, e ci trasmette con abilità di giallista le tensioni prodotte dal reciproco sospetto» (Grazzini).
Incontri con la cinematografia

Cinematografia, meglio ancora, nel termine inglese, Cinematography, indica nel modo più corretto il concetto, e la pratica, fondamentali nella realizzazione di un film, della fotografia cinematografica, della creazione delle immagini, della loro “illuminazione”. Ed è, appunto, dedicata alla Cinematografia, all’arte della luce che dà senso e spessore a un’opera filmica, che ne disegna ambienti e personaggi, una serie di incontri fra la critica cinematografica (spesso dimentica di questo formidabile strumento) rappresentata da alcuni autorevoli membri del Sindacato Nazionale Critici Cinematografici Italiani Gruppo Romano, e gli autori della fotografia, i creatori e gli artisti della luce cinematografica, dell’AIC, l’associazione di categoria che li riunisce e che li rappresenta nel mondo dello spettacolo. 

Ogni incontro (che avrà scadenza mensile) un film, commentato da entrambi secondo le proprie specifiche competenze e la propria professionalità. Ogni incontro un confronto fra queste due anime del mestiere del cinema, quella speculativa e quella fattiva, quella che osserva e analizza e quella che realizza l’opera, molte volte un’opera d’arte. Personaggi del calibro di Vittorio Storaro, più volte premio Oscar, indimenticato collaboratore delle opere più struggenti e suggestive di Bernardo Bertolucci, con un film del quale, Novecento, si alza il sipario sulla kermesse, Ennio Guarnieri, Luciano Tovoli, Beppe Lanci, Daniele Nannuzzi, Giuseppe Pinori, Roberto Girometti e altri, si alterneranno, nell’analisi tecnica e poetica dei loro film, a critici e storici del cinema, quali Bruno Torri, Cristiana Paternò, Piero Spila, oltre ai jeune turcs di ultima generazione. Per capire, cercare di penetrare a fondo, riuscire a interpretare e provare ad assimilare qualche segreto in più di quella magia della luce che tutti chiamiamo da più di un secolo Cinematografo.

Rassegna ideata da Roberto Girometti e Claver Salizzato e organizzata da Cineteca Nazionale, AIC, SNCCI

ore 21.00 

Incontro con Goffredo De Pascale e Luciano Tovoli
a seguire 

Il deserto dei tartari (1976)

Regia: Valerio Zurlini; soggetto: André G. Brunelin, Jean-Louis Bertuccelli, dall’omonimo romanzo di Dino Buzzati; sceneggiatura: André G. Brunelin; dialoghi italiani: V. Zurlini; fotografia: Luciano Tovoli; scenografia: Giancarlo Bartolini Salimbeni; musica: Ennio Morricone; montaggio: Kim Arcalli, Raimondo Crociani; interpreti: Jacques Perrin, Vittorio Gassman, Giuliano Gemma, Helmut Griem, Philippe Noiret, Jean-Louis Trintignant; origine: Italia/Francia/Germania; produzione: Cinema Due, Fildebroc, Films de l’Astrophore, F.R.3, Reggane Films, FIDCI, Corona Filmproduktion; durata: 147’
«Dal primo Zurlini all’ultimo, ecco un altro film equivocato: subito ammirato ma come fosse un esercizio voluto, un esame di cinema d’autore. Ed è proprio l’opposto: un film la cui dichiarata attesa (dei tartari...) diventa interrogazione senza fine dell’immagine. Un film il cui set tutto maschile (con Zurlini generale di quell’impossibile esercito che diventa il cast) si sospende tra la figura della madre che evoca la morte-sonno del figlio (tante madri nel cinema di Zurlini, talvolta solo in foto o con doppi di voce) e la figura della distanza con l’amata interpretata dalla compagna reale di Perrin, doppiato qui da Giancarlo Giannini, in un approdo vocale delle sue presenze marcanti nel cinema, nella televisione e nelle regie teatrali di Zurlini. Del film colpisce inoltre il set del paesaggio “lunare” nell’Iran prekhomeinista, così come altrove da Zurlini ci arrivano luoghi oltre il tempo: dalla Jugoslavia di Le soldatesse al Congo laziale di Seduto alla sua destra all’Adriatico dove la guerra precipita nel dopoguerra in Estate violenta» (S.M.G.).
Ingresso gratuito
venerdì 21

ore 17.00 
Io ho paura (1977) 

Regia: Damiano Damiani; soggetto e sceneggiatura: Nicola Badalucco, D. Damiani; fotografia: Luigi Kuveiller; scenografia: Umberto Turco; costumi: Luciana Marinucci, Wanda Pruni; musica: Riz Ortolani; montaggio: Antonio Siciliano; interpreti: Gian Maria Volonté, Erland Josephson, Mario Adorf, Angelica Ippolito, Bruno Corazzari, Giorgio Cerioni; origine: Italia; produzione: Auro Cinematografica; durata: 119’

«Protagonista del film è il “questurino” Ludovico Graziano, uno dei tanti entrati in polizia “per fame”, tipico esemplare di poliziotto pasoliniano. Il Graziano è anche un poliziotto sui generis: ha una relazione turbolenta con una bella ragazza rossa di capelli e di gusti politici, tipica esponente di quella “buona razza” piccolo borghese, classista e figlia di papà avversata dal Pasolini “pro-celerino”. Il brigadiere, pur agendo nel contesto di un’opera collocabile sul terreno del poliziesco, è dunque ben lontano dai commissari di ferro di quel filone cinematografico perché non è un duro, ma una figura delicata e sensibile che ha il coraggio di dire “io ho paura”, facendosi portavoce di un sentimento comune quanto mai diffuso a tutti i livelli nella società dell’epoca. L’impianto del film di Damiani fa hitchcockianamente leva sulla classica figura dell’“innocente” capitato, suo malgrado, dentro un gioco che immancabilmente finisce per stritolarlo. Un gioco che in quel momento storico si ripete drammaticamente uguale a se stesso, fatto di stragi di innocenti e di alleanze tra terrorismo e sezioni deviate dello Stato» (Uva).
ore 19.15 
L’avvertimento (1980)

Regia: Damiano Damiani; soggetto: D. Damiani, Nicola Badalucco, Arduino Maiuri, Massimo De Rita; fotografia: Alfio Contini; scenografia: Andrea Crisanti; costumi: Giulia Mafai; musica: Riz Ortolani; montaggio: Antonio Siciliano; interpreti: Giuliano Gemma, Martin Balsam, Laura Trotter, Giancarlo Zanetti, Guido Leontini, Franco Odoardi; origine: Italia; produzione: Capital Film; durata: 109’
«Il commissario Barresi (Gemma) trova 100 milioni in “regalo” sul suo conto in banca, appena prima che venga ucciso il capo della mobile: ma decide di stare al gioco di chi cerca di corromperlo, per incastrare i mandanti. Damiani […] punta il dito contro la criminalità dell’alta finanza e riprende lo schema di Io ho paura: un uomo solo che sfida un’organizzazione potente e senza volto, commettendo un errore dopo l’altro. E per rappresentare il disorientamento e la paranoia, si affida a una girandola di colpi di scena che a volte diventa troppo teatrale. La società e il cinema stavano cambiando, e gli strumenti dei film di denuncia anni Settanta non bastavano più: anche se la confezione resta solida e la suspense tiene fino al termine» (Mereghetti).

Scuola serale di cinema italiano
ore 21.15 
Confessione di un commissario di polizia al Procuratore della Repubblica (1971)

Regia: Damiano Damiani; soggetto: D. Damiani, Fulvio Gicca Palli; sceneggiatura: D. Damiani, Salvatore Laurani; fotografia: Claudio Ragona; scenografia e costumi: Umberto Turco; musica: Riz Ortolani; montaggio: Antonio Siciliano; interpreti: Franco Nero, Martin Balsam, Marilù Tolo, Claudio Gora, Arturo Dominici, Michele Gammino; origine: Italia; produzione: Euro International Film, Explorer Film ’58; durata: 101’
Un commissario deciso a farsi giustizia da sé si scontra con un procuratore rispettoso alla lettera della legge... «Da gran tempo il cinema ci ha abituati a questi “gialli” sostanzialmente cosmopoliti, dove i dati caratteristici del costume locale e della psicologia sono assorbiti nel meccanismo dell’intreccio e dei colpi di scena. La Confessione di Damiani conferma in questo senso l’estrema difficoltà di un film sulla mafia che sappia scrollarsi di dosso i due convenzionalismi del cinema sui gangsters e del cinema folkloristico. Se tuttavia l’opera si distingue da molte altre consimili venuteci soprattutto da oltreoceano è per l’idea contenuta nel personaggio Bonavia, parente stretto del cittadino al di sopra di ogni sospetto di Petri. […] Attraverso il caso Bonavia, raccontato con uno stile serrato e fluido e momenti agghiaccianti, il film raggiunge quindi pregevoli esiti civili, che compensano l’artificiosità della struttura e di certi comportamenti» (Grazzini). 
sabato 22

ore 17.00 

Un genio, due compari, un pollo (1975)

Regia: Damiano Damiani; soggetto: Ernesto Gastaldi, Fulvio Morsella; sceneggiatura: Ernesto Gastaldi, D. Damiani, Fulvio Morsella; fotografia: Giuseppe Ruzzolini; montaggio: Nino Baragli; scenografia: Carlo Simi, Francesco Bronzi; costumi: Franco Carretti; musica: Ennio Morricone; interpreti: Terence Hill, Miou-Miou, Robert Charlebois, Patrick McGoohan, Raymund Harmstorf, Klaus Kinski; origine: Italia/Francia; produzione: Rafran Cinematografica, Agence Meditérranéenne de Location de Film, Rialto Film Preben Philipsen; durata: 126’

Il velocissimo pistolero Joe Tex convince due ladruncoli, il mezzosangue Locomotiva Bill e la sua amica Lucy, a organizzare una truffa ai danni del maggiore Cabot, per sottrargli trecentomila dollari che l’ufficiale ha tenuto per sé invece di darli agli indiani cu erano destinati. «Tornato al western dopo Quién sabe?, il prolifico ed eclettico Damiano Damiani, un regista al quale tutto si può negare fuorché la grande passione per il suo mestiere e un contagioso entusiasmo, si arrampica stavolta sugli specchi del burlesco. Scivolando nel gratuito e sperdendosi nei meandri d’una trama ingarbugliatissima, ma forse anche per questo dando alla sua piccola strenna un gusto pazzerello che può trovare amatori. Lasciando da parte l’ambizione ideologica (simpatizzando per gli indiani, il film rivelerebbe secondo l’autore un’impostazione antinazista!), il racconto ha infatti i colori della fiaba, e un impalco ironico talvolta spassoso» (Grazzini).

ore 19.15 
L’inchiesta (1986)

Regia: Damiano Damiani; soggetto: Suso Cecchi d’Amico, Ennio Flaiano; sceneggiatura: D. Damiani, Vittorio Bonicelli; fotografia: Franco Di Giacomo; scenografia: Enrico Fiorentini; costumi: Giulia Mafai; musica: Riz Ortolani; montaggio: Enzo Meniconi; interpreti: Keith Carradine, Harvey Keitel, Phyllis Logan, Lina Sastri, Angelo Infanti, John Forgeham; origine: Italia; produzione: Italian International Film, Clesi Cinematografica, Rai; durata: 107’

«L’inchiesta è quella che viene a svolgere in Palestina, qualche anno dopo la crocifissione di Gesù, un inviato di Tiberio, Tito Valerio Vauro [Tauro, n.d.r.], per rassicurare l’imperatore che Gesù non è risorto […]. La ricerca di Gesù ad opera di un “laico”. Nell’idea iniziale di Ennio Flaiano e Suso Cecchi d’Amico da cui questo film discende si arriva alla conversione (e così in una sceneggiatura mai realizzata di Valerio Zurlini in cui l’inquisitore-persecutore veniva addirittura assimilato a San Paolo), qui però, anche se non si disegna una vera conversione, si tratteggia, con intelligenza e finezza, non solo il ritratto di un uomo che si interroga con lucida ed ansiosa onestà su quello che vede, ascolta e spesso non capisce, ma anche e soprattutto – attorno a lui e alla sua inchiesta – un ritratto invisibile ma preciso di Gesù […]. Un ritratto che, né agiografico né tradizionale, è il segno più vivo del film perché il testo, scritto con molta attenta misura, giunge ad evocarlo via via anche tra le pagine in apparenza più esteriori del racconto […] facendoci a poco a poco trovare e sentire Gesù in tutti, e non solo evangelicamente: nei credenti e nei non credenti» (Rondi).

ore 21.15 

Gioco al massacro (1989)

Regia: Damiano Damiani; soggetto e sceneggiatura: D. Damiani, Raffaele La Capria, dalla loro commedia Il genio; fotografia: Gianfranco Transunto; montaggio: Enzo Meniconi; scenografia: Umberto Turco; costumi: Giulia Mafai; musica: Riz Ortolani; interpreti: Elliott Gould, Tomas Milian, Nathalie Baye, Eva Robin’s, Galeazzo Benti, John Steiner; origine: Italia; produzione: Rai, Compagnia Leone Cinematografica; durata: 111’
Il rapporto tra Theo e Clem – due registi cinematografici – non è mai stato dei migliori. Meno geniale e produttivo, il secondo ha sempre sospettato che Theo gli abbia carpito l’idea per un film che a questi fruttò uno dei suoi quattro Oscar, senza parlare di Bella, passata da Clem a Theo. Malgrado la giovinezza in comune, ci sono dunque fra i due ruggine e invidia da un lato, ironia e un po’ di sadismo dall'altro. Eppure, quando si presenta al cancello della splendida villa di Capri, in cui Theo tiene corte imbandita, Clem è bene accolto. Una certa amicizia vi è ancora fra i due, malgrado battibecchi e stilettate. Clem comincia con il sedurre Bella. Theo se ne accorge, ma l’evento non lo scuote. La partita sarà giocata sul piano dell’arte: ognuno dei due (questa la sfida da lui proposta) farà un film sulla vita dell’altro, vivisezionandosi a vicenda, come per colpirsi finalmente a fondo. «Questo film ha una lunga storia: Damiani lo inventa come spunto per il cinema, poi imbarca Raffaele La Capria e lo concreta nella commedia Il genio recitata con impegno virtuosistico da Giorgio Albertazzi. Alla fine la vicenda è tornata allo schermo fino a un certo punto: perché tiene a conservare, con una sorta di alterigia, i suoi quarti di nobiltà teatrali. […] Siamo, insomma, in pieno clima post-pirandelliano da “teatro di pensiero”, con dialoghi di inconsueto spessore al servizio di una densa problematica» (Tullio Kezich). «Il film risente in misura notevole della sua struttura teatrale, e di una certa verbosità che frena la crescita drammatica, ma il nucleo tematico, di ascendenza anche bergmaniana (il parassitismo del creatore, che si ispira, fino a nutrirsene, alle passioni altrui), si scioglie in uno spettacolo concitato e spesso attraente» (Grazzini).

domenica 23
ore 17.00 
Il sole buio (1990)

Regia: Damiano Damiani; soggetto: D. Damiani; sceneggiatura: D. Damiani, Ennio De Concini; fotografia: Nino Celeste; montaggio: Enzo Meniconi; scenografia: Umberto Turco; costumi: Vittoria Guaita; musiche: Riz Ortolani; interpreti: Michael Paré, Jo Champa, Phyllis Logan, Erland Josephson, Luciano Catenacci, Leopoldo Trieste; origine: Italia; produzione: Cecchi Gori Group, Tiger Cinematografica, Reteitalia; durata: 100’ 

Ruggero, figlio di un nobile siciliano e cresciuto negli Stati Uniti, torna a Palermo. In un istituto di cui la madre è stata benefattrice conosce la giovane Lucia, spacciatrice e prostituta, figlia di un uomo che ha osato denunciare la mafia e ora è ostracizzato anche dalla famiglia. Per aiutarla, Ruggero la porta in casa come cameriera, ma convincerla a cambiare mentalità è impossibile. «Schivando con buon senso e buon gusto il lieto fine che per un attimo ci faceva temere, dopo un’esplorazione del mondo palermitano che ha qualche momento di efficacia nel descrivere la genesi di un perpetuo sospetto e di una perpetua paura, Damiani lascia i suoi due personaggi ai margini di due funerali: quello trionfale di un mafioso vittima presunta della polizia, quello solitario e dimenticato di due poliziotti massacrati. Ma nonostante le generose intenzioni, la spettacolarizzazione della situazione palermitana che Damiani voleva evitare ritorna attraverso la sentimentalizzazione a tratti anche un po’ grottesca del rapporto tra i due» (Bignardi).

ore 19.00 

L’angelo con la pistola (1992)

Regia: Damiano Damiani; soggetto: Mario Cecchi Gori, D. Damiani; sceneggiatura: D. Damiani, Dardano Sacchetti, Carla Giulia Casalini; fotografia: Nino Celeste; scenografia: Umberto Turco; costumi: Roberta Guidi Di Bagno; musica: Riz Ortolani; montaggio: Antonio Siciliano; interpreti: Tahnee Welch, Remo Girone, Eva Grimaldi, Nicola D’Eramo, Franco Scaccia, Sergio Fiorentini; origine: Italia; produzione: Cecchi Gori Group, C.G. Tiger Cinematografica, Penta Film, Silvio Berlusconi Communications; durata: 117’
Lisa, cameriera, da bambina ha assistito alla strage della propria famiglia. Trovata in metropolitana la pistola di un balordo, inizia una crociata uccidendo Velasco, avvocato della mafia. Dopo averla scoperta, il commissario Cattani, deluso dalla legge che non punisce i delinquenti, decide di collaborare con lei: rimanda le dimissioni e diventa un giustiziere, indicando gli obiettivi alla ragazza-killer, con cui inizia anche una relazione. «L’angelo con la pistola esce nelle sale proprio in coincidenza con la “sparata” antigarantista di Andreotti (“Basta amnistie e delinquenti scarcerati, mandiamo i mafiosi su un’isola”). Chissà se il supersbirro deluso Remo Girone avrebbe cambiato idea dopo aver ascoltato la requisitoria del presidente del consiglio uscente. […] Un occhio a Nikita di Luc Besson e l’altro a L’angelo della vendetta di Abel Ferrara, Damiano Damiani mette il suo mestiere di regista d’azione con retro-impegno civile al servizio di una storia che non deve averlo appassionato granché» (Anselmi).

ore 21.15 
Assassini dei giorni di festa (2002)

Regia: Damiano Damiani; soggetto: D. Damiani, dal romanzo omonimo di Marco Denevi; sceneggiatura: Gianpaolo Serra, Giovanni Ammendola; fotografia: Sandro Grossi; scenografia: Amedeo Mellone; costumi: Valter Azzini; musica: Beppe D’Onghia; montaggio: Enzo Meniconi; interpreti: Carmen Maura, Sara D’Amario, Riccardo Reim, Domenico Fortunato, Leonardo Ferrantini, Gianmarco Giovi; origine: Italia/Spagna; produzione: Zeal Films, Fortuna Films; durata: 98’
Buenos Aires, 1955: una compagnia di attori da strapazzo, guidata da Illuminata, cerca di guadagnarsi da vivere presentandosi addolorati alle veglie funebri di sconosciuti. L’occasione d’oro arriva quando si installano nella villa del defunto e solitario imbalsamatore Lalanne, fingendo di esserne parenti. Per meglio ingannare il giovane avvocato Valerio, Lucrezio, con qualche impaccio, si traveste da donna e si fa passare per Esmée, erede ed amante di Lalanne. «In una conversazione di molti anni fa con il collega Osvaldo Soriano, lo scrittore argentino Marco Denevi dichiarava che, di tutti i suoi libri, il più adatto a una versione cinematografica era Assassini dei giorni di festa (da noi lo ha tradotto Sellerio), amara sarabanda su un gruppo di teatranti che, alla fine del capocomico, si trasforma in gruppo di prefiche. L’equipe sognata da Denevi era Fellini alla regia e un cast con Mastroianni, Peter, Ustinov, Dominique Sanda ed Eddie Murphy. Nella coproduzione italo-spagnola diretta dall’ottantenne Damiani, invece, abbiamo Carmen Maura che spicca in un discreto cast, ma la realizzazione è sciattissima. Seguiamo il gruppo di guitti che si installa in casa di un defunto senza eredi, mentre il giovane efebo della compagnia (Sara D’Amano) si traveste da donna spacciandosi per la nipote straniera del padrone di casa. II film ha i ritmi della pochade senza ritmo. Un’operazione di cui sfugge il senso» (Morreale).

