lunedì 1

chiuso

2-7 giugno

Francesco Nuti, di padre toscano

Forse il meglio del cinema italiano degli anni Ottanta va ricondotto ai film attoriali degli allora giovani talenti comici: Roberto Benigni, Carlo Verdone, Massimo Troisi, Maurizio Nicchetti, ma anche Alessandro Benvenuti e soprattutto Francesco Nuti. Da loro si apprendeva che la timidezza, unita a una saggia dose di autoironia, non era più un handicap nell’avvicinare una donna, ma una virtù. Francesco Nuti è fra coloro che ha più sperimentato, rischiando molto di suo, cercando di rinnovarsi sempre, affrontando tematiche scomode con raffinata e mai pedante intensità. Toscano, classe 1955, si esibisce da giovanissimo come attore cabarettista, scrivendosi da sé i testi. Ben presto si unisce al gruppo cabarettistico dei Giancattivi (Alessandro Benvenuti e Athina Cenci) riscuotendo grande successo in trasmissioni televisive come Non stop e Black Out. Il trio esordisce al cinema con Ad ovest di Paperino, delicato manifesto generazionale inizio anni Ottanta. L’anno successivo si separa dal gruppo e si fa dirigere da Maurizio Ponzi in tre piccole gemme che raccontano i giovani, i sogni, i desideri e qualche volta gli amori della provincia pigramente metafisica e sonnolente. I titoli sono emblematicamente programmatici: Madonna che silenzio c’è stasera, Io, Chiara e lo Scuro e Son contento. Ben presto decide di proseguire, come altri suoi colleghi, facendo tutto da solo, dirigendosi in film dai forti aromi cinefili (Casablanca Casablanca) e dai delicati sentimenti nei rapporti tra uomo e donna (Tutta colpa del paradiso, Stregati). E se il biliardo ritorna spesso come metafora della relazione maschile/femminile, la vita – ci suggerisce l’attore regista ne Il signor Quindicipalle – è spesso popolata di fantasmi, non solo cinefili, che a volte appaiono, ma è essa stessa una partita di biliardo: il biliardo è come «una donna, il tappeto verde è la sua gonna». E spesso i pensieri sono più tortuosi di una semplice partita e occorre l’aiuto della psicoanalisi per cercare di sciogliere i nodi in ognuno di noi (Caruso Pascoski (di padre polacco), Caruso, zero in condotta). Se gli anni cambiano così come i rapporti sociali e d’identità (Willy Signori e vengo da lontano, Donne con le donne, Io amo Andrea), la vita può avere delle svolte favolistiche (OcchioPinocchio). In un’intervista Francesco Nuti disse: «la solitudine è un tema portante di tutti i miei film. Caruso veniva abbandonato da Giulia (Caruso Pascosky), Willy era un giornalista solo con un fratello disabile anche lui solo (Willy Signori) in Tutta Colpa del Paradiso ero un ex-galeotto privato della famiglia, in Stregati ero un dj nottambulo che si aggirava per le vie di Genova e così via. Io amo molto la solitudine e la cerco, per questo poi si riflette nei miei lavori».
La retrospettiva si inserisce tra le iniziative intraprese negli ultimi mesi per ricordare lo sfortunato comico toscano, in particolare la prima monografia a lui dedicata (Francesco Nuti. La vera storia di un grande talento di Matteo Norcini, con la collaborazione di Stefano Bucci, Ibiskos Editrice Risolo, Empoli, 2009) e la nascita su Facebook del gruppo “Non dimentichiamo Francesco Nuti”, che già conta novemila iscritti.
martedì 2

ore 17.00

Ad ovest di Paperino (1981)

Regia: Alessandro Benvenuti; soggetto e sceneggiatura: A. Benvenuti; fotografia: Romano Albani; musica: Steffen Head, Dado Parisini, A. Benvenuti; montaggio: Sergio Montanari; interpreti: Athina Cenci, A. Benvenuti, Francesco Nuti, Paolo Hendel, Donata Genazzani, Silvano Panichi; origine: Italia; produzione: Hera International Film; durata: 93’

«Una giornata a Firenze passata casualmente insieme da un disc-jockey, una pittrice e un disoccupato. Esordio cinematografico di tre cabarettisti toscani, i Giancattivi, destinati poi a strade diverse. Riflessioni dolci-amare e gracilità giovanilistiche sull’inconcludenza della vita e dei suoi incontri» (Mereghetti). «Tre giovani squattrinati e un po’ folli si incontrano una mattina a Firenze e passano l’intera giornata tra stravaganti incontri e avventure demenziali. All’esordio cinematografico, il trio cabarettistico fiorentino de “I Giancattivi” (Nuti, Benvenuti e la Cenci, tutti destinati a un brillante futuro “solista”) porta sullo schermo una forma di comicità surreale ricca di trovate e di argute caratterizzazioni» (Farinotti).
ore 19.00

Madonna che silenzio c’è stasera (1982)

Regia: Maurizio Ponzi; soggetto: Francesco Nuti; sceneggiatura: F. Nuti, Elvio Porta; fotografia: Carlo Cerchio; musica: Barluna; montaggio: Sergio Montanari; interpreti: F. Nuti, Edy Angelillo, Massimo Sarchielli, Gianna Sammarco, Mario Cesarino, Lucilla Baroni; origine: Italia; produzione: Hera International Film; durata: 95’

«Una giornata della sconclusionata vita di Francesco (Nuti), un giovane di Prato senza arte né parte: cerca lavoro, vince involontariamente un concorso per cantautori, va in bianco con una prostituta, si riconcilia con la fidanzata. Il primo film da protagonista di Nuti (che si farà dirigere da Ponzi altre due volte) fu quasi una rivelazione: giocato sui mezzi toni con una vena melanconica che non esclude la cattiveria, e girato con un ritmo stralunato che sembra modellato sul personaggio» (Mereghetti).

ore 21.00

Io, Chiara e lo Scuro (1983)

Regia: Maurizio Ponzi; soggetto: Francesco Nuti, M. Ponzi; sceneggiatura: Franco Ferrini, Enrico Oldoini, F. Nuti, M. Ponzi; fotografia: Carlo Cerchio; musica: Barluna; montaggio: Sergio Montanari; interpreti: F. Nuti, Giuliana De Sio, Marcello Lotti, Renato Cecchetto, Novellantonio Novelli, Antonio Petrocelli; origine: Italia; produzione: Hera International Film; durata: 104’

«Madonna che chiasso c’è stasera... Chi mette a rumore il cinema italiano, e dà un bel sorso di ricostituente, è la coppia Francesco Nuti - Maurizio Ponzi, autori d’un film da comprendere fra i migliori della stagione brillante, di svariate lunghezze più riuscito di altri pur nati dal tronco dei cosiddetti “nuovi comici”. Distribuiti equamente i meriti fra quanti lo hanno scritto (a Nuti e Ponzi si affiancano Franco Ferrini ed Enrico Oldoini), recitato e diretto, siamo infatti persuasi che Io, Chiara e lo Scuro debba piacere a molti, e sul finire persino commuoverli: per l’originalità del racconto, la sua onestà intellettuale, la pulizia dei sentimenti, con una sola parolaccia ma finalmente al posto giusto, la freschezza degli attori e il brio delle situazioni. L’“Io” del titolo è Francesco Piccioli, che da quando vive a Roma tutti chiamano il Toscano. Di origini modeste fa il portiere in un “residence”: quando non lavora gioca al biliardo, e quando lavora ci pensa. Non ha ereditato dal nonno soltanto la passione della stecca: anche la sua virtù, e ne dà prova in una sala cittadino quando sfida, temerario, Marcello Lotti detto lo Scuro, un campione costretto da dieci anni a giocare da solo perché non ha più avversari. [...] Chi è Chiara? È una coinquilina, a sua volta in cerca di successo come suonatrice di sassofono e cantante» (Grazzini).

mercoledì 3

ore 17.00

Son contento (1983)

Regia: Maurizio Ponzi; soggetto: Francesco Nuti, M. Ponzi; sceneggiatura: F. Nuti, M. Ponzi, Enrico Oldoini, Franco Ferrini; fotografia: Carlo Cerchio; musica: Barluna; montaggio: Sergio Montanari; interpreti: F. Nuti, Barbara De Rossi, Carlo Giuffré, Laurie Sue Sherman, Novellantonio Novelli, Riccardo Tognazzi; origine: Italia; produzione: Hera International Film; durata: 101’

«Terzo film di Maurizio Ponzi con Francesco Nuti. Un sodalizio fortunato, che ad ogni esperienza nuova da frutti più convincenti, più saldi. Questa volta ci si allontana un po’ dalla commedia, ma senza preferire il dramma, approdando a un genere in cui il sentimento e l’intelligenza si fanno privilegiare senza con questo dimenticare il sorriso [...]. L’avvio lo dà la separazione di una coppia in crisi. Senza spiegazioni, senza dispute. Tutto è successo prima ed ora non resta che tirare le somme. Ma è lei, Paola, che vuole andare via; lui, Francesco, vorrebbe trattenerla ad ogni costo e tenta ancora un’ultima volta, con mille astuzie. [...] Intimismo, psicologia, ma anche, nel calore e nel colore, vitalità di racconto, densità di rapporti interpersonali e, pur con una nota malinconica tenuta in primo piano lungo tutto l’arco dell’azione, un’ironia fine e garbata che dà sapori vivi ai caratteri persino nei passaggi più raccolti, quando ci si affanna e si soffre. [...] Erano anni che non mi accadeva di salutare sugli schermi italiani l’affermazione di un nuovo grande attore [...]. Nuti ha tutte le qualità dell’attore vero, con una padronanza così piena dei propri mezzi espressivi che gli consente qui [...] di toccare tutte le gamme della commedia e del dramma [...]. Lo attendono, immagino, tutti i premi dell’anno; come Ponzi del resto, un autore che ha tardato un po’ a farsi avanti ma che adesso è arrivato al traguardo. Per andare oltre» (Rondi).

ore 19.00

Casablanca Casablanca (1984)

Regia: Francesco Nuti; soggetto e sceneggiatura: Luciano Vicenzoni, Sergio Donati, F. Nuti; musica: Giovanni Nuti; montaggio: Sergio Montanari; interpreti: F. Nuti, Giuliana De Sio, Daniel Olbrychski, Novello Novelli, Carlo Monni, Marcello Lotti; origine: Italia; produzione: Union Film; durata: 105’

«Francesco lavora, senza troppo entusiasmo e neppure con soddisfazioni, come cameriere. Ama Chiara, una giovane sassofonista, ed è riamato. Un brutto giorno (ma solo per Francesco) la ragazza riceve un’allettante proposta da un manager tanto affascinante quanto interessato non solo alle sue qualità artistiche: suonare insieme ad un gruppo più qualificato su una nave per crociere di lusso. Chiara accetta con entusiasmo, lasciando il “suo” Francesco a struggersi di gelosia. Il giovane decide così, dopo qualche tempo, di partecipare ad un torneo di biliardo insieme al suo vecchio amico-rivale, lo Scuro: ciò perché le finali si svolgono a Casablanca, dove ora suona la sua ragazza» (Poppi). «Film atipico, solo superficialmente leggero, Casablanca Casablanca conferma l’originalità di Nuti, il più astratto tra i nostri nuovi autori (comici?), qualche volta surreale come un grande clown» (Taggi).

ore 21.00

Tutta colpa del paradiso (1985)

Regia: Francesco Nuti; soggetto e sceneggiatura: Vincenzo Cerami, F. Nuti, Giovanni Veronesi; fotografia: Giuseppe Ruzzolini; musica: Giovanni Nuti; montaggio: Sergio Montanari; interpreti: F. Nuti, Ornella Muti, Roberto Alpi, Laura Betti, Marco Vivio, Novello Novelli; origine: Italia; produzione: C.G. Silver Film / Union P.N.; durata: 106’

«Romeo Casamonica ha trascorso gli ultimi cinque anni della sua vita in carcere. Uscito, cerca di rintracciare moglie e figlioletto, che non trova più nel quartiere in cui abitavano. Viene poi a scoprire che il bambino è stato adottato da una coppia che vive in una baita isolata fra i monti della Val d’Aosta. Ma le sue “pacifiche” intenzioni (non vuole creare drammi, ma è intenzionato a riprendersi il figlio) sono ben presto sconvolte da un avvenimento imprevisto: s’innamora come uno studentello della bellissima mamma adottiva» (Poppi). «Il secondo film da regista è considerato l’esame di maturità. Nuti l’ha superato con leggerezza, non sai se sia più furbo o più sincero. È anche riuscito a trasformare la Muti da splendida ospite ornamentale in una creatura apprensiva che sa recitare con lo sguardo» (Reggiani).

giovedì 4
Don Backy attore (non) per caso

Molti cantanti negli anni Sessanta si sono avvicinati al cinema limitandosi a lavorare nei musicarelli. Il cantautore toscano Don Backy (Aldo Caponi), forse perché aveva un viso fascinoso e un vero talento d’interprete (basta vederlo nella parte del sanguinario “Bisturi” in Cani arrabbiati per convincersene), è andato oltre creandosi una buona carriera parallela. Dal 1963 al 1975 ha recitato in una ventina di film. Nella sua filmografia si trovano, fra gli altri, oltre all’immancabile musicarello L’immensità (1967) di Oscar De Fina, ispirato alla sua canzone più conosciuta, I sette fratelli Cervi di Gianni Puccini (1967, con Gian Maria Volonté, Riccardo Cucciola e Carla Gravina), Banditi a Milano (1967, sempre con Volontè) e Barbagia (1969, con Terence Hill) di Carlo Lizzani, Satyricon di Gian Luigi Polidoro (1968, con Ugo Tognazzi), Quella chiara notte d’ottobre (1970) di Massimo Franciosa, E venne il giorno dei limoni neri di Camillo Bazzoni (1970, con Florinda Bolkan), Una cavalla tutta nuda di Franco Rossetti (1971, con Barbara Bouchet), Poppea una prostituta al servizio dell’impero di Alfonso Brescia e Cani arrabbiati di Mario Bava (1974, con Cucciola e Luigi Montefiori). L’omaggio Don Backy attore (non) per caso vuole sottolineare l’eccezionalità del suo caso. È da rammaricarsi che non abbia interpretato anche spaghetti western per i quali avrebbe avuto la faccia giusta. Ma non si può chiedere troppo… 

Programma curato da Gabrielle Lucantonio 

ore 17.00

Satyricon (1969)

Regia: Gian Luigi Polidoro; soggetto: dal libro omonimo di Petronio Arbitro; sceneggiatura: Rodolfo Sonego; fotografia: Benito Romano Frattari; musica: Carlo Rustichelli; montaggio: Giancarlo Cappelli; interpreti: Don Backy, Franco Fabrizi, Mario Carotenuto, Ugo Tognazzi, Tina Aumont, Graziella Granata; origine: Italia; produzione: Arco Film, Cineriz Distributori Associati; durata: 110’

Le disavventure picaresche di Encolpio e Ascilto ai tempi di Nerone. Senza soldi e senza scrupoli vagano per l’Impero, attratti dal miraggio di un’improbabile villeggiatura (!), ma il loro viaggio è costellato da una serie di incontri più o meno fortunati, che cambieranno il corso della loro vita: dalla schiava Gitone, della quale entrambi si invaghiranno, salvo sorprese, al filosofo Eumolpo, che alla sua morte brama di essere divorato dai suoi allievi, al ricco Trimalcione, che tiene banco in cene luculliane a base di eros e morte. I vizi capitali secondo gli antichi romani: una caduta vertiginosa negli istinti più bassi dell’animo umano e la perdita d’innocenza in una società che sta crollando sotto i colpi dell’amoralità. Film nato per sfruttare l’onda del successo preannunciato del Satyricon felliniano, riuscì a batterlo sul filo di lana, uscendo prima nelle sale, ma non gli arrise il successo e cadde nel dimenticatoio. Sorte immeritata perché il film ben riproduce lo spirito del capolavoro di Petronio, coniugandolo con la propensione verso il basso del cinema commerciale, elevato però dalle straordinarie caratterizzazioni di Tognazzi (Trimalcione) e Carotenuto (Eumolpo), i quali riconducono l’intera operazione sui sentieri dell’arte (cinematografica). Don Backy è perfetto nella parte di Encolpio con la sua selvaggia vitalità, mentre Franco Fabrizi ritrova nei panni del furbo e fannullone Ascilto tratti di personaggi a lui cari.

Vietato ai minori di anni 18 - Ingresso gratuito 
ore 19.00

Banditi a Milano (1968) 

Regia: Carlo Lizzani; soggetto: C. Lizzani; sceneggiatura: Massimo De Rita, Dino Maiuri, C. Lizzani; fotografia: Giuseppe Ruzzolini; musica: Riz Ortolani; montaggio: Franco Fraticelli; interpreti: Gian Maria Volonté, Tomas Milian, Margaret Lee, Don Backy, Ray Lovelock, Ezio Sancrotti; origine: Italia; produzione: Dino De Laurentiis Cinematografica; durata: 102’

La caduta della banda capitanata da Pietro Cavallero, che nella seconda metà degli anni Sessanta si rese protagonista di 17 rapine. «Banditi a Milano esordisce con un’analisi della nuova malavita milanese, impostata sul racket all’americana che controlla la prostituzione, il gioco, i locali notturni. È una panoramica frettolosa e discutibile, ma il film migliora sensibilmente quando si concentra sulla cronaca. Ne deriva un resoconto moderno e grintoso, passato alla scuola del buon giornalismo televisivo. Il merito maggiore di Carlo Lizzani è di rappresentare i fatti a botta calda senza intrusioni romanzesche o appesantimenti polemici. L’assunto è di ricostruire, a grandi linee, ciò che è accaduto: ed è una testimonianza concreta che offre l’occasione di meditare sul mondo in cui viviamo. Nella parte del capo esaltato e vanitoso, Gian Maria Volontè è bravissimo come sempre capita ai nostri attori quando possono tornare al dialetto nativo. Tra i volti che circondano il protagonista ricordiamo Don Backy, un buon acquisto per il cinema, l’ottima Laura Solari e il musicista Giorgio Gaslini in veste di biscazziere» (Kezich).

ore 21.00

Incontro moderato da Gabrielle Lucantonio con Don Backy, Lamberto Bava, Fabrizio Cerqua, Marco Giusti, Carlo Lizzani
a seguire

Cani arrabbiati (1974)

Regia: Mario Bava; soggetto e sceneggiatura: Alessandro Parenzo, Cesare Frugoni da un racconto di Ellery Queen; fotografia: M. Bava; musica: Stelvio Cipriani; montaggio: Carlo Reali; interpreti: Riccardo Cucciolla, Maurice Poli, George Eastman [Luigi Montefiori], Don Backy, Lea Lander [Lea Krüger]; origine: Italia; produzione: Loyola Films; durata: 95’
«Spesso sui gialli Mondadori apparivano queste storie con alla fine un completo ribaltamento di prospettiva, che lui amava molto. Tra questi, trovò un piccolo racconto e ne trasse la sceneggiatura. Era un film che si sviluppava in tempo reale, nel senso che l’ora e mezzo del film era un’ora e mezza delle avventure dei personaggi. Raccontava la storia di una rapina in banca andata male, per cui i banditi in fuga prendevano un ostaggio, fermando a casa una macchina in strada. L’ostaggio era interpretato da Riccardo Cucciolla, che aveva con sé un bambino. Durante il viaggio con i banditi ne succedono di tutti i colori ma poi, proprio in coda al film, si arriva ad una soluzione incredibile e sorprendente» (Lamberto Bava). «L’ossessione del coltello fu una mia invenzione. Mi divertivo a fare degli scherzi a Luigi Montefiori quando eravamo in macchina. Gli feci credere che da ragazzo mi avevano scartato dal servizio militare per un problema neurologico e che ero stato ricoverato all’ospedale Sangallo di Firenze, nella sezione dei “partiti di cervello”. Quando lui era seduto al mio fianco, mi facevo prendere dai raptus, armeggiando con il coltello. Montefiori allora andava da Bava e gli diceva: “Mario, questo qua è mezzo matto! Levamelo di torno!”. Il clima goliardico aiutava la lavorazione del film, e anche la creazione dei personaggi: il personaggio di “Bisturi” è frutto di questa mia sedicente follia» (Don Backy).

Per gentile concessione di Exa Cinema - Vietato ai minori di anni 18 - Ingresso gratuito

venerdì 5

ore 17.00

Stregati (1986)

Regia: Francesco Nuti; soggetto e sceneggiatura: Vincenzo Cerami, F. Nuti, Giovanni Veronesi; fotografia: Giuseppe Ruzzolini; musica: Giovanni Nuti; montaggio: Sergio Montanari; interpreti: F. Nuti, Ornella Muti, Novello Novelli, Alex [Alessandro] Partexano, Sergio Solli, Mirta Pepe; origine: Italia; produzione: C.G. Silver Film, Union P.N; durata: 96’

«Amore in corsa, fra burrasche e schiarite, per le vie notturne di Genova, dove un finto taxista carica una sposa alla vigilia delle nozze. Lui pratica la filosofia del “carpe diem”, ma non è abbastanza cinico; lei lascia fare, ma non è abbastanza fredda. Succede che la bella perde due treni e quasi tre per destinazione Verona, dov’è fissato il sacro rito; e lui scopre intorno a sé continue conferme che la vita è sogno. Maturato come regista, l’autore pilota l’occhio incantato della macchina da presa di Giuseppe Ruzzolini in una Genova vera che qualcuno ha paragonato alla Livorno ricostruita in teatro di Le notti bianche. Ulteriori citazioni della critica vanno da I vitelloni di Fellini, per il quartetto canagliesco degli uomini maschilisticamente solidali, a Paris, Texas di Wenders, per il palpito frenato dal sentimento della provvisorietà. La vicenda non è importante [...], ma i respiri sono giusti, i momenti contano di per sé e gli attori si muovono con adeguata leggerezza. Nuti sa intrattenere con grazia anche quando non ha molto da dire: è un piccolo poeta della perplessità, un Amleto della canzonetta sentimentale. Sa sbrigliare gli umori pagliacceschi e gaglioffi degli amici e sa centellinare le grazie, non solo fotogeniche, di un’Ornella Muti finalmente vicina a un personaggio tutto credibile» (Kezich).

ore 19.00

Caruso Pascoski (di padre polacco) (1988)

Regia: F. Nuti; soggetto e sceneggiatura: Giovanni Veronesi, David Greco, F. Nuti; fotografia: Gian Lorenzo Battaglia; musica: Giovanni Nuti; montaggio: Sergio Montanari; interpreti: F. Nuti, Clarissa Burt, Ricky Tognazzi, Novello Novelli, Carlo Monni, Antonio Petrocelli; origine: Italia; produzione: Cecchi Gori Group-Tiger Cinematografica, Unione Cinematografica, Rai; durata: 100’

«Francesco Nuti in un momento di allegria. Sempre secondo le sue solite cifre sentimentali ma voltate questa volta anche in burla, con guizzi e lazzi vicini non di rado alla farsa; sottile, però, e di grana fine. Comincia il protagonista, che di nome si chiama proprio Caruso e di cognome Pascovski perché – avverte il sottotitolo – è “di padre polacco”. Poi si fa avanti la storia. Come sempre in Nuti avviata da una separazione straziante: Giulia, la moglie amatissima di Caruso, lo lascia, e lui, che pure di professione è psicanalista, diventa quasi pazzo, agendo e muovendosi nella colorata Firenze in cui vive con modi addirittura dissennati, tanto che, pur essendo un cittadino rispettabile, passa molte notti in guardina, “per ubriachezza molesta”. Qui però comincia il gioco del tira e molla, con la scoperta che il nuovo amore di Giulia è Edoardo, proprio un paziente di Caruso, affetto da omosessualità latente [...]. Inutile dire dove si arrivi [...], va detto, invece, che ci si arriva dopo una serie di “zingarate” festose e tutte fiorentine che sprizzano euforia ad ogni angolo. Intanto quel personaggio di innamorato pazzo cui Nuti presta, ancora una volta, la sua maschera afflitta percorsa però qui anche da lampi ghiotti di malizia, poi gli altri personaggi di contorno, non tanto Giulia, un po’ astratta e di maniera [...], ma quello ora fragile ora candido, con ironie, di Edoardo (cesellato con finezza da Ricky Tognazzi) e gli avvocati, i carabinieri, altre donne, altre apparizioni a margine, segnati sempre da tratti ameni, con il gusto di una caricatura che non si separa però quasi mai da un sottofondo umano, sulla linea di quell’umorismo con sentimenti che, in cifre toscane, si era già fatto avanti nel nostro cinema con i tre Amici miei, un confronto cui, pur in climi diversi, rimandano abbastanza i momenti più ilari del film» (Rondi).
ore 21.00

Willy Signori e vengo da lontano (1989)

Regia: Francesco Nuti; soggetto: F. Nuti; sceneggiatura: F. Nuti, Giovanni Veronesi, Ugo Chiti; fotografia: Gianlorenzo Battaglia; musica: Giovanni Nuti; montaggio: Sergio Montanari; interpreti: F. Nuti, Alessandro Haber, Anna Galiena, Isabella Ferrari, Cristina Gaioni, Novello Novelli; origine: Italia; produzione: Cecchi Gori Group-Tiger Cinematografica, Union P.N.; durata: 105’

«Quando diresse nel 1989 Willy Signori e vengo da lontano [...] Francesco Nuti era reduce dal successo di Caruso Pascoski. E sentiva ancora le implicazioni autobiografiche della psicoanalisi trattata in chiave sarcastica di quel film. L’attore toscano, al suo quinto film da regista, volle raccontare con toni grotteschi una vicenda che ruota intorno al senso di colpa, un topos della letteratura sull'inconscio, [...]. Willy Signori, un giornalista di cronaca nera di un quotidiano milanese, trascorre le sue giornate dividendosi tra la fidanzata Alessandra e Ugo, il fratello paralitico, con cui vive. Scampato a un mortale incidente automobilistico, viene accusato della morte di un uomo che era alla guida di un’auto dalla fidanzata di lui Lucia, incinta. La donna comincia a perseguitare Willy sconvolgendo la sua vita e il cronista decide di occuparsi di lei e della sua maternità. [...] Nuti riprende i temi a lui cari dello sradicamento esistenziale, della presenza fisica ma dell’assenza mentale e morale del partner maschile, della mancanza di certezze e punti di riferimento che affliggono i suoi personaggi. L’autore trova un buon equilibrio tra gag visive e verbali e esibisce quella vena di malinconico umorismo toscano» (Alberto Castellano). 

sabato 6

ore 17.00

Donne con le gonne (1991)

Regia: Francesco Nuti; soggetto e sceneggiatura: Giovanni Veronesi, Ugo Chiti, F. Nuti; fotografia: Gianlorenzo Battaglia; musica: Giovanni Nuti; montaggio: Sergio Montanari; interpreti: F. Nuti, Carole Bouquet, Gastone Moschin, Didi Perego, Cinzia Leone, Antonio Petrocelli; origine: Italia; produzione: Piccioli Film, Filmone, Filmauro; durata: 116’

«Come dice il titolo, siamo nel rifiuto d’una femminilità emancipata al punto da preferire i pantaloni, nell’elogio delle brave donne di casa. Ma anche nell’ironicamente affettuosa celebrazione del maschio italiano che ha inteso l’amore come un possesso totale, e della sua metà che invece vuole affermare la propria libertà. Siamo insomma nella storia di una coppia che dagli anni Settanta in poi ha vissuto molte contraddizioni dell’epoca, con un Renzo dentista e una Margherita di volta in volta hippy, amica d’un terrorista, donna in carriera, ribelle al cliché della brava mogliettina, e finalmente incatenata dal marito che ha un’idea a suo modo romantica dell’amore, al punto di arrendersi, da vecchio, alla volontà dell’amata consorte, per la quale conviene farsi cremare. [...] Benché appesantito da qualche lungaggine, il racconto funziona, animato da estrose esasperazioni di crisi coniugali, e lo sfondo della campagna toscana – siamo nella Val d’Orcia – addolcisce il grottesco. Il film costeggia problemi grossi (l’ipocrisia dei maschi, il femminismo) con un’arguzia che talora sbocca nella farsa. Manca la coerenza stilistica, ma Nuti esprime senza equivoci la dedizione appassionata caratterizzante le generazioni successive al mito della coppia aperta. È fra quanti credono di nuovo all’amore eterno che mette a tacere la guerra dei sessi, e appunto per questo possono essere accusati di avere un ramo di follia...» (Grazzini).

ore 19.15
OcchioPinocchio (1994)

Regia: Francesco Nuti; soggetto e sceneggiatura: Ugo Chiti, Giovanni Veronesi, F. Nuti; fotografia: Maurizio Calvesi; musica: Giovanni Nuti; montaggio: Sergio Montanari; interpreti: F. Nuti, Chiara Caselli, Joss Ackland, Charles Simon, Jacques Dacqmine, Pina Cei; origine: Italia; produzione: Pentafilm, Filmone; durata: 139’

«Supercult pinocchiesco. Disastro produttivo, ma anche affascinante tentativo autoriale megalomane di un comico al massimo del suo successo pronto a giocarsi tutto. Film bizzarro, difficilmente collocabile nel panorama italiano, difeso strenuamente da Nuti, che ci ha speso tre anni di lavoro, scrivendolo, dirigendolo, interpretandolo e parzialmente producendolo, portandolo a termine un anno dopo la sua prevista uscita di Natale ’93. Ma soprattutto è un caso, rarissimo nel nostro di cinema, di film monstre, di eccesso autoriale che si scontra con il potere della produzione [...]. A novembre del 1993, infatti, il film venne interrotto (“per la mia ‘probabile labilità’, questa è la causa ufficiale che ho letto. Ma io stavo benissimo” dice Nuti), gli studi vennero smontati e sembrò che tutto il progetto andasse in fumo. Le tesi erano diverse. Si parlava di eccessi di spese di lavorazione, di follie registiche [...]. A un anno esatto di distanza, Francesco Nuti riesce a riprendere in mano il suo film, a terminare le riprese e a lanciarlo in sala per Natale. [...] Il film è troppo lungo, non ben funzionante, perché si passa dall’eccesso iniziale di film alla Cimino a un minimalismo pieraccioniano. Il pubblico non ci va, ha capito che siamo di fronte a un’operazione Joan Lui, e non è interessato a un Nuti-Pinocchio, al comico che vuole far l’autore, vuole le vecchie storie comiche-romantiche. E Pieraccioni è dietro l’angolo. Nuti, comunque, riuscirà a risollevarsi dal suo Occhiopinocchio, che rimane a tutti i livelli un film di culto, eccessivo e bizzarro» (Giusti).

ore 21.45
Il signor Quindicipalle (1998)

Regia: Francesco Nuti; soggetto: F. Nuti, Mario Rellini, Carla Giulia Casalini; sceneggiatura: F. Nuti, M. Rellini, Malù [Maria Luisa] Di Leonardo; fotografia: Danilo Desideri; musica: Giovanni Nuti; montaggio: Ugo De Rossi; interpreti: F. Nuti, Sabrina Ferilli, Alberto Gimignani, Gianna Giachetti, Evelina Gori, Novello Novelli: origine: Italia; produzione: Videomaura, Filmone, Medusa Film; durata: 104’

«Paghi uno e prendi due film. Da una parte Il signor Quindicipalle, effetto specialissimo del biliardo, ci riporta dopo 4 anni, benvenuto, il brillante talento disperso di Nuti, ancora alle prese con il suo “sport” preferito e naturalmente incastrato in una vicenda di sogni e donne proibiti, ma con sospiri d’amore più edipici, che non hanno più il cinismo dello sciupafemmine. Dall’altra il film, concluso dopo varie traversie, è sincero e “malinconico” da parte del regista al punto che diventa una sua recherche, con gradite impennate surreali, come il cavallo della giostra che s’imbizzarrisce, un delicato sfumare della cinepresa sui volti (il pranzo musical espressionista nella famiglia tutte donne), azzardati movimenti di macchina tra le tombe, la voglia di raccontare una storia semplice ma che sotto sotto ribolle: la scelta di ambientare l’incontro sentimentale al cimitero, scusi dottor Freud, vorrà pure dire qualcosa. E poi c’è lei, la nuova signora in rosso, una vitale, smagliante, sorridente e spiritosa Sabrina Ferilli che nel disegnare la ragazza squillo (del telefonino) da un milione e mezzo a botta, tira fuori l’anima brillante della storiella un po’ (pre) - testuosa, gioca con gli equivoci, fa tutt’uno con la simpatia della fossetta di Nuti. Un Nuti meno toscano, con più timidezza, pensieri e occhiaie rispetto al passato. Ma restano le costanti degli affetti e dei rimpianti, cinema e realtà si confondono tra le spacconate» (Porro).
domenica 7

ore 17.00

Io amo Andrea (1999)
Regia: Francesco Nuti; soggetto e sceneggiatura: Carla Giulia Casalini, Ugo Chiti, F. Nuti; fotografia: Maurizio Calvesi; musica: Giovanni Nuti, Riccardo Galardini; montaggio: Ugo De Rossi; interpreti: F. Nuti, Francesca Neri, Agathe De La Fontaine, Marina Giulia Cavalli, Ginevra Nuti, Giulia Weber; origine: Italia; produzione: FrancescAndrea; durata: 111’

«Tenero, affettuoso, conciliante. Il nuovo film di Francesco Nuti Io amo Andrea, è il suo più compiuto e racconta con giusti toni l’odissea di un veterinario 40enne, cordialmente divorziato, che si innamora di una ragazza e poi della sua amica del cuore, omosessuale militante, riuscendo ad aprire con lei una temporanea breccia per un bebé. Nessuno rinuncerà alle sue preferenze, l’uomo coltiva il suo lato femminil - casalingo, la donna fa qualche concessione alle sorprese dell’amore. Ed ecco il diagramma dei sentimenti che schizzano sempre dove vogliono, incastrandosi e contraddicendosi a vicenda, rendendo a tutti più complicato il dare e avere del cuore: ma i meccanismi sono sempre gli stessi. Così Nuti, vendicando il suo seduttore senza scrupoli ’80, torna ad essere il “malincomico” che preferiamo e annuncia che chi comanda non è oggi la passione ma gli affetti, un puzzle in cui ciascuno reclama la sua parte: e vissero insieme bisessuali e contenti. Non è un film scandalo, ma una quasi sofisticata commedia d’amore a tre, da ridere e sorridere, in cui Nuti è sessualmente molto correct, si concede due dolly che si arrampicano sul tetto del mondo, un’inutile scorciatoia nell’AIDS e non rinuncia a qualche compiacimento, finendo con un surreale sdoppiamento in cane dalmata che lo aiuta a districarsi nel finale con bebé, la sua Ginevra. Ad infiocchettare il pacchetto, di cui ci piace il senso, c’è una colonna sonora a tutto musical, in cui l’attore, che offre in saldo tutti i dubbi maschili con una rete di reale malinconia, rifà Gene Kelly singing in un allagamento casalingo» (Porro).
ore 19.00

Caruso, zero in condotta (2001)

Regia: Francesco Nuti; soggetto e sceneggiatura: Carla Giulia Casalini, Ugo Chiti, F. Nuti; fotografia: Tani Canevari; musica: Riccardo Galardini, Giovanni Nuti; montaggio: Ugo De Rossi; interpreti: F. Nuti, Remo Remotti, Cecilia Dazzi, Giulia Serafini, Massimo Salvianti, Lorenzo De Angelis; origine: Italia; produzione: Medusa Film, FrancescAndrea; durata: 91’

«Va dato atto a Francesco Nuti, per una volta, di aver tentato di affrancarsi da quel singolare mix di donne e stecche da biliardo che negli anni Ottanta l’aveva portato al successo: con Caruso, zero in condotta, scritto da Nuti con Ugo Chiti e Carla Giulia Casalini, il popolare regista e attore toscano prova con la leggerezza che gli è consueta a proporre qualcosa di nuovo. Di positivo nel suo ultimo film è da segnalare uno stile di regia di marca sperimentale che conferma quanto di buono già si intravedeva in certe inquadrature anomale di Io amo Andrea, col quale era tornato alla ribalta un paio d’anni fa: inoltre una colonna sonora fresca e giovanilistica (opera, al solito, del fratello Giovanni) e, in particolare, la scelta di due tematiche neanche troppo facili da affrontare come il problema delle baby gangs e del rapporto tra padre e figlia. [...]  Il protagonista si chiama [...] Caruso, psicoterapeuta di professione, giovane vedovo e padre attaccatissimo alla figlia, la quindicenne Giulia, dotata di un caratterino ribelle e con la tendenza a ficcarsi nei guai. [...] Nonostante qualche momento troppo naïf e fuori registro, Caruso, zero in condotta a tratti diverte e talvolta arriva anche a segno, comunicando frammenti di disagio e di non detto adolescenziale: la nuova via intrapresa da Nuti merita d’esser percorsa ancora» (Paolo Boschi).

ore 21.00

Concorso di colpa (2005)

Regia: Claudio Fragasso; soggetto e sceneggiatura: Rossella Drudi; fotografia: Tani Canevari; musica: Pino Donaggio; montaggio: Ugo De Rossi; interpreti: Francesco Nuti, Alessandro Benvenuti, Gabriele Ferzetti, Massimo Bonetti, Antonella Ponziani, Luca Lionello; origine: Italia; produzione: Blu Cinematografica; durata: 99’

«Francesco De Bernardi, commissario di polizia, è a capo della squadra omicidi. Lo aspetta una brillante carriera: è integerrimo nel lavoro e ha uno straordinario rapporto con il suo vate, il giudice Vito Santamaria (Gabriele Ferzetti), un magistrato prossimo alla pensione, che ha svolto alcune fra le indagini più delicate del vecchio e del nuovo terrorismo. I due uomini di legge si concedono spesso lunghe chiacchierate e partite a scacchi, che terminano quasi sempre in pareggi. In famiglia, invece, è un disastro: il commissario vive costantemente messo sotto accusa dal figlio diciottenne no-global, mentre dalla moglie viene più temuto che amato. Un giorno il poliziotto si trova a svolgere un’indagine sul terrorismo, mentre tenta di risolvere un caso di omicidio, avvenuto 25 anni prima. Con Concorso di colpa, il regista Claudio Fragasso riporta Francesco Nuti sul grande schermo, dopo 5 anni di assenza. E gli affida il ruolo del commissario capo della squadra omicidi De Bernardi: la prima parte drammatica della carriera di Nuti. Il film, benché sia intriso di ideologie, miti (e drammi) degli anni Settanta, grazie al meccanismo del thriller, si tiene lontano dalla retorica. E il regista riesce a portare al cinema la generazione più raccontata del mondo, senza fare ricorso alla classica “operazione nostalgia” e, soprattutto, senza la morale» (Roberta Bottari).
lunedì 8

chiuso

9-18 giugno

Italia odia: il cinema italiano può sparare (seconda parte)

Dopo il western all’italiana, il cinema della contestazione, prima e durante gli schermi di piombo, nasceva (o rinasceva?) un nuovo genere in Italia: il poliziesco, visto erroneamente da una certa “intellighenzia” di allora, come la variante spettacolare e revanchista del cosiddetto cinema d’impegno civile. Eppure rivedere oggi quei film significa farci comprendere chi eravamo e che cosa siamo diventati. Ma forse il poliziesco italiano, che taluni critici in tono spregiativo ribattezzarono nel pieno degli anni settanta con il termine poliziottesco, è sempre esistito. Basta ritornar con la memoria al nostro dopoguerra e appariranno delle pellicole come Gioventù perduta, Un maledetto imbroglio di Pietro Germi, ma anche Il bandito di Alberto Lattuada o Il bivio di Fernando Cerchio. Roberto Curti, nel suo imprescindibile Italia odia. Il cinema poliziesco italiano (Lindau, Torino, 2006), giustamente notava: «Come già era accaduto con lo spaghetti western, i poliziotteschi si moltiplicano a vista d’occhio e vengono assorbiti con voracità dal mercato. Sono perlopiù prodotti popolari a budget medio-alto, capaci di lanciare nuovi divi (Maurizio Merli, Luc Merenda) e di dare nuovo splendore agli eroi della passata stagione (Franco Nero, Tomas Milian). E, dietro alla macchina da presa, registi dal solido mestiere come Enzo Girolami Castellari (La polizia incrimina, la legge assolve; Il grande racket), Umberto Lenzi (Milano odia: la polizia non può sparare; Roma a mano armata), Stelvio Massi (la serie Mark il poliziotto) trovano nel poliziesco le condizioni  produttive  e gli stimoli per esprimersi al meglio. [...] È un filone che si confronta con la pura e tremenda realtà italiana del tempo, cogliendone  [...] contraddizioni e ansie, fotografando i cambiamenti sociali e politici in atto, pescando dall’attualità per mettere in scena episodi di cronaca nera [...]. Ma il poliziesco sa anche donare al pubblico degli eroi, facendo propri e rilanciando l’ansia e la rabbia scomposte dello spettatore, il “dove andremo a finire?”, unica domanda possibile di fronte al baratro della violenza urbana, delle bombe, del disagio giovanile, delle istituzioni che si sgretolano e della lotta armata». Italia odia: il cinema italiano può sparare vuole non soltanto far rivedere i cosiddetti campioni d’incasso, ma anche i sottoprodotti a bassissimo costo, magari destinati a una distribuzione regionale, utili testimonianze di un brulicante sottobosco artigianale e autarchico e futura materia d’ispirazione e di citazione di un maestro del cinema postmoderno quale Quentin Tarantino. Ma questi polizieschi non contengono solamente un aspetto nostalgico, proprio perché, per paradosso questi film, rispetto ad altri prodotti coevi, non risultano datati, ma straordinariamente attuali, perfetti nel cogliere lo spirito di un tempo che sta pericolosamente tornando... che gli anni Settanta si siano, al di là dei consueti anniversari, reincarnati in questo decennio?
In questa seconda parte si rende omaggio al più amato (soprattutto dal pubblico femminile) divo del cinema poliziesco Franco Gasparri (e indirettamente al maestro del genere Stelvio Massi, che lo ha diretto in tre film) con la proiezione del documentario diretto dalla figlia Stella e dei primi due film della serie Mark il poliziotto. Una giornata sarà dedicata al cinema indipendente con due opere recenti, il lungometraggio Dentro la città di Andrea Costantini e il mediometraggio Calibro 70 di Alessandro Rota, che hanno rinnovato i canoni del cinema poliziesco anni Settanta, in modo completamente diversi (la contestualizzazione nel mutato clima sociale e metropolitano, il primo, l’omaggio e la citazione, il secondo), abbinati a un incontro con i protagonisti di questa operazione di recupero e alla proiezione di un film precursore, Il bivio di Fernando Cerchio, e di un cult, Torino violenta di Carlo Ausino, entrambi ambientati a Torino, come Calibro 70. Altri cult presentati in quest’occasione sono il “tarantiniano” La belva col mitra, incursione nel genere del maestro dello spionistico Sergio Grieco, il dittico di Massimo Dallamano La polizia chiede aiuto e Quelli della calibro 38, gli invisibili Come cani arrabbiati di Mario Imperoli (che fa da pendant al quasi omonimo film di Mario Bava Cani arrabbiati, inserito nell’omaggio a Don Backy, ma idealmente ricompreso anche in Italia odia: il cinema italiano può sparare), L’avvocato della mala di Alberto Marras, No alla violenza del grande caratterista Tano Cimarosa, La banda Vallanzasca di Mario Bianchi. E poi Enrico Maria Salerno, il primo commissario del poliziesco all’italiana, qui protagonista de La polizia sta a guardare di Roberto Infascelli e de La polizia è al servizio al cittadino? di Romolo Guerrieri, la Bologna inedita de La polizia è sconfitta di Domenico Paolella, altro artigiano prestato al poliziesco, la fine del genere, preannunciata da un film come Napoli si ribella di Michele Massimo Tarantini, che già prelude, con i duetti fra il commissario (Luc Merenda) e il maresciallo (Enzo Cannavale), alla “degenerazione” delle ultime avventure di Nico Giraldi, ovvero il passaggio dal poliziesco alla risata. E infine Franco Califano protagonista assoluto di Gardenia, anch’esso di Paolella, omaggio a un altro cantante che ha provato a fare l’attore seriamente, come Mino Reitano e Don Backy, al di fuori dei rassicuranti sche(r)mi del musicarello.
martedì 9

ore 17.00

Napoli si ribella (1977) 
Regia: Michele Massimo Tarantini; soggetto: Dardano Sacchetti; sceneggiatura: D. Sacchetti, M. M. Tarantini; fotografia: Sergio Rubini; musica: Franco Campanino; montaggio: Alberto Moriani; interpreti: Luc Merenda, Enzo Cannavale, Adolfo Lastretti, Claudio Gora, Marianne Comtel; origine: Italia; produzione: Dania Film; durata: 94’
Il commissario Mauri, appena trasferito a Napoli, indaga su un furto nelle cassette di sicurezza di una banca, coadiuvato da un simpatico maresciallo (ovviamente interpretato da Cannavale). Le sue indagini si concentrano sull’attività di un boss, il quale è sempre riuscito a farla franca grazie al sostegno legale del suo avvocato. Non mancano colpi di scena e omicidi, ma il poliziesco sta già “degenerando” verso la commedia e Cannavale, in mancanza di Bombolo e Milian, è costretto a duettare con Merenda, l’uno “estroverso”, l’altro “accigliato”, come scrisse Giovanni Grassi sul «Corriere della Sera», bollando il film.  
Vietato ai minori di anni 14 
Best OFF Milano Film Festival 

Selezione dei migliori cortometraggi dal festival che si svolgerà a Milano dall’11 al 20 settembre

Risultato di un costante lavoro di ricerca, Milano Film Festival è una selezione estremamente interessante della produzione mondiale non legata alle logiche di mercato. Le opere provengono dai più diversi Paesi del mondo, anche i più sperduti e meno rappresentati: sono lungometraggi e cortometraggi mai visti in Italia, presentati senza divisioni per categorie. Per la quattordicesima edizione che si terrà dall’11 al 20 settembre 2009, il Concorso Lungometraggi sottolinea ancora di più il suo carattere di scoperta presentando le più importanti opere prime e seconde di giovani registi da tutto il mondo prodotte negli ultimi due anni, attraverso una selezione che comprende una decina di opere, presentate senza divisione in categorie e accompagnate a Milano dai loro registi. Il programma presenta inoltre il Concorso Cortometraggi, composto da una selezione di circa sessanta film, scelti fra oltre duemila iscritti, oltre dodici rassegne fuori concorso, tra cui una retrospettiva completa dedicata a un grande autore del cinema contemporaneo e la rassegna di documentari Colpe di Stato, con film che raccontano crimini e ingiustizie commesse dagli Stati democratici.

La selezione di film per il Cinema Trevi raccoglie cortometraggi delle edizioni 2007 e 2008 del festival, film premiati, menzionati o che semplicemente hanno colpito pubblico e selezionatori. Si tratta di film ricercati tra scuole di cinema, case di produzione e distribuzione in tutto il mondo. Ogni anno il concorso presenta, senza divisioni in categorie, un panorama della produzione cinematografica giovane e indipendente, strumento utile per capire in quale direzione sta andando il cinema, e non solo.

Proiezioni a ingresso gratuito - Film vietati ai minori di anni 18 
9 giugno

ore 19.00 

Just Like the Movie (2007)

Regia: Michal Kosakowski; origine: Austria; durata: 21’

“Proprio come nei film!”. Una sorta di paradossale déjà vu, che mina la nostra concezione di realismo.

A nick in time (2006) 

Regia: Bè Garret; origine: Usa; durata: 12’

Un barbiere vecchio stampo, nel suo negozio, racconta un aneddoto del suo passato a un ragazzo che proprio quella sera è sul punto di prendere una decisione che potrebbe cambiargli la vita.

Outsourcing (2006)

Regia: Markus Dietrich; origine: Germania; durata: 6’

Una famiglia – padre, madre, tre figli – è riunita per la colazione. La madre sta per assistere all’analisi economica del suo operato.
Solos (2007)

Regia: David Cobo Diaz; origine: Spagna; durata: 9’ 

L'esilarante sfida di due vecchietti in carrozzella. Animazione dalla Spagna.

Pour de vrai (For real) (2007)

Regia: Blandine Lenoire; origine: Francia; durata: 12’

Magie del piano-sequenza, in bilico tra realtà e finzione. La storia di un’attrice in una casa piena di musicisti. E una ragazzina con un vestito che non le va più.

Gravity (2007)

Regia: Nicolas Provost; origine: Belgio; durata: 6’

James Stewart bacia Grace Kelly che bacia Steve McQueen. Un regista belga monta e smonta i più romantici baci del cinema americano.

Motion studies #97: Inertia (2007)

Regia: Jake Mahaffy; origine: Usa; anno: 2007; durata: 1’

Il film più breve del festival. 60 secondi per spiegare il principio di inerzia.

La théorie des ensembles (2007)

Regia: Juliette Hamon Damourettes, Jao Eka M’Changama, Marc Hericher; origine: Francia; durata: 4’

Rielaborazione della Linea di Cavandoli applicata al mondo globale. Una lavagna, un gessetto, una regista ventenne.

The Lonely Bliss of the Cannonball Luke (2007)

Regia: Levi Abrino; origine: Usa; durata: 11’

Ode dolceamara a un uomo che si sente appartenere alla terra solo quando si libra nel cielo.

ore 21.00 

Last in the line (2006)

Regia: Blair Scott, Dylan Drummond; origine: Gran Bretagna; durata: 12’

Sheila Stewart, cantante di ballate tradizionali, ora settantenne, è l’ultima discendente degli Stewart di Blair, un’antica famiglia di viandanti e cantastorie.

Styri (2007)

Regia: Ivana Sebestova; origine: Repubblica Ceca; durata: 16’

Rielaborazione colorata dell’arte di Tamara Lempicka. Quattro donne, eros, amore.

Nitbus (2007)

Regia: Juanjo Gimenez; origine: Spagna, durata: 9’

Un unico piano sequenza descrive un viaggio, due viaggi, un dialogo, due dialoghi. Due cari amici. Forse.

Ma culotte (2006)

Regia: Blandine Lenoire; origine: Francia; durata: 14’

Una madre e una figlia, il loro rapporto con il sesso e il loro modo di comunicarsi aspettative e paure sull’argomento.

Energie! (2007)

Regia: Thorsten Fleisch; origine: Germania; durata: 5’

Per realizzare Energie! una pellicola fotografica è stata esposta a una scarica di circa 30.000 volt.

John and Karen (2007)

Regia: Mattew Walker; origine: Gran Bretagna; durata: 3’

Karen non sembra felice di vedere John. La loro lite l’ha proprio messa di cattivo umore e John deve trovare il momento giusto per chiederle scusa. Una tazza di tè, seduti comodamente, e forse tutto andrà a posto.

Soft (2006) 

Regia: Simon Ellis; origine: Gran Bretagna; durata: 14’

Padre e figlio sono vittima di una gang di teppisti di quartiere. Il padre è allora costretto a fare i conti con paure che non aveva più affrontato dagli anni della scuola.

The Blindness of the woods (2008)

Regia: Martin Jalfen, Javier Lourenco; origine: Argentina; durata: 11’

Una donna cieca riscopre le gioie dell’amore grazie a un prestante cacciatore. Sembrano pupazzi, ma sono uomini in carne ed ossa.

Drake (2007)

Regia: Christopher Rainer; origine: Austria; durata: 5’

La silhouette di un uomo si affanna per immortalare questo istante di bellezza assoluta. Senza successo.

Plivnuti Polibkem (2007)

Regia: Milos Tomic; origine: Repubblica Ceca; durata: 11’

Un ragazzo, il cui più grande desiderio è quello di vivere letteralmente “sulla strada”, è attratto da una donna, che invece sulla strada cammina normalmente, e che perciò vede tutto da un’altra prospettiva.

Kokos (2006)

Regia: Charlotte Blom; origine: Norvegia; durata: 10’

Lina si strugge per il suo amante. Il suo desiderio trova un’assurda svolta musicale durante un incontro imprevisto in una fabbrica di dolci al cocco.

mercoledì 10

Presentazione del cofanetto Luis Buñuel. L’occhio tagliato: la ferita del cinema
La Cineteca Nazionale è orgogliosa di presentare l’attesissimo cofanetto, editato dal Gruppo Editoriale Minerva RaroVideo, contenente capolavori immortali del cinema surrealista: Un chien andalou, L’age d’or e Las Hurdes. L’edizione, finemente curata da Enrico Ghezzi e Donatello Fumarola, include un corposo libretto bilingue di 60 pagine che raccoglie testi straordinariamente inediti di Julio Bressane, del grande regista Jean Vigo, un testo di presentazione ai tre film scritto da Henri Langlois, fondatore della Cinémathèque française, interventi di Georges Bataille e Enzo Ungari, di André Breton e Antonin Artaud, documenti esclusivi redatti dal Ministero degli Affari Esteri francese e dal Ministero Affari Generali di Parigi riguardanti il caso scoppiato in occasione della proiezione del 1930 di L’age d’or a Parigi, e ancora testi critici sul tema dell’occhio tagliato composti da scrittori quali Aldo Nove, Tommaso Pincio e Tommaso Ottonieri. Ad arricchire ulteriormente il contenuto del booklet testi e poesie dello stesso Buñuel, tratti dalla sua raccolta giovanile Un cane andaluso. Tra i contenuti extra un intervento di Franco Battiato, il commento ai film di Paolo Bertetto ed il cortometraggio Dry Martini (Buñuelino Cocktail), girato appositamente per questa edizione da collezione. Per tale occasione la Cineteca Nazionale collabora con la proiezione di altri autentici capolavori: Diario di una cameriera e Il fantasma della libertà.
ore 17.00

Le journal d’une femme de chambre (Diario di una cameriera, 1963)

Regia: Luis Buñuel; soggetto: dal romanzo omonimo di Octave Mirbeau; sceneggiatura: L. Buñuel, Jean-Claude Carrière; interpreti: Jeanne Moreau, Georges Géret, Michel Piccoli, Françoise Lugagne, Jean Ozenne, Daniel Ivernel; origine: Francia/Italia; produzione: Ciné Alliance, Filmsonor, Spéva Films, Dear Film Produzione; durata: 97’

1929. Célestine è una cameriera parigina che viene assunta da un ricco borghese di provincia: lui è feticista, la moglie è frigida e avara. Un film livido, caustico e antiborghese e un attacco senza retoriche contro la provincia francese torbida e arida. Premio a Jeanne Moreau al Festival di Karlovy Vary. «Il romanzo è lo stesso (Il diario di una cameriera), ma lo sguardo di Buñuel è molto diverso (da quello di Renoir). Egli ha trasportato l’azione dalla fine secolo agli anni ’30, l’epoca prima del Fronte popolare, in cui Chiappe, prefetto di polizia, controllava la Francia e vietava L’Âge d’or. La cameriera è qui uno specchio abbastanza inerte d’un ambiente bigotto e reazionario, fondamentalmente pervertito. Géret ha la parte del guardiacaccia assassino di una bambina, e membro della reazionarissima “Action Française”. La narrazione è fredda e contenuta, lascia che i fatti parlino da sé, salvo nel grottesco della sfilata fascista nel finale» (Sadoul).
Vietato ai minori di anni 18
ore 19.00

Le fantôme de la liberté (Il fantasma della libertà, 1974)

Regia: Luis Buñuel; soggetto: L. Buñuel; sceneggiatura: L. Buñuel, con la collaborazione di Jean-Claude Carrière; interpreti: Bernard Verley, Milena Vukotić, Paul Frankeur, Michel Lonsdale, Anne-Marie Deschott, Hélène Perdrière; origine: Francia; produzione: Greenwich Films; durata: 103’

L’immaginazione al potere. Buñuel sfida le regole della narrazione e le certezze dello spettatore, offrendo un campionario di variazioni sul tema della libertà, apparentemente dissociate fra di loro, in realtà accomunate da una critica alle strutture (e le sovrastrutture) sociali e mentali che inibiscono l’uomo borghese. Il caos narrativo del regista spagnolo ha una sua assurda logica. Fra gli interpreti Adolfo Celi e Monica Vitti. «Collana di episodi grotteschi. La Spagna invasa dai francesi repubblicani. Frati giocano a poker con i santini. Un cecchino spara sulla folla. Il prefetto di Parigi riceve una telefonata dalla sorella morta. Struzzi e cartoline. Penultimo film di L. Buñuel, e uno dei suoi più impervi, data la struttura episodica, basata sul principio del domino. Sarcastico, tragicomico, impietoso, è il trionfo dell’assurdo e del surreale. Molte gag memorabili. Il vecchio Luis si diverte e diverte. Scritto con J.-C. Carrière» (Morandini). 
ore 21.00

Incontro con Gianluca Curti, Stefano Curti, Donatello Fumarola, Enrico Ghezzi 
Nel corso dell’incontro verrà presentato il cofanetto Luis Buñuel. L’occhio tagliato: la ferita del cinema (Gruppo Editoriale Minerva RaroVideo)

a seguire

Un chien andalou (1929)

Regia: Luis Buñuel; soggetto e sceneggiatura: L. Buñuel, Salvador Dalì; fotografia: Duverger; montaggio: L. Buñuel; interpreti: Pierre Batcheff, Simone Mareuil, Jaime de Miravilles, S. Dalì, L.  Buñuel; origine: Francia; durata: 15’
«Un chien andalou si distingue dalle banali produzioni d’avanguardia con le quali saremmo tentati di confonderlo, dove predomina lo scenario. Diversi fatti molto espliciti si susseguono, senza nesso logico, ma penetrando così lontano nell’orrore, che gli spettatori ne restano affascinati come nei film di avventure» (George Bataille). «Il film riscosse un successo di curiosità. Ci si divertì a decifrarla alba cruda luce della psicanalisi. Perfino il titolo si vuole enigmatico: nel film non c’è nessun riferimento all’Andalusia e non si vede un sol cane (“ma state attenti, che morde!”, dirà Jean Vigo).  Abbondano i private jokes e le gag visive: il tintinnio di un campanello è associato al movimento delle braccia di un barman che agita uno shaker, formiche sulle mani del protagonista alludono al suo irrefrenabile desiderio, e così via. La famosa scena dei due pianoforti con il loro carico di asini putrefatti e i padri maristi potrebbero suggerire il peso dell’educazione borghese che intralcia la liberazione dell’istinto. Quanto all’occhio tagliato dell’inizio, oltre il suo simbolismo sessuale, esso indica anche che è tempo di guardare al cinema con un occhio nuovo, di rifiutare ogni conformismo dello sguardo» (Claude Beylie).
Ingresso gratuito
a seguire

L’âge d’or (1930)

Regia: Luis Buñuel; soggetto: L. Buñuel, Salvador Dalì; sceneggiatura: L. Buñuel; fotografia: Albert Duverger; montaggio: L. Buñuel; interpreti: Lya Lys, Gaston Modot, Caridad de Labarquesque, Pierre Prévert, Pancho Cossio, Llorens Artigas; origine: Francia; produzione: Le Vicomte di Noailles; durata: 62’

«L’age d’or, a tutt’oggi, la sola impresa di esaltazione dell’amore totale quale io la considero, e le reazioni violente scatenate dalla sua proiezione a Parigi non hanno potuto che consolidare in me la coscienza del suo incomparabile valore. L’amore, in tutto ciò che può avere, per due persone, di assolutamente circoscritto a esse, di isolante dal resto del mondo, non si è mai manifestato con tanta libertà, con così tranquilla audacia» (André Breton).
Ingresso gratuito

a seguire

Las Hurdes (1932) 
Regia: Luis Buñuel; sceneggiatura: L. Buñuel; montaggio: L. Buñuel; fotografia: Eli Lotar; commento: Pierre Unik, L. Buñuel; origine: Spagna, durata: 28’

«Il surrealismo di Buñuel non appartiene al passato: ma è piuttosto la pre-coscienza dell’uomo latino, che è rivoluzionario nella misura in cui libera attraverso l’immaginario ciò che è proibito dalla ragione. Tuttavia questa liberazione non è una fuga, ma un’arma che frusta i simboli della società capitalista sottosviluppata» (Glauber Rocha). «Suggerito da un libro (una tesi di laurea) di Maurice Legendre, è un documentario sulla zona montagnosa delle Hurdes, nel villaggio di Alberca, un centinaio di km a sud-ovest di Salamanca, una delle regioni più povere e arretrate della Spagna, abitata da gente che la miseria, le malattie (malaria, cretinismo), gli incesti hanno ridotto a larve subumane. In questo film di contrasti (fotografia di Eli Lotar) la violenza delle immagini, degne di Goya, ha come contrappunto l'apparente indifferenza del commento del poeta Pierre Unik e la musica di Brahms (4ª Sinfonia op. 98 in mi min.). “… lo considero più importante di L’âge d’or perché... contiene tutti i furori di Luis, tutte le sue ossessioni, tutte le sue ragioni di lotta” (Marcel Oms, 1961). Proibito dal governo repubblicano perché disonorava la Spagna e denigrava gli spagnoli, ebbe una colonna sonora soltanto nel 1937 quando, acquistato da Pierre Braumberger, fu distribuito in Francia» (Morandini). 

Ingresso gratuito

giovedì 11

ore 17.00

Mark il poliziotto (1975)

Regia: Stelvio Massi; soggetto: Dardano Sacchetti; sceneggiatura: Adriano Bolzoni, Raniero Di Giovanbattista, D. Sacchetti, S. Massi; fotografia: Marcello Gatti; musica: Stelvio Cipriani; montaggio: Mauro Bonanni; interpreti: Franco Gasparri, Lee J. Cobb, Giampiero Albertini, Giorgio Albertazzi, Sara Sperati, Carlos Duran; origine: Italia; produzione: P.A.C.; durata: 85’

Il commissario Terzi della Squadra Narcotici, indagando su un traffico di droga, scopre che a capo del giro c’è un industriale al di sopra di ogni sospetto. Ma incastrarlo non sarà facile… Grande successo di pubblico, attirato dalla bellezza del divo Gasparri, ma anche dalla storia che esce dagli schemi consueti del genere, proponendo un commissario giovane e dinamico alle prese con lo scottante problema della droga. «Ritmo teso e drammaticamente efficace (sull’eco dei film d’azione americani), spesso stringato e avvincente» (Virgintino) per uno dei migliori polizieschi all’italiana.

ore 19.00

Mark il poliziotto spara per primo (1975)

Regia: Stelvio Massi; soggetto: Dardano Sacchetti; sceneggiatura: D. Sacchetti, S. Massi, Raniero Di Giovanbattista, Teodoro Agrimi; fotografia: Federico Zanni; musica: Adriano Fabi; montaggio: Mauro Bonanni; interpreti: Franco Gasparri, Lee J. Cobb, Ely Galleani, Massimo Girotti, Nino Benvenuti, Andrea Aureli; origine: Italia; produzione: P.A.C.; durata: 100’

Il commissario Terzi in questa seconda avventura si sposta da Milano e a Genova per catturare un criminale noto come la “Sfinge” che uccide senza scrupoli. Ritroviamo anche Lee J. Cobb nella parte del commendator Benzi, presidente di un consorzio bancario. Vittima di un sequestro, Benzi, come nel primo film, è il motore dell’intera vicenda. «Chi si è divertito alla prima puntata non resterà deluso neppure in questa seconda avventura, regolata da un meccanismo ancora più perfetto». Grande mestiere di Stelvio Massi, maestro del cinema d’azione.

ore 21.00

Incontro moderato da Marco Giusti con Stella Gasparri e Danilo Massi
a seguire

Un volto tra la folla (Franco Gasparri appunti, frammenti, ricordi di un… Fotoromanzo italiano) (2008)
Regia: Stella Gasparri; soggetto e sceneggiatura: S. Gasparri; fotografia: Nicolas Franik; musica: Francesco Valente, Maurizio Masi; montaggio: Alessandro Cerquetti; origine: Italia; produzione: S. Gasparri; durata: 52’
La storia di Franco Gasparri, il divo per antonomasia del fotoromanzo e poi grande protagonista del cinema poliziesco all’italiana, raccontata dalla figlia Stella, anche lei attrice (e doppiatrice), con testimonianze di Sandra Milo, Valerio Mastandrea, Sebastiano Somma, Zeudi Araya, Michele Gammino, Kirk Morris, Enzo Avolio, Paolo Persi, Ornella Pacelli, Giorgio Caputo. «L’idea di girare il documentario mi è venuta dopo aver visto una mostra sulla vita di mio padre Franco a Senigallia, dove è nato. Chi lo aveva conosciuto da bambino ha raccolto foto di famiglia, fotoromanzi e articoli di giornale per esporli alla Rocca Roveresca qualche estate fa […]. Sono rimasta colpita dal grande interesse suscitato dalla mostra nel pubblico. Prima ho pensato di fare la stessa cosa a Roma, poi ho scoperto di poter chiedere un finanziamento all’IMAIE, la società che cura i diritti d’immagine degli attori, e ho deciso di usare quel materiale per un film. […] Ho voluto raccontare, attraverso mio padre, l’Italia degli anni ’70. Ho cercato di capire perché i fotoromanzi avessero tanto successo, io che non ne avevo mai letto uno. Mio padre era appassionato del suo lavoro, faceva di tutto per migliorarlo partecipando alle sceneggiature, cercando di rendere le storie credibili, mettendoci dentro temi sociali. Ma le stesse ragazze che magari scendevano in piazza a manifestare per l’aborto o il divorzio con i fotoromanzi volevano soprattutto sognare» (Stella Gasparri).
Ingresso gratuito

venerdì 12

ore 17.00

No alla violenza (1977)

Regia: Tano Cimarosa; soggetto e sceneggiatura: T. Cimarosa; fotografia: Giovanni Raffaldi; musica: Alberto Baldan Bembo; montaggio: Giancarlo Venarucci Cadueri; interpreti: Al Cliver [Pier Luigi Conti], Ninetto Davoli, Martine Carell, T. Cimarosa, Rick Boyd [Federico Boido], Paola Quattrini; origine: Italia; produzione: Morgana Film; durata: 95’

Un uomo, a cui hanno ucciso la figlia, decide di farsi giustizia da solo, scatenando una guerra contro pericolosi malviventi. Secondo film diretto dall’indimenticabile caratterista Tano Cimarosa. «Un “giustiziere della notte” fra livello turco medio e un Fassbinder naïf», secondo il grande Giovanna Buttafava, che aveva inserito il film nella sua videoteca ideale. Il resto della critica disapprovò: «No alla violenza riflette sin dal titolo la sfrontata ipocrisia di certo cinema italiano, che versa lacrime di coccodrillo sulle brutalità dei nostri giorni al solo scopo di strumentalizzare con cinismo e compiacimento per fini commerciali. Per essere certo di non lasciarsi sfuggire alcun reato possibile, dalla rapina alla violenza carnale, Cimarosa ha riunito le trame di almeno otto film in uno solo, con comprensibile scompiglio della logica» (Renato Palazzi sul «Corriere della Sera»).
Vietato ai minori di anni 18
ore 19.00

La polizia sta a guardare (1973)

Regia: Roberto Infascelli; soggetto: Marcello D’Amico; sceneggiatura: Augusto Caminito, R. Infascelli; fotografia: Riccardo Pallottini; musica: Stelvio Cipriani; montaggio: Roberto Perpignani; interpreti: Enrico Maria Salerno, Lee J. Cobb, Jean Sorel, Luciana Paluzzi, Claudio Gora, Laura Belli; origine: Italia; produzione: Primex Italiana; durata: 95’

Il nuovo questore Cardone, chiamato a contrastare l’ascesa della malavita, adotta il pugno di ferro, non fermandosi di fronte a nulla, nemmeno al sequestro del figlio. Il successo de La polizia si ringrazia ispira subito una serie di pellicole, fra le quali La polizia sta a guardare è una delle più fedeli al modello, anche per la presenza di Enrico Maria Salerno e per lo stile che concede ancora poco all’azione (e alla violenza) fine a se stessa, rispetto ai film successivi. «Il film ha ritmo incalzante e cattura l’attenzione dello spettatore. Dice cose non banali poiché è, purtroppo, aderente ad una realtà che tutti conosciamo. […] Ottima l’interpretazione di Enrico Maria Salerno e pregevoli le sequenze d’azione» (Pestelli).
ore 21.00

La polizia è al servizio del cittadino? (1973)

Regia: Romolo Guerrieri; soggetto: Goffredo Sebasti, Marcello Serralonga, Mario Cecchi Gori; sceneggiatura: Massimo De Rita, Dino [Arduino] Maiuri; fotografia: Carlo Carini; musica: Luis Enriquez Bacalov; montaggio: Antonio Siciliano; interpreti: Enrico Maria Salerno, Giuseppe Pambieri, John Steiner, Venantino Venantini, Daniel Gélin, Alessandro Momo; origine: Italia/Francia; produzione: Capital Film, P.E.C.F.; durata: 98’

«Genova: neanche i metodi meno ortodossi bastano al commissario Sironi per incastrare Brera (Gélin) spietato boss del racket dei mercati generali. Caratterizzazioni che diventeranno presto stereotipi (il commissario che crede nella giustizia a tutti i costi ma non nella burocrazia, e che non riesce a parlare al figlio [Momo] di Lotta Continua), ma anche echi del noir francese, con un interessante personaggio di poliziotto caciarone e doppiogiochista (Pambieri). Che Guerrieri abbia classe lo si vede dal pestaggio iniziale, muto, e dall’uso degli spazi in alcune scene; che abbia spessore lo si intuisce dall’amarezza di fondo» (Mereghetti).

Vietato ai minori di anni 14 
sabato 13

ore 16.30

Il bivio (1952) 

Regia: Fernando Cerchio; soggetto: Leo Benvenuti, Marcello Giannini, Giuseppe Mangione; sceneggiatura: L. Benvenuti, Aldo Bizzarri, F. Cerchio, G. Mangione, Calogero Marrocu, Corrado Pavolini; fotografia: Renato Del Frate; musica: Carlo Rustichelli; montaggio: Rolando Benedetti; interpreti: Raf Vallone, Charles Vanel, Claudine Dupuis, Saro Urzì, Carlo Sposito, Mimo Billi; origine: Italia; produzione: Rovere Film, Epica Film; durata: 110’

«Alle origini del noir italiano non c’è solo Pietro Germi. Il bivio di Fernando Cerchio (1951) è una bella riscoperta: un vero “Capolavoro sconosciuto”, come suona il titolo della rassegna curata da Paolo Mereghetti nell’ambito della mostra sugli anni Cinquanta a Palazzo Reale. Raf Vallone è Aldo Marchi, il capo di una gang torinese che si infiltra nella polizia per avere le dritte giuste: ma stando dall’altra parte della barricata, ci prende gusto. Cerchio, forse mai così ispirato, racconta dilemmi morali senza moralismi: e rappresenta una metropoli notturna, povera, violenta, con invenzioni visive che lasciano a bocca aperta. Aveva visto i polizieschi francesi, dato che il coprotagonista è il grande Charles Vanel? O i noir realistici di Dassin? Poco importa: anche perché la storia ha salde radici nel contesto italiano, con riferimenti ai travagli post-resistenza. Da applaudire i caratteristi Saro Urzì e Carletto Sposito» (Pezzotta). 

ore 18.30

Dentro la città (2004)

Regia: Andrea Costantini; soggetto e sceneggiatura: A. Costantini; fotografia: Daniele Massaccesi; musica: Stefano Ghittoni, Cesare Malfatti; montaggio: Patrizia Ceresani; interpreti: Luca Ward, Rolando Ravello, Elisabetta Cavallotti, Edoardo Leo, Giorgio Colangeli, Andrea Rivera; origine: Italia; produzione: Shooting Stars; durata: 105’

«La televisione ci offre distretti di polizia e marescialli da prime-time: sempre buoni, sempre valorosi, sempre fasulli. Il cinema guarda in faccia la realtà. Un esempio? Dentro la città di Andrea Costantini, opera prima che racconta la vita tra bassi e bassissimi di un distretto di polizia della periferia romana dove gli agenti sono spesso disorganizzati, qualche volta corrotti e sempre frustrati. C’è il commissario Chessari che vorrebbe essere altrove, l’agente Lattanzi (Luca Ward) che odia i criminali perché li invidia e il giovane vice commissario Corsi (Edoardo Leo) che vorrebbe conservare almeno un briciolo di idealismo. Verranno coinvolti insieme ai loro colleghi in un’indagine che li porterà a dover scegliere tra i soldi e l’etica. Il finale è aperto ma secondo noi era dai tempi di Vivere e morire a Los Angeles di William Friedkin che non si terminava un poliziesco in modo così pessimista e laconico. Costantini non ha paura di picchiare duro. Bravo. Leo e Ward (non solo ottimo doppiatore) reggono il film, con il secondo in grado di tratteggiare un poliziotto marcio che sembra uscito dalla penna di James Ellroy» (Alò). 

ore 20.30

Incontro moderato da Pierpaolo De Sanctis con Carlo Ausino, Andrea Costantini, Romolo Guerrieri, George Hilton, Alessandro Rota, Fabio Zanello
a seguire

Calibro 70 (2008)
Regia: Alessandro Rota; soggetto, sceneggiatura: Ivan Fabio Perna, A. Rota; fotografia: Mauro Regis; musica: Domenico Capuano, Carmelo e Michelangelo La Bionda; interpreti: Ivan Fabio Perna, Silvio Arduino, Alberto Pozzo, Renzo Ozzano, Lorenzo Guida, Luca Ward; origine: Italia; produzione: A. Rota, M. Regis, Lorenzo Guida, Film Commission Torino Piemonte; durata: 40’
Torino, anni Settanta: la città è in preda al terrore! Leonardo Morra (Ivan Fabio Perna), spietato criminale meglio noto come “Lo Svizzero”, mette a punto i suoi sporchi piani criminali lasciando dietro di sé numerose vittime. Silvio Dal Piaz (Silvio Arduino), figlio del direttore della più importante banca cittadina, si mette in contatto con il criminale proponendogli un piano scellerato per una grande rapina nella banca del padre. Nel frattempo “Lo Svizzero” dovrà fare i conti con alcuni traditori e con il suo acerrimo nemico, “L’Inglese” (Luca Ward) con cui lotta da anni per il dominio della città. Calibro 70, scritto da Alessandro Rota e Ivan Fabio Perna, non si limita al semplice omaggio, ma reinterpreta, anche con la giusta ironia, la fortunata stagione del poliziesco all’italiana. Camei di Carlo Ausino, il regista di Torino violenta, e Johnson Righeira, uno dei “fratelli” Righeira.
Ingresso gratuito

a seguire
Torino violenta (1977) 

Regia: Carlo Ausino; soggetto e sceneggiatura: C. Ausino; fotografia: C. Ausino; musica: Stelvio Cipriani; montaggio: Eugenio Alabiso; interpreti: George Hilton, Emanuel Cannarsa, Giuseppe Alotta, Annarita Grapputo, Franco Nebbia, Laura Ferraro; origine: Italia; produzione: Lark Cinematografica; durata: 84’

Film a basso costo divenuto un piccolo cult, anche per una presunta passione cinefila dell’avvocato Agnelli. Sicuramente un film fuori dagli schemi, su una figura di poliziotto-giustiziere che si scontra, oltre che con la criminalità, con i limiti imposti dalla legge. «Erano appena usciti Roma violenta, Napoli violenta, che avevano incassato bene, così uno di questi distributori mi fa: “Tu dove abiti, Torino? Perché allora non fai Torino violenta”. Al che l’ho guardato in malomodo, ci ho pensato un po’ su e gli ho risposto: “Se volete un film così lo faccio, però poi lo distribuite”. Ed è andata proprio così, ho fatto un film con 60 milioni, che oggi potrebbero essere 200 scarsi e che in tre mesi ha fatto un miliardo e ottocento milioni» (Ausino).
Vietato ai minori di anni 14 - Ingresso gratuito

domenica 14

ore 17.00

La polizia chiede aiuto (1974)

Regia: Massimo Dallamano; soggetto: Ettore Sanzò; sceneggiatura: E. Sanzò, M. Dallamano; fotografia: Franco Delli Colli; musica: Stelvio Cipriani; montaggio: Antonio Siciliano; interpreti: Giovanna Ralli, Claudio Cassinelli, Mario Adorf, Franco Fabrizi, Farley Granger; origine: Italia; produzione: Primex Italiana; durata: 90’ 

Una quindicenne viene trovata impiccata in una soffitta. Sembra un suicidio, ma in realtà dietro la sua tragica morte si nasconde uno squallido traffico di prostituzione minorile, sul quale indaga, contro tutto e tutti, il commissario Silvestri, spalleggiato dal procuratore Stori. Dallamano prosegue sulla strada del thriller Cosa avete fatto a Solange?, mutando ambientazione e modelli narrativi, ma confermando appieno le sue doti nel tratteggiare il ritratto di un universo malsano, dal quale è difficile uscire (vivi). Uno dei tanti Vice (su «Il Resto del Carlino), allora attivissimi nel recensire i film di genere e nello “sporcarsi le mani”, lo definì «uno dei migliori» polizieschi. «Il regista abbandona subito il pretesto sociopolitico per aggiustare il tiro sulla dimensione del thrilling grazie a un montaggio rapido ed efficace».

Vietato ai minori di anni 14 
ore 19.00

Quelli della calibro 38 (1976) 

Regia: Massimo Dallamano; soggetto e sceneggiatura: M. Dallamano, Franco Bottari, Marco Guglielmi, Ettore Sanzò; fotografia: Gabor Pogany; musica: Stelvio Cipriani; montaggio: Antonio Siciliano; interpreti: Marcel Bozzuffi, Ivan Rassimov, Carole André, Riccardo Silvano, Armando Brancia, Fabrizio Capucci; origine: European Inc., P.A.C. Distribuzione; durata: 103’
Il commissario Vanni costituisce una squadra speciale per catturare il “Marsigliese”, uno spietato criminale, che non si ferma di fronte a nulla. Quello delle squadre speciale fu uno dei minifiloni all’interno del poliziesco e segna un inasprimento della violenza, da una parte e dell’altra. Ma l’ispirato Dallamano costruisce attorno a questo tema un film teso e avvincente, «uno dei migliori prodotti del genere, tenuto com’è da un ritmo sempre sostenuto, da un senso dello spettacolo di sicuro mestiere, da una suspense che non viene mai meno» (Spiga). Di culto la presenza di Grace Jones, che canta in un night. 

Vietato ai minori di anni 14 

ore 21.00

La polizia è sconfitta (1977) 

Regia: Domenico Paolella; soggetto: Dardano Sacchetti; sceneggiatura: D. Sacchetti, D. Paolella; fotografia: Marcello Masciocchi; musica: Stelvio Cipriani; montaggio: Amedeo Giomini; interpreti: Marcel Bozzuffi, Vittorio Mezzogiorno, Riccardo Salvino, Claudia Giannotti, Francesco Ferracini, Simona Ogier; origine: Italia; produzione: P.A.C.; durata: 97’

Un delinquente senza scrupoli semina il terrore a Bologna e il commissario Grifi organizza una squadra speciale per catturarlo. Il veterano Paolella, dopo aver attraversato i generi, fa un’incursione anche nel poliziesco sfuggendo alla serialità sia per l’ambientazione (Bologna, città poco sfruttata) che per l’efferatezza del protagonista, Valli (uno spietato Vittorio Mezzogiorno), e delinea una figura di commissario di raro spessore (un bravissimo Marcel Bozzuffi). Ne risulta un film assolutamente da (ri)vedere per comprendere il clima infelice degli anni Settanta, la strategia della tensione, il problema dell’ordine pubblico e dei confini della legalità: «perfetta esemplificazione di ciò che è l’Italia secondo la copertina di “Der Spiegel”, un piatto di spaghetti con una rivoltella sopra», scrisse all’epoca Tullio Kezich. 

Vietato ai minori di anni 14 

lunedì 15

chiuso

martedì 16

ore 17.00

La banda Vallanzasca (1978) 

Regia: Mario Bianchi; soggetto e sceneggiatura: Vito Bruschini, M. Bianchi, con la collaborazione ai dialoghi di Claudio Fragasso; fotografia: Maurizio Centini; musica: Giampaolo Chiti; montaggio: Cesare Bianchini; interpreti: Enzo Pulcrano, Stefania D’Amario, Antonella Dogan, Gianni Diana, Franco Garofalo, Paolo Celli; origine: Italia; produzione: Canadian International Film; durata: 99’

«Cultissimo poliziottesco a basso costo che segna il trionfo, quasi in ogni scena, delle bottiglie di whiskey J&B che fanno da sponsor non tanto occulto a tutta l’operazione. Come spiegava Giovanni Buttafava: “Il titolo non ha la minima attinenza con la vicenda del film, che è centrata sulla storia di un bandito romano, Roberto, che evade di galera, aiutato da una misteriosa Organizzazione. La solita pornografia cronachistica. L’Organizzazione accoglie Roberto e il suo amico Italo in una casa compiacente: “hanno pensato proprio a tutto”, dice Roberto e prende in mano una bottiglia di J&B. Per conto dell’Organizzazione, i due rapiscono una ragazza e la tengono segregata in un appartamento isolato con un grosso televisore e un set di J&B”» (Giusti). Però, nel finale, il film rivela un’imprevedibile lucidità nel delineare le trame oscure che in quegli anni si celavano dietro fatti di cronaca apparentemente legati solo alle gesta di piccoli criminali.

Vietato ai minori di anni 18

ore 19.00

La belva col mitra (1978)

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

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

Vietato ai minori di anni 18 

ore 21.00

Come cani arrabbiati (1976)
Regia: Mario Imperoli; soggetto e sceneggiatura: Piero Regnoli, M. Imperoli; fotografia: Romano Albani; musica: Mario Molino; montaggio: Ottavio Colangeli, Sandro Lena; interpreti: Jean-Pierre Sabagh, Paolo Carlini, Anna Rita Grapputo, Paola Senatore, Cesare Barro, Gloria Piedimonte; origine: Italia; produzione: Roma International Production, Salamandra Cinematografica, Silvia 70; durata: 95’

«In questa nostra vecchia Roma che, stando almeno alla sostanza comune a tutti i film del genere, va sempre più rassomigliando alla più ruggente Chicago dei “twenties”, una banda di criminali bene […] ammazza, ruba e stupra a più non posso. Un commissario perspicace e zelante avrebbe da tempo posto fine a tale incresciosa situazione se no lo avessero tenuto a freno la corruzione delle istituzioni – elemento ormai inevitabile per dare un tocco di impegno sociale al prodotto più reazionario – simboleggiate soprattutto dalle previsioni esercitate dal ricco padre di uno dei banditi sui superiori del medesimo efficiente funzionario» (Massimo Pepoli, «Il Messaggero»). Film che per la sua invisibilità (ma anche per la “generosità” delle sue interpreti) è divenuto oggetto di culto fra gli amanti del poliziesco e merita una riscoperta: per il ritmo impresso alla storia, l’ennesima variante sul tema dei giovani della Roma bene, per l’assoluta assenza di compiacimento nell’uso della violenza, perfettamente funzionale alla narrazione (a differenza di molti film omologhi), soprattutto per la capacità del regista di premere sull’acceleratore senza porsi freni inibitori, senza falsi moralismi, ma ponendo una netta linea di demarcazione fra il bene e il male, sintetizzata in modo brutale nell’epigrafe: «Quando muore un assassino non è tempo di lacrime».

Vietato ai minori di anni 18 

mercoledì 17
Germi ritrovato
Durante il lavoro di controllo e identificazione che la Cineteca Nazionale svolge costantemente sui materiali conservati nei propri archivi, è stato recentemente individuato un documentario diretto da Pietro Germi intitolato Scrittori e poeti anglosassoni a Roma, la cui realizzazione si colloca presumibilmente nella seconda metà del 1946, essendo il relativo visto di censura (n. 1645) del 21 gennaio 1947. 

Sconosciuto alle filmografie e agli studi correnti, questo cortometraggio costituisce, allo stato attuale delle conoscenze, l’unica opera “non-fiction” realizzata dal regista genovese, apprezzato autore di film a soggetto, in veste di sceneggiatore e/o di regista, oltre che interprete asciutto e spigoloso nei film propri o di altri. 

Scrittori e poeti anglosassoni a Roma costituisce inoltre una delle prime opere realizzate da Germi, che, diplomato in recitazione al Centro Sperimentale di Cinematografia nel 1938, si mette in luce nel 1939 come sceneggiatore e aiuto regista di Alessandro Blasetti in Retroscena, poi esordisce come regista nel 1945 con Il testimone e l’anno successivo interpreta un piccolo ruolo (quello di un profugo) in Montecassino, di Arturo Gemmiti, docu-fiction sulle vicende della distruzione dell’abbazia da parte degli alleati durante la seconda guerra mondiale.

È quindi in una fase di personale sperimentazione creativa e in una temperie storica di totale rivolgimento che il trentatreenne Germi si misura con il documentario. Suoi compagni di ventura, in questa realizzazione, sono, nel ruolo di operatore (e unico collaboratore accreditato), Carlo Nebiolo, diplomato in fotografia al Centro Sperimentale nel 1938, stesso anno di Germi, e, nel ruolo di autore del commento, grazie alle informazioni reperite nell’Archivio della Revisione Cinematografica (Direzione Generale per il Cinema del MiBAC), Anton Germano Rossi, scrittore e umorista, all’epoca redattore della rivista «Marc’Aurelio».
Il documentario in questione vuole essere un omaggio agli Alleati, inglesi e americani, liberatori dell’Urbe. Forse ebbe un qualche ruolo la partecipazione di Germi al film su Montecassino, avvenuta all’incirca negli stessi mesi, o forse fu la gratitudine nei confronti degli alleati ad offrire lo spunto per celebrare il legame storico e culturale che, fin dal Settecento, aveva unito intellettuali inglesi e americani alla Città Eterna. Oppure, più concretamente, è probabile che il documentario sia stato commissionato dagli Alleati a un gruppo di giovani cineasti in perenne ricerca di lavoro. Una conferma di ciò potrebbe venire nel fatto che, nel giugno 1947 fu autorizzata dalla censura anche una versione in inglese, più lunga dell’originale di cento metri circa (v.c. n. 2543 del 27/06/1947), con titolo English and American Artists in Rome.
Alla presentazione del documentario sono abbinati tre film diretti dal grande regista ligure, girati negli anni immediatamente successivi.

Programma a cura di Maria Assunta Pimpinelli

ore 17.00

La città si difende (1951)

Regia: Pietro Germi; soggetto: Federico Fellini, Tullio Pinelli, Luigi Comencini; sceneggiatura: F. Fellini, T. Pinelli, con la collaborazione di P. Germi, Giuseppe Mangione; fotografia: Carlo Montuori; musica: Carlo Rustichelli; montaggio: Rolando Benedetti; interpreti: Gina Lollobrigida, Renato Baldini, Cosetta Greco, Fausto Tozzi, Paul Müller, Patrizia Manca; origine: Italia; produzione: Cines; durata: 90’

Quattro malviventi occasionali, un operaio disoccupato, un pittore squattrinato, un calciatore ritiratosi per un incidente e un ragazzo di periferia, rubano l’incasso dello stadio durante una partita di calcio. Influenzato dal poliziesco americano del dopoguerra come The Naked City di Dassin, Germi prova anche in un contesto italiano a fare della città la protagonista del film, spazio fisico e mentale che, con le sue leggi ineluttabili, lascia i quattro personaggi senza vie di fuga. La città si difende vinse il premio come miglior film italiano alla Mostra del Cinema di Venezia nel 1951.
ore 18.45
In nome della legge (1949)

Regia: Pietro Germi; soggetto: Giuseppe Mangione dal romanzo Piccola pretura di Giuseppe Guido Lo Schiavo; sceneggiatura: Mario Monicelli, Federico Fellini, Tullio Pinelli, G. Mangione, P. Germi; interpreti: Massimo Girotti, Charles Vanel, Camillo Mastrocinque, Saro Urzì; origine: Italia; durata: 99’

Un giovane pretore, inviato in un paese della Sicilia, combatte la mafia, ma si scontra con l’omertà della popolazione. La morte di un ragazzo con il quale ha stretto amicizia lo spinge ad andare avanti. «Il film unisce uno schema narrativo “all’americana”, di dichiarata ispirazione fordiana, al tentativo di porre le basi ideologiche e linguistiche di un cinema populista e civile» (Mereghetti). In un colpo solo Germi anticipa il cinema di impegno civile e il western all’italiana.

ore 20.30
Incontro con Claudio Bondì, Maria Assunta Pimpinelli, Sergio Toffetti e un rappresentante di The Keats and Shelley House

a seguire
Scrittori e poeti anglosassoni a Roma (1947)
Regia: Pietro Germi; commento: Anton Germano Rossi; operatore: Carlo Nebiolo; origine: Italia; produzione: Cinereportage Produzione Cortimetraggi Roma; durata: 9’
Il documentario si apre con immagini di repertorio della loro entrata in Roma (nel giugno 1944), dalle vie Appia e Casilina, attraverso Porta San Giovanni e Porta Maggiore. Seguendo percorsi speculari, i poeti e gli scrittori inglesi e americani arrivavano a Roma, “come vecchi amici…” (così recita il commento), dalle vie Salaria e Cassia, passando da Porta Flaminia. Dopo il prologo, in cui la realtà storica delle immagini di repertorio si dissolve nel passato, in una scena in cui una carrozza attraversa la campagna romana e giunge a Porta Flaminia, il documentario si svolge per nuclei e citazioni di personaggi, luoghi, testi poetici d’intellettuali inglesi e americani che vissero a Roma. Uno spazio privilegiato è riservato, in apertura, alle vicende dei tre grandi romantici inglesi che cantarono ed ebbero ispirazione da Roma: Keats, Shelley e Byron. Sono percorsi e descritti i luoghi cui i tre poeti furono legati: piazza di Spagna, dove abitarono (e dove oggi sorge la Keats and Shelley House), le terme di Caracalla, il Colosseo e il Foro Romano. 

Questo cortometraggio è stato preservato trasferendo i negativi originali in nitrato (infiammabili), su matrici di sicurezza e stampando da queste due nuove copie positive. Il materiale di partenza, in particolare il negativo scena, è stato trovato in condizioni di conservazione discrete, anche se leggermente segnato da rimaneggiamenti dovuti a tagli, aggiunte e/o spostamenti, probabilmente per la realizzazione della versione inglese, che è più lunga di cento metri, ma per la quale è stata reperita soltanto la colonna e non le scene in più. Inoltre, rispetto alla colonna italiana, la scena presenta, nel punto dedicato alla campagna romana, una lacuna di circa quindici secondi che non è stato possibile integrare, non avendo finora reperito ulteriori materiali utili. Le lavorazioni sono state eseguite presso il laboratorio Studio Cine di Roma.

Ingresso gratuito

a seguire
Gioventù perduta (1947)

Regia: Pietro Germi; soggetto: P. Germi; sceneggiatura: Mario Monicelli, Antonio Pietrangeli, Enzo Provenzale, Leopoldo Trieste, Bruno Valeri, P. Germi, Enrico Ribulsi [non accreditato]; fotografia: Carlo Montuori; musica: Carlo Rustichelli; montaggio: Renato May [Patucchi]; interpreti: Carla Del Poggio, Massimo Girotti, Jacques Sernas, Franca Maresa, Diana Borghese, Nando Bruno, Leo Garavaglia; origine: Italia; produzione: Lux Film; durata: 80’

Le indagini di un giovane poliziotto, reduce di guerra, su una banda di rapinatori guidati da un universitario, che ruba e uccide per pagarsi i debiti di gioco e mantenere l’amante. Grazie alla sorella del giovane il poliziotto arriverà alla soluzione del caso. Il film viene inizialmente bloccato dalla censura, ma raccoglie gli apprezzamenti della critica dell’epoca, come dimostrano le parole di Chiarini: «Pietro Germi è al suo secondo film e mostra già una padronanza del linguaggio cinematografico che, per un giovane, possiamo dire davvero eccezionale. Gioventù perduta è girato con una precisione e una sicurezza da far invidia agli uomini di mestiere più scaltriti: ha un ritmo preciso di montaggio, una buona recitazione e un’ottima caratterizzazione nella scelta dei tipi».
Ingresso gratuito
giovedì 18

ore 17.00

Gardenia (1979)

Regia: Domenico Paolella; soggetto: Teodoro Agrimi, Gino Cappone, Augusto Caminito; sceneggiatura: A. Caminito; fotografia: Sergio Rubini; montaggio: Amedeo Giomini; interpreti: Franco Califano, Martin Balsam, Robert Webber, Eleonora Vallone; origine: Italia; produzione: Orsa Maggiore Cinematografica; P.A.C.; durata: 100’

Un Franco Califano, a metà tra Humphrey Bogart e il Marlowe rivisto da Altman ne Il lungo addio, interpreta Gardenia, un proprietario di ristorante (come il celebre Rick’s Bar di Casablanca) rude e nazionalpopolare come il Nico Giraldi interpretato da Tomas Milian e al contempo raffinato dandy e impenitente playboy, che si oppone allo spaccio della droga orchestrato dal perfido boss (interpretato da un magistrale Martin Balsam). Le disavventure giudiziarie del celebre cantante pregiudicarono il successo del film. Un motivo in più per riscoprirlo.

ore 19.00

L’avvocato della mala (1976)

Regia: Alberto Marras; soggetto: A. Marras; sceneggiatura: A. Marras, Vittorio Vighi, Claudio Fragasso, Antonio Cucca; fotografia: Angelo Bevilacqua; musica: Ubaldo Continiello; montaggio: Amedeo Giomini; interprete: Ray Lovelock, Mel Ferrer, Lilli Carati, John Steiner, Umberto Orsini, Gabriele Tinti; origine: Italia; produzione: T.D.L. Film, Angry Film; durata: 95’
A Roma un giovane avvocato, costretto a lavorare per un boss, si trova implicato in loschi affari. Alberto Marras, al suo esordio come regista, era un direttore di produzione, molto attivo nel cinema di genere (Il poliziotto è marcio di Di Leo, Uomini si nasce, poliziotti si muore di Deodato, di cui è coautore del soggetto). «Unico, interessantissimo (per noi) film di Alberto Marras. […] Da trovare. In lavorazione come L’avvocaticchio (sarebbe stato un grandissimo titolo)» (Giusti).

Vietato ai minori di anni 18 

Presentazione del dvd Identità - La vera storia di Juan Piras Perón

Nel 1909 l’emigrante sardo Giovanni Piras parte per l’Argentina. A distanza di qualche anno sparisce nel nulla, ma le sue tracce iniziano a sovrapporsi a quelle di Juan Domingo Perón. C’è una chiave di volta sarda nell’ascesa politica di Perón? Identità - La vera storia di Juan Piras Perón è un incredibile viaggio tra documenti occultati e coincidenze al limite dell’assurdo, tra mistero e politica internazionale che, attraversando tutto il XX secolo, dalla Sardegna conduce in Argentina. «Non vogliamo risolvere questo enigma», dichiara Chiara Bellini, «il nostro scopo preminente è quello di raccontare la storia di due personaggi affascinanti e controversi, dalla vita avventurosa e misteriosa, “Piras un uomo senza futuro e Perón un uomo senza passato” (per riprendere le parole di Graziano Deiana, sindaco di Mamoiada); una storia che tocca le nostre radici, che parla di emigrazione in un tempo in cui i nostri bisnonni e i nostri nonni erano costretti ad andare a cercar fortuna lontano, oltre confine, oltre l’oceano, e in quella terra, sconosciuta e ancora ostile, hanno dato vita ad uno dei Paesi più rigogliosi e ricchi del mondo. [...] Questo film-documentario, infine, non sarà affatto una panoramica lineare, illustrativa ma piatta, della vita di Piras e di Perón, ma un puzzle di dati, coincidenze, ipotesi e congetture che Piero Salerno e Faustina Hanglin, tra archivi e uffici, tra Italia e Argentina, andranno a comporre man mano durante l’intreccio; e lo spettatore, coinvolto in questo giallo pittoresco, talvolta arricchito di elementi ironici e surreali, parteciperà con suspense all’unione di tutti i tasselli che andranno a dipingere forse la verità, ma soprattutto il panorama di due paesi, un’Italia dalla quale si partiva, e che adesso è ancora legata e si preoccupa dei propri figli d’oltreoceano e un’Argentina che non dimentica le proprie radici, ricca di comunità italiane che tengono alto il proprio nome, dove si parlano ancora dialetti, in patria ormai quasi dimenticati e si mantengono vive tradizioni antiche del bel Paese, e su questo sfondo si muovono Piras e Perón, ora avvicinandosi, ora respingendosi, in un gioco continuo che sembra veramente essere stato costruito dallo stesso Perón mentre affermava: “Il passato non merita altro che il tradimento”». 
Il film, prodotto dalla Morgana Production, è stato premiato a Valdarno Cinema, WorldFest, Cimameriche. Il progetto dvd è stato curato da Giona A. Nazzaro.

ore 21.00

Incontro moderato da Giona A. Nazzaro con Chiara Bellini e Francesco Scura 
a seguire

Identità - La vera storia di Juan Piras Perón (2008)

Regia: Chiara Bellini; soggetto e sceneggiatura: C. Bellini, Faustina Hanglin; fotografia: C. Bellini; montaggio: C. Bellini, Massimo De Pascale; animazione: Antonella Conte, Gianni Fallacara, Gabriele Pierro; interpreti: F. Hanglin, Piero Salerno; origine: Italia; produzione: Morgana Production; durata: 84’

«Nel 1909 un diciassettenne sardo, Giovanni Piras, parte per l’Argentina in cerca di fortuna. Pochi anni dopo il filo che collega l’emigrante e la sua famiglia, rimasta in Italia, si interrompe. Sulle sue tracce, e sull’impressionante serie di coincidenze che vorrebbero la sua vita sovrapporsi a quella di Juan Domingo Perón, si gettano il pronipote Piero Salerno, curioso di svelare una verità più volte indagata, e la regista Chiara Bellini. Dal reportage nasce Identità - La vera storia di Juan Piras Perón, un film-documentario notevole perché scava in una storia lontana, e ai più sconosciuta, con l’occhio partecipe di chi è sinceramente intenzionato a portare alla luce i fatti. Attraverso i volti di Salerno e della sua accompagnatrice, Faustina Hanglin, che ha preso parte alle ricerche e alla stesura della sceneggiatura, si torna indietro di quasi un secolo, in un’Argentina popolata di Italiani, di operai pieni di speranze, di sogni, per un viaggio surreale che, indipendentemente dall’esito, affascina. Non a caso la sigla di coda, animata con fantasia, parla il linguaggio onirico, si stacca dalla realtà, sinora affrontata con rigore, e apre alle emozioni ripercorrendo, polverosamente, un percorso dimenticato. Chiara Bellini, che dirige con mano sicura, da appassionata di storia, regala agli spettatori una grande verità, svelando un mistero rimasto irrisolto dal 1951, anno del primo scoop giornalistico sulla vicenda. Extra a iosa nel DVD, curato come meglio non si può, con ben due ore e mezza di bonus: dietro le quinte, scene tagliate, interviste, filmati inediti, errori sul set e retroscena sull’indagine che ha portato un piccolo emigrante sardo a vivere un’avventura spettacolare» (Matteo Di Giulio).

Ingresso gratuito
venerdì 19

Espiare l’inconscio: il cinema dissolto di Pia Epremian

Pia per me

Mi esprimerò per via sentimentale anche se so che Pia è stata per simbiosi mia alleata di vita e maestra “selvaggia” di cinema underground e allora dovrei dire come e perché. Io e lei siamo di Chivasso, lei nata il 16 marzo tre anni dopo; la sua mamma è stata l’ostetrica di mio fratello nato 17 giorni prima cioè quando già stava lei stessa per partorire, Maria Cena. Facemmo gruppo da adolescenti quando lei tornava da Parigi e ci portava le canzoni di là e poi da Londra, lei era la ribelle la non-conforme per natura, la scelta della trasgressione e dell’arte ci univa, fuggivamo a e da Torino (25 km) su e giù sui treni a tutte le ore. L’underground venne per via naturale (si cercava) quando già vivevamo a Torino, a contatto con gli Americani che venivano. Taylor Mead (filmaker e attore di Warhol, fotogrammi singoli 16mm) fu amico speciale di Pia e gli attori del Living Theatre ci trascinavano negli happenings. Vidi Pia buttarsi con impeto dalla finestra di uno scantinato sulle braccia tese di quelli del Living ma piombando a capofitto rischiare di spiaccicarsi, dissero contestazione e controcultura. Arrivava di corsa con la super8 (lei aveva già Alida), la puntava addosso e nell’altra teneva la lampada e diceva tu sei Odette, tu Charlus, tu Saint-Loup, a Angela Rolando tu la Verdurin, a Patrizia Vicinelli tu Albertine... e così fece Proussade il primo film che è la summa di tutto quel che era stato per lei già prima quando non ancora filmava e poi scappava perché a casa l’aspettava la bimba. Agli amici dava i film da mostrare, lei non poteva accompagnarli ed era ritrosa in questo, importava farli i film. L’ho detto selvaggia riconoscendo una (nostra) cifra che era anche rottura e ricerca intellettuale e di vita, dico artista radicale, totale, la forza di sua madre era passata a lei e si riversava nei film. M’insegnò che nella creazione non ci sono barriere (cosa è il privato?), rifiutava naturalismo e cronaca; tutto nei suoi film è ribaltato più in là, non curante del lato tecnico in accettata povertà di mezzi (proprio nel cinema che si fa forza del contrario). Basta fare un salto e si è su altro piano, non occorre né parola né gesto in più. I suoi film sono underground perché lei ha sentito l’assoluto bisogno di farli, io di questo son ancora testimone partecipe e come A. Rimbaud lei non fece più, son il primo a dispiacermene. A lei e Adamo dico che dobbiamo fare un film insieme ancora. Quale?

Tonino De Bernardi

Programma a cura di Fulvio Baglivi – Giornata a ingresso gratuito

ore 17.30

Proussade (1968)

Un film di Pia Epremian (De Silvestris, Vergine); durata: 70’

«Alla mia tesi di laurea su “I personaggi della Recherche” di Marcel Proust, avevo avuto la dignità di stampa, di conseguenza mi ero messa a studiare e a preparare un lavoro con il mio correlatore di filosofia, il prof. Mazzantini, sui possibili confronti tra “Essere e tempo” di Heidegger e la concezione del tempo e dell’essere nell’opera di Proust. Ma il desiderio di portare sullo schermo i personaggi di Proust in un tempo allargato mi ha spinto a girare questo film. Ho messo insieme Proust e Sade per esaltarne le segrete similitudini» (Epremian).
Film muto con accompagnamento in sala
ore 19.00
Medea (1969)

Un film di Pia Epremian (De Silvestris, Vergine); durata: 30’

«Medea raccoglie tutti i personaggi importanti della mia famiglia e dei miei amici. Soprattutto mia figlia Alida bambina quando, ricoverata in ospedale, le scoprono un diabete infantile. Il mio sentirmi cattiva madre, trasmettitrice di mali ereditari, mi ha indotto a intitolare il film Medea. Tutti i personaggi in qualche modo simbolicamente trasmettono le pene interiori della nascita, del corpo e della vita» (Epremian).
a seguire

Antonio delle nevi (1969)

Un film di Pia Epremian (De Silvestris, Vergine); durata: 9’

«Il ricordo letterario è quello de Le tentazioni di Sant’Antonio di Gustave Flaubert. Antonio delle nevi è come il santo solo, ma in un deserto di ghiaccio. Ha paura di mostrarsi ma anche di sedurre e di essere sedotto» (Epremian).
ore 20.00
Incontro con Pia Epremian, Tonino De Bernardi, Stefano Francia di Celle, Donatello Fumarola, Fulvio Baglivi 

Durante l’incontro saranno proiettati i film Ciao Ciao (1969), e il serpente strisciò sull’amore (1970) di Adamo Vergine; frammenti da Cronache del sentimento e del sogno (1968-1970) di Tonino De Bernardi

ore 21.30
Infiniti sufficienti (1970)

Un film di Pia Epremian (De Silvestris, Vergine); durata: 21’

«Di questo film Straub diceva che era la storia di una donna. Infatti è il racconto di una madre con una bambina che guarda e osserva le altre madri con i loro bambini: all’ufficio sanitario sulle panchine del parco e in ultimo sul balcone una di esse guarda il mondo esterno e me che la riprendo» (Epremian).
a seguire

Dissolvimento (1970)

Un film di Pia Epremian (De Silvestris, Vergine); durata: 9’

«È la storia di due donne che rappresentano nel silenzio gli eventi della loro esistenza quotidiana. La prima, la pittrice Gigliola Carretti, realizza un happening sull’arte che viene assimilata alla pulizia dei denti, la seconda, Pia Epremian, riproduce la condizione umana che necessita di escrezioni e di abluzioni. Il film termina con la visione delle cascate delle fontane di Torino» (Epremian).
sabato 20

Aristocraticamente controcorrente: Nicoletta Machiavelli

«Non è nata a Firenze, come tutte le fonti riportano, bensì a Stuffione (Modena) nel 1944», scrive, in un commovente ritratto sulla sorella Nicoletta Machiavelli, il fratello Niccolò Rangoni Machiavelli. «Discendente dalla famiglia cui appartenne Niccolò Machiavelli (ecco perché i suoi abili creatori d’immagine vollero nascesse a Firenze…), di madre americana (conosceva perfettamente l’inglese e questo le permise un lancio cinematografico all’estero), a Firenze studiò pittura all’Accademia di Belle Arti. Il nostro fratello maggiore, Brandino, abitava a Roma nella stessa pensione vicino Piazza del Popolo dove soggiornava il costumista Piero Gherardi: venne a sapere da quest’ultimo che Dino De Laurentiis stava cercando un volto nuovo per fare Eva ne La Bibbia di John Huston. Nicoletta venne a Roma, le furono fatti dei provini e De Laurentiis le fece firmare un contratto settennale. Non interpretò Eva perché Huston voleva una bionda americaneggiante (Ulla Bergryd). Esordì comunque come protagonista femminile, al fianco di Ugo Tognazzi, nel film Una questione d’onore [...]. A seguire, Nicoletta partecipò a due film ad episodi con Alberto Sordi: Thrilling (l’episodio diretto da Lizzani, L’autostrada del sole) e I nostri mariti (1966: episodio di Luigi Filippo D’Amico Il marito di Roberta) [...]. “Divenne una star, molta pubblicità sfruttava il suo nome nobile, e i rotocalchi raccontavano le storie più folli sulla sua vita” (Brandino dixit). Nel 1966 girò Se tutte le donne del mondo (conosciuto anche come Operazione paradiso), di Arduino Maiuri e Henry Levin. Dello stesso anno Navajo Joe, il suo primo spaghetti western, genere che fece la sua fortuna (conducendola fino alla videoteca di Tarantino). [...]  Lizzani la rivuole per Un fiume di dollari (1966) [...]. Nel 1967 esce Matchless di Alberto Lattuada [...]: un anomalo spionistico con fantasy (il protagonista diventa invisibile!). Altro spaghetti-western, Faccia a Faccia (1967) di Sergio Sollima, è oggi un cult per gli appassionati, con Gian Maria Volonté e Tomas Milian, crudo e insolitamente colto nei riferimenti [...]. Stufa di fare la stellina in affitto, Nicoletta creò, col suo fidanzato, una società cinematografica: primo progetto affidarsi ad uno script del regista Gian Rocco. Insieme al fratello Brandino (anche produttore e attore nel ruolo del capitano dei francesi), rilevarono un villaggio messico-western vicino Cabras, in Sardegna, dove il film [Giarrettiera Colt, n.d.r] fu girato nelle classiche “sette settimane”, con Marisa Solinas e Yorgo Voyagis. [...] Una pellicola dimenticata che [...] nella sua mediocrità merita un ripescaggio per il personaggio di Nicoletta (servita dai décolleté di Piero Gherardi) e per certe bizzarrie che potrebbero  fare la gioia dei cultori del “trash”» (www.spietati.it). Successivamente l’attrice alternò cinema di genere (i western Un minuto per pregare, un istante per pregare di Giraldi, Odia il prossimo tuo di Baldi; il thriller Femmine insaziabili di De Martino; il noir Tony Arzenta di Tessari; il poliziesco Il trucido e lo sbirro di Lenzi) a film invisibili e inclassificabili (il pop psichedelico Candy di Marquand, l’elegante Temptation di Lamberto Benvenuti, il letterario La coppia di Enzo Siciliano), senza dimenticare il contestatario e censurato Policeman di Sergio Rossi e lo sperimentale Necropolis di Brocani. Ma sono in film come La cattura di Paolo Cavara o nel cosiddetto cinema d’autore nostrano (Mordi e fuggi di Risi, Le castagne sono buone di Germi, L’amante dell’Orsa Maggiore di Orsini, Storie scellerate di Citti, Al di là del bene e del male della Cavani) ed estero (Scarabea di Syberberg, L’importante è amare di Zulawski) che Nicoletta si rivela attrice a 360°. Il 1977 è l’anno della sua “sparizione” cinematografica: a soli 33 anni decide di tentare altre esperienze. «Non le interessavano la carriera, né i soldi. Voleva l’alternativa ribelle alla società. E il cinema come macchina da spettacolo, impegnato o meno che fosse, rappresentava quella società. Sparì dalla circolazione emergendo a Los Angeles dopo una decina d’anni. Se è paradossale che il revisionismo spaghettaro di Tarantino la ricordi proprio nei ruoli da cui cercò di scappare lungo tutta la carriera, tutto ciò non fa che dimostrare che la sua ribellione era fondata e che abbracciare la controcultura al cinema, infine, non paga».
ore 17.00

Navajo Joe (1966)

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

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

ore 19.00

Mordi e fuggi (1973)
Regia: Dino Risi; soggetto e sceneggiatura: Ruggero Maccari, D. Risi, Bernardino Zapponi; fotografia: Luciano Tovoli; musica: Carlo Rustichelli; montaggio: Alberto Gallitti; interpreti: Marcello Mastroianni, Oliver Reed, Carol André, Lionel Stander, Nicoletta Machiavelli; origine: Italia/Francia; produzione: Compagnia Cinematografica Champion, Les Films Corona; durata: 113’
«Da quanti anni Dino Risi non ci dava un film cosi caratteristico del suo blend fra l’ironico e l’amaro? Forse dai tempi di Il sorpasso (1962), un’altra galoppata automobilistica da Roma in Toscana: com’è questo Mordi e fuggi, dove Mastroianni finisce in ostaggio a un trio di rapinatori capeggiati da Oliver Reed. Sul ritmo della fuga, interrotta solo da una sosta in una villa solitaria (un motivo che c’era anche nella struttura del film precedente), c’è il tempo per tutti i confronti e gli scontri del caso: Mastroianni è sommesso, vigliacchetto, pieno di buon senso; Reed vociante, minaccioso e vulnerabile. L’uno, un industriale farmaceutico imbroglioncello ed evasore fiscale, rappresenta l’accomodantismo edonista; l’altro, un professore imbottito di letture rivoluzionarie, incarna l’attivismo irresponsabile. […] Il meglio del film non sta nelle ambizioni tematiche, piuttosto nello stile divertito e accattivante: è descritto benissimo quel tanto di Asso nella manica che si crea nella carovana al seguito dei fuggiaschi; Mastroianni recita in leggerezza come nei momenti migliori; e lo spettacolo, nonostante le parolacce, non è mai volgare» (Kezich).
ore 21.00

La cattura (1969)

Regia: Paolo Cavara; soggetto: P. Cavara, John Crawford; sceneggiatura: P. Cavara; fotografia: Tomislav Pinter; musica: Riz Ortolani; montaggio: Carlo Reali; interpreti: David McCallum, Nicoletta Machiavelli, Lars Bloch, Giorgio Dolfin, Sergio Mioni, Sergio Serafini; origine: Italia/Jugoslavia; produzione: Francesca Film, Jadran Film; durata: 95’

In un paese dell’Europa orientale occupato dai nazisti, durante la seconda guerra mondiale, un sergente tedesco ha l’incarico di catturare la partigiana e temibile cecchina Anja. Una volta catturata la donna, i due restano isolati in un deserto di ghiaccio senza mezzi e senza più motivi per essere nemici. Piccolo grande film, dove gli sguardi e i silenzi non sono dettati solo dalla caccia all’uomo ma anche dalla seduzione, La cattura anticipa per certi aspetti la figura della donna guerriera nel cinema di Tarantino, e non a caso Nicoletta Machiavelli è una delle attrici preferite del cineasta americano.

domenica 21

Barbara Steele, la regina del gotico

La regina del terrore. Strega. Vampira. Diavolessa. Dama innocente e perseguitata. Attrice inglese molto affascinante anche per via di quel volto asimmetrico, di quegli occhi grandi e di quella pelle bianchissima, Barbara Steele sembrava uscita da un vecchio libro polveroso di Edgar Allan Poe. Figlia di una pianista e di un direttore d’azienda, Barbara studia scenografia, pittura e teatro alla Chelsea Art School della London University e alla Sorbona. Esordisce come attrice, sostituendo un’altra interprete su un palco di Glasgow. Dopo piccoli ruoli, lavorando qualche volta anche come modella, appare in alcune commedie cinematografiche come Uno straniero a Cambridge (1958) di Wolf Rilla. Decide di andare a Hollywood, ma il vero successo lo trova in Italia grazie all’allora esordiente Mario Bava che per La maschera del demonio le cucì addosso il duplice ruolo di una strega e di una sua discendente. Viene poi affiancata a Vincent Price per Il pozzo e il pendolo (1961) di Roger Corman e dopo una piccola parte nel serial televisivo Alfred Hitchcock presenta..., torna in Italia diventando la regina incontrastata del gotico italiano recitando in film di grande successo che diventeranno nel tempo dei veri e propri cult: da L’orribile segreto del Dottor Hichcock di Riccardo Freda a Danza macabra e  I lunghi capelli della morte di Antonio Margheriti, senza dimenticare Amanti dell’oltretomba e Un angelo per Satana di Mario Caiano. Ma Barbara ha recitato anche in pregevoli pellicole non necessariamente di genere: in Un tentativo sentimentale (1963) e ne Le voci bianche (1964) entrambi diretti da Massimo Franciosa e Pasquale Festa Campanile. Federico Fellini le affida il ruolo di Gloria Morin, che schiavizza Mario Pisu e incanta Marcello Mastroianni, nel capolavoro 8 ½ (1963). Recita pure per Luciano Salce a fianco di Ugo Tognazzi ne Le ore dell’amore (1963) e per Lucio Fulci nel comico I maniaci (1964). Nel 1965 è nel cast della rivisitazione sofferta e attuale del grande romanzo di Robert Musil I turbamenti del giovane Törless (1965) di Volker Schlöndorff e nel film culto L’armata di Brancaleone (1966) di Mario Monicelli. L’ultimo suo film girato in Italia è il curioso Fermate il mondo... voglio scendere (1969) di Giancarlo Cobelli. Poi l’attrice lavorerà soprattutto in America con film come Femmine in gabbia (1974) di Jonathan Demme, Il demone sotto la pelle (1975) di David Cronenberg, Piranha (1978) di Joe Dante. Negli anni Ottanta si ritira dagli schermi per dedicarsi alla produzione soprattutto televisiva, non senza concedersi di tanto in tanto qualche apparizione in una fiction televisiva o in qualche pellicola cinematografica. Tim Burton la definisce come «una di quelle attrici che non si dimenticano, è una dea dell’horror, è un’attrice senza tempo, che sembra possedere uno spirito antico reincarnato milioni di volte in sembianze sempre diverse». Roger Corman che la ricorda come «una persona profonda, all’inizio sembrava soltanto una bella donna, poi potrei addirittura sconfinare nella poesia: nei suoi occhi si potevano scorgere delle qualità che andavano ben al di là delle apparenze. Una donna molto misteriosa e inquietante». Joe Dante ha dichiarato che l’attrice «è stata protagonista di molti film nonostante fossero proiettati in cinema popolari come i drive-in, spesso in doppia programmazione, erano sicuramente più audaci dei film americani che giravano a quel tempo. Anche se la maggior parte fu rieditata prima di raggiungere il mercato americano, i film contenevano più di un’allusione alla necrofilia e all’omosessualità femminile, interpretava sempre il ruolo di una strega sexy. Negli anni settanta, Barbara lavorò oltre che con me, con registi del calibro di Cronenberg e di [...] Demme. La scelta di averla nel cast fu fatta perché l’avevamo vista nei film della nostra adolescenza e al contrario di altri attori della sua generazione era rimasta impressa in maniera indelebile nei nostri ricordi».

ore 17.00

5 tombe per un medium (1965)
Regia: Ralph Zucker; soggetto e sceneggiatura: Roberto Natale, Romano Migliorini; fotografia: Charles Brown [Carlo Di Palma]; musica: Aldo Piga; interpreti: Barbara Steele, Walter Brandi, Marylin Mitchell [Mirella Maravidi], Alfred Rice [Alfredo Rizzo], Richard Garrett [Riccardo Garrone], Alan Collins [Luciano Pigozzi]; origine: Italia; produzione: M.B.S. Cinematografica, G.I.A. Società Cinematografica; durata: 87’
«Girato da Massimo Pupillo a causa di un contratto che lo legava alla MBC per due film, 5 tombe per un medium è accreditato per volere dello stesso regista al produttore Ralph Zucker […]. Storia di fantasmi e di vendetta, di tradimenti e pratiche esoteriche: le cinque tombe del titolo sarebbero quelle dei testimoni della morte violenta del dottor Jeronimus, destinati a soccombere uno dopo l’altro in maniera misteriosa» (Giacomo Calzoni). Film di culto, come altri diretti da Massimo Pupillo (su tutti, Il boia scarlatto), in cui risalta il fascino perverso di Barbara Steele. «I miei rapporti con lei furono pessimi per i primi tre giorni. Il suo atteggiamento fu, in quell’occasione, ributtante; cioè, lei era l’attrice che si degnava di fare un horror. Al quarto giorno mi sono girate le pa...lpebre, l’ho affrontata davanti a tutti e le ho detto che era stata chiamata per fare un horror, aveva letto la sceneggiatura, aveva accettato, aveva firmato il contratto e quindi io mi aspettavo da lei la massima collaborazione. Dopo questa sparata, fatta non col tono calmo di come la racconto, Barbara Steele è stata adorabile per tutto il resto del film» (Pupillo).
ore 19.00

Danza macabra (1964)
Regia: Anthony Dawson [Antonio Margheriti]; soggetto: da un racconto di Edgar Allan Poe; sceneggiatura: Jean Grimaud [Gianni Grimaldi], Gordon Wiles jr. [Bruno Corbucci]; fotografia: Richard Cramer [Riccardo Pallottini]; musica: Riz Ortolani; montaggio: Otello Colangeli; interpreti: Barbara Steele, Georges Rivière, Margaret Robsham, Montgomery Glenn [Silvano Tranquilli], Henry Kruger [Umberto Raho], Raoul H. Newman; produzione: Vulsinia Film; origine: Italia; durata: 90’

Edgar Allan Poe non si considera un romanziere, quanto un cronista. Le vicende che racconta non sono frutto di fantasia, ma fatti realmente accaduti. Da questo assunto comincia l’avventura di Alain Foster, un giornalista giunto nella provincia per intervistare il celebre scrittore. Per orgoglio e scetticismo accetta la sfida di trascorrere la notte del 2 novembre (il giorno dei morti) nel castello abbandonato di Lord Blackwood. «Uno dei migliori gotici italiani dell’epoca, dove l’eleganza classica della messa in scena (con una prodigiosa fotografia contrastata di Riccardo Pallottini e abbondanza di piani-sequenza) fonde il romanticismo macabro con temi sottilmente morbosi, creando un clima sinuoso e suggestivo, senza il lieto fine d’obbligo» (Mereghetti).

Vietato ai minori di anni 18 

ore 20.45

L’orribile segreto del Dr. Hichcock (1962)
Regia: Robert Hampton [Riccardo Freda]; soggetto e sceneggiatura: Julian Berry [Ernesto Gastaldi]; fotografia: Donald Green [Raffaele Masciocchi]; musica: Roman Vlad; montaggio: Donna Christie [Ornella Micheli]; interpreti: Barbara Steele, Robert Flemyng, Montgomery Glenn [Silvano Tranquilli], Teresa Fitzgerald [Maria Teresa Vianello], Harriet White, Spencer Williams; origine: Italia; produzione: Panda Cinematografica; durata: 94’
«L’orribile segreto del Dr. Hichcock venne girato in soli dodici giorni nell’aprile del 1962 tutto in una villa abbandonata ai Parioli. La necessità (economica) di realizzare un intero film all’interno di una grande villa e in un tempo così ridotto ha dato modo a Freda di sfruttare al meglio gli elementi del gotico, improvvisando catacombe, passaggi segreti e morgue […]. La casa stessa è una cripta, dentro la quale si celebra il fascino per la morte. L’orrore del dr. Hichcock, o meglio il suo “orribile” segreto, sta proprio qui: nell’attrazione morbosa che cova nei confronti di un corpo (di donna) inanimato. […] Barbara Steele perde completamente il fascino ambiguo che Mario Bava le aveva cucito addosso in La maschera del demonio (1960) e incarna una figura più consona alle eroine del genere. È la vittima sacrificale, la fanciulla in pericolo intrappolata per sempre nelle catacombe della villa (magari chiusa in una bara sul cui coperchio è ricavato un oblò) e nella mente del marito» (Gomarasca).
Copia proveniente dalla Cineteca Griffith di Genova - Vietato ai minori di anni 14 - Ingresso gratuito
lunedì 22

chiuso

martedì 23

Indipendente italiano: Gruppo amatoriale
Prosegue l’appuntamento con il cinema indipendente italiano per sondare le nuove frontiere della visione, spesso inaccessibili al grande pubblico per ragioni distributive, ma anche per la difficoltà di recepire gli impulsi provenienti “dal basso”, ovvero al di fuori dei consueti (e forse desueti) sistemi produttivi. Questo mese è la volta del Gruppo amatoriale, «collettività aperta di studiosi/appassionati, esperienza di confine fra teoria e pratica, fra cinema e teatro che, sulle orme del lavoro brechtiano e, pensando (ma non solo), a Birri e Straub e Huillet, cui il testo è dedicato, ha condotto al Breviario di estetica audiovisiva amatoriale (curato da Fabrizio Ferraro e pubblicato da DeriveApprodi) nonché a 4 film studio, Le variazioni del signor Quodlibet e Suite in amore in un primo tempo (06, 07), quindi i recentissimi Malvisto maldetto e Sopralluoghi all’inferno, ultima non prevista anticipazione di un progetto su Simone Weil e gli scritti generati dagli anni dell’esperienza in fabbrica» (Maria Grosso, «Alias»). 

Fernando Birri ha salutato l’iniziativa con queste parole: «In questo mondo dove tutto sembra così manipolato, con questa specie di elefantiasi di immagini, di suoni, di proposte, tentare di fare invece un cinema con i mezzi, non dico sacrificati perché non mi piace questa parola, però con mezzi economicamente proporzionati a quello che si può fare in libertà, è questo il concetto del cinema amatoriale, mi fa pensare molto anche a questa lotta che non è di adesso ma ora forse si fa più attuale, tra quelli che nel nuovo cinema latinoamericano, un bravissimo regista messicano, chiamava la lotta tra i gliptodonti e le lucertole. Il gliptodonte con il suo enorme peso davanti ad un muro, ad una muraglia non riesce a passare. Le lucertole invece con quella snellezza, con quella capacità di movimento, con quella agilità psicologica, mentale, spirituale, chiamatela come volete, riescono invece, non a far cadere questo muro, ma bensì a passare tra gli interstizi. Allora questo non è altro che un incitamento a farvi seguire il gruppo amatoriale e diventate delle brave lucertole».
La tetralogia sull’amatorialità si compone di quattro film-studio girati nell’arco di tre anni (dal 2006 al 2008), prodotta dal Gruppo Amatoriale. La caratteristica di questi film-studio è la loro preparazione/costruzione comune, tra un attore, che diventa coautore, ed il compositore. Non partecipano altre persone nella costruzione del film, tutto viene costruito e gestito dall’attore/protagonista e dal compositore/coprotagonista, una telecamera, un microfono, senza tecnici, assistenti, operatori, ecc. Il testo stesso del film è costruito insieme, in un rapporto costante tra i due autori, nella sua evoluzione scenica. Tutto nasce da una relazione molto intima, un rapporto uno a uno che si sviluppa a partire dalla scelta reciproca di vivere consapevolmente l’atto del filmare. Ogni singolo film si attiva in un movimento di ricerca che attraversa tutto il percorso della tetralogia, si addentra nell’impulso vivo che si racchiude nell’attesa, nella voglia di incontrare qualcuno per andare oltre il senso di provvisorietà e di isolamento prodotto dall’attuale condizione del lavoro, per tentare di ritrovare il calore e la memoria di una dimensione comunitaria oggi cancellata e dispersa.
Le opere della tetralogia amatoriale sono distribuite da malastrada.film.


ore 17:00 
Le Variazioni del Signor Quodlibet, film-studio in III variazioni (2006)
Regia: F.F.; testo: Aldo Maria Pennacchini, Fabrizio Ferraro, Jean 
Eustache; fotografia e montaggio: F. Ferraro; con A. M. Pennacchini, Marco Teti; origine: Italia; durata: 55’

Il signor Fabio Quodlibet vuole girare un film, durante le sue giornate 
ragiona su come, perché, con chi realizzare un film.


ore 18.15
Suite in Amore, alto/basso/sotto (2007)

Regia: F.F.; testo: Marco Teti, Fabrizio Ferraro, Simone Weil; 
fotografia e montaggio: F. Ferraro; con M. Teti, Antonio 
Sinisi; origine: Italia; durata: 68’ 
Tre dimensioni nella vita di un lavoratore manuale, la gravità verticale, il movimento orizzontale e le tracce sulla terra.

ore 19.30 

Sopralluoghi all’Inferno, tetralogia sull’amatorialità IV (2008)

Regia, fotografia, montaggio, sceneggiatura: F.F.; origine: Italia/Francia; durata: 59’

Tracce dei sopralluoghi per il film su Simone. 


ore 20.45

Incontro moderato da Pierpaolo De Sanctis con Fabrizio Ferraro e Antonio Sinisi (Gruppo Amatoriale)


a seguire 
Malvisto Maldetto, film-studio in III durate (2008)

Regia: F.F.; testo: Antonio Sinisi, Fabrizio Ferraro; fotografia e 
montaggio: F. Ferraro; con Antonio Sinisi, Ilaria Tramacere, 
Aldo Maria Pennacchini, Alberto Onori, Emanuela Bernardi; origine: Italia; durata: 69’ 
È sempre la solita storia, banale e violenta come tutte le altre, la 
storia di un attore che passeggia e aspetta sempre che qualcuno arrivi. 
mercoledì 24 e giovedì 25
chiuso
26-28 giugno

Fantafestival XXIX edizione: omaggio a Carlo Rambaldi

Carlo Rambaldi è universalmente conosciuto. Il suo nome è noto non solo agli addetti ai lavori, ma anche al grande pubblico. È ammirato e stimato in ogni parte del mondo: tutti amano le sue creazioni, che sembrano creature viventi, più che perfetti robot radiocomandati. 

L’artista, nato a Vigarano Mainarda nel 1925, lavora nel mondo del cinema da oltre 45 anni e grazie alle sue creature fantastiche ha vinto tre premi Oscar: nel 1977 per King Kong di John Guillermin, nel 1980 per Alien di Ridley Scott e nel 1983 per E.T. di Steven Spielberg. Rambaldi ha fornito un fondamentale contributo a quell’immaginario fantastico che ha caratterizzato il cinema mondiale degli ultimi cinquant’anni; nel suo carniere ha più di 80 opere che appartengono ai più svariati generi di entertainment. Uomo d’arte e di ingegno, è uno degli ingranaggi basilari di quel cinema d’effetto con cui non si intendono solo i film pieni di effetti speciali, ma soprattutto quelli che riescono a suscitare grandi emozioni, spesso indimenticabili.

Rambaldi si è «devoluto al servizio del cinema», per usare le sue parole, senza fare distinzioni fra i generi e le possibilità che gli venivano offerti, convinto che il cinema sia innanzitutto un mezzo di conoscenza dedicato al comune spettatore, prima che al critico o all’esperto del settore. Un uomo carismatico che ha alle spalle un passato come pittore, scultore, chimico, fisico, studioso di anatomia, ingegneria, architettura e meccanica, e che è riuscito a far confluire tutte le sue conoscenze nel settore degli FX, gli effetti speciali. Rambaldi è stato capace di fondere arti e mestieri del passato con tecniche, materiali e forme del presente, arrivando ad illuminare il grande schermo con personaggi di un plausibile futuro. È evidente quanto l’artista si ispiri alla natura, sospinto dalla volontà di imitarla il più fedelmente possibile, e destinato spesso addirittura a superarla, come succedeva a Leonardo Da Vinci, il genio che Rambaldi tanto ama. È un creatore di bellissime illusioni, la cui fama procede di pari passo con quella di un’altra magnifica illusione chiamata cinema, e la sua opera è destinata a vivere anche fuori dal cinema. Perfezionista, motivato a migliorare se stesso, a rendere le sue creature sempre più convincenti, rifinite, spettacolari, ha successo sia quando si impegna a riprodurre la realtà, sia quando si ingegna a dare forma, corpo, spirito e vita alla sua fantasia. Ed è proprio dal sodalizio fra realtà e fantasia che nascono i suoi capolavori più acclamati. Durante la sua carriera gli sono stati tributati premi e riconoscimenti, è stato protagonista di mostre e monografie. Il Fantafestival non poteva non ricordare e premiare la carriera e le creazioni di un simile artista. 
Il Fantafestival, diretto da Adriano Pintaldi e Alberto Ravaglioli, è promosso dal Ministero per i Beni e le Attività Culturali - Direzione Generale per il Cinema, dall’Assessorato alle Politiche Culturali del Comune di Roma e dalla Regione Lazio. L’omaggio a Carlo Rambaldi nasce dalla collaborazione della Cineteca Nazionale - Centro Sperimentale di Cinematografia con il Fantafestival. 
Per ulteriori informazioni www.fanta-festival.it.

venerdì 26
ore 17.00

Diabolik (1968)
Regia: Mario Bava; soggetto: Angela e Luciana Giussani, Dino Maiuri, Adriano Baracco; sceneggiatura: D. Maiuri, A. Baracco; fotografia: Antonio Rinaldi; musica: Ennio Morricone; montaggio: Romana Fortini; interpreti: John Philip Law, Marisa Mell, Michel Piccoli, Adolfo Celi, Claudio Gora, Terry Thomas; origine: Italia/Francia; produzione: Dino De Laurentiis Cinematografica, Marianne Productions; durata: 101’

Trasposizione cinematografica del celebre fumetto delle sorelle Giussani. L’ispettore Ginko dà la caccia a Diabolik che, con l’aiuto di Eva Kant, ha rubato dieci milioni di dollari. Bava non ne aveva un grande ricordo (anche perché i tempi di lavorazioni, particolarmente lunghi, erano inusuali per lui): «Per Diabolik avevo a disposizione pochissimi mezzi, l’ho finito con circa duecento milioni di spesa, un’inezia. Si figuri che ho dovuto arrangiarmi a inventare tutto con i trucchi perché la produzione non mi forniva niente, ma proprio niente. Ha visto la capanna di Diabolik in campagna, il suo rifugio, il laboratorio, l’autorimessa...? Le giuro, erano tutti modellini, fotografie che io ritagliavo al momento, improvvisando per rimediare allo squallore della scena e incollavo su un vetro davanti alla macchina da presa». Invece Dino De Laurentiis che produsse il film serba un grande ricordo del regista: «Diabolik era uno di quei film che senza gli effetti speciali non si sarebbe potuto realizzare. All’epoca non c’era la tecnologia che c’è oggi, per esempio la computer animation, che ci consente di fare quasi tutto. All’epoca era necessario usare la fantasia e scelsi Mario Bava perché aveva quest’eccezionale capacità nel realizzare gli effetti speciali. Era un grande professionista e riusciva a risolvere problemi complessi in chiave tecnica con un’agilità eccezionale». 
ore 19.00

La vendetta di Ercole (1960)

Regia: Vittorio Cottafavi; soggetto: Marco Piccolo; sceneggiatura: Marcello Baldi, Duccio Tessari, Mario Ferrari, Archibald Zandis; fotografia: Mario Montuori; musica: Alessandro Derewitsky; montaggio: Maurizio Lucidi; interpreti: Mark Forest, Broderick Crawford, Gaby André, Renato Terra Caizzi, Federica Ranchi, Ugo Sasso; origine: Italia/Francia; produzione: Produzione Cinematografica, Produzione Gianni Fuchs, Comptoir Français du Film Production; durata: 90’

«Maledetto dagli dei per colpa di Cerbero, Ercole deve affrontare Eurito, tiranno di Ecalia, che si oppone con perfidi intrighi all’amore nato tra sua figlia Thea e Illo, figlio dell’eroe. Quando il tiranno fa rapire sua moglie Deianira, Ercole si scatena: cadranno le mura della città» (Morandini). «La vendetta di Ercole, una coproduzione italo-francese, nacque sulla scìa del successo dei precedenti Ercoli – primo fra tutti Le fatiche di Ercole di Pietro Francisci che aveva trionfato nella stagione cinematografica 1956-1957 –, dopo che Cottafavi aveva abbandonato il set di Le vergini di Roma, un film “romano” che aveva iniziato a girare in Jugoslavia [...]. Cottafavi, da par suo, si destreggia tra le scenografie fantastiche e grandiose facendo muovere i suoi personaggi da gran maestro, usando la macchina da presa con quella scioltezza e quella abilità che gli sono state sempre riconosciute» (Rondolino). Trucchi (per le creature di Cerbero e Polimorfeo) di Carlo Rambaldi.

ore 20.40
Incontro con Carlo Rambaldi

a seguire

Profondo rosso (1975)

Regia: Dario Argento; soggetto e sceneggiatura: D. Argento, Bernardino Zapponi; fotografia: Luigi Kuveiller; musica: Giorgio Gaslini, Goblin; montaggio: Franco Fraticelli; interpreti e personaggi: David Hemmings, Daria Nicolodi, Gabriele Lavia, Clara Calamai, Glauco Mauri, Eros Pagni; origine: Italia; produzione: Seda Spettacoli, Rizzoli Film; durata: 130’

«Se l’estrema ambizione di Dario Argento è di restituire ai reduci dai suoi spettacoli il gaudio di sobbalzare a ogni scricchiolio, di guardare sotto il letto e raddoppiare la dose di tranquillante, il “terrorista” del cinema italiano può dirsi contento. Era infatti un bel po’ che un film non prendeva altrettanto allo stomaco e popolava i nostri sonni di incubi così barbari. Perché Profondo rosso è malfermo e tutto epidermico, ma al traguardo della paura va molto vicino: la ragione scalpita, e indispettisce sentirsi coinvolti in un cervellotico congegno, e tuttavia il cuore batte più svelto. Mamma mia, che impressione. Il fattaccio comincia a una seduta di parapsicologia, dove una signora “sente” i pensieri cattivi di un criminale. La poverina ha tanta ragione che dopo poco sente anche spaccarsi la testa da un’accetta. Chi sarà mai l’assassino? Mentre la polizia si gingilla, Marcus, un pianista inglese di jazz che lo ha intravisto, ma non è in grado di riconoscerlo, si intestardisce a scoprirlo, insieme con una giornalista in cerca del solito colpo, tal Gianna. È ovviamente un cacciarsi nei guai» (Grazzini). Effetti speciali di Carlo Rambaldi.
Vietato ai minori di anni 14 - Ingresso gratuito

sabato 27
ore 17.00

La via dei babbuini (1974)

Regia: Luigi Magni; soggetto e sceneggiatura: L. Magni; musica: Armando Trovajoli; montaggio: Ruggero Mastroianni; interpreti: Pippo Franco, Catherine Spaak, Fabio Garriba, Lionel Stander, Gabriele Grimaldi, Lorena Papis; origine: Italia; produzione: Nuova Cinematografica; durata: 105’

«Una giovane donna parte per l’Africa per assistere il padre gravemente ammalato. Dopo la sua morte, invece di rientrare in patria si unisce ad un tipo stravagante che vive poveramente; scomparso drammaticamente il nuovo amico, si rifiuta di tornare col marito (che l’ha raggiunta) per seguire la “via dei babbuini”, simbolo del ritorno alla natura» (Farinotti). Con La via dei Babbuini (1974) Magni si stacca, provvisoriamente e forse provocatoriamente, da Roma. Le sue dichiarazioni centrano il cuore della questione: «Perché Magni ha scelto l’Africa? “Perché nonostante tutto io odio Roma. – dice – I produttori mi chiamano nella speranza di ripetere il successo di Nell’anno del Signore, accidenti a quando l’ho fatto, ma io non posso mica morire a piazza del Popolo”». «La via dei babbuini di Luigi Magni, che si potrebbe anche definire la via italiana al naturismo, cioè la via del ritorno alla natura primigenia, individuata nella foresta vergine, in ciò che ancora rimane d’intatto e d’incorrotto nell’Africa sempre meno inesplorata» (Dario Zanelli).

ore 19.00

Il mostro è in tavola... Barone Frankestein (1974)

Regia: Paul Morrissey; soggetto: P. Morrissey; sceneggiatura: Tonino Guerra P. Morrissey; fotografia: Luigi Kuveiller; musica: Claudio Gizzi; montaggio: Franca Silvi; interpreti: Joe Dallesandro, Monique Van Vooren, Udo Kier, Arno Juerning, Srdjan Zelenovic, Dalila di Lazzaro; origine: Italia/Francia; Compagnia Cinematografica Champion, Yanne et Rassam, Andy Warhol Presentation; durata: 95’

Il barone Frankestein vuole generare la razza perfetta accoppiando due esseri di sua creazione, ma loro non ne vogliono sapere. «Prodotto da Carlo Ponti e Jean-Pierre Rassam, venne girato in coppia con Dracula cerca sangue di vergine e... morì di sete!!! dal clan di Warhol in transferta italiana: il papa della pop art ci mise solo il nome. In Italia il film [...] è circolato – come il suo gemello – con la paternità di Anthony M. Dawson (cioè Antonio Margheriti), supervisore cui pare si debbano soltanto le sequenze gore (gli effetti sono di Carlo Rambaldi), pensate in 3-D e tagliatissime dalla vecchia edizione italiana (in cui risulta accreditato anche Tonino Guerra come sceneggiatore). Morrissey [...] riscrive i miti dell’horror all’insegna di un gusto per l’assurdo e il grottesco che mescola sesso e morte, anticipando talune riflessioni cronenberghiane» (Mereghetti).

Vietato ai minori di anni 18 

ore 21.00

Dracula cerca sangue di vergine e... morì di sete!! (1974)

Regia: Paul Morrissey; soggetto: P. Morissey; sceneggiatura: Andy Warhol, P. Morrissey; fotografia: Luigi Kuveiller; musica: Claudio Gizzi; montaggio: Franca Silvi; interpreti: Joe Dallesandro, Udo Kier, Arno Juerning, Vittorio De Sica, Silvia Dionisio, Milena Vukotić, Stefania Casini; origine: Italia/Francia; produzione: Compagnia Cinematografica Champion, Yanne et Rassam, Andy Warhol Presentation; durata: 103’

Nella Romania degli anni Venti il Conte Dracula pretende sangue di vergine per rimanere in vita. Ma le ragazze cominciano ad avere rapporti sessuali ad un’età talmente giovanile che è costretto ad emigrare all’estero. Sceglie l’Italia, convinto che un Paese cattolico sia pieno di vergini. Niente di più sbagliato. Il vampiro dovrà fronteggiare un manovale comunista, nemico dell’aristocrazia. Ultima interpretazione di Vittorio De Sica. «Il ruolo di Antonio Margheriti, in questo caso, fu ancora più ridotto. Morrissey (con Pat Hackett, co-sceneggiatore non accreditato) dosa con mano più leggera – anche se il concetto è relativo – la parodia dell’horror, il revisionismo culturale con allegoria della lotta di classe, l’umorismo macabro (memorabili i conati di vomito del vampiro quando beve sangue infetto) e il gusto camp, evidente negli strampalati accostamenti del cast. La fotografia di Luigi Kuveiller e le musiche di Claudio Gizzi suggeriscono malinconie autunnali, mentre gli effetti speciali di Carlo Rambaldi sono inverosimili e gustosamente splatter. Non per tutti i gusti, ma negli anni conserva uno strano fascino. Roman Polanski è il contadino nella taverna» (Mereghetti).
Vietato ai minori di anni 18 

domenica 28

ore 17.00

Dune (1984)

Regia: David Lynch; soggetto: tratto dal romanzo omonimo di Frank Herbert; sceneggiatura: D. Lynch; fotografia: Freddie Francis; musica: Brian e Roger Eno, Daniel Lanois, Toto; montaggio: Antony Gibbs; interpreti: Kyle McLachlan, Sean Young, Francesca Annis, Max von Sydow, Brad Dourif, Sting [Gordon Matthew Sumner]; origine: Usa; produzione: De Laurentiis, Universal Pictures; durata: 137’

«Nell’anno 10191 l’Imperatore delle Galassie destina il desertico pianeta Dune – abitato dal popolo dei Fremen e ambito dai rapaci Hakkonen perché vi si trova la “spezia”, alimento che conferisce poteri preternaturali – alla famiglia degli Atreides. Paul, ultimo erede con la madre Ramallo, insegna ai Fremen l’arte del combattimento per opporsi agli Hakkonen. Per 40 milioni di dollari, ispirandosi a un romanzo dello statunitense Frank Herbert (1920-1986), [Lynch] ha fatto un film fantastico d’autore, farraginoso, squilibrato, qua e là enigmatico nello sviluppo della vicenda, talvolta geniale. Pittoresca galleria di personaggi. Memorabili i vermoni di Carlo Rambaldi e la fotografia di Freddie Francis. Prodotto da Dino e Raffaella De Laurentiis, esiste anche in un’edizione TV di 190’, montata a dispetto di D. Lynch che fece togliere la sua firma, sostituita da quella dell’ubiquo Allen Smithee. Stracciato da quasi tutti i critici anglofobi e da molti europei. Grande insuccesso di pubblico» (Morandini).

ore 19.30

Alien (1979)

Regia: Ridley Scott; soggetto: Dan O’Bannon; sceneggiatura: D. O’Bannon,  Ronald Shusett; fotografia: Derek Vanlint; musica: Jerry Goldsmith; montaggio: Peter Weatherley, Terry Rawlings; interpreti: Sigourney Weaver, Tom Skerrit, John Hurt, Ian Holm, Veronica Cartwright, Yaphet Kotto; origine: Gran Bretagna; produzione: 20th Century Fox, Brandywine Productions; durata: 117’

«Durante una sosta in un pianeta sconosciuto un essere indefinibile s’introduce nella Nostromo, gigantesca astronave da carico, e semina terrore e morte tra i sette membri dell’equipaggio. Sopravvive soltanto la coraggiosa Ripley, ufficiale in seconda. È un thriller fantascientifico di spavento con componenti di horror e suspense che conta poco per quel che dice, ma che lo dice benissimo grazie a un apparato scenografico di grande suggestione e a un ritmo narrativo infallibile. La sua chiave tematica è la paura dell’ignoto e, perciò, pesca nel profondo dello spettatore. Oscar per gli effetti visivi a Carlo Rambaldi, H.R. Giger, Brian Johnson e Nick Allder» (Morandini).

Copia proveniente dal Fantafestival

ore 21.45
Una lucertola con la pelle di donna (1971)

Regia: Lucio Fulci; soggetto: L. Fulci, Roberto Gianviti; sceneggiatura: L. Fulci, R. Gianviti, José Luis Martinez Molla, André Tranché; fotografia: Luigi Kuveiller; musica: Ennio Morricone; montaggio: Jorge Serrallonga; interpreti: Florinda Bolkan, Stanley Baker, Jean Sorel, Silvia Monti, Leo Genn, Alberto De Mendoza; origine: Italia/Spagna/Francia; produzione: Apollo Films, Atlántida Films, Films Corona; durata: 91’

«Una bella donna, moglie di un avvocato, confida al suo psichiatra di aver sognato che ammazzavano una sua vicina di casa. Qualche giorno dopo la vicina viene ammazzata davvero» (Farinotti). «Con Una lucertola, Fulci si avventura in un territorio sperimentale che anticipa la dimensione del sogno e l’operazione di “smontaggio” del plot narrativo, tipici del suo cinema thrilling ed orrorifico degli anni a venire. [...] L’opera annovera nel cast, come responsabile degli effetti speciali, anche un giovane Carlo Rambaldi. Il suo contributo [...] si sarebbe limitato alla creazione e all’animazione dei quattro cani vivisezionati e della massa di pipistrelli volanti. Celebre è la vicenda giudiziaria che seguì alla realizzazione, per l’appunto, della scena con i cani: “In una clinica sperimentale, quattro cani erano tenuti in vita da speciali apparecchiature, applicate ai polmoni e al cuore, scoperti e pulsanti. La Bolkan, inseguita da un assassino, cercava scampo nei corridoi della clinica e improvvisamente, aprendo la porta, si trovava davanti alla scioccante visione. Le società per la protezione degli animali di tre città italiane denunciarono il produttore [...] e il regista per maltrattamento ai quattro cani vivisezionati. E così, per la prima volta, gli effetti speciali entrarono in tribunale per risolvere un caso penale”. In un’intervista concessa a Fabio Melelli, Rambaldi aggiunge un particolare inedito e paradossale:  “[...] ogni volta ero costretto ad andare in tribunale davanti al giudice con i cani meccanici per dimostrare l’infondatezza delle accuse. Qualche giudice pensò addirittura che li avessi creati per salvare la produzione”. [...] Nella sequenza dell’attacco dei pipistrelli, realizzata così bene che, secondo Fulci, stupì anche Mario Bava, gli animali meccanici scorrevano su un filo metallico battendo le ali. [...] Rambaldi, inoltre, aggiunse l’ombra dei pipistrelli in sovrimpressione sulla pellicola» (Albiero-Cacciatore).
Copia proveniente dal Fantafestival - Vietato ai minori di anni 18 

Giornata a ingresso gratuito

