7-20 gennaio Il tempo si è fermato. Il cinema di Ermanno Olmi
13 gennaio Èdema o Medea?

20 gennaio Presentazione del film Trilogia: il pensiero, lo sguardo, la parola di Luciano Emmer
21-25 gennaio Dall’Italia con amore: come imitammo James Bond.

Il cinema spionistico italiano da James Tont ad Asso di Picche
24 gennaio La figura del padre tra Cinema e Psicoanalisi

27gennaio In ricordo di Raffaele Andreassi
28 gennaio Città aperta. Vita culturale a Roma dal ’44 al ’68

29-31 gennaio La ragione e il disgusto. Il cinema illuminista di Nelo Risi
7-20 gennaio

Il tempo si è fermato. Il cinema di Ermanno Olmi
Nel caso di Ermanno Olmi, il tempo si è veramente fermato, quasi cristallizzato, consentendo al regista di percepire e, soprattutto, di restituire attraverso la macchina da presa la magia racchiusa nella vita, con la sensibilità di un poeta che, nel vortice della Storia, riesce a guardare dentro se stesso e dentro gli altri uomini alla ricerca di valori immortali. Che nella sua opera riaffiorano completamente, offrendoci una dimensione del tempo finalmente placata, rispetto ai caotici ritmi della quotidianità: un cinema che nasce da riflessioni profonde e si interroga sul “mestiere di vivere”, in tutte le sue forme, riuscendo a evocare un sentimento nostalgico verso tradizioni ormai perdute, ma, dall’altra, proponendo una via d’uscita attraverso un approccio antico alla vita e al rapporto con gli altri. 
Spesso nel cinema si abusa del termine maestro: Olmi, che pure non è mai voluto essere didascalico, con i suoi film ha impartito a generazioni di spettatori, spesso inconsapevoli, grandi insegnamenti e oggi la sua voce, sempre più sollecitata sulle grandi questioni esistenziali, è una delle poche che valga la pena di essere ascoltata. Questo omaggio della Cineteca Nazionale, che ripercorre l’intera carriera del regista, è l’occasione per riflettere su un diverso modo di fare cinema in Italia, fuori dai consueti schemi (e giri…) produttivi, lontano da Cinecittà, dalle sirene del botteghino, dai divi senza domani, dai titoli in prima pagina. Un’avventura iniziata in modo singolare nel Servizio Cinematografico della Edison, creando dal nulla un apparato produttivo e imparando sul campo il mestiere, in modo del tutto artigianale, e proseguita dal primo all’ultimo film con una coerenza morale e stilistica che rende il cinema di Olmi unico in Italia e nel mondo.
mercoledì 7

ore 17.00

Il tempo si è fermato (1960)
Regia: Ermanno Olmi; soggetto e sceneggiatura: E. Olmi; fotografia: Carlo Bellero; musica: Pier Emilio Bassi; montaggio: Carla Colombo; interpreti: Natale Rossi, Roberto Seveso, Paolo Quadrubbi; origine: Italia; produzione: 22 dicembre; durata: 86’
A 2600 metri, alla vedretta del Venerocolo (Adamello) stanno costruendo una diga. Durante la pausa invernale, il cantiere viene abbandonato. Rimangono solo due uomini. Il più giovane dei due deve tornare a valle perché la moglie sta per partorire. Viene sostituito da Roberto, un ragazzo. La sua presenza non è ben accolta dal collega più anziano, Natale, che si sente disturbato dal carattere estroverso del giovane. «Non ricordo di avere trovato difficoltà, perché le persone che interpretavano quei ruoli erano persone che quotidianamente vivevano quelle realtà. Il set era reale, per cui tutto era assolutamente autentico. Bastava suggerire possibili situazioni ed accadimenti e tutto si metteva in moto da solo» (Olmi).

a seguire

Piccoli calabresi a Suna sul Lago Maggiore (1954)
Regia: Ermanno Olmi; produzione: Servizio Cinematografico della Società Edison; origine: 
Italia; durata: 10’
Trecento bambini vengono ospitati a Suna nella colonia del gruppo Edison, dopo che un nubifragio ha pesantemente colpito molti paesi della Calabria. La nuova esperienza e l’iniziale nostalgia per la famiglia lontana vengono raccontate da uno dei giovani protagonisti in una lettera alla famiglia. Olmi sceglie anche di raccogliere la testimonianza diretta di uno dei bambini, intervistandolo in un ospedale milanese dove è ricoverato per motivi di salute. «La lettera è una delle forme di dialogo devo dire quasi a livello di confessione; perché la lettera sei proprio tu, perché prima la racconti a te stesso con tutte le ambiguità per cui ti puoi compiacere; ma se il rapporto è giusto affidi i tuoi pensieri a te stesso, finalizzati a te stesso; la rileggi, dopo che l’hai riletta la chiudi e la spedisci. Quindi mandi una parte di te stesso che non si perderà più. La lettera è una confessione ed è un affidare il proprio pensiero…è come un’opera d’arte, perché trasferisci il tuo pensiero, il tuo stato d’animo in qualche cosa di concreto e di definito, come l’opera d’arte. Infatti le lettere sono quasi sempre piccole o grandi opere d’arte» (Olmi). 

a seguire

Giochi in colonia (1958)

Regia: Ermanno Olmi; origine: Italia; produzione: Sezione Cinema della Edisonvolta; durata: 20’
L’attività delle colonie Sicedison di Cesenatico, Marina di Massa, Suna.

ore 19.15

Il posto (1961)

Regia: Ermanno Olmi; soggetto e sceneggiatura: E. Olmi; fotografia: Lamberto Caimi; musica: Pier Emilio Bassi; montaggio: Carla Colombo; interpreti: Loredana Detto, Alessandro Panseri, Tullio Kezich, Mara Ravel, Guido Chiti, Bice Melegari; origine: Italia; produzione: The 24 Horses; durata: 93’
Domenico, un ragazzo della Brianza, lascia il suo paese per andare a cercare a Milano un posto fisso in una grande azienda. Si presenta all’esame di assunzione e, durante la pausa pranzo, conosce una ragazza, Antonietta, anche lei in cerca di un posto. I due, dopo una serie di esami, vengono assunti, ma in reparti diversi. I sentimenti dei due giovani verranno messi a dura prova dai tempi tirannici della fabbrica e dalle difficoltà quotidiane. Domenico lavora come fattorino in attesa che se ne liberi uno da impiegato. La scrivania rappresenta la tranquillità, il miraggio della felicità. Ma il posto fisso non riesce a sanare le ferite di sentimenti traditi. «[Il posto] racconta la storia di un ragazzo che, finite le scuole di avviamento al lavoro, le tre classi dopo le elementari, va a lavorare in una grande azienda. Perciò ho preso spunto da un percorso che ho sperimentato, raccontando poi situazioni che non mi sono inventato, ma che sono tanti frammenti di vita che ho osservato in quel mondo che ho attraversato nei primi anni della giovinezza» (Olmi).

ore 21.00

I fidanzati (1963)

Regia: Ermanno Olmi; soggetto e sceneggiatura: E. Olmi; fotografia: Lamberto Caimi; musica: Gianni Ferrio; montaggio: Carla Colombo; interpreti: Anna Canzi, Carlo Cabrini; origine: Italia; produzione: Società Editoriale Cinematografica Italiana 22 Dicembre, Titanus; durata: 77’

Giovanni è un operaio milanese che accetta di trasferirsi in Sicilia per ottenere una migliore qualifica professionale. Tuttavia si sente solo e ripensa agli affetti lasciati: al vecchio padre sistemato in una pensione privata e a Liliana, con la quale trascina un lungo fidanzamento. «Ma il discorso sull’ambiente operaio che Olmi fa nella prima parte del film è assai più soddisfacente, avanzato e impegnato, di quello che faceva sull’ambiente degli impiegati nella prima parte del Posto. Non troviamo più la presa in giro garbata gli intermezzi comici che avevano conquistato pubblico e critica. Il mondo operaio, a Milano e in Sicilia, è visto con una straordinaria partecipazione ed è inevitabile che la sola dimensione qui sia quella sottilmente tragica. Una tragedia in cui tutto crolla: l’amore, la prospettiva di far carriera, persino la presunzione di poter conquistare e difendere una certa dignità. La vita dell’operaio, al ballo milanese, o nella foresteria della fabbrica siciliana, o nella pensione per emigrati, è quotidianamente distrutta, consumata, rubata dal sistema industriale. E il quadro fatto da Olmi è tanto più impressionante e convincente, in quanto egli non parte con l’idea di descrivere la situazione di alienazione dell’operaio, ma vuole semplicemente seguire due personaggi presi dalla realtà e illustrare la crisi dei loro sentimenti. Una situazione analoga a quella dell’Eclisse. Anche qui l’eclisse dei sentimenti è determinata dalle leggi della società» (Fofi). 

a seguire

Il grande paese d’acciaio (1960)

Regia: Ermanno Olmi; fotografia: Lamberto Caimi; musica: Pier Emilio Bassi; montaggio: Giampiero Viola; origine: Italia; origine: Italia; produzione: Sezione Cinema della Edisonvolta; durata: 11’
Documentario sulla Sicilia e sulle realizzazioni industriali in via di sviluppo per la produzione di prodotti chimici per l’agricoltura e altre applicazioni. 
a seguire

Buongiorno natura (1955) 

Regia: Ermanno Olmi; soggetto e sceneggiatura: Ermanno Olmi, Walter Locatelli; musica: Pier Emilio Bassi; montaggio: Carla Colombo; origine: Italia; produzione: Sezione Cinema della Edisonvolta; durata: 9’
«Buongiorno natura, girato a colori in Val di Viù (sede degli stabilimenti Edison), è un curioso cortometraggio incentrato sulla breve vacanza in campeggio trascorsa dai fratelli Gabriele, Marco e Tobia, lontano dai ritmi abituali della grande città. […] Le luminose immagini di una stradina stretta e poi il paesaggio montano fanno da sfondo alla vicenda naïve, sostenuta da una vena giocosa e dilettantesca, quasi un corrispettivo della parentesi distensiva e riposante vissuta dai tre giovani, esprimendo, ma solo a parole, un’opposizione tra città e campagna nella lode ripetutamente innalzata alla purezza campestre e montana» (David Bruni).

giovedì 8

ore 17.00

E venne un uomo (1965)
Regia: Ermanno Olmi; soggetto e sceneggiatura: E. Olmi, Vincenzo Labella, da Il giornale dell’anima di Angelo Roncalli; fotografia: Piero Portalupi; musica: Franco Potenza; montaggio: Carla Colombo; interpreti: Rod Steiger, Adolfo Celi, Giorgio Fortunato, Rita Bertocchi, Pietro Gelmi, Antonio Bertocchi; origine: Italia; produzione: Vincenzo Labella; durata: 98’

Biografia di papa Giovanni XXIII, visto non solo come il “papa buono”, ma anche come un pontefice intelligente, pervaso dallo Spirito Santo, colto, umile, consapevole della sua semplicità e del valore della stessa. Fedele agli scritti del pontefice, il film ripercorre le tappe più significative della vita di papa Roncalli, che con il suo esempio, ha posto la parola evangelica come elemento fondante nella quotidianità. «È un film di tipo giornalistico. Potevo lasciare una traccia dello sconvolgimento che quella figura ha portato, ma non ho voluto fare il film “immaginetta”, quanto piuttosto dare alcune risposte ai molti perché che io e molti altri ci ponevamo. Quest’uomo arriva e dice cose, da umile parroco di campagna, che ti arrivano dentro. È riuscito a toccare il mondo intero, cattolici e non, perché probabilmente nella sua vita ha vissuto le sue esperienze mettendosi sempre in gioco con la realtà» (Olmi).

ore 19.00

Racconti di giovani amori (1967)

Regia: Ermanno Olmi; soggetto e sceneggiatura: E. Olmi; fotografia: E. Olmi; musica: Elvio Favilla; montaggio: Carla Colombo; interpreti: Luciano Piergiovanni, Graziella Menichelli, Eugenio Cirelli Bruni, Giustino De Paoli, Caterina Barbero, Roberto Nonnavecchia; origine: Italia; produzione: Solproduzioni Milano; durata: 102’

«Film a episodi. In La cotta [...] un ragazzo s’innamora di una donna molto più matura di lui; in La regina [...] un’aspirante attrice vive una travagliata relazione con un ragazzo che non la capisce; in Il ragazzo di Gigliola [...] invece di abbandonare il fidanzato accusato di furto, una ragazza lo assiste durante il processo e scopre di amarlo ancora di più. Prodotto per la televisione e originariamente limitato al primo episodio (gli altri due furono aggiunti per consentire la diffusione del film nelle sale cinematografiche) tratta storie di gente comune, raccontate con affetto verso i personaggi e attenzione ai dettagli. Minimalismo ante litteram, all’insegna dell’autenticità» (Mereghetti).

ore 21.00

Un certo giorno (1969)

Regia: Ermanno Olmi; soggetto e sceneggiatura: E. Olmi; fotografia: Lamberto Caimi; musica: Gino Negri; montaggio: E. Olmi; interpreti: Brunetto Del Vita, Lidia Fuortes, Vitaliano Damioli, Giovanna Ceresa, Raffaele Modugno, Maria Crosignani; origine: Italia; produzione: Cinema, Ital-Noleggio Cinematografico; durata: 102’

Il direttore tecnico di un’azienda pubblicitaria deve sostituire provvisoriamente il consigliere delegato costretto da un collasso a ritirarsi. Tutto sembra andare per il meglio; la proposta di un collega tedesco per combinare il lancio di un nuovo prodotto e la facile avventura con una giovane intervistatrice lo convincono che la fortuna stia finalmente premiando la sua abilità. Ma un incidente automobilistico e la morte di un operaio investito rompono l’incantesimo. «Tornando al cinema dopo una lunga attività in campo televisivo, Ermanno Olmi ha scelto di nuovo i suoi temi e personaggi fra la gente qualsiasi. Stavolta l’impresa era più ardua che nei film precedenti [...] perché Un certo giorno scavalca la semplicità almeno apparente del mondo operaio per affrontare una vicenda complessa a livello alto borghese, nell’ambiente della pubblicità. Cercato nei suoi aspetti aneddotici e di dialogo sottobraccio con gli interpreti, tutti autentici pubblicitari, il film di Olmi fa dimenticare la presenza della macchina da presa. [...] Si potrà discutere, come altre volte, la immobilità del mondo che Olmi rappresenta, la sua tendenza a vedere le cose secondo una prospettiva da cattolico lombardo dell’altro secolo, ma la realtà su cui il regista ferma la sua attenzione è ben attuale, ed è spesso poetico il suo modo di restituircela con rispetto assoluto dei particolari di ambiente e di comportamento. Nel cinema degli ultimi anni forse Faces di John Cassavetes [...] rispecchia la vita d’ogni giorno con la proprietà dell’ottica di Olmi» (Kezich).

a seguire

Dialogo tra un venditore di almanacchi e un passeggiere (1954)

Regia: Ermanno Olmi; soggetto: dall’operetta morale di Giacomo Leopardi Dialogo di un venditore di almanacchi e di un passeggere (1832-1834); fotografia: Adriano Bernacchi, Carlo Pozzi; musica: Pier Emilio Bassi; montaggio: Giampiero Viola; interpreti: Enzo Tarascio, Paolo Pampurini; origine: Italia; produzione: RCT; durata: 10’
Il cortometraggio racconta il “piccolo mondo” degli ambulanti a Milano, nel periodo di passaggio dalla civiltà contadina alla civiltà industriale, dalla campagna alla periferia. Sotto le insegne dei negozi, un venditore di almanacchi e un passante dialogano sul senso della vita e sull’illusione di un futuro migliore, adattando ai giorni nostri l’omonimo dialogo di Giacomo Leopardi. «Chiedo alla direzione generale [della Edison] di acquistare una nuova macchina da presa. […] L’acquisto viene autorizzato direttamente dal direttore generale. Arriva la nuova Eclair 330, una bellissima macchina da presa, con cui poi faccio Il tempo si è fermato. […] Così, per collaudare la macchina – e collaudare anche noi stessi – decido di girare un piccolo dialogo. Scelgo Leopardi perché l’autorevolezza dell’autore giustificava il provino di una macchina così importante. Poi mi interessava l’intreccio di varie nozioni di tempo: quello del calendario, il tempo del pensiero, delle aspirazioni del futuro» (Olmi).

a seguire

Grigio (1958)
Regia: Ermanno Olmi; soggetto e sceneggiatura: Gian Luca Guzzetti, E. Olmi; testo: Pier Paolo Pasolini; fotografia: Carlo Bellero; musica: Pier Emilio Bassi; montaggio: Piero Viola; origine: Italia; produzione: RCT; durata: 10’

«Grigio, insieme a Dialogo tra un venditore di almanacchi e un passeggiere, è l’unico cortometraggio che Olmi realizza al di fuori delle produzioni della Edisonvolta (per la quale dirige o supervisiona ben 39 documentari). Il bastardino Grigio è un cane liberato dal canile da Olmi stesso e addestrato per più di un mese al fine di comparire di fronte alla mdp. Il cortometraggio è una parabola simbolica, dietro la quale si intravedono nettamente le tracce della “poetica della sofferenza” del regista. Per questo la definizione di documentario, in tal caso, è piuttosto limitativa; una definizione più pertinente potrebbe essere quella di favola documentaria, un paradosso caratterizzato dalla fusione della morale fiabesca e del non-intervento sul profilmico. Grigio è diviso nettamente in tre parti: la vita libera del cane campagnolo, l’arrivo in città e la cattura, l’istituto di ricerca» (Ivelise Perniola).

venerdì 9

ore 17.00

I fidanzati (replica)

a seguire

Dialogo tra un venditore di almanacchi e un passeggiere (replica)

a seguire

Grigio (replica)
ore 19.00

Durante l’estate (1971)
Regia: Ermanno Olmi; soggetto e sceneggiatura: Fortunato Pasqualino, E. Olmi; fotografia: E. Olmi; musica: Bruno Lauzi; montaggio: E. Olmi; interpreti: Renato Paracchi, Rosanna Callegari, Mario Barillà, Mario Cazzaniga, Gabriele Fontanesi, Bruno Grossi; origine: Italia; produzione: Palumbo Produzioni, Rai; durata: 102’
Un professore di mezza età, illustratore di carte geografiche, ama occuparsi di araldica durante il tempo libero: percorre le strade, scruta i volti dei passanti per scorgervi eventuali segni di nobiltà e propone l’acquisto di certificati di sangue blu. Ma per la legge questo passatempo – esercitato un po’ per gioco e un po’ per guadagno – è una vera e propria truffa e l’epilogo vede il professore in tribunale. «Durante l’estate la città si svuota e questo omino può finalmente non solo possedere la sua città, ma incontrare anche altre persone come lui, che non si sono spostate dalla metropoli del lavoro a quella delle vacanze, scoprendo così la dignità» (Olmi).
ore 21.00

La circostanza (1974)
Regia: Ermanno Olmi; soggetto e sceneggiatura: E. Olmi; fotografia: Elvidio Burattini; montaggio: E. Olmi; interpreti: Ada Savelli, Gaetano Porro, Raffaella Bianchi, Mario Sireci, Barbara Pezzuto, Massimo Tabak; origine: Italia; produzione: Rai, E. Olmi, Ital-Noleggio Cinematografico; durata: 97’

Alcune circostanze casuali modificano gli atteggiamenti e la vita dei componenti della famiglia Liberti. Laura, la madre, presta cure materne a un ragazzo, rimasto vittima di un incidente stradale. Il marito, l’ingegnere, viene licenziato, in seguito allo svecchiamento del personale. La figlia sedicenne Silvia, al mare, fa amicizia con un ragazzo cieco che le infonde una serenità a lei sconosciuta. Il fratello di Silvia, Tommaso è sempre indaffarato a provare piccoli congegni elettronici. Mentre il fratello maggiore è sposato con Anna che è incinta. «De La circostanza ho soprattutto in mente quella specie di sensazione da chiromante, che guarda nella palla di vetro, che ti fa vedere cosa sarà il tuo futuro. Tutto il momento della lavorazione è stato vissuto come una specie di messa in fila di determinati comportamenti di questa famiglia, che corrispondevano a una realtà non immaginata» (Olmi).

sabato 10

ore 17.00

Camminacammina (1983)

Regia: Ermanno Olmi; soggetto e sceneggiatura: E. Olmi; fotografia: E. Olmi; collaborazione alla fotografia: Gianni Maddaleni; musica: Bruno Nicolai; montaggio: E. Olmi; interpreti: Alberto Fumagalli, Antonio Cucciarrè, Eligio Martellucci, Fernando Guarguaglini, Anna Vanni, Renzo Samminiatesi; origine: Italia; produzione: Rai, Scenario Film; durata: 168’

«Un poeta che, per raccontare il Natale, la nascita del Figlio di Dio, la risposta dell’uomo a questa nascita annunciata per secoli dai profeti della Bibbia, si serve subito di un’invenzione che sulle prime sembra già nota ma che poi rivela un’originalità tutta speciale, sia lirica sia drammatica: la sacra rappresentazione. Non la sacra rappresentazione per i modi e gli schemi con cui il racconto si costruirà, ma per lo spunto dal vero che poi darà luoghi e verità, in un’epoca precisa, a tutto quanto ci verrà mostrato. Una Toscana forse di oggi, forse di qualche secolo fa. Tutto un paese si muove, in abiti fra il rinascimentale e il medievale, sempre disadorni, però, e contadini, per mettere in scena nelle strade la rappresentazione di un evento che si è verificato secoli prima. Siamo di colpo nel clima di questo evento, richiamati solo all’idea di rappresentazione dalle lingue rozze e dai toni ora stentati ora improvvisati di quelli che “recitano”[...]. La parafrasi natalizia, avviata con un viaggio di una settimana guidato da una cometa, si conclude, nel sangue, lasciando tutti gli altri testimoni dell’Evento a tu per tu con le proprie colpe, soprattutto i “Magi”, responsabili o di non aver capito o, peggio, di aver tradito dopo aver capito, vinti dai difetti umani; presenti comunque, questi difetti, in varia misura, anche in tutti gli altri, o perché ciechi, o perché sordi, o perché aridi. Secondo il campionario abituale dell’umanità di tutti i tempi. Niente invece è abituale nella rappresentazione di questa parafrasi perché Olmi, appunto, è un poeta e il suo canto vola alto, su ali che non lo fanno somigliare a nessuno. La sua meditazione è amara, le sue considerazioni sui tradimenti nei confronti dell’Evento sono dolorose fino allo strappo, alla lacerazione, ma la sua favola “sul vero” non sfiora mai quei toni di predica che egli invece, per dolersene, attribuisce ai suoi personaggi sacerdotali. [...] Autore totale, e autore perciò anche della fotografia, dei costumi, delle scenografie, del montaggio, Olmi ha dato infatti alla sua opera una compattezza rotonda in cui tutto è ordine, misura, armonia: i ritmi lenti ma variati del viaggio, l’alternarsi di pause ora drammatiche ora gioiose, il sapore grezzo di terra e di campagna che tutta quella gente riflette, i colori sempre naturali e ottenuti sempre con luci naturali in cui la notte è notte davvero e i panorami con sole hanno tinte di un limpido intenso, gli abiti filati a mano che non fanno mai costume ma incontri di ieri, per strada, le musiche, da cantata e da ballata, in equilibrio fra antico e moderno, e una recitazione, finalmente, che frutto solo di fatiche e di sforzi di non professionisti, nelle voci sporche, negli impacci verbali, nei dialetti regionali toscani cui quasi per intero si affida, fa udire toni ed accenti cui il cinema non ci aveva più abituati dai tempi del neorealismo, qui tanto più efficaci in quanto la cronaca, anche se è dal vero, spazia nelle leggende e nella storia, portando i secoli nel quotidiano. Un film che nuovamente ricongiunge Olmi a Bresson e a Rossellini, che forse qualcuno non capirà, come in molti non hanno capito l’Evento, ma che, pur nei tormenti che esprime, dà gioia all’anima. Confermando la grandezza del cinema, anzi, dell’arte del film» (Rondi).

a seguire

Michelino 1º B (1956)
Regia: Ermanno Olmi; soggetto e sceneggiatura: E. Olmi, Goffredo Parise; fotografia: Carlo Bellero, Carlo Pozzi; musica: Pier Emilio Bassi; montaggio: Lilli Scarpa, Giampiero Viola; interpreti: Sandro Beretta, Stefano Pargoletti, Giovanni Pandocchi; origine: Italia; produzione: Sezione Cinema della Edisonvolta; durata: 43’
Le vicende di un bambino calabrese: dal piccolo paese di pescatori al corso di formazione professionale Edison di Voghera per diventare un operaio specializzato. Gli studi e la crescita professionale del giovane accompagnano il delicato momento del passaggio dall’infanzia all’adolescenza. Lontano dalla famiglia, nella grande Milano, alla fine del primo anno scolastico Michelino ritornerà al suo paese natale un po’ più sicuro di sé, più autosufficiente, più adulto. «Le immagini mostrano dapprima il bimbo nel suo paese, che si affaccia sul mare; poi durante il viaggio di iniziazione compiuto alla volta di Milano con scorci della metropoli, una “piccola New York”, in vista dell’esame da superare per essere ammesso alla scuola: il suo temporaneo ritorno nei luoghi natii; e la partenza, questa volta definitiva, per frequentare la scuola professionale. A partire da ora, la componente documentaristica affiora prepotentemente, illustrando una serie di situazioni tipo proposte agli studenti, divisi fra l’apprendimento delle prime nozioni tecniche e i momenti spensierati trascorsi all’aperto, a giocare a calcio o a scambiarsi pallate di neve» (David Bruni).
ore 21.00

Lunga vita alla signora! (1987)
Regia: Ermanno Olmi; soggetto e sceneggiatura: E. Olmi; fotografia: E. Olmi, in collaborazione con Maurizio Zaccaro; musica: Georg Philip Teleman; montaggio: E. Olmi; interpreti: Marco Esposito, Simona Brandalise, Stefania Busarello, Simone Dalla Rosa, Lorenzo Paolini, Tarcisio Tosi; origine: Italia; produzione: Rai, Cinemaundici, Istituto Luce; durata: 108’

Un gruppo di studenti di una scuola alberghiera viene mandato a lavorare presso un lussuoso castello, trasformato in albergo. Dovranno servire gli ospiti di un raffinato pranzo di gala in onore di un’anziana signora. I ragazzi entusiasti e pieni di vita si troveranno davanti un mondo cupo e mortifero, abitato da personaggi grotteschi. L’ipocrisia, la sete di potere, la sudditanza opportunista verso l’anziana signora colpisce il più sensibile dei ragazzi, Libenzio. «Tutto appartiene a una realtà di apparenze senza essere una realtà di materia nel senso sacro della parola; è come dire che il potere è di cartapesta, finto. […] Il potere è una semplice apparenza, poiché vuole essere apparenza, vuole essere appariscente» (Olmi).

a seguire

Il pensionato (1958)

Regia: Ermanno Olmi; soggetto: Walter Locatelli; sceneggiatura: Water Locatelli; montaggio: Giampiero Viola; interpreti: Piero Faconti, Mary Valente; origine: Italia; produzione: Sezione Cinema della Edisonvolta; durata: 10’
Giuseppe Bonfanti, meccanico in pensione, è disturbato dal rumore della tipografia che alcuni giovani hanno aperto nel locale sottostante la sua abitazione. Quando però questi ultimi gli chiedono aiuto per riparare una macchina, il pensionato resta a lungo con loro, riscoprendo il piacere. «Il pensionato è un cortometraggio sulla gestione del tempo nel momento in cui il lavoro viene meno e sulla difficoltà di affrontare la crisi del proprio ruolo attivo all’interno della società. Il racconto si sviluppa con una fluidità leggera e gradevole, che lascia presagire in Olmi un’abilità per la narrazione che il cinema documentario aveva messo in secondo piano» (Ivelise Perniola).

domenica 11

ore 17.00

L’albero degli zoccoli (1978)

Regia: Ermanno Olmi; soggetto e sceneggiatura: E. Olmi; fotografia: E. Olmi; musica: Joseph Sebastian Bach; montaggio: E. Olmi; interpreti: Luigi Ornaghi, Francesca Moriggi, Omar Bignoli, Antonio Ferrari, Teresa Brescianini, Giuseppe Brignoli; origine: Italia; produzione: G.P.C. - Gruppo Produzione Cinema, Ital-Noleggio Cinematografico, Rai; durata: 186’

La vicenda si svolge fra l’autunno del 1897 e l’estate del 1898 nella Bassa Bergamesca tra Martinengo e Palosco. L’ambiente è una cascina in cui vivono alcune famiglie le cui vicende parallele si intrecciano mentre si succedono le stagioni condizionando la vita e il lavoro di quei contadini: uomini, donne, bambini, animali e mondo vegetale. Piccoli e grandi episodi si succedono con ritmo regolare, cadenzando e dando senso alla vita quotidiana. «Il viaggio nella memoria contadina e lombarda di Ermanno Olmi. Raramente un film ha suscitato reazioni critiche simili a quelle seguite alla presentazione a Cannes e all’attribuzione della Palma d’oro a L’albero degli zoccoli. Ben inteso non si è trattato questa volta d’una accoglienza controversa: al contrario si è avuta la sensazione unanime d’essere di fronte ad un film rilevante, fra i più prestigiosi degli ultimi anni di cinema. [...] C’era a far meraviglia la personalità dell’Autore cui si dava credito, con una certa frettolosa superficialità, tuttalpiù di una coerenza professionale rara nel cinema italiano e d’una sua vena sommessa e pudica. Per i molti che nei film precedenti di Olmi non avevano saputo cogliere – dentro la disadorna semplicità del linguaggio, nella sua predilezione per situazioni esistenziali elementari e tipiche, nella diffidenza per un cinema programmaticamente intellettualistico e raffinato – la sapienza di costruzione del racconto, la complessità di disegno dei personaggi, l’uso discreto della dimensione metaforica, non potevano non sorprendere il respiro epico de L’albero degli zoccoli, il suo andamento robusto e pacato. [...] Col tramite della memoria Olmi muove all’analisi delle origini sue e della sua gente. Il film è un viaggio nell’Ade contadina, compiuto non ubbidendo ad una sorta di atteggiamento di “fantascienza retrospettiva” (per intenderci quello teorizzato nel Satyricon di Fellini), bensì mirando ad una concreta ricostruzione della realtà passata, sulla base dei ricordi propri ed altrui. L’albero degli zoccoli è dunque prima di tutto l’analisi della “competenza culturale” d’un gruppo, nato certo come atto di amore, ma progettato senza alcuna nostalgia né alcun settarismo. I contadini bergamaschi non sono enfants sauvages dei quali rimpiangere l’intima dignità, la ruvida compostezza, i valori oggi perduti; né tanto meno sono espressione d’una cultura subalterna disarmata e dolente, aperta solo all’attesa d’una liberazione, improbabile in quegli anni ed in quei luoghi, che possa venir loro dalla coscienza di classe, e quindi dalla lotta di classe. Olmi è al contrario, paradossalmente da questo punto di vista, un osservatore freddo ed acuto che guarda al suo universo col rigore scientifico d’un etnologo» (Cereda).

ore 20.45

La leggenda del santo bevitore (1988)
Regia: Ermanno Olmi; soggetto: dal racconto omonimo di Joseph Roth; sceneggiatura: E. Olmi, in collaborazione con Tullio Kezich; fotografia: Dante Spinotti; montaggio: E. Olmi; interpreti: Rutger Hauer, Anthony Quayle, Sandrine Dumas, Dominique Pinon, Sophine Segalen, Francesco Aldighieri; origine: Italia; produzione: Cecchi Gori Group Tiger Cinematografica, Aura Film, Rai; durata: 127’

Andreas è un barbone dedito all’alcol. Un giorno un uomo gli dona duecento franchi, chiedendogli di restituirli non a lui, ma di portarli la domenica mattina dopo la messa alla chiesa, in cui si trova una statuetta di Santa Teresa di Lisieux. Andreas, che è un uomo onesto, vorrebbe restituirli, ma alcuni incontri lo sviano dal suo proposito e finisce sempre con lo spendere per il bere con gli amici tutti i soldi che ha. «Perché Andreas non è un alcolista, è un bevitore. […] Spendere con gli amici all’osteria è una forma di comunione, un modo per celebrare insieme il rito della solidarietà umana, e per questo Andreas viene premiato. La piccolo Thérèse, che lui vede come la santa, gli dice “tu non hai alcun debito con me”. E lo stesso credo sia con Dio: noi non abbiamo debiti con Dio; abbiamo debiti con gli uomini, perché gli uomini sono quel che Dio ama di più» (Olmi).
a seguire

La pattuglia del passo San Giacomo (1954)

Regia: Ermanno Olmi; commento: Silvano Rizza; fotografia: Carlo Pozzi; musica: Pier Emilio Bassi; montaggio: Carla Colombo; origine: Italia; produzione: Servizio Cinematografico della Società Edison; durata: 14’
Un piccolo fatto di cronaca avvenuto nell’Alta Val Formazza in primavera: un albero reciso da un maldestro tagliaboschi recide un cavo dell’alta tensione. I lavori della squadra di emergenza intervenuta per riattivare la linea elettrica sono per Olmi l’occasione per descrivere la comunità montana e la quotidianità di questi lavoratori, fatta di lavoro e momenti conviviali. «Le immagini abbandonano la funzione meramente illustrativa conquistando una loro autonomia rispetto alla parola, e strutturano un racconto fitto di brevi digressioni, cadenzato secondo un ritmo e un tempo quasi sospesi, che fanno a tratti dimenticare lo scopo insito nel film, la documentazione dell’utile attività svolta dalla squadra di operai specializzati nel riparare le linee di alta tensione danneggiate da incidenti» (David Bruni).

lunedì 12

chiuso

martedì 13

ore 17.00

Il posto (replica)

a seguire

Piccoli calabresi a Suna sul Lago Maggiore (replica)
ore 19.00

Genesi - La creazione e il diluvio (1994)

Regia: Ermanno Olmi; soggetto e sceneggiatura: E. Olmi; musica: Ennio Morricone; montaggio: Paolo Cottignola, Fabio Olmi; interpreti: Omero Antonutti; origine: Italia, Germania; produzione: Rai, Lube, BetaFilm, Lux; durata: 97’

«Sulle prime, quando Ettore Bernabei gli aveva proposto di dirigere la Genesi, Ermanno Olmi aveva declinato l’offerta. Poi, dietro le insistenze dell’ex direttore generale della Rai, aveva accettato, ma a una condizione: che il film potesse prendere a modello, nella sua stupefatta ingenuità e nel suo candore innocente, il racconto biblico fattogli dalla nonna quando lui era bambino. Non la scoperta di una favola arcana o la rievocazione di un mito ma la ricerca della verità attraverso il valore della tradizione e l’affettuoso rispetto delle proprie origini, dunque. Così Ermanno Olmi ha affrontato il testo biblico» (Natta). «Ascoltiamo, e vediamo, quel tanto che è necessario in cifre in cui il semplice predomina sul complesso (e il complicato) e la nitidezza, l’essenzialità e la purezza si sostituiscono sempre alla finzione troppo ricostruita e fabbricata. La poesia, se vogliamo, quella propriamente cinematografica cui Olmi ci ha abituati, sembra mancare, ma viene in mente il monito di Rossellini quando diceva che era inutile dimostrare se era sufficiente mostrare. Olmi ha mostrato: attraverso gli occhi di un bambino cui il nonno espone sereno la più grande storia mai raccontata e riesce ad arrivare dritto al cuore. Un cinema lucido perciò, che può indurre a meditare» (Rondi).

a seguire

Buongiorno natura (replica) 

a seguire

Il pensionato (replica)

Evento speciale

Èdema o Medea?

Il mito di Medea, la maga, la barbara. Alle origini dell’archetipo della Terra. Oggi Medea si potrebbe chiamare Èdema. L’èdema è un segno di violenza che affiora sulla pelle. La donna, bella e sola, che vediamo in scena, ne ha due. Come gli sventurati figli di Medea. Accanto a Èdema ci sono tre musicisti: essi, suonando, l’accompagnano, la sostengono. Improvvisamente, una voce misteriosa irrompe in scena e tenta di catturarne l’anima. Riuscirà Èdema a resistere? Colpevole o innocente, il suo destino è segnato nella stanza oscura che la avvolge, oppure, il padre, il Sole, sbaraglierà il campo e scenderà a liberarla? E infine, oggi, nell’ultima, estrema, declinazione del mito, chi è, veramente, Èdema? Èdema, atto unico con musiche, in scena al Teatro Vascello dal 20 gennaio 2009, getta un ponte tra passato e presente, riconsegnando il teatro alla sua funzione di dare voce alla leggenda annidata nella cronaca e nella realtà. Come nell’età classica, infatti, il teatro è ancora uno sguardo collocato tra mito e realtà. Luogo di confronto dialettico tra ciò che siamo e ciò da cui proveniamo. Questa versione contemporanea del mito di Medea cattura la vena sotterranea della condizione femminile, la rispecchia nel portentoso archetipo proveniente dall’età classica, e la rilancia nell’inquietante labirinto della società e cultura contemporanee. Gli studenti di oggi, a teatro, possono misurare il percorso che sfila dall’archetipo di sempre al labirinto di qui e adesso. Dalle pagine dei libri studiati a scuola fino a una Medea nostra contemporanea. Per scoprire una Medea memoria di futuro, che vive accanto a noi. E imparare magari a conoscerla, e non solo a riconoscerla. I drammaturghi Stefano Betti e Flavio De Bernardinis con l’attrice Barbara Montanari incontrano il pubblico presso il Cinema Trevi per confrontare due diverse letture: la prima, la versione teatrale, ovvero la rilettura in chiave contemporanea, ideata da Stefano Betti del mito, Èdema; la seconda, la versione cinematografica della Medea pasoliniana. A tal proposito così scrisse Tullio Kezich: «Pier Paolo Pasolini ne coglie acutamente il carattere di storia emblematica a cavallo di due civiltà: l’oriente favoloso, primitivo, animistico e l’occidente storico, progressista, razionalistico. Strappata alla Coichide dagli Argonauti, che ha aiutato a rapire il vello d’oro, la Medea pasoliniana non trova il suo bene a Corinto: più che il dramma del tradimento di Giasone, la straniera soffre quello dello sradicamento. Ci sentiamo autorizzati a leggere, fra le righe, che Medea per l’autore di Le ceneri di Gramsci è il Terzo mondo, cioè quella parte dell’umanità che si appresta a reagire con la violenza contro la violenza dell’oppressione bianca. Nella sua ineluttabile chiamata alla strage, Medea appare così come una specie di Malcolm X. Ancora un film di metafora, com’è nel gusto del momento, in cui l’autore esercita con grande finezza le sue attitudini al pastiche, mescolando istanze poetiche e curiosità etnografiche, esperienze emozionali e tensioni culturali». Non è forse un caso che da Euripide a Seneca, da Corneille a Grillparzer, il mito di Medea ha appassionato gli artisti attraverso i secoli.

ore 21.00

Incontro con Stefano Betti, Flavio De Bernardinis, Barbara Montanari e Stefania Parigi 

a seguire

Medea (1969)
Regia: Pier Paolo Pasolini; soggetto e sceneggiatura: P. P. Pasolini; fotografia: Ennio Guarnieri; musiche: scelte da Pasolini con la collaborazione di Elsa Morante; montaggio: Nino Baragli; interpreti: Maria Callas, Giuseppe Gentile, Massimo Girotti, Laurent Terzieff, Margaret Clementi, Sergio Tramonti; origine: Italia/Francia/Germania; produzione: San Marco Film, Les Films Number One, Janus Film und Fernsehen; durata: 110’

La tragedia di Euripide rivista da Pasolini: Medea aiuta Giasone a conquistare il vello d’oro e fugge con lui. Si sposano e hanno due figli, ma Giasone l’abbandona per unirsi alla figlia del re di Corinto. «Grazie a una presenza magnetica come la Callas, che si cala anima e corpo in un personaggio che aveva già ispirato l’opera di Cherubini, riesce ad afferrare il senso di fatalità e di orrore del mito greco. Costumi e scenografie (Pisa, Grado, Aleppo in Siria, la Cappadocia) suggeriscono, come in Edipo re, una dimensione temporale leggendaria, ben lontana dalla classicità di cartapesta cui ci ha abituato il cinema» (Mereghetti).

Ingresso gratuito

mercoledì 14

ore 17.00

La circostanza (replica)
a seguire

La diga del ghiacciaio (1955)

Regia: Ermanno Olmi; commento: Silvano Rizza; fotografia: Carlo Pozzi; musica: Pier Emilio Bassi; montaggio: Carla Colombo; origine: Italia; produzione: Servizio Cinematografico della Società Edison; durata: 10’
Documentario sulla diga di Morasco, nell’alta Val Formazza, con informazioni sulla sua collocazione geografica, sul suo funzionamento e sulle sue caratteristiche tecniche. «Alcuni dirigenti [della Edison] mi danno l’incarico di fare delle riprese di una diga in costruzione come documentazione aziendale. Quindi mi assento dall’ufficio come impiegato e vado alla diga di Morasco, in alta Val Formazza. […] Così, con la mia Arri, giro tre settimane nel cantiere, era il 1954. Poi sonorizzo il montato in laboratorio con uno speaker della televisione che, finito il lavoro, porta una copia della Diga sul ghiacciaio in Rai, che decide di mandarla in onda. I dirigenti della Edison si trovano così, all’improvviso, con la TV che rappresenta la loro realtà in senso positivo e si fanno prendere anche loro dall’entusiasmo per la realizzazione di documentari aziendali» (Olmi).

ore 19.00

Il segreto del bosco vecchio (1993)


Regia: Ermanno Olmi; soggetto: dal romanzo omonimo di Dino Buzzati; sceneggiatura: E. Olmi; fotografia: Dante Spinotti; musica: Franco Piersanti; montaggio: Paolo Cottignola, Fabio Olmi; interpreti: Paolo Villaggio, Giulio Brogi, Riccardo Zannantonio, Omero Antonutti, Micaela Giustiniani, Lino Pais Marden; origine: Italia; produzione: Aura Film, Pentafilm; durata: 126’
Fiaba ecologica ambientata nel 1925. Un colonnello in pensione amministra una tenuta di proprietà del nipote. La sua avidità senza scrupoli, che gli fa progettare la stessa uccisione del nipote, viene messa alla prova e vinta dalla natura incantata del bosco, che lui vorrebbe abbattere. Le piante, gli animali e finanche il vento gli parlano facendogli riscoprire i valori di fratellanza e rispetto per gli altri e per la natura. «Ermanno Olmi ha, fra molti talenti, un talento speciale, già notato nel suo bellissimo film sul Po, Lungo il fiume: sa filmare la Natura (qui le foreste, le montagne e il paesaggio delle Dolomiti) dando allo spettatore l’emozione di una scoperta; come fosse la prima volta, ogni immagine precedente sembra cancellarsi; ogni estetismo, sentimentalismo o melensaggine è spazzato via dalla sua visione forte, alta» (Tornabuoni).
ore 21.15
Il mestiere delle armi (2001)

Regia: Ermanno Olmi; soggetto e sceneggiatura: E. Olmi; fotografia: Fabio Olmi; musica: Fabio Vacchi; montaggio: Paolo Cottignola; interpreti: Hristo Jivkov, Sergio Grammatico, Dimitar Ratchkov, Dessy Tenekedjeva, Sandra Ceccarelli, Fabio Giubbani; origine: Italia, Francia, Germania; produzione: Cinemaundici, Rai Radiotelevisione Italiana, Canal +, Kirchmedia; durata: 104’

«Joanni de Medici è un giovane capitano dell’esercito pontificio nella campagna contro i Lanzichenecchi di Carlo V, imperatore degli Alemanni. Nonostante la giovane età, è stimato e conteso da Principi e Papi per il suo valore. Ama la vita, è a sua volta baciato dalla fortuna e ambito dalle donne più belle. Ma la morte è in agguato...» (www.cinematografo.it). «Il mestiere delle armi lascia un segno speciale e ci ricorda che c’è ancora il cinema oltre alla tv, oltre la sceneggiatura ben congegnata, oltre il blockbuster. [...] Un cinema difficile che non concede, ma nemmeno nulla sottrae, allo spettatore, fusione calda di anima e immagine. La fotografia dipinge quadri rinascimentali. La luce, i fumi, la nebbia, la neve e il freddo iniettano negli occhi la violenza di tempi bui e iniqui, mentre la bella musica di Fabio Vacchi sospinge le immagini verso la sacralità. La violenza del conflitto è fredda come quel rilucere di armature nel grigio dell’inverno» (Detassis). «La morte di un giovane è sempre un’offesa alla vita; una bestemmia contro il destino e la stupidità degli uomini. [...] Il “progresso” della scienza e della tecnica non garantisce all’uomo una rispettiva crescita morale e civile, un nuovo, adeguato sentimento di umanità» (Olmi). In concorso al Festival di Cannes. Globo d’oro (2001) della stampa estera in Italia come miglior film. Nove David di Donatello (2002): miglior film, miglior regia, miglior sceneggiatura, miglior produzione, miglior fotografia, miglior musica, miglior montaggio, miglior scenografia e miglior costumi.

giovedì 15

ore 17.00

Lunga vita alla signora! (replica)
ore 19.00

Il tempo si è fermato (replica)
a seguire

Cantiere d’inverno (1955)
Regia: Ermanno Olmi; commento Franco Fucci; fotografia: Giovanni Donato; musica: Dino Fenili; montaggio: E. Olmi, Walter Locatelli; origine: Italia; produzione: Sezione Cinema della Edisonvolta; durata: 10’
Olmi documenta nuovamente la costruzione di una diga nella Val Chiese, scegliendo di cominciare il racconto proprio nel momento in cui i lavori si fermano per la pausa invernale. Nel silenzio innevato di quei lunghi mesi, protagonisti diventano i custodi del complesso. «La “rinascita” del cantiere in primavera, quando la neve si scioglie, fa da preludio al segmento del film in cui l’andamento descrittivo, legato al ritmo naturale delle stagioni, viene definitivamente abbandonato e la diga diventa l’autentica protagonista, oggetto persino di similitudini di gusto mitico (“come Atlante sostiene la terra, la diga reggerà un lago”), oltre a permettere di fornire una serie di dati e numeri sulle sue caratteristiche salienti» (David Bruni).

a seguire

La mia valle (1955)

Regia: Ermanno Olmi; commento: Franco Fucci; fotografia: E. Olmi; musica: Pier Emilio Bassi; montaggio: Florio Nerino Bianchi; origine: Italia; produzione: Sezione Cinema della Edisonvolta; durata: 9’
Un narratore racconta in prima persona come la valle in cui egli è nato sia stata trasformata dal progresso: la nuova centrale idroelettrica della Edisonvolta è stata una preziosa fonte di lavoro per gli abitanti della valle. «Dopo i titoli di testa, che si succedono sull’immagine fissa di un fiore montano, prende avvio il commento in prima persona, una sorte di monologo interiore fondato sulla totale identificazione tra l’individuo che parla e la “sua” valle. […] Sulle immagini di fotografie che immortalano i suoi anni di durissimo lavoro, l’uomo, divenuto guardiano di un serbatoio a 3000 metri di altezza, svela le proprie sicurezze: ritiene che la valle sia più bella dopo che le dighe ne hanno modificato la conformazione naturale, creando splendidi laghetti» (David Bruni). 
ore 21.00
Centochiodi (2005)

Regia: Ermanno Olmi; soggetto e sceneggiatura: E. Olmi; fotografia: Fabio Olmi; musica: Fabio Vacchi; montaggio: Paolo Cottignola; interpreti: Raz Degan, Luna Bendandi, Amina Syed, Michele Zattara, Damiano Scaini, Franco Andreani; origine: Italia; produzione: Cinema 11, Rai Cinema; durata: 92’

«Storie di amicizia, vita quotidiana e amore di un giovane professore di successo dell’Università di Bologna che, a causa di una difficile indagine, si butta tutto alle spalle andando a vivere in una remota località sulle rive del fiume Po. Il passaggio dalla vecchia alla nuova vita del protagonista viene sancita simbolicamente da una scena in cui il professore inchioda al pavimento di un’aula della facoltà in cui insegna, cento incunaboli custoditi nella biblioteca dell’università, avendo maturato la consapevolezza che i libri hanno mancato al loro compito di favorire l’incontro e la conoscenza tra gli uomini e hanno, invece, creato barriere e incomprensioni. Dopo essere vissuto nutrendosi di cultura, deluso, sostiene che prendere un caffè con un amico è preferibile alla lettura di tanti libri» (www.cinematografo.it). «Il titolo nasce da una mia ossessione, che ogni tanto ho, e che è quella di inchiodare qualcuno per impedirgli di fare del male. Non è casuale la scelta dell’ambientazione della storia, perché il Po, come tutti i fiumi, ha una connotazione che lo distingue dal mare che è l’argine. Quando lo varchi ti lasci alle spalle il mondo, e inchiodare qualcosa che è contrario alla tua idea di vita vuol dire anche varcare l’argine. L’ho già dichiarato da tempo: prima ancora di iniziare le riprese sapevo che questo sarebbe stato il mio ultimo film narrativo di messa in scena. Continuerò a fare documentari come quando ho cominciato, più di cinquant’anni fa. Chiedo la cortesia di accogliere questa mia decisione come una scelta presa in serenità, senza motivazioni roboanti né ancor meno con doloroso distacco. Assolutamente non patetico. È per me, oggi, un atto naturale: la conseguenza di una mia trasformazione guadagnata con gli anni vissuti e che ora mi orienta verso altri scopi del vivere, in questo mio prezioso tempo che è l’età “avanzata”. Ho passato una vita a raccontare storie con il cinema. Ho fatto agire e parlare cose e personaggi secondo la mia immaginazione e la mia volontà. Sempre cercando di essere leale con i miei interlocutori. Un patto che non ho mai tradito, sia quando un film mi veniva bene, sia quando il risultato non era al meglio» (Olmi). David di Donatello (2007): Premio Film Commission Torino Piemonte.
a seguire

Il racconto della Stura (1955) 

Regia: Ermanno Olmi; testo: Franco Fucci; fotografia: Carlo Pozzi; musica: Pier Emilio Bassi; montaggio: F. N. Bianchi; disegni animati: Luigi Turolla;
origine: Italia; produzione: Sezione Cinema della Edisonvolta; durata: 9’
Il fiume Stura, piegato dalla volontà degli uomini, è il protagonista di questa storia. I disegni animati di Luigi Turolla illustrano il complesso sistema di tubature sotterranee e sbarramenti che fa confluire le acque di tutta una valle nelle turbine della centrale scavata nel sottosuolo. Il fiume dal «corso disordinato» e la diga, «dall’aspetto di una mano concava» lunga 200 metri, sono gli strumenti dell’ingegno umano per la produzione dell’energia.

a seguire

Le grand barrage (1960)

Regia: Ermanno Olmi; fotografia: Lamberto Caimi; musica: Pier Emilio Bassi; origine: Italia; produzione: Sezione Cinema della Edisonvolta; durata: 16’
Documentario realizzato in occasione del settimo Congresso internazionale delle Grandi Dighe, svoltosi a Roma nel 1961, illustra le caratteristiche di numerose dighe. «L’intero cortometraggio è fondato sul contrappunto che si crea tra il commento over, dal registro vocale neutro e assai convenzionale nell’illustrare la lunghezza del coronamento, l’altezza e le altre peculiarità di numerose dighe (anche col ricorso a cartine, disegni animati e modellini), da una parte; e, dall’altra, le situazioni umoristiche, vere e proprie gag dal respiro assai corto, create da due uomini giovani e goffissimi che visitano gli stessi siti appena descritti come sedi di altrettante opere idrauliche» (David Bruni).
a seguire

Un metro lungo cinque (1961)

Regia: Ermanno Olmi; testo: Tullio Kezich; voci: Romolo Valli, Alfredo Danti; musica: Pier Emilio Bassi; montaggio: Giampiero Viola; origine: Italia; produzione: Sezione Cinema della Edisonvolta; durata: 24’
«Il testo del commento è letto da due diversi speaker, Romolo Valli e Alfredo Danti. A Valli, con la sua morbida e calda voce suadente, spetta il ruolo, di gran lunga predominante, di pronunciare le frasi ricche di considerazioni sull’attività degli operai per l’edificazione della diga del Reno di Lei, mentre a Danti, con il suo tono freddo e imparziale, tocca il compito di elencare le aride cifre relative a dati tecnici e a numeri. Come, insomma, se le due anime del documentario industriale olmiano, quella “umanistica” e quella “temicista”, che hanno convissuto in modo complessivamente felice fin qui, si fossero divise, fossero ormai separate in modo definitivo, senza alcuna possibilità di individuare un punto di contatto soddisfacente» (David Bruni).

venerdì 16

ore 17.00

Il mestiere delle armi (replica)

ore 19.00

Centochiodi (replica)

a seguire

Manon finestra 2 (1956)

Regia: Ermanno Olmi; commento: Pier Paolo Pasolini; voce: Arnoldo Foà; musica: Aniello Costabile; montaggio: F.N. Bianchi; origine: Italia; produzione: Sezione Cinema della Edisonvolta; durata: 13’
Gli scavi per la realizzazione di una centrale idroelettrica sono l’occasione per descrivere la vita dura dei minatori, fatta di pericoli quotidiani e di gesti di speranza, come mettere dei fiori freschi sull’immagine della loro santa patrona. I minatori «soli, in questa specie di esilio, così vicino al cielo, e dal cielo così lontano, nelle viscere della montagna» (dal commento di Pier Paolo Pasolini). «Pier Paolo [Pasolini] aveva scritto Ragazzi di vita e cominciava a lavorare nel cinema, così gli faccio vedere Manon finestra 2, a lui piace molto e io gli chiedo di scrivere il testo. All’epoca infatti i documentari dovevano avere sempre un commento parlato, altrimenti il pubblico non ne voleva sapere» (Olmi).

ore 21.00
Incontro moderato da Giona A. Nazzaro con Bud Spencer, Franco Grattarola e Matteo Norcini
Nel corso dell’incontro sarà presentato il volume di Franco Grattarola e Matteo Norcini Continuarono a chiamarlo Bud Spencer (Struwwelpeter, 2008).
a seguire

Cantando dietro i paraventi (2003)

Regia: Ermanno Olmi; soggetto e sceneggiatura: E. Olmi; fotografia: Fabio Olmi; musica: Han Yong; montaggio: Paolo Cottignola; interpreti: Bud Spencer, Jun Ichikawa, Sally Ming Zeoni, Camillo Grassi, Yang Li Xiang, Wen Li Guang; origine: Italia, Gran Bretagna, Francia; produzione: Cinema 11, Rai Cinema, Lakeshore Entairtainement SBS, Sky; durata: 100’

«A causa di un equivoco, un giovane studente occidentale approda in un teatrino fuori mano. Superato il primo momento di stupore il giovane cerca di concentrarsi sull’incanto della rappresentazione... È la storia della celebre Ching, una donna pirata cinese. Suo marito era un ammiraglio, al comando di una potente flotta, incaricato dal governo imperiale di combattere il flagello della pirateria. Ma dietro il fenomeno si nascondono interessi così grandi che, di lì a poco, l’ammiraglio viene assassinato con una porzione di cibo avvelenato. Sconvolta dall’accaduto, la vedova convince i marinai di suo marito a rifiutare ogni altra offerta e a dedicarsi in proprio agli arrembaggi ed ai saccheggi» (www.cinematografo.it). «Cantando dietro i paraventi è l’esatto contrario dell'imminente Kill Bill: se Quentin Tarantino dichiara guerra al mondo intero in nome della vendetta, Ermanno Olmi invoca la pace nel segno del reciproco perdono. Chissà se in futuro qualcuno, evocando i massacri senza fine del 2003, vedrà nella contrapposizione di due film particolarmente significativi la proiezione dell’opposto atteggiamento che divide l’Europa dall’America. [...] Questo è forse il primo film di pirati senza scene cruente: in un quadro di violenza implicita, l’unico arrembaggio è la presa di possesso di una nave che non fa resistenza. Sostenuto da un’antologia musicale che sembra il parto di un compositore solo, Cantando dietro i paraventi emana l’affascinante splendore di un mito sul quale riflettere pur senza intenderlo fino in fondo. Per goderne bisogna dimenticare il cinema dello spettacolo convenzionale. Non a caso la bella studentessa di architettura, Jun Ichikawa, incarnante la vedova Chin, parla della sua avventura come di un’esperienza spirituale» (Kezich). David di Donatello (2004) per la miglior scenografia (Luigi Marchione), i migliori costumi (Francesca Sartori), e migliori effetti speciali visivi (Ubik Visual Effects, Boss Film). Nastro d’argento (2004) per: miglior soggetto (Ermanno Olmi), miglior fotografia (Fabio Olmi), miglior scenografia (Luigi Marchione), migliori costumi (Francesca Sartori).
Ingresso gratuito
sabato 17

ore 17.00

Cantando dietro i paraventi (replica)

a seguire

Costruzioni meccaniche Riva (1956) 

Regia: Ermanno Olmi; musica: Pier Emilio Bassi; origine: Italia; produzione: Ufficio Propaganda delle Costruzioni Meccaniche Riva, in collaborazione con la Sezione Cinema della Edisonvolta; durata: 22’

Questo documentario illustra dettagliatamente la costruzione di una ruota Pelton: dalla fase progettuale alla realizzazione e al trasporto fino alla destinazione finale. Ogni problema tecnico e logistico è stato risolto grazie alla professionalità e allo sforzo congiunto di tecnici e operai: insieme hanno concepito un progetto, l’hanno disegnato e realizzato. «I toni fotografici luminosi permettono di apprezzare i colori dei pezzi meccanici, che sembrano opere della pop art presentate nella loro unicità irriproducibile, come sovente ribadisce il commento sottolineando l’impossibilità di standardizzarne la produzione, rispettosa del loro carattere singolare e della loro individualità» (David Bruni).
a seguire

Venezia città moderna (1958)

Regia: Ermanno Olmi; commento: Vittorio Cossato; direttore della fotografia: Carlo Bellero; musica: Pier Emilio Bassi; origine: Italia; produzione: Sezione Cinema della Edisonvolta; durata: 15’
Documentario sul complesso industriale di Porto Marghera, ovvero il volto moderno e tecnologico di Venezia posto a confronto con l’indelebile bellezza della città. 
a seguire

Tre fili fino a Milano (1958)

Regia: Ermanno Olmi; fotografia: Carlo Bellero; musica: Pier Emilio Bassi; montaggio: Giampiero Viola; origine: Italia; produzione: Sezione Cinema della Edisonvolta; durata: 24’
La costruzione di una linea da 200.000 volt che conduce l’energia elettrica dalle Alpi fino a Milano. «Il racconto per immagini procede indipendentemente dal commento e impone un proprio ritmo, alimentato dai gesti, dai volti e dalle espressioni degli operai, mentre la voce over, mai come in questo caso discreta, limita i propri interventi al minimo indispensabile. Le inquadrature con la macchina da presa angolata dal basso sui piloni, che si stagliano contro il cielo con le loro forme geometriche, suggeriscono strane configurazioni e, insieme al bianco accecante della neve, alle frasi e alle grida di incoraggiamento con cui gli operai si accompagnano, alla musica dalle tonalità assai inconsuete e ironiche, contribuiscono a instaurare un’atmosfera rarefatta, fiabesca, quasi magica e incantata» (David Bruni).
a seguire

Manon finestra 2 (replica)
ore 20.45
L’albero degli zoccoli (replica)
domenica 18

ore 17.00

Camminacammina (replica)

a seguire
Michelino 1º B (replica)
ore 21.00

I recuperanti (1969)
Regia: Ermanno Olmi; soggetto: Mario Rigoni Stern; sceneggiatura: Tullio Kezich, M. Rigoni Stern, E. Olmi; fotografia: E. Olmi; musica: Gianni Ferrio; montaggio: E. Olmi; interpreti: Antonio Lunardi, Andreino Carli, Alessandra Micheletto, Pietro Tolin, Mari lena Rossi, Ivano Frigo; origine: Italia; produzione: Rai, Produzione Palumbo; durata: 98’
Dopo la guerra Gianni torna nel suo paese in montagna e per sopravvivere accetta la proposta del vecchio Du e diventa un “recuperante” di bombe, munizioni, ferri di ogni tipo, per rivenderli al mercato dei metalli. Du con la sua bizzarra saggezza si rivela un maestro di vita per il ragazzo. Elsa, la donna di Gianni, preoccupata per la pericolosità del lavoro, cerca in tutti i modi di convincere il suo uomo a cambiare mestiere. «Con questi personaggi Ermanno è riuscito a fare I recuperanti, un documentario talmente vero che diventa un documentario di un periodo della vita dell’Altipiano, quando la gente rischiava la pelle per poi comperarsi un po’ di farina da accompagnare col formaggio» (Rigoni Stern). Il film contiene in sé un sapore di verità tale da poter essere definito, pur non essendolo, un documentario: racconta storie e personaggi che fanno parte della cultura dell’Altipiano di Asiago, di cui Rigoni Stern è stato il grande cantore.

Copia restaurata dalla Cineteca di Bologna con la collaborazione di Rai Cinema - Ingresso gratuito
lunedì 19

chiuso
martedì 20

ore 17.00
La leggenda del santo bevitore (replica)
ore 19.00

Racconti di giovani amori (replica)

Evento speciale

Presentazione del film Trilogia: il pensiero, lo sguardo, la parola di Luciano Emmer
ore 21.00

Incontro con Luciano Emmer, Enrico Ghezzi, Sergio Toffetti
a seguire

Trilogia: il pensiero, lo sguardo, la parola (2008)

Regia: Luciano Emmer; soggetto e sceneggiatura: L. Emmer; fotografia: Ugo Lo Pinto; montaggio: L. Emmer; voci: Teresa Saponangelo, Franco Agostini, Philippe Charles Barbot; origine: Italia; produzione: New Film 7 International; durata: 60’

Tre piccoli film per altrettante riflessioni sui sensi e sul sapere dell’uomo. Nel primo episodio, Emmer passa in rassegna con intento antologico e didascalico i precetti della filosofia antica, dalla civiltà greca a quella romana; nel secondo, lavorando come a inizio carriera su un vastissimo repertorio di immagini pittoriche e non, analizza la “storia dello sguardo” nelle arti visive, dai graffiti preistorici alle pale medievali, dai dipinti impressionisti e cubisti ai manifesti pubblicitari dei giorni nostri; nel terzo, infine, raccontando con ironia e leggerezza una giornata di solitudine nella sua casa di montagna, riflette sul pensiero intellettuale di scrittori e grandi pensatori, rapportando alla propria esperienza individuale tanto le parole della tradizione orale e della cultura popolare quanto gli scritti di geni come Shakespeare, Spinoza o Gogol.
Ingresso gratuito

21-25 gennaio
Dall’Italia con amore: come imitammo James Bond.
Il cinema spionistico italiano da James Tont ad Asso di Picche

«Non ci fu solo 007 e non ci fu solo Sean Connery. A un certo punto gli schermi europei e quelli italiani in particolare si riempirono di agenti segreti dalle sigle più assurde. 077, 008, 009, 070, Z7, 77, 777, 3S3... un elenco infinito di spie che agivano in missioni impossibili a Beirut, Hong Kong, Berlino, Istanbul, Il Cairo. Era il magico mondo degli 007 all’italiana che, tra il 1964 e il 1969, sfornarono qualcosa come 150 titoli, parodie comprese (come il James Tont di Lando Buzzanca, gli 002 di Franco e Ciccio, il Flit di Raimondo Vianello). Film che funzionavano su regole più o meno precise. Un titolo che rimandava ai film della vera saga bondiana. Un protagonista bello, macho e agile come il vero 007, e i nostri si chiamavano Ken Clark, Richard Harrison, Giorgio Ardisson. Una serie di ragazze belle e pericolose, da Ingrid Schoeller a Dominique Boschero, che il nostro eroe finiva per domare. Dei cattivi più o meno legati al mondo delle coproduzioni con Spagna e Germania. Registi di grande professionalità come Sergio Sollima, Alberto De Martino, Umberto Lenzi, Sergio Grieco. Almeno due esterni in qualche vera località esotica in modo che lo spettatore sognasse viaggi che per lui erano impossibili. I gadget bondiani in versione casalinga, con effetti speciali fatti negli studi romani della Elios e della De Paolis. Temi fissi come la guerra fredda e la rivoluzione sessuale. Il tutto fra immagini pop anni ’60, grandi colonne sonore firmate da Piero Umiliani, Armando Trovajoli, Riz Ortolani, Piero Piccioni che sperimentavano i loro temi erotici-exotici, manifesti incredibili, budget minimi e troupe ridotte. Un sogno che verrà interrotto dal trionfo internazionale degli spaghetti western di Sergio Leone, ma che dette vita a titoli oggi scordati ma allora di grande presa popolare» (Noir Film Festival).
Rassegna curata da Marco Giusti in collaborazione con la Cineteca Nazionale, presentata al Noir Film Festival di Courmayuer 2008 e riproposta al Cinema Trevi in una versione più ampia.
mercoledì 21
ore 17.00

Bersaglio mobile (1967)
Regia: Sergio Corbucci; soggetto: Massimo Patrizi; sceneggiatura: M. Patrizi, Franco Rossetti, S. Corbucci; fotografia: Ajace Parolin; musica: Ivan Vandor; montaggio: Alberto Gallitti; interpreti: Ty Hardin, Michael Rennie, Paola Pitagora, Vittorio Caprioli, Gordon Mitchell, Graziella Granata; origine: Italia; produzione: Rizzoli Film; durata: 92’

Jason, specialista in evasioni, fugge di prigione durante un trasferimento, ma questa volta non è tutta farina del suo sacco: qualcuno lo ha aiutato per affidargli l’incarico di recuperare un microfilm, che interessa a molte potenze internazionale. Jason riesce nell’impresa, ma tutti, compresa la polizia, si mettono sulle sue tracce. Corbucci gira in Grecia con il suo proverbiale gran mestiere, facendo sfoggio di magnifiche locations e del consueto senso dello spettacolo.

Vietato ai minori di anni 14
ore 19.00

Un milione di dollari per sette assassini (1967)
Regia: Umberto Lenzi; soggetto: Gianfranco Clerici; sceneggiatura: G. Clerici, U. Lenzi; fotografia: Augusto Tiezzi; musica: Angelo Francesco Lavagnino; montaggio: Jolanda Benvenuti; interpreti: Roger Browne, José Greci, Anthony Gradwell [Antonio Gradoli], Monica Pardo, Carlo Hintermann, Erika Blanc; origine: Italia; produzione: Romana Film; durata: 93’

Il ricchissimo Simpson incarica Michael King di trovare il figlio Martin, notissimo fisico nucleare, scomparso misteriosamente con una formula segreta. King scopre il cadavere di Martin in un cimitero e Simpson lo invita a vendicare il figlio eliminando tutti i componenti della banda che lo ha assassinato. King si mette sulle loro tracce… Il meno conosciuto dei film di spionaggio di Umberto Lenzi è, forse, quello più riuscito, con continui colpi di scena e personaggi che cambiano identità, a cominciare dal protagonista, un perfetto Roger Browne, che, per accreditarsi, si spaccia per un ladro. 

Vietato ai minori di anni 14

ore 21.00

Upperseven l’uomo da uccidere (1966)

Regia: Alberto De Martino; soggetto e sceneggiatura: A. De Martino; fotografia: Mario Fioretti; musica: Bruno Nicolai; montaggio: Giuliana Attenni; interpreti: Paul Hubschmid, Karin Dor, Nando Gazzolo, Vivi Bach, Guido Lollobrigida, Rosalba Neri; origine: Italia, Germania Occidentale; produzione: European Incorporation, Roxy Film; durata: 104’

Upperseven è un agente segreto molto particolare: è un maestro dei travestimenti. Il suo segreto per rimanere vivo è quello di cambiare continuamente il volto per celare la sua identità. Suo acerrimo nemico è Kobras, il quale, agendo per conto di una potenza orientale, ha un piano per far fallire un’impresa finanziaria, stipulata fra i governi degli Stati Uniti e del Sud Africa. Il nostro agente segreto, anche lui al servizio di sua maestà britannica, lo insegue per mezza Europa, ma quando sembra aver la meglio, viene catturato dall’infimo e astutissimo Kobras. Portato in una zona segreta dell’Africa, nel cuore dell’organizzazione segreta dotata di una base di lancio per missili, Upperseven riuscirà a salvare la vita e quella del mondo intero? Diretto con mano sicura da Alberto De Martino, un regista esperto del genere (in primis con quel piccolo capolavoro chiamato Ok Connery), il film è soprattutto un manifesto pop per eccellenza che anticipa di molti anni sia il look delle tute spaziali di Moonraker, operazione spazio (1979), sia il cattivo Gommaflex dei fumetti di Alan Ford, il quale aveva una faccia di gomma che gli permetteva di cambiare sempre identità. Menzione d’onore all’attore Nando Gazzolo che ci restituisce un villain indimenticabile e di tutto rispetto e all’affascinante Rosalba Neri, qui più bella che mai. 

giovedì 22
ore 17.00

Come rubammo la bomba atomica (1967)

Regia: Lucio Fulci; soggetto e sceneggiatura: Sandro Continenza, Roberto Gianviti, Amedeo Sollazzo; fotografia: Fausto Rossi; musica: Lallo (Coriolano) Gori; montaggio: Nella Nannuzzi; interpreti: Franco Franchi, Ciccio Ingrassia, Julie Menard, Youssef Wahby, Franco Morici, Franco Bonvicini; origine: Italia/Egitto; produzione: Five Film, Fonoroma, Copro Film; durata: 98’

Come il genere degenera: Ciccio Ingrassia agente segreto dell’organizzazione criminale Spectrales, Franco Franchi testimone scomodo, sulle loro tracce James Bomb, Derek Flit (sì, è proprio lui, Franco Bonvicini in arte Bonvi, il disegnatore di Sturmtruppen e Nick Carter) e Modesty Bluff, uno scienziato folle, il dottor Sì, che vuole rianimare con l’energia atomica le mummie egizie e, in sottofondo, una bomba inesplosa nel Mediterraneo... Deus ex machina il terrorista dei generi Lucio Fulci.

ore 19.00

Requiem per un agente segreto (1967) 
Regia: Sergio Sollima; soggetto: S. Sollima; sceneggiatura: Sergio Donati, S. Sollima; fotografia: Carlo Carlini; musica: Antonio Perez Olea; montaggio: Francisco Jaumeandreu; interpreti: Stewart Granger, Daniela Bianchi, Peter van Eyck, Giulio Bosetti, Gianni Rizzo, Georgia Moll; origine: Italia/Germania/Spagna; produzione: P.E.A. Cinematografica, Constantin Film, Prod. Cin.cas Venus; durata: 108’

Bingo, un agente segreto pronto a servire chiunque lo paghi profumatamente, riceve dal servizio segreto americano l’incarico di sgominare una banda diretta da un ex criminale nazista, che vive in Marocco sotto false spoglie. Costui è ricercato anche dal servizio segreto norvegese, che ha inviato nel paese africano un proprio agente e una donna in grado di riconoscere il criminale. Ma gli interessi dei servizi segreti coinvolti nel caso prevalgono e per una volta Bingo sarà costretto ad agire non per denaro, ma per ideali. Lo stile classico di Sollima si impone e Stewart Granger disegna un personaggio fuori dagli schemi dei prodotti italici di imitazione: un film d’atmosfera, calato negli splendidi scorci marocchini.
Vietato ai minori di anni 14

ore 21.00

Asso di picche: operazione controspionaggio (1965)
Regia: Nick Nostro; soggetto e sceneggiatura: Simon O’Neill [Giovanni Simonelli]; fotografia: 
Alfred Bludgeon, Jeffrey Maxwell; musica: Franco Pisano; montaggio: Amedeo Giomini; interpreti: George Ardisson, Lena von Martens, Hélène Chanel, Joaquin Diaz, Corinne Fontaine, Leontine May [Leontina Mariotta]; origine: Italia/Spagna/Francia/Turchia; produzione: Cineproduzioni Associate, Prod. Cin.cas Balcazár, Les Film Copernic, Herman Film; durata: 107’

«L’agente segreto Bond Callaghan, nome in codice Asso di Picche, è improvvisamente incaricato dalla I.S., organizzazione di controspionaggio al servizio di interessi non facilmente identificabili, di scoprire con ogni mezzo uomini e forze che agiscono per la realizzazione di un piano criminale che vorrebbe arrivare al dominio sul mondo. La missione si presenta difficile perché gli avversari non si fermano davanti a nessuna difficoltà, pur di conseguire il loro scopo. Da una centrale atomica nascosta nel Kurdistan, l’organizzazione criminale del “Ragno” sta per mettere a segno una serie di attentati, mediante l’impiego di ordigni nucleari, per costringere i governi delle grandi potenze a cederle il controllo dell’intero pianeta» (Noir Film Festival). Grande mestiere di Nick Nostro, incisivo, come sempre, Giorgio Ardisson, l’unico attore italiano in grado di competere con Ken Clark e Roger Browne nel ruolo di agente segreto.

Vietato ai minori di anni 14

venerdì 23

ore 17.00

James Tont operazione U.N.O. (1965)
Regia: Bruno Corbucci, Giovanni Grimaldi; soggetto e sceneggiatura: B. Corbucci, G. Grimaldi; fotografia: Alessandro D’Eva, Raffaele Masciocchi; musica: Marcello Giombini; montaggio: Ornella Micheli; interpreti: Lando Buzzanca, Evi Marandi, Gina Rovere, Loris Gizzi, Evi Rigano, Alighiero Noschese; origine: Italia; produzione: Panda Cinematografica; durata: 88’

«L’agente segreto James Tont deve sventare, per conto dell’Intelligence Service, un diabolico complotto ai danni dell’ONU progettato da Goldsinger, un magnate dell’industria discografica. Al servizio della Cina, Goldsinger ha coniato un disco d’oro contenente l’incisione del coro del Nabucco e che verrà suonato come inno ufficiale nel corso di un’assemblea plenaria commemorativa. Il disco, nelle sue ultime battute, è collegato con una potente carica di esplosivo capace di far saltare tutto il palazzo di vetro» (Noir Film Festival). Un film pieno di trovate divertenti al servizio di un Lando Buzzanca strepitoso nella parte di James Tont. Le scene nella sofisticatissima Fiat 500 con televisore incorporato, dove scorrono le canzoni come in un musicarello, sono da antologia. «Mi ricordo che mi ritrovai a parlare di James Tont con Peter [Sellers] e lui rideva come un matto… “Marvelous, fantastic. I must do it…”. E infatti poi ha fatto Casinò Royale» (Buzzanca).
ore 19.00

James Tont operazione D.U.E. (1966)

Regia: Bruno Corbucci; soggetto: Ermanno Donati, Luigi Carpentieri; sceneggiatura: B. Corbucci, Vittorio Vighi, Mario Guerra, Antoinette Pellevant, E. Donati, L. Carpentieri, Ugo Liberatore; fotografia: Alessandro D’Eva; musica: Bruno Canfora; montaggio: Ornella Micheli; interpreti: Lando Buzzanca, France Anglade, Loris Gizzi, Claudie Lange, Antonella Murgia, Jacques Dufilho; origine: Italia/Francia; produzione: Panda Cinematografica, Cineurope; durata: 91’

Mentre l’Inghilterra si appresta a ospitare la Coppa del Mondo di calcio, i Beatles e i capelloni furoreggiano, le minigonne sono sempre più di moda, e Antonioni è pronto a girare Blow-up, Lando beat Buzzanca, in missione a Londra, sveste i panni di James Tont e indossa una parrucca per sventare l’operazione D.U.E.: Distruzione Urbe Eterna. Un film che pochi ammettono di aver visto, ma che non si può fare a meno di citare. Ovvero, quando il kitsch non era ancora trash...

ore 21.00

Kiss Kiss Bang Bang (1966) 

Regia: Duccio Tessari; soggetto e sceneggiatura: Bruno Corbucci, Fernando Di Leo, D. Tessari; fotografia: Francisco Marin; musica: Bruno Nicolai; montaggio: Licia Quaglia; interpreti: Giuliano Gemma, George Martin, Lorella De Luca, Nieves Navarro, Daniele Vargas, Cesarina Riccarda Guazzelli; origine: Italia/Spagna; produzione: P.C.M., Rizzoli Film, Prod. Cin.cas Balcazár; durata: 95’

«Kirk Warren, sergente del Secret Service, ha tradito la sua patria e nel cortile del carcere londinese lo attende una morte sicura. Sir Wilcox, capo del Secret Service, tuttavia ha ancora bisogno di lui per un’operazione di controspionaggio molto pericolosa, che consentirebbe a Kirk di riscattarsi. La missione riguarda il furto di una formula per la fabbricazione di una lega di metalli spaziali che un’organizzazione internazionale, capeggiata da un fantomatico Mister X, vorrebbe trafugare allo scopo di venderla. Kirk accetta l’incarico a condizione che gli assicurino la collaborazione di tre suoi vecchi amici specializzati in furti. Il sergente, con il loro aiuto, porta a termine il colpo e pensa di rivendere per conto proprio la preziosa formula. Per questo motivo accetta l’invito al castello di Mister X» (Noir Film Festival). Dopo aver demitizzato il peplum e il western all’italiana, Tessari abbatte a colpi di gags James Bond, gli agenti 777, 077, X77, Z55, 00-2, James Tont e il super agente Flit. Il suo eroe, Kirk Warren, è una improbabile gentleman londinese con bombetta, il cappio al collo, una squadra di ladri al suo servizio e infinite ragazze da conquistare: per sempre love love... bang bang.
sabato 24

La figura del padre tra Cinema e Psicoanalisi

Psicoanalisi e Cinema hanno molto in comune: sono nate nello stesso periodo, hanno avuto nel secolo appena finito un enorme sviluppo e diffusione continuando ad influenzare, con la loro ricerca sull’uomo e le sue dinamiche profonde, il mondo della cultura, della scienza e dell’arte. Anche se il cinema non ha alcun presupposto terapeutico, alcuni aspetti della sua indagine e la sua capacità di stimolare e portare alla coscienza, all’interno di un contenitore artistico, dei nuclei attivi nel profondo della psiche fanno sì che sviluppare un confronto su alcuni temi può essere utile e stimolante. I film hanno d’altronde modalità espressive affini a quelle dei sogni e dell’immaginario, utilizzando quel registro iconico su cui la Psicoanalisi indaga come livello di simbolizzazione sulla strada della rappresentazione e della pensabilità. Partendo da questo interesse, il Centro Sperimentale di Cinematografia organizza, col patrocinio della SPI (Società Psicoanalitica Italiana) una serie d’incontri mensili, nella giornata di sabato, centrati sul rapporto tra il Cinema e la Psicoanalisi e sugli aspetti che la visione di un film può approfondire. In queste serate di volta in volta uno psicoanalista proporrà una breve relazione, dopo la proiezione dell’ultimo film selezionato, aperta alla discussione con autori/attori/critici cinematografici e col pubblico. Nel 2009 i film presentati e gli spunti di riflessione proposti vertono intorno ad un percorso che attraversa il tema del padre, sia sul versante cinematografico che su quello psicoanalitico e, più in generale, culturale.

ore 16.30

Mio figlio professore (1948)

Regia: Renato Castellani; soggetto e sceneggiatura: R. Castellani, Emilio Cecchi, Suso Cecchi d’Amico, Aldo Fabrizi, Fulvio Palmieri, Fausto Tozzi; fotografia: Carlo Montuori; musica: Nino Rota; montaggio: Mario Serandrei; interpreti: Aldo Fabrizi, Giorgio De Lullo, Mario Pisu, Diana Nava, Lisetta Nava, Pinuccia Nava; origine: Italia; produzione: Lux Film; durata: 107’

Il bidello Orazio vive in funzione del figlio: lo fa studiare e riesce a trovargli un posto da insegnante nella scuola dove lavora. Ma il figlio soffre la presenza del padre e le sue umili origini. Castellani racconta, attraverso questa piccola vicenda familiare, la storia dell’Italia dal fascismo al dopoguerra, in una chiave volutamente minimalista, in cui, però, si riflettono le differenze di classe, il desiderio di ascesa sociale, l’accademismo dilagante a fronte della semplicità della povera gente. Il rapporto fra padre e figlio è assunto a simbolo di divisioni più ampie, che nemmeno il clima di speranza di matrice neorealista può ricomporre.

ore 18.30

Incompreso (Vita col figlio) (1966)
Regia: Luigi Comencini; soggetto: dal romanzo omonimo di Florence Montgomery; sceneggiatura: Leo Benvenuti, Piero De Bernardi, con la collaborazione di Lucia Drudi Demby, Giuseppe Mangione; fotografia: Armando Nannuzzi; musica: Fiorenzo Carpi; montaggio: Nino Baragli; interpreti: Anthony Quayle, Stefano Colagrande, Simone Giannozzi, John Sharp, Adriana Facchetti, Anna Maria Nardini; origine: Italia; produzione: Angelo Rizzoli per Rizzoli Film, Istituto Luce; durata: 104’
«Un film che difendo a spada tratta, oggetto di molte critiche, è ad esempio Incompreso. Per esso ebbi una crisi terribile: mi sembrava una macchina per far piangere e non volevo più farlo. Riflettendoci meglio, mi resi conto della possibilità di analizzare due età dell’infanzia, un feroce rapporto di gelosia tra due bambini. Allora mi decisi e non credo che sia un film del compromesso. [...] Il tema vero del film era la solitudine dei bambini, e questa è forse più manifesta in ambienti borghesi che non in ambienti popolari. Volevo un film fuori dal sociale, fuori da un’epoca e da un ambiente definiti storicamente, un film tutto sui bambini, un film tutto essenziale, rigoroso, senza fronzoli. Il problema di questi bambini è la solitudine, non tanto l’assenza della madre, dominante nel libro» (Comencini).

ore 20.45

Che ora è (1989)

Regia: Ettore Scola; soggetto: E. Scola; sceneggiatura: E. Scola, Beatrice Ravaglioli, Silvia Scola; fotografa: Luciano Tovoli; musica: Armando Trovajoli, montaggio: Raimondo Crociani; interpreti: Marcello Mastroianni, Massimo Troisi, Anne Parillaud, Renato Moretti, Lou Castel; origine: Italia/Francia; produzione: Tiger Cin.ca, Gaumont; durata: 102’

Un padre va a Civitavecchia a trovare il figlio che sta prestando il servizio militare. È l’occasione per aprirsi e rivelarsi, ma, i due si dimostrano completamente diversi l’uno dall’altro. «Scritto con magistrale conoscenza dello stato delle cose, per cui giovani e non giovani potranno perfettamente ritrovarsi nei protagonisti e nelle ragioni di ciascuno […] Che ora è ha tutti i titoli per collocarsi fra i piccoli gioielli di famiglia del cinema italiano. Ha in Mastroianni e Troisi due interpreti splendidamente accoppiati, da premiare insieme per come s’integrano e soprattutto ha una struttura narrativa benissimo combinata con un gioco di spostamenti psicologici, un progressivo inoltrarsi e arretrare sul terreno dell’ironico, il quale si pone quale nobile referto d’un confronto generazionale» (Grazzini).
Ingresso gratuito
a seguire

Relazione dello psicoanalista Giuseppe Riefolo e incontro moderato da Fabio Castriota con Cristina Comencini
domenica 25

ore 17.00

Matchless (1967)

Regia: Alberto Lattuada; soggetto: Ermanno Donati; sceneggiatura: Dean Craig, Luigi Malerba, Alberto Lattuada, Jack Pulman; fotografia: Alessandro D’Eva; musica: Gino Marinuzzi jr., Ennio Morricone; montaggio: Franco Fraticelli; interpreti: Patrick O’Neal, Ira Fürstenberg, Donald Pleasance, Nicoletta Machiavelli, Henry Silva, Elizabeth Wu; origine: Italia; produzione: Dino De Laurentiis Cinematografica; durata: 104’

«Un giornalista americano viene catturato in Cina come spia e condannato a morte. In prigione entra in possesso di un anello che gli permette di rendersi invisibile per venti minuti ogni dieci ore. Sfuggito alla fucilazione e ritornato in patria, il giornalista che è noto con lo pseudonimo di Matchless, è costretto a occuparsi di un’azione di spionaggio internazionale. Raggiunta Arabella, misteriosa spia americana in gonnella, Matchless riesce a farsi invitare nel castello del personaggio che detiene la formula e le fiale d’un liquido ambito da tutte le potenze internazionali» (Noir Film Festival). L’unica, vera, incursione d’autore nel genere spionistico all’italiana. Produzione De Laurentiis, cast internazionale, confezione di classe. Dalla Cina con furore le avventure di un uomo invisibile: Matchless, il signore dell’anello...

Vietato ai minori di anni 14

ore 19.00

Password uccidete Lady Gordon (1965) 
Regia: Terence Hathaway [Sergio Grieco]; soggetto e sceneggiatura: Gian Paolo Callegari, Lucio Battistrada, Ramon Comas De Torres; fotografia: Juan Julio Baena; musica: Piero Umiliani; montaggio: Renato Cinquini; interpreti: Roger Browne, Michael Rivers, Franco Ressel, Rosalba Neri, Andrea Scotti, Susan Terry; origine: Italia/Spagna; produzione: Claudia Cinematografica; Procensa; durata: 95’

Dietro il paravento di un balletto del Mogador, agisce una banda di contrabbandieri d’armi. L’agente Gordon Douglas scopre che a tenere le fila dell’organizzazione è l’impresario teatrale, la signora Kastiadis. Non mancheranno clamorosi colpi di scena… Sergio Grieco alterna nei suoi film di spionaggio Roger Browne e Ken Clark, il secondo si fa preferire per una maggiore presenza scenica, da eroe del fumetto, il primo ha più frecce nel suo arco e i suoi personaggi presentano maggiori sfumature. Ma l’azione prevale su tutto: ritmo, ritmo, ritmo, scandito dalle straordinarie note di Piero Umiliani.
ore 21.00

Tiffany memorandum (1967) 

Regia: Terence Hathaway [Sergio Grieco]; soggetto e sceneggiatura: Sandro Continenza, Roberto Gianviti; fotografia: Stelvio Massi; musica: Riz Ortolani; montaggio: Renato Cinquini; interprete: Ken Clark, Irina Demick, Luigi Vannucchi, Loredana Nusciak, Gregoire Aslan, Jacques Berthier; origine: Italia/Francia; produzione: Fida Cinematografica, Les Productions Jacques Roitfeld; durata: 95’
«Dick Hallam, corrispondente da Parigi per un grande giornale di New York, assiste involontariamente all’uccisione di un uomo politico sudamericano. Spinto dalla curiosità professionale, Dick inizia il pedinamento dell’autista della vittima. Questi, però, muore nel deragliamento di un treno e Dick, rimasto privo di sensi, viene scambiato proprio per l’autista deceduto. Viene rapito da una misteriosa organizzazione e trasportato a Berlino per essere interrogato su fatti di cui non è assolutamente a conoscenza. Riuscito a fuggire, Dick non resiste alla tentazione di indagare sulla strana avventura nella quale si è trovato coinvolto. Rischiando più volte la vita, riesce infine a far luce sull’assassinio del personaggio politico e sui retroscena dell’atto criminoso» (Noir Film Festival). Film invisibile da anni, Tiffany memorandum è una summa del Grieco pensiero: splendide locations, grande ritmo, (auto)ironia, un pizzico di erotismo, l’icona Ken Clark che gioca a fare la spia e un magnifico finale, di straordinaria modernità, in cui la verità è racchiusa in alcune immagini riprese da un fantomatico (e improvvisato) operatore. Grieco si conferma regista di culto (purtroppo, finora, mancato).
lunedì 26

chiuso

martedì 27

In ricordo di Raffaele Andreassi

Dopo l’omaggio di dicembre, prosegue il cinema particolarissimo di Raffaele Andreassi. Giornalista. Poeta. Regista. Soprattutto di documentari. Nella sua filmografia si contano pochi lungometraggi a soggetto, ma nel settore del documentario ha realizzato quasi duecento corti e mediometraggi, di cui oltre cinquanta sono documentari d’arte. Andreassi, fin dagli anni sessanta, è stato anche sceneggiatore, direttore di fotografia e montatore dei suoi film. Sull’evoluzione dei documentari d’arte del regista, ha scritto Paola Scremin che «alla fine degli anni quaranta, Andreassi approda alla poesia e alla letteratura e, di lì a pochi anni, inizia la sua ricerca in campo fotografico. Siamo nell’epoca d’oro del documentario d’arte. Registi, anche alle prime armi, sono intenti a girare sui quadri (ottimi pretesti per tarare la tavolozza cromatica delle prime pellicole Ferraniacolor), mentre gli storici dell’arte scoprono un nuovo strumento di divulgazione e, all’interno del dibattito teorico, fanno la voce un po’ grossa verso i primi per ribadire un metodo o una grammatica filmica idonei alla ripresa di questi oggetti densi di significati formali (è il caso di Longhi-Barbaro e Ragghianti). Raffaele Andreassi passa quasi inosservato. I suoi documentari sull’arte rispondono ad esigenze per lo più di intrattenimento, e seguono, nella maggior parte dei casi, lo schema dei prodotti allora sul mercato: una serie di quadri commentati da una voce fuori campo. In questi anni Andreassi studia, osserva e riflette sul significato di un’immagine. [...] Pratica il cinema e la fotografia, sperimenta le leggi del colore e della luce [...]. Inoltre, esercita lo sguardo sull’arte contemporanea anche attraverso le riproduzioni di fotocolors che allora iniziavano ad invadere il mercato. La cultura storico artistica, fin qui privilegio di pochi, cominciava ad espandersi. Il cinema neorealista lo aveva affascinato nelle sue note di realtà e poesia quotidiana [...]. Forme e colori del paesaggio, volti e ambienti lo attraggono nella misura in cui riescono a diventare significativi stati d’animo ed emozioni [...]. Alla fine degli anni cinquanta il suo documentario è già privo di commento parlato [...]. Il documentario di Andreassi “non parla”, suggerisce con discrezione attraverso piccole annotazioni insistite, dettagli dal sapore introspettivo, ritmi a volte lenti e veloci, a seconda della necessità e del caso». Sempre negli anni sessanta Andreassi ha lavorato per la Rai come ideatore e regista di inchieste giornalistiche di varia natura: politica, economica, sportiva, culturale e di costume. Ha inoltre diretto diversi caroselli. Di particolare interesse è il suo lungometraggio di finzione, Flashback (1968), affascinante esempio di cinema psicologico, che purtroppo al tempo ebbe una distribuzione limitatissima. Autore più unico che raro, Raffaele Andreassi è un regista molto amato dalla Cineteca Nazionale che gli ha reso omaggio in svariate occasioni: al Cinema Trevi nel maggio 2005; alla Mostra del Cinema di Venezia nel 2006 con la proiezione dell’inarrivabile Antonio Ligabue pittore (1965) e nel 2008 con Flashback all’interno della retrospettiva Questi fantasmi. Cinema italiano ritrovato (1946-1975), curata da Sergio Toffetti e Tatti Sanguineti. Andreassi ci ha lasciati da poco. Un commosso e rinnovato saluto dove, a essere protagoniste non sono, per una volta, le troppe parole, ma le immagini del suo cinema. Enigmaticamente naturali.

ore 17.00

I lupi dentro (2000)

Regia: Raffaele Andreassi; soggetto e sceneggiatura: R. Andreassi; fotografia: R. Andreassi; musica: Renato Giorgi; montaggio: R. Andreassi; origine: Italia; produzione: Union Contact; durata: 180’

«Una pellicola onnivora, che assembla nelle sue tre ore di durata la biografia dell’artista, la descrizione del suo retroterra culturale, i racconti ricavabili dai suoi quadri e non solo: il film è anche un viaggio dell’autore nello spazio e nel tempo, poiché alterna il presente al passato, cioè alle sue antiche esperienze di documentarista, fatte sulle rive del Po, in compagnia dei pittori contadini e della loro arte naive. Un frutto fuori stagione nel cinema italiano, quasi una meteora proveniente da un altro sistema solare» (Cosulich). «Un film su un mondo che non c’è più: è I lupi dentro di Raffaele Andreassi, e il mondo scomparso è la Bassa Padana, terra di sogni e di artisti, la patria di Antonio Ligabue e di tanti altri pittori come Bruno Rovesti, Udo Toniato, Elena Guastalla [...]. Poeta, giornalista e regista appassionato d’arte, Andreassi era già andato a caccia di personaggi e di colori nei primi anni ’60. I lupi dentro ritorna lungo il Po, fra Guastalla, Luzzara, Reggiolo, in forma di diario. Tre ore» (Ferzetti).

ore 20.30

Incontro con Luca Andreassi, Adriano Aprà, Callisto Cosulich, Paola Scremin, Sergio Toffetti
a seguire

Murales (1975)

Regia: Raffaele Andreassi; soggetto e sceneggiatura: R. Andreassi; fotografia: R. Andreassi; musica: Egisto Macchi; montaggio: R. Andreassi; origine: Italia; produzione: Arnoldo Mondadori editore; durata: 21’

a seguire

Massimo Campigli (1967)

Regia: Raffaele Andreassi; origine: Italia; durata: 18’

a seguire

Epilogo (1957)

Regia: Raffaele Andreassi; origine: Italia; produzione: Corona Cinematografica; durata: 10’

a seguire

Tornare all’alba (1967)

Regia: Raffaele Andreassi; origine: Italia; durata: 12’

a seguire

Amore (1963)

Regia: Raffaele Andreassi; origine: Italia; durata: 13’

a seguire

Il cielo e la terra (1964)

Regia: Raffaele Andreassi; fotografia: Enrico Pagliaro; musica: Sergio Pagoni; origine: Italia; produzione: Italian International Film; durata: 13’

a seguire

Cassinari. Magia del colore (1984)

Regia: Raffaele Andreassi; commento: Enrico Crispolti; fotografia: R. Andreassi; musica: Amedeo Tommasi; montaggio: R. Andreassi; origine: Italia; durata: 40’

Ingresso gratuito

mercoledì 28

Città aperta. Vita culturale a Roma dal ’44 al ’68

“Città aperta” è la Roma appena uscita dalla guerra. La Roma degli alleati e del boogie-woogie, dei “paisà” e degli “sciuscià”, di De Sica e di Rossellini. 

La Roma della Magnani e di Fabrizi, dei salotti e dei cenacoli culturali, delle osterie e dei caffè letterari, del “Mondo” e degli Amici della Domenica. La Roma delle prime visioni di Visconti all’Eliseo, delle dispute tra realisti e astrattisti, di Palma Bucarelli e di Renato Guttuso. La Roma di Flaiano e Maccari, di Cardarelli (con il cappotto anche in agosto), de Il bell’Antonio di Brancati e dei Racconti di Moravia, di Gadda, della Morante e di Pasolini. E poi la “Hollywood sul Tevere” tra via Veneto e Cinecittà, la “capitale corrotta” del caso Montesi e della speculazione edilizia. La città del Sistina e della moda ma anche dell’Anno Santo, del Rugantino e della “Dolce vita”, di Fellini e di Antonioni, di Bassani e di Soldati. La Roma de Il sorpasso e della Rca, della Compagnia dei Giovani e del Gruppo ’63, di Parise, di Schifano e della Scuola di Piazza del Popolo. La Roma della scienza e dello “scandalo Ippolito”. La città bella e possibile dove tutti si incontrano con tutti, con una gran voglia di lasciarsi alle spalle le miserie e i drammi della guerra. 
È questa la Roma multiforme e scintillante raccontata da Gianni Borgna nel suo documentario Città aperta. Vita culturale a Roma dal ’44 al ’68 e che appare, in modi e forme diverse, nei due film proposti in questa giornata, Le notti di Cabiria e Una vita difficile, mirabili contaminazioni fra l’“alto” e il “basso”, attraverso l’incontro-scontro di personaggi appartenenti a classi sociali diverse, che vengono tutti risucchiati dal clima felice di quegli anni, salvo poi subire o rivendicare la propria diversità. Due film che rispecchiano un’epoca in cui realtà e mitologia si confondono, alimentandosi a vicenda, e in cui appare del tutto credibile che una prostituta trascorra una notte nella villa di un celebre attore, come avviene ne Le notti di Cabiria, o sia possibile a un modesto giornalista farsi strada in un mondo apparentemente dorato, dove, però, anche la celebrità ha un suo prezzo, come in Una vita difficile. E dove anche la cultura, spesso, è al servizio di altri interessi. Una realtà, quindi, difficile da decifrare, che oggi ci appare, inevitabilmente ma forse giustamente, leggendaria.
ore 17.00

Le notti di Cabiria (1957)

Regia: Federico Fellini; soggetto e sceneggiatura: F. Fellini, Ennio Flaiano, Tullio Pinelli, da un’idea di F. Fellini; collaborazione ai dialoghi: Pier Paolo Pasolini; collaborazione alla sceneggiatura: Brunello Rondi; fotografia: Aldo Tonti; fotografia sequenze aggiunte: Otello Martelli; musica: Nino Rota; interpreti: Giulietta Masina, Amedeo Nazzari, François Perier, Aldo Silvani, Dorian Gray, Franca Marzi; origine: Italia/Francia; produzione: Dino De Laurentiis Cinematografica, Les Films Marceau; durata: 110’

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

ore 19.00

Una vita difficile (1961)

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

«La vita difficile è quella di un italiano come tanti, che l’8 settembre ha sorpreso in divisa d’ufficiale inducendolo a passare nelle file della Resistenza. Questo italiano come tanti, però, questo Silvio, non ha fino in fondo la tempra dell’eroe e quando trova una ragazza che gli dà riparo mentre i tedeschi lo inseguono, non si fa pregar troppo per prendersi una vacanza; ma poi il senso del dovere l’ha vinta un’altra volta e lo ritroviamo di nuovo in armi al momento della Liberazione. Con la pace, eccolo che scrive in un giornale modesto, a tinte sociali, ed eccolo ritrovare la ragazza da cui si era allontanato alla chetichella: la sposa, la conduce a Roma e cominciano i guai, i guai soliti delle giovani coppie in tempi difficili. […] Scritta da Rodoldo Sonego e diretta da Dino Risi, questa storia, nonostante le sue concessioni al riso e i suoi molteplici tentativi di voltare la polemica in satira, si svolge in realtà in un’atmosfera amara e dolente, carica di echi sommessamente drammatici» (Rondi).
ore 21.00
Incontro con Gianni Borgna, Antonio Debenedetti e Sergio Toffetti
a seguire
Città aperta. Vita culturale a Roma dal ’44 al ’68[image: image1.jpg]


 (2008)
Regia: Gianni Borgna; consulente: Antonio Debenedetti; voce narrante: Fabrizio Gifuni; musiche: Benedetto Ghiglia; montaggio: Patrizia Penzo; origine: Italia; produzione: Istituto Luce; durata: 100’
«L’idea da cui siamo partiti è quella di raccontare la grande stagione culturale che si sviluppò a Roma (ma potremmo dire in Italia) dal giugno del ’44, con l’arrivo degli alleati, alla fine degli anni ’60, quando, con le vicende del ’68, lo scenario muta di colpo, e irreversibilmente. E di raccontarla in un modo il più possibile “avvincente”, come quasi mai si fa quando si parla di cultura. Ma tutto quello che accadde allora – il neorealismo, le dispute tra arte figurativa e arte astratta, la nascita della televisione, il fiorire di riviste culturali –, con al centro della scena artisti e intellettuali di grande rilievo internazionale, non solo è alla base anche dell’oggi ma può appassionare anche quanti, per ragioni anagrafiche, non hanno avuto la possibilità di vivere quell’epoca. Tra questi i giovani, che potrebbero essere interessati a una storia della cultura fatta con strumenti a loro più congeniali come quelli audio-visivi. Per una volta, infatti, si è attinto a documenti straordinari sepolti negli archivi dell’Istituto Luce, della Incom e, in qualche caso, della Rai, per dare spazio non già ai protagonisti della storia politica ma dell’arte e della cultura in tutte le sue declinazioni, rendendo così possibile vedere e sentire la voce di grandi personalità (da Benedetto Croce a Carlo Emilio Gadda, solo per fare degli esempi), di cui pochi ormai hanno un ricordo diretto. L’ambizione è quella di continuare e di ricostruire, magari per città e aree territoriali, la storia della cultura italiana del Novecento» (Gianni Borgna).
29-31 gennaio

La ragione e il disgusto. Il cinema illuminista di Nelo Risi

Nelo Risi, classe 1920, uno dei massimi poeti italiani del secondo Novecento, laureato in Medicina come il fratello Dino, si avvicina al cinema alla fine degli anni quaranta con il cortometraggio Ritorno nella valle. L’amore per il documentario, così come l’attenzione pignola e attenta al dato reale lo accompagnano per tutta la vita. Ma il regista-poeta, accanto ai cosiddetti lavori d’impegno sociale, realizza per conto della Olivetti alla fine degli anni cinquanta dei documentari d’animazione in anticipo sui tempi per un’estetica pop che farà scuola. Il suo esordio nel cosiddetto film di finzione avviene nel 1961 con l’episodio Ragazze madri del zavattiniano Le italiane e l’amore. Il sodalizio artistico e sentimentale con la scrittrice, poetessa e a sua volta cineasta Edith Bruck lo porta a realizzare, subito dopo aver diretto l’interessante e appassionante film televisivo La strada più lunga, il film d’esordio, lo struggente e toccante Andremo in città. Così Risi descrive quell’esperienza: «Un modo pacificato di parlare dei disastri della guerra, sentiti attraverso lo schermo della favola. E qui mi è venuta incontro Edith Bruck [autrice del romanzo omonimo e sceneggiatrice del film], col suo narrare ilare e doloroso, con un’innocenza che noi latini sembriamo avere perduta». A questo film ne seguiranno diversi altri che segnano, come il suo percorso poetico, tappe importanti di un modo personalissimo e originale di fare arte all’insegna di un illuminismo tutto lombardo e da un disgusto sempre crescente per la cosiddetta società dei consumi: da Diario di una schizofrenica, raro e riuscito film psicoanalitico girato in Italia, al ritratto femminile di una donna in crisi in Ondata di calore e all’omaggio da poeta alla poesia di Rimbaud con Una stagione all’inferno, fino al manifesto manzoniano sprovvisto di Provvidenza La colonna infame. In tale sede si è voluto rendere omaggio a Edith Bruck con la proiezione del suo doloroso e lirico Improvviso, dove ci è parso di vedere una continuità stilistica e tematica affine con Risi: la passione, il dissidio, la perdita, come cause di improvvise trasformazioni della persona e l’attenzione verso gli ultimi, i perdenti, o dimenticati dalla Storia. L’uscita del suo nuovo lavoro cinematografico sull’incontro di due grandi vecchi della poesia (Risi stesso e Andrea Zanzotto) Possibili rapporti. Due poeti, due voci e la pubblicazione di una nuova raccolta poetica Né il giorno né l’ora (Mondadori) testimoniano una vitalità del tutto invidiabile. Gran parte delle citazioni, così come parte del titolo della personale La ragione e il disgusto, sono tratti dall’unica monografia dedicata al cinema del regista: Luciano De Giusti (a cura di), Nelo Risi. Il cinema, la poesia (Antennacinema, Conegliano, 1988). Di se stesso e sul suo essere poeta e cineasta scrive «A vent’anni un uomo di grande gusto, l’editore Giovanni Scheiwiller, mi accolse tra i suoi autori stampando un libriccino dal titolo Le opere e i giorni che risentiva fortemente della lettura di Saint-John Perse più che di Esiodo. Fu il mio debutto letterario, non rilevato da nessuno. Il cinema venne casualmente, nell’immediato dopoguerra quando ogni giovane era alla ricerca di se stesso oltreché di un lavoro. Due documentari di fama (l’olandese J. Ferno e l’inglese americanizzato R. Leacock) vennero in Italia per realizzare un cortometraggio sulla valle del Po che testimoniasse dei disastri della guerra. Mi unii a loro rinunciando definitivamente alla carriera di medico, altro versante familiare già abbandonato da mio fratello Dino. [...] Già, la poesia e il cinema su una formazione grosso modo scientifica; avevo almeno il vantaggio di non finire professore di Lettere in qualche liceo della Repubblica. Poi magari ti viene il rimpianto di non aver studiato, chessò, filologia romanza alla Normale di Pisa... allora ti chiudi in casa con la finestra che dà sul muro di fronte a organizzare un libro di versi che hai incasellato mentalmente per mesi, oppure traduci l’Edipo Re sulla scorta di un “bigino” ritrovato in un angolo basso della libreria. Tutto questo può sembrare uno svago da ricchi, con la poesia non si campa, così cerco di continuare il mio discorso sotto altra forma: per anni ho operato nel campo del documentario e delle inchieste televisive prediligendo “il reale”, poi lavorando su “l’immaginario” nei film di finzione scoprendo che il cinema non è poi così lontano dalla poesia, un’immagine e poi un’altra e un’altra ancora... un verso e poi un verso e un altro ancora. A volte le regole del cinema facilitano la scrittura, e viceversa».

giovedì 29

ore 16.45

Au dessus de la vallée (Ritorno nella valle, 1949)

Regia: Nelo Risi; sceneggiatura: Stephen L. James; fotografia: Jacques Letellier; musica: Maurice Thiriet; montaggio: Francois Diat; origine: Francia; produzione: John Ferno; durata: 15’; v. o. franc.
«Nella Grecia aspra, desolata e distrutta, all’indomani della guerra, un gruppo di famiglie fa ritorno al villaggio di montagna abbandonato durante il conflitto. Dopo un tratto di percorso in camion, il viaggio prosegue coi muli. Con il loro arrivo il villaggio pian piano torna a vivere. I bambini crescono. Imparano a leggere e a scrivere in una scuola di fortuna allestita all’aperto, nella piazza del paese. La ricostruzione si conclude nell’allegria di una festa paesana. [...] In questo folgorante inizio cinematografico di Risi si sente la lezione dei grandi maestri del documentario. Il taglio dell’immagine, il modo di comporla e montarla sono di forte impatto visivo. Una sola inquadratura, dalla quale si sprigiona una inedita forza poetica, può valere da esempio: un fuoco arde, in primo piano, sulla spiaggia, il mare è sullo sfondo e d’improvviso entra in campo, tra il fuoco e il mare, come un cuneo, un gregge di pecore. Composto solo successivamente nella forma in cui lo conosciamo, il cortometraggio è nato da uno dei tanti frammenti di realtà sociale che, all’indomani del secondo conflitto mondiale, Risi andava documentando come reporter operante nell’equipe di Ferno, con sede a Parigi. È in tale veste che compie una serie di viaggi e soggiorni, con l’occhio dentro l’obbiettivo, tutto teso a catturare le immagini delle diverse situazioni sociali in Europa e nel Nord Africa» (De Giusti).

a seguire

La strada più lunga (1965)

Regia: Nelo Risi; soggetto: da Il voltagabbana di Davide Lajolo; sceneggiatura: Fabio Carpi, N. Risi; musica: Daniele Paris; interpreti: Gian Maria Volonté, Graziella Galvani, Augusto Mastrantoni, Giampiero Albertini, Ernesto Colli, Carlo Enrici; origine: Italia; produzione: Rai; durata: 90’

«Michele ha combattuto in Etiopia, Spagna, Albania, Grecia. Dopo l’8 settembre torna a casa: è sempre stato fascista, ha creduto nelle cause in cui ha lottato, ma ora è stanco. La guerra tuttavia non è finita, anzi si è inasprita. I suoi camerati lo vogliono ancora con loro, ma questa repubblica sociale, un tempo vagheggiata, che ora giunge imposta dalle armi delle S.S. non lo convince. Michele rifiuta di tornare con i fascisti, ma la situazione non permette di restare neutrali. È giunto il momento delle scelte. [...] Fu la televisione che diede a Risi l’opportunità di realizzare il primo lungometraggio a soggetto. Per celebrare il ventennale della Resistenza, La Capria aveva ideato un ciclo, rimasto incompiuto, di “originali televisivi” o sceneggiati (come allora si chiamavano), tratti da racconti e romanzi di scrittori italiani, sulla lotta di liberazione. Risi portò sullo schermo Il voltaggabana di Davide Lajolo: nacque così La strada più lunga (1965)» (De Giusti). «Seppur nel limitativo arco di un racconto su commissione [...] Risi ha nondimeno sviluppato con dolorosa passione il tema centrale rimasto integro nel passaggio dalla pagina al piccolo schermo: il corruccio rabbioso del protagonista che non si vuole arrendere alla evidenza dello sfacelo completo di una ideologia in cui aveva onestamente creduto e, poi, la lenta contrastata decisione di “passare” razionalmente dall’altra parte. Fidando anche in un Volontè misurato ed estraneo a modi tradizionali, Risi ha saputo dare giusta rilevanza ad un personaggio che se è protagonista di una vicenda “privata” è però insieme coro della stessa e, quindi, collegamento di un fitto intreccio di appunti e sottolineature tendenti opportunamente a dilatare gli eventi oltre il caso personale per un più concreto e responsabile dialogo con la grande massa dei telespettatori» (Bertieri).

Per gentile concessione di Rai Teche - ingresso gratuito

ore 19.00

Incontro con Nelo Risi, Edith Bruck e Sergio Toffetti

a seguire

Possibili rapporti. Due poeti, due voci (2008)

Regia: Nelo Risi; soggetto e sceneggiatura: N. Risi; fotografia: Duccio Cimatti; musica: Marco Valabrega; interpreti: Andrea Zanzotto e N. Risi; origine: Italia; produzione: Gregorio Paonessa per Vivo Film; durata: 56’

Nelo Risi torna alla regia dopo quasi vent’anni per incontrare il maggior poeta italiano contemporaneo: Andrea Zanzotto. Al centro del film è il personalissimo e intimo dialogo di due grandi vecchi della cultura europea. Il paesaggio è Pieve di Soligo, in Veneto, il luogo dove Zanzotto è nato e ha trascorso tutta la vita. È l’incontro di due personalità molto diverse, il poeta ermetico e ritirato – Zanzotto, il viaggiatore, che ha sempre sposato una scrittura concreta, legata alle cose del mondo – Risi: i due si conoscono da sempre, ma si sono frequentati poco hanno scelto di incontrarsi oggi, scoprendosi più vicini di quanto loro stessi avessero immaginato. Il loro incontro assume all’inizio quasi i tratti di uno scontro. Zanzotto è silenzioso, come assorto… Risi si mette in gioco, si scopre, rischia, cerca di stanare il suo amico e rivale da quella ironia sorniona dietro cui si protegge. Poi la conversazione si fa più fitta. Risi e Zanzotto hanno attraversato con le loro vite quasi un secolo, sono stati testimoni e attori di un mondo che si è completamente trasformato, hanno vissuto crisi e svolte ideologiche. Guardandosi in faccia, passeggiando insieme, esprimono le reciproche visioni del mondo dialogando sulla poesia, sull’arte, sul cinema, sulla memoria del passato, sulla morte, ma soprattutto sul futuro e sulla vita. Possibili rapporti. Due poeti, due voci è stato presentato all’ultima edizione del Film Festival Locarno.

Per gentile concessione di Vivo Film - Ingresso gratuito

a seguire

Sud come Nord (1957)

Regia: Nelo Risi; fotografia: Carlo Ventimiglia; musica: Franco Potenza; commento: Muzio Alemanni Mazzocchi; origine: Italia; produzione: Romor Film; durata: 15’

Descrizione dello stabilimento della Olivetti a Pozzuoli. Grazie all’insediamento della fabbrica piemontese in quell’area disagiata del meridione si realizzò una bonifica del territorio con un conseguente miglioramento delle condizioni di vita della popolazione locale.

Ingresso gratuito

a seguire

Andremo in città (1966)

Regia: Nelo Risi; soggetto: dal romanzo omonimo di Edith Bruck; adattamento: Fabio Carpi, Vasco Pratolini; sceneggiatura: E. Bruck, N. Risi, Jerzy Stawinsky, Cesare Zavattini; fotografia: Tonino Delli Colli; musica: Ivan Vandor; montaggio: Giacinto Solito; interpreti: Geraldine Chaplin, Nino Castelnuovo, il piccolo Federico, Aca Gavric, Stefania Careddu, Giovanni Scratuglia, Milan Panic; origine: Italia/Jugoslavia; produzione: A.I.C.A. Cinematografica - Associazione Internazionale Cinema d’Arte, Romor Film, Avala Film; durata: 103’

«Tratto dal racconto omonimo di Edith Bruck, il film racconta i disastri della guerra e la persecuzione razziale durante l’ultimo conflitto mondiale in un paese dell’Est europeo. Ma il vero tema non è dato da questi materiali storici. Essi costituiscono l’orizzonte entro il quale il film si muove, non il suo fuoco. L’occhio del racconto si fissa piuttosto sulle conseguenze di quel contesto in una famiglia ebraica. Famiglia già smembrata nella quale mancano la madre, morta, e il padre, deportato. La spina dorsale del racconto è la relazione tra la sorella maggiore, Lenka, e Misha, il fratellino cieco di cui si prende cura in sostituzione della madre. La ragazza sfrutta la sua menomazione fisiologica per proteggerlo, per salvaguardarlo dagli orrori della guerra, per non privarlo anzitempo dell’infanzia» (De Giusti). «Sia l’Ungheria che la Polonia dopo vari sopraluoghi hanno rifiutato la storia del bambino ebreo cieco perché a quei paesi dava fastidio, a quell’epoca, toccare il tema dell’ebraismo. Le deportazioni di milioni di persone nei campi di concentramento e sterminio tedeschi hanno lasciato un senso di colpa nei dirigenti comunisti di allora che non volevano toccare quei temi troppo scottanti. [...] Noi pensavamo di poter trovare un terreno fertile proprio là dove erano accadute le atrocità, questo enorme olocausto, invece abbiamo trovato la strada sbarrata politicamente. Alla fine l’unico terreno neutro possibile era la Yugoslavia di Tito, che infatti ci ha aperto le porte» (Risi).

Ingresso gratuito

venerdì 30

ore 17.00

Una stagione all’inferno (1971)

Regia: Nelo Risi; soggetto: Giovanna Gagliardo; sceneggiatura: Raffaele La Capria, N. Risi; fotografia: Aldo Scavarda; musica: Maurice Jarre; montaggio: Roberto Perpignani; interpreti: Terence Stamp, Jean-Claude Brialy, Florinda Bolkan, Pier Paolo Capponi, Nike Arrighi, Teodoro Corrà; origine: Italia; produzione: Difne Cinematografica, Anginex; durata: 128’

«Mi è stato proposto su soggetto di Giovanna Gagliardo. Ho chiamato poi Raffaele La Capria e abbiamo lavorato assieme alla sceneggiatura, trovando un produttore disponibile a mettere in piedi un film che per la prima volta mi poteva dare la possibilità di avere grossi mezzi, tanto è vero che poi mi è stato rimproverato che il film era troppo ricco. [...] Rimbaud era un tema che mi stava a cuore. La scommessa fino all’impossibile da parte di un uomo che era stato un genio a 18 anni e che, a un certo punto, butta via la poesia (per la quale tutto sommato io vivo) e si mette a fare il trafficante d’armi» (Risi). «Di questa burrasca romantica, che avrebbe potuto ispirare un film gremito di luoghi comuni sui poeti maledetti, Nelo Risi ci dà [...] una versione assai nitida, dove, raccontando in parallelo le vicende della prima gioventù di Rimbaud, trascorsa in Europa (dall’adolescenza riottosa ai litigi con Verlaine) e quelle vissute in Africa, alle prese con i ras e gli speculatori, descrive con occhio asciutto la contraddittoria e misteriosa personalità del poeta e dell’avventuriero, diviso fra rivolta permanente e il sogno d’una famiglia, e la colloca con brevi tratti sullo sfondo d’un’epoca inquieta in cui s’annuncia il crollo della civiltà borghese e l’avvento di nuovi valori» (Grazzini).

Vietato ai minori di anni 14

ore 19.15
Elea classe 9000 (1960)

Regia: Nelo Risi; soggetto e sceneggiatura: Muzio Alemanni Mazzocchi; fotografia: Giulio Giannini; musica: Luciano Berio; ideazione grafica: Giovanni Pintori; animazione: Gianni Polidori, Giulio Giannini; origine: Italia; produzione: Olivetti; durata: 32’

Il documentario illustra le caratteristiche generali dei grandi elaboratori elettronici attraverso una breve storia dei procedimenti di calcolo del passato. Vengono descritte le peculiarità costruttive dell’Elea classe 9000 seguendone le fasi di realizzazione: dal progetto alla costruzione. Alcuni esempi illustrano i campi di applicazione del calcolatore e i vantaggi offerti da quest’ultimo. La voce off esprime con fermezza il concetto chiave del film: «Gli elaboratori elettronici non sono pensati per sostituire l’uomo ma per promuovere un miglioramento delle sue condizioni lavorative liberandolo dalla fatica e dalla ripetitività delle azioni».

a seguire

Ondata di calore (1970)
Regia: Nelo Risi; soggetto: dal romanzo omonimo di Dana Moseley; sceneggiatura: N. Risi, Roger Mauge, Anna Gobbi; fotografia: Giulio Albonico; musica: Peppino De Luca, Carlo Pes; montaggio: Gian Maria Messeri; interpreti: Jean Seberg, Luigi Pistilli, Lilia Nguyen, Paolo Modugno, Gianni Belfiore, Franco Acampora; origine: Italia/Francia; produzione: Filmes Cinematografica, Les Films Pommereu, Les Films Corona; durata: 91’

Ritratto di una donna americana in crisi esistenziale e coniugale con il marito architetto, con finale giallo. Sullo sfondo, la città marocchina di Agadir, ricostruita dopo il terribile terremoto del 1961. Joyce, sola nella sua casa, oppressa dal caldo afoso portato da una violenta tempesta di sabbia, è ossessionata dalle improvvise apparizioni di Alì, il giovane amico del marito. «La storia prende spunto da un racconto di Dana Moseley ma ce ne siamo distaccati. Praticamente io e Anna Gobbi l’abbiamo reinventata spostandola ad Agadir, abbiamo inventato questa omosessualità del marito, che non si vede mai, se non in fotografia. Soltanto alla fine si scopre che la donna lo ha ammazzato all’inizio del film. Film severo, difficile, quasi un monologo pochissimo parlato. È una sorta di puzzle, di mosaico costruito, devo dire, con eleganza, con una certa abilità, che però non ha toccato il pubblico. Eppure per la prima volta nella mia vita godevo di una buona distribuzione, la Titanus, ma questo non mi ha aiutato affatto» (Risi). «Fenomelogia dello straniamento, e ipotesi dell’impossibile redenzione che […] Nelo Risi è riuscito a sottrarre al pericolo della divulgazione e delle metafore uggiose per chiuderle nel cerchio di ferro delle “conquiste” personali» (Elio Maraone).

Vietato ai minori di anni 14

ore 21.30
Diario di una schizofrenica (1968)

Regia: Nelo Risi; soggetto e sceneggiatura: Fabio Carpi, N. Risi, tratto da Journal d’une schizophrènie di Marguerite Andrée Sechehaye; consulenza scientifica: Franco Fornari; fotografia: Giulio Albonico; interpreti: Umberto Raho, Manlio Busoni, Gabriella Mulachiè, Giuseppe Liuzzi, Marija Tocinowsky; origine: Italia; produzione: IDI cinematografica; durata: 107’

«Opera seconda del regista e poeta Nelo Risi [...], Diario di una schizofrenica è ispirato a un memoriale scientifico assai noto in Francia scritto dalla psicologa svizzera Marguerite Andrée Séchéhaye. Sceneggiato da Risi con la collaborazione di Fabio Carpi e la consulenza scientifica di Franco Fornari, il film fu interpretato nel ruolo della protagonista Anna da un’attrice francese agli esordi, Ghislaine D’Orsay, e venne apprezzato da pubblico e critica in occasione della sua anteprima alla mostra di Venezia del 1968. Selezionato per l’Oscar, non fu poi accettato per cavilli burocratici, con il pretesto che non era uscito nelle sale, e fu sostituito da La ragazza con la pistola di Monicelli. Nel 1970 ha ottenuto un Nastro d’Argento per la sceneggiatura» (Maria Coletti). «La storia è centrata su tre donne: una madre ancora giovane, piacente, egoista e fatua, che ha respinto la figlia come un ingombro quando è venuta al mondo [...] e non ha voluto o potuto allattarla; una figlia che sin dalla primissima infanzia soffre del mancato amore materno [...] fino al punto che perderà la ragione; un’analista, donna sulla cinquantina dotata di una straordinaria carità umana, che lotta in due direzioni: contro la famiglia e contro il mondo accademico che non crede alla bontà del suo esperimento. Tre personalità distinte: l’isterica, la dissociata, la scientifica. Un triangolo di odio – delirio – amore, direbbe il soffietto pubblicitario. Un film non psicologico ma analitico, con un lato sperimentale da non sottovalutare» (Risi). Presentato in occasione della retrospettiva dedicata nel 1998 al ventennale del ’68 alla mostra di Venezia. Dai negativi originali conservati della Cineteca Nazionale sono stati stampati una check-print e una copia corretta. Sempre dal negativo sono stati stampati un interpositivo e un positivo colonna quali matrici di preservazione. Le lavorazioni sono state eseguite presso il laboratorio di Cinecittà Studios.

sabato 31

ore 16.00

Le città del mondo (1975)

Regia: Nelo Risi; soggetto: tratto da Le città del mondo di Elio Vittorini; sceneggiatura: Fabio Carpi, N. Risi, Elio Vittorini; fotografia: Sergio Martinelli; musica: Filippo Trecca; montaggio: Gian Maria Messeri; interpreti: Francisco Rabal, Roberto Tartavini, Valeria Fabrizi, Paola Tanziani, Dora Calindri, Vincenzo Ferro; origine: Italia; produzione: Filmes, Rai; durata: 90’

«Matteo e Nardo, padre e figlio, partono diretti alla “città perfetta e ideale” dove sia possibile trovare lavoro e avvenire per il ragazzo; nella sua fantasia, il ciabattino scambia paesetti dell’interno per la capitale dell’isola e una modesta locanda per un lussuoso albergo, vanamente contraddetto dal più raziocinante figlio. I due s’imbattono poi in una piacente vedova che aiutano nel suo lavoro di venditrice ambulante; in cambio ricevono una notte d’amore il padre, e vitto, alloggio e lavoro il figlio. Ma questa sistemazione non garba a Nardo che dopo un po’ ritorna, in tempo per trovare la casa arricchita dall’arrivo di un nuovo fratellino che impoverirà ulteriormente il bilancio familiare. Da qui la necessità di un altro viaggio di Matteo e Nardo alla ricerca della sperata sistemazione» (De Giusti). «Mi interessava il lato fantastico di Vittorini, molto vicino alle tematiche della poesia. Un povero ciabattino che farnetica, parlando di una Grecia che non esiste più in una Sicilia di enorme povertà, raccontando delle splendide favole menzognere ad un bimbetto che è molto più concreto e realista di lui, trovo che sia un tema suggestivo. La realtà di miseria è riscattata dalla fantasia quasi allucinata di un cantastorie ideale. È un film donchisciottesco, una parentesi lirica che io apprezzo e che mi è piaciuto fare anche perché Rabal ne ha dato un’interpretazione molto convincente» (Risi).

Per gentile concessione di Rai Teche - ingresso gratuito

ore 17.40

La colonna infame (1972)

Regia: Nelo Risi; soggetto: N. Risi dall’opera omonima di Alessandro Manzoni; sceneggiatura: Vasco Pratolini, N. Risi; fotografia: Giulio Albonico; musica: Giorgio Gaslini; montaggio: Gian Maria Messeri; interpreti: Helmut Berger, Vittorio Caprioli, Francisco Rabal, Lucia Bosè, Pier Luigi Aprà, Salvo Randone; origine: Italia; produzione: Filmes; durata: 102’

«Io ho sempre avuto, da buon lombardo, un amore critico per il Manzoni. La colonna infame soprattutto, lo trovo un testo straordinario, testo nero, difficile dal punto di vista della lettura, che tocca però un tema ancora oggi attuale. [...] Era impossibile ritrovare a Milano la Milano del ’600. La soluzione adottata dall’architetto Bassan è stata quella di ricostruire idealmente a Cinecittà una città appestata dove l’interno era fatto ad imbuto, un inferno metallico e circolare che scende giù fino alle celle dei tormenti: interpreta il testo manzoniano come la rappresentazione dell’inferno di una Milano contagiata dalla peste. La Milano esteriore non era altro che una specie di palcoscenico ideale di sabbia, di strutture e di casupole mezze diroccate dove si sentiva appena adombrata la presenza del Duomo in costruzione. I costumi di Vera Marzot sono stati molto rigorosi. Gaslini, musicista, mi ha rielaborato il tema verdiano della Messa di Requiem e quindi il film è, in tutti gli aspetti, molto coerente. Figurativamente ho avuto in mente Caravaggio. Ci sono delle sciabolate di luce, molto taglienti, che vengono dal contrasto di luci e ombre proprio di Caravaggio e che il mio direttore della fotografia, Giulio Albonico, ha saputo rifare [...]. È un film di denuncia, critico, e come tale non di facile lettura. È come un teorema che viene sviluppato fino in fondo, senza concessioni e senza speranza. Nella Colonna infame non c’è la Provvidenza come nei Promessi sposi. Qui non c’è salvezza, e questo va contro tutte le regole dello spettacolo. Un film nero e quindi poco appetibile. È come Andremo in città, dove si incomincia con la deportazione degli zingari, poi c’è la deportazione degli ebrei, poi quella del bambino cieco, un processo che non lascia salvezza» (Risi).

Vietato ai minori di anni 14

ore 19.30

Improvviso (1979)

Regia: Edith Bruck; soggetto e sceneggiatura: E. Bruck; fotografia: Nino [Sebastiano] Celeste; musica: Luis Enriquez Bacalov; montaggio: Carlo Valerio; interpreti: Andréa Ferreol, Valeria Moriconi, Delia Boccardo, Giacomo Rosselli, Biagio Pelligra, Olivia Casadei; origine: Italia; produzione: Pont Royal Film, Rai Radiotelevisione Italiana; durata: 100’

«All’esordio nella regia cinematografica, Edith Bruck porta sullo schermo il senso umanissimo del dolore e della pietà che una tragica adolescenza le ha procurato e che essa viene esprimendo in romanzi, racconti, poesie di buona qualità letteraria. Il protagonista di Improvviso è Michele, un timido e solitario sedicenne dell’Aquila che studia violoncello. Cresciuto senza padre, in casa è come assediato dall’amore morboso della mamma e della zia, i compagni di scuola lo deridono, il mondo gli fa paura. Michele è vittima di uno scandalo familiare (suo padre doveva sposare la zia), ma anche le donne che ha vicino sono state umiliate dalla vita: cacciate di casa, le due sorelle rimasero sole, e ora riversano su di lui, l’una sarta, l’altra infermiera, il loro affetto geloso. Ovunque guardi, per le strade e in Tv, il ragazzo sente minacce. Anch’essa sacrificata dalla famiglia, la maestra di musica lo provoca, una ragazzina lo intimorisce, tutt’intorno gli si muove un’umanità stralunata e violenta. [...] Improvviso è un esordio da tener d’occhio. Compiendo il ritratto spaurito e impacciato di Michele, e cavando il succo da quanto lo circonda, Edith Bruck conduce un’analisi desolata, ma non tutta chiusa alla speranza, degli errori prodotti dai pregiudizi e dalle frustrazioni. [...] Anziché esaurirsi nell’aneddoto drammatico e nello spunto sociologico, il film è perciò un’amara riflessione sugli strazi profondi della storia e le offese ai disarmati, e un richiamo a meditare sulla cattiva educazione sentimentale che abbiamo avuto e seguitiamo a dare. [...] Lo stile della Bruck è, per la sobrietà dei tocchi e i toni dimessi, di una semplicità ammirevole, e perciò quasi non si avverte. Guidato da uno sguardo asciutto che penetra le cose e le loro vibrazioni segrete, ne coglie le tenerissime solitudini e gli ingorghi più tragici, ma anche certi aspetti grotteschi. Il realismo della ungherese Edith Bruck non è di marca italiana, e perciò sbaglia chi confonde il film con la nostra produzione corrente. [...] Benché l’affollamento e il frastuono di Venezia non abbiano forse giovato a Improvviso (un altro connubio fra Rai e Italnoleggio), ecco un film serio, malinconico perché vero, nato dalla sincerità di un’autrice appartata che non mercifica la sofferenza. Lo interpretano l’esordiente Giacomo Rosselli, col lodevole proposito di trasmetterci i penosi impacci di Michele, e Valeria Moriconi e Andréa Ferréol con una perizia professionale che dà i debiti chiaroscuri alle figure delle due sorelle» (Grazzini).

ore 21.15

La memoria del futuro (1960)

Regia: Nelo Risi; soggetto: Muzio Alemanni Mazzocchi; fotografia: Giulio Giannini; musica: Luciano Berio; ideazione grafica: Giovanni Piri; animazione: G. Giannini, Gianni Polidori; origine: Italia; produzione: Olivetti; durata: 13’

Nelle città moderne è necessario razionalizzare i servizi e programmare le singole attività per migliorare la qualità di vita. Il documentario, con l’ausilio dell’animazione creata da Polidori e Giannini, racconta brevemente la storia dei calcolatori. Viene descritto l’utilizzo della valvola e del transistor nei calcolatori moderni illustrandone le componenti. L’evoluzione del calcolatore deve però essere supportata dalla scienza e da una continua ricerca. Il filmato si conclude con il seguente enunciato: «L’elettronica è una tecnologia che libera l’uomo dai lavori meccanici e ripetitivi».

a seguire
Un amore di donna (1988)

Regia: Nelo Risi; soggetto: Franco Levati; sceneggiatura: Alberto e Gianni Buscaglia, Antonio Porta, N. Risi; fotografia: Lamberto Caimi; musica: Morris Albert; montaggio: Alfredo Muschietti; interpreti: Laura Morante, Bruno Ganz, Claudine Auger, Ivan Desny, Cinzia De Ponti, Gabriele Villa; origine: Italia/Germania; produzione: Film Leading, Rai, Taurus Film; durata: 102’

Gabriella è una giovane donna che vive separata dal marito, un anziano avvocato che lei ha sposato a diciott’anni. Il suo rapporto con la madre è molto tormentato. A una festa Gabriella conosce Franco Bassani, un pilota collaudatore di aerei, afflitto da una malinconia di un’avanzata maturità. L’attrazione reciproca si trasforma subito in amore, un sentimento che però non è libero di crescere sia per i grovigli affettivi del passato della donna, sia perché il marito la tiene legata a sé col ricatto economico: madre e figlia dipendono da lui. «È un film, questo sì, d’occasione, che mi è stato offerto. Non sarebbe nelle mie tematiche, ma ho scelto due attori in cui credo, che sono Laura Morante e Bruno Ganz, e ho portato una certa problematica a me cara all’interno di una storia che poteva essere fatta da un altro regista. Quindi tutto sommato è anche un film che mi appartiene per dei risvolti che mi sono affini: il film racconta la storia della crisi di una donna. [...] Io ho un grande interesse per la figura femminile. La figura femminile problematica mi intriga e mi piace, non la donna di commedia, ma la donna che ha dei problemi, ed è in crisi. Qui, ancora una volta, c’è una donna in crisi, con un matrimonio andato male, che cerca l’amore ma quando lo trova è piena di ripensamenti. Una vicenda che lascia adombrare un lieto fine piuttosto incerto» (Risi).

