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I LUNEDI del CINEMA 25 anni 
9 gennaio / 29 maggio 2017

Cinema Gloria Via Varesina 72 Como ore 21.00
Teatro Sociale Piazza Verdi Como ore 20.30

Ingressi: Intero € 7 - Ridotto € 5 (under 21 - over 65)
Abbonamento del ciclo (18 film) € 70
Le proiezioni del Cinema Gloria sono riservate ai soci Arci
 
9 gennaio - ingresso libero 
iLunedì25anni
EUROPA di Lars Von Trier

16 gennaio
È SOLO LA FINE DEL MONDO di Xavier Dolan

23 gennaio - Teatro Sociale
I L C I N E M AV A AT E AT R O  /  Tr a s f o r m a z i o n i
VELVET GOLDMINE di Todd Haynes

30 gennaio
NERUDA di Pablo Larrain

6 febbraio 
iLunedì25anni
AMERICA OGGI di Robert Altman

13 febbraio ore 20.30 - Teatro Sociale 
I L C I N E M AV A AT E AT R O  /  Tr a s f o r m a z i o n i
AMY di Asif Kapadia

20 febbraio
UN PADRE, UNA FIGLIA di Cristian Mungiu

27 febbraio
IL CITTADINO ILLUSTRE di Mariano Cohn e Gastón Duprat

6 marzo 
iLunedì25anni
PRIMA DELLA PIOGGIA di Milko Manchevski

13 marzo ore 20.30 - Teatro Sociale
I L C I N E M AV A AT E AT R O  /  Tr a s f o r m a z i o n i
YO-YO MA E I MUSICISTI DELLA VIA DELLA SETA di Morgan Neville

20 marzo
SNOWDEN di Oliver Stone

27 marzo
CAPTAIN FANTASTIC di Matt Ross

3 aprile 
iLunedì25anni
MULLHOLLAND DRIVE di David Lynch

10 aprile 
AGNUS DEI di Anne Fontaine

24 aprile
LE ULTIME COSE di Irene Dioniso

8 maggio 
iLunedì25anni
AMORES PERROS di Alejandro González Iñarritu

15 maggio
LO AND BEHOLD di Werner Herzog

22 maggio
IL CLIENTE di Asghar Farhadi

29 maggio
FILM DA DEFINIRE

Xanadu



9 gennaio                 Ilunedì25anni / Ingresso libero
EUROPA di Lars Von Trier
Regia: Lars von Trier. Sceneggiatura: Lars von Trier, Niels Vørsel. Fotografia: 
Henning Bendtsen, Jean-Paul Meurisse, Edward Klosinsky. Montaggio: Hervé 
Schneid. Musica: Joachim Holbek. Interpreti: Jean-Marc Barr, Barbara 
Sukowa, Udo Kier, Eddie Constantine.
Danimarca, Francia, Germania, Svezia, Svizzera 1991. 112 minuti.

Lars Von Trier esordisce nel lungometraggio con "L'elemento del 
crimine" (1984), un noir onirico e claustrofobico, fatto di ricordi e di 
teorie su come rintracciare un serial-killer. È il primo tassello del 
progetto sull'Europa posto dall'autore. Seguono gli altri due film che 
vanno a comporre la trilogia sul continente: "Epidemic" (1988) ed 
"Europa" (1991). Il primo è ancora un lavoro interessante quanto 
irrisolto e incompiuto. I temi sono comunque forti e ambiziosi: la 
difficile arte d'inventare storie di cinema, la sottile linea di demarca-
zione tra il vero e la finzione, lo stato della cinematografia europea. 
Ma è con l'ultimo capitolo della trilogia che Lars Von Trier dimostra la 
sua stoffa: una storia fantasiosa, originalissima e al tempo stesso 
tetra e lugubre. L'americano con i sensi di colpa che va a lavorare su 
un treno tedesco nell'immediato dopoguerra, un pretesto grazie al 
quale la sceneggiatura sfoggia una particolarissima riflessione 
politica e intellettuale. Oltre a svelare, per la prima volta, la sua 
innata attrazione per gli Stati Uniti, Von Trier dimostra le sue messe 
in scena così visivamente uniche, quasi mai gratuite. In "Europa" gli 
argomenti del rispetto verso i vinti, della guerra che non finisce mai, 
neanche con gli accordi di pace, sono trattati con lucidità e assenza 
di sterile ideologia, all'interno di un apparato tecnico-formalistico, 
colore e bianconero, sovrimpressioni, obiettivi deformanti, cinepresa 
dinamica, scenografie, dalla forte connotazione espressionista. 
Come scrisse Morandini: “antitedesco nella sostanza, è profonda-
mente tedesco nella forma".

Note di Lars Von Trier
Se la pittura è nata quando qualcuno ha tracciato delle linee sulla 
roccia, e poi sono passati almeno cento anni prima che questi segni 
diventassero un'immagine complessa, così deve essere per il 
cinema. La tecnica cinematografica ha solo 100 anni e noi abbiamo 
appena imparato a disegnare un bisonte. Resta ancora molto da fare, 
ecco perché sono decisamente ottimista riguardo al futuro. 

Lars Von Trier
L'elemento del crimine (1984) Epidemic (1987) Medea (1988) 
Europa (1991) Le onde del destino (1996) Idioti (1998)Dancer in the 
Dark (2000) Dogville (2003) Le cinque variazioni (2003) Manderlay 
(2005) Il grande capo (Direktøren for det hele) (2006) Antichrist 
(2009) Melancholia (2011) Nymphomaniac vol. I e vol. II (2013).

16 gennaio                 
È SOLO LA FINE DEL MONDO di Xavier Dolan
Juste la fin du monde
Regia: Xavier Dolan. Sceneggiatura: Xavier Dolan dall’omonimo testo teatrale 
di Jean Luc Lagarce. Fotografia: André Turpin. Montaggio: Xavier Dolan. 
Musica: Gabriel Yared. Interpreti: Gaspard Ulliel, Nathalie Baye, Léa Seydoux, 
Vincent Cassel, Marion Cotillard. 
Canada 2016. 95 minuti.
Festival di Cannes 2016 Gran Premio della Giuria.

Louis, giovane scrittore di successo che ha lasciato da tempo la sua 
casa di origine, per vivere a pieno la propria vita, torna a trovare la 
sua famiglia per comunicare una notizia importante. Ad accoglierlo il 
grande amore di sua madre e dei suoi fratelli, ma anche le dinamiche 
nevrotiche che lo avevano allontanato dodici anni prima…
…“È solo la fine del mondo” è tratto dall’omonima pièce teatrale 
“Juste la fin du monde” di Jean-Luc Lagarce, e analizza l’incapacità 
di comunicare. Ognuno si porta dietro le proprie angosce segrete e 
talvolta è poco interessato a quelle degli altri, anche se si tratta di 
fratelli, sorelle o genitori. Gli incontri fugaci sono un pretesto per 
scatenare guerre, che non trovano tregua se non in un progressivo 
allontanamento. Dolan prosegue l’analisi iniziata con “Mommy”, e 
trasporta lo spettatore in una storia dove manca il tempo per 
respirare. La cinepresa bracca i protagonisti fin dalla prima 
inquadratura, e non lascia scampo. I primi piani si alternano ai 
dettagli, e si prova la claustrofobia di una prigione troppo piccola da 
cui non si può scappare. Nel pandemonio delle urla, delle litigate, il 
regista rappresenta i sentimenti con i “falsi silenzi”.  Antonioni aveva 
rivoluzionato il cinema con i suoi straordinari “tempi morti”, in cui i 
suoi protagonisti guardavano assorti il vuoto, prendendo le distanze 
dagli acuti del melodramma. Dolan ci assorda con la musica per 
raccontare una società che vive senza mai fermarsi, dove non si può 
riflettere, perché i rumori inseguono fin nei ripari più nascosti…
(Gianluca Pisacane www.stanzedicinema.com).

Note di Xavier Dolan
...Laddove un autore contemporaneo avrebbe depennato tutti gli 
elementi superflui e ridondanti, Lagarce li manteneva, li celebrava. 
Volevo che le parole di Lagarce fossero dette così come erano state 
scritte. Senza compromessi. E' in quella lingua che risiede la sua 
ricchezza, edulcorarla avrebbe significato banalizzare l’autore. Non 
importa che si “senta” il teatro in un film, che il teatro nutra il 
cinema, teatro e cinema hanno bisogno uno dell'altro.

Xavier Dolan
J'ai tué ma mère (2009) Les Amours imaginaires (2010) Laurence 
Anyways (2012) Tom à la ferme (2013) Mommy (2014) È solo la fine 
del mondo (2016).

23 gennaio ore 20.30 - Teatro Sociale
I l c i n e m a v a a t e a t r o  /  Tr a s f o r m a z i o n i                  
VELVET GOLDMINE di Todd Haynes
Regia: Todd Haynes. Sceneggiatura: Todd Haynes, James Lyons. Fotografia: 
Maryse Alberti. Montaggio: James Lyons. Musiche: Carter Burwell, Radiohead. 
Interpreti: Jonathan Rhys Meyers, Ewan McGregor, Christian Bale, Toni Collette.
Gran Bretagna, Stati Uniti 1998. 123 minuti.

Il film è una storia in fiction del glam rock, inteso come movimento 
culturale, non solo musicale, attraverso le vicende di un ipotetico 
cantante, Brian Slade, interpretato da Jonathan Rhys-Meyers, che si 
ispira chiaramente alla vita di David Bowie. Così come gli altri 
protagonisti sono rimandi e citazioni dei protagonisti di quella scena. 
Curt Wild, Ewan Mc Gregor, incarna in sé diversi personaggi di quel 
periodo: principalmente rifacendosi a Lou Reed (come lui, per 
esempio, è sottoposto in giovane età, per volere dei genitori, a 
trattamenti di elettroshock), a Mick Ronson (analogamente a Curt, la 
sua prima band si chiamava The Rats) e ad atteggiamenti e dialoghi 
attribuibili a Iggy Pop. Ma non ci sono dubbi che la relazione tra Curt 
e Brian sia molto simile a quella trascorsa tra David Bowie e Mick 
Jagger. Il film è ricco di riferimenti allo stile di vita di Oscar Wilde, 
nume di riferimento del movimento, con la presenza di numerose 
citazioni tratte dalle sue opere. Altrettanto puntuale la ricerca sui 
costumi, altro elemento forte del movimento glam, realizzata da 
Sandy Powell, nomination all'Oscar nel 1999. Nell'idea originale del 
regista dovevano essere utilizzate anche diverse canzoni dell'artista, 
ma Bowie rifiutò poiché riteneva il film una visione distorta della 
propria figura (soprattutto a causa dei riferimenti, da lui sempre mal 
sopportati, sulla sua presunta omosessualità). La colonna sonora 
comprende brani del genere glam rock del passato e del presente. 
Tra gli artisti che partecipano alla scaletta vi sono i Venus in "Furs", 
con alla voce il leader dei Radiohead, Thom Yorke, che interpreta 
brani dei Roxy Music e i Wylde Ratttz, un supergruppo formato da 
Ron Asheton, Thurston Moore, Don Fleming, Steve Shelley e Mark 
Armche ripropongono il brano "T.V. Eye" degli Stooges; la versione 
del brano inclusa nella colonna sonora  è cantata dallo stesso Ewan 
McGregor. Tra gli altri brani presenti nell'album spiccano "Needle in 
the Camel's Eye" di Brian Eno, "Virginia Plain" dei Roxy Music, 
"Satellite of Love" di Lou Reed e "Make Me Smile" di Steve Harley & 
Cockney Rebel. Nel film compaiono anche i Placebo che interpretano 
la cover di "20th Century Boy".

30 gennaio                 
NERUDA di Pablo LarraÍn
Juste la fin du monde
Regia: Pablo LarraÍn. Sceneggiatura: Guillermo Calderón. Fotografia: Sergio 
Armstrong. Montaggio: Hervé Schneid. Musica: Federico Jusid. Interpreti: Luis 
Gnecco, Gael García Bernal, Mercedes Morán, Alfredo Castro. 
Cile 2016. 107 minuti.

…LarraÍn rimane lontanissimo dal santino agiografico dell’artista 
perseguitato, ricostruisce invece i baccanali del Neruda poeta, la sua 
voce limpida nel Senato cileno, la dedizione della seconda moglie 
Delia e l’ozio della clandestinità, con un’ironia fulminante, assegnan-
do quindi a Pelluchoneau la voce narrante, che si fa gioco delle 
mollezze libertine del poeta e della sua particolarissima interpreta-
zione del comunismo. Spostando il punto di vista e affidandolo al 
deuteragonista, Larrain cerca un equilibrio diverso, coinvolgendo i 
suoi personaggi in un gioco di rifrazioni e svelamenti. Il confronto tra 
i due uomini vive in un serratissimo montaggio alternato e nei segni, 
nei libri e nelle parole che il poeta dedica al suo inseguitore e che 
lascia dietro di sè come una lunga scia, un filo rosso che Peluchon-
neau è costretto a seguire. Come in una commedia di Pirandello, i 
personaggi prendono coscienza di se’, della propria identita’ e del 
loro ruolo nel disegno grande della Storia. E accettano di farsi 
strumenti nelle mani di un narratore. Larrain usa le immagini e le 
parole per disegnare i confini della memoria, per trasformarla in 
racconto, riportandola in vita e dandole un senso. Usa i personaggi 
per raccontare il destino del proprio paese, i tradimenti, i sentimenti, 
gli ideali: un corpo a corpo che trascende il racconto e ne fa qualcosa 
di più grande, universale…
(Marco Albanese www.stanzedicinema.com).

Note di Pablo Larraín
Nel corso della sua fuga Neruda ha scritto una buona parte di “Canto 
General” che probabilmente è il suo libro più massiccio, completo e 
rischioso, ispirato da tutto quello che aveva visto e vissuto nel corso 
della sua fuga. I suoi scritti sono pieni di rabbia e di voli della 
fantasia, sono pieni di sogni terribili e di una descrizione cosmica 
dell’America Latina in stato di crisi, sono scritti furiosi e disperati. 
Mentre era in fuga Neruda ha costruito un tomo letterario che parla 
della guerra, della rabbia e della poesia, che ci ha aperto le porte su 
un’indagine selvaggiamente immaginaria, perché, come il poeta e la 
sua opera, il film crea una confluenza tra arte e politica, da un punto 
di vista cinematografico e letterario.

Pablo LarraíÍn 
Fuga (2006) Tony Manero (2008) Post Mortem (2010) No - I giorni 
dell'arcobaleno (2012) Il club (El club) (2015) Neruda (2016) Jackie (2016).

13 febbraio ore 20.30 - Teatro Sociale
I l c i n e m a v a a t e a t r o  /  Tr a s f o r m a z i o n i                 
AMY - THE GIRL BEHIND THE NAME di Asif Kapadia
Regia: Asif Kapadia. Sceneggiatura: Asif Kapadia e Paul Bell. Fotografia: Matt 
Curtis. Montaggio: Chris King. Musiche: Antonio Pinto.
Gran Bretagna 2015. 128 minuti.

C'era una volta Amy Winehouse, star della musica, jazz singer del 
calibro di Ella Fitzgerald e Billie Holiday, morta di arresto cardiaco a 
27 anni, nella sua casa di Londra, provata nel corpo minuto 
dall'eccesso di alcol e droga. E c'era una volta Amy, prima del 
cognome, prima del successo, prima del dimagrimento eccessivo, 
della vertigine romantica e della perdita di sé.
Asif Kapadia va indietro nel tempo a recuperare la ragazzina in carne 
che fa le boccacce nei video fatti in casa e non ha ancora avuto l'idea 
di cotonarsi i capelli, tanto meno di cantare per professione. La 
segue, attraverso il materiale di repertorio privatissimo, amicale, 
mentre scopre il suo dono e il piacere di cantare per un pubblico 
raccolto, a cui raccontare le proprie esperienze in musica. Quel 
piacere resterà sempre tale ma diverrà una chimera, un sogno 
impossibile, man mano che le platee dei suoi concerti si allargano a 
dismisura e le copie vendute non si contano più. Il documentario 
procede in ordine cronologico, apparentemente non dissimile una 
classica biografia che ricapitola le parabole delle glorie con quel 
tocco di mistero sulla morte, ribadendo l'enormità del talento 
sprecato. Ma il film di Kapadia non cerca niente di questo, lascia 
parlare i fatti, le piccole e grandi cose di una giovane diva nascente, 
rifiuta i voli pindarici, dà voce alla psicologica quando è l'interessata 
stessa a formularla ("I can't help but demonstrate my Freudian fate 
..."). Sul versante familiare, del resto, i comportamenti del padre e 
del fidanzato, l'influenza delle amiche, le relazioni con i manager, e 
la dolorosa assenza della madre, parlano da soli.
In tutto questo flusso, pur mostrando ciò che la protagonista non ha 
scelto di mostrare, non dà l'impressione di violare una soglia dolente, 
perché Amy Winehouse si dimostra superiore alla propria immagine 
struccata e alle inquadrature impietose, come emerge dalle parole 
delle sue canzoni, che giustamente e felicemente la rregia di 
Kapadia associa al suo vissuto, canzoni che dicono tutto di questa 
piccola grande donna.

20 febbraio                
UN PADRE, UNA FIGLIA di Cristian Mungiu
Bacalaureat
Regia e sceneggiatura: Cristian Mungiu. Fotografia: Tudor Vladimir Panduru. 
Montaggio: Mircea Olteanu. Musica: Simona Pădurețu. Interpreti: Adrian 
Titieni, Maria Drăguș, Lia Bugnar, Mălina Manovici. 
Romania 2016. 120 minuti. 
Festival di Cannes 2016 Miglior Regia.

…Dopo la Palma d’oro conquistata con “4 mesi 3 settimane e 2 
giorni” e il doppio premio per “Oltre le colline”, il rumeno Cristian 
Mungiu torna in concorso a Cannes con un film che affonda ancora 
lo sguardo nella società post-comunista rumena, nei sogni della sua 
borghesia, nei suoi sacrifici, nelle scorciatoie che è costretta a 
prendere, in un sistema che alla piccola e grande corruzione non ha 
mai saputo rinunciare… Un film indubbiamente meno sconvolgente 
dei precedenti e l’imperativo morale rimane meno evidente, 
attenuando la forza retorica dell’assunto. Mungiu lavora di fioretto, 
su un intreccio meno complesso e simbolico, rispetto a quelli 
precedenti. Il suo cinema viaggia sulle stesse coordinate morali di 
Kieslowski e con la stessa radicalità dei fratelli Dardenne. Il finale 
questa volta rimane aperto, lasciando più interrogativi che certezze. 
Siamo lontani dal deserto morale dei film precedenti, lontani anche 
da quel senso claustrofobico di disumanità, che lasciava indignati e 
senza risposte. Mungiu sembra lasciarci con una nota di speranza, 
non solo per il destino di Eliza, ma anche per quello del figlio di 
Sandra, che al parco, davanti ad un bambino che non vuole 
rispettare le regole del gioco, senza ipocrisie, si ribella…
(Marco Albanese www.stanzedicinema.com).

Note di Cristian Mungiu
“Un padre, una figlia” appartiene a quel tipo di cinema che accorda 
importanza alla realtà e al realismo. È evidente che non è la realtà: 
semplicemente, utilizza gli eventi della vita quotidiana cogliendoli in 
tempo reale, senza ricorrere al montaggio o alla riorganizzazione di 
momenti che sarebbero potuti appartenere alla realtà, a una realtà 
più organizzata e strutturata rispetto alla vita reale. La storia rispetta 
la cronologia degli eventi, ma resta soggettiva, limitata al punto di 
vista del protagonista. Ciò nondimeno, il racconto ha lo scopo di farvi 
comprendere quello che prova il personaggio e che riflessioni fa, ma 
solo osservandolo da una certa distanza.

Cristian Mungiu
Occident (2002) Lost and Found (2005) 4 mesi, 3 settimane, 2 giorni 
(2007) Racconti dell'età dell'oro (2009) Oltre le colline (2012) Un 
padre, una figlia (2016).

27 febbraio                
IL CITTADINO ILLUSTRE 

di Mariano Cohn e Gastón Duprat
El ciudadano ilustre 
Regia e sceneggiatura: Gastón Duprat e Mariano Cohn. Fotografia: Mariano 
Cohn e Gastón Duprat. Montaggio: Jerónimo Carranza. Musica: Toni M. Mir. 
Interpreti: Oscar Martínez, Dady Brieva, Andrea Frigerio, Belén Chavanne. 
Argentina, Spagna 2016. 118 minuti.
Mostra del Cinema di Venezia 2016 Miglior attore Oscar Martínez.

…Il film dei due registi è un divertito e intelligente pamphlet sul 
ruolo dell’intellettuale nella società, sui pericoli della fama e sulla 
mediocrità soffocante delle istituzioni e del politicamente corretto. 
Con il tono lieve della commedia umana, “El ciudadano ilustre” è 
capace di proporre una riflessione affilata sul lavoro del suo protago-
nista e sui suoi riflessi pubblici. I due registi scelgono un registro 
dimesso, assai poco autoriale, privilegiando la direzione degli attori. 
Straordinario il lavoro di Oscar Martínez, già visto in “Storie 
Pazzesche”, nei panni dell’intellettuale incapace di venire a patti con 
la mediocrità di chi si riempie la bocca con la parola cultura, ma è 
incapace di un vero progresso, di una vera originalità, di un pensiero 
non conformista o interessato…
(Marco Albanese www.stanzedicinema.com).

Note di Mariano Cohn e Gastón Duprat
“Il Cittadino Illustre” porta in scena diversi dibattiti aperti in 
Argentina e nel mondo. Uno di essi è il rigetto dello sguardo esterno 
e critico rappresentato dal protagonista, uno scrittore esiliato da anni 
in Europa, di fronte alla difesa nazionalista dei suoi conterranei. La 
vita serena, l’esaltazione di ciò che uno possiede e lo sguardo del 
piccolo paese sono uno stile di vita accettabile in un paese di 
provincia, ma per questo scrittore cosmopolita costituiscono la 
negazione di ogni idea di progresso. A questo conflitto viene 
aggiunta una sorta di ferita aperta nell’orgoglio argentino perché è 
un paese che vanta importanti scrittori che non hanno ottenuto però 
un Nobel per la letteratura, argomento che il film riprende, 
riconoscendo al protagonista quel premio che era invece stato 
negato a Jorge Luis Borges.

Mariano Cohn e Gastón Duprat
Enciclopedia (1998) Yo Presidente (2003) L’artista (2006) El hombre 
de al lado (2008) Querida voy a comprar cigarrillos y vuelvo (2011) 
Civilización (2013) Living Stars (2014) Il cittadino illustre (2016).

6 marzo                                                 Ilunedì25anni
PRIMA DELLA PIOGGIA di Milcho Manchevski
Pred doždot
Regia e sceneggiatura: Milcho Manchevski. Fotografia: Manuel Teran. 
Montaggio: Nicolas Gaster. Musica: Zlatko Origjanski, Zoran Spasovski e Goran 
Trajkoski. Interpreti: Katrin Cartlidge, Rade Serbedzija, Grégoire Colin, Labina 
Mitevska, Phyllida Law.
Macedonia 1994. 113 minuti.
Mostra del Cinema di Venezia 1994 Leone d’oro Miglior film

Un cerchio che non si chiude, un eterno ritorno che non sarà mai 
uguale a se stesso: "Before the rain" di Milcho Manchevski è 
l'illustrazione più compiuta di questo teorema paradossale, il cui 
senso è racchiuso in una frase magica come un arcano. Nel tempo 
che precede la pioggia, tempo sospeso e gravido di conseguenze, tre 
personaggi incrociano drammaticamente i loro destini. Sono le 
parole, i volti, le immagini delle guerre civili nascoste, che non fanno 
rumore ma che s'insinuano come nubi cariche di brutti presagi. In 
ciascuno degli episodi del film c'è un personaggio che prova a 
riprendere il filo della speranza, che esce dal suo mondo e diventa 
elemento di contraddizione rispetto al mondo in cui entra come 
straniero. Aleksander, Kiril, Zamira, Anne sono i messaggeri del 
dialogo in una realtà sempre più divisa, sono coloro che annunciano 
una via di fuga, uno spiraglio di salvezza, che riaprono il cerchio in 
cui gli individui sono costretti ad una eterna ripetizione della loro 
identità. "Il tempo non aspetta perché il cerchio è rotondo" dice uno 
dei personaggi. Anche il film ha una struttura circolare, negli episodi 
non c'è un "prima" o un "dopo", ci sono diversi finali; ognuno può 
decidere se rimanere imprigionato nel cerchio o uscirne fuori 
tentando di cambiare.

Note di Milcho Manchevski
La narrazione lineare è stancante, è una camicia di forza che a volte 
soffoca la creatività. Mi piace la struttura frammentata, dove i legami 
tra i segmenti del film non sono narrativi, ma tonali e tematici. Può 
sembrare più difficile comprendere i legami e le interconnessioni, 
inizialmente, ma una volta che lo spettatore mette da parte i 
preconcetti, l'interazione tra segmenti diventa più soddisfacente e 
profonda di quella narrativa, perché meno razionale e quindi più 
libera, più adatta a raccontare le varie facce della verità: è vero 
quello che è successo, o pensiamo solo che sia accaduto? In questo 
senso, spingo avanti la storia, esplorando aspettative e preconcetti, 
ma la verità è forse ancora più elusiva e confusa. 

Milcho Manchevski
Prima della pioggia (1994) Dust (2001) Shadows (2007) Mothers (2011).

20 marzo                 
SNOWDEN  di Oliver Stone
Regia: Oliver Stone. Sceneggiatura: Kieran Fitzgerald e Oliver Stone dal libro “The 
Snowden Files”di Luke Harding. Fotografia: Anthony Dod Mantle. Montaggio: 
Alex Marquez. Musica: Craig Armstrong. Interpreti: Joseph Gordon-Levitt, 
Edward Snowden, Shailene Woodley, Melissa Leo, Zachary Quinto.
Stati Uniti d'America, Germania 2016. 134 minuti.

…”Nel 2013 Edward Snowden lascia con discrezione il suo impiego 
alla National Security Agency e vola ad Hong Kong per incontrare i 
giornalisti Glenn Greenwald e Ewen MacAskill e la regista Laura 
Poitras, allo scopo di rivelare i giganteschi programmi di sorveglian-
za informatica elaborati dal governo degli Stati Uniti. Consulente 
esperto di informatica, legato da un impegno di massima segretezza, 
Ed ha scoperto che una montagna virtuale di dati viene registrata 
tracciando ogni forma di comunicazione digitale, non solo relativa a 
governi stranieri e a potenziali gruppi di terroristi, ma anche a quella 
di normali cittadini americani. Disilluso rispetto al suo lavoro nel 
mondo dell'intelligence, Snowden raccoglie meticolosamente 
centinaia di migliaia di documenti segreti per dimostrare la portata 
della violazione dei diritti in atto. Oliver Stones racconta in modo 
inedito la storia di Edward Snowden, analizzando le motivazioni che 
hanno trasformato un giovane patriota ansioso di servire il suo Paese 
in un leggendario informatore, e ponendo domande provocatorie 
riguardo a quali libertà saremmo disposti a rinunciare per consentire 
ai nostri governi di proteggerci…

Note di Oliver Stone
Esiste un parallelismo con il mio film "Nato il quattro luglio", che 
parlava di Ron Kovic, un ragazzo di Long Island che credeva nella 
Guerra in Vietnam e si arruolò per combattervi. Ne rimase completa-
mente deluso e sconvolto, e tornò negli Stati Uniti da contestatore e 
per protestare contro la guerra. Alla fine venne considerato un eroe. 
Non so se la conclusione sarà la stessa per Snowden. E' un terreno 
molto più difficile perché il suo è considerato un atto di spionaggio e 
le accuse a suo carico sono molto serie. Non so quale impatto questo 
film potrà avere rispetto a questo. Spero possa contribuire a 
ristabilire delle verità. Cerco solo di fare le cose seguendo la mia 
coscienza e le mie passioni.

Oliver Stone
La mano (1981) Salvador (1986) Platoon (1986) Wall Street (1987) 
Talk Radio (1988) Nato il quattro luglio (1989) The Doors (1991) JFK 
(1991) Tra cielo e terra (1993) Natural Born Killers (1994) Nixon (1995) 
U Turn (1997) Ogni maledetta domenica (1999) Alexander (2004) 
World Trade Center (2006) W. (2008) Le belve (2012) Snowden (2016).

27 marzo                 
CAPTAIN FANTASTIC  di Matt Ross
Regia e sceneggiatura: Matt Ross. Fotografia: Stephane Fontaine. Montaggio: 
Joseph Krings. Musica: Alex Somers. Interpreti: Viggo Mortensen, Frank 
Langella, Missi Pyle, Erin Moriarty, George MacKay.
Stati Uniti 2015. 119 minuti.

Nel cuore delle foreste del Nord America, lontano dalla società, un 
padre fuori dal comune dedica la propria vita a trasformare i suoi sei 
figli in adulti straordinari. Ma una tragedia si abbatte sulla famiglia, 
costringendolo a lasciare quel paradiso, faticosamente costruito, per 
iniziare un viaggio nel mondo che mette rà in dubbio la sua idea di 
genitore e quello che ha insegnato ai suoi figli…
…Il film di Matt Ross è un viaggio furbissimo, che diverte e 
commuove, come solo le grandi parabole on the road riescono 
davvero a fare. Se la critica sociale all’american way e’ piena di 
humor surreale, il regista mette anche in evidenza tutti i limiti del 
modello educativo scelto da Ben e dalla moglie. Il ritorno ad un 
preteso stato di natura, con la venerazione del linguista e filosofo 
radicale Noam Chomsky, l’idea che lo studio individuale possa 
sostituire ogni esperienza di classe, il rifiuto assoluto di ogni 
consumismo e dello stesso denaro sono ipotesi di scuola usate a 
bella posta dal film, ma che non reggono alla prova della vita. E’ 
evidente che finchè i sei ragazzi rimangono bambini reclusi nella 
foresta, il modello sembra anche funzionare, ma non appena l’età e 
i desideri li portano a confrontarsi con il resto del mondo, la loro 
incapacità di adattamento, li spingerà a comprendere la necessità 
dell’incontro con gli altri, la necessità di mettere in discussione le 
proprie certezze…
(Marco Albanese www.stanzedicinema.com).

Note di Matt Ross
Sono affascinato da tutti i temi che ruotano attorno all’essere 
genitori. Ben ha abbandonato il mondo esterno e qualsiasi ambizione 
personale per dedicare la sua vita a essere il miglior padre possibile.  
A mia madre interessavano situazioni di vita alternative. Quando ero 
un bambino non la consideravamo un’esistenza fuori dalla civiltà la 
nostra, anche se vivevamo nelle comuni dell’Oregon. Eravamo nel 
bel mezzo del nulla senza televisione e senza gran parte della 
tecnologia moderna. Come essere genitore nell’America contempo-
ranea? È saggio permettere ai nostri figli di essere costantemente 
connessi alla tecnologia? Insomma il tema di come allevare i figli 
credo sia molto complesso e lo volevo affrontare.

Matt Ross
The Language of Love (1997)  Human Resources (2009) 28 Hotel 
Rooms (2012) Captain Fantastic (2016).

3 aprile                                                 Ilunedì25anni
MULLHOLLAND DRIVE di David Lynch
Regia e sceneggiatura: David Lynch. Fotografia: Peter Deming. Montaggio: 
Mary Sweeney. Musica: Angelo Badalamenti. Interpreti: Laura Herring, Naomi 
Watts, Michael J. Anderson, Diane Baker.
Stati Uniti 2001. 146 minuti.
Festival di Cannes 2001 Premio Miglior Regia.

Dopo la parentesi di "Una storia vera", David Lynch torna ad 
Hollywood, passando per “Twin Peaks”. Un percorso misterioso, 
come sempre, dove la realtà si confonde con il mistero, il sogno, 
l’amore, la morte. Tutto ha inizio da un incidente d’auto avvenuto 
nella famosa Mulholland Drive, strada che fa da spartiacque fra la 
‘città degli angeli’ e la San Fernando Valley. Una macchina procede 
lentamente lungo i tornanti, a bordo c'è una bruna fatale, Rita. La 
donna non è sola, qualcuno le sta puntando addosso una pistola. Ma 
il destino è più veloce: proprio in quel momento, dalla direzione 
opposta, spunta un bolide che travolge la vettura. Rita è l'unica 
sopravvissuta allo scontro, anche se ha perso la memoria. Impaurita 
e incapace di ricordare, incontra Betty, una ragazza dall’aria ingenua 
che la ospita nel proprio appartamento…. Siamo solo all’inizio, la 
storia delle due donne, la cui identità è destinata a cambiare, si 
interseca con quella di un regista ricattato da due tipacci alla 
Tarantino e tradito dalla moglie. Tra un killer da manuale, un cow boy 
misterioso, un cadavere ammuffito, un teatrino antelucano, una 
misteriosa scatola blu, che una volta aperta rimetterà tutti i pezzi al 
loro posto, il puzzle di Lynch si allarga per disegnare un affresco 
drammaticamente ironico di Hollywood, la città dei sogni, dove per 
ognuno che si avvera molti, troppi, drammaticamente si infrangono.

Note di David Lynch
Una delle cose più belle degli esseri umani è avere l’intuizione: la 
usiamo tutti i giorni nella vita, ma nel cinema questo sentimento non 
riceve più alcun affidamento. Il pubblico sa le cose, le capisce. Non 
servo certo io a spiegarle. La spiegazione dei miei film è lì davanti 
agli occhi di tutti. La spiegazione di chiunque lo veda non sarà, forse, 
simile alla mia, ma non importa. Il cinema serve a portarti in altri 
mondi. Amo tutti i film che mi fanno sognare e che mi portano ad 
esplorare altri universi. Adoro le astrazioni e il cinema può fornire 
delle astrazioni. Mi piace la struttura e così mi piacciono le astrazioni 
all’interno di una storia solida. 

David Lynch
Eraserhead (1977) The Elephant Man (1980) Dune (1984) Velluto blu 
(1986) Cuore selvaggio  (1990) Fuoco cammina con me (1992) 
Strade perdute (1997) Una storia vera (1999) Mulholland Drive 
(2001) Inland Empire (2006).

10 aprile                
AGNUS DEI di Anne Fontaine
Les Innocentes
Regia: Anne Fontaine. Sceneggiatura: Sabrina B. Karine, Alice Vial. Fotografia: 
Caroline Champetier. Montaggio: Annette Dutertre. Musica: Grégoire Hetzel. 
Interpreti: Lou De Laâge, Agata Buzek, Agata Kulesza. 
Francia/Polonia 2016. 115 minuti.

…Ispirato al diario del medico francese di stanza in Polonia Madelei-
ne Pauliac, “Agnus Dei” (titolo italiano che riprende nel significato 
l'originale “Les Innocentes”) trasforma la scrittura scarna ed 
essenziale degli appunti privati in un racconto vivo, che diventa 
universale e contemporaneo nel fatto di essere ambientato in un 
mondo, quello del convento, dove il tempo è quasi immobile. Anne 
Fontaine, regista votata al racconto al femminile, esce dalla 
dimensione individuale per abbracciare una drammatica storia 
collettiva, la vita di una comunità di un monastero, attraversato da 
tanti differenti caratteri, differenti motivazioni, paure e gerarchie, 
travolto dalla guerra degli uomini, tanto atroce quanto purtroppo 
comune, nello spazio e nel tempo, svelando ciò che non può essere 
ignorato, nemmeno nel nome del pudore o della presunta protezione 
delle vittime. Ragioni che guidano il racconto e lo stile di regia: la 
storia forte non si traduce mai in immagini forti, una scelta di tono 
dalle motivazioni evidenti per un film che vuole essere di ri-esistenza 
e di superamento, un elaborazione matura del male visto lungo la 
storia dell'uomo…
(Piero Calò www.ondacinema.it)

Note di Anne Fontaine
La storia di queste suore è incredibile. Un evento storico getta una 
luce oscura sui soldati sovietici, ma è la realtà; una verità che le 
autorità si rifiutano di divulgare, nonostante numerosi storici ne 
siano a conoscenza. I soldati non ritenevano di commettere un atto 
ignobile, erano autorizzati dai loro superiori, come premio per i loro 
sforzi. Atti brutali come questo, sfortunatamente, sono ancora 
largamente praticati ai giorni nostri. Le donne continuano a essere 
oggetto di simili fatti disumani nei paesi in guerra di tutto il mondo. 
Per questo la storia mi ha subito catturata. Senza sapere neanche 
perché, sapevo di avere un legame personale con questa vicenda. La 
maternità e il fatto di porsi delle domande sulla fede erano dei temi 
che m’interessava esplorare. La spiritualità doveva essere al centro 
del film. 

Anne Fontaine
Augustin (1994) L'amour est à réinventer (1996) Nettoyage à sec 
(1997) Comment j'ai tué mon père (2001) Nathalie... (2003) Entre 
ses mains (2005) Nouvelle chance (2006) La Fille de Monaco (2008) 
Coco avant Chanel (2009) Il mio migliore incubo! (2011) Two Mothers 
(2013) Gemma Bovery (2014) Agnus Dei (2016).

24 aprile                
LE ULTIME COSE di Irene Dionisio
Regia e sceneggiatura: Irene Dionisio. Fotografia: Caroline Champetier. 
Montaggio: Aline Hervé. Musica: Matteo Marini, Gabriele Concas, Peter 
Anthony Truffa, Sweet Life Factory. Interpreti: Fabrizio Falco, Roberto De 
Francesco, Christina Rosamilia, Alfonso Santagata, Salvatore Cantalupo. 
Italia, Francia, Svizzera 2016. 85 minuti.
…“Le ultime cose”, lungometraggio di esordio di Irene Dionisio, è un 
excursus nei gironi infernali del debito generato da anni di crisi 
economica, un viaggio lungo quella spirale al ribasso che si sta 
mangiando la dignità di molti italiani. Con grande economia di mezzi 
e di immagini, Dionisio racconta la struttura della nuova povertà e il 
sistema di scatole cinesi in cui la maggior parte di noi oggi è 
rinchiusa, spesso contestualmente vittima e carnefice. Un sistema 
che la regista riproduce visivamente con inquadrature a cornici 
concentriche e una scenografia che alterna luoghi asettici e 
senz'anima ai locali della contrattazione, con le musiche che 
sottolineano senza invaderne la scena la progressione tragica della 
storia. Un neo-neorealismo quello di Irene Dionisio, che porta dentro 
l'eredità dei De Sica e dei Rossellini, ma anche il passaggio che il 
neorealismo italiano ha compiuto attraverso cinematografie più 
recenti, come quelle orientali. Dionisio racconta con pudore e ciglio 
asciutto, talvolta attraverso lo sguardo asettico di quelle videocame-
re che raccolgono i passaggi della nostra esistenza quotidiana. Una 
regia limpida che va dritta al cuore del problema e di quel pubblico 
che la saprà seguire.
(Paola Casella http://www.mymovies.it)

Note di Irene Dionisio
Le ultime cose nasce dall’esigenza di raccontare in maniera “laterale” 
la crisi: dal punto di vista non soltanto di chi la subisce, ma di chi la 
infligge attraverso un sistema legalizzato. Il banco dei pegni racconta 
in un solo luogo, attraverso il percorso degli oggetti e una moltitudine 
di storie, le dinamiche del capitalismo di oggi, di una società fondata 
sullo scontro nuovo ed epocale tra debitore e creditore. Il banco dei 
pegni è il luogo in cui questo scontro si “materializza”. Un luogo che 
brulica di vite vissute, volti, storie, all’interno del quale l’essere umano 
sembra spogliato delle sue sembianze naturali: fragile, piccolo, 
impotente di fronte ad una rete organizzata e possente, senza nome 
né possibilità di essere interpellata.

Irene Dionisio
Laureata in filosofia estetica all’Università di Torino, ha frequentato il 
Master in documentarismo diretto da Daniele Segre e Marco 
Bellocchio e il Master IED diretto da Alina Marazzi. La sua produzione 
include videoinstallazioni e documentari, fra cui “Sponde”, “Nel sicuro 
sole del nord” (2015) e “La fabbrica è piena”, “Tragicommedia in otto 
atti” (2011). “Le ultime cose” è il suo primo lungometraggio di finzione.

8 maggio                                               Ilunedì25anni
AMORES PERROS di Alejandro González Iñárritu
Regia: Alejandro Gonzales Iñarritu. Sceneggiatura: Guillermo Arringa Jordan. 
Fotografia: Rodrigo Prieto. Montaggio: Carmen Frìas. Musica: Gustavo 
Santaolalla. Interpreti: Emilio Echevarria, Saturnio Garcia, Gael Garcia Bernal, 
Goya Toledo. 
Messico 2000. 153 minuti.
Festival di Cannes 2000 Miglior Film Settimana della Critica.

Octavio ha deciso di fuggire con Susana, la moglie del fratello 
maggiore, piccolo lestofante e svaligiatore di farmacie. Daniel, 
quarantenne editore, ricco e potente, abbandona moglie e figli per 
andare a vivere con la ventenne modella Valeria, ma la sua passione 
sarà frustrata dal grave incidente che la coinvolge e la mutila. Il 
vecchio El Chivo, un tempo guerrigliero comunista, dopo svariati anni 
di carcere è ora barbone e killer a contratto, unica sua compagnia i 
suoi numerosi cani. Tre storie emblematiche che si intersecano a un 
incrocio, un drammatico incidente sulle strade di Città del Messico, 
megalopoli con ventun milioni di abitanti, "uno strano esperimento 
antropologico di cui io stesso faccio parte" come dice il regista 
Alejandro Gonzales Inarritu. Che sceglie di raccontare questo caos 
allucinato con una folle corsa nel cuore della barbarie, accompagna-
to da un entusiasmo disperato, una sentita malinconia esistenziale e 
un forte desiderio di redenzione che coinvolge i suoi protagonisti: 
un'umanità smarrita, vulnerabile, feroce, eternamente in bilico tra 
senso di colpa e desiderio di salvezza.  Una fotografia sovraesposta 
dai colori accesi e dai toni lividi, un montaggio alternato che sfasa le 
tre storie nel tempo riunificandole nel momento dell'incidente, un 
film senza pause e disgressioni che va dritto al cuore dell'evoluzio-
ne-involuzione uomo-cane contenuta nel titolo. Un film che colpisce 
per il racconto e per la sua straordinaria messa in scena che non 
concede nulla alla violenza spettacolo, ma che non sposta lo sguardo 
di fronte alla desolazione dell'umano presente.

Note di Alejandro Gonzales Iñarritu
Ho voluto raccontare uno spaccato di realtà crudo, ma estremamen-
te vero: è questo, credo, a rendere il film entusiasmante e al tempo 
stesso molto fastidioso, perché vi è rappresentato tutto il peggio di 
noi stessi. In un mondo in cui regna l'ironia, dove ci si deve separare, 
proteggere e ridere di tutto ciò che è onesto o abbia una carica 
emotiva, io scommetto sulla catarsi. Mi piace investire emotivamen-
te nelle cose. E la catarsi, quando si tocca la vena emotiva, è capace 
di aprire le porte anche di quelli che si proteggono. 

Alejandro Gonzales Iñarritu
Amores perros (2000) 21 grammi (2003) Babel (2006) Biutiful (2010) 
Birdman (2014) Revenant (2015).

15 maggio               
LO AND BEHOLD di Werner Herzog
Regia e sceneggiatura: Werner Herzog. Fotografia: Peter Zeitlinger. Montaggio: 
Marco Capalbo. Musica: Mark degli Antoni e Sebastian Steinberg. 
Stati Uniti 2016. 98 minuti.

Nel 1969 un modesto laboratorio informatico universitario della 
UCLA di Los Angeles inviò il primo messaggio trasmesso su Internet 
a qualche centinaia di chilometri, agli scienziati in trepidante attesa 
dell’università di Stanford, dando così il via a una strabiliante 
rivoluzione che ha coinvolto ogni aspetto della vita moderna. Da quel 
giorno, i confini del nuovo mondo del cyberspazio si sono ampliati in 
una rete complessa che collega quasi ogni informazione esistente al 
mondo. Il maestoso, enigmatico, a volte pericoloso e apparentemen-
te infinito mondo connesso ha ridisegnato la vita dell’umanità, senza 
farsi quasi notare. In “Lo and Behold, Internet: il futuro è oggi”, 
Werner Herzog ricostruisce la storia del mondo virtuale dalle origini 
fino agli estremi traguardi raggiunti, esplorando il panorama digitale 
con la stessa curiosità e immaginazione delle sue esplorazioni più 
terrene, raccolte nei suoi tanti documentari, caratterizzati da una 
vastità tematica e geografica unica nel suo genere. Uno sguardo 
inquisitore che ha ripercorso il viaggio dello sfortunato amante degli 
orsi Timothy Treadwell e che ha avuto l’ardire di immaginare la 
creazione delle splendide antiche pitture rupestri della grotta 
Chauvet, ora trova la bellezza, il mistero e un potenziale sbalorditivo 
in quest’ultima terra inesplorata.

Note di Werner Herzog
Questa realtà è ormai diffusa ovunque, perciò è naturale che si 
insinui anche nel lato oscuro dell’esistenza umana. È un fenomeno 
che sta cambiando veramente il nostro modo di vivere più di 
qualunque cosa abbiamo mai pensato su come sarebbe stato il 
futuro. Tutto quello che ho imparato mentre realizzavo questo film è 
stata una sorpresa per me. Sono partito pieno di curiosità, timore 
reverenziale ed eccitazione, e più scavavo a fondo, più diventava 
enigmatico ed esaltante. Penso che questo si percepisca guardando 
il film. Ci sono ancora molte aree di Internet che mi affascinano. 
Credo che questo potrebbe essere il primo tour coerente dei suoi 
orizzonti, ma c’è ancora molto altro là fuori.

Werner Herzog
Fata Morgana (1971) Aguirre, furore di Dio (1972) L'enigma di 
Kaspar Hauser (1974) Cuore di vetro (1976) La ballata di Stroszek 
(1977) Nosferatu (1978) Woyzeck (1979) Fitzcarraldo (1982) Dove 
sognano le formiche verdi (1984) Cobra Verde (1987) Grido di pietra 
(1991) Apocalisse nel deserto (1992) Kalachakra (2003) Il diamante 
bianco (2004) Grizzly Man (2005) L'ignoto spazio profondo (2005) 
Encounters at the End of the World (2007) Cave of Forgotten Dreams 
(2010) Into the Abyss (2011) Queen of the Desert (2015).

13 marzo ore 20.30 - Teatro Sociale
I l c i n e m a v a a t e a t r o  /  Tr a s f o r m a z i o n i                 
YO-YO MA E I MUSICISTI DELLA VIA DELLA SETA 
di Morgan Neville
Regia: Morgan Neville. Fotografia: Graham Willoughby. Montaggio: Helen 
Kearns, Jason Zeldes. Musiche e interpreti: Yo-yo Ma, Kinan Azmeh, Kayhan 
Kalhor, Cristina Pato, Wu Man. 
Stati Uniti 2015. 96 minuti.

Negli ultimi 15 anni, il Silk Road Ensemble si è riunito periodicamente 
per celebrare il potere universale della musica. Il collettivo internazio-
nale del Silk Road Ensemble, che prende il nome dalle antiche rotte 
commerciali che congiungevano Asia, Africa ed Europa, è stato creato 
dal celebre violoncellista Yo-Yo Ma e ha lo scopo di mostrare come la 
musica abbia la capacità di oltrepassare i confini geografici, di unire 
le diverse culture e di ispirare sentimenti di speranza sia negli artisti 
stessi sia nel pubblico che li ascolta.
Diretto dal regista del documentario premio Oscar “20 Feet from 
Stardom”, “Yo-Yo Ma e i Musicisti della Via della Seta” narra il 
susseguirsi delle vicende vissute dai membri del variegato collettivo 
di artisti formato da più di 50 elementi tra strumentisti, cantanti, 
compositori, arrangiatori, che si incontrano periodicamente in diverse 
località del mondo per confrontarsi circa la capacità della musica di 
mantenere vive le tradizioni e allo stesso tempo di sostenere 
l’evoluzione culturale. Unendo le riprese delle performance del 
collettivo a immagini di repertorio e interviste personali ai singoli 
artisti, il regista Morgan Neville e la produttrice Caitrin Rogers 
raccontano il viaggio percorso fino a oggi da alcuni dei membri 
permanenti del Silk Road Ensemble, considerati i pilastri del progetto 
culturale e provenienti da diversi angoli della Terra, e dipingono 
attraverso le loro toccanti storie il vivido ritratto di un coraggioso 
esperimento musicale fatto di passione, talento e sacrificio e dei 
legami che si sono instaurati grazie ad esso in tutto il mondo.
"Da sempre desideravamo realizzare qualcosa di unico che fosse in 
grado di coinvolgere profondamente gli spettatori e mostrare il nostro 
complesso lavoro in tutti i suoi aspetti. La musica è solo la punta 
dell'iceberg del grande progetto del Silk Road. Alla base di tutto ci 
sono le connessioni generate al suo interno tra i membri che lo 
compongono. Io credo che osservando con molta attenzione qualcosa 
che a prima vista sembra avere caratteristiche prettamente locali, ci 
si possa accorgere di come in realtà vi siano anche degli elementi 
globali al suo interno. Spesso però fingiamo di non accorgerci di 
quanto siamo costantemente influenzati gli uni dagli altri”. Yo Yo Ma.

6 febbraio                                             Ilunedì25anni
AMERICA OGGI di Robert Altman
Short Cuts
Regia: Robert Altman. Sceneggiatura: Robert Altman, Frank Barhydt dai 
racconti di Raymond Carver. Fotografia: Walt Lloyd. Montaggio: Suzy Elmiger 
Geraldine Peroni. Musica: Johann Sebastian Bach, Antonín Dvorák, Gavin 
Friday, Victor Herbert, Mark Isham, Igor Stravinsky. Interpreti: Andie 
MacDowell, Bruce Davison, Jack Lemmon, Julianne Moore, Matthew Modine.
Stati Uniti 1993. 187 minuti.
Mostra del Cinema di Venezia 1993 Leone d'oro Miglior film e Coppa Volpi 
Miglior protagonista all’insieme del cast.

Altman adatta uno dei più grandi scrittori contemporanei, Raymond 
Carver, e ne intreccia alcuni racconti singoli in un'unica trama, 
riuscendo a combinati toni, personaggi e situazioni, traducendo 
perfettamente le atmosfere condensate, brucianti di Carver. 
Intensamente drammatico, il risultato è un ritratto non facile della 
società americana dei primi anni '90, un mondo frammentato, 
confuso, pervaso da idiosincrasie, alienazioni, cinismo, niente e 
nessuno. Surreale, malinconico e fittamente dialogato, "America 
Oggi" è la quintessenza dello stile Altman: corale, strutturato su 
diversi piani, in cui i personaggi entrano, escono, si incontrano e 
scontrano guidati dagli eventi. Al centro delle storie di Carver i tanti 
modi in cui la gente riesce a dimenticare o a sorvolare sui traumi 
inferti e ricevuti, senza consapevolezza, quasi astrattamente. E di 
come queste dinamiche costruiscano una società irresponsabile. Un 
film che visto oggi, mentre l'America attraversa uno dei suoi 
momenti storicamente più complessi e difficili, ci dice molto sul 
percorso che l'ha portata a questo punto.

Note di Robert Altman
Io non sono “arrabbiato con Hollywood”. Io non sono un “maverick”. 
Io non sono uno che “se ne è andato in esilio”. Io suono il violino 
nell’angolo dove buttano le monete. Dove posso fare il mio lavoro. 
L’attività degli studi maggiori non è la mia attività, e viceversa; per 
cui perché dovrei avercela con loro? Loro non vogliono quello che 
faccio io e io non voglio quello che fanno loro. Così, devo lavorare, 
come molti altri registi del mio genere, ai margini.

Robert Altman
Quel freddo giorno nel parco (1969) M*A*S*H (1970) I compari (1971) 
Images (1972) Il lungo addio (1973) Gang (1973) California Poker 
(1974) Nashville (1975) Buffalo Bill e gli indiani (1976) Tre donne 
(1977) Un matrimonio (1978) Quintet (1979) Jimmy Dean, Jimmy 
Dean (1982) Streamers (1983) Terapia di gruppo (1987) I protagonisti 
(1992) America oggi (1993) Prêt-à-Porter (1994) Kansas City (1996) 
Gosford Park (2001) The Company (2003) Radio America (2006).

22 maggio              
IL CLIENTE di Asghar Farhadi
Forushande
Regia e sceneggiatura: Asghar Farhad. Fotografia: Hossein Jafari. Montaggio: 
Hayedeh Safiyari. Musica: Sattar Oraki. Interpreti: Shahab Hosseini, Taraneh 
Alidoosti, Babak Karimi, Farid Sajjadhosseini.
Iran, Francia 2016. 123 minuti.
Festival di Cannes 2016 Miglior Sceneggiatura, Miglior Attore Shahab 
Hosseini.

Emad e Rana sono una giovane coppia di attori costretta a lasciare la 
propria casa al centro di Teheran a causa di urgenti lavori di ristruttu-
razione. Un amico li aiuta a trovare una nuova sistemazione, senza 
raccontare nulla della precedente inquilina che sarà invece la causa 
di un incidente che sconvolgerà la loro vita...
…Farhadi costruisce il suo film con un’impeccabile struttura in tre 
atti: il primo funziona egregiamente con la presentazione dei 
protagonisti, colti in media res, nella fuga precipitosa dal loro 
appartamento e nella loro quotidianità di artisti e si chiude con il 
‘fantasma’ dell’aggressione di Rana; il secondo mostra il conflitto 
che rompe la serenità dei protagonisti, il loro equilibrio familiare nella 
ricerca del colpevole; il terzo toglie il fiato, grazie alla tensione che 
monta, nel corso del lacerante confronto finale. Come sempre nei 
suoi film, non c’è una verità sola, ma molte possibili, che con fatica 
si fanno strada nella coscienza dei personaggi: Farhadi sembra voler 
comprende le ragioni di tutti, ma sottraendo al nostro sguardo 
l’evento chiave, ancora una volta finisce per rappresentare un 
labirinto sempre più soffocante e claustrofobico, da cui non si può 
che uscire sconfitti. E se anche i due protagonisti sono solo attori che 
si truccano per recitare una parte, come mostra il bellissimo finale,  
rappresentano tuttavia le maschere di una commedia più grande, 
che si gioca sul palcoscenico della vita…
(Marco Albanese www.stanzedicinema.com).

Note di Asghar Farhadi
Sarebbe difficile per me definire o riassumere "Il cliente", o perfino 
spiegare cosa significhi la storia. Tutto dipende dalle preoccupazioni 
e dallo sguardo degli spettatori. Per chi lo vedrà come un film sociale, 
gli elementi relativi a questo aspetto saranno i più importanti. Per 
altri il punto di vista più importante potrebbe essere quello morale, o 
qualcosa di ancora diverso. Quello che mi sento di dire è che, ancora 
una volta, questo film affronta la complessità delle relazioni umane, 
soprattutto all'interno di una famiglia o di una coppia.

Asghar Farhadi 
Dancing in the Dust (2003) The Beautiful City (2004) Chaharshanbe 
Suri (2006) About Elly (2009) Una separazione (2011) Il passato 
(2013) Il cliente (2016).

Occident (2002) Lost and Found (2005) 4 mesi, 3 settimane, 2 giorni 
(2007) Racconti dell'età dell'oro (2009) Oltre le colline (2012) Un 
padre, una figlia (2016).


