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ANTONIO PIETRANGELI.  VIAGGIO NELL'UNIVERSO

DI UN AUTORE DIMENTICATO 

D I  A L E S S A N D R O  A M A T O

«I fratelli miei se ne vanno a 
cercar lavoro e, siccome non 
abbiamo più nessuno, mi 
mandano a Roma a far la serva... 
Il parroco del paese mio ha scritto 
a certe monache... che m'hanno 
trovato un posto, da gente bona e 
timorata di Dio» 
«Embè che sarà mai? C'è gente 
che pagherebbe pe' andà a Roma» 
«Io no, sto tanto bene a 
Castelluccio!» 
 
 
Lo scambio fra la giovane 
Celestina e l'autista della 
corriera in viaggio attraverso 
la provincia laziale che apre Il 
sole negli occhi (1953)  

sintetizza
programmaticamente quello
che sarà il fulcro della poetica
di Antonio Pietrangeli, ovvero
uno sguardo sulla condizione
della donna nella società
italiana del decennio
successivo al dopoguerra.  
Ma, più in generale, la
percezione di un
disorientamento che appare
inevitabile perché indotto
dalla prassi di un sistema
culturale mutevole.
L'improvvisa apertura del
Paese alla modernità, infatti,
ha fatto sì che la figura
femminile acquistasse un
ruolo sempre più importante  

oltreché un'inedita
consapevolezza del proprio
potenziale nell'ambito della
ricostruzione e in vista di un
benessere economico alla
portata di molti.  
In tale contesto, Pietrangeli si
rende conto che a fare le spese
del conflitto culturale in atto,
delle ambiguità e ipocrisie,
della confusione di valori
derivante dal persistere di
consuetudini provinciali  
in un movimento
urbanizzante, erano proprio le
giovani donne che si
affacciavano negli anni
Cinquanta alla vita adulta.  
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Giovani come Celestina, la
quale è costretta ad
abbandonare il paesello per
andare a servire famiglie
borghesi nella capitale e si
ritrova così in un luogo alieno
in continuo mutamento,
ripreso sempre dal basso, dal
suo punto di vista, e guardato
con un misto di meraviglia e
timore. Ma Roma è desolata
anche nell'ultimo film
completato da Pietrangeli, Io
la conoscevo bene (1965), a
conferma del fatto che le città
del suo cinema sono spazi
dell'anima che riflettono
l'intima condizione di chi vi si
trova. Con Il sole negli occhi,
quindi, comincia un percorso
che non ha solo a che fare con
il femminile ma con la società
italiana tutta, con la
rielaborazione di suggestioni
che Pietrangeli e i suoi
collaboratori ricevono dalla
contemporaneità,  

riuscendo tuttavia a superare 
la stantia concezione 
naturalistica di realismo che 
tanto riempiva le pagine 
critiche negli anni Quaranta 
per virare verso l'astrattezza 
di un'immagine che intende 
specchiare la realtà 
psicologica dei suoi 
personaggi. Per ottenere 
questo effetto – più asciutto e 
sottile dell'onirico felliniano – 
il regista romano si avvale di 
scelte registiche curate ed 
efficienti, rifuggendo scelte 
registiche troppo elaborate 
che rischierebbero di sviare lo 
spettatore dalla piccola verità 
del momento drammatico. E 
ciò si rivela già in fase di 
scrittura poiché nel cinema di 
Pietrangeli non esistono scene 
madri, l'arco narrativo classico 
viene disinnescato a favore di 
un procedimento episodico 
ancorato ai protagonisti, e 
persino i flashback perdono  

la tradizionale funzione 
esplicativa per acquisire una 
nuova valenza espressiva, così 
come sono amalgamati in una 
narrazione atemporale e 
partecipativa nel senso più 
sentimentale del termine. 
Non c'è alcuna concessione al 
melodramma, se non nel 
superficiale richiamo di certi 
cliché presto ritratti e riscritti 
allo scopo di mostrarne i 
limiti anche morali.  
Fin dagli esordi, Pietrangeli 
sembra volerci dire che il 
fiammeggiare di emozioni 
violente non è la maniera più 
efficace per sondare una 
personalità. Lo è piuttosto 
l'avvicinarsi discreto di un 
occhio curioso, l'affastellarsi 
sullo schermo di momenti 
significativamente minori che 
richiamandosi dentro una 
singola pellicola ma anche fra 
film diversi rivelano la loro 
concreta pregnanza.  
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Pietrangeli è autore non solo
per la coerenza tematica (al di
là del femminile), la satira di
costume e il tono sempre in
bilico fra commedia e
dramma (inattuabile senza il
contributo di sceneggiatori
come Age&Scarpelli, Ruggero
Maccari e Ettore Scola) ma
anche per questa evidente
circolarità del suo cinema,
questo continuo ritorno di
figure, immagini, luoghi e
situazioni: dal poliziotto
siciliano dell'esordio che viene
meglio centrato col Pantanò
di Buzzanca in La parmigiana
(1963) al tram che sempre
dall'esordio romano si sposta
magicamente nella Milano di
Nata di marzo (1958). E
ancora l'anziano professore de
Il sole negli occhi trova un
parente nel principe
interpretato da Eduardo De
Filippo in Fantasmi a Roma
(1961); come la disperata
performance musicale di
Scipio/Salvo Randone ne La
parmigiana vede una variante
esponenziale in quella
cabarettistica di Bagini/Ugo
Tognazzi in Io la conoscevo
bene. Insomma, una vera e
propria galassia
drammaturgica, una forte idea
di mondo proposta attraverso
un codice modulabile secondo
necessità, una formula aperta
filtrata da una lettura etica e
sentimentale della realtà
umana. Diversamente dal
coetaneo Alberto Lattuada,
però, Pietrangeli non intende
incanalare il reale in una
forma di ordine intellettuale,
non si accontenta di stendere
una rete archetipale in grado
di contenere la letteraria e  

manichea lotta fra bene e
male. Gli umiliati e offesi di
Pietrangeli hanno ben diversa
consistenza e la loro tragicità
sta proprio nell'impossibilà
del tragico, nella connaturata
impotenza espressa dal
ripetersi degli errori e dalla
tardiva consapevolezza della
propria inadeguatezza. Una
delle situazioni cardine del
discorso pietrangeliano in
questo senso è quella della
convivenza uomo-donna,
riassunta in Nata di marzo il
quale film, nonostante il lieto
fine imposto dalla
produzione, non nasconde la
cinica considerazione che il
regista aveva dell'istituzione
matrimoniale
tradizionalmente intesa. In un
momento storico che vede
l'Italia saltare dalla civiltà
contadina alla società dei
consumi senza soluzione di
continuità, salta all'occhio la
distanza fra la donna che
desidera un rapporto paritario
e il compagno ancora
incapace anche solo di
concepire un sistema diverso
da quello patriarcale. Ecco che
con pochi efficacissimi tratti
Pietrangeli esprime le sue
perplessità nei confronti del
presente senza mai cadere nel
bieco moralismo. Riesce in
questo intento anche quando
Lo scapolo (1956) si concentra
sul percorso di Paolo
Anselmi/Alberto Sordi,
attorniato da donne tutte più
mature e sveglie di lui, che
non si rende minimamente
conto della propria
meschinità e vigliaccheria.
Sarà invece più consapevole
Adolfo/François Périer ne  

La visita (1964) quando di
fronte alla Pina interpretata da
Sandra Milo ammetterà di
essere pieno di difetti. E
nonostante questo approccio,
non si può nemmeno parlare
di femminismo ante litteram
poiché, in effetti, le donne
pietrangeliane vogliono
comunque sposarsi. Altro
elemento di complessità
morale. Quanto alle forme di
tali enunciazioni, come si è
detto, il cinema di Pietrangeli
non si abbandona a tecnicismi
ma rimane sempre molto ben
ancorato all'oggetto del suo
sguardo, senza peraltro
perdere di vista il contesto in
cui esso si muove. In tal senso
acquistano straordinaria
significanza le placide
panoramiche con cui il Nostro
introduce o conclude certe
scene, ad esempio per aprire e
chiudere i flashback de La
parmigiana oppure, fin dalla
splendida sequenza dei titoli
di testa, per andare alla ricerca
di Adriana in Io la conoscevo
bene. Qui il movimento
assume poi la forza di un
linguaggio vero e proprio se
lo si prende,
metonimicamente, come
sintesi formale dell'intera
opera. Pietrangeli infatti ci
suggerisce che ciò che
vedremo nel suo film è
sempre una cosa ma è anche
qualcos'altro: innanzitutto la
musica che accompagna le
immagini del suo corpo in
posa da Lolita si scopre
provenire da una radio che la
interrompe per dare a lei e a
noi l'ora esatta: poi la ragazza
si alza per andare ad aprire il
negozio perché era sì  
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in spiaggia ma non in vacanza.
Un inganno che vale tanta
verità quanto pesa e che ci
permette di accogliere la
pellicola con maggiore
coscienza, tanto che il suicidio
finale sarà ingiustificato
solamente se avremo guardato
con poca attenzione. Inoltre la
colonna sonora, alla quale il
regista prestava una cura
particolare nonostante
mancasse di competenze
specifiche, contribuisce a
fornire ulteriori chiavi di
lettura non tanto al film in sé
quanto all'interiorità del
personaggio che la ascolta o
che essa accompagna, di
modo che nel suo cinema –
anche quando non si fa uso di
canzonette o successi
radiofonici dell'epoca - non si
trova mai un semplice tappeto
musicale ma ciò che si ascolta 
è sempre parte di quel   

discorso emotivo. Ma i motivi
di interesse del cinema di
Pietrangeli non si riducono a
questi. Vi è, ad esempio, il
lavoro sui generi e il rapporto
con l'industria spettacolare,
l'apporto alla nascita della
Commedia all'italiana e allo
sviluppo della maschera di
Albertone proprio con Lo
scapolo, il contributo alla
nascita di un filone come
quello della commedia
turistica con Souvenir d'italie
(1957), in cui lo sguardo
ironico e distaccato dell'autore
e talmente sovraesposto da
riuscire a passare inosservato:
basti vedere lo svogliato
Vittorio De Sica che sbeffeggia
un ruolo ricoperto altrove con
ben altra serietà. Infine,
l'autorialità di Pietrangeli è
confermata anche
dall'equipe che vi si forma
intorno durante la pur breve  

carriera, dai già citati Maccari 
e Scola ai musicisti Piccioni e 
Trovajoli, dal direttore della 
fotografia Armando Nannuzzi 
al montatore Eraldo Da Roma. 
Tutti quelli che hanno 
lavorato con lui lo ricordano 
come un uomo nervoso e 
pignolo, schivo e sensibile. Fra 
questi vien voglia di citare 
anche Armando Crispino, suo 
aiuto regista dal 1955 al 1961, 
poi cineasta di indubbio 
interesse per altri vent'anni. 
Un cineasta che, come il suo 
maestro, era in grado di 
attraversare generi e modalità 
con discrezione e sicurezza, 
anch'egli affascinato dalle 
possibilità espressive ma 
finanche spettacolari del 
mezzo cinematografico e, 
quasi ereditandolo, incuriosito 
dall'universo femminile. 
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LE DONNE DI ANTONIO PIETRANGELI 

D I  G I O R G I A  L O D A T O

Antonio Pietrangeli è stato
spesso definito come il regista
delle donne, in quanto nei sui
film le protagoniste vengono
mostrare nell’affrontare la vita
di tutti i giorni in modi
totalmente differenti dal
consueto modo di descrivere
le donne. Queste infatti
rompono con la tradizione:
sono donne indipendenti e
forti che vogliono realizzarsi e
“cavarsela” usando solo le
proprie forze, senza cedere
alle forza maschile. 
 
Le donne di Pietrangeli si
trovano a percorrere una
strada diversa da quella delle
donne neorealiste, ma anche
da quelle della commedia
all’italiana: le pellicole del
regista mostrano spaccati  

amari di una società che sta
cambiando e di coloro le quali
tentano – invano – di stare al
passo con i tempi, nonostante
la dimensione patriarcale sia
ancora dominante sulla figura
femminile. 
 
Il caso è quello di Adua e le
compagne pellicola del 1960,
che affronta il delicato tema
della prostituzione in Italia,
dopo l’approvazione della
legge Merlin che disponeva
della chiusura delle case di
tolleranza. Proprio in questo
contesto avviene la rivalsa di 4
donne che decidono – una
volta chiusa la casa di
appuntamenti dove
lavoravano – di aprire
una trattoria e sfruttarne in
seguito il piano superiore  

per riprendere il mestiere più
vecchio del mondo. Il
problema è che
economicamente le donne
non sono in grado di
finanziarsi da sole, così
scendono a patti con un
imprenditore che pian piano
vorrebbe diventare il loro
protettore.  
Le 4 donne – tra cui una
giovanissima Sandra Milo –
durante il film però maturano
la consapevolezza di se stesse
e decidono di ribellarsi a lui
come alle vecchie abitudini
lavorative, proiettandosi in un
futuro che le vede libere.  
Si trasformano così da  
donne-oggetto a donne-
soggetto. 

M A V E R I C K  -  N .  4



Anche ne La parmigiana –
film del 1963 – la protagonista
tende a rompere con la
tradizione che la vuole sposata
con un uomo rispettabile, e
fugge alla ricerca di se stessa e
di una nuova dimensione di
libertà che però – scoprirà –
non coincide con la felicità. La
realizzazione dell’amara realtà
si scontra con i sogni d’amore
della protagonista Catherine
Spaak, la quale arriva alla
conclusione che solo la
prostituzione può salvarla da
una vita senza amore.  

Questo film la vede in un
ruolo di donna che sovrasta
gli uomini con la sua
sensualità. 
 
Ne Io la conoscevo bene del
1965, Pietrangeli sviluppa un
percorso critico sulle aporie e
le contraddizioni della società
delle immagini che spesso
tende ad illudere le donne.
Adriana interpretata
magistralmente da Stefania
Sandrelli tenta in tutti i modi
di sfondare nel mondo
illusorio dello spettacolo,  

in un climax ascendente che
parte dalla proiezione in una
sala cinematografica di una
sua intervista resa
volontariamente grottesca dal
montaggio che la porterà in
un vortice di disillusione fino
al suicidio. 
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BABY: LA SERIALITÀ ITALIANA 

D I  C A M I L L A  L A S I U

Il 2018 si è appena concluso e,
per iniziare al meglio questo
2019 denso di novità sul
fronte seriale, ritengo
un’ottima idea lasciarci alle
spalle un’amara delusione
made in Italy. Parlo della
nuova serie italiana Baby,
prodotta dal colosso Netflix e
diretta da Andrea De Sica e
Anna Negri. 
La serie, una prima stagione
da 6 episodi, racconta la storia
dello scandalo “baby squillo
nella capitale” risalente al
2013, quando due giovani
studentesse del quartiere
Parioli di Roma entrano senza
biglietto di ritorno nel tour  

della prostituzione gestito da
Mirko Ieni.  
«Se hai sedici anni e vivi nel
quartiere più bello di Roma, sei
fortunato, il nostro è il migliore
dei mondi possibili» - Chiara
(interpretata da Benedetta
Porcaroli) e Ludovica
(interpretata da Alice Pagani),
chiamate Lalla e Jenny nel
corso del reale processo;
camminano per i corridoi del
Liceo Collodi, respirano
agiatezza borghese e puzza di
vita obsoleta, cercano
evasione tramite i soldi e la
libertà tramite la messa all’asta
del proprio corpo.  Se
l’adolescenza si fa pesante,  

la prostituzione è la risposta…
ma anche no. 
Per quanto detta in questo
modo la serie possa sembrare
riuscita su un piano sociale,
vista con altri occhi si tratta di
un’ennesima occasione
mancata per la produzione
nostrana. Persiste la
presunzione del guadagno
commerciale sul desiderio di
toccare, coinvolgere o
travolgere il pubblico con un
tema sociale. La serie
raggiunge senza dubbio il suo
scopo, dichiarato dalle attrici
protagoniste in alcune
interviste, di mettere il
pubblico nella condizione di 
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 porsi delle domande; il
problema basilare è che se ci
sono domande, si donano
alcune risposte o si riducono
le domande che lo spettatore
si ritrova come api nel
cervello. Si parte dal macro
argomento della prostituzione
minorile, per poi perdersi in
un labirinto del fauno dove il
filo di Arianna diventa
l’estetica delle luci al neon dei
locali notturni. Masticando i
sei episodi uno in coda
all’altro, ci si ritrova a sfiorare
il bullismo, le discrepanze del
rapporto genitori-figli,
l’adolescenza, l’essere adulto,
la malavita, le droghe, gli
incidenti in auto. Se al
telegiornale del mattino avete
sentito altre nuove nere,
aggiungetele perché di sicuro
le troverete nella serie.
Trattandosi di un fatto
realmente avvenuto, il da farsi
sarebbe quello di prendere
non solo una posizione etica
in confronto al fatto stesso,
ma anche decidere se la serie
vuole solo prendere spunto
per arricchire il suo profumo
da teen drama (alla Gossip
Girl per intenderci e di
conseguenza una serie creata
a scopi commerciali
e d’intrattenimento) o  

divenire una serie di finzione
che racconta la storia e lascia
lo spettatore in una posizione
di riflessione (sempre come
esempio e non paragone, la
serie 1992). Se l’obbiettivo era
la seconda possibilità, mi
duole comunicarvelo ma non
ci siete riusciti.  
Come teen drama, Baby
presenta un caso riuscito
nell’emisfero della serialità
volta a un pubblico
adolescente. La colonna
sonora è composta da brani
certamente attuali come
Torna a casa dei Maneskin o
L’immenso dei Negramaro, e
il tema scelto come sigla è
espressione melodica delle
protagoniste (Girls Just Wanna
Have Some dei Chromatics)
che non vogliono più solo il
fun di Cindy Lauper ma
vogliono qualcosa, qualcuno o
forse qualsiasi cosa. Alice
Pagani, attrice presente nel
cast di Loro, e Benedetta
Porcaroli riescono a essere il
loro personaggio; in
particolare Alice Pagani che
trasmette il senso di
spericolata spensieratezza
come una ricerca spasmodica
di una via di fuga e di
un senso di approvazione
maschile. Ciò che viene  

evitato ripetutamente, a
malincuore, è il sesso che non
è posto in rilevanza rispetto a
quanto ci si aspetterebbe dato
il fatto di cronaca. Questo
rende in immagini il
bigottismo fervente che
affossa ancora buona parte
della nostra produzione. Non
dico che sia giusto mostrare
scene di sesso in un contesto
di prostituzione minorile, ma
sottolineo come in una serie
dove il sesso è il fulcro
dell’autodistruzione di due
adolescenti che scelgono di
sconnettersi dal loro corpo
non si veda alcunché di
sessuale. Sulla stessa
piattaforma troveremo a
breve Sex Education, una
nuova serie che finalmente
dovrebbe mostrare il sesso ai
più giovani. Ma forse non
serve far vedere ai propri figli
selle serie che già dal titolo
hanno la parvenza di una
lezione scolastica, ma film e
serie tv dove il sesso si mostra
nelle sue molteplici accezioni
dall’amore alla violenza. Ciò
che ferisce o è classificato
come sbagliato non deve
essere reso tabù, ma mostrato
per dare la possibilità di
riconoscere il bene dal male,
se così si può ancora dire. 
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BIOPIC. QUANDO IL CINEMA RACCONTA LA 

VITA DEI GRANDI 

D I  M A T T E O  M E R L A N O

Dopo aver esplorato in una
“trilogia” di articoli il
particolare e affascinante
mondo del Mockumentary,
Pop Zone vuole oggi
affrontare un altro genere
tanto affascinante quanto
difficile, il Biografico, o per gli
amici anglosassoni, Biopic.  
Il mettere in scena la vita di
personaggi famosi o di rilievo
ha origine di fatto con la
nascita del Cinema stesso (il
primo biopic su Beethoven
risale al 1909, per intenderci),
rifacendosi alla foltissima
letteratura a riguardo.  
In due episodi analizzeremo
due diversi tipi di film
biografico; pellicole
riguardanti personaggi
artistici e creativi e altre in cui
si esamineranno i biopic di  

personaggi storici, sportivi e
politici. 
Non si può iniziare questo
breve viaggio non
considerando il grande
successo di questo genere
ancora oggi, anzi sembra che
di stagione in stagione
aumenti sempre più. Partiamo
da questo incipit per citare
quello che è il biopic musicale
più di successo della storia
della Settima Arte, Bohemian
Rhapsody (B. Singer, D.
Fletcher, 2018).  
La pellicola che racconta la
travagliata vita del mito
Freddie Mercury e  dei
Queen, una delle band più
leggendarie della musica, ha,
ad oggi, incassato la bellezza
di 744 milioni di Dollari (193
milioni in Nord America, a 

fronte di un budget di 32
milioni) e guadagnandosi la
palma di uno dei film più visti
del 2018 (in Italia è il
maggiore incasso dell'anno e
ha guadagnato 24 milioni di
Euro, destinati ad aumentare
ulteriormente dato  
il successo che ottiene ancora
in sala nonostante 
il mese e mezzo di
programmazione).  
Ad aumentare la fama della
pellicola contribuirà anche il
trionfo ai recenti  
Golden Globe di Los Angeles, 
in cui il film sui Queen  
si è portato a casa due premi,
uno al bravissimo  
Rami Malek  
come Miglior Attore
drammatico e l'altro come
Miglior Film drammatico.  
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Questo successo non solo di
pubblico ma anche ai
concorsi, denota che il genere
biopic sia ancora trainante sia
a livello economico che
artistico. Il film, con i suoi
difetti anche, gioca molto sul
piano emotivo del pubblico
(impossibile non cantare le
immortali canzoni della band
inglese quando si assiste alla
proiezione) creando
un'empatia che travalica il
grande schermo per arrivare
al cuore dello spettatore,
riuscendoci in pieno. Questo
“trucco” emozionale è forse
una delle caratteristiche che
stanno alla base del genere
Biografico. Il creare un
rapporto tra il personaggio
portato in scena e il pubblico.
Come non citare a tal
proposito un altro biopic di
grande successo come The
Doors (1992), la pellicola di
Oliver Stone che portava sullo
schermo la vita e l'arte di un
altro immortale della musica,
Jim Morrison. A colpire di
quel film non fu solo
l'accuratissima ricreazione
storica del periodo anni
Sessanta/Settanta, ma
l'interpretazione di un Val
Kilmer che pare un clone di
Morrison per la somiglianza e
l'immedesimazione (stesso
discorso si può fare per il
Mercury di Malek ma anche
per gli altri attori
della pellicola di Singer che
raggiungono un livello di
somiglianza impressionante;
vedere il Brian May di
Gwilym Lee per credere). Non
si può non citare il Ray  

Charles di Jamie Foxx in Ray
(T. Hackford, 2004) in cui
l'interpretazione dell'attore
afroamericano raggiunge
livelli altissimi tanto da
meritarsi l'Oscar come
miglior attore. Bravissima fu
anche Cate Blanchett nel
particolarissimo biopic su Bob
Dylan I'm Not There
(T.Haynes, O. Moverman,
2007).  
Portare in scena la vita di un
creativo non è un lavoro
facile, sia a livello di
sceneggiatura che di messa in
scena. Bisogna tener conto
dell'impatto che quei
personaggi hanno avuto
sull'immaginario collettivo
ma anche il livello umano di
tale personalità. Insomma non
deve essere troppo
autoreferenziale e lasciar
trasparire l'uomo dietro
l'icona. Romanzare la storia
vera quanto basta affinché lo
spettatore si immedesimi nel
personaggio. Altra
caratteristica del genere
biografico è che esso non è un
documentario. Larga parte del
pubblico tende a criticare
pellicole di questo genere
perché non sono abbastanza
fedeli alla realtà dei fatti.
Critiche giustificabili, ma
bisogna tenere conto che si è
davanti ad un film e come tale
deve rispondere ad esigenze
narrative e drammatiche;
giusto quindi che gli autori di
un biopic si prendano qualche
libertà, qualche licenza, al fine
di venire incontro al
linguaggio cinematografico e
non documentaristico.  

Tornando a citare Bohemian
Rhapsody, alcuni fatti sono
stati leggermente modificati
per esigenza drammaturgica
(le critiche arrivate al film si
concentrano soprattutto su
queste imprecisioni storiche)
e lo si nota dal tocco dello
sceneggiatore britannico Peter
Morgan, vero e proprio
maestro del genere (suoi gli
script de il Maledetto United
e del film motoristico di Ron
Howard Rush e soprattutto
del premiatissimo The
Queen) che piega
leggermente la biografia dei
Queen per farle coincidere
con i tempi emozionali della
pellicola, riuscendoci in
maniera molto convincente. 
Questa è quindi la differenza
tra un bel biopic e un
documentario, non una mera
cronistoria di un personaggio
iconico, ma un viaggio
emozionale attraverso la sua
vita e le vicende che l'hanno
reso importante e famoso nel
mondo. 
Dato il successo del film su
Mercury & Co. Hollywood ha
in cantiere altre pellicole su
grandi star della musica.
Quest'anno è in arrivo la
pellicola su Elton John Rocket
Man e pare siano in
lavorazione film sulle vite di
Janis Joplin e dei Led
Zeppelin.  
Insomma, la musica, la
creatività e l'arte danno
grande possibilità di mettere
in scena la vita dei suoi
protagonisti. 
Al prossimo numero con Pop
Zone. 
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IN SALA CON GIORGIA - GENNAIO 2019 

D I  G I O R G I A  L O D A T O

In sala con Giorgia è la nuova 
rubrica di Maverick che si 
propone di raccontare e 
analizzare l'esperienza filmica 
non solo dal punto di vista 
della critica cinematografica 
dei film appena usciti nelle 
sale, ma anche - e soprattutto 
- in quanto esperienza di 
visione collettiva. Chi scrive è 
Giorgia, studentessa di 
Cinema e Media al Dams di 
Torino e questa rubrica nasce 
«perché sono un appassionato 
dell’arte cinematografica, cioè 
qualcuno che spesso e 
volentieri va al cinema e si 
interessa molto dei problemi 
specifici del cinema. Inoltre 
considero la rubrica come un 
mezzo per parlare ai lettori e 
non soltanto di cinema», 
citando Moravia e  

ispirandomi a quella che fu la
sua operazione di analisi dei
film nella sua rubrica, che poi
vennero inseriti nella raccolta
Moravia al cinema. Ogni
mese infatti, vi racconterò
come è stato partecipare ad
una proiezione in diversi
cinema torinesi e che reazioni
ha avuto il pubblico, oltre me,
in sala.  
In questo primo
appuntamento parleremo di
ben quattro film usciti tra
Dicembre e Gennaio: quattro
lungometraggi con esperienze
diversissime tra di loro. 
 
Il primo film che sono andata
a vedere è Ghostland - La
casa delle bambole: uscito in
sala successivamente
all'anteprima attesissima e 

seguitissima all'interno del
Torino Film Festival, non ha
ottenuto la stessa
partecipazione quel 10
Dicembre quando sono
andata a vederlo al Greenwich
Village, la sala infatti ospitava
10 spettatori, inclusa la
sottoscritta. 
La particolarità di questo
quarto lavoro di Pascal
Laugier è che non ha la
classica struttura da horror
movie: si apre come un film
thriller per sbrogliarsi poi
sequenza dopo sequenza,
come una matassa di paura, in
un climax ascendente di
terrore puro. Soprattutto
quando si realizza che
l'arlecchino che la
protagonista vede è solo un
ammuffito quadro della  
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cantina dove è relegata, ecco
che si svela a noi la trama a
più livelli di Ghostland. Ed è
proprio questa inattesa paura
che ti scuote dal profondo che
ci ha fatto sussultare sulle
poltrone della sala: l'atmosfera
era quella che si crea tra le
mura domestiche quando
decidi di vedere un film
horror con gli amici:
commenti a voce alta, chi
urlava contro lo schermo «no
ti prego non andare lì»
rivolgendosi alla coppia di
protagoniste, chi seduto
accanto a me diceva «scusa se
ti ho portato a vedere questo
film, fa troppa paura!».  
Il panico dilagava ma ci
tratteneva incollati allo
schermo senza sentire il
tempo che passava: un'ora e
trenta minuti di pura
follia che scorrono così veloci
che quando terminano quasi ti
dispiace, se non fosse per la
paura addosso che ti porti   

fuori dalla sala. Il film quindi
è l'horror più riuscito degli
ultimi anni nonostante sia
difficile immaginare che la
storia si replichi - a meno che
non si abbia la sventura di
ereditare una casa sperduta in
mezzo al nulla piena di
bambole inquietanti - la
sensazione che ti lascia
addosso è l'ansia che vivono le
due ragazze, il ricordo
indelebile nelle nostre menti
dello sguardo impaurito di
queste povere sventurate e la
curiosità di sapere poi come
faceva Beth ad estraniarsi così
tanto nel suo mondo
immaginario.  
 
La stessa sera ho fatto
doppietta andando a vedere
subito dopo Calcutta - Tutti
in piedi perché sono una
super fan del cantautore
romano. La proiezione era
organizzata solo per la durata
di due giornate da TOdays 

Festival, che però non ha
presentato il film in sala,
come invece di solito ci si
aspetta per un evento speciale.
Vi erano una dozzina di
persone, principalmente
donne con qualche ragazzo
disperato - come il mio -
costretto ad accompagnare la
loro fidanzata. Il film - se così
si può chiamare - non è altro
che un montaggio del
concerto realizzato all'Arena
di Verona la scorsa estate: alle
riprese sono state aggiunte
delle animazioni particolari
associate alle varie canzoni, e
qualche momento di
backstage. Il film proietta lo
schermo di un I-Phone come
se qualcuno stesse prendendo
da lì foto e video: una trovata
direi di cattivo gusto perché o
sei lo sceneggiatore di Black
Mirror oppure è meglio lasciar
perdere. In sostanza non è
altro che una trovata
pubblicitaria che purtroppo  
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pone Calcutta al pari di
Ligabue con il suo
Campovolo: triste, scontata e
con biglietto da pagare
obbligatoriamente intero
perché inteso come un evento
speciale. 
Questa è la mia opinione da
cinefila, quella di fan di
Calcutta invece è che ho
cantato per tutto il film e mi
sono anche commossa, ma  in
realtà succede anche quando a
casa mia ascolto le sue
canzoni magari davanti a
YouTube. Il pubblico attorno
a me invece era muto: nessun
commento, nessuno che
cantava, nessuna atmosfera da
concerto in sala, strano ma
vero.  
 
Qualche giorno dopo sono
andata a vedere Climax di
Gaspar Noè, evento
organizzato dal festival
ToHorror al cinema Massimo,
replica dell'attesissimo film.
Sala 3 piena con un pubblico
diversificato: giovani e meno
giovani uniti dalla curiosità
per questo particolare horror.
Climax - ci dice il regista in
seguito ai titoli di testa - è
ispirato ad una storia
realmente accaduta negli anni
'90: una compagnia di danza
francese organizza una festa
che si trasformerà in una
discesa negli inferi.  Dopo una
breve introduzione a prova di
spoiler a cura del festival, il
lungometraggio è iniziato con
delle interviste a camera fissa
ai ballerini che svelano dei
particolari  - insignificanti in
quel momento ma che poi si
riveleranno cruciali - della 

loro vita. Si parte così con
un'atmosfera alla Blair Witch
Project per poi essere
catapultati in una paranoia
discendente che porta
all'insofferenza da schermo:
perché i nostri protagonisti
assumono LSD
inconsapevolmente bevendo
della sangria, e questo li
conduce in un vortice di sesso,
violenza e paranoia pura
portando lo spettatore per
mano dentro questo bad trip.
Anche le inquadrature non
aiutano: all'inizio sembra che i
personaggi siano rinchiusi in
questa sala all'interno della
quale prima ballano
indemoniati e si aggirano
inquieti, appena l'effetto della
droga sale cominciano a
vagare nell'edificio in cui si
trovano, camminando per
corridoi angusti, bagni
illuminati al neon e stanze da
letto minuscole. Se mai
avevate pensato di provare
l'LSD dopo questo film
probabilmente smetterete
anche di assumere qualsiasi
droga leggera per paura di
finire come loro. La
sofferenza che io ho provato
nel vedere questi giovani
ballerini rovinare le loro vite
mi impediva di stare seduta
sulla poltrona del cinema:
infatti continuavo a
muovermi in uno stato di
intolleranza mai provata
prima al cinema, uno stato di
trance da malessere e
impotenza alimentato dalla
splendida e allo stesso tempo
disturbante colonna sonora.
Come me, anche i miei vicini  

di fila sbuffavano e
commentavano a voce bassa
che tutto questo era
impossibile che fosse accaduto
realmente, e credo di aver
sentito anche qualcuno dire
che non berrà mai più.
Insomma se volete farvi del
male è il film che stavate
cercando.  
 
Ultimo film del nostro primo
appuntamento di questa
rubrica è Suspiria di Luca
Guadagnino. Avevo già visto il
film quando era stato
presentato a Venezia e il
pubblico in sala aveva
applaudito felice. Situazione
diversa quella al Cinema
Massimo, dove una sala 1
semideserta non ha accolto il
film con lo stesso entusiasmo:
il film non è piaciuto o forse
non è stato capito perché in
molti commentavano «non
c'entra nulla con quello di
Argento». Infatti è importante
sottolineare come questa
versione di Suspiria non sia un
remake, ma bensì un omaggio
all'originale: nella versione di
Guadagnino infatti il contesto
storico è quello della Berlino
del 1977 - con particolare
attenzione alle azioni della
banda Baader-Meinhof  - e su
questa base vengono inseriti
anche dei nuovi personaggi
con storie parallele che li
caratterizzano e li rendono
necessari alla funzione
narrativa: come la triste storia
dello psicologo della ballerina
- interpretata da Chloë Grace
Moretz - e della deportazione
di sua 
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moglie. Il vecchio dottore e le
sue giornate ricche di rituali,
diventano così importanti
nella storia che l'ultima
sequenza del film è un close
up sul cuore inciso nel
cemento della casetta di
campagna costruita tanti anni
prima da e dalla moglie, il
loro nido d'amore che ormai
ospita altre famiglie in un
contesto moderno dato che
vediamo personaggi che
usano dei telefoni cellulari. Il
forte potere oscuro delle tre
madri durerà nel tempo, ma
accompagnata da una forza
uguale e contraria: l'amore.
Inoltre la colonna sonora di
Thom Yorke, l’evidente
ispirazione alle coreografie
travolgenti di Pina Bausch  

danno al film un gusto nuovo
e originale, che culmina nella
sequenza allucinante e
allucinata in cui la
protagonista finalmente
prende piena capacità delle
sue forze sprigionando tutta la
veemenza da leader che
possiede, il tutto incorniciato
da balli orgiastici, pareti rosso
sangue e costumi fatti da
capelli.  
Stupisce infatti positivamente
come Dakota Johnson sappia
recitare - e bene anche - dato
che nella saga di 50 Sfumature
non è la prima cosa su cui
cade l'occhio. 
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RICARDO E RICARDO (DETTO 'CHINO').  I  DARIN 

D I  C A R L O  G R I S E R I

Prima la presentazione a
Venezia 75, tra le lodi della
critica internazionale e del
pubblico presente. Ora l'uscita
in sala ufficiale: La notte di 12
anni di Alvaro Brechner, tra i
tanti meriti che possiamo
ascrivergli, ha lanciato
finalmente anche in Italia la
stella di Chino Darin, figlio di
'quel'' Ricardo che, per molti
spettatori, è l'unico attore
argentino conosciuto fuori dal
Sudamerica.  
 
Presentare il padre non serve
(e non avremmo spazio): un
centinaio di lavori nel suo
curriculum artistico, premi e
riconoscimenti ad ogni
latitudine. E due figli: Ricardo
e Clara. 
 
Voler fare l'attore nonostante
il proprio padre sia una vera
istituzione è già difficile, se
poi porti non lo so stesso
cognome ma anche lo stesso
nome... meglio almeno farsi
chiamare in altro modo, e
quindi Ricardo jr diventa
Chino. 
 
Già una ventina i film nel suo
passato, ma per vederlo nei
cinema italiani abbiamo
dovuto aspettare il film di
Brechner sulla prigionia di
Pepe Mujica, in cu Chino è
più che convincente nel ruolo
di Mauricio Rosencof.

 
Una affermazione inevitabile
vista l'intensità di film e
recitazione, che arriva giusto
in tempo per evitare che
Chino venisse additato solo
come "figlio e nipote di"
(anche sua madre è attrice, e
anche i suoi nonni!) e anche
"fidanzato di", essendo da
tempo il compagno
dell'attrice spagnola Úrsula
Corberó, nota anche in Italia
per essere Tokyo nella serie
Netflix La Casa di carta... 
 
Proprio come 'compagno'
d'arte ha ottenuto la prima
visibilità sulla stampa italiana
(più precisamente, su Vanity
Fair): "Darín è nato dopo la
fine del regime di Videla ma,
come ogni argentino, conosce
parecchie persone che hanno
vissuto sulla propria pelle gli
anni della dittatura".  
 
«Proprio in queste settimane
sto lavorando con Luis
Brandoni, un attore
impegnato politicamente che,
all’epoca, fu costretto a
lasciare il Paese. Le vicende
politiche dell’Uruguay e
dell’Argentina in quelli anni
non sono solo simili, sono
anche collegate». 
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Per recitare nel film di
Brechner ha dovuto sostenere
un duro allenamento.  
 
«All’inizio mi sembrava  
una grande sfida, ero
entusiasta, pieno di adrenalina
ma, col passare del tempo, ho
cominciato a sentirmi sempre
peggio. Un dimagrimento
così drastico modifica il
rapporto con il corpo ma
anche con le emozioni: 

sentivo di perdere il controllo
della mia mente. Anche il
senso dell’ironia se ne va,
tutto crolla. “Non era questo il
piano”, mi sono detto. E ho
cominciato ad avere paura, a
rendermi conto dei rischi. Al
momento di iniziare le riprese
ero talmente debole che 
temevo di non potercela fare.
Come posso lavorare, 14 ore al
giorno, senza sosta, in queste
condizioni?». 
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