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			Talìa! Talia’! U’ cinematografu!


			Il grido di un uomo della strada alla visione del film proiettato su un palazzo del paese in Nuovo Cinema Paradiso


			Ma che divertimento c’è a starsene da soli nel proprio soggiorno!? Dov’è il grande schermo? Dov’è la gente? Dov’è la magia? Te lo dico io: solo nel buio di una sala puoi rimanere avvolto dalla magia. Basta saperla sentire.


			Harry Trimble (Martin Landau) rivolto a Peter Appleton (Jim Carrey) in The Majestic


			Find the light where darkness lies


			La scritta che accoglie gli spettatori del cinema in Empire of light


		


	

		

			Prefazione di Walter Veltroni (*)



			Una carrellata scoppiettante di film. Con un ritmo incalzante, senza interruzioni o momenti di respiro, Claudio Nobile ci porta a perderci nel cinema, nei cinema, nei film, nelle sale e nei locali attigui. E’ proprio questa la qualità principale di questo racconto: vi disorienterà, vi sommergerà di ricordi di film che avete visto e vi riempirà di curiosità per film di cui non avete nemmeno sentito parlare. In fondo a questa cavalcata, troverete un elenco puntuale di tutte le pellicole citate. Il filo conduttore è rappresentato dai momenti nei quali il cinema è citato, rappresentato e svolge un ruolo all’interno dei lungometraggi. Il cinema dentro i film, insomma. Metacinema e ambientazioni che ci parlano di un’arte che ha cambiato la nostra storia da fine Ottocento. 


			Il merito di Claudio Nobile è quello non solo di comporre una sorta di agile enciclopedia delle ‘citazioni cinematografiche’ nei film, ma anche di dare alla grande massa di informazioni raccolte una sistemazione che rende la lettura piacevole e serrata. E allora si ride con Charlot entra nel cinema del 1914 e si piange con Nana che si commuove vedendo il capolavoro su Giovanna d’Arco firmato da Carl Theodor Dreyer in Questa è la mia vita di Jean-Luc Godard. E qui siamo all’inizio degli anni Sessanta. Cambiano rapide le epoche, si modificano i contesti e i generi, ed il filo rosso rimane il cinema. Un luogo dove incontrarsi, dove andare da soli o in famiglia, come ne I 400 colpi. Ma la sala è anche vista come teatro di momenti storici, come l’arresto di Lee Harvey Oswald in JFK - Un caso ancora aperto. Ma non voglio anticiparvi nient’altro: sarà un piacere scoprire, argomento per argomento, quali film ha selezionato per voi l’autore. 


			Il cinema si è interrogato su se stesso fin da quando è nato. The Countryman and the Cinematograph è del 1902, pochi anni dopo la prima proiezione della storia. E parla di un uomo della campagna, ovviamente utilizzato come stereotipo, che ha a che fare con un telo di proiezione. Le immagini che prendono vita lo colgono di sorpresa ed è convinto che siano qualcosa di reale. E’ qui che vediamo per la prima volta l’iconica fuga dal treno ripreso in movimento e che diventerà patrimonio della comicità italiana in modo definitivo con Superfantozzi e con quel treno che prende davvero vita nella sala cinematografica. 


			Arte giovanissima, il cinema è entrato da subito in sintonia con le nostre vicende umane. Dentro una pellicola ci possono essere poesia, forza comunicativa, capacità di rendere immortali emozioni e storie, sguardi e lacrime, sorrisi e attimi di tensione. L’effimero della singola scena che viene girata diventa eterno e può dialogare con generazioni diverse, in epoche diverse. La fragilità di un dialogo, l’attimo di due sguardi che si incrociano potranno parlare agli occhi di donne e uomini di oggi e di domani. Ci sono film che rappresentano la propria epoca con una forza che poche altre arti possono esprimere. Ed è per questo che ho sempre avuto a cuore il cinema sia nel sostenerlo ogni volta che ho potuto, sia, più recentemente, nell’approcciarmi al ‘fare cinema’. Un impegno straordinario e difficilissimo. 


			Il florilegio che emerge da questa selezione di Claudio Nobile è quantomai eterogeneo ed è anche interessante andare a scoprire quali film abbiano meritato un tributo in altre pellicole. 


			La cosa che poi più emerge da questa operazione quasi enciclopedica di raccolta di scene ambientate al cinema è quanto anche il luogo fisico del ‘cinema’, la sala, lo spazio all’aperto o il drive-in, abbiano assunto un ruolo centrale nella nostra società e, di conseguenza, nei film che la rappresentano. Il luogo dove si proietta una pellicola non è soltanto il posto dove si guarda qualcosa, ma dove sono cresciute generazioni, sono sbocciati amori, si sono consolidate amicizie o si sono passate serate in famiglia. Luoghi che hanno raccolto ricordi ed emozioni. E’ con una certa malinconia che oggi guardiamo allo svuotarsi delle sale, anche di alcuni luoghi storici del cinema italiano. E’ un processo che, fino a qualche anno fa, pareva inarrestabile. Sembrava inevitabile che l’affermarsi delle grandi piattaforme di streaming on demand avrebbero fatto chiudere i cinema. La storia ci sta raccontando un processo diverso. Ancora oggi ha un senso il cinema, intesto come spazio dove ritrovarsi. Lo dimostra il successo di molte pellicole in questi anni che le persone vogliono andare a vedere nei cinema sia per condividere un momento collettivo, sia per la qualità della proiezione. E allora sono convinto che Claudio Nobile potrà compilare una nuova edizione aggiornata delle ‘scene dei film ambientate al cinema’ perché del cinema come luogo di comunità c’è ancora bisogno e ancora saprà ‘autorappresentarsi’.








			(*) Walter Veltroni: oltre ad essere stato fondatore e primo segretario del Partito democratico, vicepresidente del Consiglio, sindaco di Roma, ideatore del festival di Roma e direttore de L’Unità, è giornalista, scrittore e non ultimo regista.


		


	

		

			Tu compri il biglietto, entri, la calura e la luce abbagliante scompaiono, ti ritrovi in un mondo alternativo fresco e buio. Sono solo immagini, certo, ma che immagini! La maschera, un’attempata signora vestita di bianco, ti accompagna al tuo posto con una torcia. Hai speso il tuo ultimo nichelino in deliziosi dolciumi dai nomi fantasiosi – Jujubes o Chuckles. E adesso volgi lo sguardo allo schermo dove, al suono di melodie di indescrivibile bellezza composte da Cole Porter o da Irving Berlin, appare lo skyline di Manhattan. Sono in buone mani.


			Woody Allen1


			


			

				

					1  Woody Allen, A proposito di niente, La nave di Teseo, 2020


				


			


		


	

		

			Introduzione


			Vi siete mai chiesti perché il cinema ambienta così spesso scene di film al cinema? La sequenza iniziale di Provaci ancora, Sam descrive in maniera molto efficace, seppure nella sua brevità, in maniera appena percettibile, ciò che rende unica l’esperienza del cinema, qualsiasi accezione gli si voglia attribuire - bellezza, intrattenimento, arte, industria, suggestione – ciò che ognuno di noi che si presuppone sia stato almeno una volta al cinema ha sperimentato in prima persona. E cioè la fase successiva in cui Woody Allen, nei panni del critico cinematografico Sam Felix, ha appena terminato di vedere Casablanca e sullo schermo appare la scritta “The End”; e intanto le luci in sala si accendono e intorno a lui gli spettatori si alzano, rumoreggiano e convogliano verso l’uscita e così facendo distolgono Sam da uno stato onirico, catatonico perfino, e lo riportano dolcemente e gradualmente alla dimensione reale ma con qualche secondo di scarto. Prima di questo Sam è ancora immobile, il corpo trattenuto da una misteriosa forza magnetica, lo guardo perso, completamente sopraffatto dalle emozioni prodotte dal grande schermo. I titoli di coda, da soli, non bastano; la scritta finale chiude il film assicurandolo al suo mondo di celluloide. Et fiat lux: mente e corpo ritornano alla realtà, nel qui e ora: Sam è finalmente desto, si guarda intorno mentre assapora quanto ha appena visto, la fascinazione per i personaggi e il coinvolgimento della storia, e mentre il corpo recupera il movimento, la mente elabora la visione. Ecco, non può essere un caso se si prende a esempio Woody Allen, colui il quale ha saputo giocare con il fascino del cinema forse meglio di qualunque altro tra i cineasti chiamando in causa il cinema come luogo fisico, il cinema nella sua essenza di fabbrica di sogni, meritandosi pertanto una trattazione apposita in chiusura di questo libro. E chi non ricorda, sempre a proposito di Woody Allen, la Cecilia/Mia Farrow protagonista de La rosa purpurea del Cairo che per sfuggire alla fragilità della sua esistenza è disposta altresì a fuggire con l’attore dei suoi sogni-ad-occhi-aperti ammirato sullo schermo che si materializza per portarla via con sé? Un colpo di magia (e di poesia) che solo un navigato spettatore, prima ancora che autorevole regista, è idoneo a mettere in scena. Ma naturalmente, oltre a Woody Allen, il luogo del cinema ha affascinato e suggestionato un gran numero di sceneggiatori e registi che nel corso del tempo vi hanno ambientato svariate scene, a volte lunghe, spesso importanti, qualche volta, perché no, persino memorabili.


			Convenzionalmente, la nascita del cinema viene fatta coincidere con primo film presentato in pubblico sul grande schermo ad opera dei fratelli Auguste e Louis Lumière, il 28 dicembre del 1895, nel seminterrato del Gran Cafè del Boulevard des Capucines a Parigi: 33 spettatori sborsarono 1 franco per vedere, uno dietro l’altro proiettati su un lenzuolo bianco, 10 film realizzati dai due fratelli della durata di circa un minuto ciascuno e il primo dei quali è il celebre L’uscita dalle officine Lumière. Convenzioni, appunto. Il 22 marzo dello stesso anno il medesimo film - omaggiato oltre un secolo più tardi in La fonderia, segmento del film collettivo A ciascuno il suo cinema, in cui gli operai di una fabbrica durante la pausa vanno in un piccolo cinema il cui proiettore è ancora azionato a mano per vedere questo corto, così come in pausa pranzo erano gli operai protagonisti della fabbrica degli apparecchi fotografici Lumière - fu proiettato sempre a Parigi davanti ai membri della Société d’encouragement pour l’industrie nationale, specialisti delle società francesi di fotografia. Perlomeno questo è il cinema come lo intendiamo noi che, alla soglia dei 130° anniversario della serata al Gran Cafè, mantiene integre le sue caratteristiche principali. Per amore di cronaca, bisogna tuttavia tornare indietro di un anno rispetto al 1985 e da Parigi spostarsi a New York se si vuole ricordare la prima presentazione a pagamento del cinematografo nella sua forma primordiale: il cinetoscopio (kinetoscope), messo a punto dall’ingegnere Thomas Alva Edison, un apparecchio per la visione di pellicole progettato per essere impegnato nelle sale giochi. Per vedere le immagini in movimento bisognava accostare l’occhio all’oculare e azionare un’apposita manovella che faceva scorrere la pellicola e accendeva la lampadina atta a illuminarla creando così il fenomeno noto come “la persistenza della visione”. Ma questa era una visione privata, in quanto il suo fruitore azionava il meccanismo da sé e poteva replicare l’esperienza a piacimento. Furono i Lumière, dunque, a tirar il film fuori dalla scatola e gettare i fondamenti dell’esperienza del cinematografo: una sala adibita alla visione programmata in orari cadenzati ogni giorno della settimana; un pubblico pagante per occupare le poltrone in una sala dotata di altoparlanti distribuiti lungo il perimetro affinché lo spettatore venisse avvolto dal suono in maniera uniforme; le luci soffuse o annullate per apprezzare al meglio la visione. È pleonastico sottolineare come l’evoluzione tecnologia compiuta in 13 decenni abbia notevolmente innalzato la qualità audio-visiva dell’esperienza cinematografica ma questo rimane un dettaglio; lo spettatore del cinema del 2024 non differisce de facto da quello del 1895.


			Certamente l’evoluzione ha portato a molti cambiamenti in tutti questi anni. In un’epoca ormai lontana la maschera ti accompagnava fino alla fila della prima poltrona disponibile, come ci ricorda l’Adriana/Stefania Sandrelli di Io la conoscevo bene; e se la proiezione fosse già iniziata, ti avrebbe aiutato con l’ausilio della torcia a orientarti nel buio della sala cercando di recare il minimo disagio, per quanto il disturbo agli altri spettatori, seppur trascurabile, sarebbe stato inevitabile. Ci sono film che testimoniano come l’organista suonasse il suo strumento come interludio: si vedano a questo proposito La pazza eredità, Breve incontro, Frances o It Follows, oppure pianisti o l’orchestra intera che suonavano la colonna sonora dal vivo durante la proiezione come ci ricordano La palla numero 13, Vecchia America, Won Ton Ton il cane che salvò Hollywood o La stanza delle meraviglie. L’intervallo che divideva in film in due tempi permettendo agli spettatori di consumare uno spuntino al bar (quando non era direttamente il barista che si palesava in sala con la mercanzia esposta in un cesto attaccato al collo) o di andare in bagno è al giorno d’oggi un tabù, ma al proiezionista era concesso il tempo necessario per cambiare il rullo. Una pratica obsoleta dal momento che la pellicola non esiste più, soppiantata dalla rivoluzione digitale, così come il cinema parlato archiviò l’era del cinema muto (per tacere della rivoluzione del colore che di fatto ha congedato, salvo rare eccezioni, il cinema in bianco nero). La conversione al sonoro fu un evento traumatico non tanto per il pubblico quanto per una buona parte di registi e attori del muto che sulle prime si cimentarono con risultati incerti e grotteschi, come ricorda il film Cantando sotto la pioggia con protagonista Gene Kelly nel ruolo di Don Lockwood che omaggia quella fase di passaggio, o The Artist, in cui il divo del cinema muto George Valentin (Jean Dujardin) rivolto al produttore Al Zimmer (John Goodman) afferma serafico: <se il futuro è questo puoi tenertelo> e ancora, in tempi più recenti, Babylon, in cui Jack Conrad (Brad Pitt) assiste con i propri occhi al suo declino e alla comicità involontaria provocata dai dialoghi approssimativi e dai rumori molesti dei primi film sonori prodotti, ricalcando lo stesso processo involutivo di Lockwood/Kelly e Valentin/Dujardin. Babylon offre il suo personale tributo nel ricordare la rivoluzione copernicana della settima arte e in un gioco di rimandi cita Cantando sotto la pioggia. Nel finale del film, Manuel (Diego Calva) va così in un cinema, vede il film sopracitato, e grazie a esso rivive la sua storia personale e comprende l’evoluzione del cinema in un veloce caleidoscopio di frammenti di film di ogni epoca, e si commuove fino alle lacrime.


			Anche il passaggio dal formato tradizionale (4:3) a quello panoramico (2,39:1) non fu immune da passi falsi e scetticismo generalizzato. La Fox brevettò il Cinemascope e rivoluzionò ancora una volta l’estetica visiva; il primo film a debuttare con il nuovo formato fu La tunica nel 1953, ma il successo non fu né immediato né tanto meno scontato. Il Cinemascope fu lanciato con entusiasmo dalla Fox e accolto con disprezzo dai critici. Fu fatta molta ironia a proposito delle ambientazioni che, si diceva, dovevano essere <grandi come campi da tennis>. Ci furono anche sarcasmi sulle scene che si svolgevano in camera da letto: lo schermo veniva riempito meglio da attori in posizione orizzontale piuttosto che verticale.2


			Il cinematografo è un micromondo dove accade di tutto, ed è principalmente un’esperienza condivisa, dunque un terreno fertile per sviluppare le storie dei film. Risate, drammi, incontri, tradimenti, spettatori che entrano nei film e attori che ne fuoriescono. Eros, thanatos, e perfino nascite. O quasi, come il personaggio di Iaia Forte che vuole partorire mentre guarda un film al cinema, ridendo di cuore, in Nitrato d’argento di Marco Ferreri, un film completamente ambientato nelle sale che omaggia l’epoca in cui al cinema si era soliti partecipare al film con schiamazzi e applausi ed era consentivo fumare mentre sullo sfondo scorrevano i grandi classici; gli spettatori più audaci approfittavano dei palchi privati per fare sesso. I tabagisti più incalliti ricordano con nostalgia la possibilità che al tempo era loro concessa di fumare in sala. Ridotto drasticamente al giorno d’oggi il numero delle mono sale, difficili da riempire e con un’offerta limitata, che hanno fatto posto alle multisale; coì come sono spariti del tutto, o quasi, i drive-in. Un tempo non esisteva invece l’Imax; la tridimensionalità (3D) ha avuto la stagione d’oro negli anni Cinquanta mentre John Waters sperimentò la multi-sensorialità con Polyester nel 1981 (ci torneremo più avanti).


			Se Ferreri sceglie la sala come unico set per Nitrato d’argento - e con lui molti altri, per lo più, come vedremo, registi horror - molti cineasti la inseriscono in un discorso più ampio, spesso e volentieri per richiamare un altro film. Un episodio del film A ciascuno il suo cinema intitolato Artaud doppio spettacolo in un colpo solo cita ben tre film immaginando che due amiche, da due cinema distinti, dialoghino tramite sms, l’una impegnata a vedere Questa è la mia vita (e di conseguenza La passione di Giovanna d’Arco), e l’altra (immaginaria) un film che non viene mostrato, estrapolando una sequenza ambientata in un cinema da Il perito. Questo dialogo via telefono cellulare è frutto dell’immaginazione del regista che ha montato l’episodio ad arte a voler sottolineare l’interconnessione costante tra un film e l’altro, come un gioco di specchi in un cui le immagini sono rimandate all’infinito.


			Questo libro vuole altresì rispondere ad alcune curiosità legate a film noti sul tema “film nei film” e che lambisce il territorio del meta-cinema. Nando Mericoni, il celebre personaggio di Alberto Sordi di Un americano a Roma che scimmiotta personaggi appartenenti alla filmografia yankee, va al cinema e vede un film western. Quello che sappiamo è che il personaggio si chiama Hopalong Cassidy (interpretato dall’attore William Boyd), ma non è che uno fra i 66 film girati tra il 1935 e il 1948 per il cinema, senza considerare che con Hopalong Cassidy protagonista fu fatta anche serie televisiva. Qual è il film che vede Nando Mericoni di cui noi osserviamo una breve sequenza? Un’informazione che a quanto risulta è rimasta fino ad ora inedita. Nel tentativo di rispondere a questa come ad altre curiosità, Guarda! Guarda! Il cinematografo! si ripropone di orientare il lettore nel gioco delle scatole cinesi che sono spesso i film. Celebrando il cinema che parla di cinema con i suoi pregi e i suoi difetti, ciò che lo rende unico – l’odore ammuffito delle tende e quello peculiare dei popcorn, la vendita di bevande gassate come la Dr Pepper ne L’ultimo spettacolo o la Royal Crown Cola in Taxi Driver, i profumi e i sudori del pubblico, teste che limitano la visibilità e vicini di sedia che commentano il film minuto per minuto come fosse la cronaca di una partita. Non pretende di essere in alcun modo esaustivo - sarebbe presuntuoso oltre che impossibile - tuttavia ambisce a contenere tutto ciò che ritiene rilevante al netto di qualche inevitabile lacuna. Laddove i film citati sono reali e inequivocabili viene riportato il titolo in neretto (ed elencato in appendice), mentre diventa superfluo quando il film nel film è opera di fantasia realizzata all’uopo. In appendice, ben due indici distinti elencano i film di cui si è dissertato e i film citati all’interno degli stessi: dal secondo elenco si evince un’antologia eterogenea composta da grandi classici come da film misconosciuti che così raccolti rivelano quali sono gli omaggi che i registi dedicano ai loro colleghi, o in altri casi quali scene tratti dai film vengono utilizzate per un particolare scopo. Come nota a margine, si fa notare che non sono stati presi in considerazione: le serie tv, i film televisivi, i film di animazione e i film pornografici.


			A questo punto non rimane che augurarvi buona lettura o, se preferite, buona visione!


			


			

				

					2  Gavin Millar e Karel Reisz, La tecnica del montaggio cinematografico, Lindau 2001


				


			


		


	

		

			Ricorda: se ti annoi, fai tutto quello che ti pare ma non andare al cinema!


			Anna Molina rivolta a Vera Fogwill in L’ultimo cinema del mondo


		


	

		

			Guarda! Guarda! Il cinematografo!


			A porte chiuse


			Un cinema in funzione che ospita una sola persona è un lusso riservato a pochi fortunati. Perfino in una situazione estrema come quella di 1975: occhi bianchi sul pianeta Terra. In una Los Angeles post apocalittica teatro di un olocausto batteriologico, il sopravvissuto Robert Neville (Charlton Heston) si predispone una pellicola in sala di proiezione per poi scendere nella platea deserta e godersi il film in totale tranquillità: si tratta di Woodstock: tre giorni di pace, amore, e musica di cui anticipa le parole degli intervistati, evidentemente perché conosce il film a memoria. Il contesto apocalittico di 1975 ricorda, probabilmente non a caso, quello del finale de Il seme della follia. Dopo l’ondata di follia omicida che ha portato la popolazione allo sterminio quasi totale, John Trent (Sam Neill) vagabonda in giro per la città e si trova davanti a un cinema dove è in corso la proiezione del film In the Mouth of Madness. Una volta dentro, con un secchio di popcorn, siede in prima fila nel cinema deserto e guarda il film: si ritrova così protagonista all’interno del film che è la sua stessa vita! John si abbandona a risate sempre più isteriche che lo portano alla fine a un pianto disperato.


			La maschera di cera. Nella cittadina di Ambrose tutti gli abitanti sono morti e trasformati in statue di cera. Tra i pochi sopravvissuti, Nick (Chad Michael Murray) e Carly (Elisha Cuthbert) si nascondono in un cinema dove cadaveri all’apparenza normali occupano ancora le loro poltrone e intanto continua ad andare il film Che fine ha fatto Baby Jane? Quando Bo (Brian Van Holt) arriva in sala per dare loro la caccia, i due unici spettatori ancora in vita sperano di mimetizzarsi tra i defunti…


			I piccoli mostri protagonisti del film Gremlins rifuggono la luce imminente dell’alba trovando rifugio in un cinema chiuso al pubblico. In maniera rocambolesca riescono perfino a far partire il film e si divertono assai con Biancaneve e i sette nani! Ma il divertimento dura poco: un’esplosione di gas stermina tutti i mostriciattoli (tranne uno).


			A ciascuno il suo cinema - Ep. Al buio. Mentre una coppia fa l’amore approfittando della sala vuota, la proprietaria (Yola Sanko), estasiata dal film appena veduto, affigge sull’uscio il cartello “posti esauriti” e torna al suo posto a rivedere in solitudine 8½ una volta neutralizzata la minaccia di una interferenza.


			In The Last Shot, Steven (Matthew Broderick) sta avviando le procedure di chiusura del cinema in cui lavora quando arriva Joe (Alec Baldwin), il produttore del film che sognava di realizzare con lui e che non vede da due anni. Joe ha con sé il rullo dell’unica scena girata: i due la vedono insieme per la prima volta nel cinema vuoto e tutto per loro.


			Empire of light: Hilary Small (Olivia Colman), la vicedirettrice del cinema Empire in cui ritorna dopo un periodo allontanamento per problemi di natura psicologica, chiede al proiezionista Norman (Toby Jones) di poter vedere un film qualsiasi. Norman seleziona per lei Oltre il giardino, scelta assai felice poiché Hilary, nella più totale solitudine della sala chiusa al pubblico, guarda il film con la pelle d’oca e spera di rivederlo quanto prima.


			Abbandono di sala


			Breve incontro. Alec (Trevor Howard) e Laura (Celia Johnson) sono di nuovo insieme al cinema per Flames of Passion dopo che la volta precedente ne avevano avuto un piccolo assaggio grazie al trailer. Non riescono però ad arrivare al termine della proiezione: si allontanano dalla galleria giudicando il film <atroce e spaventoso>. Ma Alec e Laura non sono certi gli unici ad abbandonare una sala durante il film. Ne I vitelloni, Fausto (Franco Fabrizi) e Sandra (Leonora Ruffo) sono una giovane coppia fresca di matrimonio. Sandra va a prendere il marito al termine della giornata di lavoro e insieme si fanno strada in un cinema colmo, tra donne impellicciate e nuvole di fumo. Una donna (Arlette Sauvage) seduta accanto a Fausto chiede che le venga accesa la sigaretta e da quel momento tra i due si innesca un sottile gioco di seduzione. Quando la donna lascia la sala durante la proiezione, l’uomo si allontana da Sandra con una scusa, segue la sconosciuta fin sotto casa, la bacia e implora un nuovo incontro. Ritornato di corsa al cinema, trova Sandra all’esterno che lo aspetta e improvvisa una giustificazione miserabile.


			Divorzio all’italiana. Il barone Ferdinando Cefalù detto Fefè (Marcello Mastroianni) va suo malgrado a vedere al cinema del paese il nuovo, dibattuto e scandaloso film del momento: La dolce vita di Federico Fellini. Gli uomini si esaltano: <ci sono orge degne di Tiberio, si scambiano le mogli, stripp-ttis: amuninni, picciotti!>. Ma a Fefè non interessa l’avvenenza della bomba svedese Anita Ekberg in quanto il pensiero va alla moglie Rosalia (Daniela Rocca) rimasta a casa, ufficialmente, per un malore, in realtà per incontrarsi con l’amante (Leopoldo Trieste). Fefè abbandona come può la sala e corre a casa sperando di cogliere gli amanti in fallo, ma i due sono già fuggiti lontano.
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Guarda! Guarda! Il cinematografo!

Le scene dei film ambientate al cinema

Prefazione di Walter Veltroni





