Cari amici di www.patriziopacioni.it, 
l'ultimo scopo di questa NL straordinaria è di aggiungere un’ennesima voce al coro al tempo stesso stucchevole e cacofonico di commentatori e opinionisti che volteggiano sulla tragedia irachena con l’assillante golosità di uno sciame di mosche su una carogna in decomposizione.
L’augurio che ci sentiamo di fare, al di là di posizioni politiche e convinzioni morali comunque degne di rispetto se sincere e non preconcette, è che la guerra (certamente evitabile, con un pizzico in più di buonsenso da parte di tutti) appena cominciata si esaurisca quanto prima, falciando il minor numero possibile di vite umane.
E che dopo questa ennesima “tempesta nel deserto” l’Irak e gli iracheni possano riprendere a vivere, e a farlo nella pace, in democrazia e prosperità.
Pur consapevoli della straordinaria drammaticità della situazione, abbiamo preso la difficile decisione di proseguire sulla strada dell’attenzione a ogni forma di espressione artistica, che è ormai nostro forte e consolidato impegno. Premesso questo, non potendo trascurare l’evento cinematografico indiscutibilmente più prestigioso dell’anno, offriamo ai nostri iscritti le recensioni di 4 film di grandissima qualità: Ricordati di me, White Oleander, Chicago, The hours.  
Articoli sempre a firma delle nostre reginette della celluloide, Erica Zen e Maria Cristina, naturalmente. 
Ma con il tuono dei cannoni a fare da cupo sottofondo sarebbe stato assurdo il limitarci soltanto a questo.
Ecco allora che Simona Maria Frigerio ci parla di Pappagalli Verdi, il libro di Gino Strada che ci racconta degli obbrobri della guerra così come vissuti e narrati da un medico che ha profuso larga parte del proprio impegno professionale e civile proprio sul campo di battaglia, con amore e sprezzo del pericolo. 
 Per concludere (o meglio per cominciare) il corsivo And the winner is ... firmato da Manfredo Cipriani, il quale (come ormai ben sapete) pur dimostrando una vis polemica vigorosa a volte ai limiti della provocazione, riesce a dimostrarsi un osservatore costantemente lucido, utilizzando una chiave di lettura assolutamente non convenzionale dei temi più scottanti dell’attualità.     
Serenità e pace a voi e al mondo.
Lo staff di www.patriziopacioni.it
And the winner is …
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Riflettori che si accendono, a Bagdad come a Hollywood.

I primi perlustrano il cielo, in attesa di una pioggia particolarmente acida, per ripararsi dalla quale non possono giovare impermeabili e ombrelli, e meno che mai una contraerea e un esercito di macellai di partito e soldatini da operetta.

Una perturbazione violenta e distruttiva di missili, di bombe e di fuoco.

I secondi illuminano il palcoscenico scintillante sul quale stasera si avvicenderanno, belle e irraggiungibili, le stelle premiate nel corso di quella cerimonia pagana costituita dalla notte degli Oscar.

Perfettamente inutile turarsi il naso, pericoloso nascondere la testa sotto la sabbia (tra l’altro disseminata di mine antiuomo) stupido e ipocrita indignarsi e scandalizzarsi per un contrasto così stridente, e stracciarsi le vesti.

Io credo che nulla cambierà, se non in peggio, se ciascuno di noi continuerà ad attribuire sempre e soltanto ad altri le colpe per le nefandezze del mondo 

Imperialisti americani, guerrafondai, capitalisti.

Infidi europei, che nel momento del bisogno e del pericolo si sono attaccati agli inesauribili e generosi capezzoli dell’aquila americana, e adesso le voltano sdegnosi le spalle, ammantati di un pacifismo dell’ultima ora, intessuto di folklore e disperata impotenza.

Arabi intolleranti e fanatici, pazzi kamikaze suicidi che scoppiano di tritolo e di rabbia cieca, Israeliani di memoria corta, che dopo essere stati massacrati nei campi di sterminio nazisti, sfuggendo solo a stento a un genocidio totale, ora recintano ghetti miserabili, imprigionando legioni di Palestinesi.

Ma certo, i razzisti, i violenti, i retrogradi, gli sfruttatori, gli inetti, quelli che hanno torto, insomma, sono gli altri, sono sempre gli altri.

E noi comodamente seduti a bere coca-cola e sgranocchiare popcorn.

Buio in sala, e in technicolor, cinemascope e dolby sorround … ciack, si muore.

Manfredo Cipriani per

www.patriziopacioni.it
marzo 2003
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Il confronto

Le nostre due aspiranti alla “Corona di celluloide” si confrontano stavolta su un film che ha già fatto incetta di “nominations” e che, a seconda delle previsioni di tutti, anche nella sera magica del 23 marzo si porterà a casa un congruo numero di statuette.

Uno spettacolo indiscutibilmente sontuoso, che ciascuna delle due ci racconta e ci commenta … a modo suo. 
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Chicago, un musical anni ‘20

di Rob Marshall

Cast: 

Renée Zellweger, Catherine Zeta-Jones, Richard Gere, Queen Latifah, Lucy Liu, John C. Reilly, Taye Diggs
Produzione: 

Marty Richards, Harvey Weinstein

Distribuzione: Buena Vista
Sito ufficiale www.miramax.com/chicago;  

Durata: 2 h

Apre le ostilità Erica.

Capita a tutti, prima o poi, di dover fare i conti con generi non amati ma trovarsi alla fine a dovere ammettere: questo è un bel film.

Eccezione che conferma la regola, dunque, particolarmente valida in questo caso per me, che non ho mai amato i musical, (con l’eccezione di Jesus Christ Superstar), tantomeno quelli di produzione yankee, ma che stavolta ho dovuto arrendermi all’evidenza e formulare un giudizio sostanzialmente positivo.
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Questo film, che riprende l’idea di un musical anni ’20, si rivela tutto fuorché prevedibile, impreziosito dalle impeccabili scenografie stile Brodway, disseminato di piccoli e grandi talenti, è uno spettacolo tutto da godere che mi ha solleticato sotto la gola come se fossi una micia: forse l’esempio non è dei più calzanti, ma credo che renda con accettabile approssimazione l’idea sul tipo di sollecitazione costante e sorniona che lo spettatore si trova a ricevere assistendo a Chicago. 

La noia è un nemico arrestato nel vestibolo, prima ancora che possa entrare nella sala cinematografica, perché gli effetti scenici sono tali da risucchiare l’attenzione dello spettatore al primo accenno di distrazione, e riagganciarlo allo schermo, felice e incantato come un bebè.

Il film, già nominato per svariati Oscar, apripista al Festival di Berlino, vincitore di 3 Golden Globes, vanta la regia di Rob Marshall, conosciutissimo a Brodway per i suoi allestimenti teatrali, capace di imporre un taglio visivo fortemente spettacolare al lungometraggio, e la partecipazione di un trio d’eccezione, Richard Gere - Catherine Zeta Jones - Renèe Zellweger. 

L’incisiva presenza di riconosciute star del Jazz come Queen Latifah e Christine Baranski rafforza il tono spettacolare e celebrativo dell’opera verso questo eccezionale genere musicale, che tanto successo conobbe nell’america degli anni ’20.

Stupisce davvero la Zeta Jones nel conturbante ruolo di una ballerina e cantante assassina, che si propone nelle prime scene del film in una versione sensuale e roca di “All that jazz”, in un turbinio di giarrettiere, ciglia e carrè scuro. Altra autentica rivelazione la bionda Reneè Zellweger, brava nel ballo e nel canto quanto e più della sua controparte dalla chioma scura, ma capace  di una mimica decisamente singolare, in grado di fare suggestivamente il verso nientemeno che a Marylin Monroe.

Sorpresa del tutto inaspettata e gradita soprattutto alle signore anche il tip tap di Richard Gere, e i suoi motteggi alla Gene Kelly.

Ma veniamo alla trama: Velma Kelly (C. Zeta Jones) è una grande star del palcoscenico, fino a quando non viene arrestata per il duplice omicidio della sorella e del marito, amanti; la stessa notte, un’ex ballerina adultera senza prospettive di carriera, Roxie Hart (R. Zellweger), uccide l’uomo che l’ha sedotta e bidonata, e si ritrova a per tu, dietro le sbarre, con l’icona del jazz di Chicago, appunto la bellissima Velma. Le due arroventano subito il già claustrofobico ambiente carcerario in una cieca invidia molto femminile,  ma intanto, entrambe, ambiscono a riottenere la libertà perduta: per questo si affidano a Mama (Queen Latifah, protagonista di uno dei pezzi più esplosivi e ben riusciti della pellicola)  la grassa secondina ammiccante, per avere come difensore il mellifluo e tronfio principe del Foro, Billy Flynn (R. Gere). Mosso dal denaro, e dalla voglia di stupire, l’intraprendente avvocato accetterà di difendere le due assassine, cui insegnerà in fretta a manipolare stampa e giuria, nel segno del più bieco cinismo. Ogni aspetto delle loro vite sarà spettacolarizzato all’inverosimile, e l’inquieta e piccante Roxie Hart godrà di una fama inaspettata, fino a rubare con la sua arietta da finta peccatrice redenta la scena nientemeno che a Velma Kelly.

Ma il “sangue fresco”, come dice Flynn, è ciò che più infiamma l’opinione pubblica, e, una volta assolte felicemente, entrambe saranno rimpiazzate nei titoloni dei giornali da altri nomi e altri casi più cruenti. Tuttavia, le due amiche-nemiche riescono a trionfare su tutto e tutti esibendosi in un duetto mozzafiato, pur essendo veramente due assassine e, nel caso di Roxie, essendo arrivate alla ribalta grazie ad un crimine.

Pare che l’intreccio sia stato elaborato da un fatto di cronaca realmente accaduto nel 1924, e che il lungometraggio tragga ispirazione da un’opera del 42, in cui Ginger Rogers interpretava Roxie. (Condannatemi, se vi riesce).

Il serpeggiante cinismo del musical è stemperato da briose paillettes, tango e tip tap, per fluidificare in un motto che suona come “Tutto è spettacolo”, sacrosanta verità che, con o senza Brodway, ci è piuttosto lampante nella vita di tutti i giorni.

Lo spettatore esce dal cinema alquanto stordito dai colori sgargianti e dalle musiche, con una gran voglia di cimentarsi nel tip tap di Gere su una lussuosa decappottabile d’epoca, e realizzando che anche la vita è un eterno spettacolo, e che per ognuno prima o poi si accenderanno le luci della ribalta.

L’ironia bruciante di Marshall è proprio questa: immaginare, con velato disincanto, la vita come un circo in cui tutti, a turno, volenti o nolenti, si esibiscono per il plauso o la condanna, non importa, ma con lo scopo principale di mettersi comunque in mostra.

Esilarante, ironico, ben confezionato nella regia, fotografia, sceneggiatura, con un cast notevole, Chicago si propone orgogliosamente come un valido musical, nel solco di tutta la tradizione dei Gene Kelly, delle Marilyn Monroe, delle Ginger Rogers e dei Fred Astaire.

E.Z.
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Ma vediamo cosa ne pensa Maria Cristina.

Ecco un  film che è una esplosione di colori, musica, canzoni, scintillanti coreografie, emozioni ben dosate, ottima regia … vi sembra abbastanza?

No, non ancora.

C’è anche una deliziosa ciliegina sulla torta, costituita da un’eccellente interpretazione corale: ogni attore sembra avere indossato con perfetta aderenza la maschera del proprio personaggio. La stessa identica sensazione che aveva provocato in me l'anno scorso, quando vidi Moulin Rouge, altro splendido musical. Genere di spettacolo che ho sempre adorato, fin dal primo film di questo tipo al quale mi capitò di assistere quando ero ancora una ragazzina, un bianco e nero degli anni trenta completo di tip tap, lacrimosa storia d’amore e tutto il resto,  che mi conquistò facendomi venire voglia di ballare e di sognare storie romantiche, e siparietti musicali.

Chicago poi possiede una marcia in più. 

Ti siedi ed ecco che si presenta Velma, un’affascinante e sensualissima Catherine Zeta Jones, sorprendente ballerina, una donna con l’orgoglio e la grinta della donna che ha raggiunto la cima e intende rimanerci, una che non perdona i tradimenti. Un assolo che esplode sul palco del locale in cui lavora e sullo schermo del cinema in cui è seduto lo spettatore, che ignora che quella donna splendida ha appena ucciso la sorella (e compagna di ballo) e il marito, che se la spassavano alle sue spalle. L’adrenalina dell’omicidio appena commesso rende il suo numero ancor più coinvolgente, e mentre la polizia si presenta per arrestarla ecco che entra in scena Roxie (René Zellweger), che si presenta come un’ingenua figlia del popolo, con l’unico desiderio di agguantare il successo, e di essere illuminata dalle luci della ribalta, così com’è già riuscita a fare il suo punto di riferimento Velma. Si macchia anche lei di un delitto passionale, uccidendo in camera da letto l’amante che l’ha illusa con false promesse solo per portarsela a letto.

Due donne, due ballerine, due assassine …  alla fine dei conti due galeotte.

“ Ma che cavolo di musical è mai questo? “

è la domanda che sorge spontanea.

Un grande film, vi rispondo, che riprende degnamente un musical famoso presentato in teatro nell’ormai lontano 1975 da Bob Fosse, Fred Ebb e John Kander. Spettacolo in genuino Brodway Style che si rifaceva a un vero episodio di cronaca degli anni 20, lo so non vi sto dicendo niente  di nuovo, ma mi sembra giusto ricordarlo ai più distratti, anche per ragionare insieme su come anche un evento drammatico e sgradevole come un  omicidio possa trasformarsi nello spunto per inquadrare la realtà sociale dell'epoca e paragonarla con quella corrente, dove nulla è cambiato, dal momento che l’essenziale è apparire, a qualsiasi costo. Non sono importanti i valori, i talenti, il buon gusto o altro, no quello che conta è solo la fama, l'esserci a discapito di tutto. E la regia di tutto questo è esclusivo appannaggio del pubblico, della gente, di tutti noi, insomma, con la nostra curiosità spesso malsana, e la capacità dei mass media di amalgamare (e manipolare!) realtà e fantasia fino a ottenere un prodotto perfetto.

All’inizio vi ho parlato di un’ottima interpretazione corale.

Considerazione valida più che mai anche per i personaggi minori: volti anonimi nella vita normale, mentre le “stelle” si esibiscono, ma quando le luci dei riflettori si puntano su di loro..... eccoli prendere vita e diventare quello che loro sentono di essere dentro o che vorrebbero essere nei loro sogni. Parlo del marito di Roxie, tanto per fare un esempio, uomo umile, mite e forse anche un  po' "credulone", che però acquista istantaneamente spessore e vita nel suo momento di splendore musicale. Così come resterà scolpita nella memoria la esuberante (in ogni senso) secondina Mama.

E poi c’è lui, signore mie, il fascinoso avvocato delle cause impossibili (“Se Gesù avesse avuto 5000 $ e fosse vissuto a Chicago ai giorni nostri le cose sarebbero andate diversamente …” è il suo biglietto da visita) … Sto parlando dell’inossidabile Richard Gere, naturalmente, che si rivela, oltre che bello come sempre, ottimo cantante e ballerino, fino allo spogliarello finale alla Full Monthy, con un “Oh” generale in sala, tutto al femminile.
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Ci sarebbero ancora 1000 cose da dire di questo magnifico film, ma voglio chiudere segnalandovi il prezioso cammeo del numero in cui René e Catherine si esibiscono nel primo tempo, in carcere insieme alle altre detenute: un pezzo da antologia di singolare suggestione, che lascia scorrere un brivido sulla pelle.  

Insomma, cosa aspettate ancora?

Andatelo a vedere!

m.c.
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Pappagalli verdi

(cronache di un chirurgo in guerra)

Autore Strada Gino 

Prezzo Prezzo di copertina € 5,68 

2 edizione, 160 p. 

Anno2000 

Editore Feltrinelli 

Collana Universale economica
Ho letto per la prima volta questo libro in tempi non sospetti e l’ho riletto nelle ultime settimane, come contributo a un pensiero di pace.

Il libro ha un duplice merito.

Innanzitutto, dimostra come nessun’arma possa essere talmente “intelligente” da incidere la parte lesa salvando i tessuti circostanti. Le armi, metaforicamente come il bisturi di Gino Strada, non possono fare a meno di incidere i corpi, a volte senza speranza. 

L’altro merito è quello di raccontare storie dimenticate. In un’epoca di sovraesposizione mediatica, l’eccesso d’informazione ha provocato disinformazione. Di volta in volta il nostro sguardo è stato puntato sulla ex-Jugoslavia, l’Afghanistan, la Cecenia, il conflitto israeliano/palestinese, l’Iraq, per poi essere dirottato su altri scenari, ipnotizzato dalla velocità del ciclo di vita della notizia stessa, beffato dalla pubblicità di donne liberate dal burka per vendere maglioni di cachemire …

Questo libro ha il merito di ricordare.

La prosa di Gino Strada è asciutta, brevi racconti focalizzati sulla quotidianità di un chirurgo di guerra (citando il sottotitolo). Si fatica comunque a leggere più di poche pagine per volta. Mentre lo spettatore televisivo ha difficoltà a discernere, nella sovrabbondanza di immagini indistinguibili, tra realtà e finzione; la parola, a volte, come in questo caso, ha la capacità di incidere più fortemente nella mente del lettore e contribuire a sollevare dubbi.

Alcuni racconti sono dedicati a un compagno o a una compagna di lavoro, come il flahsback  su Glen e le domande lasciate senza risposta, perché in questo caso il narratore non è l’onnisciente creatore dei propri personaggi. A volte suscitano interrogativi, come nel caso in cui un vecchio peruviano chiede al medico di non essere operato per non rovinare economicamente i figli o nell’altro, in cui una donna-ministro italiana vuole tornare a casa con qualche bambino bosniaco per la gioia dei fotografi … 

Altre volte ancora, un’immagine rimane nella mente, come una foto d’infanzia, e provoca un sorriso: Jamal e Farad, “strana coppia un po’ brontolona”, con la speranza di un futuro dignitoso.

E infine c’è lui, Gino Strada, in prima persona, lontanissimo da pratiche d’immolazione, con un ritratto a tutto tondo senza intenzioni agiografiche; uomo colto da dubbi e rimorsi, il quale non si sottrae dall’ammettere la soddisfazione per le proprie scelte di vita, pur pienamente consapevole delle conseguenze sulle persone che ama.

Vorrei consigliare questo libro citando le parole di un’altra donna, che ha visto il proprio mondo crollare eppure in uno degli ultimi attimi di lucidità ha affermato: <<Sì, scriverò contro la guerra… Nel momento in cui si usa la forza, tutto diventa insensato e irreale per me>> e per noi? 

Un’ultima annotazione, che credo dia maggior valore aggiunto alle precedenti considerazioni: parte significativa dei diritti d’autore è destinata a favore di Emergency.
marzo 2003 - Simona M. Frigerio

per www.patriziopacioni.it
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Ricordati di me

Genere: Drammatico
Regia: Gabriele Muccino
Cast: Monica Bellucci, Fabrizio Bentivoglio, 
Laura Morante, Silvio Muccino, 
Nicoletta Romanoff, Enrico Silvestrin 
Durata: ...'
Anno: ITALIA 2003
Sito Internet: www.ricordatidime.com

Ecco una pellicola al vetriolo.

Un’ottima sintesi, e un commento pertinente, mi pare l’abbia fatto l’amica con cui sono andata a vedere il film: una visione della famiglia pertinente alla realtà d’oggi, ma davvero esagerata. 

Protagonista della storia una coppia in cui i sogni sono andati persi per strada, la moglie che non accetta il tradimento del marito, ma che a sua volta, nel pieno della crisi, non esita a cercare proprio nel tradimento un modo per andare avanti, lui che si lascia vivere come la maggior parte degli uomini nella famiglia, fino a quando cercano timidamente di dire “Ehi, ci sono anch’io!”, ma solo quando è troppo tardi anche solo per pensarlo. 

Quadro edificante completato da un figlio complessato e fumato, e da una figlia ambiziosa e di sensibilità pericolosamente vicina allo zero. 

E se questa è in sintesi l’impalcatura, sembrerebbe proprio che la voglia di andare a vederlo non sfiori neanche una persona normale. Della serie: “Ma con tutti i casini che ho io in casa, devo andare a vedere anche quelli degli altri?”

La risposta è sì.

Sì perché questa storia Muccino la racconta veramente bene, avvicinandosi con la cinepresa ai problemi di questo disgraziato nucleo con discrezione, ma con lucida analisi, mettendone in mostra i limiti, le paure, le insicurezze, tic, e la parte peggiore che uomini e donne hanno dentro e che cercano inutilmente di ignorare o di nascondere. Ma non serve a molto, prima o poi la maschera cade e dietro c'è solo un viso senza trucco che presto invecchierà se non ha anche un minimo di verità profonda da regalarsi. 

Sì, perché l’autore e regista, sulla scia di L’ultimo bacio ci porta per mano a un finale, dove tutto sembra alla fine normalizzarsi, rassicurandoci, ma sarà proprio così?

Sì per la bravura degli attori, interpreti convinti e convincenti, scelti con attenzione e ben calati nei ruoli che interpretano. Stupisce perfino Monica Bellucci, nel ruolo di una credibilissima amante, a dimostrarci quanto (dopo sfilate e calendari) stia crescendo anche come attrice: delinea il suo personaggio con  una venatura di tristezza e di rassegnazione nell'accettazione di un ruolo per forza di cose defilato, dimostrandosi però alla fine dei conti la meno ipocrita del gruppo, perché alla fine lei sceglierà la sua strada in piena autonomia, pagando in prima persona, al contrario degli altri. 

La sua rivale è Laura Morante, bravissima come sempre, esasperata moglie, madre, insegnante, una donna delusa dalla vita che tiene i sogni ben chiusi nel cassetto, reprimendo aspirazioni e progetti per un qualcosa che non conosce bene neanche lei. E usciranno alla fine, realizzando venti anni dopo ciò cui aveva rinunciato per un malinteso senso del dovere nei confronti della famiglia e del marito.

Lui, Fabrizio Bentivoglio, interpreta un uomo che vive come un'ombra nella propria casa, passa e va, anche lui intristito da sogni più dimenticati che accantonati, che lui per primo ha timore di riportare in superficie, preferendo stordirsi nella quotidiana routine casa, palestra, lavoro, amici. Un malinconico fil rouge che non cambia nulla finché non riappare lei, Monica Bellucci, una ex carnale e romantica che lo convincerà a rimettersi in gioco e a osare, almeno un po’. 

Poi ci sono i figli, abbiamo detto.

Lei è una diciottenne perfettamente allineata alla Fininvest Generation, una copia perfetta di quelle ragazze farcite di canzonette e di niente che sognano di arrivare al successo apparendo in TV: il miraggio di diventare una valletta, o meglio ancora una velina, disposta a concedere tutto di sé purché le si aprano quelle porte di oro, plastica e  cartapesta. Pronta per conseguire il suo scopo, a calpestare con fredda determinazione chiunque, che sia la madre o la migliore amica, che saprà del suo cosiddetto successo solo vedendola alla televisione. 

Lui invece di anni ne ha sedici, più o meno, e rispecchia l'insicurezza di non essere notati e visti, la paura di non essere accettati dal gruppo. Predisposto alla depressione, all’innamoramento della ragazza sbagliata, perdente per natura e convinzione.

Una spietata analisi dei nostri difetti, i guasti derivanti dalla continua accettazione di compromessi, nella speranza e nell’illusione che lasciandosi portare dalla corrente, tutto andrà bene. Pur sapendo che molto spesso non è così, purtroppo.

Da vedere, ma preferibilmente non in coppia!

m.c.
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The hours
Genere: Drammatico
Regia: Stephen Daldry 
Cast: Meryl Streep, Nicole Kidman, 
Julianne Moore, Stephen Dillane, 
Miranda Richardson, George Loftus, Charley Ramm
Durata: 114'
Anno: USA 2003
Sito Internet: www.thehoursmovie.com

Si comincia dalla fine, dal suicidio di Virginia Woolf a Rodmeil, nel marzo 1941, per la precisione. 

E da qui iniziano ad intrecciarsi le tre storie di donne che il registra ti mostra fin dalle prime scene che sono strettamente legate tra loro, non solo dal romanzo "Mrs. Dalloway" pubblicato nel 1925 dalla Hogart Press (casa editrice fondata qualche anno prima appunto dai coniugi Leonard e Virginia Woolf, che diede alle stampe opere di autori del calibro di Eliot e Mansfield) ma anche dal destino che sembra volerle comunque accomunare in qualche modo. 

Si va avanti così fino alla fine, con continui passaggi di ruolo e di battuta scenica scelti con perfetto tempismo, che fanno rimbalzare lo spettatore nel tempo e nello spazio, in una sinfonia a più voci che presenta i protagonisti e le loro vite racchiuse tutte in un giorno, proprio come quella della signora Dalloway.

 Virginia muore, allora, e all’improvviso ci troviamo in America, in un'altra città, dieci anni più tardi, a seguire una donna incinta, che non è felice in una vita che non ha scelto lei, ma che subisce suo malgrado: madre e moglie ma senza sapere chi è veramente, perché nessuno si è mai preoccupato di chiederglielo. Apre il libro, e inizia a leggerlo.

Altro salto temporale, siamo nel  2001, sempre in America, ma in un altro stato: una donna si sveglia, anche lei la vediamo insoddisfatta, vaga senza meta per la casa e poi inizia con la stessa frase con cui nel 1923 in Inghilterra Virginia cominciò il suo libro.

Eccoci di nuovo nel passato più remoto, di nuovo in Inghilterra, circa 20 anni prima della fine, poi ancora negli States del ’51, e del 2001. Tre donne distanti nel tempo e nello spazio che sembrano non avere nulla in comune, tranne un nome e un libro, una pulsione omosessuale non latente, e una sofferenza interiore che non le lascia neppure vivere.

Seguendole scopriremo che sono unite anche da un altro importante fattore comune: la necessità di operare una scelta, tra la vita e la morte, intesa non solo in senso fisico, ma, soprattutto, come rinuncia a esistere davvero come persone.

La donna incinta (xxxxxxx) rinuncerà al suicidio, ma per sopravvivere sarà costretta a morire come madre e moglie per rinascere da donna. 

La donna del 2000 (una Maryl Streep appesantita nel fisico ma davvero perfetta nell’interpretazione di un personaggio piuttosto difficile) rimarrà indecisa davanti a una scelta forse troppo difficile per le sue sole forze, che al posto suo opererà un’altra persona.

Poi c’è Virginia, naturalmente, nei cui panni si cala meravigliosamente una stupefacente Yyyyyyyyyyyy, allucinata quanto basta da una follia di cui è pienamente consapevole, bellissima come donna nonostante i truccatori si siano affannati a appesantirne i lineamenti e a mortificare le forme del corpo: come autrice, nella stesura di “Mrs. Dalloway” anche lei scrivendo il libro si troverà di fronte alla necessità di scegliere cosa fare del destino della protagonista del suo romanzo. L’autore che si sente Dio, e avverte il peso della responsabilità. 

A fare da cornice alla splendida storia le figure maschili del film, uomini che vivono il loro presente con amore e paura.

Come Leonard Woolf, che ama la moglie con tenerezza, e con dignità resta vicino alla sua pazzia autodistruttiva, consapevole della possibilità di perderla da un momento all’altro.

Come il marito della donna incinta, un uomo opaco che però si lascia osservare con tenerezza, nella sua candida incapacità di interpretare il mondo circostante, anche le persone che più gli sono care.

Come l’ex compagno di Marylin Streep (interpretato da un Ed Harris in grandissimo spolvero) poeta divorato dall’aids, che per amore di quella donna che accudisce da troppi anni ormai affronta l’estremo sacrificio della morte. È proprio lui a rivelarsi la chiave che unisce passato e presente, e le protagoniste del film una all’altra.

Ma le vere regine del film sono ancora una volta loro, le donne, magnifiche attrici che con una straordinaria recitazione “a sottrazione”, dialoghi coincisi e pochi gesti misurati, riescono a raggiungere senza difficoltà il centro del cuore degli spettatori.

Ottime musica e fotografia, puntuali le ricostruzioni d’epoca, suggestive le ambientazioni campestri e cittadine, eccezionale davvero il montaggio.  

Posso fermarmi qui, a questo punto. 

Un film che ti lascia un pieno di pensieri, e la voglia di leggere al più presto  "Mrs. Dalloway".

E già questo non è un effetto trascurabile

Buona visione

m.c.
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È stata sufficiente la singolare idea di intitolare un film col nome di una pianta velenosa quanto di gradevole aspetto a portarmi nel buio della sala cinematogafica. In più ero a dir poco curiosa di assistere all’ennesima dimostrazione di bravura di Michelle Pfeiffer, da sempre tra le mie attrici preferite. Il film inizia con la voce fuori campo di una figlia che dice: Mia madre era la donna più bella che avessi mai visto. Ma anche la più pericolosa”. Ma questa è solo una tra le moltissime suggestive battute  che hanno costellato un’ottima sceneggiatura, restando impresse nella memoria.

 Ingrid Magnussen (Michelle Pfeiffer), è un’affermata artista e poetessa, che la figlia quindicenne Astrid (Alison Lohman) adora. Nella forza e nell’indipendenza della madre, Astrid si specchia compiaciuta, invidiandole solo la bellezza. L’idillio familiare si scioglie quando sulla scena compare  l’amante di lei,  Barry (Billy Connolly). Colpevole di infedeltà, viene avvelenato dall’orgogliosa poetessa con un veleno a base di oleandro bianco. Ingrid viene ritenuta  colpevole di omicidio e rinchiusa in prigione: per Astrid, inizia un lungo pellegrinaggio da una famiglia adottiva all’altra.
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Astrid viene affidata a varie madri adottive, ma tutte le sue esperienze si risolvono in fallimenti, talvolta tragicamente, finché non arriva Claire (la splendida Renée Zellweger di Chicago), una malinconica attrice che col suo affetto riesce finalmente a farla sentire a proprio agio. 

Astrid affronta, a ogni esperienza di adozione, un nuovo mondo e nuovi pericoli. Fa e disfa le valigie in continuazione, e di volta in volta cambia look, atteggiamenti, colore di capelli. Da ragazzina ingenua ed innamorata della madre diventa progressivamente diffidente, cinica, perdendo autostima, amandosi ì sempre meno, nella convinzione di incarnare la sventura per chi la incontra. La bellezza e la gelosia sembrano perseguitarla ovunque, e le numerosissime interpreti femminili che appaiono sul grande schermo, così come i loro compagni, non fanno che fraintenderla. La madre naturale da parte sua non fa che rafforzare il sentimento di inadeguatezza della ragazza, instillarle sfiducia negli altri e convincerla della sua bellezza e della forza della solitudine. 

Michelle Pfeiffer, nella sua gelida avvenenza, è una madre superuomistica, una sorta di principessa teutonica che punta proprio sulle prorompenti qualità femminili di seduzione e sottigliezza per emergere. 

Astrid invece è una bussola senz’ago, e solamente lontano dalla madre  se ne rende conto, e stende le ali per liberarsi di lei. 

Ma Ingrid è un veleno, un veleno che s’infiltra ovunque, soprattutto nella mente di Astrid e di chi le è vicino, ed il percorso di emancipazione di Astrid è lungo e doloroso, perché deve fare i conti con la parte oscura della madre e anche di se stessa.

 In riformatorio Astrid incontrerà l’amore, e sarà capace di coglierne i l frutto: è questa la grande lezione, che la figlia assimila e che la madre aveva rifiutato, all’epoca della sua nascita.

Nell’ultimo dialogo in carcere prima del processo, Astrid gioca le carte dell’inganno insegnatole dalla Ingrid per apprendere la sua “verità” e indaga le bruciature sentimentali che scolpendo impietosamente e dolorosamente l’anima della madre, alla fine l’hanno resa così fiera e gelida. 

Sì, effettivamente Ingrid è una valida metafora dell’Oleandro Bianco, ma ciò che molti probabilmente non hanno capito, è che la vicenda narrata dal film, tra le righe, riafferma con suggestiva energia come sia molto difficile che un amore autentico possa essere privo di spine spesso molto dolorose.

Astrid chiede di essere libera, e lo sarà il giorno del processo, nel momento in cui sua madre rinuncerà a lei e alla sua testimonianza.

Girato da Peter Kosminski, autore tv, “Oleandro Bianco” è un film dark che spesso scivola nel melodramma, in cui il lirismo si manifesta con incertezza, ma in cui l’inquietudine è palpabile. E’ inquietante proprio per il tema dell’amore madre-figlia che affronta. Un tema coraggioso, con un cast quasi tutto al femminile, in cui spiccano la bravura delle due protagoniste principali e di Renèe Zellwewger. Tratto da un fortunato romanzo di Janet Fitch, l’unica critica che può essere mossa al film di Kosminski è, forse, un eccessivo, ambizioso compiacimento formale: spesso i dialoghi tra la Pfeffer e la figlia non sono risolutivi quanto dovrebbero essere, e la scelta di tratteggiare poco il passato della madre-poetessa influisce direttamente sulla credibilità del personaggio.

In particolare ho trovato piuttosto sbrigativo motivare l’astio che anima ogni sentimento e ogni azione di Ingrid con una semplice delusione d’amore, per quanto cocente: troppo poco per motivare la sua attitudine a manipolare il prossimo, a cominciare dalla figlia. Le mie aspettative erano per una Pfeiffer nazista, satanista…insomma … una cattiva al cubo! 

Ma il risultato, ovviamene, non sarebbe stato quello di un melodramma concentrato in 2 ore come questo.

A parte questa interpretazione del tutto personale, e quindi opinabile, e qualche incertezza di regia soprattutto in alcune dissolvenze tra alcune sequenze che, lasciando ampi varchi all’autonoma interpretazione dello spettatore, sicuramente andavano maggiormente definiti e controllati, il film è nel complesso un ottimo prodotto made in Hollywood, con buoni spunti di riflessione, che ha il suo punto di forza nella magnifica interpretazione del cast femminile, nell’efficace sceneggiatura, nell’ambientazione dark e nello studio dei due personaggi di madre e figlia.

Bellissima, l’ultima scena, durante la quale Astrid chiude tutte le sue valigie, ognuna delle quali fuoriesce un pezzo del suo passato, con una voce fuori campo che riesce comunque a restituire la condizione di madre a chi proprio non intendeva e non ha saputo esserlo.

Erica Zen per
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