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Buon pomeriggio, bentrovati. 
Parliamo di sceneggiatura e parliamo di colpi di scena. Il tema un po’ l’ha intro-

dotto Fabrizio Borin e anche gli altri intervenuti prima di me. 
Quando uno vede un film, o anche quando legge un libro, si aspetta il colpo di 

scena. Adesso vi faccio un piccolo colpo di scena: vi sottopongo un test perché vo-
glio vedere il vostro grado di educazione cinematografica. 

 Quanti di voi hanno visto C’è ancora domani, il recente film della Cortellesi? 
Alzate la mano! Non tantissimi rispetto agli incassi che ha fatto; siete più donne che 
uomini, naturalmente. 

Quanti – e, occhio, questa è difficile, state attenti – quanti di voi hanno visto 
Chinatown (Roman Polanski, 1974)? Ah, però, mica male.

Quanti di voi, e questa è difficilissima, hanno visto Tutti a casa? Ah-ah-ah, ri-
mandati tutti! Tutti a casa (Luigi Comenicini, 1960) è da vedere assolutamente, 
recuperatelo, film fondamentale e, tra l’altro, divertente e drammatico insieme, con 
Alberto Sordi. Ve lo chiedo perché, siccome ne voglio parlare, voglio capire se c’è un 
terreno comune… 

E ancora, quanti di voi hanno visto Apocalypse Now (Francis Ford Coppola, 
1979)? Va bene. E Full Metal Jacket (Stanley Kubrick, 1987)? Eh, tutti uomini però, 
poche donne… E che mi dite di A qualcuno piace caldo (Billy Wilder, 1959)? Po-
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chissimi, ragazzi! Molto pochi! È un disastro questa cosa, ragazzi! L’appartamento 
(ancora Billy Wilder, 1960)? Terribile! Rimandati quasi tutti in Billy Wilder. Però, 
mi raccomando, recuperate Billy Wilder, il più grande regista e sceneggiatore del 
mondo. Ha scritto sceneggiature pazzesche, perfette. Ha attraversato tutti i generi 
possibili e immaginabili: la commedia, il giallo, il film d’amore, il film di guerra, il 
film sui campi di concentramento… e tutti sono meravigliosi. Quindi, recuperatelo! 

Entrando ora in argomento, ci possiamo domandare: cosa sono i colpi di scena? 
Sapete che da tanti anni si discute di organizzazione e scrittura della sceneggiatura. 
Ci sono corsi, libri – ormai sono quasi più corsi e libri che film – quindi, le basi si 
conoscono benissimo; se siete curiosi, ne prendete un paio e vedete. 

A parte Aristotele, i primi a istituzionalizzare un tipo di racconto per immagini, 
ovvero la sceneggiatura divisa in tre atti, sono stati gli americani. Lo insegnano a 
scuola da sempre e per gli americani il colpo di scena si chiama turning point, punto 
di svolta, appunto. Io credo che in italiano, invece, “colpo di scena” e “svolta” abbia-
no due valenze un po’ diverse. Nel senso che in un film, e qui parliamo di cinema, ci 
possono essere dei colpi di scena che a volte possono essere delle scene, appunto, che 
colpiscono, arrivano inaspettate, arrivano come uno schiaffo, come un cazzotto, che 
però in realtà non danno una svolta alla storia. I turning points sono quei colpi di 
scena veramente importanti che fanno davvero deviare il racconto, vanno in un’altra 
direzione, una direzione diversa da quella forse prevedibile. 

Per esempio, prendiamo Apocalypse Now: la sequenza degli elicotteri, la “Ca-
valcata delle Valchirie”. È un colpo di scena, perché arriva appunto come una cosa 
inaspettata. Improvvisamente un film di guerra diventa un film fantastico, un film 
delirante. Un comandante che mette la musica di Wagner per attaccare i Vietcong è 
una cosa mai vista, è una scena che tutti si ricordano. Se uno pensa a quel film, pensa 
all’attacco degli elicotteri con la “Cavalcata delle Valchirie”. Ma, se ci pensate bene, 
non succede niente dal punto di vista narrativo. In Apocalypse Now quella scena non 
da una svolta alla storia. 

Apocalypse Now è un road movie: al posto della strada c’è un fiume, al posto 
dell’automobile c’è una barca. Come saprete, è una trasposizione di Cuore di te-
nebra, tanto è vero che il personaggio di Marlon Brando si chiama Kurtz come nel 
romanzo di Conrad; ed è un film a tappe. Quindi, in questo risalire il fiume e arri-
vare fino al cuore di tenebra del colonnello Kurtz, in realtà l’unica tensione, l’unico 
colpo di scena avviene quando Willard, il personaggio principale, arriva alla corte 
di Kurtz. Le varie tappe non sono dei veri turning points, perché in realtà il viaggio 
continua: incontrano i francesi, incontrano il ponte maledetto, incontrano le coni-
gliette di Playboy, eccetera… C’è questa famosa “Cavalcata delle Valchirie” soltanto 
perché il comandante vuole che i suoi ragazzi facciano surf in quel posto lì, perché 
c’è l’onda che rompe in una certa maniera…
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Il percorso però, continua a essere quello lì dalla base, da Saigon, lungo il fiume 
fino ad arrivare dal misterioso Kurtz. Quindi, in questo caso siamo di fronte a colpi 
di scena che non sono necessariamente delle svolte narrative.

Vediamo invece un caso in cui, come prima accennava Borin, il colpo di scena è nel 
finale. Spesso nei gialli, nei film horror, o film del genere, si aspetta naturalmente la 
soluzione nel sottofinale o finalissimo. 

In Full Metal Jacket, che è un film spezzato a metà – la prima parte è l’addestra-
mento dei Marines, la seconda è il battesimo del fuoco –, il finale vero è la scena del 
cecchino. I nostri eroi stanno avanzando invece che in mezzo alla giungla come ci 
si aspetta in tutti i film sul VietNam in un territorio urbano, una città devastata. 
Improvvisamente si devono fermare perché c’è un cecchino infallibile che uno dopo 
l’altro li sta facendo fuori tutti. Questa scena dura 8 minuti, che al cinema è un’e-
ternità. Qual è il colpo di scena? Il colpo di scena arriva alla fine. I soldati americani 
entrano finalmente dentro l’edificio diroccato. Il nostro protagonista/narratore, Jo-
cker (Matthew Modine) che è un addetto stampa e tra l’altro è un pacifista (nel suo 
elmetto c’è scritto da una parte “Make Love Not War” e dall’altra “Born to Kill”), si 
trova faccia a faccia con questo killer implacabile. E il killer implacabile è una ragaz-
zina vietnamita, forse di 18 anni, forse addirittura minorenne! È un colpo di scena 
fortissimo, veramente straziante. La ragazzina scoperta si gira e sta per sparare a Jo-
cker ma viene colpita dagli altri commilitoni. Quando è a terra morente, il soldato 
Joker si avvicina ed è lei che chiede di essere uccisa; dice: «Shoot me» perché ormai 
è moribonda, è stata trafitta da mille colpi, è agonizzante. E Jocker, che fino ad allora 
non ha mai toccato un’arma, deve decidere se ucciderla o no. Se quell’uccisione è un 
atto di pietà oppure una vendetta nei confronti dei suoi commilitoni uccisi. 

Quando spara, dall’espressione dell’attore, si capisce che anche lui è diventato 
un “Born to Kill”, anche lui ammazza per il gusto di ammazzare perché vuole ven-
dicarsi dei suoi amici. In questo caso, abbiamo una coincidenza tra colpo di scena 
finale e finale del film, perché il film finisce lì. Dopo, c’è solo il gruppo di soldati che 
si rimette in marcia, cantando la sigla del club di Topolino. Un grandissimo esempio 
di colpo di scena finale sostenuto da una lunga (ripeto: 8 minuti) scena di tensione.

Facciamo altri esempi. 
Un altro finale che, come dire, stravolge in realtà tutto quello che abbiamo visto 

fino a quel punto è ne La grande guerra (Mario Monicelli, 1959) tra l’altro girato 
da queste parti. 

La Grande Guerra, sceneggiatura di Age&Scarpelli e Luciano Vincenzoni, in re-
altà (non ricordo se addirittura anche durante la lavorazione), si chiamava “I due 
fifoni”. Era un classico prodotto commerciale con due grandi star, Vittorio Gassman 
e Alberto Sordi e il solito confronto milanese-romano, un tipo di confronto che, 
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ahimè, si perpetua quasi in eterno con Massimo Boldi e Christian De Sica o con Ben-
venuti al Sud (Luca Miniero, 2010), Benvenuti al Nord (Miniero, 2012) eccetera… 

Il film di Monicelli naturalmente è un’altra cosa. Per tutto il film i due fifoni, 
cioè Sordi e Gassman, cercano di imboscarsi, non hanno nessuna intenzione di 
fare i soldati, di diventare eroi, di andare al fronte, però non ce la fanno e finiscono 
in prima linea. Il film va avanti con tutta una serie di gag e di luoghi comuni: per 
esempio, si gioca molto sui dialetti: c’è il siciliano, il veneto, il toscano, il milanese, 
ecc. Quindi, diciamo, è una commedia di Monicelli abbastanza in linea con i film 
dell’epoca. In realtà, la svolta vera è il finale. Quando vengono fatti prigionieri dagli 
austriaci, vengono interrogati per sapere le posizioni degli italiani. Vogliono costrin-
gerli a parlare, vogliono sapere com’è la situazione: li minacciano di morte. A questo 
punto i famosi “due fifoni” non parlano e, con una decisione che va contro il loro 
carattere, decidono di farsi ammazzare.  

Infatti, il film finisce con la loro fucilazione, cosa totalmente inaspettata per un 
film che, fino ad allora, era stato una commedia. Quindi, anche in questo caso c’è 
un finale che finisce con un colpo di scena, che dà una svolta a un film che fino ad 
allora, ripeto, sembrava una delle tante commedie dell’epoca, degli anni ‘60, e che 
invece ha qualche cosa in più: racconta l’orgoglio del soldato italiano che decide di 
farsi fucilare piuttosto che tradire.

 
Consideriamo ora un film che sta avendo un enorme successo in questo momento, 
C’è ancora domani di Paola Cortellesi. È un film a mio avviso perfetto dal punto di 
vista della sceneggiatura; e per il pubblico a cui si rivolge è anche di più, perché qui 
c’è anche un discorso di timing. Questo film è uscito in un momento in cui in Italia 
stanno succedendo delle cose per le quali un pubblico al 90% femminile, ma non 
solo, si vede molto rappresentato. Però non è di questo di cui intendo parlare, volevo 
riprendere il finale. 

  Il finale è assolutamente tutto il tirante della storia perché in realtà è sottotrac-
cia durante l’intero film: non si parla tantissimo del fatto che si deve andare a votare 
per Repubblica o Monarchia. Tra di loro non discutono su «tu cosa voti?», «io 
voto questo», «no, io voto quell’altro»; non si parla molto del fatto che è la prima 
volta che le donne vanno a votare, eccetera. Tutto rimane, appunto, sottotraccia. In 
realtà però, e qui entriamo nella tecnica dei trucchi del mestiere, c’è un dettaglio, 
che è disseminato un po’ durante il racconto, che è quello che ci porterà al finale, la 
cosa più potente del film: la lettera. 

A un certo punto la Cortellesi, tornando a casa, viene avvicinata dalla portinaia 
che dice: «C’è una lettera per te». Lei è molto stupita perché evidentemente non 
è abituata a ricevere lettere, e soprattutto, in una scena precedente, parlando con un 
suo vecchio spasimante, un amore mai nato ma rimasto latente, questi le ha detto: 
«Va bene, se non vuoi venire con me ti scriverò una lettera». Quindi noi pensiamo 
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che la lettera che lei riceve sia la lettera del suo spasimante che ha deciso di partire 
per il Nord Italia e che vorrebbe convincerla ad andare con lui. La portinaia ha an-
che un atteggiamento un po’ complice, dice: «Io mi faccio gli affari miei, non lo 
dico a nessuno». 

La Cortellesi tratta questa lettera con grande cura, la nasconde dentro a un cas-
setto, poi la ritrova… A un certo punto quando, nel sottofinale, lei sta per uscire, 
inavvertitamente perde la lettera. La lettera, infatti, le cade in casa e viene trovata 
dal marito manesco Mastandrea che la vede, la legge ma nessuno di noi sa che cosa 
c’è scritto fino a questo momento. Lui la accartoccia con rabbia, la butta per terra 
e va in cerca della moglie. La segue e arriva al seggio elettorale dove c’è una marea 
di donne in fila per cercare di votare, tutte con in mano la tessera elettorale. A quel 
punto (colpo di scena) capiamo che la lettera non nasconde una storia d’amore, ma 
una storia di liberazione femminile. Quella lettera, il diritto di voto per la prima 
volta concesso alle donne, è più importante di una fuga d’amore. La Cortellesi in 
fila con tutte le altre donne, si accorge di non avere con sé la sua tessera: la cerca ma 
non la trova. Disperazione!

A questo punto del film, nel finale, la sceneggiatura, scritta, come dicevo, con 
grande sapienza, ha creato tutta la tensione con questo pezzo di carta. La lettera 
viene trovata in casa dalla figlia che la vede accartocciata, la apre, capisce di cosa si 
tratta, la prende e raggiunge la madre che finalmente potrà votare. 

E così c’è il trionfo finale, un emozionante happy end. Qui c’è l’uso dei colpi e 
contro colpi di scena legati a un oggetto, in questo caso una lettera. Questo tipo di 
“trucco del mestiere” nella tradizione della sceneggiatura italiana (se per caso ave-
te intenzione di approfondire la cosa potete leggere un libriccino di Age, la metà 
del duo Age e Scarpelli, che si chiama Scriviamo un film) si chiama “rimonta”, cioè 
il fatto di aver seminato un dettaglio che poi alla fine diventerà fondamentale. In 
termini americani o inglesi si chiama set up, la preparazione, e payoff la risoluzione. 
Ecco, questo è un esempio perfetto di come si sia costruita una tensione narrativa e 
si arrivi a una svolta, un colpo di scena che è il colpo di scena addirittura conclusivo 
del film, perché quella è la scena più importante: tutto il film va in quella direzione. 

Non voglio analizzare i motivi del successo del film, che è un successo assoluta-
mente straordinario; nessuno avrebbe previsto degli incassi così stratosferici, ma le 
fortune di un film sono legate a diversi elementi, anche non strettamente cinemato-
grafici. In questo caso, i movimenti femministi, il “Me Too”, la violenza sulle donne 
e l’enorme emozione per un fatto di cronaca terribile si sono sommati e un pubblico 
femminile, ma non solo, si è sentito molto rappresentato da questo film. È un film 
assolutamente costruito a tavolino in maniera praticamente perfetta. 

Un altro esempio di cui vorrei parlarvi è un film francese, di cui forse non avete 
neanche sentito parlare: è uscito un po’ in sordina e si chiama Riabbracciare Parigi 
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(Revoir Paris, Alice Winocour, 2022). Qualcuno ne ha sentito parlare? Nessuno. 
Immaginavo. Vi consiglio di recuperarlo. 

È la storia di una donna a Parigi durante i giorni degli attentati tra il Bataclan e i 
vari bar presi a mitragliate dai terroristi islamici. Questa ragazza va in giro in moto, 
sta piovendo, si ferma un attimo ed entra in un bar per aspettare che spiova. Mentre 
è lì che prende un caffè, si guarda attorno e c’è una festa di compleanno, ci sono altre 
coppie che stanno parlando, eccetera… Improvvisamente arriva la tragedia: entrano 
i terroristi e cominciano a sparare all’impazzata. Lei si salva buttandosi per terra e 
cercando di nascondersi. Quando si solleva, vede attorno a sé quello che è successo: 
la strage, i morti, il sangue. Lo shock è talmente grande che si confonde, non si ricor-
da più, non capisce cosa è successo e la sua vita cambia totalmente.

Qui siamo di fronte, ovviamente, a un colpo di scena straordinario che è ve-
ramente una svolta narrativa. Nei primi dieci minuti di film si racconta la vita di 
questa donna, la sua quotidianità col marito e poi, per un motivo assolutamente 
casuale, cioè «piove, mi fermo un attimo e aspetto che passi», improvvisamente la 
sua vita cambia perché entrano dei terroristi che fanno il massacro e cambia quindi 
anche la storia del film. 

A questo punto la protagonista ancora sotto shock a distanza di settimane cerca 
di capire e di ricostruire quello che è successo. Scopre che ogni lunedì, i sopravvissuti 
o i parenti dei sopravvissuti di quel massacro si trovano nello stesso locale, che di 
solito è chiuso, per parlare e per aiutarsi reciprocamente.

Al primo incontro una donna, vedendola, la aggredisce e la accusa di essersi chiu-
sa in bagno a chiave, di non aver fatto entrare nessuno e che, a causa di questo suo 
gesto, suo marito che cercava disperatamente di entrare in bagno è stato ammazzato. 
Quindi lei, da vittima, improvvisamente viene accusata di essere invece colpevole 
almeno, se non altro, di non aver aiutato quell’uomo a salvarsi e quindi anche lì 
la sua vita cambia un’altra volta. Si assiste a un cambiamento totale di racconto e 
di sentimento, quindi, anche noi con lei cerchiamo di capire che cosa è veramente 
successo. Lei crede addirittura di essersi veramente chiusa in bagno; ci sono anche 
dei flash in cui si sente chiusa dentro. 

Poi però, qualcosa emerge un po’ per volta: passa del tempo e si ricorda che accan-
to a lei c’era un uomo che le teneva la mano e allora dice: «Ma, se ero chiusa in bagno, 
come mai c’era un uomo che mi teneva la mano?». Quindi torna nel bar e cerca di 
capire, chiede: «C’era qualcuno che si era chiuso con me, che mi ha salvata?». 

Riesce a ritrovare uno dei camerieri del bar, un pied-noir senza documenti che, 
dopo l’evento del bar, era dovuto scappare all’arrivo della polizia. E questo ragazzo 
le conferma che lui era con lei e quindi lei non era nel bagno. 

L’ultimo colpo di scena, straordinario, è molto commovente, molto coinvolgen-
te, perché lo spettatore si immedesima in lei: a un certo punto, facendo un’altra ri-
unione dei sopravvissuti, la ragazza incontra di nuovo la donna che l’aveva accusata 
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di aver lasciato morire suo marito. La donna l’avvicina e si scusa: ha ripensato a quel 
giorno, a distanza di tempo ha ricostruito tutta la vicenda del bagno. Le confessa una 
terribile verità: «Sono stata io che mi sono chiusa in bagno. Sono stata io che ho 
fatto morire mio marito». E questo è un altro colpo di scena fortissimo. Improvvi-
samente la storia cambia per l’ennesima volta e lo spettatore è totalmente spiazzato. 

Questi sono colpi di scena in cui le svolte sono profonde e coinvolgenti e sono quelli 
più belli perché gli spettatori si immedesimano e devono scegliere da che parte stare. 

A proposito invece di colpi di scena che non sono sempre risolutivi ma che possono 
dare emotivamente uno scossone, parliamo di Chinatown, considerato la più bella 
sceneggiatura mai scritta al mondo. Hanno scritto anche un libro su Chinatown che 
si chiama Il grande addio. In realtà si è scoperto che il famoso sceneggiatore Robert 
Towne, che ha vinto anche l’Oscar per questo film, era drogato, ubriaco e a un certo 
punto aveva smesso di scrivere Chinatown perché aveva litigato con Roman Polanski 
e quindi il film è stato praticamente riscritto da Polanski e da Jack Nicholson. Però, 
se uno vede il film e non sa il retroscena del film, ecco lì ci sono dei bei colpi in scena.

Jack Nicholson è un investigatore privato che bazzica i bassifondi e fa anche cose 
un po’ sporche e poco limpide: a un certo punto indaga su Faye Dunaway e suo ma-
rito: sembra che suo marito abbia un’amante molto giovane, addirittura minorenne. 
Ma come in ogni buon giallo, le cose non sono mai come sembrano. Nel sottofinale 
Faye Dunaway sta per scappare in macchina con la ragazzina e John Huston, che è 
il padre di Faye Dunaway, cerca di trattenerla mentre lei invece è disperata e vuole 
solo liberarsi di lui. A un certo punto Faye Dunaway spara a John Huston e gli dice: 
«Metti giù le mani! Lasciala stare!». Jack Nicholson interviene: «Che cosa stai 
facendo? Chi è questa ragazza? Adesso devi dire la verità!», perché pensa che quella 
ragazzina sia l’amante del marito, e la prende a schiaffi. Al primo schiaffo lei dice: 
«E’ mia figlia»; al secondo schiaffo dice: «E’ mia sorella» E al terzo schiaffo di 
nuovo: «E’ mia figlia»; poi: «E’ mia sorella, è mia figlia, è mia sorella, è mia figlia». 
In questa scena durissima si scopre che la ragazzina è figlia dell’incesto, ovvero il pa-
dre John Huston ha abusato di Faye Dunaway da giovane e quella povera ragazzina 
smarrita è quindi allo stesso tempo figlia e sorella. 

È un qualcosa di totalmente inaspettato: una rivelazione disturbante. Tutte le 
volte che si vede Chinatown quel momento emotivamente altissimo è un vero colpo 
di scena, non un turning point dal momento che non fa svoltare il film, anzi lo fa 
terminare, però nei rapporti interpersonali tra i personaggi quella rivelazione getta 
tutta un’altra luce su quella maledetta storia fatta di corruzione, di affari sporchi, di 
sostituzione di persone, di omicidi e violenza. 

Adesso devo citare un film che nessuno di voi oggi qui presenti ha visto, e mi dispia-
ce molto, però vi sollecito a recuperare perché è una commedia meravigliosa con 
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Jack Lemmon e Shirley MacLaine, che si chiama L’appartamento di Billy Wilder, 
naturalmente. Qui Jack Lemmon è l’impiegatuccio di una grande azienda in cui 
lavorano migliaia di impiegati. Per far carriera in qualche modo lui, single, mette a 
disposizione il suo appartamento ai suoi superiori per le loro avventure extraconiu-
gali, per cui ha un’agenda fitta di appuntamenti: il sabato ci va quello, il venerdì ci va 
quell’altro, eccetera… Quindi fa carriera prestando il suo appartamento per le scap-
patelle dei suoi superiori. È segretamente innamorato della ragazzina dell’ascensore 
(all’epoca in ascensore c’era un lift, di solito un ragazzo ma in questo caso una ragaz-
za, che è Shirley MacLaine, molto carina, meravigliosa, capelli corti a maschietto). 

Tra di loro c’è simpatia però lei racconta a Jack Lemmon i suoi problemi d’a-
more. Parla di questo uomo che la vuole, ma anche non la vuole e non si decide 
mai a mollare la moglie. Finché un giorno Jack Lemmon, rientrando nel suo appar-
tamento, trova un porta cipria con lo specchietto rotto e immagina che sia di una 
delle ragazze che il suo superiore aveva portato la sera prima. Quindi, l’indomani, 
restituisce lo specchietto al suo capo. E anche questo come la lettera della Cortellesi 
è un set up. 

Qualche giorno dopo, Jack Lemmon prende l’ascensore dove c’è come al solito 
Shirley MacLaine al lavoro. Ad un tratto la ragazza tira fuori il suo porta cipria. Lui 
nota che ha lo specchietto rotto e improvvisamente capisce: l’amante segreta che il 
suo superiore incontra nel suo appartamento è la deliziosa ascensorista di cui Jack 
Lemmon è perdutamente innamorato. Da allora in poi decide di non dare più a 
nessuno l’appartamento. 

Questo è un caso in cui un oggetto diventa svolta narrativa, un oggetto che è 
fondamentale, un dettaglio che però diventa motore di un cambiamento della sto-
ria. In questo caso è una svolta narrativa perché Jack Lemmon viene a conoscenza di 
una cosa che prima non sapeva, cambia atteggiamento, decide di non prestare più 
l’appartamento a nessuno. 

Di A qualcuno piace caldo (Some Like It Hot, Billy Wilder, 1959) tutti ricordano il 
finale: «Nessuno è perfetto!» La cosa straordinaria però è che la battuta non arriva 
così all’ improvviso, arriva dopo sette scambi di battute meravigliose. 

Se parliamo della trama, il film ha un grande turning point all’inizio: i due musi-
cisti Jack Lemmon e Tony Curtis sono testimoni del massacro di San Valentino, cioè 
testimoni involontari di un massacro mafioso in un garage e quindi sono costretti 
a scappare. Per non farsi beccare, si travestono da donne e si arruolano in una jazz 
band femminile. È quello che nei manuali americani si chiama un inciting incident. 
Cos’è? Vi riporto la definizione in originale: “an event that hooks the viewer into the 
story and sets everything else that happens into motion”. Un avvenimento che aggancia 
lo spettatore alla storia e predispone tutto quello che accadrà in seguito. Insomma 
il motore dell’intero film: se non avessero visto il massacro di San Valentino, non si 
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sarebbero dovuti travestire da donna e quindi la storia non avrebbe mai avuto inizio. 
Invece, la storia parte proprio perché loro sono testimoni involontari di un fatto di 
mafia quindi, per tutto il film, sono vestiti da donne, e solo in privato tornano ai loro 
abiti maschili.

Nella meravigliosa sceneggiatura scritta da Wilder insieme con il suo fidato 
I.A.L. Diamond troviamo oltre allo spiritoso inciting incident anche uno dei più 
famosi colpi di scena finali della storia del cinema.

Nel finale Tony Curtis e Jack Lemmon scappano (sempre con parrucca e vestiti 
da donna) sul motoscafo del miliardario Osgood: Marilyn è seduta dietro con Tony 
Curtis, davanti Osgood alla guida e Jack Lemmon al suo fianco. 

Curtis si strappa la parrucca e si dichiara a Marilyn. Si baciano. 
Osgood sorridente si rivolge a Lemmon.
Osgood: «Ho telefonato alla mamma! È fuori di sé dalla felicità. Ti darà il suo 

abito da sposa».
Jack Lemmon: «Ma non posso sposarmi con l’abito di tua madre! Io e lei non 

siamo fatti allo stesso modo!» – lui ancora parla con la voce femminile – «Voglio 
essere leale con te: noi non possiamo sposarci affatto».

Osgood: «E perché?» 
Jack Lemmon: «In primo luogo perché non sono bionda naturale».
Osgood: «Non importa!» 
Jack Lemmon: «E fumo, fumo come un turco» 
Osgood: «Non mi interessa!» 
Jack Lemmon: «Ho un passato burrascoso: per 2 anni ho vissuto con un sasso-

fonista».
Osgood: «Ti perdono» 
Jack Lemmon: «Non potrò mai avere bambini»
Osgood: «Ne adotteremo un po’» 
Jack Lemmon: «Ma non capisci proprio niente!»
Alla fine, non ne può più, si toglie la parrucca e, con voce da uomo, dice: «Sono 

un uomo!»
Osgood: «Beh, nessuno è perfetto!»
Colpo di scena e finale del film! C’è una costruzione, una progressione per arri-

vare a quella battuta, che tutto il mondo ricorda: un capolavoro. 

Nel film di Ettore Scola Riusciranno i nostri eroi a ritrovare l’amico misteriosamente 
scomparso in Africa? (1968), una commedia con Alberto Sordi e Nino Manfredi, il 
nodo narrativo sta nel fatto che mentre Alberto Sordi manda avanti un’azienda di 
famiglia che si occupa di dispense settimanali che si vendono in edicola, il cognato 
è scappato in Africa e non si hanno più notizie da anni. A quel punto, Alberto Sor-
di dice: «Basta! Ci vado io in Africa a cercare mio cognato» (in realtà è la sua vita 
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che non gli va più bene e vuole un cambiamento). E  questa è la svolta narrativa, 
l’inciting incident.

Quindi comincia l’avventura africana, un road movie con tutta una serie di in-
contri, disavventure, incidenti, equivoci. Alla fine Sordi riesce a ritrovare Manfredi: 
strappa il cognato al villaggio e alla tribù africana in cui ha vissuto in quegli anni e 
lo fa salire sulla nave per tornare in Italia.  Mentre si stanno allontanando, sulla riva 
arriva praticamente tutto il villaggio che comincia a cantare una canzone in “lingua 
swahili”, ma non si capisce bene cosa scandiscono. Questo ritmo un po’ africano 
però, un po’ per volta, si inizia a capire e si trasforma in «Peppì, nun ce lassà! Pep-
pì, nun ce lassà!». Al che Nino Manfredi prende una decisione: salta dalla barca, 
si getta in acqua e torna da loro. Alberto Sordi vorrebbe quasi raggiungerlo ma il 
ragioniere che lo ha accompagnato per tutto il viaggio lo trattiene e dice: «Che vuò 
fà? Se butta in acqua anche lei?» 

C’è quindi un finale inaspettato perché tutto il film (e anche il titolo ironico) porta-
vano lo spettatore alla conclusione più logica: il ritorno a casa del figliol prodigo. Sordi 
(e noi con lui) ha passato disavventure, incontrato signori della guerra, trafficanti, ita-
liani imboscati, donne misteriose. Ha anche realizzato una presa di coscienza da uomo 
bianco in Africa.  Arrivato al finale, è finalmente riuscito a trovare il cognato, ma il 
cognato non si fa riportare a casa e torna tra i suoi amici africani. Colpo di scena finale.

Il paziente inglese (The English Patient, Anthony Minghella, 1996) inizia con delle 
pitture rupestri, dei dipinti sulle pareti di una grotta, in Egitto durante la seconda 
guerra mondiale. 

La storia è una grande storia d’amore impossibile, drammatica, con degli enormi 
sensi di colpa. Il protagonista, mentre vola con un piccolo aeroplano ha un incidente 
in mezzo al deserto. La sua donna, che aveva deciso di lasciare il marito e scappare 
con lui, è ferita gravemente. Lui decide di lasciarla in una grotta, con un po’ di cibo 
che è riuscito a trovare, e di andare a cercare i soccorsi a piedi nel deserto. In realtà 
non ce la fa perché viene arrestato e quindi tutta la sua storia è una storia che si 
svolge su vari piani narrativi e temporali per cui la donna ferita gravemente e abban-
donata muore nella grotta. 

La fuga in aereo, l’incidente, l’abbandono: questo è l’evento fondamentale della 
storia, un vero incipit narrativo. Senza quell’evento il film non ci sarebbe. Se la storia 
esiste è perché è avvenuto quell’evento. 

Adesso cito una mia sceneggiatura e poi mi taccio: in Mediterraneo (Gabriele Sal-
vatores, 1991) a un certo punto ci sono due svolte narrative che corrispondono a 
quelle che nei manuali americani si chiamano turning point del 1° e del 2° atto. 

Ci sono dei soldati italiani che sono stati mandati in un’isola greca semi abban-
donata: sembra deserta. Non trovano nessuno per un bel po’ di tempo pensano che 
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gli abitanti siano scappati perché ci sono stati i tedeschi che hanno fatto rastrella-
menti. In realtà a un certo punto, verso il minuto 20, come da manuale, il soldato 
Farina, che è Giuseppe Cederna, viene svegliato da dei ragazzini. Lui li insegue e 
improvvisamente arrivano nel paese dove ci sono delle lenzuola stese che poi ven-
gono aperte come un sipario di palcoscenico e scoprono che il paese è animato. I 
greci hanno studiato chi erano questi nuovi invasori, si sono resi conto che erano 
italiani e che erano dei buoni a nulla e quindi hanno deciso di tornare a popolare le 
loro case. Fine 1° atto. In quel momento il corso del film cambia: prima si trattava di 
un gruppo di soldati abbandonato a se stesso, ora invece è un gruppo di italiani che 
deve convivere con la gente del posto.

Il secondo punto di svolta è l’arrivo dell’aeroplano. Mentre stanno giocando a 
calcio in uno spiazzo sterrato atterra un aeroplano. Il pilotaporta la notizia che in 
Italia c’è stato l’8 settembre. La storia è cambiata. I nostri soldatini capiscono che il 
loro paradiso è finito e che devono affrontare un’altra realtà, che ben presto quindi 
dovranno tornare in Italia. Fine 2° atto.

 
A proposito di 8 settembre, vi racconto invece – dato che non l’avete visto e vi ob-
bligo ad andarlo a recuperare – che cos’è Tutti a casa (Luigi Comencini, 1960).  

Tutti a casa parte proprio dall’8 settembre e, tra l’altro, le prime scene sono am-
bientate da queste parti, al confine tra Veneto e Friuli. 

L’8 settembre ‘43 Alberto Sordi comanda un plotone di soldati. Deve fare un 
giro delle caserme e improvvisamente arriva la notizia che c’è stato l’armistizio, ma 
soprattutto che c’è stato un cambio di campo: gli italiani non sono più alleati dei 
tedeschi, i vecchi amici diventano nemici e i vecchi nemici diventano amici. È un 
colpo di scena pazzesco, storico, perché anche per l’Italia è stato un colpo di scena 
che ha veramente rovesciato la storia della seconda guerra mondiale, per quanto 
riguarda la storia italiana. 

Il film inizia proprio con questo colpo di scena, raccontato con lo spaesamento e 
l’incredulità dei soldati italiani che non sanno che pesci pigliare tra ordini, contror-
dini, confusione. Improvvisamente arrivano i tedeschi che cominciano a mitragliar-
li; si scappa e qui parte il famoso grido «Tutti a casa» cioè «È finita! È finita!». Ma 
la guerra non è finita perché è durata altri due anni. 

Ecco, Tutti a casa è un road movie pieno di colpi di scena, pieno di svolte nar-
rative e di racconti di vita vera. Un viaggio che attraversa l’Italia da nord a sud, 
un paese distrutto dalla guerra, in preda alla borsa nera, con le prime bande di 
partigiani che si vanno formando. Un viaggio che dura esattamente 20 giorni, 
dall’ 8 settembre (il giorno della vergogna) al 28 settembre (le 4 giornate di Na-
poli, il giorno dell’insurrezione popolare). Non entro nell’analisi del film perché 
è un film che dovete scoprire da soli. Va visto e dovrebbe essere obbligatorio nelle 
scuole italiane. 
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Age e Scarpelli hanno scritto una sceneggiatura in cui raccontano un pezzo di 
storia, perché i bei film, in generale, ma italiani in particolare, sono quelli che hanno 
affrontato dei temi veri magari con la commedia, magari con l’ironia, magari anche 
esagerando, però ci hanno messo dentro le loro vite. Si pensi anche al film di Dino 
Risi Una vita difficile del 1961 scritto da Rodolfo Sonego.

È un altro film che racconta l’Italia, in questo caso dalla lotta partigiana al refe-
rendum del ‘46 tra monarchia a repubblica e oltre, fino al boom degli anni ‘60. Ma, 
attenzione, con ironia e col mestiere dello sceneggiatore che deve essere sottostante, 
non deve farsi notare. I trucchi del mestiere li conosce chi scrive, ma il pubblico non 
deve accorgersene. 

Allora, per concludere, io penso che – e torno al film iniziale di cui abbiamo parlato 
C’è ancora domani – la Cortellesi e i suoi sceneggiatori hanno avuto l’accortezza di 
costruire un racconto cinematografico che ha a che fare con la storia del nostro Pa-
ese, in questo caso il primo voto a suffragio universale del ’46, rispettando le regole 
del bravo sceneggiatore: lasciare sottotraccia i meccanismi tecnici che portano ai 
colpi di scena e alle svolte narrative.




