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1-5 ottobre

Cineteca Classic: Alain Resnais

Il 1° marzo 2014 si spegneva Alain Resnais, definito da Georges Sadoul, «il miglior regista della “nouvelle vague” francese, uno dei migliori contemporanei». Geniale, caratterizzato da un humour spesso freddo e cerebrale e da un piacere nello sperimentare, ha saputo indagare sul senso dello spazio e del tempo filmici, nonché sull’uso della parola, creando moderne architetture visive basate sul gioco della memoria e sull’intersecarsi del tempo psicologico con le metamorfosi collettive della storia. 

Le citazioni sono tratte dai seguenti volumi: Riccardo Costantini, Elisabetta Pieretto (a cura di), Alain Resnais. Cinéma mon amour, Cinemazero, 2007; Jaurès Baldeschi (a cura di), Il tempo e la memoria: il cinema di Alain Resnais, Circolo del Cinema “Angelo Azzurro”, 2010; Maurizio Regosa (a cura di), Alain Resnais. Il metodo. La creazione. Lo stile, Fondazione Scuola Nazionale di Cinema, 2002.
mercoledì 1

ore 17.00 Stavisky il grande truffatore di Alain Resnais (Stavisky…, 1974, 118’)

«Immerso nell’atmosfera decadente dell’art decò, Stavisky… racconta gli ultimi sei mesi di vita del finanziere ebreo che divenne noto nella Francia degli anni trenta perché capace di costruire un impero effimero fondato sulla frode fiscale, mettendo a soqquadro la vita economica e politica del paese» (Costantini/Pieretto). «Fedele al principio che ritroviamo in tutta la sua opera, Resnais, agli antipodi del genere Il caso Mattei, ha cercato di restituire l’immagine di un tempo che non è storico ma mitologico» (Doniol-Vlacroze). «Stavisky mi appariva come un attore straordinario, un eroe da romanzo d’appendice… Ho considerato tutto il film come una sorta di Guignol molto noir, sinistro, come una danza macabra» (Resnais).

ore 19.15 Mio zio d’America di Alain Resnais (Mon oncle d’Amérique, 1980, 127’)

«Tre personaggi differenti – René (operaio tessile), Jean (dirigente della TV di stato) e Janine (attrice teatrale) – e le loro storie, il loro immaginario […]. Nella narrazione della vicenda si intersecano le teorie socio-biologiche del prof. Henri Laborit, che vede gli uomini come fossero topi da laboratorio» (Costantini/Pieretto). «Mon oncle d’Amérique mostra molto bene il mondo del lavoro, che di solito viene trascurato dal cinema. […] Qualcuno ha detto che tanto varrebbe leggere i libri di Laborit illustrati dal film… Non sono d’accordo. Chi va al cinema in genere non legge i libri teorici di Laborit» (Truffaut). «Ciò che mi interessa non sono tanto i personaggi, ma la struttura drammatica. Una forma» (Resnais).

ore 21.30 La vita è un romanzo di Alain Resnais (La vie est un roman, 1983, 110’)

«Tre storie si intrecciano con continui salti avanti e indietro nel tempo. Luogo di fusione delle storie è un castello, eccentrico nell’aspetto, costruito nel 1919 da Forbek, un ricco signore utopista, perché diventi “tempio” dove trovare l’oblio e la felicità» (Costantini/Pieretto). «Ci sono 100 ragioni per amare La vita è un romanzo. […] è un film francese che si basa su una fantasia assolutamente originale; ridicolizza i pedagoghi; gioca con la storicità; fa riflettere sull’inizio del secolo con un affresco giusto e concreto; […] la pizza belga è infine difesa e l’imperialismo italiano definito e illustrato da Vittorio Gassman» (Masson). «Volevo cercare di comunicare attraverso il canto, attraverso la musica, dei concetti, delle idee, delle mozioni in maniera più efficace che non con mezz’ora di dialogo» (Resnais).

giovedì 2

ore 17.00 L’amour à mort di Alain Resnais (1984, 93’)

«Simon e Élisabeth vivono tranquillamente la loro storia d’amore coniugale, quando, d’improvviso Simon cade come morto» (Costantini/Pieretto). «L’amour à mort vive di soprassalti, di violenze luministiche inedite, di contrasti rosso-nero, d’improvvisazioni black-out dell’intelletto e abbandoni alla disperazione che non posseggono nulla del disincanto truffautiano o del cinismo chabroliano» (Pugliese). «Mi sono chiesto se non fosse divertente fare un film dove la musica potesse intervenire come elemento della recitazione degli attori, come se andasse a costituire una parte organica del film» (Resnais).

ore 19.00 Mélo di Alain Resnais (1986, 110’)

«In una Parigi degli anni ’30, Marcel, violinista virtuoso, vive una storia d’amore con Maniche, moglie del suo amico di lunga data Pierre. Maniche tenta di uccidere il marito, ma fallisce» (Costantini/Pieretto). «Resnais non rompe mai la linearità narrativa dell’opera di Bernstein [Henri, n.d.r.] con effetti di montaggio. Al contrario si permette […] di interrompere il tempo reale con operazioni cinematografiche portate a compimento all’interno della stessa inquadratura» (Riambau). «Rilessi Bernstein e mi impressionò il fatto che ogni volta che ne leggevo un’opera, ne rimanevo rapito, sentendo la necessità di arrivare subito in fondo. Tutti erano sempre stati dell’avviso che il suo teatro fosse irrappresentabile: mi sembrò dunque interessante scoprire se invece si potesse realizzare un film» (Resnais).

ore 21.00 Cuori di Alain Resnais (Cœurs, 2006, 123’)

«Dalla pièce teatrale di Alan Ayckbourn. Thierry fa l’agente immobiliare e sta cercando disperatamente un appartamento per una coppia di clienti difficili: Nicole e Dan» (Baldeschi). «Al sommo della sua arte, Resnais tira maliziosamente i fili delle sue marionette sature di schemi familiari e semina la neve sugli uomini, donne, malinconie, esortando gli smarriti a oltrepassare lo schermo delle particelle elementari, a fantasticare sullo schermo delle loro notti bianche» (Douin). «Il nostro destino può dipendere da una persona che non abbiamo mai incontrato» (Resnais).

3-4 ottobre

Luci dalla Cina

Il festival del documentario cinese “Écrans de Chine”, che si tiene a Parigi dal 2009, approda a Roma – con una selezione di sei documentari tra i venti in concorso nella manifestazione francese – e in Germania a Saarbrücken. In questi film la Cina si mostra senza filtri e senza trucco, ma anche senza complessi, nelle immagini inedite di giovani registi indipendenti, appassionati e impegnati, che si interrogano sul loro Paese e lo raccontano con semplicità, lucidità, generosità. La rassegna offre un’opportunità unica di guardare la Cina dall’interno, di scoprirla con gli occhi dei suoi abitanti, di entrare nelle loro case, nelle loro vite, nei loro sogni; è un invito ad accettare la complessità dell’“altro”, ad andare incontro con fiducia e curiosità a un popolo che – al di là dei molti pregiudizi e stereotipi – sa riservare parecchie sorprese.
Programma a cura di Markus Nikel (società esecutiva Id-Cultura editoriale e comunicazione) 

Rassegna a ingresso gratuito

venerdì 3

ore 17.00 La via del tè di Zhou Weiping e Michel Noll (2008, 90’)
Per la prima volta la più antica pista carovaniera svela i suoi misteri. Un percorso di oltre 4.000 km, che attraversa oasi sospese al di sopra del mare, tre zone climatiche, numerose foreste vergini e una ventina di catene montuose, fino alle nevi perenni del Tetto del mondo, l’Himalaya. È la via commerciale più straordinaria di tutti i tempi, teatro spettacolare di innumerevoli avventure umane, forse il più autentico regalo che la Cina ha fatto al mondo intero. Attraverso queste splendide riprese impariamo a conoscere le storie e i molteplici volti del “popolo del tè”, coltivatori e carovanieri, artigiani e proprietari di caravanserragli, mercanti di cavalli e monaci buddhisti.

Zhou Weiping, diplomato all’Accademia delle arti dello Yunnan, direttore delle fotografia e montatore in numerosi documentari, è passato alla regia con The Horse Caravan to Beijing (2005). Michel Noll, regista, produttore e distributore cinematografico, specializzato nel documentario, dirige dal 2009 “Écrans de Chine”, festival del documentario cinese indipendente che si tiene a Parigi.
Versione inglese sottotitolata in italiano

ore 19.00 Forever Runner - Campionessa per sempre di Da Jung Jang (2013, 70’)

Chiu è una campionessa di ultramaratona e a Taiwan detiene ogni record nella sua categoria. Nel 2008 partecipa, in Francia, a una gara lunga 18 giorni, piazzandosi al secondo posto nella classifica femminile. Al termine della gara, a causa di una grave infezione, viene trasportata d’urgenza, in elicottero, in un ospedale di Montpellier, dove le vengono amputate entrambe le gambe e il medico la dichiara in fin di vita. Ma Chiu, miracolosamente, sopravvive, e inizia un programma di riabilitazione, al termine del quale tornerà a correre l’ultramaratona, questa volta su un triciclo personalizzato. Il film segue il riscatto di Chiu, dal ritorno a Taiwan fino al giorno in cui taglia di nuovo il traguardo, in Francia.
Da Jung Jang, regista e produttore cinematografico, dal 2005 collabora con Discovery Channel Asia; con la sua società, Impress Productions, ha realizzato diversi lungometraggi, tra cui School from nowhere (2013) e Kung fu girls (2014).
Versione cinese sottotitolata in italiano

20.30 Luci dalla Cina: presentazione della rassegna

ore 21.00 Cotone di Zhou Hao (2014, 95’) 
Partendo dai campi di cotone dello Xinjiang, Nord-Ovest della Cina, passando per le filande e le officine di sartoria, fino alle passarelle del “Fashion Week” di Guangdong, nel Sud del Paese, il film segue l’intero percorso dell’oro bianco cinese, mostrando la precarietà estrema che caratterizza le condizioni di lavoro nei vari segmenti di questa filiera. Ogni tappa del viaggio è incarnata da personaggi diversi: Ye e sua moglie, che conducono la dura vita dei coltivatori di cotone, lavorando per la loro piccola cooperativa; la giovane operaia Ping, che fila il cotone in una fabbrica dove i ritmi di lavoro sono intensissimi; Wei e sua moglie, che, dopo una giornata di lavoro pesante, passata a cucire e imballare jeans, scendono nel seminterrato della fabbrica, dove vivono in una piccola stanza, con un letto e una cucina di fortuna.
Zhou Hao, di formazione giornalista, dal 2001 si è dedicato al documentario. I suoi film, Hou Jie Canton (2003), L’Année Senior (2006), L’Usage (2008), La Période de Transition (2009), hanno partecipato con successo a numerosi festival internazionali.

Versione cinese sottotitolata in italiano

sabato 4

ore 18.00 Taishan, la nostra patria di Xu Hualin (2014, 45’)
Taishan è una contea del Guangdong, che si affaccia sul Mar della Cina, nel delta del fiume delle Perle, non lontano da Hong Kong e Macao. La sua storia ha un valore emblematico; dalla fine dell’Ottocento è stata infatti il principale luogo di origine dell’emigrazione dei “cinesi d’oltremare”. Pur essendosi dispersi in un’ottantina di paesi del mondo, gli emigrati cinesi hanno conservato un legame molto forte con la loro madrepatria durante tutto il Novecento, quando con le loro rimesse hanno favorito lo sviluppo di Taishan, e in particolare dei caratteristici “Xu”, i mercati di villaggio dalle pregevoli architetture, in cui i molteplici influssi dell’arte occidentale si combinano con i tipici stilemi cinesi. Attraverso materiali di archivio, fotografie, immagini e interviste a studiosi e a cinesi emigrati, il documentario ripercorre la storia di questo particolarissimo “luogo della memoria” cinese, che ha il potere di riportare in superficie i ricordi, anche quelli dolorosi, di un intero popolo.
Xu Hualin, laureatasi in legge alla Fudan University di Shanghai, si è appassionata al documentario di contenuto storico lavorando per la tv del Guangdong; nel 2008 ha collaborato alla realizzazione della serie The Journey of Danube.
Versione cinese sottotitolata in italiano

ore 19.00 Diario di un villaggio di Jiao Bo (2014, 97’)

Shaoyu è un villaggio rurale dello Yimeng, una zona montagnosa della Cina. Qui i tradizionali costumi cinesi sopravvivono ancora, anche se non mancano rapporti intensi con il mondo esterno. Il documentario racconta la vita del villaggio durante l’arco di un intero anno solare, concentrandosi su quattro personaggi: Du Shenzhong, un poetico contadino-intellettuale con la passione per la musica, sua moglie Zhang Zhaozhen, pragmatica e infaticabile; il segretario locale del Partito, Zhang Zi’en, che amministra direttamente il villaggio, cercando di mediare tra gli interessi di tutti; lo studente universitario Leilei, che accetta con difficoltà le abitudini e lo stile di vita delle generazioni più anziane. Un interessante spaccato della Cina rurale dei nostri giorni, dei cambiamenti e dei problemi che l’attraversano.

Jiao Bo, fotografo e documentarista, ha raggiunto il successo in patria con la serie fotografica Mio padre e mia madre, che stata premiata anche nell’ambito del primo World Folkways Photo Competition (1998).

Versione cinese sottotitolata in italiano

ore 21.00 La mia casa di Cui Yi (2014, 86’)

Nel centro di Shanghai, in via Jinyaun, sorge una delle ultime bidonville della grande metropoli. Le autorità hanno avviato un programma di demolizione dei vecchi alloggi, che prevede l’assegnazione di nuovi appartamenti e il trasferimento di 2652 famiglie. Messi di fronte alla prospettiva di una nuova vita, con l’ansia che ne deriva, gli abitanti di via Jinyuan sono costretti a misurarsi con le proprie aspettative, con i desideri dei familiari, e ad affrontare turbamenti e complicate emozioni, a discutere tra loro, a venirsi incontro, a fare compromessi. Il trasferimento tanto atteso influisce sui sentimenti di ognuno. Inizia la difficile « guerra della comunicazione » tra il governo e le masse, tra genitori e figli, tra fratelli e sorelle; guerra a cui partecipano i vecchi coniugi Guan e le loro figlie, l’inquilina Fu Weimin, incinta di sei mesi, l’esperto cuoco che lavora da vent’anni in un ristorante del quartiere.

Cui Yi, diplomatosi in regia all'Accademia del film di Beijing, lavora presso lo Shanghai Media Group; nel 2007 il suo film Their Long March Outstanding è stato premiato dall’Associazione dei giornalisti di Mosca.

Versione cinese sottotitolata in italiano

domenica 5

ore 16.30 Smoking di Alain Resnais (1993, 146’)

«Due storie ambientate in Inghilterra che coinvolgono sette personaggi e che partono dallo stesso fatto iniziale: la casalinga Celia si accende una sigaretta in Smoking, mentre non lo fa in No smoking. In un gioco di conseguenze imprevedibili, ogni film presenta diverse alternative, differenti possibilità di evoluzione della vicenda narrata» (Costantini/Pieretto). «Con Smoking/No smoking Alain Resnais ha inventato il cinema interattivo. L’ipotesi è da prendere sul serio nella misura in cui il malizioso cineasta dà allo spettatore la sensazione di partecipare direttamente al gioco della finzione» (Moullet). «In Francia, sempre più gente viene a vedere Smoking. Sono sicuro che vuol dire qualcosa, ma non so cosa. È il “no”, in No Smoking, che fa sì che la gente voglia vedere l’altro per primo» (Resnais).

ore 19.15 No smoking di Alain Resnais (1993, 147’)

ore 22.00 Gli amori folli di Alain Resnais (Les herbes folles, 2009, 104’)

«Il 17° film di Resnais – che non firma quasi mai la sceneggiatura – e l’8° con la fulva Azéma è cavato da L’incident (1996), uno dei 13 romanzi di Christian Gailly, adattato da Alex Réval e Laurent Herbier. È, in fondo, un mélo d’amore, né freddo né caldo, tra la dentista Margaret Muir, che ha l’hobby di pilotare aerei, e Georges Palet, un po’ mitomane e seduttore fuori casa, da anni marito di Suzanne e padre di 2 figli grandi, appassionato esperto di aerei e film di aviazione. Lui prevale nella 1ª parte, lei nella 2ª. Nella fedeltà al romanzo di cui conserva la voce narrante, è un film asimmetrico, sincopato e bizzarro. […] Alla vigilia dei 90 anni, Resnais invecchia benissimo» (Morandini). «Mi sembrava che questo titolo rappresentasse bene i protagonisti: due persone che seguono impulsi totalmente irragionevoli: come quei semi che germogliano tra le crepe dell’asfalto o tra le rocce in campagna, dove nessuno si aspetterebbe di vederli spuntare» (Resnais).

martedì 7
Eduardo visto da vicino

«Nei primi anni Settanta lavoravo al Banco di Napoli a Roma. Donato, uno dei miei nove fratelli […], frequentava il grande commediografo, cui lo legavano sentimenti di affettuosa stima e comunanza culturale, artistica e spirituale. Eduardo e Donato si amavano come fratelli. Un sabato chiesi a Donato di scegliermi come autista per accompagnarli a Positano, dove l’artista si raccoglieva nell’incanto dell’isolotto di Isca, suo paradiso. Fu allora che nella mia anima di puteolano doc scoppiò l’incendio del mio amore per il Maestro e di lì la passione e lostudio di tutta la sua arte teatrale e, soprattutto, poetica. […] Nella stagione del tramonto della vita ho dato sfogo alla realizzazione di un vecchio sogno: studiare tutta l’arte di Eduardo privilegiandolo particolarmente in quanto autore di poesie, meno conosciute, ma non per questo meno valide, rispetto al resto della sua produzione» (Mario De Bonis). 
ore 17.00 La vita ricomincia di Mario Mattoli (1945, 87’) 
Dopo anni di assenza, un reduce dalla prigionia ritrova la serenità dell’esistenza con la moglie e il figlio. Ma durante la lontananza del marito la donna ha attraversato un momento drammatico che giunge ora alla sua tragica conclusione. L’uomo trova però la forza di perdonare e di ricongiungersi alla sua donna. Con Eduardo De Filippo.
ore 19.00 Fortunella di Eduardo De Filippo (1958, 100’) 
Nanda, conosciuta da tutti come Fortunella, è una ragazza di umili origini che vive nel quartiere dei rigattieri ed è innamorata di uno di questi, tale Peppino. Per salvarlo va in prigione, addossandosi la responsabilità di un reato di ricettazione. Quando finalmente viene rilasciata viene a sapere che Peppino è andato a vivere con un’altra donna. «Il napoletano ha spostato il centro di gravità del film dalla poesia alla fantasia e, soprattutto, dalla sceneggiatura alla messa in scena, o più precisamente, alla direzione degli attori. La storia immaginata da Fellini allora è diventata nient’altro che una incessante invenzione di gag per fornire agli eccellenti interpreti, diretti in modo meraviglioso, l’occasione di esibirsi in pezzi di bravura, spettacolarmente plateali o sommessi, che costituiscono comunque una festa per gli occhi e per lo spirito» (Bazin).
ore 21.00 Recital di poesie di Eduardo De Filippo e presentazione da parte di Alessio D’Egidio, Direttore associazione culturale “Eduardo poeta del 900”, del libro di Mario De Bonis Eduardo visto da vicino (Ricerche&Redazioni, 2014)
Ingresso gratuito
mercoledì 8

Julio Bressane: Dislimite
Michelangelo Antonioni e il fazzoletto di lacrime

«Il fondo dell’occhio è concavo, ed effettivamente noi abbiamo una visione curva. Incontrai Antonioni per la prima volta al Festival di Cinema di Taormina nel 1992. L’incontro, come tutto ciò che vi è di buono, fu fortuito. Arrivai al cinema e mi imbattei in un anziano signore che se ne stava in piedi appoggiato al corrimano della scala di accesso alla sala. Mi avvicinai e lo riconobbi. Mi rivolsi a lui già abbastanza emozionato e gli chiesi nella mia maniera autistica: “Antonioni?”. Egli mi rispose affermativamente con la testa. Sbalordito, domandai di nuovo: “Michelangelo Antonioni?”. Di nuovo quel gesto affermativo. Non riuscii a trattenermi. Lo abbracciai con passione e, quasi soffocando, gli dissi tra le lacrime: “Mio amore, mio idolo, mio dio”. Lo baciai più volte e notai che anch’egli piangeva. Furono alcuni secondi divini di passione. Poi qualcuno arrivò e lo portò fuori. Tuttavia, egli continuava a tenermi per il polso e mi trascinò via con lui. Ci sedemmo ad un bar di fronte al cinema. Purtroppo la sua accompagnatrice si sedette bruscamente dandomi le spalle in un atteggiamento poco ospitale. Così me ne andai via triste. Passarono alcuni anni e Antonioni venne in Brasile. Walter Hugo Khoury mi telefonò per avvisarmi della presenza di Antonioni a Rio e mi disse che avrei dovuto cercarlo. Si ricordava del nostro incontro. Andai a prenderlo in hotel e organizzammo per lui una cena a casa mia. Dopo cena gli mostrai un numero dei “Cahiers du Cinéma” in cui era pubblicata un’intervista di Jean-Luc Godard durante le riprese di Deserto rosso. Egli guardò la rivista, si soffermò su una bella foto che lo ritraeva accanto a Carlo di Palma, nella nebbia. Allora vidi una lacrima scorrergli dagli occhi.

Il giorno dopo riuscii a procurarmi una lancia e facemmo una gita nella Baia di Guanabara. Al ritorno, mentre ci addentravamo nella Baia, dissi ad Antonioni che, esattamente in quel punto, davanti al Pan di Zucchero, nel 1898 due italiani, i fratelli Segretto, avevano girato le prime immagini cinematografiche riprese in Brasile. Quando mi sentì dire questo si alzò e rimase in piedi con gli occhi fissi sul mare carioca, sui suoi megaliti leggendari e... il volto si cosparse di lacrime. Gli feci compagnia. Non lo rividi mai più».

Julio Bressane

Programma a cura di Fulvio Baglivi, Lorenzo Esposito e Donatello Fumarola

ore 17.00 Rua Aperana 52 di Julio Bressane (2012, 80’)
Fotogramma, fotodramma, fototrama, tre procedimenti concettuali per una fenomenologia della luce, della luce del Cinema, della comprensione e captazione della luce nel Cinema. Il visibile scompare. La memoria, posta in allerta, restituisce ai sottili grani di luce, la sua materia vitale, sbiadita dal grattare degli anni. Memoria che si ricostruisce essa stessa in questo vai e vieni della ruota della fortuna. 

ore 19.00 O batuque dos astros di Julio Bressane (2012, 74’)
«Pessoa fa film, sperimenta film arguments, crea una specie di sceneggiatura-i-ching, penetra dentro il film nel suo spirito, vive il film, attua il montaggio, in cui diverse prospettive e soggetti si moltiplicano. E così, fin da subito, la forma del film, il ritmo del cinema, stilla nella sua poesia, si mescola ad essa, la abita per sempre, per tutta la vita. Trasportata nella traversata trans-atlantica da una corrente marina e da una corrente cosmica, la musica pessoana altera la propria sonorità, la propria strutturazione tettonica. Un film, una lettura extra-europea, trans-atlantica, dell’inesauribile segno Pessoa» (Julio Bressane).
ore 20.30 Incontro con Julio Bressane 

Nel corso dell’incontro sarà presentata la raccolta degli scritti di Julio Bressane Dislimite (Caratteri Mobili, Bari, 2014)
a seguire Il grido di Michelangelo Antonioni (1957, 115’) 

Abbandonato dalla compagna, l’operaio Aldo si mette in viaggio con la figlia per cercare un lavoro che non riesce a trovare. Vivrà brevi avventure sentimentali e proverà a tornare con la compagna che lo respinge di nuovo... «In questo film, in cui pure si ritrova la tematica che mi è cara, pongo il problema dei sentimenti in modo diverso. Mentre prima i miei personaggi spesso si compiacevano dei loro dispiaceri e delle loro crisi sentimentali, nel Grido abbiamo a che fare con un uomo che reagisce, che cerca di spezzare l’infelicità. Per questo ho usato più compassione nel tratteggiare il personaggio» (Antonioni). Con Steve Cochran, Alida Valli, Betsy Blair e Dorian Gray.
Ingresso gratuito
9-10 ottobre

Ottobre Africano in Cineteca

Giunto alla sua dodicesima edizione, il festival Ottobre Africano tocca per il secondo anno consecutivo anche Roma, con una serie di eventi e spettacoli che investono le culture africane a 360 gradi, tra cui una “due giorni” al Cinema Trevi organizzata in collaborazione con la Cineteca Nazionale.

Nato a Parma su iniziativa dell’Associazione di promozione sociale “Le Réseau”, creata per favorire la reciproca conoscenza e la collaborazione fra immigrati e italiani e la convivenza fondata su rispetto, comunicazione e scambio culturale, Ottobre Africano continua a porsi come un festival delle culture e delle sinergie, itinerante e multidisciplinare, grazie all’impegno e alla passione di Cleophas Adrien Dioma.

Un’occasione da non perdere per riscoprire capolavori premiati ai festival internazionali, tra cui il Fespaco, il più antico festival di cinema creato nel continente africano, insieme alle JCC di Tunisi. 
E momenti di riflessione sulla musica e sulle culture africane, oltre che sul presente e sul futuro del cinema africano e afrodiscendente in Italia.

Per maggiori informazioni: www.ottobreafricano.org

Rassegna a ingresso gratuito
giovedì 9 

Una serata all’insegna dei capolavori e dei grandi autori del cinema africano e di uno sguardo sul passato, presente e futuro del cinema afrodiscendente in Italia e nel mondo.

ore 17.00 Omaggio al FESPACO, in collaborazione con l’ambasciata del Burkina Faso a Roma 
a seguire Tey di Alain Gomis (Aujourd’hui, 2012, 86’)

Senegal, ai nostri giorni. La voce di un griot narra la storia di Satché, un giovane tornato in patria dopo che era stato inviato negli Stati Uniti per studiare. È un giorno particolare per lui: entro sera morirà. La madre e i parenti sono al contempo disperati e orgogliosi di questa consapevolezza e lasciano che Satché compia un percorso (attraverso le strade della città che ben conosce) in cui ritroverà sia persone che lo amano sia quelli che ne criticano l’operato. Giungerà infine dalla moglie e dai figli ancora in età infantile. Lì attenderà che arrivi la sua ultima ora. Con un indimenticabile Saul Williams, il film ha vinto l’Etalon d’Or all’ultima edizione del Fespaco, nel 2013.

In collaborazione con il COE di Milano - Versione originale con sottotitoli in italiano
ore 19.00 Presentazione della campagna di crowdfunding per il documentario Blaxploitalian di Fred Kuwornu, sulla presenza e la rappresentazione degli africani e degli afrodiscendenti nel cinema italiano, con proiezione del trailer.
a seguire Incontro con Daniela Ricci
a seguire Imaginaires en exil. Cinq cinéastes d’Afrique se racontent di Daniela Ricci (2013, 53’)

Newton Aduaka, John Akomfrah, Haile Gerima, Dani Kouyaté e Jean Odoutan, cinque grandi registi afrodiscendenti, si raccontano: i loro percorsi artistici e personali da Parigi a Washington, da Ouagadougou a Londra, passando per Uppsala e Ouidah. Le loro lotte e il loro quotidiano risuonano con le sequenze dei loro film, i cui personaggi e situazioni sono l’espressione delle loro identità complesse. Attraverso lo sguardo di questi cinque cineasti, costantemente alla ricerca di un equilibrio tra le diverse culture, le maschere cadono e i miti si fracassano!

Versione originale con sottotitoli in italiano
ore 21.00 Incontro con Gianpaolo Bucci e Beatrice Ngalula Kabutakapua
a seguire (In)visible Cities di Gianpaolo Bucci e Beatrice Ngalula Kabutakapua (2014, 65’)

Questa è una storia che non ha fine. Inizia con una giovane donna, una guida di nome Beatrice. Beatrice è nata in Italia, ma il colore della sua pelle ha sempre richiamato all’attenzione di tutti la sua origine africana. Questa è la storia del suo viaggio alla ricerca delle sue radici. Per farlo non torna nel continente dal quale partirono i suoi genitori, ma va alla ricerca di altri “come lei”, seconde generazioni e migranti. E nel suo viaggio attraversa Cardiff, Los Angeles, New York e Istanbul. Come spiegano i due registi, (In)visible Cities «nasce come progetto indipendente e autofinanziato, fuori dal coro, con due obiettivi: raccontare i migranti africani in 13 città del mondo da un nuovo punto di vista; sfidare i canoni del giornalismo e del documentario».

Anteprima italiana - Versione originale con sottotitoli in italiano
venerdì 10 

Una finestra sulla cultura, il cinema e la musica dell’Africa lusofona e della diaspora.

In collaborazione con le ambasciate dell’Angola, di Capo Verde, del Mozambico e del Brasile a Roma. 

ore 17.00 Mini aperitivo e conferenza di presentazione della serata

a seguire Presentazione del libro e del cortometraggio di Marco Boccitto Capo Verde, un luogo a parte. Storie e musiche migranti di un arcipelago africano (Exòrma, 2013) 

Capo Verde non è verde: un arcipelago di dieci isole dove non piove mai. Isole dal cuore africano davanti a un dito di spelacchiata terra senegalese che le indicava già ai navigatori portoghesi del Cinquecento. Nel tempo, dalle isole di Capo Verde, l’emigrazione ha sparpagliato nel mondo molta più gente di quanta ne sia rimasta; e con la gente, la musica. La musica capoverdiana, la sua storia e i suoi colori. La voce della “diva a piedi nudi” Cesária Évora, la poesia del grande Eugénio Tavares, B.Leza, Bana e tutti gli altri. Un viaggio narrato tra ritmi e canzoni che racconta della morna, del “poeta senza tante parole”, di finaçon e coladera, della colonna sonora di Capo Verde oggi.

a seguire Intervento musicale capoverdiano
ore 19.00 Presentazione del progetto Axé
Il Projeto Axé nasce e si sviluppa in Brasile, a Salvador (Bahia), per iniziativa di un fiorentino, Cesare de Florio La Rocca, nel 1990. Una delle grandi realizzazioni è l’approvazione dello Statuto del bambino e dell’adolescente, nello stesso 1990, un documento di grande valore anche simbolico: il Brasile, dove il fenomeno dei bambini di strada, dello sfruttamento e della violenza sui minori è un problema gravissimo e antico, è stato anche il primo paese a dotarsi di uno strumento etico e giuridico per la tutela dei bambini. Iniziato come attività di Educazione di Strada, ovvero con educatori che lavorano direttamente nelle strade, successivamente, anche in base all’esperienza pratica e partendo dalle esigenze degli educandi stessi, il progetto ha creato spazi educativi e unità di accoglienza centrati su moda, stampa, danza, capoeira, musica, ecc.

a seguire ArtEducazione - Il cammino della cittadinanza di Paola Raguzzi e Nathalie Signorini (2012, 22’) 

Il documentario illustra e mostra nella pratica i principi dell’artEducazione e della pedagogia del desiderio adottati da Projeto Axé a Salvador de Bahia per il recupero dei bambini e dei ragazzi di strada. In 22 anni di attività, Projeto Axé ha portato a una nuova vita circa 18.000 bambini, con una percentuale dell’85% di successo.

Versione originale con sottotitoli in italiano
ore 21.00 Por aqui tudo bem di Pocas Pascoal (Angola/Portogallo, 2011, 93’)
Alla fine dell’estate del 1980, Maria e Alda, due sorelle di 16 e 17 anni, si rifugiano a Lisbona per fuggire dalla guerra in Angola. Del padre, rapito quattro anni prima, non si sa nulla. Sopravvivendo senza denaro, tra dormitori e incontri casuali, Maria e Alda aspettano, inutilmente, il ritorno della madre dall’Angola. Premio Unione Europea al Fespaco 2013, Premio per il Miglior lungometraggio al Los Angeles Film Festival e TAP Award al Miglior film in lingua portoghese al Festival IndieLisboa.

In collaborazione con il COE di Milano - Versione originale con sottotitoli in italiano
11-12 ottobre

L’Italia si racconta

L’Italia è immersa da anni in una modifica profonda: fatti originati da una storia lunga e complessa agiscono insieme a elementi provenienti dall’esterno della nostra società. L’Italia si racconta nasce da questa consapevolezza. Le eterne questioni del rapporto tra eros e amore, il peso di un passato che stentiamo ad elaborare, le contraddizioni di una società ormai definitivamente aperta che non può più chiudersi nei suoi confini, le difficoltà dei nostri figli nel rapporto con la vita, il rapporto sempre più difficile con il potere e la responsabilità. Il Luce è orgoglioso di offrire, con il determinante aiuto della FICE e l’ANEC Lazio, un panorama della miglior produzione documentaristica italiana. Si rivolge agli spettatori che amano la sala cinematografica per sottolineare la potenza di una proposta ben diversa dalla banalizzazione televisiva. Per tali motivi la Cineteca Nazionale non poteva esimersi dall’accettare questa indagine sulla realtà contemporanea proposta dal Luce, selezionando dai 17 titoli disponibili, 10 documentari.

sabato 11

ore 16.30 Nuovi comizi d’amore di Italo Spinelli (2014, 79’)

L’amore nell’epoca del Viagra e del porno diffuso. Sulle tracce dell’inchiesta di Pasolini con la sceneggiatura di Vincenzo Cerami. Dal Nord al Sud interviste e confessioni attorno alla domanda: è ancora possibile tenere insieme eros, passione e amore?

ore 18.00 Fuoristrada di Elisa Amoruso (2014, 70’)

La storia di Pino/Beatrice, meccanico, campione di rally, transessuale, e della sua Marianna. Un amore che unisce una famiglia non convenzionale, in un Paese spesso troppo convenzionale.

ore 19.15 Felice chi è diverso di Gianni Amelio (2014, 93’) 

Un viaggio in un’Italia segreta, raramente svelata dalle cineprese: quella del mondo omosessuale così com’è stato vissuto nel Novecento, dai primi del secolo agli anni Ottanta. Storie di repressione, censura, dignità, coraggio… e felicità. 

ore 21.00 Berlinguer di Mario Sesti e Teho Teardo (2014, 20’)

Il ritratto di un leader dai momenti di grandezza e felicità alle terribili immagini della fine.

ore 21.30 Le cose belle di Agostino Ferrente e Giovanni Piperno (2014, 88’)
Napoli e tre ragazzi, dalla fine degli anni Novanta a oggi. Fatica e bellezza di crescere nella città piena di speranza del ’99. Cominciare a diventare adulti in quella bloccata di oggi.

domenica 12

ore 16.30 Wolf di Claudio Giovannesi (2013, 61’)

Un padre, un figlio, precipitati nell’abisso della Storia del XX secolo. Dal ghetto di Terezin alla Roma di oggi, una tenace e commovente indagine sull’identità di un uomo, per ricostruire e liberare la propria.

ore 17.40 Racconti d’amore di Elisabetta Sgarbi (2014, 78’)

La memoria, la Resistenza, la seconda guerra mondiale, declinate in storia di individui e sentimenti privati. Luoghi fisici e luoghi d’elezione diventano sacche di tempo incontaminato, teatro di fantasmi amorosi e di desideri tra la vita e la morte.

ore 19.00 Lettera al Presidente di Marco Santarelli (2013, 69’)
Un viaggio nella storia recente e nei costumi degli italiani osservati da una visuale inedita: quella delle migliaia di lettere inviate dai cittadini ai loro Presidenti della Repubblica.

ore 20.15 Lo sposo di Napoli di Giogiò Franchini (2014, 60’)

Grande imprenditore, presidente di una squadra di calcio, produttore cinematografico, ebbe una grande quantità di amanti che esibiva con orgoglio. Si buttò in politica e fu la sua fine. Si chiamava Achille Lauro.

ore 21.30 Scandalo in sala di Serafino Murri e Alexandra Rosati (2014, 110’)

Serafino Murri e Alexandra Rosati parlano della censura, un meccanismo conservatore e di tutela dell’identità italiana a cui si contrappone talvolta il sogno e l’apertura del cinema. Tra strappi, resistenze e passioni, il cambiamento di un Paese. 

14-15 ottobre

Lizzani e il neorealismo

«L’opera La parabola del neorealismo nelle “Cronache di poveri amanti” di Carlo Lizzani è pressappoco il resoconto d’un viaggio a ritroso, da me compiuto, in un periodo del Novecento che oscilla dai secondi anni Quaranta ai Cinquanta di mezzo. Il sostantivo parabola non indica, nella fattispecie, un racconto frutto d’invenzione però attendibile; indica l’andamento di un fenomeno denominato realismo, segnatamente di una concezione oggettiva che, raggiunto l’acme, tende al declino e poi al trapasso dal neorealismo al realismo. Di quel trapasso – tribolato – Cronache assurge a modello.
Una linea-guida, invero centrale, di tal viaggio sta nella vicenda della Cooperativa spettatori produttori cinematografici s.r.l. La cspc (carente di denaro, copiosa di fervore) dalla sommità del Festival International du Film de Cannes (1954) sfiora addirittura il cielo con la pellicola Cronache di poveri amanti, che deriva dal romanzo omonimo di Vasco Pratolini; ma con il rientro a Roma precipita coercitivamente verso terra: è tempo di “guerra fredda” (la “difesa della democrazia” pure nell’ambito cinematografico è una fra le decisioni che assume il Consiglio dei ministri […] in data 18 marzo 1954).

Mi sono mosso in compagnia proprio di Carlo Lizzani (maestro gentile, amico affettuoso), il quale ha appositamente firmato un saggio composto anche di frammenti da suoi lavori storici e critici dell’epoca, riveduti e corretti.

Tutto è cominciato nell’aprile 2012; a Roma, lui mi ha proposto di estrarre in parte le cose migliori dalle mie precedenti e pertinenti “fatiche”: non tanto – o non solo – di approntare una miscellanea speciale, quanto di scrivere un volume aggiornato sulla storia straordinaria della Cooperativa congiunta alle Cronache, con il suo contributo» (Eligio Imarisio).
martedì 14
ore 17.00 Achtung! Banditi! di Carlo Lizzani (1951, 104’)

La guerra partigiana a Genova e nell’Appennino ligure dall’organizzazione clandestina in città e nelle fabbriche fino alla battaglia aperta sui monti e al passaggio dei repubblichini tra le file dei partigiani. Siamo nell’ultimo periodo della guerra, una pericolosa missione viene affidata a un gruppo di partigiani che opera nel retroterra genovese: prelevare armi da una fabbrica di Genova. «Diciamo subito che al Lizzani vanno tributate parecchie lodi, con altrettante riserve. È evidente il disinteressato fervore del giovane regista, che in questa difficile fatica ha prodigato tutto se stesso. Il suo film, istante per istante, l’ha visto, sentito. E questi ultimi dintorni di Genova, questi ritmi di poggi e di viadotti, di ponti e di binari, d'interni ferrigni di fabbrica e di accorata periferia, costituiscono una serie di quadri che non sarà facile dimenticare. Ma se, istante per istante, inquadratura per inquadratura, il film sarebbe davvero assai pregevole, gli nuoce una frequente mancanza di semplicità e di chiarezza, vale a dire di evidenza narrativa, di drammatico rilievo. Troppo vasta, e complessa, e ambiziosa, la tela del film, perché un esordiente riuscisse a dominarla, rivelarla, scandirla» (Gromo).

ore 19.00 L’amore in città di Carlo Lizzani, Michelangelo Antonioni, Dino Risi, Federico Fellini, Francesco Maselli, Alberto Lattuada (1953, 114’)

Film ad episodi, ideato da Zavattini, si rifà alle sue idee sul cinema. Il film lampo, l’inchiesta, il richiamo alla cronaca, come fonte di storie ben più interessanti di quelle partorite dagli sceneggiatori, sono le forme attraverso cui i sei autori affrontano il tema dell’amore. 

ore 21.00 Cronache di poveri amanti di Carlo Lizzani (1953, 109’)

Intorno al 1925, Mario, giovane tipografo fiorentino, per essere più vicino alla sua fidanzata, Bianca, va ad abitare in del Corno, dietro Palazzo Vecchio, e fa amicizia col maniscalco “Maciste”, suo padrone di casa, e col fruttivendolo Ugo, tutti e due antifascisti. Alfredo Campolmi, proprietario di una pizzicheria, essendosi rifiutato di versare certi contributi al partito, viene selvaggiamente bastonato dai fascisti. Al capezzale del Campolmi, all’ospedale, Mario incontra spesso la di lui moglie Milena, amica della sua fidanzata, Bianca, e se ne innamora, rompendo il fidanzamento con Bianca. «È l’ambiente fiorentino di Via del Corno che il romanzo di Vasco Pratolini, dal quale il film è tratto, ha efficacemente delineato, e che ora Lizzani delinea non meno efficacemente. È tutto un piccolo mondo che l’obiettivo non si stanca di frugare, unendo mura e botteghe, finestre e dimore a volti e cadenze, tipi e caratteri. È una umanità semplice, e rilevata, che ben presto desta una pensosa attenzione» (Gromo).

mercoledì 15 

ore 17.00 Esterina di Carlo Lizzani (1959, 93’)
Ragazza di campagna semplice e ingenua, Esterina è sempre più annoiata dalla vita che conduce e vorrebbe conoscere più da vicino quella molto più attraente della città. Quando le viene rubata una bicicletta a motore, i suoi padroni la rimproverano duramente e vorrebbero denunciarla ma intervengono in sua difesa Gino e Piero, due camionisti di passaggio, che la prendono con loro. In seguito vorrebbero abbandonarla ma la ragazza, vincendo la diffidenza dei due, riesce a restare con loro e, con i suoi modesti risparmi, li aiuta a pagare una cambiale. «Esterina fu presentato al festival di Venezia […]. René Clair si complimentò con noi, con Carla Gravina, affermando che il film gli era piaciuto, anche per l’aria svagata e bizzarra della protagonista. Scelsi di girare a Torino fin dalla prima stesura del soggetto. Torino rappresentava l’Italia industriale nonché la prima capitale del cinema, ma soprattutto faceva da contraltare, con la sua struttura razionale, alla bizzarria della protagonista della mia storia» (Lizzani).

ore 19.00 Il gobbo di Carlo Lizzani (1960, 103’)

Nell’ultima fase della guerra, un giovane della periferia romana, Alvaro, soprannominato “il gobbo”, è diventato famoso compiendo una serie di attentati contro i tedeschi e i fascisti. Suo personale e accanito avversario è il commissario della polizia fascista, Poletti. Per vendicarsi di lui, Alvaro non esita a usare la violenza sulla sua giovane figlia Ninetta. Da quel momento il destino accomuna le sorti di entrambi. Alvaro viene ferito dai tedeschi; si rifugia in casa di Ninetta e la ragazza, innamoratasi nonostante tutto del fuorilegge, lo nasconde. «Si deve dare atto alla regia di Carlo Lizzani di aver saputo risolvere sia il personaggio del protagonista, sia l’ingrata cornice che gli fa da sfondo con un linguaggio quanto si vuole aspro e violento, ma sempre rigoroso e preciso, attento ai disegni psicologici più complessi, sicuro nell’evocazione delle atmosfere più drammatiche, sulla scia (quanto a immagini e a ritmo narrativo) dei migliori film gangster americani» (Rondi).
ore 21.00 Incontro moderato da Steve Della Casa con Marco Giusti, Eligio Imarisio, Francesco Lizzani, Giuliano Montaldo
Nel corso dell’incontro sarà presentato il libro di Eligio Imarisio La parabola del neorealismo nelle Cronache di poveri amanti di Carlo Lizzani (Carocci-Centro Sperimentale di Cinematografia, 2014)

a seguire L’oro di Roma di Carlo Lizzani (1961, 97’)

Il maggiore Kappler, durante l’occupazione nazista di Roma, ordina agli ebrei della città di consegnare, nel giro di poche ore, cinquanta chilogrammi di oro, pena la consegna di duecento ostaggi. La comunità immediatamente organizza la raccolta del prezioso metallo. Davide, un giovane calzolaio, esprimendo anche il pensiero di altri giovani, vorrebbe rispondere alla iniqua richiesta con la violenza delle armi. Lizzani «non vuol limitarsi a una rievocazione commossa ed eloquente della tragedia degli ebrei romani, ma mira molto più in alto, alla ricerca appunto delle ragioni che determinarono allora nei perseguitati un atteggiamento di passività e di rassegnazione, e cerca di indicare nel contempo una diversa prospettiva, di reazione e di ribellione, affidata a un personaggio il quale rispecchia aspirazioni che sono la conseguenza di un discorso anche autocritico degli ebrei oggi» (Ferrero).
Ingresso gratuito
16-26 ottobre
Lucio Fulci, il terrorista dei generi
La Cineteca Nazionale rende omaggio a Lucio Fulci, allievo del Centro Sperimentale di Cinematografia nel dopoguerra, una delle personalità più complesse del mondo dello spettacolo italiano: ispirandosi alle gesta dell’artista Mimmo Rotella, creò il personaggio di Nando Mericoni (o Moriconi) di Un giorno in pretura e Un americano a Roma, scrisse con Piero Vivarelli 24.000 baci e Il tuo bacio è come un rock, diresse Totò e Celentano, valorizzò il duo Franchi-Ingrassia, attraversò i generi, venne definito dalla critica francese poète du macabre, ma visse sempre come un dimenticato, fuori tempo (spesso giocando in anticipo) e fuori luogo (la sua prodigiosa tecnica cinematografica, degna del miglior cinema hollywoodiano, fu molte volte mortificata dall’assoluta modestia dei mezzi a disposizione): «Io, essendo un terrorista dei generi, nel momento in cui il genere andava bene, lo abbandonavo. Tu guarda l’horror: potevo continuare per anni a fare l’horror, come avevo fatto con i Franchi e Ingrassia. Invece improvvisamente ho svoltato. Ho visto La mosca di Cronenberg, che mi ha colpito, e ho deciso di mettere dell’umano nell’horror. […] Mi ritengo gratificato nel momento in cui posso infrangere le regole del mio genere. Sono felice di fare un film che va fuori dal genere e non ha successo…». 
Le recensioni e le dichiarazioni sono tratte dallo straordinario libro sul regista di Paolo Albiero e Giacomo Cacciatore Il terrorista dei generi. Tutto il cinema di Lucio Fulci (Un mondo a parte, 2004).
giovedì 16

ore 17.00 Urlatori alla sbarra di Lucio Fulci (1960, 83’) 
«Interpretato da Celentano – assieme alla giovanissima Mina Mazzini – con i Brutos, Umberto Bindi e Joe Sentieri, Urlatori alla sbarra […] prende il volo dalla metaforica Repubblica di Festivalia e alza il tiro verso un bersaglio ben preciso: il mondo della televisione. Obiettivo della critica del film è il patto perverso tra il mezzo di comunicazione più diffuso e il potere politico ed economico che, tramite i censori di governo, ne determina scelte e direttive, in un processo di massificazione delle menti che pare inarrestabile» (Albiero/Cacciatore).
ore 19.00 Colpo gobbo all’italiana di Lucio Fulci (1962, 100’) 

«Colpo gobbo è una commedia ispirata ai canoni del rififi-movie. Pur rientrando nel genere, ne stravolge l’assunto di partenza: obiettivo della banda criminale protagonista della storia, infatti, non è conquistare un tesoro ben protetto, ma restituirlo al legittimo proprietario (una banca) senza che nessuno se ne accorga» (Albiero/Cacciatore). Con Mario Carotenuto, Gino Bramieri, Andrea Checchi e Giacomo Furia.
ore 20.45 Incontro moderato da Franco Grattarola con Paolo Albiero, Giovanni Fago, Fabio Frizzi, Antonella Fulci, Sergio Salvati, Roberto Sbarigia
a seguire Uno strano tipo di Lucio Fulci (1963, 90’) 

«Il clima che si respira, rispetto ai primi musicarelli, è quello meno chiassoso ma più stralunato delle commedie di Tashlin con Jerry Lewis […]. La vicenda stavolta è incentrata sugli effetti della celebrità sul piano individuale: il rischio della perdita d’identità, l’emulazione degli ammiratori spinta al limite del sopportabile, l’invasione della sfera privata del personaggio pubblico da parte della stampa e degli speculatori, il sottobosco di traffichini che tentano di guadagnare sull’immagine del cantante di successo. […] Celentano è il “tipo”, nel senso teatrale del termine: poco più che un carattere, una figura di impatto scenico ma priva delle sfaccettature tragicomiche dei grandi protagonisti. La “stranezza” è però il suo punto di forza […]. Non è un caso che le altre due grandi maschere presenti nel film, Erminio Macario e Nino Taranto, siano confinati in ruoli di contorno e facciano da spalla a questo strano tipo dalla verve incontenibile» (Albiero/Cacciatore).
Ingresso gratuito
venerdì 17

ore 17.00 I maniaci di Lucio Fulci (1964, 90’) 

«È una gustosa carrellata su ossessioni, tic, fissazioni e vizi dell’Italietta di quegli anni. In realtà, è solo un pretesto per mettere in scena numerose macchiette, comunque ben tratteggiate e girate con gusto» (Albiero/Cacciatore). Con Walter Chiari, Enrico Maria Salerno, Barbara Steele, Raimondo Vianello, Sandra Mondaini, Franco Fabrizi, Franco Franchi e Ciccio Ingrassia, Valerio Caprioli.
ore 19.00 Come inguaiammo l’esercito di Lucio Fulci (1965, 98’) 
«Come inguaiammo l’esercito – soltanto in apparenza un ritorno al musicarello – è in realtà una commedia piacevole, dai toni garbati. Le tre intonate da Remo Germani, insipido divetto del momento, sono infatti marginali rispetto alla trama […]. Benché per la prima volta in un film di Fulci quella di Franchi e Ingrassia sia solo una partecipazione straordinaria, il duo è comunque il perno della storia […]. L’ambientazione del film, una caserma popolata da allegri e maldestri marmittoni, è probabilmente la prima di una lunga serie che negli anni seguenti contraddistinguerà tante pellicole, fra distretti militari, soldati e grandi manovre» (Albiero/Cacciatore). 
Copia proveniente dalla Farfalla sul mirino
ore 21.00 I due parà di Lucio Fulci (1965, 91’)
«Un film diverso dalla commedia di costume spensierata a cui il terzetto Franco, Ciccio & Fulci ci aveva abituati. Dietro al solito copione che prevede i comici nelle vesti di tonti alle prese con equivoci e qui pro quo, il regista […] tesse sottovoce, con il linguaggio di una satira semplice ma graffiante, un apologo su politica e ideologia, o meglio su quando la politica è senza ideologia (gli americani e il dittatore) e l’ideologia è senza politica (i rivoltosi)» (Albiero/Cacciatore). «Non erano eccezionali come Totò. Però avevano qualcosa che Totò non aveva: il gusto del gag visivo» (Fulci).
sabato 18

ore 17.00 Come rubammo la bomba atomica di Lucio Fulci (1967, 97’)
«È una parodia dei cosiddetti film spionistici: […] in questo caso Franco e Ciccio hanno a che fare per tutta la durata della pellicola con i più gettonati e celebri agenti segreti. Immancabile la parodia di James Bond, storpiato in James Bomb […]. L’agente Derek Flint diventa Flick (il ruolo che fu di James Coburn e che vede qui una scatenata interpretazione del compianto Franco Bonvicini, più noto per la sua attività di fumettista con lo pseudonimo di Bonvi). Non manca nemmeno la parodia di Modesty Blase [Blaise, n.d.r.], per l’occasione ribattezzata Modesty Bluff» (Albiero/Cacciatore). «Sono convinto però che, tra i miei film, quelli che prima o poi gli storici riscopriranno sono i Franchi e Ingrassia» (Fulci).
ore 19.00 Il lungo, il corto, il gatto di Lucio Fulci (1967, 90’) 

«Se un ispiratore deve essere trovato per la pellicola fulciana, esso è senza dubbio il cult disneyano FBI operazione gatto (That Darn Cast!, 1965). […] Il film di Stevenson, proprio come la pellicola nostrana, aveva come protagonista un gatto siamese, coinvolto in una serie di vicende umoristiche a sfondo poliziesco» (Albiero/Cacciatore). «I film di Franchi e Ingrassia sono eterni, perché sono delle atellane. L’atellana è eterna, Plauto è eterno» (Fulci).

ore 21.00 Una sull’altra di Lucio Fulci (1969, 99’) 
«Un giallo-incubo perfettamente calibrato. […] La vicenda, che prende le mosse dalla poco chiara morte di Susan, moglie tradita del chirurgo George Dumurrier, è condotta con sicurezza sino alla fine dal regista Lucio Fulci. […] Fulci ha ambientato la storia, carica di autentica suspense, in piena “Costa dei barbari” e cioè a San Francisco e lo scenario spettacolare della città californiana […] dà credibilità all’allucinante inferno in cui piomba il dottor Dumurrier» (Vice, «Il Messaggero»). «Tutti dissero ispirata a La donna che visse due volte: in realtà non è così… semmai la storia rimanda a I diabolici» (Fulci). Con Jean Sorel, Marisa Mell e Elsa Martinelli.
Copia proveniente dalla Cineteca di Bologna
domenica 19

ore 17.00 Zanna bianca di Lucio Fulci (1973, 104’) 
«Io sostengo che Zanna Bianca non è affatto disneyano. È un film di un’estrema crudeltà, perché è la cattiveria degli uomini verso gli animali. In Germania fu proibito perché dissero che era troppo violento. Se tu leggi il libro, non c’entra nulla col mio film. Parte nel Klondike e dopo venti pagine finisce a San Francisco […]. Io lo ambientai tutto nel Klondike… […] Il primo giorno di programmazione fece 18 milioni! Esplose la “Zannabiancomania”…» (Fulci). Con Franco Nero, Virna Lisi, Fernando Rey, John Steiner e Carole André.
ore 19.00 Il ritorno di Zanna Bianca di Lucio Fulci (1974, 98’) 

«Jack London è una miniera di idee […]. Non si tratta, è vero, di una trasposizione cinematografica dei suoi racconti, tuttavia il film è stato concepito in un clima del tutto aderente allo spirito londoniano e non mancano chiari riferimenti ad altre opere dello scrittore: un personaggio-chiave del nostro soggetto, ad esempio, è il protagonista del racconto I fiammiferi. Il ritorno di Zanna Bianca, un film “per tutti” e non solo “per ragazzi” come il precedente, tende a mettere ulteriormente a fuoco il rapporto uomo-animale, dopo che nel primo film aveva trattato il fenomeno del lupo che diventa amico dell’uomo. […] Il secondo film fu più difficile, molto più divertente e la realizzammo in tranquillità […] e secondo me venne un film straordinario» (Fulci). Con Franco Nero, Virna Lisi e John Steiner.
ore 21.00 Non si sevizia un paperino di Lucio Fulci (1972, 105’) 

«La vicenda […] è ambientata in un piccolo paese della Puglia, nel cuore del Sud, dove, accanto agli arditi viadotti dell’autostrada sopravvivono antiche credenze e insradicabili pregiudizi. Qui si verificano una serie di omicidi di cui restano vittime bambini. Le indagini, spinte anche dalla pressione popolare, si rivolgono verso una “maga”» (Vice, «Il Messaggero»). «Il mio film preferito rimane Non si sevizia un paperino. Mi è sempre piaciuto andare avanti, provare nuove tecniche, e questo è avvenuto anche nel caso Paperino» (Fulci).
martedì 21

ore 17.00 Il Cav. Costante Nicosia demoniaco, ovvero: Dracula in Brianza di Lucio Fulci (1975, 101’) 

«Fatta fortuna con un dentifricio, il sicuro Nicosia si dà un gran daffare. La moglie, l’amante, i viaggi, la contestazione sindacale, il lancio del prodotto, l’inserimento nell’alta società. Lo tradisce un viaggio in Transilvania. Ospite del discendente viene vampirizzato […]. La vicenda, che ricalca il filone aperto di Mel Brooks, in sé non è granché. Assai più valgono le trovatine non volgari delle quali il film è disseminato, situazioni comiche che riescono, quasi sempre, a fermarsi prima di piombare nel farsesco. […] Nell’impersonare Nicosia, Buzzanca rifà se stesso e riesce a dare ampiezza e rotondità al personaggio, ricco di tic, tra i quali la superstizione» (C.R., «Il Giorno»). «È un film che amo parecchio» (Fulci). 
ore 19.00 I quattro dell’Apocalisse di Lucio Fulci (1975, 103’) 
«Scampati ad un massacro compiuto da un gruppo di precursori del “giustiziere della notte” ai danni della malavita di Salt Flat, quattro lazzaroni, più disgraziati che colpevoli, si aggirano per il west in cerca di un approdo sicuro. Trovano invece un infido messicano che sfoga su di loro il suo gusto per la violenza e poi li abbandona nel deserto. […] Ennio De Concini, lo sceneggiatore, e Lucio Fulci, il regista, evidentemente sensibili alle esigenze commerciali e alle mode correnti hanno infatti realizzato un’opera traboccante di violenza appena appena addolcita da alcuni risvolti patetici, e nel contempo abbastanza slegata» (Leo, «Il Messaggero»). «Amo lo spaghetti western. Io ho fatto quattro western, ma il migliore è I quattro dell’Apocalisse […]. Un classico» (Fulci). Con Fabio Testi, Michael J. Pollard e Tomas Milian.
ore 21.00 La pretora di Lucio Fulci (1976, 99’) 

«Edwige Fenech come Gloria Graham? Potrebbe essere un augurio, anche se sfortunatamente Lucio Fulci […] non ha l’occhio destro coperto da una banda nera come il compianto Fritz Lang. Un vero peccato, perché La pretora poteva anche diventare qualcosa di più che una commediola divertente, con un’idea di partenza tutt’altro che pellegrina. A Bellignano esercita il suo mandato una pretora inflessibile, terrore di industriali inquinanti e inguaribili imbroglioni. Ma proprio uno di questi imputati scopre che il magistrato ha una sorella gemella, identica nel fisico ma di morale opposta» (Paolo Mereghetti). «Comunque, il film è bello» (Fulci).
mercoledì 22

ore 17.00 Zombi 2 di Lucio Fulci (1979, 92’) 

«Zombi 2 è naturalmente nato sulla scia del film di Romero, che solo in Italia si chiamava Zombi. In Italia si producono film con questo sistema, il regista non può farci nulla. Il mio Zombi è completamente diverso da quello di Romero, che considero un regista bravo ma sopravvalutato. Romero ha fatto un film sociale, la rivolta dei morti viventi rappresenta il grido di disperazione degli emarginati e degli oppressi, dei reietti della società. Io ho fatto un film più avventuroso e, soprattutto, ho ricondotto la figura del morto vivente alla Jamaica e ai riti voodoo cui naturalmente appartiene. Non credo di averlo copiato, se i critici visionassero entrambi i film si renderebbero conto da soli dell’assurdità di tali affermazioni» (Fulci).

ore 19.00 Luca il contrabbandiere di Lucio Fulci (1981, 97’) 

«Vecchia e nuova mala si fronteggiano all’ultimo sparo e tranello mortale in una Napoli dove l’arte di arrangiarsi è la regola di sopravvivenza. Ma giunge “il Marsigliese”, un losco figuro che vuol prendere in mano le redini del contrabbando e iniziare su larga scala un traffico di droga. Egli, dapprima, cerca di convincere Luca, il contrabbandiere, a unirsi a lui. Luca è un giovane ribaldo, ma nel fondo onesto. […] Diretto con mano veloce e mestiere smaliziato da Lucio Fulci, il film annovera purtroppo truculenti effettacci. Ma le sequenze degli inseguimenti dei motoscafi sono efficaci e il disegno di una certa Napoli è colorito» (Grassi). «È un film che mi piace, un buon film nero» (Fulci). Con Fabio Testi e Marcel Bozzuffi.

ore 20.45 Incontro con Marcello Garofalo e Antonietta De Lillo
a seguire La notte americana del dottor Lucio Fulci di Antonietta De Lillo (1994, 30’)
Lucio Fulci ci regala una lunga riflessione che affascina per sincerità, ironia e lucidità, sul suo fare cinema e sulla sua eccentrica carriera. Intervista a cura di Marcello Garofalo e Antonietta De Lillo, che lo distribuisce con la società da lei fondata marechiarofilm.
Ingresso gratuito

a seguire Sette note in nero di Lucio Fulci (1977, 95’) 

«Lucio Fulci […] con questo thriller parapsicologico ha costruito un vero “puzzle”. Gli ingredienti sono tanti, ma pochi attori smontano e rimontano in un “gioco” ad incastro dove ogni pedina ha una sua funzione giustificata, alla fine, dall’inaspettata (e pure parzialmente composta) soluzione. L’azione è ambientata nella morbida campagna tra Siena e Firenze ove, tra ville, casali abbandonati, squarci di città, ombrosi musei, la protagonista verifica le sue facoltà paranormali […]. È un abilissimo fotoromanzo a puntate su carta patinata: dopo un inizio volutamente lento e noioso, si arriva con ingordigia alla fine, ma se si perde qualche pagina la suspense viene meno» (Grazzini). «È il mio primo reale viaggio all’interno del fantastico» (Fulci). Con Jennifer O’Neill, Gabriele Ferzetti, Marc Porel e Gianni Garko.

Ingresso gratuito
giovedì 23
ore 17.00 Black Cat di Lucio Fulci (1981, 92’) 
«Il gatto nero, “racconto stravagante e tuttavia semplicissimo”, è uno degli scritti più scarni e tipici di Edgar Allan Poe (1809-1849) ed è stato portato sullo schermo più volte, fedelmente o meno […]. La versione di Lucio Fulci, trasferita nell’Inghilterra odierna, fa del gatto una specie di killer al servizio di un parapsicologo incattivito per l’abbandono della moglie e smanioso di vendicarsi sul mondo intero. Sbiadisce nel copione di Biagio Proietti l’essenza del racconto di Poe, cioè il rapporto esclusivo, ossessivo e fantastici dell’uomo con l’animale» (Kezich). «È un film debole, uno dei miei film deboli, pur avendo ottimi attori» (Fulci). Con Patrick Magee, Mimsy Farmer e David Warbeck.
ore 19.00 …E tu vivrai nel terrore! L’aldilà di Lucio Fulci (1981, 88’) 

«Ambientato in una Louisiana di comodo, il film racconta le disgrazie di una ragazza che eredita un albergo sul quale pesa una maledizione. Tutto è detto nel prologo, che mostra il linciaggio di un pittore colpito con catene di ferro, inchiodato alla parete e dilaniato da calce viva. Il pittore grida che quella casa è costruita sopra una delle sette porte del male, e che soltanto la sua presenza può salvare gli ospiti» (Fegatelli). «Molti considerano il mio capolavoro, ma non lo è […]. Il messaggio che cercavo di comunicare è che la nostra vita è un terribile incubo, e che l’unica via di fuga è nascondersi in questo mondo fuori dal tempo» (Fulci). Con Catherine (Catriona) MacColl, David Warbeck e Veronica Lazar.

ore 21.00 Quella villa accanto al cimitero di Lucio Fulci (1981, 87’) 

«Questo film fu influenzato da Giro di vite di Henry James e dalla sua versione cinematografica diretta da Jack Clayton. Ecco perché alla fine del film si legge la citazione da James: “I bambini sono dei mostri o i mostri sono bambini?”, come a dire che tutto quello che è raccontato potrebbe essere accaduto nell’immaginazione del piccolo protagonista: persino la morte dei suoi genitori. Lo spettatore potrebbe anche interpretare il film come una specie di storia ciclica, in quanto gli eventi sono la ripetizione di fatti accaduti nel passato. […] E la mia storia è ispirata al lavoro di Henry James, non a Shining, come mi hanno spesso accusato. In Shining, c’è complicità tra il bambino e il cuoco dell’Overlook, un adulto. In Questa villa, gli adulti sono assolutamente irrilevanti» (Fulci). Con Catherine (Catriona) MacColl, Paolo Malco, Ania Pieroni e Dagmar Lassander.
venerdì 24

ore 17.00 Lo squartatore di New York di Lucio Fulci (1982, 91’) 

«La polizia indaga sugli efferati crimini di un maniaco sessuale che uccida e mutila giovani donne piacenti, e sfida i tutori dell’ordine comunicando in anticipo, per telefono, il nome della vittima prescelta. […] Il film risulta alla fine poco più di un’esercitazione da mattatoio» (Fegatelli). «Ne Lo squartatore di New York la città rappresenta la paura collettiva e nello stesso tempo l’incubo di tanti individui soli» (Fulci). Con Jack Hedley, Renato Rossini e Andrea Occhipinti.
ore 19.00 Manhattan Baby di Lucio Fulci (1982, 89’) 
«Un antico medaglione egizio dall’evidente potere malefico è posto, da una specie di strega, nelle mani di una ragazzina americana che ha seguito in Egitto il padre archeologo, recatosi laggiù alla ricerca di non ancora dissepolte tombe faraoniche. Da quando la fanciulla è depositaria di quell’“oggetto misterioso” cominciano i guai» (Valdata). «Un film molto modesto» (Fulci). Con Christopher Connelly, Martha Taylor e Cosimo Cinieri.
ore 21.00 Murderock uccide a passo di danza di Lucio Fulci (1984, 95’) 
«È un buon film televisivo americano e per me era la fine di un’era. A quel tempo sentivo il bisogno di rinnovarmi, perché ritenevo che quel tipo di orrore così violento e feroce avesse fatto il suo tempo. […] Con Murderock stavo cercando di allontanarmi dal genere di film che avevo fatto e quello che mi venne fuori fu una detective story, un decente film in stile televisivo americano e niente più» (Fulci). Con Claudio Cassinelli, Olga Karlatos, Ray Lovelock e Cosimo Cinieri.

sabato 25

ore 17.00 Conquest di Lucio Fulci (1983, 88’) 

«Cercai di dare una chiave che non era la solita chiave de La guerra del fuoco, ma una chiave di amicizia. […] Il protagonista […] si univa a questo giovane, Occhipinti, e diventavano amici in un mondo selvaggio, cattivo, dominato da una donna cattiva, orrenda, di cui la faccia non si vedeva perché era una mummia. […] È un film curioso e oltranzista. Mentre tutti in Italia facevano le copie di quelli che si davano martellate in testa, alla Flinstones, io tentai di fare un film sull’amicizia. e andò bene, all’estero è andato benissimo… Qua in Italia non gliene fregava niente a nessuno, già era finito il genere. È un genere che nacque e morì» (Fulci). Con Gioia Maria Scola e Sabrina Siani.
ore 19.00 I guerrieri dell’anno 2072 di Lucio Fulci (1983, 89’)

«Ho fatto un film di fantascienza a Roma nel quale c’era un tema che a me interessa: la televisione tra poco entrerà dappertutto con noi. Cioè, questi uomini si uccidono, non c’è più pubblico negli stadi, la gente vede queste uccisioni e ne gode attraverso la televisione. Questi gladiatori evadono da dove sono chiusi e l’occhio televisivo, infilato nell’occhio di uno di loro, riesce a fotografare anche questo. Le cose sono avvenute: è un film profetico» (Fulci). Con Jared Martin, Fred Williamson, Renato Rossini, Eleonora Brigliadori, Cosimo Cinieri e Claudio Cassinelli.

ore 21.00 Il miele del diavolo (1986, 81’)

«Il miele del diavolo è un film di miserabilità masochistica, un film fatto disperatamente, perché ero appena uscito dall’ospedale… È stato definito quasi come un film porno, mentre in realtà è quello che può essere l’amore nell’alienazione degli anni ottanta. Avevo poi Bianca Marsillach nella parte della protagonista squilibrata, molto brava, anche perché era psichicamente turbata di suo, il che ha dato l’impronta giusta al film. […] È un film su cui aleggia, non a caso, una pesante atmosfera di disfacimento e di morte. È la storia di una coppia di disperati, di due anime perse… come in una storia bertolucciana. Quella pistola che io ho messo lascia aperto il finale. Ancora una volta è il dubbio il protagonista di un mio film» (Fulci).
domenica 26

ore 17.00 Aenigma di Lucio Fulci (1987, 87’) 

«Aenigma è uno dei film migliori che ho fatto negli ultimi anni. È la storia di una donna in un college, una specie di Carrie: lo sguardo di Satana in cui vi sono due personaggi e una donna brutta che si vendica entrando col suo karma in una donna bella. Purtroppo, a suo tempo, in Italia venne distribuito male, mentre è stato venduto benissimo all’estero, compresa l’America» (Fulci). Con Lara Naszinski e Jared Martin.
ore 19.00 Un gatto nel cervello di Lucio Fulci (1990, 91’) 

«Se un regista dell’orrore ha degli incubi, questi incubi lo tormentano e li devi mostrare. Un gatto nel cervello è l’incubo di un regista dell’orrore, di cui una persona approfitta per compiere delitti e per poter incolpare lui. […] Lo girammo in due settimane, poi ci mettemmo dentro gli effetti speciali e non c’eravamo accorti di aver fatto un piccolo divertissement macabro. È iniziato come un gioco, poi mi sono reso conto che c’erano alcune idee importanti… Non guardate la fattura del film… Diversi temi m’interessano moltissimo, come la posizione morale del film nei riguardi di certe cose, come l’idea che il cinema possa influenzare la violenza» (Fulci). Con Lucio Fulci, David L. Thompson e Malisa Longo.
ore 21.00 Urla dal profondo di Lucio Fulci (1991, 87’) 

«I miei film più importanti sono quelli sul dubbio. Voci dal profondo è uno di questi, sebbene penalizzato da un cast misero, dato che non avevamo soldi… il grande problema della mia vita! Non fece una lira fuori dall’Italia, ma racconta di una ragazza che indaga sulla morte del padre, perché lui continua ad apparirle in sogno. […] Penso che i morti vivano solo nel nostro amore e grazie ai nostri ricordi» (Fulci). Con Duilio Del Prete, Karina Huff e Lorenzo Flaherty.
martedì 28

Anteprima de La danza della realtà di Jodorowsky
Alejandro Jodorowsky ha firmato soltanto sette lungometraggi in quarantacinque anni, ma la sua fama è immensa nella cerchia degli amanti delle originalità cinematografiche. Negli anni Settanta fu un divo dell’underground, una vera superstar dei milieu artistici della controcultura internazionale. Non avendo potuto mettere in scena dei film all’altezza delle sue ambizioni deliranti (fallì nel girare Dune prima di David Lynch, come ricorda un documentario proiettato alla Quinzaine des réalisateurs di Cannes nel 2013), si è dedicato molto alla letteratura, al fumetto o all’insegnamento del tarocco, prima di ritornare alla regia con La danza della realtà. 

ore 17.00 Incontro con Alejandro Jodorowsky

a seguire La danza della realtà di Alejandro Jodorowsky (2013, 130’)

«Essendomi separato dal mio io illusorio, ho cercato disperatamente un sentiero e un senso per la vita». Questa frase definisce perfettamente il progetto biografico di Alejandro Jodorowsky: restituire l’incredibile avventura e ricerca che è stata la sua vita. Il film è un esercizio di autobiografia immaginaria. Sebbene i fatti e i personaggi siano reali, la finzione supera la realtà in un universo poetico dove il regista reinventa la sua famiglia e particolarmente il percorso di suo padre fino alla redenzione, riconciliazione di un uomo e della sua infanzia» (Jodorowsky). 
C’era una volta il prossimamente. Omaggio a Igino Lardani

«Nei miei documentari preferisco sempre raccontare persone e professionalità solitamente trascurate o dimenticate. Stavolta ho voluto porre l’attenzione sul trailer cinematografico, “riassunto narrativo” di struttura ibrida, a metà fra lo spot commerciale e il film stesso, la cui realizzazione esige varie attitudini, dal linguaggio pubblicitario alla capacità di sintesi, dalla duttilità alla fantasia. 

Igino Lardani e Miro Grisanti sono i “traileristi” che hanno fatto la storia in questo settore di importanza fondamentale, sebbene sconosciuto agli spettatori. Dalla loro capacità di attrarre l’attenzione del pubblico, attraverso un montaggio incisivo, una battuta fulminante o una titolistica peculiare, dipendeva spesso il destino di un film. Differente la formazione e il tragitto compiuto da entrambi prima di affermarsi alle moviole e portare avanti una rivalità cavalleresca d’altri tempi: Lardani proveniva dalla scenografia e la pittura per i cartelloni cinematografici (suo il manifesto italiano di Mezzogiorno di fuoco); Grisanti dall’animazione e gli effetti speciali (i pluripremiati corti realizzati con Pino Zac). I rispettivi percorsi iniziati negli anni Sessanta, epoca d’oro dei “prossimamente” (tale era il nome delle presentazioni cinematografiche), hanno poggiato le basi su un “minimo comune denominatore”. Mediante l’eliminazione della voce fuori campo di uno speaker (elemento caratterizzante delle presentazioni fino a quel periodo) e la realizzazione artigianale di effetti in truka, Lardani e Grisanti hanno infatti riscritto il modo di concepire il trailer cinematografico realizzando vere e proprie mini-opere d’autore e, insieme, prologo sempre più organico allo spirito e alle atmosfere della pellicola. Il documentario C’era una volta il prossimamente ripercorre le tappe evolutive di questa “arte parallela”» (Fabio Micolano). 
Dopo l’omaggio a Grisanti (30 aprile 2013), la Cineteca Nazionale ricorda Igino Lardani, scomparso nel 1986 lasciando la propria eredità artistica al figlio Alberto (venuto a mancare prematuramente nel 2010) e alla nipote Sara Manini.
ore 20.30 Incontro moderato da Fabio Micolano con Miro Grisanti, Sara Manini, Carlo Verdone
a seguire C’era una volta il prossimamente di Fabio Micolano (2014, 67’)

Nel mondo del cinema il termine “prossimamente” una volta indicava quelli che oggi chiamiamo “trailer”, “presentazioni”, o più volgarmente “pezzi”, “spezzoni”, “provini”. L’oggetto di questa mutevole denominazione è anch’esso cambiato, col tempo, nel linguaggio e nella durata, così come sono progredite le tecnologie impiegate per realizzarlo. Il documentario C’era una volta il prossimamente ripercorre le tappe evolutive di questa forma di comunicazione. Con testimonianze, fra le altre, di Renzo Arbore, Pupi Avati, Alessandro D’Alatri, Aurelio De Laurentiis, Enrico Lucherini, Maurizio Nichetti, Neri Parenti, Marco Risi, Ettore Scola, Giuseppe Tornatore, Carlo ed Enrico Vanzina, Walter Veltroni, Carlo Verdone, Giovanni Veronesi, Paolo Virzì.
Ingresso gratuito
A seguire Selezione di trailers di Igino Lardani
Ingresso gratuito
29-30 ottobre 
Fratelli nel cinema: Taviani e Martino

«L’invenzione del cinematografo è legata al nome di due fratelli: Auguste e Louis Lumière. Da allora, nella storia del cinema, sono stati tanti i fratelli che, in collaborazione o in competizione, si sono dedicati a questo mestiere. Il cinema, si sa, è una malattia contagiosa che si diffonde spesso all’interno delle famiglie. I mestieri del cinema sono tanti e, in certi settori, si sono formate nel tempo vere e proprie dinastie di artigiani e professionisti. Questo aspetto, che caratterizza in maniera particolare il cinema italiano, rimasto, sostanzialmente, un cinema artigianale, è al centro della presente rassegna con cui ci si propone di mettere a confronto opere legate ai nomi di fratelli o sorelle, per comprendere meglio il peso che i rapporti umani, personali e familiari, hanno avuto nello sviluppo e nella qualità del nostro cinema» (Amedeo Fago). 

Gli appuntamenti di questo mese sono dedicati ai fratelli Taviani, Paolo, Vittorio e Franco, e ai fratelli Martino, Luciano e Sergio.

Rassegna a cura di Amedeo Fago

mercoledì 29

ore 17.00 La notte di San Lorenzo di Paolo e Vittorio Taviani (1982, 107’)

Il film rievoca un episodio della seconda guerra mondiale: il 10 agosto 1944, la popolazione di San Miniato cerca di raggiungere le postazioni americane e di sottrarsi alle rappresaglie naziste. «È il miglior film italiano dell’annata e, in assoluto, uno dei più importanti del 1982. È un’opera poetica, tenera e crudele a un tempo, di grande semplicità e verità umana, due caratteri che, appunto, distinguono l’autentica poesia, nelle parole e nelle immagini. Con questo film i fratelli Taviani […] tornano alle vette artistiche di Padre padrone, al quale però La notte di san Lorenzo sembra superiore per il fascino del racconto e per la suggestiva potenza di una irripetibile atmosfera, tessuta qua e là di elementi favolistici. […] Il film racconta come avvenne il passaggio del fronte in un microcosmo d’Italia, rappresentativo di tanti altri luoghi che conobbero le stesse pene, le stesse speranze, gli stessi tragici eventi. Quello che i due registi ci restituiscono con stupefacente abilità è il senso di smarrimento della popolazione, esseri umani in balìa del caso, del destino» (Solmi). La notte di San Lorenzo ha vinto il Gran Premio Speciale della Giuria al Festival di Cannes.

ore 19.00 Masoch di Franco Brogi Taviani (1980, 112’)

Australia anni Settanta-Ottanta. Masoch (Paolo Malco), affermato scrittore, è attratto dal mistero che circonda Wanda (Francesca De Sapio) e crede di aver trovato in lei la donna crudele e dominatrice, personaggio dei suoi romanzi. Malgrado la diversa condizione sociale, decide di sposarla. Si dichiara suo schiavo. Uno schiavo da torturare, martirizzare, frustare secondo le sue fantasie. Wanda sembra plasmata in questa spirale di sevizie sempre più crudeli ed efferate. «Il film è accurato, girato con notevole senso del ritmo. Brogi Taviani sembra aver digerito bene l’indigesta materia; è raro che l’ironia non bilanci le situazioni più squilibrate. A tal punto che alla fine si ricava quasi l’impressione di una specie di commedia d’epoca nella quale molta seriosa patologia è presa leggermente in giro» (Moravia).

ore 21.00 Incontro moderato da Amedeo Fago con Franco Brogi Taviani, Paolo e Vittorio Taviani e Patrizia Pistagnesi
a seguire Gli sconosciuti di Franco Brogi Taviani (2013, 75’)
Un cinquantenne, Rocco, è in attesa che il suo amore Carla, di cui ha quasi il doppio degli anni, lo passi a prendere nella scuola vuota, dove lui sta correggendo delle tesi con il suo assistente Tancredi: quel giorno Carla ha deciso di andare a vivere con lui per sempre. Ma Carla non arriva, rimanda… «In questa epoca di crisi e di soffocamento della cultura (specialmente in Italia), ho voluto fare un film a dispetto di tutto ciò. Questo è un film che prima di tutto è stato una sfida produttiva, vinta a tutti gli effetti. Sostenuto da una scuola coraggiosa e all’avanguardia, lo IED (Istituto Europeo di Design di Roma), con un gruppo di allievi, ho deciso di nuotare contro la corrente epocale che vuole trascinare la cultura nel gorgo dell’economicismo senza volto, e fare un film creativamente libero, ma con l’ambizione di entrare nel circuito distributivo. […] Insegnando il mestiere, l’ho applicato alla costruzione di un’opera con tutti i crismi della professionalità. Tanto sacrificio, tanto entusiasmo. Finanziamenti privati minimi, costo industriale pressoché vicino allo zero e senza l’intervento dello Stato. Un film assolutamente libero, anche commercialmente» (Brogi Taviani). Con Rosario Parente, Tancredi Rinaldi, Francesca Splendiani, Tatjana Cardone.
Anteprima nazionale - Ingresso gratuito
giovedì 30 

ore 17.00 Cornetti alla crema di Sergio Martino (1981, 98’)

«Sarto per preti, marito e padre rassegnato, Domenico Petruzzelli si trova invischiato in un’avventura extraconiugale con squinzia che ha ambizioni di cantante lirica e un fidanzato, colosso del rugby. Vi piace Banfi? È la farsa che fa per voi. Volgare? Sì, ma in modo sano. Contorno di bravi caratteristi» (Morandini). «Uno dei maggiori successi della commediaccia nella sua ultima versione, cioè pochadistica-leggermente più fine. […] Frase di lancio: “A Parigi ostriche e champagne, a Mosca caviale e vodka, da noi Lino Banfi cappuccino e cornetti… ma alla crema e serviti da Edwige Fenech”» (Giusti).

ore 19.00 Nel giardino delle rose di Luciano Martino (1990, 99’)

«Napoletano trapiantato nella Milano da bere, Claudio Martini (Ghini) trascina i suoi giorni tra una moglie poco amata (De Rossi), un lavoro in pubblicità e occasionali scappatelle: durante il viaggio in macchina che lo porta a Napoli al capezzale della madre (Piccolo) avrà occasione di riflettere sulla propria vita. Ambiziosa sorta di autoanalisi esistenziale (anche il regista – autore della sceneggiatura con Sauro Scavolini – è un napoletano che ha abbandonato la città natale, ma per Roma) […]. Ammirevole, da parte del produttore principe della commedia sexy qui regista, lo sforzo di scegliere un soggetto insolito e senza lieto fine […]. Interessante l’uso di volti più o meno noti per piccole parti (Giannini è l’ex professor Tramontano, Rossy de Palma la direttrice della casa di mode, Gullotta l’ex allievo diventato amministratore). Il titolo cita una poesia di T.S. Eliot» (Mereghetti).

ore 20.45 Incontro moderato da Amedeo Fago con Sergio Martino, Diana Martino, Lea Martino
a seguire Morte sospetta di una minorenne di Sergio Martino (1975, 101’)

Milano è sconvolta dal ripetersi di numerosi crimini, tra i quali primeggia la scomparsa delle minorenni. Il commissario Paolo Germi (Claudio Cassinelli), tutt’altro che fiducioso rispetto ai metodi tradizionali della polizia, per indagare sull’assassinio di una certa Marisa e poi di Floriana e infine di Gloria si finge a sua volta piccolo scippatore e assume quale aiutante il ladruncolo, Giannino (Adolfo Caruso). Curioso pastiche di generi (poliziesco, thriller, commedia), Morte sospetta di una minorenne è tra i thriller preferiti del regista.

Ingresso gratuito
venerdì 31

Incontro con il Cinema Sardo a Roma
Continuano gli incontri sul cinema sardo al Cinema Trevi. È la volta del regista Gianfranco Cabiddu. «Nato a Cagliari, si forma come musicista nel capoluogo isolano, tra gli studi di musica classica e i gruppi di jazz dei primi anni ’70. Lascia la Sardegna nel 1974 e si trasferisce a Bologna, dove frequenta il DAMS e lavora in gruppi musicali e teatrali. Si laurea in etnomusicologia, con una tesi sulla musica nei rituali di possessione e compie, assieme a una équipe dell’Università di Roma, numerosi viaggi di studio in India e a Bali, occupandosi della documentazione filmata di rituali, danze e spettacoli teatrali. Nel 1980 si trasferisce a Roma e collabora per alcuni anni con il Centro Teatro Ateneo dell’Università “La Sapienza”, curando la documentazione in video di svariate iniziative (incontri, seminari, prove, ecc.), a cui partecipano grandi personalità dello spettacolo: Carmelo Bene, Peter Brook, Maria Carta, Dario Fo, Vittorio Gassman, Martha Graham, Jerzy Grotowski, Eduardo De Filippo. Con quest'ultimo inizia una collaborazione stabile che porta alla registrazione audio de La tempesta di Shakespeare, nella traduzione e interpretazione “per voce sola” del grande uomo di teatro napoletano» (www.cinemecum.it). Il suo nuovo film, La stoffa dei sogni, girato quest’estate all’Asinara, è proprio ispirato a L’arte della commedia di Eduardo De Filippo e alla sua traduzione de La tempesta di William Shakespeare.
Programma a cura di Franca Farina - Ingresso gratuito per i soci de Il Gremio
ore 17.00 Disamistade - Inimicizia di Gianfranco Cabiddu (1989, 101’)

«Figlio di un pastore sardo e ragazzo mite e studioso, per iniziativa della madre che sogna di farne un medico o un avvocato, Sebastiano Catte, che ha lasciato il paese per frequentare un collegio, ritorna nel 1950 all’improvviso a seguito dell’assassinio del padre. Il giovane è un non violento e rifiuta assolutamente di vendicarsi, anche se tutti si aspettano da lui che il sangue dell’uccisore sia versato in riparazione. Dopo il furto del suo gregge Sebastiano viene ingaggiato dal Barone Piana, un ricco proprietario del luogo, che capeggia una banda di scioperati dediti al furto delle pecore. Conosce poi una brava e studiosa ragazza, Domenicangela, e i due si innamorano» (www.cinematografo.it).
ore 19.00 Passaggi di tempo - Il viaggio di Sonos ’e Memoria di Gianfranco Cabiddu (2005, 85’)
«È la sintesi di un’avventura artistica e umana di un gruppo di amici, musicisti e uomini di spettacolo, che dura ormai da dieci anni. Il gruppo, stimolato dal ritrovamento di materiali inediti dell’archivio del Luce, racconta di una terra meravigliosa e scomparsa. Attorno al materiale ritrovato nasce uno spettacolo musicale che da anni viene replicato in Italia e nel mondo. Candidato al David di Donatello 2005 come miglior film documentario» (www.cinematografo.it)

ore 20.30 Incontro introdotto da Antonio Maria Masia e moderato da Alessandra Peralta con Gianfranco Cabiddu, Vanni Fois, Antonello Grimaldi
segue un brindisi 

a seguire Il figlio di Bakunin di Gianfranco Cabiddu (1997, 89’)
«In una città mineraria sarda Antoni Saba ha fatto fortuna fabbricando scarpe per i minatori. È diventato benestante e invidiato da tutti, ma gode una brutta fama per le idee anarchiche al punto da essere soprannominato Bakunin» (Olla). «Ispirato all’omonimo libro di Sergio Atzeni, sardo come il regista, il secondo film del documentarista Cabiddu, nato sotto la stella di Tornatore, cerca di ricostruire, con toni più picareschi che epici, la figura leggendaria (o almeno, molto popolare in Sardegna) di Tullio Saba, cantante, minatore e capopopolo comunista, eroe e traditore, soprannominato “figlio di Bakunin”. Seguendo il filo conduttore della falsa inchiesta condotta dal figlio (metodo prettamente televisivo atto a confondere documento e finzione, memoria privata e sapere popolare, storia e leggenda), il film è un susseguirsi di testimonianze “dal vivo” (interpretate da attori) e flashback» («Segnocinema»).

Ingresso gratuito
