Cinema 

a cura di Marco Di Bari

I film visti sarebbero anche di più. Per esigenze di spazio, sacrifico quelli che sono usciti ormai dalle sale da un po’, come ad esempio Il figlio, un ottimo film asciutto, lento ma di grande tensione di Jean Pierre e Luc Dardenne, e quelli inutili come People I know, film scialbo con Al Pacino.

IL PIANISTA, di Roman Polanski

Elegante, lucido, racconta una parte della storia della seconda guerra mondiale attraverso gli occhi di un artista. Polanski torna in Polonia per girare un film sul dramma del ghetto di Varsavia, seguendo la vicenda del pianista Wladyslaw Szpilman, c’è una forte venatura autobiografica. L’olocausto ancora, non è facile parlare quando tanto è già stato detto, non solo nel cinema. Senza lasciarsi prendere la mano, senza indugiare nella commozione e nel disgusto che le violenze, le brutalità di quegli anni possono suscitare, il film procede lineare, lascia che la storia si racconti così com’è stata, senza suggerire giudizi, senza indicare emozioni, la storia basta da sola. La scelta di Polanski potenzia l’effetto: il dramma è a nudo. Qui il regista non si appoggia, come in La vita è bella, a quanto già si sa, a quanto è stato detto da altri. A differenza di una scelta come quella di Benigni, la storia passa tutta sulla pelle di chi c’è e sulla pellicola per chi guarda, senza retorica ma senza leggerezza, per Polanski la leggerezza è nel tono del racconto. Qualcosa mi ricorda il rigore narrativo in Jona che visse nella balena di Roberto Faenza.

Szpilman è costretto a nascondersi per tutta la durata della guerra, a vivere, spesso guardandola da una finestra o rintanato come un topo. Scampa all’invasione del suo paese, all’annientamento della sua famiglia e degli ebrei, alla fame e la malattia, per molto tempo suonerà la sua musica solo nella propria testa. Sopravviverà e tornerà al piano, alla radio, ai concerti. Metafora dell’arte e della sensibilità soffocate da guerre e dittature? Forse anche. 

Una produzione di Francia, Germania, Polonia, Gran Bretagna, Polanski quindi gira fuori dalle produzioni americane, infatti non ci sono momenti di pathos o di rabbia molto, troppo stimolati, non ci sono patriottismi, a cui Hollywood ci abitua. Il pianista è un film raro nel panorama dei film sull’olocausto per capacità e finezza, asciutto come il protagonista (Brody), spietato come i suoi persecutori, sensibile artisticamente come il suo salvatore, un colonnello Ss (Kretschmann).

MINORITY REPORT, di Steven Spielberg

Il detective John Anderton, che ha la faccia a bravo ragazzo di Tom Cruise, è la punta di diamante della sezione pre-crimine della polizia di Washington, sezione sperimentale molto chiacchierata e pubblicizzata dal governo. Siamo ovviamente nel futuro, e la polizia ha studiato il modo di impedire l’omicidio, forse di farlo sparire dall’elenco dei crimini, bene... o no? Le autorità tengono due uomini, due gemelli, e una donna che hanno poteri sensitivi ultrasviluppati, i cosiddetti pre-cog (pre-cognitivi), in una particolare sala e in condizioni semi-comatose e li usano, estraggono le loro visioni, per prevedere degli omicidi che devono ancora essere commessi ed arrestare i potenziali assassini come assassini di fatto. Anderton è il poliziotto che dirige le operazioni, lui e soprattutto il suo superiore Lamar Burgess (Max Von Sydow) sono i responsabili del progetto sperimentale. Tutto pare andar bene finché Anderton non viene accusato (direi pre-accusato) di omicidio. Impossibile, lui non ucciderà mai quell’uomo, a meno che... Ecco che la storia si inverte, c’è qualcuno che ha teso una trappola. Anderton infatti è stato anche troppo bravo e rischiava di scoprire qualcosa di troppo, qualcosa che avrebbe potuto far saltare in aria il progetto della precrimine. Il suo passato è un passato doloroso, il suo presente non è cristallino- infatti si droga- e sembra andare dritto nella trappola, ma il suo intuito, la sua ex moglie e la pre-cog Agatha (Samantha Morton), la più sensibile dei tre, lo aiuteranno a far trionfare la giustizia. Già ma quale delle due giustizie, la sua o l’altra? Quella degli uomini, che, a quanto dice Spielberg, nel futuro sono ancora importanti, sono loro che devono utilizzare la scienza e non viceversa. 

Dal romanzo di Philip K.Dick un film ben realizzato, non scontato, tranne il lieto fine. Effetti speciali lavorati per sembrare sempre più reali, la fotografia di J.Kaminski aiuta lo spettatore a immergersi nella storia, conferisce all’immagine un aspetto da noir vecchio stile, e vecchio stile sono alcuni richiami disseminati per il film come se tra l’immaginario ipertecnologico, il tutto previsto, controllato e pubblicizzato spuntasse qua e là il sentimento, l’incontrollabile, relegato magari con l’illegalità nei sobborghi sudici delle città lustre, come se Spielberg ci suggerisse che l’interiorità rimane la stessa, i valori della vita umana, pre-cog o no, sono sempre quelli.

FEMME FATALE, di Brian De Palma

Film perfettamente studiato, dettagli e richiami curati e ricorrenti, citazioni di grandi maestri (Hitckock su tutti), autocitazioni e fissazioni di De Palma. Perfetto tecnicamente ma freddo, scarsa tensione, troppo mentale, quasi compiaciuto, bello esteticamente, come la bellissima protagonista, ma non coinvolge emotivamente. La confezione può anche valer la pena... però vi ho avvertito, è un piatto freddo, splendidamente decorato, dal sapore leggermente insipido.

Nel bel mezzo della serata inaugurale del Festival di Cannes Laura Ash (Rebecca Romijn-Stamos) mette a segno, assieme a dei complici un audace furto di gioielli. Però subito dopo sparisce con la refurtiva. I complici sono piuttosto contrariati. Laura si rifà una nuova identità, grazie a una sosia, di cui prende il posto (vedi Kieslowski, La doppia vita di Veronica), il gioco funziona per sette anni, Laura è diventata la misteriosa moglie dell’ambasciatore, poi Nicolas (Antonio Banderas), un fotografo  perdigiorno (una delle fissazioni di Brian, vedi Blow out), riesce a immortalarla e metterla sulla copertina di un rotocalco. Laura deve tornare a vestire i panni della dark lady spietata e calcolatrice, a utilizzare le proprie armi più micidiali, come si anticipa nel titolo. Scene di sesso senza eros, colpi di scena, inganni, eppure non perdete d’occhio i particolari, non lasciatevene sfuggire neppure uno perché nessun dettaglio o stranezza è casuale, soprattutto niente è ciò che sembra.

RED DRAGON, di Brett Ratner

Piccola delusione: Hannibal è solo un personaggio secondario, accompagna l’inizio del film poi sparisce gradualmente. D’altronde, se dovevano seguire il libro... Sprecato quindi Hopkins per lasciare spazio a un film che dal thriller poliziesco iniziale si trasforma in un thriller d’azione. Meglio rispetto ad Hannibal, il secondo della serie, che andava decisamente sull’horror e sullo splatter piuttosto che sul thriller, decisamente inferiore al Silenzio degli innocenti di Demme.

Il film sembra promettere e non mantenere, perché quando si esce dalla sala non resta niente più di un medio film d’azione, con qualche scena di pregio, soprattutto all’inizio. Tutti gli attori reggono bene, specie nei momenti in cui nel dramma compare una punta d’ironia, ma la paura è sin troppo sotto gli occhi, anziché insinuata, come ad esempio lo spettacolare tatuaggio che raffigura un diabolico quadro di W.Blake sulla nodosa schiena di Dolarhyde (Ralph Fiennes). Conosciamo già l’assassino in anticipo, ci possiamo aspettare che più o meno faccia quello che poi fa. Inoltre la scelta ginnico spettacolare della seconda parte sacrifica la tensione, la suspense del thriller doc, Comunque trattasi del detective Will Graham (Edward Norton) che all’inizio per incastrare il cannibale si fa aiutare dallo stesso Lecter, ci rimette quasi la pelle, ma ce la fa. Decide di smettere di inseguire psicopatici, invece il suo ex superiore (Harvey Keitel) lo ripesca e lo mette sulle tracce di un assassino, estimatore dello stesso Lecter, che quindi dovrà aiutarlo nella nuova pista. Tutto finisce bene, perché il detective Graham sa al momento giusto immedesimarsi nell’assassino e colpirlo nel suo punto debole.

DEBITO DI SANGUE, di Clint Eastwood

McCaleb è un poliziotto anziano ma mitico, non meno di chi lo impersona, Clint Eastwood. Durante un inseguimento ha un infarto. Gli toccano la pensione e un cuore nuovo. Proprio dal suo cuore nuovo arriva la sua nuova vita, non solo in senso chirurgico. McCaleb indaga sull’omicidio della sua donatrice, perché l’hanno uccisa? Era un serial killer? Gli indizi si susseguono, l’ex poliziotto torna ad essere Callaghan (con la immancabile frase finale da Clint prima dell’ultimo colpo di pistola), la storia procede eliminando uno a uno i sospetti fino a riportare la pista molto vicino a lui. Osservazione: se l’ex poliziotto McCaleb avesse tenuto un cellulare, avrebbe risolto molti dei suoi problemi, ma egli stesso dice di non sopportarlo... sarebbe stato troppo facile. Eastwood cura i dettagli, come in Un mondo perfetto, sono i dettagli e i comportamenti che raccontano le persone, e creano l’indagine. La storia non è particolarmente originale, in qualche punto stenta, ma nel complesso funziona grazie al regista e al personaggio di McCaleb; a proposito, Caleb era il nome del ladrone crocifisso alla destra di Cristo, c’entra qualcosa?

THE BOURNE IDENTITY, di Doug Liman

Bourne non ricorda più chi è. Però ricorda varie lingue, alcuni tipi di arti marziali, molte strategie e accorgimenti da agente segreto, infatti è un agente, che ha però perso la memoria in circostanze misteriose. Ha una traccia e la segue, tra Svizzera e Parigi riuscirà a trovare il suo passato, a uccidere tutti quelli che vogliono la sua pelle, a saltare, correre, sparare, arrampicarsi, distruggere alcune auto senza fare male a nessun passante, a sconfiggere una parte marcia dei servizi segreti, a innamorarsi. Matt Damon di plastica, Franka Potente ormai allenata alle fughe (vedi Lola corre, Bourne/Damon ad un certo punto, le suggerisce di correre, citando il film tedesco). Povera trama, non resta abbastanza per essere una vera spy story, molta azione dunque, ma scontata, molto deja vu. Nota: l’inseguimento con la polizia è in controsenso, pare che oggigiorno gli inseguimenti non li girino neppure più, se non sono controsenso. 

Dal libro di Robert Ludlum un film che non lascia traccia della propria identità nello spettatore.
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