8-12 settembre

L’inganno più dolce. Il cinema di Alberto Lattuada

«Lo storico dell’arte Erwin Panowfsky paragona la produzione di un film all’edificazione di una cattedrale medievale, con il vescovo committente nella parte del produttore, il regista in quella dell’architetto capo e gli sceneggiatori come consiglieri scolastici che stabiliscono il programma iconografico. Arte collettiva per eccellenza, il cinema infatti ha sempre causato acerrime discussioni per definire chi ne sia l’autore. Ma in realtà, la critica italiana ha sempre avuto bisogno di “segni forti” per riconoscere gli autori, fondandone la personalità più sulla coerenza tematica che sull’identificazione, all’interno delle opere, di ricorrenti figure espressive [...]. Sfuggono agli schemi preordinati soprattutto i più prolifici, come Alberto Lattuada. Ma se la qualità della sua produzione cede talvolta all’impatto con gli obblighi produttivi, nel complesso – e ciò gli verrà riconosciuto a partire dagli anni ’80 – il suo stile raffinato si rivela anche dietro l’apparente casualità delle storie, un po’ sulla falsariga dei grandi autori hollywoodiani. In questa prospettiva la linea direttrice del suo cinema riprende continuità, dal “calligrafismo” degli esordi, alla stagione neorealista – i cui film, tuttavia, potrebbero di volta in volta essere classificati altrettanto bene nelle caselle tassonomiche del noir (Il bandito, Senza pietà), o del romanzo storico (Il mulino del Po), ecc. – all’autorialità morbida che sa esprimere a cavallo degli anni ’60, sicuramente fiutando nell’aria l’arrivo delle nouvelles vagues, fino all’esemplarità di mestiere dell’ultimo periodo. [...] In una delle sue incursioni nella commedia all’italiana – anche se predilige sempre un territorio di confine dove i generi diventano indefinibili, Lattuada regala ad Alberto Sordi uno dei suoi personaggi più intensi, il “picciotto” siciliano, cui “gli amici” hanno trovato un buon posto nell’industria del nord, e che per disobbligarsi è costretto ad accettare un contratto da killer a New York ne Il mafioso (1962). Lattuada recupera l’eterogeneità dei temi con la coerenza di uno stile estremamente raffinato, nutrito di derivazioni letterarie e attento ai valori plastici nella composizione dell’inquadratura, che a tratti produce un cinema di grande libertà, spesso in singolare sintonia, pur nella diversità di punti di riferimento culturali, con un certo psicologismo esistenziale dei “giovani autori”. Segni di vivacità culturale anticipata dalla formazione di questo giovane intellettuale milanese che, assieme a un gruppo di amici, tra cui Mario Ferrari, Gianni e Luigi Comencini, Luciano Emmer, Luigi Veronesi, fonda nel nostro paese la Cineteca Italiana: a loro si deve il salvataggio di numerose pellicole, destinate al macero, e la leggendaria proiezione a Milano, in pieno fascismo, di La grande illusione di Renoir, che costringe lo stesso Lattuada a un breve periodo di clandestinità. Lattuada lo ritroviamo anche insieme a Ernesto Treccani nella rivista in odor di fronda Corrente, cui collaboreranno, fra gli altri, Argan, Gadda, Quasimodo, Pratolini, Saba, Vittorini. Sulle pagine di Corrente compaiono per la prima volta le tavole fotografiche realizzate da Lattuada: l’Occhio quadrato che  anticipa lo sguardo del neorealismo sulla realtà, colta al di fuori degli schemi, suscitando, tra l’altro, una sorprendente reazione di Pio Nimeco alias Domenico Purificato sulle pagine di Cinema: “M’insospettisce quell’armamentario rugginoso da rigattiere di Campo de’ Fiori, quegli abusati manichini da sarti e da barbieri, quel commovente, commosso, filantropico, ottocentesco sguardo agli uomini dei tuguri e delle catapecchie, ai bambini malaticci, agli scapoli “cucinieri e lavandai” ” [...]. Quello sguardo “ottocentesco” diverrà di lì a poco lo sguardo comune di una generazione di cineasti, e una delle caratteristiche della “factory Lattuada”: la moglie Carla Del Poggio in primo luogo, che Lattuada dirige in alcuni dei suoi film più belli; il padre Felice, che esordisce nel cinema come compositore con Camerini un po’ prima del figlio; ma anche la sorella Bianca segretaria di produzione in tanti dei suoi film, e Aldo Buzzi, il compagno di Bianca, che in parallelo alla straordinaria carriera nell’editoria, gli farà da assistente e da sceneggiatore; e addirittura i suoceri, Ugo e Maria Pia Attanasio che trasforma in attori, e poi il figlio Francesco, oggi affermato production manager. Del resto, è la stessa cosa che, da vero innamorato del cinema, Alberto Lattuada ha finito per fare anche con noi spettatori: ci ha coinvolto nei suoi amori» (Sergio Toffetti, L’arte di amare, in Silvia Tarquini (a cura di), L’inganno più dolce. Il cinema di Alberto Lattuada, Centro Sperimentale di Cinematografia, Roma 2009, pp. 9-11). Per la 45sima edizione della Mostra Internazionale del Nuovo Cinema di Pesaro (21-29 giugno 2009) il Centro Sperimentale di Cinematografia - Cineteca Nazionale ha organizzato con la Fondazione Pesaro Nuovo Cinema il 23° Evento Speciale, la retrospettiva completa del cinema di Alberto Lattuada, con la collaborazione di Cinecittà Luce, Cineteca Italiana, Cineteca di Bologna, Cinémathèque Suisse. Per tale evento la Cineteca Nazionale ha ristampato alcuni dei più significativi film del maestro lombardo: Il mulino del Po (1949), La Lupa (1953), La tempesta (1958) e La mandragola (1965), mentre il capolavoro Il cappotto (1952) è stato presentato nella versione restaurata a cura di Fondazione Philip Morris e Museo del Cinema di Torino. Sono state poi presentate le rarissime immagini dell'esercitazione per gli allievi del Centro Sperimentale di Cinematografia tenuta da Lattuada nell’anno accademico 1948-49. Per la manifestazione pesarese il Centro Sperimentale di Cinematografia ha pubblicato inoltre il volume-catalogo L’inganno più dolce. Il cinema di Alberto Lattuada. 
martedì 8

ore 17.00

Il bandito (1946)

Regia: Alberto Lattuada; soggetto: A. Lattuada; sceneggiatura: Oreste Biancoli, Mino Caudana, Ettore Maria Margadonna, A. Lattuada, Tullio Pinelli, Piero Tellini; fotografia: Aldo Tonti;  scenografia: Luigi Borzone; musica: Felice Lattuada; montaggio: Mario Bonotti; interpreti: Anna Magnani, Amedeo Nazzari, Carla Del Poggio, Carlo Campanini, Eliana Banducci, Mino Doro; origine: Italia; produzione: Lux Film, R.D.L.; durata: 84’

«Reduce dalla prigionia in Germania, Ernesto arriva a Torino, uccide lo sfruttatore della sorella, diventa capo di una banda e muore in uno scontro con la polizia. Film neorealista sui generis: il suo neorealismo è tutto nella prima, suggestiva sequenza, ma poi si trasforma in una gangster story di modello americano sulla quale il regista innesta la sua cultura cinematografica. […] A. Nazzari vinse il Nastro d’argento come miglior attore» (Morandini). «Ricordo che durante la proiezione del mio film Il bandito (1946) al primo festival di Cannes del dopoguerra, la delegazione sovietica guidata da Gerassimov saltava sulle seggiole quando il reduce passava tra le rovine della sua città, Torino, mentre un altoparlante lontano trasmetteva una canzone americana, precisamente A tisket, a tasket. (Il giorno seguente la delegazione ha dato un pranzo in mio onore). La panoramica che inquadra Nazzari e senza stacco diventa una soggettiva del suo stato d’animo nel guardare la rovina della casa paterna e diventa poi un documento oggettivo sul dolore di tutti di fronte ai disastri della guerra e ancora senza stacco torna su Nazzari riportando in un primo piano di tempo reale, ha dato modo a Bazin di dedicare due pagine intere su “Esprit” a questa panoramica (Lattuada).
Film vietato ai minori di anni 16
ore 19.00

Il delitto di Giovanni Episcopo (1947)

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

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

ore 21.00

Senza pietà (1948)

Regia: Alberto Lattuada; soggetto: Tullio Pinelli, Federico Fellini, da un'idea di Ettore Maria Margadonna; sceneggiatura:  F. Fellini, A. Lattuada, T. Pinelli; fotografia: Aldo Tonti; ambientazione e costumi: Piero Gherardi; musica: Nino Rota; montaggio: Mario Bonotti; interpreti: Carla Del Poggio, John Kitzmiller, Pierre Claudé, Giulietta Masina, Folco Lulli, Lando Muzio; origine: Italia; produzione: Lux Film; durata: 90’

«L’ambiente delle donne costrette dalla miseria alla crudeltà e all’amarezza del commercio con i soldati stranieri, e quello degli speculatori trafficanti, riprodotti senza compiacimenti di effetti facili, inquadrano la vicenda candida di un negro e di una ragazza: non c’è vizio ma dolore, non abbruttimento ma coscienza, e in tutti un’ansia di liberazione e di purificazione, fuorché nei loschi affaristi solo intenti al denaro, al loro mestiere di sciacalli mai sazi» (Valori). «La retorica del Tombolo, la retorica delle prostitute del dopoguerra, dei ladri, ha già fatto la sua comparsa nel cinema italiano. Lattuada la supera, non fa il neorealista per forza; racconta una verità di ieri con una poetica grigia, livida, lugubre e, volta a volta, anche allucinata; fa pensare a Baudelaire, diventa quasi romantico, ma non perde mai l’amore dello scarno. Tecnicamente la sua regia è da segnalare come una delle sue più equilibrate e complete: il composito è stato sacrificato all’essenziale, il ritmo ne ha guadagnato in semplicità, lo stile in snellezza, il campo visivo in funzionalità, mentre la fotografia ha dimostrato di essere sempre al servizio di verità liriche e non di verità solo “viste”, tutta chiaroscuri e sfumature, senza luci dure, senza bianchi aspri, senza rigidi realismi atmosferici; con una tecnica perfetta. Protagonista femminile è Carla Del Poggio, il cui temperamento drammatico ogni giorno si avvia a maturazione maggiore e diviene talento. Le è efficace compagno John Kitzmiller» (Rondi).

mercoledì 9

ore 17.00

Il mulino del Po (1949)

Regia: Alberto Lattuada; soggetto: dal romanzo omonimo di Riccardo Bacchelli; sceneggiatura: Federico Fellini, Tullio Pinelli; riduzione: Riccardo Bacchelli, Mario Bonfantini, Luigi Comencini, A. Lattuada, Carlo Musso, Sergio Romano; fotografia: Aldo Tonti; architetto: Aldo Buzzi; arredamento: Luigi Gervasi; costumi: Maria De Matteis; musica: Ildebrando Pizzetti; montaggio: Mario Bonotti; interpreti: Carla Del Poggio, Jacques Sernas, Mario Besesti, Giulio Calì, Anna Carena, Giacomo Giuradei; origine: Italia; produzione: Lux Film; durata: 104’

«Tratto dal terzo volume del romanzo di Riccardo Bacchelli, Il mulino del Po è un film corale, in cui i personaggi di primo piano vengono sommersi dalla folla, dalla vasta corrente del fiume, dall’accaldata pianura ferrarese. Lattuada vi racconta la storia d’amore della mugnaia Berta Saraceni e del contadino Orbino Verginesi; ma principalmente racconta un brano di storia della pianura padana, la nascita del socialismo in una zona che ancor oggi ospita le più accanite lotte di fazioni. I contadini scoprono per la prima volta la forza della solidarietà, e collaudano con lo sciopero tale forza ancora incerta, per opporsi al dispotismo del padrone. Il contrasto fra la dominazione antica e i fermenti nuovi ci dà, nel film, alcune splendide pagine. Quella lunga fila di contadini e contadine scioperanti, ritti sull’argine mentre i soldati mietono, la corsa sfrenata giù per la discesa, la mischia fra le spighe, ecco un brano di cui qualsiasi regista potrebbe andar fiero. La storia d’amore che emerge dalla coralità del film, è lineare, ottimamente condotta, sincera. Mai avevamo visto Carla Del Poggio così viva e appassionata; […] Jacques Sernas l’asseconda in modo eccellente, confermando le doti che l’hanno reso così popolare in Italia, sin dal suo primo film» (Baracco).

ore 19.00

Luci del varietà (1950)

Regia: Federico Fellini, Alberto Lattuada; soggetto: F. Fellini; sceneggiatura: F. Fellini, A. Lattuada, Tullio Pinelli; [collaborazione alla sceneggiatura: Ennio Flaiano]; fotografia: Otello Martelli; architetture e costumi: Aldo Buzzi; arredamento: Luigi Gervasi; musica: Felice Lattuada; montaggio: Mario Bonotti; interpreti: Peppino De Filippo, Carla Del Poggio, Giulietta Masina, John Kitzmiller, Dante Maggio, Checco Durante; origine: Italia; produzione: Capitolium Film; durata: 98’

«Il capo di una compagnia di guitti (Peppino De Filippo) che presenta la sua scalcinata rivista in meschini teatri di provincia, inganna un’innamorata (Giulietta Masina) con una fresca campagnola (Carla Del Poggio) che l’abbandona per un impresario (Folco Lulli). Più che di Lattuada, il film reca l’impronta di Fellini. Già si avverte il suo “universo”, la divertita tenerezza, la tristezza ironica, il gusto per il barocco, l’amore per il povero mondo dei “guitti”. La descrizione della “tournée” della compagnia è a volte di un’efficacia impressionante, tra il grottesco e l’amaro» (Sadoul). «Voglio produrre un film, voglio fondare una cooperativa spontanea. Ecco la squadra: Carla Del Poggio, Giulietta Masina, Peppino De Filippo, organizzazione generale Bianca Lattuada, musica di mio padre Felice Lattuada, maestro delle luci Martelli, Mario Ingrami nostro alleato con un certo capitale liquido. Il soggetto nasce dagli appunti di Fellini sulla vita grama dei guizzi dell’avanspettacolo, La sceneggiatura scritta a tre mani da Fellini, Pinelli e me stesso. La regia?… sussurro a Federico: “Accanto al mio nome il tuo apparirà scritto a grandi lettere sullo schermo. Dopo questa prova tu incomincerai la tua carriera e, siccome il mio sesto senso dice che sei un genio, procederai verso la gloria”» (Lattuada).

Film vietato ai minori di anni 14
ore 21.00

Esercitazione dell’anno 1948-49

Regia: Dino Bartolo Partesano, Guido Cincotti; origine: Italia; produzione: Csc; durata: 12’

Nell’anno accademico 1948-1949 Alberto Lattuada tiene un laboratorio per gli allievi del Centro Sperimentale di Cinematografia. L’esercitazione si basa su Il castello di Franz Kafka, con gli allievi attori Carlo Hintermann e Giuliana Mafai, costumi di Giulio Mafai. Un documento di questa esercitazione è raccolto nel backstage intitolato Esercitazioni dell’Anno 1948-49, curato dagli allievi registi Dino Bartolo Partesano e Guido Cincotti. Il mediometraggio comprende anche le esercitazioni tenute nello stesso anno da Alessandro Blasetti e da Mario Soldati.
a seguire

Anna (1951)

Regia: Alberto Lattuada; soggetto e sceneggiatura: Giuseppe Berto, Franco Brusati, Ivo Perilli, Dino Risi, Rodolfo Sonego [e Luigi Malerba]; fotografia: Otello Martelli; architetto: Piero Filippone; arredatore: Gino Brosio; musica: Nino Rota; montaggio: Gabriele Varriale; interpreti: Silvana Mangano, Gaby Morlay, Raf Vallone, Jacques Dumesnil, Vittorio Gassmann [poi Gassman], Patrizia Mangano; origine: Italia/Francia; produzione: Lux Film, Lux Film CCF; durata: 107’

«Anna è una sirena di locali notturni, è l’amante del barista (Vittorio Gassman), cui ella soggiace con l’oscura impressione d’una degradazione e d’una colpa, come al vizio d’una droga. Si innamora di lei un giovane signore di campagna (Raf Vallone) in cui ella intuisce che cosa può essere il compagno ed amico di tutta una vita. Finirebbe col consentire a sposarlo, e gli si presenta in casa dopo aver attinto ancora una volta all’uomo che la domina in ogni fibra, se non che, alla vigilia delle nozze, un incontro fra l’amante e il fidanzato si conclude in una tragedia [...]. L’ambiente in cui si svolge gran parte del nuovo film di Alberto Lattuada, Anna, un’ospedale modernissimo, e precisamente il nuovo Ospedale Maggiore di Milano, sembrerebbe l’ambiente d’un documentario realizzato con estrema abilità. È un materiale che, anche considerato a sé, ha un ritmo, un interesse, costituisce un racconto. L’ambiente estremamente moderno, i materiali nuovi di cui è fatto, la cura estrema dell’igiene, attenuano alquanto la tragedia quotidiana che ha qui la sua scena. L’apparato della scienza ne attenua quasi il dolore. [...] È la crudele perfezione e indifferenza della macchina moderna. La città manda qui a ogni suo palpito gli uomini che consuma e che rompe. C’è un ritmo e un ciclo. Non si può dire che il regista non abbia approfittato di questa visione che avrebbe esaltato un Balzac, con la sua gelida sinfonia di bianchi, lacche, vernici, biancheria. Per poco, un documentario simile non diventa allucinante» (Alvaro).

giovedì 10

ore 17.00

La tempesta (1958)

Regia: Alberto Lattuada; soggetto: dai racconti Storia della rivolta di Pugačëv e La figlia del capitano di Aleksandr Puškin; sceneggiatura: Ivo Perilli, A. Lattuada; fotografia: Aldo Tonti; scenografia: Mario Chiari; arredamento: Maurizio Serra Chiari; costumi: Maria De Matteis; musica: Piero Piccioni; montaggio: Otello Colangeli, [Henry Rust]; interpreti: Silvana Mangano, Van Heflin, Viveca Lindfors, Geoffrey Horne,  Vittorio Gassman, Aldo Silvani; origine: Italia/Francia; produzione: Dino De Laurentiis Cinematografica, Gray Films, S.N. Pathé Cinéma, Bosna Film, Sarajevo; durata: 122’

«Un cadetto della zarina Caterina II si presenta ubriaco fradicio al cospetto di lei. Viene allontanato per punizione e, per avventura, salva da sicuro assideramento l’indomito Pugaceev, cosacco che diverrà protagonista di una prodigiosa ribellione. È l’inizio de La tempesta, tratto da una celebre opera di Puskin e diretto da Alberto Lattuada, “eclettico autore” di cinema per antonomasia. Dalle novelle di Puskin, il produttore De Laurentiis aveva già realizzato un film nel 1947, La figlia del capitano, diretto da Mario Camerini e, nell’era del kolossal internazionale (è sempre lui a produrre Guerra e pace), decide di metterne in cantiere una nuova versione con un cast misto, italiano americano (Silvana Mangano, Vittorio Gassman, Van Heflin, Geoffrey Horne) e in campo neutro: la Jugoslavia viene scelta per gli esterni e vengono reclutati i reparti di fanteria e cavalleria dell’esercito. Risultato: un prodotto di genere, rifinito da un regista di indiscutibile gusto cinematografico; il massimo incasso della stagione 1957-58. Dice lo stesso regista: “È un film popolare ma anche una lezione di storia”» (Sesti).

ore 19.15
Il cappotto (1952)

Regia: Alberto Lattuada; soggetto: dal racconto omonimo di Nikolaj Gogol’; sceneggiatura: A. Lattuada, Giorgio Prosperi, Giordano Corsi, Enzo Curreli, Luigi Malerba, Leonardo Sinisgalli, Cesare Zavattini; fotografia: Mario Montuori; scenografia: Gianni Polidori; architetto di esterni: Sergio Baldacchini; costumi: Dario Cecchi; interpreti: Renato Rascel, Yvonne Sanson, Giulio Stival, Ettore G. Mattia, Giulio Calì, Olinto Cristina; origine: Italia; produzione: Faro Film, Messina, Titanus; durata: 107’

«Nel Cappotto […] vediamo, da un lato, feroci, inumani, corrotti, vanitosi, ipocriti volgari, i funzionari di uno spietato potere egemonico (e vestono i panni della borghesia, arrecano tutti i segni emblematici di questa classe); e dall’altro, oppressi e umiliati, popolani la cui miseria contrasta con la ricchezza e il fasto dei potenti borghesi, popolani la cui sete di giustizia è soffocata e i cui più elementari diritti di cittadino sono negati e vilipesi.  […] Il cappotto di Carmine è ridotto a tal partito da non poter più sopportare nemmeno un rammendo. L’impiegato cercherà di ottenere un poco di tepore, e un poco di rispetto umano, e magari anche l’amore di un’affascinante e statuaria donna con un cappotto nuovo. Cercherà di ottenere felicità con una finzione: il “decoro”, rappresentato dal cappotto nuovo, dovrebbe servire a risparmiarlo dai sarcasmi e dagli insulti, far di lui un vero uomo. Questa finzione è per Carmine una realtà profondamente sentita, alla quale egli crede: per dirla con termine esatto, la sua alienazione» (Viazzi).

ore 21.15
Gli italiani si voltano (episodio de L’amore in città, 1953)

Regia: Alberto Lattuada; soggetto e sceneggiatura: [Aldo Buzzi], Luigi Malerba, Alberto Lattuada; fotografia: Gianni Di Venanzo; musica: Mario Nascimbene; montaggio: Eraldo Da Roma; interpreti: Mara Berni, Valeria Moriconi, Giovanna Ralli, Patrizia Lari, Edda Evangelisti, Liliana Poggiali; origine: Italia; produzione: Faro Film; durata: 14’

«Per il suo episodio, Gli italiani si voltano, Lattuada sguinzaglia in una Roma estiva e accaldata uno sciame di belle ragazze vistosamente truccate e abbigliate, poi nasconde la cinepresa in un camioncino che – come in una candida camera – le segue passo passo mentre camminano, registrando le reazioni dei passanti che si voltano e commentano. La tecnica dello “specchio segreto”, in linea con l’’intenzione documentaria del progetto della Faro Film, si piega in realtà a considerare non solo le reazioni delle persone all’oggetto stesso che le provoca: il corpo femminile. La macchina da presa, con uno sguardo oggettivo, pone al centro dell’inquadratura le ragazze con il contorno dei passanti; altre volte, in soggettiva, si sostituisce completamente all’occhio dell’osservatore isolando un dettaglio anatomico: le gambe, il seno, i fianchi, il volto. Il primato del corpo, già attuato con La Lupa e riproposto successivamente da La mandragola sino ai film degli ultimi anni, trova con Gli italiani si voltano una formulazione esplicita» (Camerini).

a seguire

La Lupa (1953)

Regia: Alberto Lattuada; soggetto: dalla novella omonima di Giovanni Verga; sceneggiatura: A. Lattuada, Luigi Malerba, Alberto Moravia, Antonio Pietrangeli [e Giuseppe Berto]; fotografia: Aldo Tonti; architetto: Carlo Egidi; arredatore e costumista: Dario Cecchi; musica: Felice Lattuada; montaggio: Leo Catozzo; interpreti: Kerima, Ettore Manni, May Britt, Mario Passante, Anna Arena, Giovanna Ralli; origine: Italia; produzione: Ponti-De Laurentiis; durata: 96’

«Da un racconto di Giovanni Verga. Focosa contadina quarantenne fa sposare la tenera figlia a un soldato che fu suo amante e che vuole riconquistare. A. Lattuada ha letto il testo letterario in chiave di inconscio collettivo e arcaico, di mito, di “natura”. Bello il personaggio di Kerima donna tutta fame, animalità, corpo, misteriosa nella sua torbida lussuria. Rifatto da Gabriele Lavia nel 1996 con Monica Guerritore» (Morandini). 

Film vietato ai minori di anni 14
venerdì 11

ore 17.00 
Mafioso (1962)

Regia: Alberto Lattuada; soggetto: Bruno Caruso; sceneggiatura: Marco Ferreri, Raphael Atzcona, Age [Agenore Incrocci] e [Furio] Scarpelli, Alberto Lattuada; direttore della fotografia: Armando Nannuzzi; architetto scenografo: Carlo Egidi; costumi: Angela Sammaciccia; musica: Piero Piccioni; montaggio: Nino Baragli; interpreti: Alberto Sordi, Norma Bengell, Gabriella Conti, Ugo Attanasio, Carmelo Oliviero, Lily Bistrattyn; origine: Italia; produzione: Compagnia Cinematografica Cervi; durata: 104’

«Mafioso è la storia del recupero di un uomo che aveva dimenticato di essere un “picciotto”: trapiantato a Milano, inserito in una grande industria, pensava di essersi purificato grazie questa lontananza dalla Sicilia. È la storia di un carattere, è la storia della viltà, della paura: come in tante altre commedia all'italiana si è preso un prototipo analizzarlo e metterlo nudo. […] Non riesco a pensare Mafioso senza [Sordi]. Credo che senza Sordi, Gassman, Manfredi, Tognazzi, Mastroianni, sarebbe stato difficile imporre in Italia e all’estero queste commedie. Non è un ridimensionamento del ruolo dello sceneggiatore: è che la mediazione di questi attori è tale da rendere manifesto il pensiero originario, l’idea di partenza, che quasi sempre nasce da un fatto vero. Comunque Mafioso era nato senza di lui. È stato De Laurentiis, col copione in mano, a pensare a Sordi. Se c’è una cosa che Sordi rappresenta magnificamente, negli aspetti drammatici e disgustosi, è la paura, la vigliaccheria, la meschinità, la piccolezza» (Lattuada).

ore 19.00
La mandragola (1965)

Regia: Alberto Lattuada; soggetto: dalla commedia omonima (1518) di Niccolò Machiavelli; sceneggiatura: Luigi Magni, Stefano Strucchi, A. Lattuada; fotografia: Tonino Delli Colli; architetto scenografo: Carlo Egidi; arredamento: Massimo Tavazzi, Umberto Turco; costumi: Danilo Donati; musica: Gino Marinuzzi Jr.; montaggio: Nino Baragli; interpreti: Rosanna Schiaffino, Philippe Leroy, Romolo Valli, Nilla Pizzi, Armando Bandini, Totò; origine: Italia/Francia; produzione: Arco Film, Lux C.C.F.; durata: 102’

«L’angolo visuale dal quale è osservata la storia di Callimaco, il giovinotto che con l’aiuto di un parassita, d’un frate e della madre di Lucrezia, e il favore di Nicia, marito stupidotto, riesce a godere delle grazie di madonna, è ora modificato. Ciò che in Machiavelli era nuda contemplazione, così ghiaccia da risultare caustica, e celebrazione dell’astuzia intesa come misura dell’intelligenza della storia nei confronti degli sciocchi e degli ignobili, in Lattuada diviene la maliziosa ironia d’un intellettuale e gusto della beffa licenziosa. Per certi aspetti siamo alle soglie del Settecento, più che ai primi del Cinquecento, nel regno del ridicolo più che del sardonico. Callimaco ha qualche carattere di Don Giovanni, Ligurio ha già qualcosa dell’intrigante cicisbeo, e fra Timoteo sposa all’avida furbizia di Pulcinella l’ipocrisia di Tartufo; appena Nicia conserva inalterati i segni della balordaggine, benché non ci sfiori a sufficienza il sospetto che forse anche lui ha capito la tresca, e sta al gioco perché più dell’onore gli preme di avere un figlio. A rigore soltanto Lucrezia si mantiene in quella zona astratta dove la metamorfosi da donna virtuosa ad adultera soddisfatta avviene per una rivalsa razionale contro l’infamia di un mondo corrotto. In altre parole, Lattuada ha sentito Machiavelli con una intelligenza moderna che si svolge lungo un arco che va, sbiadita la mordacità del fiorentino, dalla commedia di costume alla pochade, con in più un compiacimento per i primi piani delle nudità di Lucrezia che appartiene a un erotismo dal cinema piccante» (Grazzini).

Film vietato ai minori di anni 14
ore 21.00

Presentazione del libro di Emanuela Mascherini Glass ceiling: oltre il soffitto di vetro. Professionalità femminili nel cinema italiano (edimond, 2009)

Questo saggio analizza il ruolo della donna nell’universo del cinema, partendo proprio dalla ricerca delle motivazioni storiche e sociali dello stato di presenza-assenza della donna all’interno del settore cinematografico. L’autrice, pertanto ripercorre le fasi di questo dibattito che inizia negli anni Settanta sulla scia del femminismo, partendo dall’analisi della rappresentazione della donna nei film e dalla effettiva presenza femminile davanti e dietro la macchina da presa, fino ad affrontare la crisi del cinema italiano dagli anni Settanta ai giorni nostri, attraverso la letteratura specifica, la citazione di numerosi film, le interviste a donne che a vario titolo hanno lavorato e lavorano nel cinema. È così che man mano si delinea il fenomeno del cosiddetto glass ceiling, ovvero “soffitto di vetro”, espressione che, secondo le più recenti correnti di pensiero femminista americano, si riferisce alle situazioni in cui l’avanzamento di una persona all’interno della gerarchia di un’organizzazione è limitato, a dimostrazione della condizione affatto paritaria della donna nel cinema italiano. Glass ceiling: oltre il soffitto di vetro ha vinto il premio della sezione saggistica della 2ª edizione del Premio letterario Città di Castello. Ha avuto inoltre il patrocinio del Consiglio delle Pari opportunità della Toscana. 
Emanuela Mascherini è nata a Firenze negli anni Ottanta. Nel 2005 si è diplomata come attrice al Centro Sperimentale di Cinematografia di Roma e fin da adolescente lavora come attrice in teatro, in televisione e nel cinema. Autrice di numerose opere di poesia, racconti e recensioni.
a seguire

L’amica (1969)

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

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

Film vietato ai minori di anni 14
sabato 12

ore 17.00

Sono stato io! (1973)

Regia: Alberto Lattuada; soggetto: A. Lattuada, Luigi Malerba; sceneggiatura: A.  Lattuada, Ruggero Maccari; fotografia: Alfio Contini; scenografia e costumi: Enzo Del Prato; musica: Armando Trovaioli; montaggio: Sergio Montanari; interpreti: Giancarlo Giannini, Silvia Monti, Hiram Keller, Orazio Orlando, Georges Wilson, Patricia Chiti; origine: Italia; produzione: Dean Film; durata: 104’

«Nell’aula del processo a carico del mostro Biagio Solise, accusato di aver strangolato un soprano della Scala durante la Lucia di Lammermoor, c’è anche il regista Lattuga che prende appunti. Lo impersona, un po’ alla Hitchcock, lo stesso Alberto Lattuada, che mentre gira i suoi film si diverte a scherzare con gli amici (il presidente del tribunale, per esempio, è lo scrittore Piero Chiara). Anche Lattuada, come Lattuga, ha l’abitudine di annotarsi le cose; e i primi appunti che fece per Sono stato io! risalgono a oltre dieci anni fa, quando voleva far debuttare sullo schermo l’ancora inedito Adriano Celentano in un progetto dal titolo Essere un mostro. Quelle poche paginette, scritte con Luigi Malerba in margine alla realtà della cronaca nera, hanno poi trovato una dimensione di spettacolo nel copione di Ruggero Maccari, uno sceneggiatore che conosce l’arte di divertire; la carta decisiva l’ha giocata Giancarlo Giannini, in gran forma dopo le virtuosistiche esibizioni nei film di Lina Wertmüller. Film girato su un attore, Sono stato io! è il ritratto di un bullo di periferia che aspira alla fama fatua dei rotocalchi e della Tv: tanto che non esita ad accusarsi di un delitto, facendo ricadere su di sé ogni sorta di indizi, perché crede di avere in tasca un’assoluzione a sorpresa con relativi titoli in prima pagina» (Kezich).

ore 19.00

Cuore di cane (1976)

Regia: Alberto Lattuada; soggetto: dal racconto omonimo di Michail Bulgakov; trattamento: A. Lattuada, Mario Gallo; sceneggiatura: A. Lattuada; collaborazione alla sceneggiatura: Viveca Melander; fotografia: Lamberto Caimi; scenografia: Vincenzo Del Prato; costumi: Marisa  D’Andrea; musica: Piero Piccioni; montaggio: Sergio Montanari; interpreti: Max von Sydow, Eleonora Giorgi, Mario Adorf, Gina Rovere, Cochi [Aurelio] Ponzoni, Adolfo Lastretti; origine: Italia/Germania Occidentale; produzione: Filmalpha, Corona Filmproduktion; durata: 110’

«Cominciamo da Cuore di cane di Michail Bulgakov, un romanzo che il celebre autore del Maestro e Margherita aveva ambientato a Mosca in quegli anni Venti in cui Lenin aveva ritenuto di dover “umanizzare” con una nuova politica economica (la NEP)  il collettivismo seguito al “comunismo di guerra”. […] Il suo protagonista […] riusciva a trasformare un cane in un uomo […]. Un apologo, un grottesco, una favola esopica? Questo, e forse anche altro ancora perché nelle opere di Bulgakov […] i significati, le cifre, sono sempre molteplici e gli uni, spesso, complementari degli altri. Le “chiavi” di Cuore di cane, così, sono (o potrebbero essere) più d’una, e tutte egualmente fondate. […] Alberto Lattuada, traducendo fedelmente il romanzo, ha seguito soprattutto due chiavi; una, la “satira feroce”, dello strapotere della scienza e la sua sconfitta finale […]; l’altra – la si intuisce fra gli spazi bianchi della rilettura di Bulgakov, colmati con una interpretazione oltre la lettera, ma forse probabilmente nello spirito –, un atteggiamento più solidale nei confronti dell’uomo-cane, che, nel film […] è più scopertamente vittima di un’ingiustizia […]. Questa seconda chiave illumina, e dà calore, alle pagine più intense del film, quelle in cui Lattuada, sulle orme di una sua precedente esperienza con Gogol’ (Il cappotto), ritrova fervidamente tra le pieghe dell’azione il tema degli “umiliati e offesi”, così tipico della grande letteratura russa» (Rondi).

ore 21.00

Presentazione del libro L’inganno più dolce. Il cinema di Alberto Lattuada a cura di Silvia Tarquini (Centro Sperimentale di Cinematografia, Fondazione Pesaro Nuovo Cinema, 2009) e Alberto Lattuada. Il cinema e i film a cura di Adriano Aprà (Marsilio, 2009)
A seguire

La cicala (1980)

Regia: Alberto Lattuada; soggetto: dal romanzo omonimo [inedito] di Natale Prinetto e Marina D’Aunia; sceneggiatura: A. Lattuada, Franco Ferrini; fotografia: Danilo Desideri; scenografia: Vincenzo Del Prato; costumi: Gaia Romanini; musica: Fred Buongusto; montaggio: Sergio Montanari; interpreti: Anthony Franciosa, Virna Lisi, Renato Salvatori, Clio Goldsmith, Barbara De Rossi, Michael Coby [Antonio Cantafora]; origine: Italia; produzione: N.I.R. Film; durata: 101’

«La simpatia verso la figura emblematica che dà il titolo al film, come il tratteggiamento degli altri personaggi femminili, pur con tutto il carezzevole amore riversato su Wilma, rimanda a quella concezione un po’ imbarazzante della donna tanto frequente in Lattuada quanto pericolosa agli occhi del femminismo. Ma non diremmo che sia il caso di imbestialirsi per un racconto che, in questo caso, non fa altro che rivisitare formule acquisite appunto dal fotoromanzo a forti tinte passionali. Ben più importante è rilevare la magistrale architettura del film, il perfetto mosaico di immagini essenziali e liberamente articolate in impetuose cadenze (esempio mirabile il brano dell’omicidio e dell’interramento di “il Cipria”), la sua densa e martellante rappresentazione. Come esercizio di stile riportato alle fonti primarie del cinema, La Cicala non ha forse precedenti altrettanto convincenti in Italia» (Autera).

Film vietato ai minori di anni 14 - Ingresso gratuito
13-15 settembre

Anteprima i 1000 (o)cchi. Festival internazionale del cinema e delle arti 

(Trieste 18-26 settembre 2009)

Ideato e realizzato  dall’Associazione Anno uno con la Cineteca del Friuli, diretto da Sergio Grmek Germani con un comitato artistico internazionale composto da Jurij Meden, Olaf Möller, Marina Mottin, Jackie Raynal, Roberto Turigliatto, il festival i mille (o)cchi giunge quest’anno all’ottava edizione. L’anteprima che ne ospita il Cinema Trevi è la traccia di un programma che ama debordare in tutti i sensi: scoprendo la pluralità di passioni che il cinema non cessa di richiederci pur essendosi già rivelato nelle parole di Dreyer “l’unica grande passione”; viaggiando avanti e indietro in quello che è innanzitutto il nostro tempo di vita, progettando ogni volta più cose di quante si possano ritenere umanamente (nonché economicamente) realizzabili. i mille (o)cchi non esisterebbero senza confidare follemente in un possibile rapporto tra l’incommensurabilità di questi desideri (che, poiché di cinema si tratta, sono innanzitutto desideri di altri corpi, di altre vite) e la concretezza delle ricerche di copie pellicolari, di scoperte nel monstrum storia del cinema, di tessitura di rapporti istituzionali e archivistici. A questo riguardo il festival va crescentemente proponendosi come estremizzazione dei rapporti cinetecari, e la collaborazione sempre più importante con la Cineteca Nazionale ne è una scelta convinta. Quest’anteprima non va intesa come un’antologia del programma 2009: non solo perchè a Trieste esso conterrà anche percorsi di programma qui non riassumibili, ma innanzitutto perchè essa si vuole anticipazione innanzitutto del work in progress su cui si basano questi programmi. Un’anteprima, ci auguriamo, di future anteprime.


domenica 13
ore 17.00
Satan Never Sleeps (1961)

Regia: Leo McCarey; soggetto e sceneggiatura: Claude Binyon, L. McCarey, da un romanzo di Pearl S. Buck; fotografia: Oswald Morris; musica: Richard Rodney Bennett; montaggio: Gordon Pilkington; interpreti: William Holden, Clifton Webb, France Nuyen, Athene Seyler, Martin Benson, Edith Sharpe; origine: Usa; produzione: Fox; durata: 135’

«Nel 1949 una missione cattolica è occupata dall’Armata Rossa mentre avviene il passaggio di consegna tra un vecchio e un giovane prete. Torturati, i due riescono a fuggire grazie alla rivolta della popolazione e con l’aiuto del malvagio capo comunista pentito. […] Prodotto per la Fox e scritto (con Claude Binyon) dal regista da un romanzo di Pearl S. Buck, è un film di propaganda che si propone di denunciare il comunismo come l’impero del Male» (Morandini). «Anticipazione della rassegna biennale dedicata a uno dei più grandi fra i cineasti, col suo ultimo film» (Germani). 

Versione originale

ore 19.30 

Prigionieri del male (1955)

Regia: Mario Costa; soggetto: dal romanzo Sancta Maria di Guido Milanesi; sceneggiatura: Aldo De Benedetti, Alberto Albani Barbieri, M. Costa; fotografia: Carlo Carlini; scenografia: Alberto Boccianti; costumi: Catherine Remy Assays; musica: Carlo Rustichelli; montaggio: Roberto Cinquini; interpreti: May Britt, Francisco Rabal, Bernard Blier, Vera Carmi, Julio Peña, Nino Manfredi; origine: Italia; produzione: Athena Cinematografica; durata: 80’

Nadia Ulianova è una giornalista russa e atea in viaggio verso l’Italia per compiere un’inchiesta sul cattolicesimo. Ma l’aereo sul quale è a bordo viene investito da un ciclone e  precipita in mare. Tra i superstiti, oltre alla giornalista c’è anche un sacerdote cattolico, padre Lorenzo. Il nome di Nadia, pubblicato dai giornali, attira l’attenzione di Elena, una signora di origine russa, sposata ad un ingegnere italiano. Elena pensa che Nadia possa essere la sua sorella minore, rimasta in Russia. La donna riesce a convincere la superstite a trasferirsi a Napoli, a casa sua. A poco a poco Nadia scopre una nuova realtà, ben distante dal suo freddo ateismo: l’importanza degli affetti familiari, l’amore per un giovane e specialmente la fede nella Madonna. «O di come certo cinema italiano nascosto e minore possa incrociarsi col cinema più grande (qui si tratta appunto dell’ultimo McCarey in programma poco prima)» (Germani).  
ore 21.00 

Omaggio a Gianni Menon
Quinta parete (1976)

Regia: Gianni Menon; origine: Italia; produzione Rai; durata: 59’

Gianni Menon (già presidente dell’Arci Ucca) gira un’inchiesta sul fenomeno delle autoriduzioni cinematografiche organizzate in alcune città italiane dai Circoli del Proletariato Giovanile e da altre associazioni spontanee. Questo fenomeno mise in discussione ad ogni livello (commerciale, culturale, critico) il rapporti tra cinema e società. Ne discutono in studio e con interviste, fra gli altri: Aldo Grasso, Alberto Farassino, Enzo Ungari, Amerigo Sbardella, Callisto Cosulich, Tatti Sanguineti. «Un anniversario che non dimentichiamo: i dieci anni dalla morte del critico-organizzatore-cineasta-callasiano che ha unito Trieste e Roma nella sua vita di pulsioni. In collaborazione con L’Officina Filmclub e Fuoriorario» (Germani).
a seguire       
Stasera ti dico di no (1973)

Regia: Gianni Menon; sceneggiatura: G. Menon; fotografia: Jean Luc Tissé; montaggio Alfredo Muschietti; origine: Italia; Produzione: Rai; durata: 48’

Ritratto dell’allora giovane cantante Orietta Berti: le serate in balera, il rapporto con i genitori e il marito Osvaldo, l’amore per gli animali, la ricerca delle proprie radici musicali. Esplosione di colori e di musica, cambi d’abito continui per una Berti che, anche grazie a questo omaggio a 360°, assurge al ruolo di perfetta icona gay.

lunedì 14

chiuso


martedì 15 

ore 17.00 

Il risveglio dell’istinto (Les Régates de San Francisco, 1960)
Regia: Claude Autant-Lara; soggetto e sceneggiatura: Jean Aurenche, Pierre Bost, liberamente ispirato al romanzo L’onda dell’incrociatore di Pier Antonio Quarantotti Gambini; fotografia: Armand Thirard; musica: René Cloërec; montaggio: Madeleine Gug; interpreti: Danièle Gaubert, Laurent Terzieff, Suzy Delair, Folco Lulli, Nelly Benedetti, Dominique Blondeau; origine: Francia/Italia; produzione: Iéna Productions, Ceiap; durata: 70’

«Un’adolescente, Lydia, che vive con i genitori in un piccolo porto del Mediterraneo, si lascia sedurre da Eneo, un giovane intraprendente che lavora nel porto, amante di Tina, una donna di facili costumi che vive con il figlioletto Ario. Il ragazzo soffre della condotta della madre ed è turbato dal comportamento di Lydia, ma trova conforto nell’amicizia di un suo coetaneo» (www.cinematografo.it). «Uno dei cineasti più irregolari e da scoprire, nella sua apocrifa versione da L’onda dell’incrociatore di Quarantotti Gambini, rinnegata perché rimontata dal produttore, qui nella versione coproduttiva italiana che forse si allontana ulteriormente dal set triestino come sempre vissuto nell’amore-odio» (Germani).
ore 19.00 

Roma ore 11 (1952)
Regia: Giuseppe De Santis; soggetto e sceneggiatura: Cesare Zavattini, Basilio Franchina, G. De Santis, Rodolfo Sonego, Gianni Puccini; fotografia: Otello Martelli; scenografia: Leon Barsacq; costumi: Elio Costanzi; musica: Mario Nascimbene; montaggio: Gabriele Varriale; interpreti: Lucia Bosé, Carla Del Poggio, Maria Grazia Francia, Delia Scala, Elena Varzi, Lea Padovani; origine: Italia/Francia; produzione: Transcontinental Film, Titanus; durata: 98’

Una ditta cerca una dattilografa e moltissime ragazze rispondono all’annuncio. La scala crolla e una di loro muore. «In questa piccola folla il De Santis ha naturalmente individuato e sottolineato alcune figurine, dandocene sfondi e chiaroscuri. Nel film, come si usa dire, corale, spicca così questo piccolo coro; e gli episodi s’intersecano, ora amari, ora sardonici, talvolta con uno spento sorriso. Film composito, calcolato, previsto, con un’abilità talvolta sorprendente; e sono questa sicurezza e questa bravura a limitare l’umanità e il valore del film. Che è affastellato e al tempo stesso ordinato; con intarsi e imprevisti da caleidoscopio, e al tempo stesso chiarissimo; con toni d’arida cronaca, e qualche più profondo respiro» (Gromo). «Le due versioni dello stesso fatto di cronaca (De Santis e il Genina che segue) sono forse, nella loro capacità di ignorarsi, la prova maggiore di quanto vi è stato di grandezza nel cinema italiano tra gli anni Trenta e gli anni Settanta» (Germani).
ore 21.00 

Presentazione de “i 1000 (o)cchi” con il direttore del Festival Sergio Grmek Germani e Sergio Toffetti
a seguire

Tre storie proibite (1952)

Regia: Augusto Genina; soggetto: A. Genina, Vitaliano Brancati [il terzo episodio è basato su una storia di Sandro De Feo e Ivo Perilli]; sceneggiatura: A. Genina, V. Brancati, S. De Feo, Mino Maccari, Ercole Patti, I. Perilli; fotografia: G.R. Aldo; scenografia: Oreste Gargano; costumi: Mario Russo [non accreditato]; musica: Antonio Veretti; montaggio: Gian Carlo Cappelli; interpreti: Lia Amanda, Antonella Lualdi, Eleonora Rossi Drago, Isa Pola, Bruno Vecchi, Gabriele Ferzetti; origine: Italia; produzione: Electra Compagnia Cinematografica; durata: 110’

«È già accaduto che due registi abbiano incominciato, a breve distanza l’uno dall’altro, due film sullo stesso argomento, o quasi. L’episodio più clamoroso fu quello di Vulcano = Stromboli; [...]. Senza dubbio accadrà la stessa cosa anche per Roma, ore 11 = Tre storie proibite, i film rispettivamente di De Santis e Genina che partono entrambi dallo stesso fatto di cronaca: il crollo della scala di Via Savoia, a Roma. Tanto più ove si tenga presente che se i film sono due, le storie – come dice Genina – questa volta sono quattro, e cioè una è quella del De Santis e tre sono le sue, ognuna delle quali potrebbe costituire un film a parte. A dire il vero Genina, quando seppe del film di De Santis, era deciso a rinunciare alla sua idea. Non altrettanto il produttore.  [...] Genina, se più tardi non avesse saputo di De Santis, dice che si sarebbe tenuto, più di quanto poi non abbia fatto, alla sostanza cronachistica dell’episodio. Le insistenze del produttore e la conoscenza della produzione e della personalità del regista concorrente lo costrinsero invece a mutare rotta, a girare la posizione: così nacque Tre storie proibite, un film nel quale il “crollo” è servito di pretesto per svolgere una inchiesta nel mondo della borghesia, piccola, media e grande. Il soggetto narra la storia di tre ragazze delle ragazze ricoverate in ospedale, in seguito al crollo della strada» (Stelio Martini). «Copia ritrovata dalla Cineteca del Friuli, con voce off inglese (che cancella il sublime Cigoli) ma per il resto in originale. Il punto di partenza per un “restauro” che sta molto a cuore al festival e al Fondo Genina della Cineteca del Friuli» (Germani).
Versione italiana con sottotitoli in inglese. Copia proveniente dalla Cineteca del Friuli - Ingresso gratuito
16-29 settembre

Questi fantasmi 2: cinema italiano ritrovato
«Tutte le volte che per oltre dieci anni sono sceso nei depositi sotterranei della Cineteca Nazionale, nel preciso momento in cui l’improvviso abbassarsi della temperatura provoca un brivido di freddo lungo la schiena, mi è tornato in mente il Nosferatu di Murnau: “Oltrepassato il ponte i fantasmi gli vennero incontro...”. Una delle più emozionanti metafore mai formulate di un moderno archivio cinematografico: il luogo dove si riportano alla luce i film “sperduti nel buio”. Dagli archivi sono tornati a nuova vita anche Questi fantasmi della seconda edizione della retrospettiva. Grazie a una sistematica attività di “apertura delle scatole”, integrazione di data base, confronto di copie, lavorazioni di laboratorio, digitalizzazioni, ristampe, restauri, che ha coinvolto una rete di cinefili vecchi e nuovi, suggeritori, amici – tra cui Goffredo Fofi, Paolo Mereghetti, Gianni Amelio, Tullio Kezich, Sergio Germani, Paolo Luciani, Alberto Pezzotta, Enrico Magrelli, Marco Muller, Gianluca Farinelli, Fabio Ferzetti, Angelo Draicchio – che insieme ai collaboratori della Cineteca hanno dato consigli, regalato idee, suggerito piste, scavato nella memoria titoli e nomi, passato il tempo a rivedere vecchi film per rinfrescare il giudizio, e hanno contribuito in modo determinante a trasformare in un programma le centinaia di film variamente presi in considerazione. Un programma non nato da un semplice ribaltamento di prospettiva tra l’“alto” e il “basso” che, seguendo le oscillazioni di mode e tendenze, in una variante kitsch del gioco dei quattro cantoni, rivaluta ad anni alterni – spesso peraltro con risultati encomiabili – un genere degradato o un minore trascurato. Il progetto, molto più temerario, è quello di riscrivere qualche capitolo delle nostre storie del cinema, visto che ormai, sommando le due edizioni 2008 e 2009, risulta un corpus di opere piuttosto consistente, la maggior parte delle quali trascurata dalle cronache d’epoca e dalle storie successive, e talvolta ancora oggi assente negli stessi repertori cinematografici. 
Vere e proprie riscoperte, sul piano sia storiografico che spettacolare, sono i film popolari che guardano alla guerra, alla Resistenza, alla Ricostruzione senza filtri ideologici o autoriali, e raccontano in diretta il pianto e il riso quotidiani sul registro della farsa o del melodramma come Uno tra la folla, eroicomica ricostruzione del passaggio tra la Repubblica di Salò e la Liberazione con Eduardo De Filippo e Carlo Campanini, o Accidenti alla guerra di Giorgio Simonelli che, complice la comicità anarchica di Nino Taranto, osa far ridere alludendo all’attentato di via Rasella e mettere in parodia Roma città aperta. A farci piangere ci provano invece Donne senza nome di Geza von Radvany, ambientato in un campo di internamento femminile per apolidi; e quel vero e proprio “revenant veneziano” che è La fiamma che non si spegne sul sacrificio del carabiniere Salvo D’Acquisto fucilato dai tedeschi: attaccato in modo feroce (e oggi del tutto incomprensibile) alla Biennale del 1949 come film “reazionario” tanto da stroncare la carriera di Vittorio Cottafavi. Con la storia patria si confronta anche Casa Ricordi diretto nel 1954 da Carmine Gallone che, in una sorta di contraltare popolare di Senso, ripercorre il Risorgimento e dintorni, dalle Cinque giornate di Milano alla fine del secolo, sceneggiando la grande tradizione del melodramma da Rossini a Verdi a Puccini. Tra la compostezza del cinema d’autore e l’allegra disinvoltura dei generi, emergono poi eccentricità rivendicate, film eccessivi non solo per le storie che raccontano, ma anche sul piano del visivo, che derivano il loro fascino dall’essere in se stessi la loro parodia, come ad esempio Cenerentola e il Signor Bonaventura di Sergio Tofano o [...] il Tinto Brass “beat” di Nerosubianco o il Mario Schifano “pop” di Umano non umano; e soprattutto La nave delle donne maledette di Raffaello Matarazzo, film culto della cinefilia più estrema, ricostruito in digitale a colori a partire dalla “versione francese” senza tagli di censura. La Assia Noris di Margherita fra i tre, brillante commedia dei telefoni bianchi diretta da Ivo Perilli nel 1942, apre inoltre una panoramica sullo star system al femminile nel cinema italiano, creato da grandi produttori che hanno offerto a grandi registi la possibilità di portare sullo schermo grandi dive: da Silvana Pampanini in Noi cannibali di Leonviola a Rossana Podestà ne Le ore nude di Marco Vicario, da Giovanna Ralli in Carmen di Trastevere di Gallone a Claudia Cardinale ne La viaccia di Mauro Bolognini, a Marina Berti in Un eroe del nostro tempo di Sergio Capogna. Ritornano inoltre i classici restaurati: La grande guerra di Mario Monicelli con la fotografia di Peppino Rotunno, La ragazza in vetrina di Luciano Emmer, Break-up di Marco Ferreri nella versione lunga rifiutata dal produttore e mai distribuita in Italia, La mano dello straniero di Mario Soldati. Mentre, tra gli anniversari da celebrare si sono scelti i cent’anni della nascita di Indro Montanelli, riproponendo I sogni muoiono all’alba sull’insurrezione di Budapest; i 50 anni de La dolce vita, ma con un film del  “Fellini dimenticato”: Storie sulla sabbia di Riccardo Fellini, il fratello di Federico, e soprattutto, per l’“anno Galileiano”, il Galileo di Liliana Cavani, che a quarant’anni dall’uscita, conferma oggi una grande modernità di linguaggio e una stringente attualità di impianto. Mentre tra gli “scoop filologici” del 2009 si presentano due autentiche rarità: il documentario Scrittori e poeti anglosassoni a Roma diretto da Pietro Germi nel 1949, appena identificato nell’archivio della Cineteca Nazionale, e Guerra alla guerra, il documentario pacifista su papa Pio XII diretto nel 1948 da Romolo Marcellini e Giorgio Simonelli. 
Al di là delle scelte di programma, la retrospettiva Questi fantasmi si pone come modello di collaborazione istituzionale tra festival e archivi per “conservare e mostrare” la storia del cinema italiano. Un progetto nato dalla Biennale di Venezia e dalla Cineteca Nazionale, che non sarebbe stato possibile realizzare nella sua completezza senza il concorso di altri archivi (Cineteca di Bologna, Cineteca del Friuli, Museo Nazionale del Cinema di Torino, Filmoteca Vaticana, Cinématèque Royale du Belgique, Archivio Cinema d’Impresa di Ivrea, Archivio Audiovisivo del Movimento Operaio e Democratico); di operatori privati come Aurelio De Laurentiis, Ripley’s Film, Compass Film, Broadmedia, Cinema Communications, Ettore Rosboch, e dei laboratori (Cinecittà Studios, Eurolab, Fotocinema, L’immagine ritrovata di Bologna, Studio Cine, Technicolor): dove la tecnologia internazionale si coniuga con la sensibilità di una lunga tradizione artigianale per ridare visibilità a Questi fantasmi» (Sergio Toffetti, curatore della retrospettiva). 
Gli omaggi ai fratelli Pasinetti e a Glauco Pellegrini sono curati dalla Cineteca Nazionale in collaborazione con Cineteca Italiana e Carlo Montanaro.
La proiezione del film La rimpatriata (domenica 20 ore 21.00) vuole essere un omaggio a Tullio Kezich, recentemente scomparso. Tra le sue innumerevoli iniziative, Kezich contribuì alla fondazione della casa di produzione cinematografica 22 dicembre, che diresse artisticamente fino alla cessazione di attività nel 1965, producendo film quali Una storia milanese di Eriprando Visconti, I basilischi di Lina Wertmüller, I fidanzati di Ermanno Olmi, Il terrorista di Gianfranco De Bosio, il televisivo L’età del ferro di Roberto Rossellini e La rimpatriata di Damiano Damiani.
mercoledì 16

ore 17.00

Guerra alla guerra (1948)

Regia: Romolo Marcellini, Giorgio Simonelli; soggetto e sceneggiatura: Diego Fabbri, Cesare Zavattini, Carlo Musso, G. Simonelli; fotografia: Marcello Baldi; scenografia: Franco Lolli; musica: Enzo Masetti; montaggio: M. Baldi; origine: Italia; produzione: Orbis Film, Aci; durata: 67’

«È un’accurata per quanto rapida rassegna del triste periodo che il mondo in generale e l’Italia in particolare hanno attraversato dal 1940 […]. Costituiscono il documentario riprese dal vero abilmente collegate e integrate da scene appositamente girate. Come pellicola di propaganda antibellica merita ogni considerazione» (Albertazzi). «L’egoismo degli uomini conduce alla guerra; il mondo è apparentemente in pace ma si preparano terribili strumenti di distruzione. Inutilmente il papa interviene cercando di prevenire il disastro, e il conflitto esplode in tutta la sua drammaticità. È sempre la Chiesa a recare conforto all’umanità» (Farinotti).

Versione restaurata a cura di Cineteca Nazionale e Filmoteca Vaticana

a seguire

I figli delle macerie (1948)

Regia: Amedeo Castellazzi; operatore: Sergio Pesce; origine: Italia, produzione: Associazione Nazionale Combattenti e Reduci; durata: 11’

La voce di una madre morta durante la guerra introduce e chiude il documentario, implorando di prendersi cura del proprio bambino rimasto solo. Tra abitazioni distrutte dai bombardamenti bambini-fantasma si muovono tra le macerie. Una volontaria dell’Associazione Combattenti e Reduci fa il gesto esemplare: conduce una bambina al Madrinato provinciale, dove i piccoli abbandonati sono nutriti, vestiti, curati. Così in altri istituti: la Colonia Profilattica Antitubercolare del Lido di Roma, il Madrinato di Castellammare, gli Istituti Riuniti di Roma alla Bufalotta, il Madrinato Nazionale Convitto Farnese, il preventorio antitubercolare di Bolsena, il Collegio Daunia a Foggia, il Collegio di Mortelle a Messina. «Documentario di comunicazione sociale, I figli delle macerie riporta nei titoli di testa soltanto l’indicazione del committente, l’Associazione Combattenti e Reduci. I nomi del regista e dell’operatore sono stati recuperati dalla documentazione relativa al visto di censura (luglio 1948) conservata nell’Archivio della Revisione Cinematografica della Direzione Generale per il Cinema del MiBAC» (Maria Assunta Pimpinelli).
Versione restaurata a cura della Cineteca Nazionale
ore 19.00

Accidenti alla guerra! (1948)
Regia: Giorgio Simonelli; soggetto e sceneggiatura: Vittorio Metz, Marcello Marchesi, Mario Monicelli; fotografia: Rodolfo Lombardi; scenografia: Lamberto Giovagnoli, Angelo Zagame; costumi: Elio Costanzi; musica: Pasquale Frustaci; montaggio: Giuseppe Vari; interpreti: Nino Taranto, Luisa Rossi, Nyta Dover, Mirko Korcinsky, Galeazzo Benti, Enzo Turco; origine: Italia; produzione: Vulcania Compagnia Cinematografica; durata: 86’

Un italiano, Michele Coniglio, per sfuggire ad una retata, indossa una divisa tedesca e viene inviato in un “istituto” germanico per procreare bambini di pura razza ariana. Qui deve barcamenarsi come meglio può, ma ben presto è riconosciuto. Nino Taranto, un comico “anarchico e qualunquista” a confronto con l’impegno obbligato del neorealismo,  stravolge in burla alcuni dei momenti più drammatici della nostra storia – come l’attentato di via Rasella, ironizzando in un inizio travolgente su Roma città aperta. «Il film passa sui nostri schermi senza lasciare traccia, come un acquazzone d’agosto: ma almeno rinfresca l’aria. È, in sostanza, una cosetta che si vede volentieri e che non fa crescere negli spettatori funeste manie omicide» (Capicciola).

Versione preservata in digitale a cura della Cineteca Nazionale
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. 

Copia ristampata a cura della Cineteca Nazionale

ore 21.00

Uno tra la folla (1946)

Regia: Ennio Cerlesi, Piero Tellini; soggetto: P. Tellini, Massimo Rendina; sceneggiatura: P. Tellini, E. Cerlesi; fotografia: Luigi Fiorio; musica: Giovanni Fusco; interpreti: Eduardo De Filippo, Titina De Filippo, Adriana Benetti, Enzo Fiermonte, Piero Lulli, Enrico Viarisio; origine: Italia; produzione: O.C.I. (Organizzazione Cinematografica Internazionale), Titanus; durata: 86’

Grottesche disavventure di un brav’uomo che verso la fine della guerra rischia grossi guai perché creduto un partigiano e, a liberazione avvenuta, ne rischia altrettanti perché ritenuto un simpatizzante del fascismo. In entrambi i casi lo salva l’intervento di un amico, tanto più prezioso, per la sua capacità di destreggiarsi, prima trafficando al mercato nero con i tedeschi e poi con gli americani. «I requisiti spettacolari della vicenda, in cui l’elemento comico si alterna al drammatico e l’umano al sentimentale, sono abilmente sfruttati e si giovano inoltre di una magistrale interpretazione del protagonista» (Segnalazioni Cinematografiche).

Versione restaurata a cura di Cineteca Nazionale e Museo Nazionale del Cinema

giovedì 17

ore 17.00

Un eroe del nostro tempo (1960)

Regia: Sergio Capogna; soggetto: dal romanzo omonimo di Vasco Pratolini; sceneggiatura: S. Capogna, Marco Leto, Giulio Paradisi; fotografia: Domenico Scala; scenografia: Paolo Falchi; musica: Giovanni Fusco; montaggio: S. Capogna; interpreti: Marina Berti, Massimo Tonna, G. Paradisi, Margherita Autuori, Livia Contardi; origine: Italia; produzione: Giuliana Scappino; durata: 128’

«Un ex fascista, incapace di accettare la realtà del nuovo clima politico e sociale del dopoguerra, vive un’esistenza angosciosa che si trasforma in disperazione allorquando la sua amante, una vedova con problemi e sensi di colpa, si suicida» (Poppi/Pecorari). Il film fu presentato alla Mostra del Cinema di Venezia nel 1959, ma fu distribuito nelle sale solo nella stagione 1960-1961. «A un titolo polemico corrisponde un amaro e cupo film polemico di Sergio Capogna, un giovane autore cui va se non altro il merito di avere esordito cimentandosi con un difficile testo di Vasco Pratolini.  […] Va riconosciuto il merito di aver dato una sua impronta al racconto: mentre nel testo i personaggi erano determinati dal frangente storico-politico, qui sono umanizzati, così che la vicenda perde la necessità di essere ambientata in quel determinato periodo storico – il dopoguerra in cui l’ha posta Pratolini - e pertanto diviene dramma “comune”» (Ciaccio).
ore 19.15
I girovaghi (1956)
Regia: Hugo Fregonese; soggetto: dal racconto Cardello di Luigi Capuana; sceneggiatura: Giuseppe Berto, Salvatore Danò, Daniele D’Anza, Luciano Vincenzoni, Piero Vivarelli; fotografia: Alvaro Marcori; scenografia: Luigi Scaccianoce; costumi: Dina Di Bari; musica: Angelo F. Lavagnino; montaggio: Mario Serandrei; interpreti: Peter Ustinov, Carla Del Poggio, Abbe Lane, Gaetano Autiero, Giuseppe Porelli, Luciano Vincenzoni; origine: Italia; produzione: Villani, Rossini, Davanzati; durata: 88’

In Sicilia, una coppia di burattinai adotta un orfanello, Cardello, affascinato dal loro lavoro e bisognoso d’affetto. Girano di paese in paese riscuotendo un discreto successo finché le loro strade si incrociano con quelle di un illusionista che grazie alla bellezza di una ballerina fa registrare il tutto esaurito. Il burattinaio, don Alfonso Puglisi, convince la ballerina a unirsi alla sua compagnia, ma ben presto l’ambiziosa ragazza abbandona anche lui, gettandolo nello sconforto. Senza di lei lo spettacolo dei burattini non ha alcun fascino per il pubblico, anche perché nel frattempo l’illusionista sta sperimentando con successo una nuova invenzione: il cinematografo. In preda all’alcol e alla rabbia, il burattinaio dà fuoco al carrozzone dell’illusionista e finisce in prigione. La moglie, che gli è rimasta sempre fedele, riuscirà a salvarlo. «Insolito e malinconico melodramma su un mondo destinato a scomparire che non sa riconoscere la modernità, ma anche riflessione amara sui gusti della gente, che all’arte e alla cultura preferisce il richiamo erotico di una danzatrice» (Mereghetti). Si sente l’influenza de La strada di Fellini.

Versione restaurata a cura della Cineteca Nazionale

ore 21.15
La nave delle donne maledette (1953)

Regia: Raffaello Matarazzo; soggetto: dal romanzo Histoire de 130 femmes di Léon Gozlan; sceneggiatura: R. Matarazzo, Aldo De Benedetti, Ennio De Concini; fotografia: Aldo Tonti; scenografia: Piero Filippone; costumi: Dario Cecchi; musica: Nino Rota; montaggio: Leo Catozzo; interpreti: Kerima, Ettore Manni, May Britt, Tania Weber, Elvy Lissiak, Luigi Tosi; origine: Italia; produzione: Excelsa Film; durata: 95’

Una nobildonna commette un infanticidio, ma del crimine viene accusata un’altra ragazza che viene deportata, con altre condannate, nelle colonie del Nuovo Mondo. Sulla nave un avvocato s’innamora della ragazza e, dopo un ammutinamento delle donne, riesce a dimostrarne l’innocenza. «“Classico maudit” della cinefilia internazionale, il film è rimasto a lungo invisibile nella sua versione a colori. Complice un set fiammeggiante – una nave di deportate in rivolta – Matarazzo spinge all’eccesso il suo cinema di sentimenti in tempesta, cui questa volta corrisponde un vero uragano che si abbatte sulla “nave del peccato” come il giudizio di Dio. Sensualità e ingiustizia sociale, passioni disordinate (qui tra l’altro si mostra la cosiddetta “versione francese”, priva di tagli di censura perché destinata al mercato straniero) e complesso di colpa che preannuncia la nemesi: tutto deborda sullo schermo trasformandosi in kitsch sublime» (Toffetti).

Versione ricostruita in digitale a cura della Cineteca Nazionale in collaborazione con Cinémathèque Royale du Belgique

venerdì 18
ore 17.00
Un amore a Roma (1960)

Regia: Dino Risi; soggetto: dal romanzo omonimo di Ercole Patti; sceneggiatura: Ennio Flaiano, Ercole Patti; fotografia: Mario Montuori; scenografia: Piero Filippone; costumi: Piero Tosi; musica: Carlo Rustichelli; montaggio: Otello Colangeli; interpreti: Mylène Demongeot, Peter Baldwin, Elsa Martinelli, Claudio Gora, Maria Perschy, Jacques Sernas; origine: Italia/Francia/Germania Occidentale; produzione: Fair Film, Cei Incom, Laetitia Film, Les Films Cocinor, Alpha Film; durata: 105’

«Storia di un amore impossibile tra due caratteri opposti: per quanto passionale e intensa sia la relazione tra il ricco Marcello (Baldwin) e l’attricetta Anna (Demongeot), la gelosia di lui non si può conciliare con lo spirito libero e imprevedibile di lei, sempre pronta a tradirlo. Dal romanzo omonimo di Ercole Patti, che firma la sceneggiatura con Ennio Flaiano, una delle opere meno consuete di Risi, lontana dai temi della commedia di costume e della satira sociale e più attenta ai risvolti psicologici personali. Cameo per Vittorio De Sica che interpreta la parte del regista» (Mereghetti).

Film vietato ai minori di anni 14
ore 19.00

Carmen di Trastevere (1963)

Regia: Carmine Gallone; soggetto e sceneggiatura:  C. Gallone, Giuseppe Mangione, Lucia Drudi Demby, ispirato alla Carmen di Prosper Mérimée; fotografia: Carlo Carlini; scenografia: Franco Lolli; costumi: Anna Maria Tucci; musica: Angelo Francesco Lavagnino; montaggio: Nicolò Lazzari; interpreti: Giovanna Ralli, Jacques Charrier, Dante Di Paolo, Lino Ventura, Fiorenzo Fiorentini, Ciccio Barbi; origine: Italia/Francia; produzione: Globe Gallone, Les Films Marceau Cocinor; durata: 90’

«Carmen qui canta nelle trattorie romane, s’innamora di un agente di pubblica sicurezza e poi, rimasta felicemente vedova d’un avanzo di galera, s’invaghisce di un bulletto aspirante campione motociclista. Le piace vivere libera, ballare, cantare e fare all’amore. […] Evviva allora Giovanna Ralli che sul letto disfatto, ancora caldo, afferra la chitarra e canta (eh sì, canta) gli auguri a Gallone. Mentre Jacques Charrier sta a guardare. Applaudono, commosse, le folle, e il maestro Lavagnino scioglie i violini» (Grazzini).

Film vietato ai minori di anni 14
ore 21.00

Nudi per vivere (1964)

Regia: Elio Montesti [Elio Petri, Giuliano Montaldo, Giulio Questi]; commento: Giancarlo Fusco; fotografia: Giuseppe De Mitri, Ennio Guarnieri; scenografia: Giuseppe Ranieri; musica: Ivan Vandor; montaggio: Elio Montesti; interpreti: Chet Baker, Nancy Holloway, Marianette Regens, Lana Purua, Françoise Soleville, Patrick Maurandi; origine: Italia; produzione: P3 G2 Cinematografica; durata: 90’

Lungometraggio composto da una serie di numeri di varietà ripresi in vari locali notturni, sulla falsariga dei tanti “sexy movies” girati nei primi anni Sessanta. Sorta di spettacolo-documento di rari numeri d’arte varia. Questo tipo di inchiesta sociologica, che riconosce come precursore Europa di notte (1959) di Alessandro Blasetti, viene realizzata questa volta da un trio giovani cineasti (Petri, Montaldo, Questi) che si nascondono dietro uno pseudonimo, inventando un regista immaginario, composto dalla somma dei loro nomi, per accentuare le componenti ludiche di una divertita “operazione alimentare”. «Il film è parente stretto dei tanti pseudo sexy girati nei primi anni Sessanta, con brani documentaristici, balletti, qualche spogliarello e il solito falso moralismo del commento» (Poppi/Pecorari).

Film vietato ai minori di anni 18
sabato 19

ore 17.00

Break-up 

Regia: Marco Ferreri; soggetto e sceneggiatura: M. Ferreri, Rafael Azcona; fotografia: Aldo Tonti; scenografia: Carlo Egidi; costumi: Luciana Marinucci; musica: Teo Usuelli; montaggio: Renzo Lucidi; interpreti: Marcello Mastroianni, Catherine Spaak, Ugo Tognazzi, William Berger, Antonio Altoviti, Gian Luigi Polidoro; origine: Italia/Francia; produzione: Compagnia Cinematografica Champion, Films Concordia; durata: 85’

A Milano, il proprietario di una fabbrica di caramelle viene convinto da un pubblicitario a basare una campagna promozionale su dei palloncini gonfiabili. Quando, alla vigilia di Natale, il giovane industriale torna a casa, dove l’attende la fidanzata, è ossessionato da una domanda: fino a che punto si può soffiare in un palloncino di gomma senza romperlo? In Francia il film è uscito nel 1969 e solo nel 1979 è stato distribuito in Italia in alcuni cineclub. Proiettato alla Mostra del Cinema di Venezia del 1973. Dopo essere stato rifiutato dal produttore Carlo Ponti che lo riteneva poco commerciale, fu ridotto a 25 minuti ed inserito come episodio nel film antologico Oggi, domani, dopodomani. «Sarcastico apologo sulla solitudine e l’alienazione nella società moderna, è un film di impianto antinarrativo e sincopato che anticipa diversi temi del Ferreri successivo tra cui quello dell’afasia nata dall’orrore del sociale» (Morandini).

Versione integrale realizzata dalla Cineteca Nazionale
a seguire

L’uomo dei 5 palloni, episodio di Oggi, domani, dopodomani (1965)

durata: 25’

ore 19.00

Nerosubianco (1969)

Regia: Tinto Brass; soggetto e sceneggiatura: T. Brass; collaborazione  alla sceneggiatura: Francesco Longo; collaborazione dialoghi: Giancarlo Fusco; fotografia: Silvano Ippoliti; scenografia: Peter Murray; costumi: Giuliana Serrano; musica: The Freedom; montaggio: T. Brass interpreti: Anita Sanders, Terry Carter, Nino Segurini, Umberto Di Grazia; origine: Italia; produzione: Lion Film; durata: 76’

Barbara, che si trova a Londra insieme al marito, è una giovane donna italiana dalla sessualità repressa. Girovagando per la città, è assalita da una serie di fantasie erotiche. Si rende conto del suo stato d’animo mentre un uomo di colore la segue costantemente. Eccitata dalla novità della situazione, Barbara supera i propri tabù e si accompagna con l’occasionale amante, per poi tornare felice e soddisfatta dal marito. Originale esempio di cinema “beat” all’italiana, il film è «un caleidoscopio visivo e sonoro, ritmato sul tema della libertà sessuale, propone soluzioni di ogni sorta, sullo sfondo di una Londra improbabile e vista attraverso una lente deformante. Il film non osserva i moduli e i canoni normali dello svolgimento, in un misto di irreale, di surreale e di reale». (Solmi). 

Film vietato ai minori di anni 14
a seguire
Tempo libero (1964)

Regia: Tinto Brass; montaggio: T. Brass; durata: 8’

a seguire

Tempo lavorativo (1964)

Regia: Tinto Brass; montaggio: T. Brass; durata: 8’
Video di montaggio dal ritmo frenetico e vertiginoso, dove la lezione di Dziga Vertov e del suo L’uomo con la macchina da presa si mescola con le suggestioni e i radicalismi delle avanguardie degli anni Sessanta. I due video furono appositamente commissionati a Tinto Brass da Umberto Eco sul tema Tempo libero/Tempo del lavoro. «Era il 1964, la Milano del boom economico. […] Il sesso non era ancora diventato né il primo piano né la profondità di campo della cinematografia di Tinto Brass, che in quell’anno stava finendo il montaggio del suo Ça ira - Il fiume della rivolta. […] L’esperienza alla Cinémathèque di Parigi si era ormai conclusa» (Tommy Cappellini).

ore 21.00

Umano, non umano (1969)

Regia: Mario Schifano; soggetto e sceneggiatura: M. Schifano; fotografia: Mario Vulpiani; montaggio: Rosanna Coppola; interpreti: Carmelo Bene, Franco Brocani, Mick Jagger, Rada Rassimov, Anita Pallenberg, Sandro Penna; origine: Italia; produzione: Mount Street Film; durata: 95’

«Di fronte al “non umano” della chiacchiera culturale occidentale (Calvesi che parla d’arte, Aprà che parla di cinema, Moravia che parla di civiltà dei consumi, dei miti e dei riti della mondanità borghese […] dello spettacolo come vanità […] o della cultura come solitudine), sta l’“umano” della resistenza vietnamita, della rivoluzione cinese, del popolo sorridente» (Miccichè). Film presentato al XXX Festival di Venezia nel 1969. «Umano non umano, uno dei pochi film d’artista ad essere stato prodotto, è da molti critici considerato come il più bel esempio sperimentale del cinema italiano anni Sessanta. Nel film fanno da cerniera tra una sequenza e l’altra le immagini di guerra riprese dalla televisione, mentre il trait d’union sonoro è il battito cardiaco che cessa solo in alcuni momenti» (Rebecca Teciuba).

Copia ristampata a cura della Cineteca Nazionale

domenica 20

ore 17.00
Le ore nude (1964)

Regia: Marco Vicario; soggetto: dal racconto Appuntamento al mare di Alberto Moravia; sceneggiatura: A. Moravia, Tonino Guerra, M. Vicario; fotografia: Carlo Di Palma; scenografia: Dick [Riccardo] Domenici, Francesco Bronzi; musica: Riz Ortolani; montaggio: Roberto Cinquini; interpreti: Rossana Podestà, Keir Dullea, Philippe Leroy, Odoardo Spadaro, Bruno Scipioni, Maurizio Conti; origine: Italia; produzione: Atlantica Cinematografica; durata: 90’

«Da cinque anni sposata con l’architetto Massimo, Carla dichiara di non aver mai tradito suo marito per tre ragioni: perché si sente demoralizzata dalla libertà di cui il marito la lascia godere, perché gli vuol bene, perché non ha ancora trovato un uomo con cui ne valesse la pena. Tre ragioni che non sono le uniche componenti psicologiche del complesso ritratto di donna su cui si fonda il racconto di Moravia, Appuntamento al mare, dal quale Marco Vicario ha tratto il film Le ore nude. Esplorarne le radici e le dimensioni, e metterle in conflitto fra loro quando Carla incontra Aldo, un espansivo studente universitario col quale compirà il gran passo, e ciò in modo che trasferendosi sullo schermo la storia conservasse la forza drammatica del racconto e le sue varie implicazioni critiche (persino in direzione dei costumi della ricca borghesia), era compito molto pesante per un regista al debutto. Vicario l’ha affrontato con coraggio, anche per rilanciare sua moglie, l’attrice Rossana Podestà, nel cinema intellettuale. E si deve riconoscere che, seppure ne è uscito con qualche ammaccatura, nel complesso se l’è cavata meglio di altri registi esordienti (anche grazie, diciamo, alla collaborazione che lo stesso Moravia ha dato, con Antonio Guerra, alla sceneggiatura)» (Grazzini).
ore 19.00

Storie sulla sabbia (1963)
Regia: Riccardo Fellini; soggetto: R. Fellini; sceneggiatura: R. Fellini, Gian Franco Ferrari; fotografia: Giuseppe Aquari, Alessandro D’Eva, Mario Vulpiani; musica: Giovanni Fusco; montaggio: Mario Serandrei; interpreti: Francesca De Seta, Anna Orso; origine: Italia; produzione: Romor Film; durata: 95’
Film composto da tre episodi: Francesca, Anna e Lucia. I bambini sono il tema centrale: dalla piccola Francesca, una ragazzina di quattro anni, che vive una giornata completamente immersa nella natura sulla spiaggia di Tor San Lorenzo, a un gruppo di ragazzini che festeggia un matrimonio, per finire con la storia di Lucia, una donna ricca e viziata che rifiuta la maternità ma finisce per cambiare idea dopo aver trascorso una giornata in un villaggio di pescatori. Presentato al Festival di Venezia. «Raramente il magico mondo dell’anima infantile è stato visto con più stupefatta tenerezza e lievi fluttuanti colori di quanto lo sia qui, nel primo dei tre bozzettini, quello dedicato all’adorabile Francesca. E credo che dimenticherò molte sequenze illustri, ma non dimenticherò il personaggio dolcissimo di Anna, la sposa malmaritata, quella figura bianca, leggera e altocinta che trascorre sul quadro paesano e festaiolo della giornata nuziale con la grazia irreale delle fate e delle farfalle» (Sacchi).
ore 21.00

Omaggio a Tullio Kezich

La rimpatriata (1963)
Regia: Damiano Damiani; soggetto: D. Damiani; sceneggiatura: D. Damiani, con la collaborazione di Ugo  Liberatore, Enrico Ribulsi, Vittoriano  Petrilli; fotografia: Alessandro  D’Eva; scenografia: Mauro Bertinotti; costumi: Ebe Colciaghi; musica: Roberto Nicolosi; montaggio: Giuseppe Vari; interpreti: Walter Chiari, Francisco Rabal, Paul Guers, Riccardo Garrone, Mino Guerrini, Dominique Bosquero; origine: Italia/Francia; produzione: 22 Dicembre, Galatea, Societé Cinématographique Lyre; durata: 100’

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

Copia ristampata a cura della Cineteca Nazionale - Film vietato ai minori di anni 18
lunedì 21

chiuso
martedì 22

ore 17.00

Omaggio a Francesco e Pier Maria Pasinetti

Entusiasmo (1932)

Regia: Francesco Pasinetti; fotografia: Mario Damicelli; interpreti: Marino Rocchetto, Franco Bressan, Nina Simonetti; origine: Italia; produzione: Cine G.U.F.  di Venezia; durata: 26’
Primo film a soggetto prodotto dai Cine G.U.F. e realizzato da Pasinetti appena ventenne, Entusiasmo è interpretato da attori non professionisti e girato dal vero. Il cortometraggio, incompleto perché privo della parte finale, narra di una gita in montagna di un gruppo di universitari veneziani. Dopo piacevoli discese sulla neve e corteggiamenti giovanili alcuni studenti si perdono nel bosco. Gli altri, fiaccole in mano, vanno alla loro ricerca. «Una delle maggiori abilità del direttore sta nell’aver condotti gli attori con la maggiore aderenza alla vita; ne è riuscita una interpretazione viva in cui piace ricordare la maschera bonaria e cordiale dello studente Marino Rocchetto, e quella sempre misurata del Bressan» (Mario Liani). 
Versione restaurata a cura di Cineteca Nazionale e Regione Veneto

a seguire

Venezia in festa (1947)

Regia: Francesco Pasinetti; fotografia: Antonio Schiavinotto, Bruno Barcarol, Giuseppe Caracciolo, Antonio Marzari, Alberto Pasinetti, F. Pasinetti; origine: Italia; produzione: Filmeuropa, Frabeart; durata: 10’

Breve documentario sulla festa del Redentore di Venezia, celebrata con la nota regata storica sul Canal Grande. La folla festante, le gondole che si inseguono lungo il canale si alternano a scorci solitari e silenziosi di calli e palazzi. Il film fa parte di una serie di documentari dedicati a Venezia e realizzati da Pasinetti dopo la seconda guerra mondiale. «L’analisi di Francesco Pasinetti sui diversi aspetti della realtà veneziana trova una componente molto importante nell’architettura della luce, un’organizzazione per creare nuovi stimoli al racconto visivo in una “partitura” fatta di ombra e luce che conferisce risalto alle zone di pietra e di acqua ed ai protagonisti che le percorrono» (Miriam Botter). 
Versione restaurata a cura di Cineteca Nazionale e Regione Veneto

a seguire
Arte Contemporanea (1948)

Regia: Francesco Pasinetti; soggetto e sceneggiatura: Rodolfo Pallucchini; fotografia: Paolo Gregorig; musica: Gino Gorini; montaggio: F. Pasinetti; origine: Italia; produzione: Filmus; durata: 10’

Film a lungo considerato perduto è un documentario sugli stili e gli orientamenti della pittura contemporanea e dei suoi principali esponenti. Il ritrovamento presso la Cineteca Nazionale di una copia lavoro ha permesso la ricostruzione filologica dell’opera.

a seguire
Nuvola (1935)

Regia: Pier Maria Pasinetti, Roberto Zerboni; soggetto e sceneggiatura: R. Zerbini, P. M. Pasinetti; fotografia: Francesco Cerchio; interpreti: Giorgio Balboni, Liliana della Valle; origine: Italia; durata: 18’

Film sperimentale e unica esperienza registica per i due autori, ha come protagonisti un bambino e una bambina, che, come due novelli Adamo ed Eva, giocano su una spiaggia. Le piccole avventure che i due bimbi affrontano costruiscono una dimensione favolistica e simbolica, accentuata dall’attenzione verso gli elementi naturali che li circondano: l’acqua, la luce, le piante. 
Versione restaurata a cura di Cineteca Nazionale e Regione Veneto

a seguire
Omaggio a Glauco Pellegrini 

Lo scultore Giacomo Manzù (1950)

Regia: Glauco Pellegrini; fotografia: Romolo Garroni; musica: Roman Vlad; origine: Italia; produzione: Lux Film; durata: 11’

a seguire
Ritratto di Alberto Sughi (1971)

Regia: Glauco Pellegrini; fotografia: Aldo Barcella; musica: Carlo Rustichelli; montaggio: Massimo Gozzano; origine: Italia; produzione: Jet Film; durata: 10’

a seguire
Omiccioli a Scilla (1971)

Regia: Glauco Pellegrini; fotografia: Aldo Barcella, Claudio Morabito; musica: Carlo Rustichelli; montaggio: Massimo Gozzano; origine: Italia; produzione: Jet Film; durata: 12’

Tre esempi di documentario d’arte, realizzati da Pellegrini nell’arco di vent’anni, e in cui risuona l’influenza pasinettiana sia per la cura nella composizione dell’immagine che per l’interesse verso il rapporto tra ambiente e personaggio. Gli artisti, Giacomo Manzù, Alberto Sughi e Giovanni Omiccioli, sono visti a lavoro e nei luoghi a loro più cari, luoghi che tante volte sono stati fonte d’ispirazione per le loro opere: Scilla per Omiccioli e la campagna tra Cesena e Cesenatico per Sughi. Giacomo Manzù è rappresentato nello studio, circondato dalle sue sculture. 

ore 19.00

Cenerentola e il Signor Bonaventura (1941)

Regia: Sergio Tofano; soggetto: S. Tofano; sceneggiatura: Edoardo Anton, Vittorio Metz, S. Tofano; fotografia: Manfredo Bertini; scenografia: Italo Cremona; costumi: Rosetta Tofano; interpreti: Paolo Stoppa, Silvana Jachino, Roberto Villa, S. Tofano, Rosetta Tofano, Guglielmo Barnabò; origine: Italia; produzione: Arno Film; durata: 72’

Le cattive sorellastre, invidiose come sempre, mettono in cattiva luce Cenerentola agli occhi del bellissimo Principe Azzurro, che la scaccia. Il Signor Bonaventura e il bel Cecè partono alla sua ricerca e riusciranno a riabilitarla. Inutile dire quale sarà la ricompensa per il popolarissimo eroe... Sergio Tofano realizza un vero e proprio “fumetto animato” portando al cinema i suoi personaggi di carta stampata guidati da un indimenticabile Bonaventura impersonato da Paolo Stoppa con un brio tale che sembra egli stesso ritornato bambino. Ne risulta un’opera che rompe le convenzioni classiche della messa in scena e appare oggi – anche grazie alle scenografie di Italo Cremona – un consapevole omaggio alle avanguardie e in particolar modo al secondo Futurismo. 
Versione restaurata a cura della Cineteca Nazionale
a seguire
Radio Giornale n. 5 (1933)

Regia: Giorgio Simonelli; origine: Italia; produzione: Cines; durata: 11’

I tre numeri dei Radio Giornali di Giorgio Simonelli sono materiali totalmente inediti, dei quali non si trova traccia né in alcuna storia del cinema né sulle riviste dell’epoca. Prodotti dalla Cines sul modello dei più conosciuti e diffusi numeri della Rivista Cines, si tratta di cortometraggi di montaggio di materiali di repertorio, di film di finzione e documentari. I Radio Giornali dovrebbero comporre una serie di circa una quindicina di episodi ma ne rimangono solo tre: il n. 2, n. 4, n. 5. 
Gli unici tre esemplari esistenti della serie dei Radio Giornali, conservati presso la Cineteca Nazionale, sono stati restaurati dalla Cineteca Nazionale in collaborazione con la Ripley’s Film.
Versione restaurata a cura di Cineteca Nazionale e Ripley’s Film
ore 21.00
Margherita fra i tre (1942)

Regia: Ivo Perilli; soggetto: tratto dalla commedia di Fritz Schwiefert; sceneggiatura: Nicola Manzari, Renato May; fotografia: Ugo Lombardi; scenografia: Natale Steffenino, Angelo Zagame; musica: Mario Nascimbene; montaggio: Renato May; interpreti: Assia Noris, Carlo Campanini, Giuseppe Porelli, Enzo Biliotti, Aldo Fiorelli, Ernesto Almirante; origine: Italia; produzione: Realcine; durata: 70’

Per vincere le resistenze dei tre tutori del fidanzato, scapoli irriducibili, una ragazza assume tre identità differenti e conquista il cuore di tutti e tre. Classico misconosciuto del “cinema dei telefoni bianchi”, questa scatenata commedia degli equivoci non ha nulla da invidiare alla commedia brillante hollywoodiana. «Assia, e chi ne dubitava?, non s’inciampa e non s’imbroglia, alterna le pettinature e i sorrisi, i bronzi e gli abiti con perfetto tempismo, apparendo sempre uguale e sempre diversa. Sorrisi di sdegno della critica intelligente, sorrisi di felicità del pubblico commosso […]: che dosature, che ricette, che fermezza nella frivolità» (Irene Brin).

Versione restaurata a cura di Cineteca Nazionale e Museo Nazionale del Cinema 
mercoledì 23
ore 17.00
Noi cannibali (1953)

Regia: Antonio Leonviola; soggetto: A. Leonviola; sceneggiatura: A. Leonviola, Gian Gaspare Napolitano, Giuseppe Mangione, Daniele D’Anza; fotografia: Aldo Giordani; scenografia: Luigi Scaccianoce; costumi: Giuliano Papi; musica: Bruno Maderna, montaggio: Roberto Cinquini; interpreti: Silvana Pampanini, Vincenzo Musolino, Folco Lulli, Milly Vitale, Giuseppe Porelli, Gildo Bocci; origine: Italia; produzione: Excelsa Film, Slogan Film, Marea Film; durata: 80’
Una ballerina d’avanspettacolo torna fra lo scetticismo generale nel suo paese d’origine, la Civitavecchia portuale del dopoguerra. Solo un amico d’infanzia, Aldo, un tempo fidanzato con sua sorella Maria, l’aiuta. I due si mettono insieme, ma un capoccia locale tenta in tutti i modi di conquistarla. «Ambientato tra i baraccati del porto di Civitavecchia (dove il lavoro dello scenografo Luigi Scaccianoce si fonde perfettamente con le riprese dal vero), il film sa evitare l’ottimismo ideologico di certo neorealismo e il moralismo consolatorio di tanti melodrammi […]. Recuperando una lezione di stile che viene direttamente dal cinema degli anni Trenta (Clair, Pabst), Leonviola racconta la disperazione senza uscita di chi si sente destinato alla sconfitta con uno stile molto controllato (certe inquadrature, specie dei panorami industriali, ripropongono la lezione della pittura metafisica). […] Leonviola è la maschera che all’inizio del film fa entrare lo spettatore nel teatrino di varietà» (Mereghetti).
ore 19.00

Donne senza nome (1950)

Regia: Geza von Radvany; soggetto: G. von Radvany; sceneggiatura: Liana Ferri, G. Radvany, Corrado Alvaro, René Barjavel, Geza Herézog, Fausto Tozzi; fotografia: Gabor Pogany; scenografia: Mario Garbuglia, [Dario Cecchi non accreditato]; musica: Roman Vlad; montaggio: René Le Henaff; interpreti: Simon Simon, Françoise Rosay, Valentina Cortese, Irasema Dilian, Gina Frackenberg, Gino Cervi; origine: Italia; produzione: Navona Film; durata: 90’

Priva di documenti e vedova da poco tempo, Anna viene internata in un campo di concentramento durante gli ultimi mesi della seconda guerra mondiale. La donna, che aspetta un bambino, con l’aiuto delle compagne tenta di evadere, ma al momento del parto muore. Un ufficiale italiano rinuncia alla carriera per allevare il bambino. «Notevole Donne senza nome, in cui il regista ungherese, evitando il pericolo di cadere nel frammentario o di restare in superficie, ha dato prova di grande bravura. Il sapiente gioco dei quadri ravvicinati, l’illuminazione funzionale, il ritmo calmo e drammatico nel contempo, tutto contribuisce a dar forma ad una narrazione veramente efficace» (Giorgio Santarelli). Geza von Radvany era il fratello dello scrittore Sandor Marai.
ore 21.00

Casa Ricordi (1954)

Regia: Carmine Gallone; soggetto e sceneggiatura: Age e Scarpelli, Vittorio Novarese, Leo Benvenuti, Luigi Filippo, C. Gallone; fotografia: Marco Scarpelli; scenografia: Mario Chiari; costumi: Maria De Matteis; musica: Renzo Rossellini; montaggio: Nicolò Lazzari; interpreti: Paolo Stoppa, Gabriele Ferzetti, Andrea Checchi, Nadia Gray, Memmo Carotenuto, Carlo Hintermann; origine: Italia/Francia; produzione: Documento Film, Industrie Cinematografiche Sociali (ICS), Franco London Film, Cormoran Films; durata: 110’

Giovanni Ricordi da oscuro stampatore diventa celebre editore. La storia dei Ricordi si unisce a quella della lirica italiana del periodo aureo. La storia dei Ricordi si unisce nel film a quella della lirica italiana del periodo aureo: fra i musicisti vengono presi in particolare considerazione Rossini, Donizetti, Verdi e Puccini. Di questi si narrano le relazioni con Casa Ricordi, mentre vengono rievocati alcuni episodi della loro vita e vengono presentate scene e melodie delle opere più celebri. «Uscito come Senso nel 1954, il film ne costituisce il perfetto contraltare popolaresco, e fa corrispondere alla concezione viscontiana di un melò che alterna consapevole abbandono e critica distanza, un’adesione totale agli stilemi e alla temperie del melodramma italiano. Muovendosi, come Visconti, tra cultura e storia, Gallone rilegge l’opera lirica come grande romanzo popolare del Risorgimento, raggiungendo l’apoteosi nel finale, con il popolo di Parma e la guardia regia che, un attimo prima dello scontro, si riconoscono “popolo unito” cantando il coro del Nabucco e componendosi come nel Quarto stato di Pelizza da Volpedo» (Toffetti).
Versione restaurata a cura della Cineteca Nazionale
giovedì 24

ore 17.00

La viaccia (1961)

Regia: Mauro Bolognini; soggetto: dal romanzo L’eredità di Mario Pratesi; sceneggiatura: Vasco Pratolini, Pasquale Festa Campanile, Massimo Franciosa; fotografia: Leonida Barboni; scenografia: Flavio Mogherini; costumi: Piero Tosi; musica: Piero Piccioni; montaggio: Nino Baragli; interpreti: Jean Paul Belmondo, Claudia Cardinale, Pietro Germi, Paul Frankeur, Gabriella Pallotta, Romolo Valli; origine: Italia/ Francia; produzione: Arco Film, Galatea, Societé Generale de Cinématographie; durata: 106’

Figlio di poveri contadini, Amerigo è mandato a lavorare in città, presso uno zio vinaio. Si innamora di Bianca, una prostituta. Per vederla trascura il lavoro e deruba lo zio, che lo scaccia. Amerigo si fa assumere come attendente nella casa chiusa. «Bolognini, che rifugge da ogni enfasi, […] ha capito che la via per fare della Viaccia un’opera impegnata era quella indicata dall’aura degli anni in cui si svolge l’azione. […] Ma La Viaccia è qualcosa di più di un film di gusto, di una sapiente evocazione animata dei dipinti di Telemaco Signorini. Il regista ha fermato il tempo, conferendo alla passione di Amerigo una dimensione tragica che fa dimenticare, a favore dei personaggi, la suggestiva cornice del quadro» (Bianchi).

Film vietato ai minori di anni 16
ore 19.00

Morte di un amico (1960)
Regia: Franco Rossi; soggetto: Pier Paolo Pasolini, Giuseppe Berto, Oreste Biancoli, Franco Riganti; sceneggiatura: F. Riganti, F. Rossi, Ugo Guerra; fotografia: Toni Secchi; scenografia: Giorgio Venzi; musica: Mario Nascimbene; montaggio: Otello Colangeli; interpreti: Gianni Garko, Spiros Focas, Didi Perego, Angela Luce, Anna Mazzucchelli, Olimpia Cavalli; origine: Italia; produzione: Universalcine; durata: 94’

Bruno e Aldo sono amici da lunga data. Il primo si fa mantenere da una ragazza che fa la vita, ben presto imitato dal secondo. Bruno si mette su una cattiva strada e Aldo, pur volendo cambiare vita, lo segue sempre, anche quando si tratta di compiere un furto. «Derivato in parte dal crudo realismo di certi film sulle borgate romane e sulla prostituzione, ma riscattato da una intima moralità e da un desiderio accentuato e cosciente di far il punto sui problemi scottanti della società contemporanea, non disdegna di indicare soluzioni decisamente positive, senza timore d’essere accusato di retorica; con uno stile che, superata la grazia forse un poco esteriore di Amici per la pelle, si induriva e si inaspriva a contatto di una materia esaminata con occhio obiettivo, anche se il più delle volte pietoso» (Rondi).
Film vietato ai minori di anni 16
ore 21.00

Luciano, una vita da bruciare (1962)

Regia: Gian Vittorio Baldi; soggetto e sceneggiatura: G.V. Baldi, Ottavio Jemma; fotografia: Ennio Guarnieri; scenografia: Paolo Portoghesi; costumi: Lorenzo Vespignani; musica: Luciano Chailly; montaggio: Leda Gorgolini; interpreti: Luciano Morelli, Paolo Carlini, Anna Bragaglia, Luciano Confalonieri, Francis Francischielli, Ileana Ghione; origine: Italia; produzione: Corona Cinematografica; durata: 89’

Nonostante i suoi trascorsi, Luciano non può sopportare il pensiero che sua madre abbia abbandonato la casa per andare a vivere con un uomo che non è suo marito. Appena uscito dal carcere romano in cui ha scontato una giusta condanna, il giovane passa gran parte della sua prima notte di libertà passeggiando alla tormentosa ricerca di una ragione di vita. Il film ebbe varie traversie produttive e censorie (girato nel 1962, non uscì che quattro anni dopo) e fu distribuito come Madre ignota. «Come anatomia di un giovane teppista Luciano, una vita bruciata è attendibile e violento soprattutto nelle scene fra il protagonista e la madre finita ad abitare con uno sfruttatore: un rapporto doloroso individuato con grande sensibilità. Realizzato in 24 giorni, ottimamente fotografato da Ennio Guarnieri, il film non ha nessuna delle approssimazioni abituali nelle produzioni a basso costo. Attesta anzi nel suo autore un senso rigoroso della forma, una conoscenza matura del linguaggio» (Kezich).

Film vietato ai minori di anni 18
venerdì 25

ore 17.00

Anni facili (1953)
Regia: Luigi Zampa; soggetto: Vitaliano Brancati; sceneggiatura: Sergio Amidei, V. Brancati, L. Zampa, Vincenzo Talarico; fotografia: Aldo Tonti; scenografia: Piero Gherardi; costumi: Marilù Carteny; musica: Nino Rota; montaggio: Eraldo Da Roma; interpreti: Nino Taranto, Alda Mangini, Gino Buzzanca, Clelia Matania, Armenia Balducci, Giovanna Ralli; origine: Italia; produzione: Ponti-De Laurentiis Cinematografica; durata: 106’

Il professor De Francesco, siciliano antifascista, accetta, per far fronte alle difficoltà economiche, di trasferirsi a Roma e di sbrigare alcune pratiche nei ministeri per conto di un barone, suo conterraneo. Si dovrà scontrare con la burocrazia e la corruzione, finendone invischiato. «È un film coraggioso, un film che bisognava fare e che torna ad onore di chi lo ha realizzato. [...] La satira e la parodia risultano piuttosto grosse e facili. [...] Ma, forse, il film non voleva nemmeno tentare di uscire dai limiti di una critica semplificatrice, drammatizzata dall’evidenza di una cruda e patetica rappresentazione. Per questo il valore morale di Anni facili va al di là e al di sopra dei suoi valori cinematografici» (Contini). 

Copia ristampata a cura della Cineteca Nazionale

ore 19.00

I sogni muoiono all’alba (1961)

Regia: Indro Montanelli, Enrico Gras, Mario Craveri; soggetto e sceneggiatura: I. Montanelli dalla sua omonima pièce teatrale; fotografia: Giovanni Raffaldi, Ubaldo Marelli; scenografia: Piero Zuffi; musica: Angelo Francesco Lavagnino; montaggio: Eraldo Da Roma; interpreti: Lea Massari, Aroldo Tieri, Mario Feliciani, Ivo Garrani, Gianni Santuccio, Renzo Montagnani; origine: Italia; produzione: Rire Cinematografica; durata: 92’
Budapest, la notte tra il 3 e il 4 novembre 1956, cinque giornalisti italiani aspettano in una camera d’albergo l’arrivo dei carri armati sovietici che soffocheranno la rivolta popolare. Crisi di coscienza, tentato suicidio, disillusioni. «Il mio film è la rivolta di Budapest, vissuta, sofferta e giudicata da un occidentale; e sia chiaro, visto che molti cadono nell’equivoco, il “giornalista Montanelli” non è nessuno dei quattro inviati speciali del film. Forse è la somma di tutti e quattro» (Montanelli). 
Film vietato ai minori di anni 16
ore 21.00
Galileo (1968)

Regia: Liliana Cavani; soggetto e sceneggiatura: Tullio Pinelli, L. Cavani; collaborazione alla sceneggiatura: Fabrizio Onofri; fotografia: Alfio Contini; scenografia e costumi: Ezio Frigerio; musica: Ennio Morricone; montaggio: Nino Baragli; interpreti: Cyril Cusack, Giulio Brogi, Gheorghi Koldjancev, Paolo Graziosi, Lou Castel, Miroslav Mindov; origine: Italia/Bulgaria; produzione: Fenice Cinematografica, Rizzoli Film, Kinozenter; durata: 108’
Galileo Galilei si trova a Padova dove insegna fisica all’Università. Qui cominciano a serpeggiare le idee di Giordano Bruno e i principi di Copernico sul sistema solare. Attraverso lunghi studi, Galileo si convince che il Sole e non la Terra è al centro del sistema dell’universo. Chiamato a Roma per mostrare e spiegare le sue ricerche, viene invitato dal Cardinal Bellarmino e dal Papa stesso a soprassedere a tali studi poiché le sue affermazioni sono ai limiti dell’eresia. Presentato al Festival di Venezia nel 1968. «Il film brucia quasi completamente gli schemi convenzionali del cinema biografico e trasforma la ricostruzione del passato in azione presente. È, insieme, la tragedia di un uomo in anticipo sui tempi e la storia di una ingenuità» (Morandini).
Versione restaurata a cura della Cineteca Nazionale

Sabato 26 e domenica 27 settembre 2009 si celebrano le GEP, Giornate Europee del Patrimonio, ideate nel 1991 dal Consiglio d’Europa per potenziare e favorire il dialogo e lo scambio in ambito culturale tra i Paesi europei.

Il MiBAC, come ogni anno, partecipa all’evento con lo slogan “Italia tesoro d’Europa” e organizza sull’intero territorio nazionale iniziative tese a valorizzare e mettere in evidenza i contenuti della cultura e del Patrimonio italiano, con l’obiettivo di condividere con altri Paesi europei le comuni radici continentali. 

Per l’occasione saranno aperti al pubblico gratuitamente i luoghi della cultura che comprendono il patrimonio archeologico, artistico e storico, architettonico, archivistico e librario, cinematografico, teatrale e musicale. Parteciperanno, in uno spirito di sinergica collaborazione, Regioni e Province autonome, il Ministero della Pubblica Istruzione e il Ministero dell’Università e della Ricerca nonché altre istituzioni culturali a carattere pubblico e privato. Attraverso il Ministero per gli Affari Esteri saranno, inoltre, coinvolti gli Istituti Italiani di Cultura all’estero.

La Cineteca Nazionale e il Cinema Trevi aderiscono all’iniziativa.

sabato 26 
La figura del padre tra Cinema e Psicoanalisi
Psicoanalisi e Cinema hanno molto in comune: sono nate nello stesso periodo, hanno avuto nel secolo appena finito un enorme sviluppo e diffusione continuando ad influenzare, con la loro ricerca sull’uomo e le sue dinamiche profonde, il mondo della cultura, della scienza e dell’arte. Anche se il cinema non ha alcun presupposto terapeutico, alcuni aspetti della sua indagine e la sua capacità di stimolare e portare alla coscienza, all’interno di un contenitore artistico, dei nuclei attivi nel profondo della psiche fanno sì che sviluppare un confronto su alcuni temi può essere utile e stimolante. I film hanno d’altronde modalità espressive affini a quelle dei sogni e dell’immaginario, utilizzando quel registro iconico su cui la Psicoanalisi indaga come livello di simbolizzazione sulla strada della rappresentazione e della pensabilità. Partendo da questo interesse, il Centro Sperimentale di Cinematografia organizza, col patrocinio della SPI (Società Psicoanalitica Italiana) una serie d’incontri mensili, nella giornata di sabato, centrati sul rapporto tra il Cinema e la Psicoanalisi e sugli aspetti che la visione di un film può approfondire. In queste serate di volta in volta uno psicoanalista proporrà una breve relazione, dopo la proiezione dell’ultimo film selezionato, aperta alla discussione con autori/attori/critici cinematografici e col pubblico. Nel 2009 i film presentati e gli spunti di riflessione proposti vertono intorno ad un percorso che attraversa il tema del padre, sia sul versante cinematografico che su quello psicoanalitico e, più in generale, culturale.

ore 16.30

Di padre in figlio (1982)

Regia: Vittorio e Alessandro Gassman; soggetto: V. Gassman, A. Gassman; sceneggiatura: V. Gassman, A. Gassman, con la collaborazione di Giancarlo Scarchilli; fotografia: Claudio Cirillo, Cristiano Pogany; musica: Fabio Massimo Cantini; montaggio: Ugo De Rossi; interpreti: V. Gassman, A. Gassman, Fabiola Jatta, G. Scarchilli, Emanuele Salce, Gianluca Favilla; origine: Italia; produzione: Maura International Film, Rai; durata: 96’

Un padre e un figlio, uno attore celebre, l’altro deciso a diventarlo. E attorno a loro gli amici, i familiari… Film iniziato nel 1972 e terminato dieci anni dopo, con la partecipazione di molti voti noti (Adolfo Celi, Franco Giacobini, Angela Goodwin, Gigi Proietti, Paola Quattrini, gli altri componenti della famiglia Gassman). «Montate, le scene, in ordine non rigidamente cronologico, per dire il ritorno di certi affanni attraverso il decennio, e intersecate abilmente da brani teatrali (Brecht, l’Affabulazione di Pasolini) e citazioni da film interpretati da Gassman: tali, gli uni e le altre, da adombrare le situazioni reali e far toccare lo scambio di ruoli fra il destino di padre e il mestiere di attore. In modo che la casa di Gassman sia per Vittorio e Alessandro palcoscenico e set, e gli eventi, soltanto talvolta ricostruiti, siano insieme squarci di vita e prove di recitazione, cui gli amici e gli altri familiari - soprattutto Emanuele, figliastro di Gassman, e il piccolo Jacopo, l’“autunnale bambino” - partecipano sull’esempio del “cinema-verítà”» (Grazzini).
ore 18.15

Uccellacci e uccellini (1966)

Regia: Pier Paolo Pasolini; soggetto e sceneggiatura: P. P. Pasolini; fotografia: Mario Bernardo, Tonino Delli Colli; scenografia: Luigi Scaccianoce; costumi: Danilo Donati; musica: Ennio Morricone; montaggio: Nino Baragli; interpreti: Totò, Ninetto Davoli, Femi Benussi, Rossana Di Rocco, Renato Capogna, Pietro Davoli; origine: Italia; produzione: Arco Film; durata: 85’

«Antonio de Curtis e Pier Paolo Pasolini: è possibile immaginare due cineasti tanto diversi? Il primo è un comico, scatena la sua fantasia in piena libertà; il secondo è un intellettuale, la sua vita, le sue poesie, i suoi film sono atti politici. Il principe è un conservatore di spiccate simpatie monarchiche, il regista un uomo di sinistra pronto al duello dialettico con chiunque, anche con il partito di riferimento; l’arte di Totò si muove nel solco di una tradizione culturale, quella di PPP è spesso violenta opera di sperimentazione. In comune Totò e Pasolini hanno almeno una cosa, la timidezza. La sera in cui s’incontrano, in casa del principe, Pasolini gli parla di un progetto cinematografico tra lunghe pause di imbarazzato silenzio; Antonio de Curtis ascolta compunto, covando dentro di sé il disgusto per i jeans sdruciti di Ninetto Davoli. Da quest’incontro stentato nasce Uccellacci e uccellini, girato subito dopo La mandragola e ancora prodotto da Alfredo Bini» (Anile). «Padre e figlio, in giro per il mondo, incontrano un corvo parlante (con la voce di Francesco Leonetti) che gli fa la morale, secondo la filosofia razionale di un intellettuale marxista. Quando si stancano delle sue chiacchiere, lo mangiano. Film-saggio di stimolante originalità, il 4° film lungo di P.P.P., operetta poetica nella lingua della prosa, propone in brevi favole e in poetici aneddoti una riflessione sui problemi degli anni ’60: crisi del marxismo, destino del proletariato, ruolo dell’intellettuale, approssimarsi del Terzo Mondo. Con la sua divagazione evangelico-francescana, è anche un apologo umoristico che in alcuni momenti ha l’umiltà e la densità del capolavoro. Due Nastri d’argento a Pasolini (soggetto) e Totò (attore). Premiato al Festival di Cannes» (Morandini). 

Film vietato ai minori di anni 14
ore 20.30

Barbablù Barbablù (1989)

Regia: Fabio Carpi; soggetto e sceneggiatura: F. Carpi; fotografia: José Luis Alcaine; scenografia: Amedeo Fago; costumi: Alberto Verso; interpreti: John Gielgud, Susannah York, Hector Alterio, Niels Arestrup, Angelica Maria Boeck, Maria Laborit; origine: Italia/Francia; produzione: Pont Royal Film TV, Beta Film, Progefi, F 3; durata: 100’

«Un bellissmo esempio di film europeo, una riprova del contributo che il talento cinematografico italiano può dare a un’industria continentale messa in grado di reggere la concorrenza americana e giapponese sul piano della qualità. Tutto per merito di Fabio Carpi, un autore sempre vissuto in disparte (e ha motivo di vantarsene, vista la volgarità che comporta il successo), il quale per la sua ottava regia (in vent’anni, ma a pubblicare poesie cominciò nel ’44) si è rifatto a un proprio documentario girato nel 1985: la lunga intervista a Cesare Musatti, patriarca degli psicanalisti italiani, che resta un’eccellente testimonianza umana e scientifica su quella singolare figura. Passando dal vero alla fiction, Carpi ora immagina che, in una villa sul lago di Como, appunto un vegliardo della psicanalisi, battezzato affettuosamente “Barbablù” perché ha avuto cinque mogli, sentendosi prossimo alla fine abbia convocato i figli facendoli venire dalle più varie parti del mondo e nel contempo abbia accettato di concedere una lunga intervista a una troupe televisiva per lasciare ai posteri un lusinghiero ritratto di se stesso e della propria dottrina. […] Carpi ha firmato uno dei suoi film maggiori» (Grazzini).

a seguire

Relazione dello psicanalista Anna Ferruta e incontro moderato da Fabio Castriota
Giornata a ingresso gratuito
domenica 27
ore 17.00

La mano dello straniero (1954)

Regia: Mario Soldati; soggetto: dal romanzo The Stranger’s Hand di Graham Greene; sceneggiatura: Giorgio Bassani, Guy Elmes, [non accreditato M. Soldati]; fotografia: Enzo Serafin; scenografia: Luigi Scaccianoce; costume: Rosi Gori; musica: Nino Rota, Alessandro Cicognini; montaggio: Tom Simpson, Leo Catozzo, Leslie Hogdson; interpreti: Alida Valli, Trevor Howard, Richard Basehart, Richard O’Sullivan, Eduardo Ciannelli, Giorgio Costantini; origine: Italia/Gran Bretagna; produzione: Rizzoli Film, Milo Film, Peter Moore, John Stafford; durata: 98’

Il piccolo Roger, giunge a Venezia per incontrare il padre, maggiore britannico in servizio a Trieste. Dopo l’incontro mancato, una serie di indagini rivela una torbida vicenda di sequestri di persona. «Dal romanzo di Graham Greene, sceneggiato da Guy Elmes e Giorgio Bassani, il film che Soldati ha detto di preferire, per quanto stroncato dalla critica e ignorato dal pubblico. Per la sua mistura di suspense e formalismo meriterebbe una rivalutazione» (Mereghetti).
Copia ristampata a cura della Cineteca Nazionale

ore 19.00

La fiamma che non si spegne (1949)

Regia: Vittorio Cottafavi; soggetto e sceneggiatura: Oreste Biancoli, Giuliano Conte dal romanzo Itala gens di Franco Navarra Viggiani; fotografia: Gabor Pogany; scenografia: Natale Steffenino, Angelo Zagame; costumi: Maria De Matteis; musica: Alessandro Cicognini; montaggio: Renzo Lucidi; interpreti: Gino Cervi, Maria Denis, Leonardo Cortese, Luigi Tosi, Carlo Campanini, Danielle Benson; origine: Italia; produzione: Orsa Film; durata: 104’

Luigi, il figlio di un carabiniere morto eroicamente durante la prima guerra mondiale, segue le orme paterne arruolandosi nell’arma. Si batte valorosamente in Africa, viene rimpatriato per malattia e, promosso brigadiere, viene mandato a comandare una stazione, nelle vicinanze del suo paese. Dopo l’8 settembre, Luigi resta al suo posto, cercando di tutelare gli interessi dei connazionali. Nella zona vengono uccisi due soldati tedeschi: dieci paesani sono presi come ostaggi. Luigi si presenta al comando tedesco: dichiaratosi responsabile dell’uccisione, affronta la fucilazione per salvare gli ostaggi. «Questo severo elogio delle virtù morali e del senso di sacrificio […] andava talmente controcorrente rispetto all’epoca […] che suscitò una polemica alla Mostra di Venezia nel 1949. […] L’esecuzione finale è la più bella sequenza dell’opera di Cottafavi. […] La liturgia cancella il tempo, cancella la Storia: ricolloca ogni azione tragica in una continuità di ordine religioso che è una sorta di eternità […]. È perché guarda prima di tutto all’eternità che il cinema di Cottafavi ignora – superbamente – il Neorealismo» (Jacques Lourcelles).

Versione restaurata a cura della Cineteca Nazionale in collaborazione con Cineteca del Friuli e Ripley’s Film

ore 21.00

La grande guerra (1959)

Regia: Mario Monicelli; soggetto e sceneggiatura: Age [Agenore Incrocci] & [Furio] Scarpelli, Luciano Vincenzoni, M. Monicelli; fotografia: Giuseppe Rotunno; scenografia: Mario Garbuglia; costumi: Danilo Donati; musica: Nino Rota; montaggio: Adriana Novelli; interpreti: Alberto Sordi, Vittorio Gassman, Silvana Mangano, Folco Lulli, Bernard Blier, Romolo Valli; origine: Italia/Francia; produzione: Dino De Laurentiis Cinematografica, Gray Films; durata: 135’

«La vicenda di questo film, premiato di recente alla Mostra di Venezia con il Leone d’oro ex aequo con Il generale Della Rovere, è quasi tutta imperniata sulle gesta di due soldati paurosi che, durante la guerra 1915-18, cercano di riportare a casa la pelle in tutti i modi, ma poi, pur di non tradire, finiscono per farsi fucilare dagli austriaci. Mario Monicelli, svolgendola, si è forse lasciato andare un po’ troppo a situazioni e a battute antieroiche, ma si è riscattato con quel clima umano e dimesso, equilibrato e sereno cui è riuscito ad affidare le pagine più vive del suo racconto. È questo clima, anzi, che dà un tono ed un valore al film soprattutto quando interviene a precisare i caratteri dei protagonisti e la loro graduale evoluzione psicologica. L’azione, infatti, procede di pari passo cori i due personaggi, ne sottolinea i mutamenti, ne cadenza le imprese e la sua atmosfera, anche quella corale, finisce quasi sempre per scaturire proprio da questi piccoli fatti che restano umani e concreti anche se hanno al centro quelle due figure così poco stimabili. La regia, però, si è rivelata altrettanto sensibile anche nella rievocazione della cornice e del coro che sono, spesso, tutt’uno con la vicenda» (Rondi).

Versione restaurata a cura di Cineteca Nazionale e Aurelio De Laurentiis
Giornata a ingresso gratuito
lunedì 28

chiuso

martedì 29
ore 17.00
Uccidete il vitello grasso e arrostitelo (1970)

Regia: Salvatore Samperi; soggetto e sceneggiatura: Salvatore Samperi, Dacia Maraini; fotografia: Franco Di Giacomo; scenografia e costumi: Gisella Longo; musica: Ennio Morricone; montaggio: Franco Arcalli; interpreti: Maurizio Degli Esposti, Jean Sorel, Marilù Tolo, Gigi Ballista, Pier Paolo Capponi, Noris Fiorina; origine: Italia; produzione: Mars Film Produzione, Prodigo Film; durata: 92’

Un giovane torna in famiglia dopo una lunga permanenza in un collegio svizzero. Scopre nel fratello maggiore Cesare e nella sua amante-cugina i responsabili della morte del padre. Un giallo sessantottino morboso e malato, pretesto ideale per Samperi per scavare nella dissoluzione della famiglia borghese. «Il terzo film riporta il giovane cineasta a Padova e nell’ambiente delle grandi famiglie da cui proviene e contro cui si rivolta. […] Si tratta in sostanza di un giallo un po’ alla Claude Chabrol, ma continuamente contraddetto negli spunti di articolazione a suspense dalla disperazione esistenziale che ne è l’oggetto. È la cronaca di un’educazione impossibile e di un fallimento atroce» (Kezich).

Film vietato ai minori di anni 18
ore 19.00

Tre nel mille (1971)

Regia: Franco Indovina; soggetto e sceneggiatura: Luigi Malerba, Tonino Guerra; fotografia: Giulio Albonico; scenografia: Carlo Gentili, Mario Scisci; costumi: Giulietta Deriu; musica: Egisto Macchi, Ennio Morricone, Giorgio Nataletti; montaggio: Roberto Perpignani, Lina Anzalone; interpreti: Franco Parenti, Carmelo Bene, Giancarlo Dettori, Folco Lulli, Gabriella Giorgielli, Gordon Mitchell; origine: Italia; produzione: Nexus Film, Rai; durata: 99’

A pochi giorni dall’arrivo dell’anno Mille – portatore secondo i profeti di terribili sventure – il cavaliere Fortunato e i due soldati Pannocchia e Carestia attraversano l’Italia tra incredibili avventure: arriverà l’anno fatidico, ma l’unica disgrazia di cui ci sarà traccia sarà la scoperta da parte del cavaliere del tradimento della moglie. «Tre nel mille (1971) porta a compimento questo processo di evoluzione presentando un gruppo di personaggi umiliati dalla fortuna, calati nella cruda realtà di un medioevo nel quale sono compendiati, simbolicamente, tutti i mali, le brutture e i disinganni che la gente umile ha subito e subirà nella storia. Fu un film non troppo fortunato sotto il profilo commerciale, ma certamente indicativo di una personalità ormai considerevole, che avrebbe potuto darci opere orientate nella direzione di uno stimolante cinema psicologico. Chi sa quanti progetti aveva, povero Franco. Chi sa quanti propositi, quanto desiderio di fare sempre di più, sempre meglio, per l’affermazione di un’arte alla quale aveva dedicato tutto se stesso. I suoi sogni, purtroppo, si sono infranti su una roccia» (Napoli).

ore 21.00

Il tramontana (1964)

Regia: Adriano Barbano; soggetto: dal racconto omonimo di Rina Durante; sceneggiatura: A. Barbano, R. Durante; fotografia: Francesco Attenni; musica: Piero Umiliani; montaggio: Giancarlo Venarucci Cadueri; interpreti: Flavio D’Autilia, Giuseppe Mantovano, Brizio Montinaro, Tucci Cavallo, Marta Jacone, Fanny Irone; origine: Italia; produzione: Maria Teresa Giaccari; durata: 84’

In un piccolo paese delle Puglie, un ragazzo difficile fa i suoi “quattrocento colpi”, fin quando viene affidato a un istituto religioso dai genitori costretti a partire per cercare lavoro in Svizzera, paese che non consentiva agli emigrati di portare con sé i familiari. La vita del convento risulta per “il tramontana” particolarmente difficile, tanto da fargli tentare la fuga. Ripreso, si lascerà a poco a poco inglobare dall’istituzione accettandone riti, ipocrisie, abitudini quotidiane. «Il tramontana unisce un’accentuata sensibilità documentaristica memore della lezione di De Martino a suggestioni della Nouvelle Vague – con riferimenti talvolta piuttosto espliciti a Les 400 coups di François Truffaut, seppure tradotti in chiave meridionalistica» (Toffetti). Da accostare a Gli ultimi (1963) di Vito Pandolfi, sui ricordi d’infanzia di Turoldo, per il contrasto fra fanciullezza e povertà, fra sogni e realtà, in un’ideale simbiosi fra i mondi contadini di Nord e Sud. Adirano Barbano, apprezzato documentarista, morì nel 1985 mentre si accingeva a realizzare il suo secondo lungometraggio, Viaggio a Galatina, anch’esso frutto della collaborazione con la scrittrice Rina Durante.


mercoledì 30
…essere sveglio tra le cose quando escono appena dal buio e nessuno le ha ancora toccate… Invito al cinema di Straub-Huillet

All’inizio della scelta delle inquadrature, avevamo l’impressione che per ogni inquadratura ci fosse solo una ripresa dove succedeva qualcosa di straordinario. Abbiamo poi finito per scoprirne altre tre dove pure succedevano cose straordinarie. Solo che non le avevamo notate all’inizio perché erano meno evidenti. La nostra mente, per quanto riguarda il campo estetico, è ancora alla preistoria.

(Danièle Huillet, in Marco Müller, Piero Spila (a cura di), Il metodo Straub-Huillet, in AA.VV., Straub-Huillet: cineasti italiani. Quaderno informativo della XXV Mostra del cinema internazionale, Pesaro, 1989).
Vedere gli ultimi tre film di Straub, distribuiti insieme la scorsa primavera nelle sale parigine, è una scelta di campo e di posizione ben precisa di fronte al mondo. Vedere di seguito le diverse edizioni montate dal regista è scegliere di lasciare il campo aperto alla meraviglia abbandonando ogni presunzione di aver già visto/vissuto, abbracciare e imbracciare un metodo che Giulio Bursi ha provato a racchiudere in queste poche righe:
«Una veloce panoramica: durante le riprese del film vengono eseguite almeno 3 prese ottime della stessa scena, senza cambiare nulla nella posizione di macchina e negli attori. I cavalletti, piantati nel terreno, non vengono mai mossi e sono lasciati nella stessa posizione fino alla fine del film (coperti alla notte con teli, e ma mai toccati fino alla fine); non si può essere infatti certi che il lavoro del laboratorio sia tale da non dover rigirare determinate inquadrature.

Tutto il negativo macchina impressionato viene sviluppato e stampato in una copia positiva utilizzata per essere proiettata come rushes (di prima generazione quindi). Una volta concluse le riprese, il sonoro DAT in presa diretta è portato su 35mm magnetico per essere sincronizzato con l’immagine.

Al banco di montaggio si sceglie una prima tornata di 69 migliori ciak e li si monta, poi una seconda di altri 69, e li si monta. Le copie-lavoro ricavate andranno poi, col sonoro, al laboratorio che ha sviluppato il negativo: verrà così tagliato, e da esso si stamperà una copia (sempre di prima generazione quindi) per ogni versione di film montato. A queste copie verranno aggiunti i titoli di testa e coda, per poi passare al missaggio, o aggiustamento dei volumi (operazione che richiede un giorno e mezzo, al massimo).

Una volta terminati gli ultimi assestamenti del suono, si passa alla stampa di un numero sufficiente di copie per ogni versione, le si controlla proiettandole una ad una al laboratorio, dopodiché le suddette copie sono pronte per la proiezione. Per continuare con un’altra edizione, è necessario che il materiale positivo rimasto non sia stato buttato, dopodiché il lavoro può essere ripetuto.

Se paragonato al sopra citato esempio di film muto degli anni ’20, Operai, contadini vede un numero molto più esiguo di copie stampate, tanto da potersi permettere di utilizzare sempre lo stesso negativo macchina ed avere così tutti i positivi proiettabili di prima generazione. Pur non avendo diversi negativi, e sebbene il negativo macchina sia uno, i “montaggi corretti” (avendo almeno tre prese ottime), sono più di uno. Una volta determinato un numero massimo di montaggi possibili (se per caso ci fossero solo 2 prese buone di una determinata scena, non si potrebbero mai montare 3 edizioni differenti), ma solo riguardando successivamente il materiale, si potrebbero scoprire altre prese utilizzabili per un nuovo montaggio. Qualora non fossero sufficienti per farne una nuova versione si potrà ricavare un episodio, per poi montare e stampare un cortometraggio» (Giulio Bursi, Commento a tre versioni: Le donne di Messina di Elio Vittorini, Operai, contadini di Straub-Huillet, 2004).
«Da nessuna parte altrove. Oggi sappiamo bene che anche l’illusione fatta a pezzi è un’illusione. Voi non volete “cambiare” il mondo, non incidere in esso la traccia della vostra presenza e da lì dire che avete visto, che avete aperto una parte di questo mondo, come essa vi si dà. Questo mi è piaciuto. Aspetto con impazienza il vostro lavoro a venire…» (Karlheinz Stokhausen su Machorka-Muff (1962), in «Film», n. 2, 1963).
Programma a cura di Fulvio Baglivi con la collaborazione di Jean-Marie Straub, Pierre Grise Productions, Fuori Orario Rai 3, Festival i 1000 (o)cchi di Trieste

ore 17.00

Chronik der Anna Magdalena Bach (Cronaca di Anna Magdalena Bach, 1968)
Regia: Jean-Marie Straub, Danièle Huillet; testo: da Il Necrologio redatto da Philippe-Emmanuel Bach e le lettere di Johann-Sebastian Bach; sceneggiatura: J.-M. Straub, D. Huillet; fotografia: Ugo Piccone, Saverio Diamanti, Giovanni Confarelli; musica: Johann Sebastian Bach, Leo Leonius; montaggio: J.-M. Straub, D. Huillet; interpreti: Gustav Leonhardt, Christiane Lang, Andreas Pangritz, Kathrien Leonhardt; origine: RFT; produzione: Straub-Huillet, Hessischer Rundfunk, Kuratorium Junger Deutscher Film, Telepool, Rai, IDI Cinematografica, Franz Seitz Filmproduktion, Filmfonds; durata: 93’ 

«Il punto di partenza della nostra Chronik der Anna Magdalena Bach era l’idea di tentare un film nel quale la musica venisse utilizzata non come accompagnamento, e neppure come commento, ma come materia estetica. Non avevamo veri riferimenti. Forse soltanto, come parallelo, ciò che Bresson ha fatto nel Journal d’un curé de campagne con un testo letterario. Si potrebbe dire, in concreto, che volevamo cercare di portare della musica sullo schermo, mostrare per una volta della musica alla gente che va al cinema. Parallelamente a questo aspetto, c’era il desiderio di mostrare una storia d’amore, come non se ne conosceva ancora» (Straub).
Versione italiana curata da Straub e Huillet nel 1968
ore 19.00

Il ginocchio di Artemide (2008)
Regia: Jean-Marie Straub; testo: dal dialogo La belva in Dialoghi con Leucò di Cesare Pavese; sceneggiatura: D.Huillet, J.-M. Straub; fotografia: Renato Berta, Jean-Paul Toraille, Marion Befve; montaggio: Nicole Lubtchansky; musica: Gustav Mahler, Heinrich Shutz; interpreti: Dario Marconcini, Andrea Bacci; origine: Italia/Francia; produzione: Straub-Huillet, Teatro Comunale Francesco di Bartolo di Buti, Martine Marignac, Pierre Grise Productions, Studio National des Arts Contemporains; durata: prima edizione 26’, seconda edizione con sottotitoli francesi durata: 27’

«Non diciamo il suo nome. Non diciamolo. Non ha nome. O ne ha molti, lo so. Compagno uomo, tu sai cos’è l’orrore del bosco quando vi si apre una radura notturna? O no. Quando ripensi nottetempo alla radura che hai veduto e traversato di giorno, e là c’è un fiore, una bacca che sai, che oscilla al vento, e questa bacca, questo fiore, è una cosa selvaggia, intoccabile, mortale, fra tutte le cose selvagge? Capisci questo? Un fiore che è come una belva? Compagno, hai mai guardato con spavento e con voglia la natura di una lupa, di una daina, di una serpe?» (Cesare Pavese, La belva, in Dialoghi con Leucò, 1947).
Copie provenienti dalla Cineteca di Bologna - Ingresso gratuito
a seguire

Le streghe (2009) 

Regia: Jean-Marie Straub; testo: dal dialogo Le streghe in Dialoghi con Leucò di Cesare Pavese; sceneggiatura: J.-M. Straub; fotografia: Renato Berta, Jean-Paul Toraille, Irina Lubtchansky; musica: Ludwig van Beethoven; montaggio: Catherine Quesemand; interpreti: Giovanna Daddi, Giovanna Giuliani; origine: Italia/Francia; produzione: Straub-Huillet, Teatro Comunale Francesco di Bartolo di Buti, Martine Marignac, Pierre Grise Productions, Studio National des Arts Contemporains; durata: prima edizione 21’, seconda edizione con sottotitoli francesi Le streghe - Femmes entre elles: 21’
«CIRCE - Molti nomi mi diede Odisseo stando sul mio letto. Ogni volta era un nome. Dapprincipio fu come il grido della bestia, di un maiale o del lupo, ma lui stesso a poco a poco si accorse ch’eran sillabe di una sola parola. Mi ha chiamata coi nomi di tutte le dee, delle nostre sorelle, coi nomi della madre, delle cose della vita. Era come una lotta con me, con la sorte. Voleva chiamarmi, tenermi, farmi mortale. Voleva spezzare qualcosa. Intelligenza e coraggio ci mise – ne aveva – ma non seppe sorridere mai. Non seppe mai cos’è il sorriso degli déi – di noi che sappiamo il destino» (Cesare Pavese, Le Streghe, in Dialoghi con Leucò, 1947).
Copie provenienti dalla Cineteca di Bologna - Ingresso gratuito

ore 21.00

Incontro con Fulvio Baglivi, Giulio Bursi,  enrico ghezzi, Roberto Turigliatto 
Nel corso dell’incontro sarà proiettato Europa 2005 27 Octobre (Cinétract) di Jean-Marie Straub, Danièle Huillet; produzione: Fuori Orario Rai Tre; durata: 10’

a seguire 

L’Itinéraire de Jean Bricard (2008)
Regia: Jean-Marie Straub, Danièle Huillet; testo: da L’Itinéraire de Jean Bricard a cura di Jean-Yves Petiteau; sceneggiatura: D. Huillet, J.-M. Straub; fotografia: William Lubtchansky, Irina Lubtchansky; montaggio: Nicole Lubtchansky; origine: Francia; produzione: Straub-Huillet, Martine Marignac, Pierre Grise Productions; durata: prima edizione 40’, seconda edizione 35’

Jean Bricard è nato nel 1932 nella Basse-Pierre, sulla Loira. Qui è tornato nel 1992 ed è responsabile di una cava di sabbia sull’isola Verte, di fronte a Ancenis (Loia Atlantica). Il testo L’Itinéraire de Jean Bricard è stato registrato in due interviste nel 1994 e pubblicato da Jean-Yves Petiteau sulla rivista dell’Ecole des Beaux Arts di Nantes nel giugno dello stesso anno. Straub nel maggio 2008 ha definito il suo L’Itinéraire de Jean Bricard «film demenziale sulla vista».

Copie provenienti da Pierre Grise Productions (Parigi) - Ingresso gratuito
