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La perdurante, ancorché contrastata, reputazione di
René Clair quale stilista supremo della commedia
cinematografica si basa sostanzialmente su un quar-
tetto di film populisti da lui realizzati, in uno slancio
di irrefrenabile creatività, tra il 1930 e il 1933: quat-
tro commedie – Sous les toits de Paris (Sotto i tetti di
Parigi), Le million (Il milione), À nous la liberté (A me la
libertà) e il meno conosciuto 14 juillet (Per le vie di
Parigi) – che contribuirono ad affermare l’arte del
cinema sonoro europeo, a liberare i primi film parla-
ti dal giogo del teatro filmato, a iscrivere il nome di
Clair nella élite dei registi di levatura internazionale.
Egli era nato col nome di René Chomette nel 1898,nel
cuore e ventre di Parigi – il quartiere del mercato delle
Halles – dove i suoi genitori gestivano un redditizio
commercio di saponi. Durante la Grande Guerra,
aveva pubblicato i suoi primi versi e racconti, e nel
1917 era stato brevemente sul fronte con il reparto
ambulanze. Poche settimane dopo l’armistizio (l’11
novembre del 1918, che era il giorno del suo ventesi-
mo compleanno), fece il suo debutto professionale
come giornalista, tenendo una rubrica di letteratura,
musica e teatro per un importante quotidiano parigi-
no, L’Intransigeant (e anche scrivendo, sotto pseudoni-
mo, canzoni per la grande cantante realista Damia).
Pur aspirando a una carriera letteraria e giornalistica,
Chomette scoprì ben presto che il cinema era molto
più remunerativo. Nel 1920-1921 recitò in quattro
film: Le lys de la vie, che la danzatrice americana Loïe
Fuller aveva confezionato su misura per se stessa; Le
sens de la mort, un dramma morboso del regista russo
immigrato Jacov Protazanov; L’orpheline e Parisette,
due degli ultimi serial di Louis Feuillade. Desideroso
di separare la sua attività “alimentare” nel cinema
dalle altre aspirazioni, Chomette adottò lo pseudoni-
mo metaforico di “Clair”.
La sua definitiva conversione al cinema avvenne gra-
zie al breve ma proficuo apprendistato con Jacques
de Baroncelli, uno dei più stimati registi del “main-
stream” cinematografico francese (il cui assistente
dell’epoca altri non era che il fratello maggiore di
Clair, Henri Chomette, futuro esponente dell’avan-
guardia e mancato regista commerciale, che lo sce-
neggiatore Henri Jeanson, con il suo tipico spirito
caustico avrebbe poi liquidato con la memorabile
definizione di “Clair-obscur”.
Questa mini retrospettiva (che segna il tardivo

debutto del regista alle Giornate! – se si esclude la
presentazione, l’anno scorso, di Prix de beauté, che
Clair scrisse ma non riuscì a dirigere) ci offre la rara
opportunità di riassaporare la fantasia di mezza esta-
te di Paris qui dort (finalmente in una copia restaura-
ta conforme alla versione originale distribuita nel
1925) e di deliziarci con la sempre viva follia icono-
clasta di Entr’acte (accompagnato da una riduzione
per piano della non meno anticonvenzionale partitu-
ra originale di Erik Satie) e l’irresistibile crescendo di
ilarità di quel modello perfetto di trasposizione sullo
schermo di un testo teatrale che è Un chapeau de
paille d’Italie – tre esercizi magistrali di vivace, brillan-
te farsa cinematografica. Ma sarà anche l’occasione
per riscoprire l’ultima e deplorevolmente sottovalu-
tata commedia muta di Clair, Les deux timides, e
l’elegante melodramma La proie du vent, un film non
comico che Clair (a torto) misconosceva, ma che
segna il suo passo finale verso la maturità tecnica. Fiat
lux, fiat “Clair”! – LENNY BORGER

Stiamo cavalcando, anno dopo anno, i centenari delle
“prime volte” degli elementi tecnologici e linguistici
della sintassi cinematografica. Celebrazioni che pos-
sono tramutarsi però in elogi funebri dal momento
che ad un secolo di distanza si è approdati ad una
sostanziale trasformazione dei metodi di lavoro che,
sintetizzata con il linguaggio dell’oggi, può essere
descritta come il passaggio tra l’analogico e il digita-
le. Questa trasformazione la si può osservare in par-
ticolar modo in due settori ben definiti, quello degli
“effetti speciali” e quello dell’”animazione tridimen-
sionale”. Due settori d’intervento che se vedono
coinvolti inventori e pionieri come George Méliès, J.
Stuart Blackton, Emile Cohl, Segundo de Chomon,
vengono accomunati nella qualità professionale di un
altro grande, Ladislas Starewitch (1882-1965), che
dalla Russia che l’ha visto esordire ed eccellere anche
come regista di film “dal vero”, si è poi, dopo la rivo-

luzione, spostato verso il mediterraneo, transitando
per l’Italia ma stabilizzandosi, infine, nel 1920 in Fran-
cia. Dove ha continuato a scrivere, produrre e realiz-
zare opere in animazione tridimensionale, impiegan-
do pupazzi articolati (in francese “marionnettes”) più
o meno antropomorfi ricoperti di pelle di camoscio
che aderisce al corpo dei personaggi intagliato nel
legno, offrendo loro una straordinaria levigatezza
unita ad una efficacissima “fotogenia”. Disegnatore,
pittore, curioso cultore dei lavori manuali, scienziato
con particolare riferimento all’entomologia, Stare-
witch (grafia francese del suo cognome) ha perfezio-
nato un interesse che pareva inizialmente dedicato
solo all’ osservazione della vita degli insetti, in un
mondo poetico e compiuto. Ripercorrendone la car-
riera privilegeremo il suo periodo “muto” (1910-
1928) e le opere realizzate con il passo uno dell’ani-
mazione. – CARLO MONTANARO
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La rassegna principale di
quest’anno tornerà al cinema
tedesco, di cui in passato le
Giornate rivelarono già il pre-
Caligari. Stavolta, occupandosi
dell’ALTRA WEIMAR, si
andrà nel cuore di un’epoca
classica del muto, ma per sco-
prirvi quanto è meno noto, gli
autori e i film rimasti ai mar-
gini del Pantheon storiografi-
co. Un’epoca sempre attuale

anche per le sue
valenze culturali e
politiche (quanti
confronti si sono
sentiti anche in tempi
recenti con una fase di cont-
raddizioni sociali che hanno
segnato il passaggio alla ditta-
tura), Weimar è per il cinema
un territorio sterminato, non
risolvibile nei termini consoli-
dati (espressionismo, Kam-

merspiel, Neue Sach-
lichkeit). Accanto ai
sommi Lang e Murnau

(e ad autori marcati
dall’espressionismo come

Wiene) operarono numerose
personalità creative, che solo
in minima parte conosciamo.
Avremo qui modo di vedere
per la prima volta i film-rivela-
zione di autori segnati anche
dall’espressionismo come

LADISLAS STAREWITCH

RENÉ CLAIR: IL SILENZIO È D’ORO

Superato il giro di boa del

venticinquennale, le Giorna-

te del Cinema Muto affron-

tano una seconda giovinezza,

complice anche il ritorno

all‘originaria Pordenone. Ma

è il programma stesso che si

propone di coniugare la

somma di esperienze di

ricerca e di studio delle pas-

sate edizioni con il diverti-

mento di scoprire sempre

nuovi territori.

Siamo onorati di avere quest’an-
no come relatore della Jonathan
Dennis Memorial Lecture JOHN

CANEMAKER, insigne docente di
animazione, saggista e cineasta
indipendente, premio Oscar nel
2006 per il cortometraggio ani-
mato The Moon and the Son. Piffe-
raio Magico dell’animazione clas-
sica, egli è l’autore di Winsor
McCay: His Life and Art, di Felix:
TheTwistedTale of theWorld’s Most
Famous Cat e di svariati sontuosi
volumi sugli artisti del Walt
Disney Studio, fra cui Walt Disne-
y’s Nine Old Men and the Art of
Animation. Più conosciuto come
animatore, ha realizzato film che
si distinguono per il loro
humour, l’eleganza pittorica e
soprattutto la disponibilità a
rischiare. In The Moon and the
Son padre e figlio hanno una con-
versazione immaginaria sul loro

tormentato rapporto. In altri lavori vengono utilizzati disegni infantili
per trattare i gravi problemi che i bambini affrontano: cancro, mole-
stie, distruzione nucleare.Tutta l’opera di Canemaker è permeata da
un affettuoso omaggio ai grandi maestri dell’animazione classica e del
muto. Per le Giornate, le cui radici affondano nella proiezione di film
animati ed a trucchi, è un grande piacere presentare il maggior anima-
tore-storico vivente. – RUSSELL MERRITT

SABATO 13, ore 20.30
LULÙ (Die Büchse der Pandora, Germania, 1929)
di Georg Wilhelm Pabst, con Louise Brooks, Fritz Koertner, Karl Goetz

PARTITURA DI PAUL LEWIS, ESEGUITA DALL’ORCHESTRA SINFONICA DEL FRIULI VENEZIA

GIULIA DIRETTA DALL’AUTORE.

EVENTO REALIZZATO IN COLLABORAZIONE CON WATERSHED/BRISTOL SILENTS E BFI.

L’erotica eroina di Frank Wedekind era una delle grandi figure femminili della
letteratura tedesca. Nel dramma teatrale, che aveva scandalizzato la società fin-
de-siècle e procurato al suo autore un breve periodo di detenzione, il perso-
naggio di Lulu, incarnazione della sessualità primitiva e della fantasia di ogni
uomo che incontra, semina involontaria devastazione. Guidata dalla sua curio-
sità e libera da freni morali, Lulù si può esprimere solo attraverso il piacere.
L’anarchia e la distruzione che – gioiosamente inconsapevole – trascina con sé,
diventano l’elemento di catarsi attraverso cui la società può liberarsi della pro-
pria repressione sessuale. Più astrazione concettuale che vero personaggio,
Lulu era una figura poetica genuinamente tedesca, forse perfino un simbolo
della psiche nazionale. Ma se ad alcuni poteva andar bene anche un’attrice stra-
niera – la danese Asta Nielsen l’aveva già interpretata in due precedenti versio-
ni cinematografiche – altri sostenevano che Lulu poteva essere solo tedesca, e
viceversa. Pabst, fortunatamente, fece di testa propria. Più interessato al cinema
che alla letteratura, e con uno sguardo ambivalente nei confronti dell’espres-
sionismo allora predominante, pensò di fondere le due pièce di Wedekind, tem-
perandone gli eccessi da Grand Guignol e disfacendosi del loro specifico tea-
trale più ingombrante – il linguaggio irrealistico e isterico dei personaggi. La cui
complessità andava restituita senza l’uso della parola. Pabst stava sviluppando
un nuovo stile cinematografico “oggettivo”, e voleva che questa Lulu fosse
“vera”. E tale – per Pabst e per il film – doveva soprattutto apparire la sua
immagine visiva, e se poi questa visione proveniva da un altro continente, poco
importava. – PAUL GANN

All’americana Louise Brooks, ex-ballerina dei Denishawn Dancers, riesce ... faci-
lissimo calarsi in quel pozzo di mobile indecenza, di vegetativo immoralismo e
di affastellata ossessione che Pabst le costruisce tutt’attorno. Le peripezie del
personaggio ... la coinvolgono senza scalfirla. Immunizzata dalla grazia fotogeni-
ca, essa esprime una sensualità passiva e integra, sulla quale s’infrangono e
rifrangono le tensioni e le incoerenze del destino. Ma, al di sopra di questa pigri-
zia animale, di questo guardarsi esistere, c’è, nella Brooks, lo scatto incontenta-
bile della gaiezza ironica, dell’implacata femminilità. Quale attrice ha simulato
con più persuasivo trasporto l’effervescenza del sangue, la simbiosi tra gesto e
sorriso, bacio e scherzo, amore e zuffa, allegria e pianto? Nel tetro e vischioso
magma pabstiano, la mobilità “fisica” di Lulu fa lampeggiare agguati, trasalimenti,
scocchi.Tutto il film ne riceve come una sollecitazione dinamica; una vibrazione
contagiosa. – FRANCESCO SAVIO (Visione privata, 1972)

JOHN CANEMAKER

LA VITA E L’ARTE
DI WINSOR
MCCAY

Pordenone, Convento di San Francesco
6-13 ottobre 2007

Orario: 10-20 - ingresso libero



Robison, o del “perverso”
Oswald, del fantasioso Berger,
del manierista Dupont, prose-
guendo con Lamprecht, Piel,
Schünzel, Prager... E poi di due
autori che “chiosarono” Lang
con i loro premake, Joe May e
Richard Eichberg. E del Max
Mack che fu la rivelazione
della storica retrospettiva
pre-Caligari. Altro nome
ritornante è quello di Hans
Steinhoff, cui le Giornate
dedicano un’attenzione plu-
riennale. Va segnalato infine
Die Carmen von S. Pauli di
Erich Waschneck, che potrà
confrontarsi con un’altra
variazione sulla Carmen in
programma, quella con la diva
olandese Annie Bos.
Molti tra gli autori preceden-
temente citati sono collegabi-
li alla presenza ebraica nel
cinema tedesco, e sarà sicura-
mente emozionante e tragica-
mente paradossale scoprire
nel film di Hans Behrendt, che
finirà vittima della Shoah,
l’interpretazione di Werner
Krauss e Veit Harlan (nel
ruolo di un chapliniano bar-
biere ebreo che si chiama
come il poeta Mandelstam),

ovvero le figu-
re al centro di
Jud Suess.
Si può quindi
considerare
un prolunga-
mento del
p ro g r a m m a
Weimar un
p r e z i o s o
documentario
su Kurt Ger-
ron (che
interpretò, tra
gli altri, il

ruolo del mago Kiepert nel-
l’Angelo azzurro, a fianco di
Marlene Dietrich), vittima vul-
nerabile per eccellenza dello
sterminio.
Ma à coté si pone anche uno
degli eventi serali del festival,
Lulù di Pabst con la folgorante
Louise Brooks.
Il che ci porta alla seconda
rassegna maggiore del pro-
gramma, dedicata a René
Clair: regista mancato della

Brooks, è anche forse l’autore
dalla fama più contrastata di
tutto il cinema francese.
Oscillante tra sopravvaluta-
zioni e sottovalutazioni, sem-
bra giunto il momento per
scoprire il divertimento
manierista di questo autore,
che irritò la critica della nou-
velle vague, ma seppe con-
quistarne il marginale
Jacques Baratier. Si
potranno vedere
nelle copie
migliori i divertis-
sement fantasiosi
che il regista
diresse tra il 1923
e il 1928, con la
sicura promessa di
scoprire in quelli che furo-
no considerati i suoi film
minori o persino da lui ripu-
diati (Le voyage imaginaire, dal
bel titolo mélièsiano, o La
proie du vent) opere non
meno vivaci dei riconosciuti
Paris qui dort, Un chapeau de
paille d’Italie, Les deux timides.
Completano la rassegna Le
Fantôme du Moulin Rouge, altro
titolo intrecciato col territo-
rio del gotico francese, e il
muto finale La Tour.
L’evento centrale della rasse-
gna sarà quello musicale su un
titolo dell’avanguardia più sca-
tenata, Entr’Acte, dove – grazie
alla collaborazione di Ornella
Volta, fondatrice degli Archives
de la Fondation Erik Satie di
Parigi – la musica di Satie rag-
giungerà la sua apparizione
sullo schermo, accanto a Pica-
bia, Duchamp e Man Ray.

Autore che ha coniugato
l’avanguardia col territorio
dell’animazione è LADI-
SLAS STAREWITCH, di
cui si vedranno nelle copie
migliori le invenzioni animate
attraverso i materiali organici,
in una sorta di anticipazione
delle audacie lynchiane.
Il lungo viaggio attraverso

l’opera di DAVID W.
GRIFFITH raggiungerà
quest’anno l’undicesima e
penultima tappa, dedicata al
periodo 1921-1924. Anche
qui le sorprese non manche-
ranno perché accanto al
capolavoro riconosciuto (cui
sarà dedicato uno degli eventi
musicali) Orphans of the Storm,
interpretazione sublime delle
Gish che si è posta al centro
delle ossessioni di Rohmer e
di Truffaut, ci saranno dei film
“minori” non meno belli, a

cominciare da quel-
l’Isn’t Life Wonder-

ful, che già
c o n q u i s t ò
Renoir e
Rossellini. E
poi, tra gli
altri, Ameri-

ca, che pro-
segue la

geniale enciclo-
pedia griffithiana

sulla storia americana.
Del cinema americano si sco-
priranno anche altri territori:
nella sezione Treasures III i film
con tematiche sociali (tra cui
l’esordio di Vidor e un’opera
del maledetto William
Desmond Taylor); in un ciclo
curato da Rick Prelinger i film
promozionali; una rassegna
dedicata a Jean Darling & Our
Gang... Ma anche, in uno degli
eventi musicali, l’apocrifo
demilliano Chicago, film eroti-
cissimo la cui protagonista
Phyllis Haver ci conquisterà
anche più delle recenti inter-
preti dei remake in chiave
musical.

Perla tra le perle,
l’”ennesimo” omaggio a
Mabel Normand, che percor-
rerà film già noti e rarità, sve-
lando altri tesori anche dalla
sfortunata fase finale della
scatenata commediante.

Ma sono molte altre le cose
di un ricco programma che
andrebbero indicate: la colle-
zione dei giocolieri degli anti-
podi CORRICK, provenienti
dalla cineteca australiana; i
primi film girati, nel 1897, nei
paesi biblici; opere e autori
“fuori quadro”, tra cui il para-
dossale (per l’universo del
muto) The Stolen Voice, e il
risorgimentale I Mille (1912)
restaurato dalla Cineteca Ita-
liana e dal Museo Nazionale
del Cinema; rarità in omaggio
alle cineteche di Amsterdam,
Budapest (con una versione
dei RAGAZZI DELLA
VIA PAAL) e Toulouse (con
la riscoperta di un film arme-
no)... E poi la Jonathan Dennis
Memorial Lecture che un
maestro dell’animazione
come John Canemaker dedi-
cherà al massimo artista del-
l’animazione e del fumetto
Winsor McCay. E ancora altri
eventi musicali, con presenze
di musicisti già ammirati alle
Giornate e di new entry.

La FILM FAIR, il COLLE-
GIUM, proiezioni scolasti-
che (con The Cook e Pass the
Gravy) e l’accogliente spazio
pordenonese daranno a chi
vorrà condividere la gioia
delle Giornate l’occasione di
ulteriori percorsi, digressioni,
passeggiate.

DOMENICA 7 ottobre, ore 14.00
ENTR’ACTE (Francia, 1924)
di René Clair; sceneggiatura di René Clair e Francis Picabia; musica di Erik Satie.

PRIMA ESECUZIONE ASSOLUTA DELLA VERSIONE PER PIANOFORTE A QUATTRO MANI,A CURA

DI GUY CAMPION, DELLA PARTITURA CINÉMA DI ERIK SATIE, RICOSTITUITA A PARTIRE DAI

MANOSCRITTI ORIGINALI DEL COMPOSITORE E SINCRONIZZATA PER LA PRIMA VOLTA CON IL

FILM PER IL QUALE QUEST’OPERA ERA STATA COMPOSTA NEL 1924 (EDIZIONI DURAND-
SALABERT, PARIGI 2007 - COLLEZIONE “ARCHIVES ERIK SATIE”, DIRETTA DA ORNELLA

VOLTA E GÉRALD HUGON).

DUO PIANISTICO BARBARA RIZZI - ANTONIO NIMIS.

CONFERENZA INTRODUTTIVA DI ORNELLA VOLTA, PRESIDENTE DEGLI ARCHIVES DE LA

FONDATION “ERIK SATIE”, PARIGI.

IN COLLABORAZIONE CON ASSOCIAZIONE MUSICALE TARCENTINA - LABORATORIO

INTERNAZIONALE DI MUSICA DA CAMERA 2007.

Questo breve e brillante divertissement dadaista non ha perso nulla del suo
fascino buffonesco e rimane tuttora un irriverente ma bonario classico del
cinema delle avanguardie degli anni ‘20. Rivedendolo a qualche anno di distan-
za dalla sua ‘prima’, avvenuta nel dicembre del 1924, il sagace critico Alexandre
Arnoux commentava argutamente: “Questo film è sempre giovane. Ancora
oggi ti viene voglia di fischiarlo.” Secondo in ordine di realizzazione, Entr’acte
fu il primo film di Clair a essere distribuito (Paris qui dort, girato l’anno prece-
dente, uscì nelle sale due mesi dopo la “prima” di Entr’acte). Il pubblico cui era
destinato, tuttavia, non era quello delle sale di prima visione o del cinema di
quartiere, bensì il pubblico più illuminato del Théâtre des Champs-Elysées, eli-
taria vetrina parigina delle arti dello spettacolo, in particolare della danza, della
musica e del teatro di prosa, che aveva notoriamente ospitato i Ballets Russes.
Ed è lì che i prestigiosi Ballets Suédois del mecenate delle arti Rolf de Maré
ebbero la loro sede negli anni 1920-24, collaborando con la crème dell’avan-
guardia degli anni ‘20: Jean Cocteau, Ricciotto Canudo, Fernand Léger, Francis
Picabia, il Gruppo dei Sei, Erik Satie e altri ancora (i due palcoscenici più pic-
coli, la Comédie e lo Studio, erano il regno di teatranti di rango quali Gaston
Baty e Louis Jouvet). – LENNY BORGER

DOMENICA 7 OTTOBRE, ORE 16.00
A COLPI DI NOTE
THE COOK (USA, 1918) di e con Roscoe Arbuckle e con Buster Keaton
PASS THE GRAVY (USA, 1928) di Fred Guiol e Leo McCarey

ACCOMPAGNAMENTO MUSICALE ORCHESTRA DELLA SCUOLA MEDIA CENTRO STORICO

DI PORDENONE, DIRETTA DA CINZIA DEL COL & PATRIZIA AVON.

Coltivavo dal 1994 un’idea e lo scorso anno Elisabetta Pieretto mi ha offerto
l’opportunità di concretizzarla, proponendomi un corso di film e musica per gli
alunni della mia scuola. È nato “A colpi di note”, un laboratorio nel quale abbia-
mo coinvolto le colleghe Patrizia Avon e Cinzia Del Col ed un gruppo d’alunni,
per rimusicare insieme due comiche che erano nel mio cuore: The Cook e Pass
the Gravy. Il seminario si è svolto da dicembre a giugno: una prima parte teo-
rica, tenuta dai formatori di Cinemazero, di lettura ed analisi del testo filmico
ed una seconda parte di laboratorio strumentale curato dalle docenti di musi-
ca. Ci è sembrato giusto riaccogliere “Le Giornate” nella nostra città coinvol-
gendo attivamente gli alunni, il pubblico di domani.
Sono stati sei mesi di lavoro intenso e difficile, perché ci siamo “inventate” un
progetto nuovo ed insieme antico. Le più belle soddisfazioni sono giunte dai
ragazzi che hanno partecipato con entusiasmo, maturando un interesse più
consapevole verso l’arte del cinema muto. – MARIA LUISA SOGARO

DOMENICA 7 ottobre, ore 20.30
À PROPOS DENICE (Francia, 1930) di JeanVigo, fotografia di Boris Kaufman.
ACCOMPAGNAMENTO MUSICALE COMPOSTO ED ESEGUITO AL PIANOFORTE FAZIOLI DA

MICHAEL NYMAN.

Allo stesso modo con cui si dice che un uomo si forma definitivamente tra i sette
e i dodici anni, si può sostenere che un cineasta fornisce tutte le indicazioni su
quella che sarà la sua carriera nei primi cinquanta metri di pellicola che impres-
siona. Il suo primo lavoro è lui stesso e ciò che farà in seguito, ebbene, sarà sem-
pre lui stesso, sarà sempre la stessa cosa, a volte il meglio (capolavori) a volte in
peggio (insuccessi). Tutto Orson Welles è nella prima bobina di Quarto potere,
tutto Bunuel è in Un chien andolou, tutto Godard è in Une femme coquette, tutto
Vigo è in A propos de Nice. – FRANÇOIS TRUFFAUT (I film della mia vita, 1978)

Micheal Nyman, nato a Londra nel 1944, inventore e massimo esponente, con
Philip Glass, del minimalismo musicale, in diverse occasioni si è accostato al
cinema del muto alla ricerca di nuove suggestioni musicali. La performance a
Pordenone è un suo personale omaggio alle Giornate.
Autore di musica da film fra i più richiesti, Nyman è famoso per la collabora-
zione degli anni Ottanta con Peter Greenaway (ma ancora nel 1967 egli aveva
composto la sua prima partitura cinematografica per un mediometraggio di
questo regista). Il massimo successo nel cinema lo ha ottenuto nel 1993 con
la colonna sonora di Lezioni di piano di Jane Campion. Molto apprezzati anche
i suoi contributi a Il marito della parrucchiera di Patrice Leconte, a Gattaca di
Andrew Niccol, a Fine di una storia di Neil Jordan e ai film di Michael Win-
terbottom. Anche Nanni Moretti ha utilizzato alcune sue musiche per La
stanza del figlio.

LUNEDÌ 8 ottobre, ore 20.30
PARIS QUI DORT (Francia, 1923-1925)
di René Clair, con Henri Rollan, Albert Préjean, Charles Martinelli, Madeleine
Rodrigue, Louis Pré fils, Myla Sellar, Marcel Vallée,Antoine Stacque.

NUOVA PARTITURA COMPOSTA E DIRETTA DA ANTONIO COPPOLA ED ESEGUITA DA

L’OCTUOR DE FRANCE.

Paris qui dort è un film molto divertente, pieno di trovate e dettagli spiritosi (il
protagonista che scopre i parigini bloccati nei loro atteggiamenti sociali più
comici; il party scatenato nel ristorante; i momenti alternati di noia e di frene-
sia dei sopravvissuti nel loro alloggio di fortuna sulla terza piattaforma della
Torre Eiffel). Il pedigree fantascientifico di Paris qui dort è meno interessante, e
ben fece Clair a sviluppare la sua trama con la stessa nonchalance di un “Mac-
Guffin” (i set, sommari e disadorni, in particolare il laboratorio dello scienzia-
to pazzo, hanno una semplicità da disegno animato perfettamente funzionale
all’intento giocoso di Clair – ed erano opera di André Foy, uno dei migliori illu-
stratori di alcune delle più importanti riviste politiche e culturali francesi nel
periodo tra le due guerre). Clair usa la sua facile premessa – sei personaggi par-
titi in vacanza per sfuggire alle costrizioni della società scoprono il mondo tra-
sformato in una moderna Pompei dal raggio di uno scienziato pazzo – per ani-
mare una serie di elaborazioni/alterazioni sul tema del movimento e del ritmo:
le linee fondanti della visione del cinema secondo Clair.
Negli anni della sua maturità, Clair mostrerà scarsa indulgenza nei confronti di
questo preteso faux pas giovanile. Imbarazzato da alcuni elementi dei suoi
primi film che considerava pasticciati e rozzi, Clair si era riservato da tempo il
diritto di revisionarli per tagliare via “un bel po’ di robaccia”. Nel 1971, volle

rimettere le mani su Paris qui dort. Ma sopprimendo gli errori di continuity e
serrando il ritmo del film – se ne andarono ben 600 metri di pellicola! – Clair
distrusse anche l’atmosfera di sognante flânerie di mezza estate che è parte
integrante del fascino intramontable del film. Con la velocità sbagliata e il foto-
gramma vergognosamente mutilato per far posto a una traccia sonora per
piano (di Jean Wiener), Paris qui dort venne ridotto a un sobbalzante, affrettato
cortometraggio di 34 minuti.
La vicenda, comunque, è a lieto fine. Nel 2000, la Cinémathèque Française ha
recuperato e restaurato il film riportandolo alla lunghezza originale e restituen-
dogli l’integrità del fotogramma: forse l’autore non ne sarebbe proprio conten-
to, ma per il pubblico delle Giornate sarà una perfetta introduzione al mondo
di René Clair. – LENNY BORGER

Giovedì 11 ottobre, ore 20.30
UN CAPPELLO DI PAGLIA DI FIRENZE (Un chapeau de paille d’Italie,
Francia, 1927)
di René Clair, con Albert Préjean,Yvonneck, Marise Maia, Olga Tschekowa
MUSICHE DI NINO ROTA ESEGUITE AL PIANOFORTE DA ANGELA ANNESE.

Clair scrisse e diresse Un chapeau de paille d’Italie in una sorta di incandescente
stato di grazia. Lo script venne completato (come lo stesso Clair sosterrà in
seguito) in otto giorni. Secondo Pierre Billard, l’intero film, dalla stesura del
primo trattamento alla sua première di gala (avvenuta presso l’“alma mater” di
Clair, il Théâtre des Champs-Elysées), richiese solo cinque mesi! Il che sug-
gerisce un impeccabile senso dell’organizzazione, un’assenza di intoppi durante
la lavorazione, ma anche qualcosa di più: una visione coerente dell’intero prog-
etto dal bell’inizio, uno slancio di tale vigore e precisione da garantire al film una
controllata fluidità di regia e un montaggio praticamente già eseguito durante
le riprese. – LENNY BORGER

Ripercorrendo, a partire da Entr’acte, l’intreccio magico che lega, più o meno
direttamente, per volontà o per caso, il cinema René Clair e la musica, potreb-
be essere interessante proporre Le chapeau de paille d’Italie, delizioso film rea-
lizzato da Clair nel 1927 a partire dal vaudeville di Labiche e Michel.
Certo il film, come spesso accade, ha conosciuto nel corso del tempo più di
una colonna sonora, secondo un ritmo scandito dai successivi restauri della pel-
licola originale; ma anche il fortunatissimo testo teatrale, vero e proprio classi-
co del genere, ha ispirato alcuni tra i più importanti musicisti del Novecento
europeo, primi fra tutti Jacques Ibert (che compose nel 1929 le musiche di
scena per la rappresentazione teatrale del testo ad Amsterdam, da cui trasse
un raffinatissimo Divertissement nel 1930) e Nino Rota, che, già autore “cine-
matografico”, fortemente impressionato dalla visione del film di Clair, fu auto-
re tra il 1945 e il 1954 di una riuscitissima trasposizione nel teatro musicale,
andata in scena nel 1955 a Palermo e poi alla Piccola Scala di Milano con la regia
di Giorgio Strehler per tre stagioni di seguito, tuttora oggetto di sempre nuovi
allestimenti nei maggiori teatri lirici italiani. La proiezione del film può così esse-
re accompagnata da una sorta di “pastiche” delle bellissime musiche composte
per Il cappello. – ANGELA ANNESE

Venerdì 12 ottobre, ore 20.30
CHICAGO (USA, 1927)
di Frank Urson e Cecil B. DeMille, con Phyllis Haver,VictorVarconi, Eugene Pal-
lette, Virginia Bradford, Clarence Burton
ACCOMPAGNAMENTO MUSICALE DAL VIVO ESEGUITO DA PRIMA VISTA SOCIAL CLUB.

Girato con mano sicura, Chicago è indubbiamente l’opera di un maestro – ma
chi? La regia è attribuita a Frank Urson, ex-direttore della fotografia che nei sei
anni precedenti aveva abilmente diretto una dozzina di film, fra cui alcuni confe-
zionati su misura per Wallace Reid, Mary Miles Minter e Raymond Griffith. I tito-
li interpretati da quest’ultimo furono co-diretti con Paul Iribe, mentre Changing
Husbands, altra supervisione di DeMille, contiene, come scrive Charles Musser
in L’eredità DeMille, “una serie di elementi slapstick che ne fanno l’antesignana
della commedia brillante degli anni ’30”. Chiaramente Urson era stimato da
DeMille, di cui fu assistente alla regia per film come The Road to Yesterday (La
strega diYork),The Volga Boatman (Il barcaiuolo del Volga), The King of Kings(Il Re dei
Re) e The Godless Girl (La donna pagana). Non sorprende dunque che fosse stato
ricompensato con questo importante incarico registico.
Tuttavia, secondo un’opinione abbastanza diffusa, il contributo dello stesso DeMille
avrebbe potuto spingersi oltre la “supervisione”. In L’eredità DeMille, Robert Birchard
dà per certo che Chicago sia stato “prevalentemente diretto da DeMille” e, in una sua
successiva monografia, Cecil B.DeMille’s Hollywood, lo studioso attribuisce tout court la
regia a DeMille, a prescindere da quanto ufficializzato dai credits.A riprova di ciò Bir-
chard porta un pezzo di Elza ed Edwin Schallert (un team giornalistico composto da
madre e figlio – quest’ultimo destinato a diventare un rispettato critico del Los Angeles
Times):“Cecil B. DeMille sta dirigendo Chicago … ma il suo nome non sarà probabil-
mente menzionato sullo schermo … tranne che come supervisore generale. Duran-
te la fase preparatoria egli si è talmente interessato al soggetto che non ha potuto resi-
stere alla tentazione di girarlo lui stesso.” – DAVID ROBINSON

CALENDARIO EVENTI PRINCIPALI
Le proiezioni delle Giornate 2007 si terranno presso il Teatro Comunale Giu-
seppe Verdi di Pordenone ed avranno inizio sabato 6 ottobre alle ore 14.30; nei
giorni successivi si articoleranno in tre fasce orarie (mattina, pomeriggio e sera)
dalle ore 9 alle 24 circa. Il costo del biglietto d’ingresso è il seguente:
€ 8 per gli spettacoli diurni; € 10 per gli spettacoli serali; € 15 per gli eventi spe-
ciali (serata inaugurale del 6 ottobre; serata finale del 13 ottobre; performance di
Michael Nyman domenica 7 ottobre).

Il calendario dettagliato di tutte le proiezioni e il catalogo del festival saranno
disponibili presso il TeatroVerdi da sabato 6 ottobre e presso l’ex-Convento di San
Francesco, sede di FilmFair 2007.

Il programma è consultabile sul sito www.cinetecadelfriuli.org/gcm e, durante il
festival, sarà pubblicato giornalmente sulla stampa locale.

Giudicato “praticamente perfetto” da Edward Wagenknecht, uno dei più grandi
critici americani del Novecento (1900-2004), il film riprende un successo della
letteratura popolare francese, Les deux orphelines di Adolphe d’Ennery e Eugène
Cormon, ma spostando temporalmente l’azione di alcuni anni in modo che le
due eroine vivano la loro odissea nella tempesta della rivoluzione francese. Nel
1955, concludendo un pezzo su un film della sua vita – Napoléon di Abel Gance
– François Truffaut scriveva: “Mi sembra che solo Griffith con Orphans of the
Storm e Jean Renoir con La Marseillaise siano riusciti a ricostruire sullo schermo
altrettanto bene l’episodio del Terrore.”
Gance, che si trovava negli Stati Uniti proprio quando Griffith stava girando
Orphans, andò a trovarlo nel suo studio, rimanendo basito, racconta Kevin
Brownlow,“davanti ai set raffiguranti Parigi al tempo della rivoluzione con per-
fino un’elegante ghigliottina”. A queste mirabili scenografie aveva dato il suo
contributo l’architetto di scena Edward Scholl, che in seguito Gance avrebbe
ingaggiato per Napoléon.
Nella sua storia del cinema americano muto,William Everson sottolinea come le
innovazioni introdotte da Griffith nelle sue precedenti opere siano sapientemen-
te “reimpiegate, perfezionate e sviluppate” in Orphans of the Storm che è, con Into-
lerance, la sua produzione più spettacolare (e il suo ultimo successo commercia-
le e di critica). Descrivendo la scena in cui Henriette/Lillian Gish riconosce la
voce di Louise/Dorothy Gish, la sorella da tempo perduta, Brownlow parla di
“regia magistrale”:“Tutte le altre conquiste di Griffith passano in secondo piano
dinanzi a questa capacità di trasferire su qualche metro di celluloide le emozio-
ni più intense. È questo che può sopravvivere ai secoli. … E furono le emozioni,
non i primi piani e le dissolvenze in chiusura, che fecero innamorare del cinema
i pubblici di tutto il mondo” (Hollywood, 1980).
Riferisce Eileen Bowser, citata da David Robinson in Hollywood in the Twenties
(1968), che molti spettatori pensavano di aver effettivamente sentito Dorothy
cantare tanto intensa è la recitazione di Lillian nella sequenza del primo manca-
to ricongiungimento con la sorella. Davvero qui, e anche altrove nel film,“Griffith
gioca con la vista e l’udito” e davvero è questo per lui e per le sue attrici “un
momento di grazia”, come scrive Paolo Cherchi Usai nella monografia che per la

prima volta in Italia analizza l’intera opera del regista e che il Castoro pubbliche-
rà nel 2008, a cent’anni dal debutto di Griffith dietro la macchina da presa.
Benché Orphans of the Storm sia il film delle sorelle Gish (e per di più il loro ulti-
mo film con Mr. Griffith), ricordiamo almeno due degli altri interpreti: Lucille La
Verne, che qui è l’odiosa madame Frochard e che una quindicina d’anni dopo
darà la voce alla strega disenyana di SnowWhite and the Seven Dwarfs (Biancaneve
e i sette nani), e Josef/Joseph Schildkraut: quello dell’aristocratico innamorato
della cittadina Henriette è il suo primo ruolo cinematografico, uno dei suoi ulti-
mi sarà, nel 1959, quello di Otto Frank in The Diary of Anne Frank (Il diario di Anna
Frank) di George Stevens.
Orphans viene presentato alle Giornate in una nuova copia a colori riproducen-
te l’imbizione originale e con una partitura che esalta il lavoro di Griffith: è stata
composta nel 2001 dal compianto maestro John Lanchbery (sul podio del Verdi
nel 1997 per The Birth of a Nation e nel 1998 per The Iron Horse [Il cavallo
d’acciaio]) e l’Orchestra Sinfonica del Friuli Venezia Giulia diretta da Timothy
Brock avrà l’onore di eseguirla per la prima volta dal vivo. – PIERA PATAT

SABATO 6 ottobre 2007, ore 20.30
LE DUE ORFANELLE (Orphans of the Storm, USA 1921)
di David W. Griffith, con Lillian e Dorothy Gish (Henriette e Louise), Josef Schild-
kraut (Chevalier de Vaudrey), Frank Puglia (Pierre Frochard), Lucille La Verne
(Madame Frochard), Sheldon Lewis (Jacques Frochard), Monte Blue (Danton), Sid-
ney Herbert (Robespierre), Leslie King (Jacques-Forget-Not), Creighton Hale
(Picard), Morgan Wallace (marchese de Praille), Frank Losee (conte de Linières),
Katherine Emmett (contessa de Linières), Adolphe Lestina (dottore), Kate Bruce
(sorella Geneviève).

PARTITURA DI JOHN LANCHBERY DIRETTA DA TIMOTHY BROCK ED ESEGUITA

DALL’ORCHESTRA SINFONICA DEL FRIULI VENEZIA GIULIA.

UNA PRODUZIONE LIVE CINEMA DI PATRICK STANBURY E KEVIN BROWNLOW

REALIZZATA IN COLLABORAZIONE CON PHOTOPLAY PRODUCTIONS.


