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La doppia origine di Tony Gatlif è servita come ricca fonte d’ispirazione per il suo lavoro d’artista. Nato nel 1948 in Algeria da genitori gitani di discendenza spagnola, Michel Dahamani (conosciuto con il nome di Tony) Gatlif ha successivamente frequentato L'Ecole des Beaux Arts di Parigi. Nonostante risieda in Francia, Gatlif ritorna continuamente alle sue vere origini – la comunità zingara - nell’appassionata ricerca di se stesso. A partire dal suo secondo film, La Terre au Ventre (1978), che parla della guerra d’Algeria, fino a Les Princes (1982, “L’uomo perfetto”), una descrizione senza compromessi di zingari che vivono in un sobborgo senza anima, le prime opere di Gatlif si sono soffermate sulla non romantica realtà della vita degli zingari. I suoi lavori successivi, che includono l’acclamatissimo Latcho Drom (1993) e Gadjo Dilo (1997), sono vive canzoni di gioia che celebrano la cultura Rom con una particolare attenzione alla vibrante tradizione musicale che infonde la vita nel popolo zingaro. 
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"Nei miei film, non vince nessuno...".
Nato ad Algeri nel 1948. Dalle sue origini in parte algerine e in parte tzigane ha tratto ispirazione per molti dei suoi film. La Terre au Ventre (1978) riguarda la guerra in Algeria. Les Princes (1982) parla invece dell'altra sua "metà" del'anima, quella zingaresca. Occhio appassionato e attento agli emarginati: La rue du Départ (1985), Pleure pas My Love (1988), con Fanny Ardant, storia di una drammatica passione vissuta ai margini del mondo del cinema. Dopo Gaspard et Robinson nel 1990, Gatlif ha dedicato due anni a Latcho Drom, vincitore di molti premi, dedicato alla cultura Rom nel mondo letta attraverso la musica e la danza. 
Filmografia



Film doppiati e distribuiti in Italia

TONY GATLIF: FILMOGRAFIA

· 1975 La tête en ruines 

· 1978 La terre au ventre 

· 1981 Canta gitano (short film) 

· 1982 Corte gitano 

· 1982 Le Princes 

(L’uomo perfetto, 1982)

· 1985 La rue du depart 

(La ragazza senza fissa dimora, 1986)

· 1988 Pleure pas my love 

· 1990 Gaspard et Robinson 
(Gaspard e Robinson, 1990)

· 1993 Latcho drom

· 1994 Mondo 

· 1997 Gadjo dilo 

(Gadjo dilo – Lo straniero pazzo, 1997)

· 1999 Je suis né d'une cicogne 

· 2000 Vengo 


(Vengo – Demone flamenco, 2000)

· 2002 Swing 


(Swing, 2002)

Schede film

L'uomo perfetto

http://www.kwcinema.kataweb.it/templates/kwc_template_2col/0,4858,4631-schedapers,00.html


Regia:  Tony Gatlif 
Anno: 1982
Nazione: Francia 
Durata: 100 m
CAST: Gérard Darmon, Muse Dalbray, Céline Militon, Concha Tavora, Dominique Maurin, Tony Gatlif 

La ragazza senza fissa dimora
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Regia:  Tony Gatlif 
Anno: 1986
Nazione: Francia 
Durata: 105 m
CAST: Ann-Gisel Glass, Francois Cluzet, Christine Boisson, Roger Coggio, Gérard Depardieu, Hugues Quester 
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Evaso dal carcere per vendicare la morte del padre, Paul (F. Cluzet) incontra Clara (A.-G. Glass) che, fuggita dal padre odiato (G. Depardieu), va alla deriva. C'è un'indubbia sagacia nella descrizione di un microcosmo marginale che s'oppone polemicamente a quello della normalità borghese, ma qui T. Gatlif (1948) unico regista di origini gitane attivo in Europa scivola nella maniera "maledetta". Interpreti giusti.
Gaspard e Robinson
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Regia:  Tony Gatlif 
Anno: 1990
Nazione: Francia 
Durata: 93 m
CAST: Vincent Lindon, Suzanne Flon, Bénédicte Loyen, Charlotte Girauld
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Due stralunati disoccupati raccolgono una donna anziana e abbandonata dai parenti dopo un picnic e la portano in uno stanzone che hanno intenzione di trasformare in bar, eventuale punto di ritrovo e di aggregazione sociale. E una specie di apologo sull'amicizia e sulla bontà in un contesto utopico. Piuttosto naif nelle sue ambizioni allegoriche, ma non scioccamente edificante. Interessante per chi ha visto altri film dell'unico regista di origine gitana del cinema francese (o del mondo?).
Latcho Drom
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Regista: Tony Gatlif
Anno: 1993
Nazione: Francia

Durata: 103 m

Autore Recensione: Adriano Boano

Poeticamente interessante è la scelta di recuperare la leggenda inventata dal popolo nomade per spiegarsi la propria dispersione: un carretto traballante appare nel deserto proveniente dall'India e nei sobbalzi lascia cadere masserizie e ragazzini, che sparpagliati ai bordi della strada inaugurano nuove comunità; allo stesso modo in questo musical, che non è documentario né racconta una fiction, si ripercorrono i luoghi toccati dagli zingari nei loro vagabondaggi non usando altro che i loro volti, i corpi perennemente agitati dal ritmo della danza e soprattutto la musica struggente ("Brucio il mio oroscopo che mi ha esiliato lontano da chi amo" è tra le prime strofe della canzone tradizionale che inaugura questo lavoro di fine antropologia), passionale, frenetica, dolcemente sofferente. Tramite questa si filtrano tutti gli umori e si setacciano le tracce che le terre attraversate hanno depositato nell'animo delle comunità erranti: ipnotico è l'inizio in Oriente, dove già si denota l'impianto del film che propone sempre un motivo filologico connotato dalla quotidianità dei lavori artigianali e dei rumori che diventano muzijka e gradualmente si confondono con l'esecuzione del brano, illustrato spesso da feste in cui risulta sempre chiaramente riconoscibile la zona del mondo che in quel frangente assiste al transito della carovana degli uomini liberi; l'uso del dettaglio per evidenziare la semplicità di vita simboleggiandola con oggetti, materiali e attrezzi primari trova un simmetrico dosaggio nelle inquadrature che isolano acqua, pane, fuoco per battere il ferro, per scaldarsi e per accendere tabacco da un lato e dall'altro fuggevoli insistenze sugli strumenti tradizionali, preparando le melodie che si scatenano dal connubio tra questi due elementi … e dal sapiente uso dei cromatismi che trascolorano dal giallo intenso del deserto del Gobi agli infuocati arancioni che incoronano la sinuosa ragazza orientale, adornata di mille collane e pendagli come l'albero attorno al quale si svolge la festa rituale, al rosso delle corna di un bue, fino ai blu in cui si immerge l'incontro annuale a Saint Marie de la Mer, in Provenza introdotto da un pezzo di splendido jazz alla Django Reinhardt, passando dal marrone cupo del Bosforo, rivitalizzato dal giallo ocra delle strade (e dei fiori) di Istanbul o al freddo grigio danubiano e al ghiaccio plumbeo di Auschwitz, che si contrappone alla solarità del flamenco andaluso con il richiamo alla lunga convivenza di cultura iberica e tradizione nomade conclusa dalla persecuzione di Isabella, evocata nel film. Mai comunque il film scivola nell'amarezza auto-compiaciuta: sempre pronto a ripartire verso una nuova avventura etno-musicale.

Il percorso non propone cartelli esplicativi, ma sempre si trovano sparpagliati indizi, talvolta poetici come la luna nel paese della mezzaluna ripresa con intenzione o una più esplicita scatola di fiammiferi effigiata con il volto di Vaclav Havel, la Romania è quella di Gadjo Dilo.

Molteplici sono i legami con film in distribuzione nelle sale: lo struggente suono del violino suonato senza archetto in Romania non può che rievocare la stessa sequenza inserita in Train de vie, lasciandoci incantati come il ragazzino unico spettatore della esecuzione in riva al delta del Danubio; mentre gli alberi popolati dall'intera comunità appesa alle passerelle legate agli alberi attingono allo stesso immaginario di Kusturica, che lega ai tronchi la band che suona in Gatto nero, gatto bianco; la grazia e il tripudio di colori della prima parte orientale richiamano da vicino l'attenzione cromatica di Il Silenzio di Makhmalbaf. Nessuna terra è privilegiata, ma la Romania ha i toni più accorati: sia nella denuncia delle persecuzioni di Ceausescu ("Il tempo di vivere in libertà è venuto" illustrato da un giovane su un cavallo bianco e da padre e figlio, soli, che mangiano del pane nel freddo della Piazza di Bucarest), sia nella uscita in istrada da case diverse dei musicisti che vanno a confluire in un'unica festa, che esprime il gusto di fare musica tutti insieme. Sul treno che marca il transito in Occidente si avverte la tristezza della considerazione che la nostra società ha riservato agli zingari: "Il mondo intero ci odia e ci ha reso maledetti" segna il contatto con il nostro mondo simboleggiato da steccati e filo spinato.

I gesti rituali sono eseguiti con estrema spontaneità e ciò che interessa trasmettere è l'enorme disponibilità ad entrare in contatto con tutti, assorbire ogni condizionamento culturale senza mai snaturare la propria condizione di uomini liberi e offrire la carica di vitalità custodita nel cuore della bollente musica tzigana per strappare un sorriso; poetico a questo proposito l'episodio della madre malinconica al bordo di un binario, il cui bambino gadjo spontaneamente chiede a passi di danza che il gruppo di zingari si adoperi a tirare su il morale alla donna. I nomadi rifiutano gli spiccioli offerti dal ragazzino e ottengono il risultato di scuotere la donna dal suo torpore.

Il regista sembra ascrivere all'emulazione e riproposizione dei suoni ascoltati la naturalezza con cui ogni situazione si trasforma in musica, fino a scatenare un processo di emulazione e ripetizione infinito (il primo di questi esempi è nell'episodio ambientato in Egitto, dove i tre ragazzini sbirciano una festa locale e in tempo reale la bambina danza con la stessa grazia della ballerina ed il giovane musicista adatta impareggiabilmente la musica al suo strumento sull'albero dove è appollaiato), che è il germe della tradizione e della riconoscibilità delle armonie musicali tzigane e contemporaneamente esprime in questo modo il paradosso secondo il quale a fronte del bisogno di mantenersi ai margini dei consessi culturali che attraversano, i nomadi finiscono con il custodire l'anima delle creazioni musicali di ogni singolo popolo con cui vengono in contatto grazie alla versatilità di apprendimento e alla disposizione a contaminare il proprio patrimonio linguistico con le scoperte fatte durante i loro spostamenti (il film si intitola non a caso Buon Viaggio); non si tratta di copiature, ma di adattarsi ai luoghi che ospitano la storia degli zingari attraverso la costante duplicazione infinita dei ritmi ascoltati da questi depositari della memoria di ciò che potremmo essere se non appartenessimo al mondo tecnologicamente avanzato.

Gadjo Dilo
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Regia:  Tony Gatlif 
Anno: 1997
Nazione: Francia 
Durata: 100 m
CAST: Romain Duris, Rona Hartner, Izidor Serban, Ovidiu Balan, Dan Astileanu , Valentin Teodosiu 
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Giovane musicofilo arriva nella Valacchia rumena dei giorni nostri a cercare una cantante di cui conosce soltanto il nome e la voce incisa su un nastro. Col tramite di un anziano logorroico e scaltro viene accolto nella comunità rom (gitana) di un villaggio a 60 Km da Bucarest, ci trova l'amore e decide di rimanere. L'8? film di T. Gatlif (1950), algerino di sangue gitano, naturalizzato francese, è una storia di formazione. Al di là dell'indiscutibile interesse antropologico e della sua lezione sulla tolleranza e la diversità (ciascuno di noi è gadjo rispetto a qualcun altro), è un film intelligente e sincero, ma anche furbo perché non trascura gli espedienti narrativi (coreografici, musicali) per assecondare le attese dello spettatore che rom non è. Orso d'argento a Locarno 1997 dove vinse altri 2 premi collaterali.
http://www.cinemah.com/neardark/index.php3?regista=Tony+Gatlif

Pardo d'Argento miglior film
Pardo di Bronzo miglior interpretazione femminile 

Autore Recensione: Adriano Boano

Uno scatto di ribellione al gelo, alla fatica, al deserto, all´emarginazione. Con questo s´inizia Gadjo dilo: ¨Chi se ne frega. Non cammino più¨. Il cippo accanto al quale viene presa questa decisione quasi per magia, o come ricompensa, dà ad un giovane vagabondo il salvacondotto per il mondo nomade, che si dimostra non privo di regole, una comunità svincolata dalla ipocrita barbarie dello squallido bar di rumeni, ma consapevole di ruoli che assegnano la categoria dilo (pazzo) a Stéphan, giovane parigino melomane alla ricerca di una melodia, che fin troppo scopertamente si carica di significati metaforici riguardanti equilibri esistenziali, oltreché scoperta in piena tolleranza di culture negate dal presunto progresso che non lascia spazio a civiltà ancorate ai ritmi di un altro tempo.
Preludio a quel passaporto verso un mondo esotico, che ha spesso solleticato autori di varie arti, è la canzone che sui titoli di testa espone in molte lingue il carattere libero dei Rom. E allora ritroviamo Lautari di infinite feste dell´Unità insieme alle note di Grappelli (Stéphan anche lui) o ai personaggi di Blaise Cendrars (Rapsodie Gitane, Adelphi, e Moravagine, oscar Mondadori), mescolati alla reazione del villaggio tzigano di fronte all´intrusione del giovane straniero (gadjo in rom), al quale si attribuiscono le stesse intenzioni malevole che i bottegai nostrani considerano essere unica attività delle popolazioni zingare. La differenza sta nell´atteggiamento forcaiolo della nostra società violentemente punitiva, laddove al contrario i rom osservano senza intervenire e lasciando andare l´intruso: ¨Perché trattenere un ladro?¨, ma anche perché castigarlo su illazioni senza prove? Tornerà di suo e non subirà violenze: non sono incivili gli zingari.
Unico intento che unisce questo film alla schiera di pellicole sul mondo esotico dei nomadi, cui appartiene Un´anima divisa in due di Soldini è l´approccio alla cultura zigana, per il resto la sensibilità dell´attore francese è più stralunata del gigione Bentivoglio e gli consente una gamma di espressioni ben più vasta che trascorre da una sana curiosità, stupita e trasecolante, alla indignata reazione alla violenta vendetta dei rumeni scatenati contro l´intera comunità per punire esageratamente e con giustizia sommaria Adriani, il figlio di Izidore, l´anziano violinista, dinoccolato amico di Stéphan che gli dischiude un universo non solo di note musicali; figura poetica e anacronistica, nel senso di senza tempo, di artista zingaro.

Fin dal primo incontro con Sabina l´oralità assume un´importanza che travalica l´ambito della colonna sonora, avanzando una possibile interpretazione per alcune manifestazioni di una cultura perseguitata e quasi estinta: dal carretto che precede i passi di Stéphan nella neve all´inizio la giovane allude esplicitamente alla sessualità (che evidentemente viene vissuta in modo più naturale e privo di tabù, a giudicare dagli episodi del film), usando verbi poi ricorrenti nei discorsi amorosi: mangiare, mordere, leccare. Essi sempre vengono usati per sottolineare un approccio che consenta di appropriarsi di un bene amato, per il quale si prova attrazione e questo apporta un senso ulteriore agli intenti divulgatori del film, se si considera quanto viene sottolineato lo scambio linguistico. Ciò che è piacere passa attraverso la bocca, usata per provocare sguaiatamente (ma per i codici di quella realtà sono forme divertenti di seduzione nient´affatto disdicevoli), per dileggiare, sfidando ad intrattenere un rapporto interpersonale approfondito. Infatti la prima reazione della flessuosa ballerina ad un gesto gentile del gadjo dilo è un morso, a sottolineare questo aspetto, ma anche a rimarcare una ostilità difensiva verso approcci sbagliati alla loro concezione del mondo e ai teneri bisogni di affetto, familiarità, amicizia, alla richiesta di presenze che legittimino l´esistenza della loro cultura, testimoniandola come tale.
Il 24 giugno 1998 è stato celebrato il funerale della regina rom Mafalda e appare simbolica la sua morte contemporanea alla distribuzione di un film che rende conto della distruzione della cultura rom in estinzione, evidenziata nella triste sequenza finale in cui il giovane è consapevole di quanto ormai, in assenza di quella comunità, abbia poco senso ascoltare le loro musiche, che traggono linfa dalla situazione rituale, dai loro vestiti e dalle provocanti mosse delle donne, vissute in diretta, durante le celebrazioni, le feste, i balli, le danze lascive (eppure caste rispetto alle volgarità televisive). Così distrugge le sue registrazioni, completando l´elaborazione del lutto per il padre, musicofilo morto presso i beduini siriani, mentre viveva con loro intriso della loro cultura, sotterrandole presso il cippo sul quale si era riposato all´inizio del film. Con lui rimane una musica nell´aria che lo spinge al ballo; ed in macchina la sorridente Sabina, che nel momento clou del film sembra incarnare a pieno lo spirito di Nora Luca, cantante la cui incisione imprime nuova spinta ogni volta che il film sembra adagiarsi; attraverso la sua ricerca si inanellano nuove situazioni e personaggi : ¨Chi vai cercando?¨, chiede una giovane ballerina e la risposta sta in quell´arcano musicale che lega padre e figlio, francese e zingara, matrimoni e funerali, i quali danno modo a Izidore di scatenarsi istrionico in struggenti sonate e ubriacature leggendarie, commozioni genuine, come quando esclama ¨La musica di mio padre viene fuori dal giornale¨, mantenendo l´ingenuità di un bambino di fronte al grammofono di fortuna fabbricato da Stéphane, che consente di ascoltare il disco appeso al muro, un 33 giri che brucerà con la casa e il figlio del vecchio ucciso nella rappresaglia razzista.
Ma ho visto anche degli zingari felici, corrersi dietro, far l´amore e rotolarsi per terra... 

Autore Recensione: Federica Arnolfo

Gadjo Dilo - lo straniero pazzo
di Tony Gatlif

Un uomo in una comunità che non è la sua, che non parla la sua lingua, che lo considera a tutti gli effetti un estraneo. Quante volte, al cinema, abbiamo visto una storia simile a questa, e in quanti modi diversi ci è stata raccontata? 
Tante, ma mai con la forza, la bellezza, la tenerezza, il candore e la verità di questa.

Stephane è un francese in giro per la Romania. Sta cercando una cantante gitana di cui conosce solo la voce ed il nome, Nora Luca. Perché la cerca? La motivazione che egli stesso fornisce ai tantissimi che glielo chiedono, è che la voce di quella donna aveva accompagnato il padre negli ultimi giorni della sua vita. In realtà non c'è un vero motivo, lo si scoprirà nel corso del film. Di questo bellissimo film.
Ad accogliere Stephane è un anziano ma energico gitano, Izidor. Lo tratta come un figlio, lo ospita nella sua casa, lo difende contro il suo villaggio che lo considera un "gadjo", uno straniero?. C'è lo scoglio della lingua, ma la musica, l'affetto e l'amore per la bella e selvaggia Sabine bastano per superarlo, per far integrare Stephane, per fargli capire, anche a prezzo molto caro, il senso della vita, l'illusorietà di ciò che insegue, la difficoltà di vivere ai margini della società da sempre. Una vita che Tony Gatlif, il regista, gitano algerino, deve aver conosciuto molto bene. 

Si ha bisogno di film come questi, ogni tanto. Esci dalla sala, e ti senti ripulito dalle incrostazioni e dalle sedimentazioni che il cinema americano ti rovescia addosso giorno dopo giorno, senza quasi che te ne accorgi. Le facce. Gente vera, occhi aperti, volti espressivi, indimenticabili. Izidor (Izidor Nicolae Serban) e Sabine (Rona Hartner) sono due veri artisti gitani. Le musiche le ha scritte lei, la sceneggiatura Gatlif l'ha rimaneggiata tantissime volte lasciando quasi che si scrivesse da sola mentre i protagonisti interagivano tra di loro. Un film bellissimo e, allo stesso tempo, una vera boccata d'aria fresca. 

Vengo – Demone Flamenco
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Regia e Sceneggitatura:  Tony Gatlif
Durata: 95'
Anno: 2000
Nazione: Francia Spagna 
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Produzione: Arte France Cinema, Canal +, Sofica Sofinergie 5
CAST: Antonio Canales, Orestes Villasan Rodriguez, Antonio Perez Dechent


Trama
Caco, andaluso, non riesce a dimenticare la morte della figlia e comincia ad annegare il suo dolore nelle feste musicali accompagnato dal giovane nipote Diego, il cui handicap fisico non ostacola minimamente la sua passione per il divertimento, le donne e il Flamenco.
Sullo sfondo c'e l'Andalusia, nel profondo sud, dove l'onore è la regola: la famiglia di Caco ha un debito di sangue nei confronti della famiglia Caravaca e qualcuno lo dovrà onorare...
di Roberto Nepoti

Da quando, nel '92, girò il memorabile film musicale sui gitani Latcho Drom, passando poi per Gadjo Dilo, lo straniero pazzo (1997), Tony Gatlif ha messo la musica al centro del proprio cinema. Non cambia via con Vengo, presentato fuori-concorso. Il film comincia con una esibizione in cui si celebra il matrimonio tra musica andalusa e musica araba ed è tutto punteggiato di numeri musicali (la voce della gitana La Caita è da brividi; ha un potere ipnotico quella della Paquera, signora del "cante") carichi di "duende", ossia della forza, dell'energia vitale del flamenco.
A fronte della seduzione dei canti tzigani, delle sonorità egiziane, del grande meticciato musicale che Gatlif ci propone, la storia che racconta ha un aspetto secondario; a tratti, sembra quasi messa lì solo per cucire le varie parti musicali. E' un racconto di sangue e di vendetta ambientato tra i gitani andalusi, che il film rappresenta come eroi tragici nel senso classico, artefici ma soprattutto vittime di un Destino contro cui è inutile combattere. Caco è distrutto dalla morte della figlia e riversa tutto l'affetto su Diego, il nipote portatore di handicap fisico e appassionato di flamenco (il suo idolo è Camaron). Il ragazzo rischia la vita a causa di una faida famigliare: suo padre, nonché fratello di Caco, si è rifugiato in Marocco dopo avere ucciso un rivale della famiglia Caravaca, che ora intende riscuotere il credito di sangue. Caco dà feste musicali e si ubriaca a morte, in attesa del confronto inevitabile. Provocato dai Caravaca si ferisce da sé in un impeto di furore, mentre i suoi uomini rischiano per difenderlo dimostrandogli dedizione assoluta. Alla fine, il sacrificiò dovrà compiersi.
Ci sono luoghi aspri, scabramente affascinanti in Vengo, alcune facce autentiche (non tanto quella del protagonista Antonio Canales, però), perfino qualche tocco inaspettato di umorismo. Ma in complesso le parti non musicali risultano deboli, un po' inerti e decisamente incapaci di reggere il confronto con le emozioni procurate dalla musica.
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Autore Recensione: Adriano Boano

“No tengo patria” è il riff della canzone che fa capolino nei momenti struggenti 

Vengo.
Non è un'esclamazione orgasmatica, anche se la seduzione dei corpi danzanti potrebbe condurre poi a un epilogo coerente. 
Non è nemmeno un film appassionante, perché molto distante dalla nostra sensibilità, che però rimane soggiogata dallo splendore delle improvvisazioni e dai cromatismi un po’ velati della fotografia.
Non è neanche un nocumentary, in quanto proviene direttamente dal gusto interno al gruppo che esprime quei costumi, rendendo inutile l’apporto di qualunque antropologo.
Non è tantomeno un film con un intreccio coinvolgente, poiché si limita a fare da contorno a slegati momenti di festa, dramma, lutto, esibizione. 
Sorge spontaneo al gagé che ci incappa uscire dal cinema con gli occhi cisposi, esalando un catartico: "Che palle!"
Sarebbe ingeneroso, anche perché ci sono alcuni momenti dove si riesce a superare l'intento estetizzante e si gode di puro cinema: ad esempio la sequenza che unisce una bambolina danzante nel vento al protagonista sonnacchioso e a tre donne riprese dall'alto nel turbinio di una danza: l'apparentamento delle tre situazioni va a creare una sintesi che si sviluppa poi ripescando tutti gli episodi fin lì inseriti a mo' di estemporaneo contributo alla ricostruzione di un mondo e delle sue regole. La sequenza è collocata esattamente al centro del film e dà nuova spinta per arrivare alla tragedia finale, quasi anticipandone il fatalismo. E la scena finale è davvero un gioiello di montaggio sonoro e visivo: fa il paio con la canzone delle macchine di Bjork affiancata da Catherine Deneuve. Una sinfonia di pistoni di un trattorino, fatta di dettagli e gesti, di rumori che si trasformano in note, di cadenze meccaniche che diventano ritmo in un climax simile alla musica, per lo più flamenco contaminato dalle molte permanenze imposte al popolo nomade, fin lì prodotta attraverso una contaminazione di generi, una koiné musicale dichiarata fin dalla prima sequenza, dove alla coppia violino-chitarra rispondono sitar e flauto indiano (e conoscendo Latcho Drom si spiega ulteriormente il connubio di tradizioni) fino al canto evocativo di una storia che potrebbe benissimo essere quella che si va dipanando. 

Il modo di narrare è debitore del bisogno di narrarsi sempre le stesse storie da parte della comunità rom, probabilmente proprio per sancire la propria identità costantemente e dunque l'ennesima storia di faida e di sacrificio per la famiglia, come sempre malinconicamente votati alla morte, intesa come destino a cui non si sfugge in virtù delle regole e dell'onore: eccellenti i tagli delle inquadrature stretti sui volti dei familiari che abbandonano Alejandro su sua richiesta nei pressi del cimitero dove riposa la sua donna, tutti sono consapevoli che deve andare a farsi ammazzare, ripresi dal basso, un po’ sbilenchi; solo attraverso quei volti si può ammettere un epilogo così melodrammatico, sancito dai rintocchi di campana in primissimo piano, la stessa chiesetta bianchissima inquadrata all’inizio del film.
Controverso è invece il ruolo del ragazzino spastico, da un lato sembra giustapposto senza motivo, un meccanismo di commozione, ma dall’altro sorge il dubbio che venga coinvolto nelle attività musicali, ludiche, coreografiche, quasi a voler sottolineare una integrazione degli handicappati nella comunità rom superiore che in quella gagè. 

I corpi, soprattutto nella parte iniziale sono portenti muliebri, ondeggianti nelle figure della danza, molto ben ripresi per accentuare la seduzione e la evidente gioia di possedere un corpo sano, giovane e bello da far muovere in quel modo elegante al ritmo di una musica sempre molto contaminata nei suoi condizionamenti già rimasticati dalla tradizione gitana e amalgamata: il massimo in questo senso si tocca nella spontanea esibizione delle tre donne che si producono in uno scatenato flamenco (il blues d'Europa) alternandosi sul cassone del furgone in mezzo ai campi immersi in tinte autunnali. Questo fa sì che la fruizione possa anche partire dalla musica e da lì ricostruire l'intreccio attraverso i molti episodi puramente musicali, limitandosi a godere dei sipari dedicati all’espressione artistica. Tenera è la figura del ragazzo spastico, che dovrebbe pagare la colpa del padre - bella l'idea di non specificarla o ricostruirla, lasciandola alla leggenda - e a cui si sostituisce lo zio - pregevole la serie di primi piani sbilenchi dei parenti che sono costretti a lasciarlo andare verso il suo destino - però è sviluppata con criteri per il gusto gagè in modo un po' fastidioso e forzato, proprio dal punto di vista delle situazioni filmiche che va producendo, come la pleonastica sequenza della telefonata in mezzo alla strada o il flamenco dei quattro uomini improvvisato sempre sulla strada nei pressi di Siviglia dove si svolge l'intero film. Questi ultimi non sono giudizi di merito, ma indicazioni di lettura fatte per rendere tollerabile anche a un pubblico gagè alcune sequenze che sembrano inutili: sarebbe colonialismo culturale immaginare di espungerle. Anche nei film di Kusturica si trovano (Il tempo dei gitani in particolare) alcuni momenti per noi poco rappresentativi, ma che nella sensibilità rom hanno un valore centrale e sancirebbe la totale globalizzazione se recensendo un film di Gatlif non si tenesse conto delle differenze non solo del contenuto ma anche della forma adatta alle storie gitane, al di là dell’ovvio apprezzamento, questo sì estetizzante, per le musiche e le danze riprese magistralmente.

Swing
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Regia e Sceneggiatura: Tony Gatlif
Anno: 2002
Data uscita: 23/08/2002
Produzione: PRINCE FILMS 
Durata: 90'
Musiche:  Abdellatif Chaarani, Tony Gatlif, Mandino Reinhardt, Tchavolo Schmitt 
Cast: Oscar Copp, Lou Rech, Tchavolo Schmitt, Mandino Reinhardt


Trama: Max è figlio unico. Dodicenne amante del jazz si appassiona alla musica gitana ascoltando un virtuoso della chitarra. Dopo aver acquistato una chitarra inizia le lezioni ed entra così nel mondo dei musicisti gitani. L'incontro con Swing, una ragazza gitana della sua stessa età, gli riserverà non poche sorprese, tra le quali l'amore. 
Autore Recensione: Mazzino Montinari

Swing, l'ultima fatica del regista gitano nato ad Algeri, Tony Gatlif, è un film che segue due fili narrativi precisi: l'educazione sentimentale di due adolescenti, e il tributo tutto musicale allo swing dei Manouche, i nomadi del ceppo zingaro più antico che dall'Europa orientale si spostarono in occidente e che negli anni '30 inventarono un modo nuovo di fare swing (detto anche gipsy jazz), legato alla tradizione afroamericana ma con una connotazione fortemente europea.

Un'estate, il giovane Max viene spedito dalla madre a Strasburgo a casa della nonna. Il ragazzo ha le idee chiare: nelle vicinanze c'è un campo nomadi Manouche e questo rappresenta un'occasione unica per imparare a suonare la chitarra prendendo lezioni da Miraldo, interpretato dal grande chitarrista tzigano Tchavolo Schmitt, e che richiama, anche in senso biografico, la figura leggendaria di Django Reinhardt, colui che inventò lo swing manouche e che ricordiamo nel film di Woody Allen, Accordi e disaccordi, come il chitarrista che faceva impazzire di gelosia il musicista immaginario interpretato da Sean Penn.

Il tramite che aiuta Max, prima a comprare una chitarra da Mandino Reinhardt (altro grande musicista e nipote di Django Reinhardt), e poi a entrare nella roulotte di Miraldo e convincerlo a impartirgli le lezioni, è la zingara-manouche Swing, ragazzina dal carattere forte e pieno di vitalità. Max così si appassiona sempre più alla cultura musicale tzigana, ma nel frattempo scopre qualcosa di ancor più forte, l'amore per Swing.

Il fatto che si sia immediatamente sottolineata la doppia intenzione narrativa di questa pellicola ha un significato preciso. Appare chiaro che il film procede seguendo due diversi percorsi, anche se non esattamente paralleli. Per un verso, siamo spettatori di una fiction vera e propria, costituita dalle vicende dei due giovani protagonisti; per un altro, con gli attori-musicisti che interpretano se stessi, è presente qualcosa di più improvvisato e immediato. Gatlif come nei precedenti Gadjo Dilo e Vengo, dimostra una vera predilezione per la musica (lui stesso qui è arrangiatore e compositore di alcuni brani musicali). E nelle parti musicali di Swing niente ha l'aria di essere artefatto. C'è poco di didascalico, neanche quando Max prende le lezioni da Miraldo. In questo, il regista è coerente con il senso universale del film: le cose si fanno con il cuore e la musica, come l'amore, è la cosa per eccellenza. Così, i pezzi suonati durante le lezioni o alle feste, prendono corpo in modo spontaneo e improvvisato, fuori da ogni scrittura e sceneggiatura.

Il film si lascia guardare ed ascoltare come capitava in Buena vista social club. Anche il film dedicato ai grandi suonatori cubani indicava nel cuore, prima ancora che nelle mani e nella testa, l'organo umano principale per affrontare uno strumento. E poi come i protagonisti del documentario di Wenders, anche i Mandino Reinhardt e Tchavolo Schmitt sono degli outsider, ossia dei grandi musicisti fuori mercato che sentono le note d'istinto e non per ordine di una casa discografica. I violini, le chitarre, le fisarmoniche e i banjo intonano melodie ovunque e in qualsiasi momento. Non si è mai sazi, nemmeno dopo che si è suonato e bevuto per tutta la notte. Finita la festa, si può andare in uno scantinato e continuare a suonare, come il cuore continua a battere anche quando si dorme.

In Swing, allora, la musica è ciò che istituisce continuamente un sentire comune, e che dà luogo a un mondo ove ogni individuo ha diritto di cittadinanza. Non c'è differenza d'età, di razza o di sesso. Non deve stupire, quindi, che nella pellicola di Gatlif il mondo esterno sia quasi del tutto invisibile, un po' come in quei cartoni animati nei quali l'uomo è un elemento estraneo e di disturbo.

Solo quando la nonna di Swing racconta a Max la tragica esperienza delle deportazioni operate dai nazisti ai danni degli zingari (che peraltro, colposamente, tanti disconoscono) o quando riappare la madre dello stesso Max alla fine della vacanza estiva, si avverte la presenza di qualcos'altro. Come in un sogno, alla fine ci si sveglia e si torna alla grama realtà di tutti i giorni, anche se il cuore continua a battere a tempo di… swing.
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