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Dal 13 settembre 2012 al 27 maggio 2013

"CinemAJ(Cinema”

ABBONAMENTO 26 FILM €. 35,00

Ingresso film fuori abbonamento : TESSERATI €. 3,00 - NON TESSERATI€. 5,00

Giovedi Lunedi O PROGRAMMA 3 Giovedi
Mese di Settembre - Film Fuori Abbonamento
Regia C.Crowe con M.Damon, S.Johansson - gen.: Com. LA MIA VITAE'UNO ZOO - 13 set.
Regia ].Madden con J.Dench ,B.Nighy - gen.: Com. MARIGOLD HOTEL - 20 set.
O IN ABBONAMENTO 3
27 set. 01ott. - QUASI AMICI regia O.Nakache e E.Toledano con F.Cluzet, O.Sy - gen.: Com.
04 ott. 08 ott. - THE IRON LADY regia P.Lloyd con M.Streep, ].Broadbent - gen.: Biog.
11 ott. 15 ott. - CHETF regia D.Cohen con J.Reno, M.Youn - gen.: Com.
18 ott. 22 ott. - THE HELP regia T.Taylor con E.Stone, V.Davis, O.Spencer - gen.. Dram. Inizio ore 18.00
Mese di Ottobre - Film Fuori Abbonamento
Speciale film nuova stagione 2012 - 25 ott.
08 nov. 12 nov. - ALMANYA - La mia famiglia va in Germania regia Y.Samderelli - gen.: Com.
15 nov. 19 nov. - CENA TRA AMICI regia Ade La Patelliére e M.Delaporte con P.Bruel, V.Benguigui - gen.: Com.
22 nov. 26 nov. - TO ROME WITH LOVE regia W. Allen con W.Allen, A.Baldwin, R.Benigni, P.Cruz - gen.: Com.
29 nov. 03 dic. - MAGNIFICA PRESENZA regia F.Ozpetek con E.Germano, M.Buy, B.Fiorello - gen.: Com./Dram.
Mese di Dicembre - Film Fuori Abbonamento
Speciale film nuova stagione 2012 - 06 dic.
13 dic. 17 dic. - E ORA DOVE ANDIAMO? regia N.Labaki con N.Labaki, L.Fouad - gen.: Dram.
20 dic. 07 gen. - CAPODANNO A NEW YORK regia G.Marshall con R.De Niro, M.Pfeiffer - gen.: Com. /Rom.
10 gen. 14 gen. - L'INDUSTRIALE regia G.Montaldo con P.Favino, C.Crescentini - gen: Dram.
17 gen. 21 gen. - IL MIO MIGLIORE INCUBO regia AFontaine con I.LHuppert - gen.: Com.
24 gen. 28 gen. - LA CHIAVE DI SARA regia G.Paquet-Brenner con K.Scott Thomas, M.Mayance - gen.: Dram.
Mese di Gennaio - Film Fuori Abbonamento
Speciale film nuova stagione 2012 -13 - 31 gen.
07 feb. 11 feb. - ALBERT NOBBS regia R.Garcia con G.Close, ].Rhys Meyers - gen.: Dram.
14 feb. 18 feb. - HYSTERIA regia T.Wexler con H.Dancy, ]J.Price - gen.: Com.
21 feb. 25 feb. - LE IDIDIMARZO regia G.Clooney con G.Clooney, R.Gosling, M.Tomei - gen.: Dram.
Mesedi Febbraio - Film Fuori Abbonamento
Speciale film nuova stagione 2013 - 28 feb.
07 mar. 11 mar. - LA SORGENTE DELL'AMORE regia RMihaileanu con H.Herzi, L.Bekhti - gen.: Dram.
14 mar. 18 mar. - ACAB regia S.Sollima con P.Favino, F.Negri, M.Giallini - gen.: Dram.
Mese di Marzo - Film Fuori Abbonamento
Speciale film nuova stagione 2013 - 21 mar.
28 mar. 02 apr. - THE ARTIST regia M.Hazanavicius con J.Dujardin, B.Bejo - gen.: Com. b./n .
04 apr. 08 apr. - EMOTIVI ANONIMI regia JP. Améris con I.Carré, B.Poelvoorde - gen.: Com.
11 apr. 15 apr. - WAR HORSE regia S.Spielberg con J.Irvine, EWatson - gen.: Dram./Guerra Inizio ore 18.00
Mese di Aprile - Film Fuori Abbonamento
Speciale film nuova stagione 2013 - 18 apr.
24 apr. 29 apr. - ILPESCATORE DISOGNI regia LHallstrom con E.McGregor, E.Blunt, - gen.: Com./Rom.
02 mag. 06 mag. - IL PRIMO UOMO regia G.Amelio con M.Sansa, ].Gamblin - gen.: Com.
09 mag. 13 mag. - ROMANZO DI UNA STRAGE regia M.T.Giordana con V.Mastandrea, P.F.avino - gen.: Dram.
16 mag. 20 mag. - UN GIORNO QUESTO DOLORE TI SARA' UTILE regia RFaenza - gen.: Dram.
23 mag. 27 mag. - IL CUORE GRANDE DELLE RAGAZZE regia P.Avati con C.Cremonini, ARoncato - gen.: Com.

ORARIO PROIEZIONI : GIOVEDD ore 18,30 ¢ 21,15 — LUNEDI’ ore 21,15 ]




Giovedi 13 Set. - FUORI Abbonamento
LA MIA VITA E° UNO ZOO

( We bought a zoo - U.S.A. - Com./Dram. - durata min.124)

Regia: Cameron Crowe
Cast: M.Damon, S.Johansson, T.H.Church, C. Ford.

Trama

Benjamin Mee,e uno scrittore di avventure e giornalista di un quotidiano di
Los Angeles; € rimasto vedovo con due figli e deve affrontare le difficolta di
crescerli. Augurandosi che un nuovo inizio e una vita diversa possano

ravvivare lo spirito familiare, Mee lascia il lavoro e compra una vecchia casa
di campagna con sette ettari di terreno fuori citta; nel pacchetto & incluso uno
straordinario atout: uno zoo chiamato Rosemoor Animal Park, in cui vivono dozzine di animali,
curati dalla responsabile del parco Kelly Foster e da un team di custodi scrupolosi. Benjamin, che ha
poca esperienza, poco tempo e pochissimi soldi, decide di riaprire lo zoo, con I'aiuto della famiglia e
della comunita locale. Ora non deve piu scrivere una storia d’avventura, la deve vivere in prima
persona... e proprio nel giardino dietro casa.

Recensione

Adattamento del romanzo autobiografico di Benjamin Mee, “We bought a Zoo” (questo ¢ anche il
titolo originale del film) € l'incredibile quanto autentico resoconto della folle impresa di un uomo
che decide di mollare tutto per trasferirsi assieme ai suoi bambini in un vecchio zoo in rovina, con
I'obiettivo di riportarlo a nuova vita. Crowe trasforma in parte la storia originale trasponendola
dall'Inghilterra agli Stati Uniti e soprattutto innestandovi delle tematiche a lui care, come
I'elaborazione del lutto, il rapporto padre - figlio, le problematiche adolescenziali e il
superamento delle crisi esistenziali. Come in tutte le favole che si rispettino il lieto fine &
d'obbligo e la morale insita nel film € semplice e cristallina: bisogna avere il coraggio di evadere
dalla gabbia interiore in cui ci ha confinato la depressione, per poter tornare a vedere finalmente
il sole. Cameron Crowe tenta di personalizzare il racconto, marcando qua e la la regia con tracce
delle sue ossessioni (in particolare quella per la musica, che rivive in una trascinante colonna
sonora composta da Jonsi, il cantante del celebre gruppo indie islandese Sigur Rés), ma rimane
ugualmente confinato dentro gli schemi troppo rigidi del family movie. Del resto bambini e
animali sono da sempre la spina nel fianco di qualunque regista, e risulta davvero arduo anche
per gli autori piu blasonati riuscire a non cedere ai ricatti della retorica, del buonismo e del
melenso. La mia vita ¢ uno zoo, dunque, non riesce a elevarsi al di sopra dei canoni del
blockbuster rivolto in particolare a un pubblico infantile, mentre gli adulti riusciranno con
difficolta a commuoversi e ad appassionarsi all'elementarita dell'intreccio, per di piu tirato
decisamente troppo per le lunghe. Il regista riesce tuttavia, come suo solito, a valorizzare al
meglio 1 suoi interpreti, puntando su un Matt Damon sempre pitt maturo e convincente nel ruolo
di "bravo ragazzo", su una Scarlett Johansson insolitamente dimessa e proprio per questo piu
concentrata sul suo personaggio, e su piccoli attori molto capaci che fortunatamente non si
trasformano in leziose macchiette.

N9

La frase: “A volte non sai com’e, finché non vedi com’e”.

La regia: “Jerry Maguire” (°96), “Vanilla Sky”('01), “Elizabethtown (°05), “La mia vita é uno
z00”(’'11).




Giovedi 20 Set. - FUORI Abbonamento
MARIGOLD HOTEL

(The best exotic Marigold Hotel - G.B. - Com./Dram. - 2012 - durata min.123)

Regia: John Madden
Cast: M. Smith, J. Dench, B. Nighy, P. Wilton, D. Patel

Trama

L'Hotel Marigold, dovrebbe essere la proposta indiana per i piu eleganti pensionati
del Regno Unito - un luogo dove trascorrere gli anni d'oro in una struttura lussuosa -
fino a quando sette ospiti animati da un grande desiderio di cambiamento si trovano
all'entrata di questo resort non ancora ultimato. Gli ospiti sono: Evelyn , una vedova

sul lastrico, Graham, il disincantato Giudice dell'Alta Corte, Douglas e Jean una

coppia litigiosa, Norman e Madge all’eterna ricerca d’amore, Muriel che intende sottoporsi ad un intervento
all'anca e lasciare subito dopo 1'India. Tutti si trovano in balia delle stravaganze del giovane ed ingenuo Sonny
Kapoor, proprietario dell'hotel - ereditato da suo padre - elegante, ma decadente con la speranza di trasformarlo
in un hotel di lusso. Sino a quel momento c'e stato solo caos, ma se a Sonny mancano le risorse, di certo non manca
I'entusiasmo. I nuovi ospiti rimangono sbalorditi nello scoprire che i lavori di ristrutturazione dell'edificio sono
in fase di stallo e che servizi come 'acqua, l'elettricita e il telefono sono a dir poco difettosi. Sono tutti allo stesso
modo disorientati da un'India ricca di contrasti, allo stesso tempo inebriante e spaventosa, tradizionale e
moderna, meravigliosa ma strana. All'inizio l'etereogeneo gruppo sembra incerto riguardo al futuro, ma quando
inizieranno a fare nuovi incontri scoprendo cose inaspettate, decideranno di lasciarsi il passato alle spalle.

Recensione

....Per questa comitiva di attempati ma arzilli ospiti The Best Exotic Marigold Hotel - cosi € definito
dall'intraprendente e spigliato gestore Sonny (Dev Patel) - diventa, pur nel suo aspetto un po'
fatiscente, quasi un luogo favolistico in cui possono avverarsi 1 desideri piu reconditi, un territorio
dell'anima dove é possibile finalmente conoscere la propria essenza e dare libero sfogo ai propri
sentimenti. Una sorta di paradiso perduto, un po' come era 1'India delle pagine di Rudyard Kipling,
non a caso citato espressamente nel film. L'autore di “Shakespeare in Love” e “Il mandolino del
capitano Corelli” non rinuncia allo stile patinato e manierista che ha contraddistinto la sua precedente
filmografia, proponendo allo spettatore numerosi scorci paesaggistici, costantemente inondati da una
fotografia abbagliante e satura. Il film racchiude in sé l'immagine un po' stereotipata dell'India,
esclusivamente frutto del punto di vista occidentale (e a dire il vero anche un po' neocolonialista): la
miseria delle bidonville, il caos delle megalopoli, il cibo speziato, i matrimoni combinati, il proliferare
dei call center, fino al kamasutra e al cricket. Tuttavia va detto che, pur non sfuggendo a una
rappresentazione eccessivamente leziosa, la sceneggiatura firmata da Ol Parker (non certo priva di
numerosi tocchi d'umorismo tipicamente britannico) riesce a sviluppare anche alcuni spunti piu
insoliti e innovativi, come quello relativo alla tematica omosessuale o all'alfabetizzazione informatica
degli anziani, ma anche a gettare uno sguardo inconsueto e partecipato sulla questione dell'amore
senile. Certo, non tutti 1 protagonisti sono dotati del medesimo approfondimento psicologico e non
tutte le storie di quest'affresco corale risultano definite alla stessa maniera: i caratteri di Evelyn e di
Graham sono quelli di gran lunga dotati di maggior sfumature (grazie anche alle magnifiche
interpretazioni della Dench e di Wilkinson), mentre all'opposto Norman e Madge risultano
semplicemente dei personaggi di contorno. In ogni caso l'intera struttura narrativa di Marigold Hotel
s1 sostiene pressoché interamente su delle solidissime fondamenta: vale a dire le interpretazioni di
tutto lo strabiliante cast, vera e propria quintessenza della scuola attoriale inglese, che costituisce
quasi un manuale della recitazione classica.

La frase: "Il passato non torna piil, non importa quanto lo desideri”.

Il regista: “Shakespearein love”(°98), “Il Mandolino del Capitano Corelli”('01), “Proof - La prova”(°05),
“Il Debito™ (’10).




Giovedi 27 e Lunedi 01 Ott. - IN Abbonamento
QUASI AMICI

(Intouchables - F.- Com.- 2011 - durata min.111)

Regia: Olivier Nakache, Eric Toledano
Cast: F. Cluzet, O. Sy, A. Le Ny, A. Fleurot, C. Mollet.

Trama

Dopo un incidente con il paracadute che lo ha reso paraplegico, il ricco
aristocratico Philippe assume Driss, ragazzo di periferia appena uscito dalla
prigione - come badante personale...ovvero la persona meno adatta a

quell'incarico!! Un connubio che porta ad unire generi diversi di musica,
vestiario, cultura. Due universi opposti entrano in rotta di collisione ma per quanto strano possono
sembrare prima dello scontro finale troveranno un punto d’'incontro che sfocera in una amicizia folle,
comica, profonda quanto inaspettata che lirendera ...Intoccabili.

Recensione

L’integrazione, la collocazione dei giovani che vengono dalle periferie, il divario sempre maggiore
trale classi piu abbienti e quelle piu povere, le difficolta a volte insormontabili di convivere con un
handicap fisico, tutto in un solo film. Ma, sebbene quanto raccontato sia ispirato a una storia
vera, si ride gia durante il prologo, perché il quarto lungometraggio diretto dai francesi Olivier
Nakache ed Eric Toledano, registi del giovanilistico "Primi amori, primi vizi, primi baci" (2006),
rientra tutt’altro che nel filone drammatico. L’'incontro-scontro tra due menti, due personalita,
ma, soprattutto, due visioni della vita, rappresentate dal ricco vedovo Philippe, divenuto
paraplegico e da Driss, ragazzo di colore di periferia. Il primo con le fattezze di Francois Cluzet, il
secondo con quelle di Omar Sy, provvedono a colorare di divertimento un soggetto che sfiora quasi
le tematiche care ai fratelli americani Bobby e Peter Farrelly (autori di "Tutti pazzi per Mary",
per intenderci), filtrato attraverso il look e 1 tempi delle commedie d’oltralpe, sebbene
latteggiamento dissacratorio da sbruffone del ragazzo non possa fare a meno di richiamare alla
memoria il miglior Eddie Murphy. E, inizialmente in preda ad imprese da imbranato, poi
destinato a portare una ventata d’irriverenza nel "calmo e pulito" ambiente aristocratico
(citiamo, tra le tante, la sequenza dell’acquisto del dipinto), &€ proprio lui a garantire 'abbondanza
di risate nel corso dei circa 111 minuti di visione, man mano che 1 due diversi mondi vengono
messi a confronto. In maniera assolutamente non banale, oltretutto, se pensiamo a un ragionato
momento come quello che lo vede associare pezzi di musica classica a spot pubblicitari o altre
forme di cultura popolare cui essi hanno fatto da colonna sonora. Mentre, ancora una volta, I'idea
di far irrompere nell’'universo borghese un rozzo personaggio di periferia si rivela vincente; in
questo caso al servizio di una storia di amicizia fornita anche di retrogusto amaro e capace perfino
di spingere qualcuno alla commozione, complice 'ottima prova dei due protagonisti. Non a caso, a
Hollywood si sono immediatamente interessati per farne un remake.

La frase: "Non é Arsenio Lupin, ma... ha comunque una fedina penale bella piena il tuo Driss”.

Il regista: “Primiamori, primi vizi, primi baci”(C06), “Quasi amici”(’11).




Giovedi 04 e Lunedi 08 Ott. - IN Abbonamento
THE IRON LADY

(Idem - G.B. - 2011 - Biog. - durata min.104)

Regia: Phyllida Lloyd
Cast: M. Streep, J. Broadbent, A. Head, R. E. Grant, R. Allam.

Trama

Margaret Thatcher, ex Primo Ministro britannico, ormai ottantenne, fa colazione
nella sua casa in Chester Square, a Londra. Malgrado suo marito Denis sia morto da
diversi anni, la decisione di sgombrare finalmente il suo guardaroba risveglia in lei
un'enorme ondata di ricordi. Al punto che, proprio mentre si accinge a dare inizio alla

sua giornata, Denis le appare, vero come quando era in vita: leale, amorevole e

dispettoso. Lo staff di Margaret manifesta preoccupazione a sua figlia, Carol Thatcher, per l'apparente
confusione tra passato e presente dell'anziana donna. Preoccupazione che non fa che aumentare quando,
durante la cena che ha organizzato quella sera, Margaret intrattiene i suoi ospiti incantandoli come sempre, ma
rievocando la cena durante la quale conobbe Denis 60 anni prima. Alla fine della serata, Margaret si ritira nella
sua stanza, e si mette a guardare alcuni vecchi filmini di famiglia, riflettendo sui sacrifici che ha dovuto
compiere nella vita privata per perseguire la carriera politica. Il giorno dopo, Carol convince sua madre a farsi
vedere da un dottore. Margaret sostiene di stare benissimo e non rivela al medico che i vividi ricordi dei momenti
salienti della sua vita stanno invadendo le sue giornate nelle ore di veglia. Di ritorno a Chester Square,
Margaret lotta contro l'incessante rievocazione del passato, ma ha anche la sua vita nel presente, meno ricca
rispetto a prima, ma non meno degna di essere vissuta.

Recensione

Figlia di un droghiere, & stata il primo capo di governo di sesso femminile in Occidente, nonché il
Primo Ministro britannico con il maggior numero di mandati del XX secolo.
Nata a Grantham nel 1925, ¢ lei la donna di ferro del titolo: Margaret Thatcher, che vediamo ormai
ottantenne e vedova nel corso dei primi minuti di visione, ma della quale seguiamo il percorso
evolutivo, dalla nascita della passione per la politica alla morte del marito Denis, con il volto del
veterano Jim Broadbent, attraverso il continuo alternarsi di presente e passato. Percorso evolutivo
destinato a passare per la gioia legata all’ammissione all'universita di Oxford e le prime lotte alla
Camera; fino al momento in cui, ormai importante figura mondiale di potere, lo stile della sua
leadership diventa sempre pit autocratico e, mentre le sue scelte politiche lacerano la nazione, 1 suoi
frustrati ministri le si rivoltano contro.Con la televisiva Alexandra Roach impegnata ad incarnare la
donna da giovane e la grandissima Meryl Streep che le concede anima e corpo sia a sessant’anni che —
ottimamente truccata da J. Roy Helland — nella versione anziana, una pellicola puntante
principalmente e in maniera evidente sulla lodevole prova del cast; pur senza lasciare troppo celato
Papprezzabile lavoro svolto dalla regista Phyllida Lloyd, che gia ebbe a sua disposizione Lady Oscar
per "Mamma mia!", del 2008. Infatti, basterebbe effettuare un paragone con un’operazione
contemporanea e dall’argomento simile come "J. Edgar" di Clint Eastwood per poter affermare che,
nello sfoggiare una regia capace di spaziare in maniera piuttosto disinvolta dalle situazioni venate
d’ironia a quelle tragiche degli attentati, la Lloyd sia stata capace di ricavare un biopic decisamente
piu coinvolgente e riuscito del film diretto dal solitamente ineccepibile autore di "Mystic river" e "Gran
Torino". E, a rendere ancor piu dinamico e tutt’altro che noioso I'insieme, contribuisce anche il buon
uso della colonna sonora, ulteriore, probabile testimonianza di quanto appreso dalla cineasta grazie
alla realizzazione del citato musical basato sulle canzoni degli Abba.

La frase: "lo non ho intenzione di trattare con dei criminali e dei banditi”

Il regista:"Mamma mia”(C08),”The Iron Lady”(C11).




Giovedi 11 e Lunedi 15 Ott. - IN Abbonamento
CHEF

(Comme un Chef - F. - 2012 - Com. - durata min.84)

Regia: Daniel Cohen
Cast: J. Reno, M. Youn, R. Agogué, J. Boisselier.

Trama

Jacky (Michael Youn) ha 32 anni ¢ amante della buona cucina, ha molto
talento e sogna di aprire un ristorante. Nel frattempo pero sbarca il lunario
con lavoretti che non riesce mai a tenere. Questo fino a quando non incontra

Alexandre Lagarde (Jean Reno) il migliore chef della Francia — e suo mito
personale! — che rischia di perdere una forchetta d’oro. Uniti dalla passione per le ricette della
tradizione francese affronteranno la sfida con le nuove tecniche di cucina molecolare per salvare
Ponore e la gestione del ristorante piu famoso di Parigi.

Recensione

11 filone culinario, nel cinema, ha una lunga e proficua tradizione. Il piacere sensoriale del cibo,
d'altronde, da sempre si completa con gli stimoli visivi, terreno d'elezione prediletto della Settima
Arte: sono stati tanti, nel corso dei decenni, i film che hanno avuto il cibo, ma anche l'atto stesso del suo
consumo, come tema principale: dalla feroce satira de “La grande abbuffata” di Marco Ferreri al
dramma danese “Il pranzo di Babette”, dal sentimentale “Chocolat” agli asiatici “Mangiare bere uomo
donna” e “The God of Cookery”. La pellicola diretta da Daniel Cohen, quindi, si va a inserire su un
terreno gia fertile, nonostante il regista abbia dichiarato di aver girato il film per coprire un vuoto
trentennale (riferito al solo cinema francese) di commedie dedicate all'argomento. “Chef” é in effetti
una commedia pura, dall'anima mainstream, pensata appositamente per il grande pubblico: la stessa
scelta degli interpreti € in questo senso esplicita (e vincente) con un Jean Reno sempre carismatico, che
qui si cala con mestiere e simpatia nel ruolo di un gigante della cucina, e un Michael Youn (molto noto
in Francia) che conferma il suo ottimo talento comico. E' proprio la riuscita chimica tra i due interpreti
uno dei pregi principali del film, con il volto da cartoon dell'attore piu giovane che trova il suo
contraltare nel fare burbero ma umano di Reno. Il film di Cohen non presenta comunque pretese da
commedia raffinata o ambizioni particolari, limitandosi a intrattenere con leggerezza e mestiere.
Molto spazio viene dato ovviamente alla sfarzosa rappresentazione delle portate, con i contrasti tra la
cucina industriale e quella d'autore e tra quella cosiddetta "molecolare" e quella artigianale, con
I'inventiva del protagonista a fungere brillantemente da sintesi. Riferimenti per intenditori a parte,
comunque, il film si caratterizza per una struttura semplice e una narrazione a tappe quasi obbligate:
dall'irresponsabilita e la propensione ai sogni del protagonista, che gli procura I'allontanamento dalla
compagna, alla successiva riconciliazione grazie alla tenacia e ai risultati da essa portati; passando
per il motivo del maestro in crisi che cede il testimone all'allievo e ritrova cosi una sua dimensione
esistenziale, recuperando la vicinanza con la figlia trascurata e trovando persino un nuovo amore.
Formule gia elaborate e sperimentate, quindi, riproposte qui con garbo e scorrevolezza ma anche
senza guizzi particolari; se gli sviluppi della trama sono ampiamente e giustamente prevedibili, il
divertimento viene innanzitutto dalla riuscita interazione tra 1 due protagonisti, a cui la
sceneggiatura lascia intelligentemente molto spazio. Il ritmo c'¢, dunque, l'intrattenimento comico
anche: di questo “Chef’ resta quindi un piacevole retrogusto di simpatia, magari destinato a svanire
presto ma ben accetto peril breve tempo della sua durata.

La frase: "Jacky é l'uomo che sussurrava alle verdure”

Il regista: “Chef’(’12).




Giovedi 18 e Lunedi 22 Ott. - IN Abbonamento
THE HELP

(Idem - U.S.A - 2011 - Dram.- durata min.137)

Regia: Tate Taylor
Cast: E.Stone, V.Davis, B.D.Howard, O.Spencer, J.Chastain, S.Spacek.

Trama

Racconta una storia di emancipazione femminile e razziale ambientata negli
anni ’60 a Jackson nel Mississipi. Il punto di vista assunto & quello di una
giovanissima giornalista che prova a scrivere un lungo articolo, poi libro, a

proposito delle domestiche di colore che lavorano ogni giorno badando alla casa e
crescendo i figli delle famiglie "bianche" della zona. Siamo nel sud degli Stati Uniti, i dove il razzismo € piu
forte che altrove ed & anche sostenuto da molte leggi. Il movimento per i diritti civili di Martin Luther King
sta acquistando forza, ma le condizioni di molte lavoratrici, nonché la considerazione che ricevono, sono le
stesse che hanno caratterizzato da sempre i rapporti tra padroni e schiavi. La pubblicazione di un libro che
racconti dal punto di vista di questi ultimi come e cosa significhi vivere in questi contesti diventa cosi
un’opportunita per fare aprire gli occhi a tutti gli osservatori "terzi", nonché una dolce vendetta su chi
pensa che mettereipiediin testa al prossimo sia una pratica legittima e senza alcun rischio.

Recensione

Tratto da uno dei romanzi pitu importanti di questi anni, un caso letterario al 1° posto delle classifiche
del New York Times. Il film "The Help" con Emma Stone ("Easy A") nel ruolo di Skeeter, Viola Davis,
attrice nominata agli Academy Awards® ("Doubt") nel ruolo di Aibileen e Octavia Spencer nel ruolo di
Minnie, racconta la storia di tre donne straordinarie e molto diverse, in Mississipi durante gli anni 60',
stringono una forte amicizia intorno ad un progetto letterario segreto che abbatte le regole sociali,
mettendo tutte loro a rischio. Tate Taylor scrive e adatta per il grande schermo una storia che ha siun
pizzico di retorica, ma che riesce a bilanciare bene dramma e commedia, lasciando nello spettatore
tanti sorrisi, ma anche riflessioni. E’ vero, nel mondo occidentale lo schiavismo ¢ un fenomeno che
continua ad esistere, non in forma legalizzata, ma che ormai si manifesta in situazioni diverse (&
schiavismo quello di una ragazza obbligata a prostituirsi dal suo pappone e lo € quello di un immigrato
clandestino costretto a lavorare in condizioni estreme e che pensa di non avere il diritto o non ne ha
proprio la possibilita di rivolgersi alle autorita). Cio non toglie che questi atteggiamenti pervadano o
rischiano di pervadere tanti altri momenti della nostra vita quotidiana o direttamente alcuni dei
nostri pensieri. Per queste ragioni il film ha comunque una sua "attualita" e si puo pensare che I'avra
sempre. Per fare acquistare credibilita alla storia Taylor punta prima di tutto sulla credibilita dei
personaggi. Ecco quindi che solo le tre protagoniste, Skeeter, Aibileen e Minny a muovere le fila del
racconto, sono le loro ambizioni, delusioni e voglia di rivalsa, a farsi simbolo convincente di un’intera
gamma di valori. Una grande rilevanza ha avuto la scelta delle proyagoniste, ma sarebbe pero
riduttivo parlare di grande cast senza citare tutte le altre splendidi attrici di questo film per cui ci sara
sicuramente incetta di nominations agi Oscar: Bryce Dallas Howad nei panni dell'odiosa cattiva,
Jessica Chastain (la scoperta dell’anno) in quelli dell'ingenua, ma dolce biondona e Allison Janney in
quelli della madre "pentita" compongono il resto di un quadro quasi perfetto, da vedere magari subito
dopo "II colore viola" di Steven Spielberg. In definitiva un bel film, adatto a qualsiasi tipo di pubblico,
non pesante come le oltre due ore di durata potrebbero lasciare presagire, ma profondo e rinfrancante
comeil grande cinema, per fortuna, ogni tanto continua a essere in grado di fare.

La frase: “Friggereil pollo mi fa sempre sentire un po’ meglio nella vita".

Ilregista: “The Help’(’11).




Giovedi 25 e Lunedi 29 Ott. - FUORI Abbonamento
MAGIC MIKE

(Idem - U.S.A. - 2012 - Com.- durata min.110)

Regia: Steven Soderbergh
Cast: C.Tatum, A.Pettyfer, M.Bomer, M.McConaughey, J.Manganiello.

Trama

Mike (C.Tatum) & un imprenditore di talento e grande fascino che
insegue il Sogno Americano, ma di notte... diventa la star di uno
spettacolo tutto al maschile: Magic Mike! Si esibisce tutte le sere in un

locale gestito dall’altrettanto affascinante Dallas (M.McConaughey)
dove avra modo di trasmettere 'arte del ballo, del rimorchio e dei soldi
facili a1 giovani arrivati, tra cui The Kid (A.Pettyfer). Lo spettacolo
garantito!

Recensione

Steven Soderbergh, tra i1 piu prolifici registi americani contemporanei, fiuta il cult istantaneo e ci si
butta a capofitto. Magic Mike ¢ destinato, se non lo € gia, ad essere un cult per il pubblico femminile,
un cult queer, e pud permettersi persino di inserirsi nell’attualita dell’era della crisi attraverso i suoi
spogliarellisti che, a modo loro, la scansano allegramente. Inizia bene, Magic Mike, in modo
decisamente piu leggero e divertito rispetto alle ultime opere di Soderbergh. Da Knockout - Resa dei
conti il regista riprende con sé Channing Tatum, e gli cuce il film addosso. E Tatum, che attorno ai 19
anni d’eta é stato per davvero spogliarellista (i pitu curiosi potranno trovare qualche sua performance
su Youtube), risponde perfettamente. E lui il vero motore del film. Che valesse come attore e non fosse
soltanto un corpo 'avevamo sospettato un po’ di tempo fa, ma € curioso come riesca a confermalo
proprio in un film in cui il corpo e fondamentale. In questo, il film é una vittoria per nulla scontata:
anche perché il resto del cast maschile funziona a dovere, compresii secondari Manganiello e Bomer,
loro comunque per davvero soltanto corpi. Con il suo solito stile distaccato, oggettivo e freddo,
Soderbergh si ridimostra un semplice “regista a noleggio” per ogni tipo di storia: non importa che sia
un film “catastrofico”, un action-movie o una variante del dance-movie (nella sua costruzione, Magic
Mike gli si avvicina); lui ogni volta restera distante, cifra stilistica che lascia intravedere benissimo la
semplicita delle sue trame. Di Magic Mike resteranno appunto quei corpi che ballano e si muovono
sinuosi, quegli attori che mai ci saremmo aspettati di poter apprezzare davvero, come Alex Pettyfer, o
gloriose conferme, come quella di Matthew McConaughey. E restera pero ancora l'idea che
Soderbergh giochi a fare I'indipendente, ma non sfrutti mai le possibilita che ha in mano, in favore di
un ibrido che accontenti un po’ tutti. Roger Ebert, uno dei pit importanti e conosciuti critici
americani, ha scritto: “Quello che mi ha colpito maggiormente ¢ quella velata malinconia della
pellicola che é il riflesso percepibile negli uomini e nelle donne che si spogliano per lavoro. Anche
perché vendere a tutti il diritto di toccarti nelle zone genitali per un paio di dollari non € un gran modo
per costruirsi'autostima”.

La Frase: “Io non sono il mio stile di vita”.

Il regista: (titoli piu famosi) “Sesso, Bugie e Videotape”(’'89),”L’Inglese”(’99),”Erin
Brockovich™(°00), “Ocean’s Eleven’('01), “Ocean’s Twelve” (°04), “Intrigo a Berlino”(°06), “Ocean’s
Thriteen”('07),”Che - L'argentino” “Che - Guerriglia”(°08), “Contagion’(’11).




Giovedi 08 e Lunedi 12 Nov. - IN Abbonamento
ALMANYA - La mia famiglia va in Germania

(Almanya - Willkommen in Deutschland - G. - 2011 - Com. - durata min.97)

Regia: Yasemin Samdereli
Cast: F.O. Yardim, A. Schimkat, A. Kayack, P. Schmidt-Schaller.

Trama

Protagonista del film é la famiglia Yilmaz, emigrata in Germania dalla
Turchia negli anni'60 e giunta ormai alla terza generazione. Dopo una vita di
sacrifici, 1l patriarca Hiseyin ha finalmente realizzato il sogno di comprare

una casa in Turchia e ora vorrebbe farsi accompagnare fin 1i da figli e nipoti
per risistemarla. Malgrado lo scetticismo iniziale, la famiglia al completo si mette in viaggio e alle
nuove avventure nella terra d'origine si intrecciano i ricordi tragicomici dei primi anni in Germania
(Almanya in turco), quando la nuova patria sembrava un posto assurdo in cui vivere. Lungo il
tragitto, pero, vengono a galla molti segreti del passato e del presente e tutta la famiglia si trovera ad
affrontare la sfida pit ardua: quella di restare unita.

Recensione

La sceneggiatrice e la regista sono entrambe di origine turca, ma nate in Germania: hanno voluto
raccontare la storia delle loro famiglie emigrate; € la storia di uno scontro culturale fortissimo, un
incontro non sempre facile. Le due autrici di questo film riescono a raccontare un fatto realmente
accaduto, quindi con una consistenza storica, ma lo fanno come fosse una favola. Il piccolo Cenk,
ultimogenito (o quasi), & come un filtro per lo spettatore: a lui viene raccontata tutta la storia dei
suol nonni e della loro emigrazione in terra germanica. Attraverso il racconto della cugina
Canan, 1l piccolo (e di conseguenza anche il pubblico)viene a conoscenza di tutta la storia della
sua famiglia. Un racconto costruito attraverso interessanti inquadrature lunghe, una fotografia
brillante e piacevole, ed una bellissima colonna sonora tipicamente turca. Un dato formale
interessante ¢ 'uso di filmati anni ‘70 (probabilmente amatoriali) di famiglie turche in viaggio
verso la loro patria, per trascorrere una vacanza, proprio come 1 protagonisti. Una pellicola
davvero divertente, capace di fare dell'ironia intelligente sull’emigrazione e sulle difficolta
dell'incontro culturale tra Turchia e Germania. Un film che fa ridere, ma non pecca mai di
superficialita. Diversi elementi ricordano il bellissimo film di Dayton e Faris del 2006, "Little
Miss Sunshine", un po’ per le immagini, un po' l'ironia. "Almanya", procede su due strade
(emigrazione della famiglia in Germania, e la "vacanza" della famiglia in Turchia)
apparentemente parallele, che trovano un punto d’incontro nelle ultime inquadrature: un
incrocio che soloil cinema e 1l suo linguaggio rendono possibile.

La frase: "E’solo un pezzo di carta, non ha mai voluto diventare tedesco!".

Il regista: “Almanya - La mia famiglia vain Germania(C11).




Giovedi 15 e Lunedi 19 Nov. - IN Abbonamento
CENA TRA AMICI

(Le prénom - F. - 2012 - Com.- durata min.109)

Regia: Alexandre de La Patelliere, Mathieu Delaporte
Cast:P. Bruel, V. Benguigui, C. Berling, G. De Tonquedec, J. El Zein

Trama

Il quarantenne Vincent sta per diventare padre per la prima volta. L'uomo si
reca a cena dalla sorella Elisabeth e dal cognato Pierre dove ritrova 1'amico
d'infanzia Claude. Mentre aspetta l'arrivo di Anna, la sua giovane moglie

sempre in ritardo, Vincent viene chiamato a rispondere ad alcune domande
scherzose sull'imminente paternita, ma quando gli viene chiesto il nome del
figlio viene preso dal panico.

Recensione

“Cenatraamici’, adattamento cinematografico di un'acclamata piéce francese (dal titolo “Le prénom”)
portata sullo schermo dai medesimi autori del testo originale, Alexandre De La Patelliére e Matthieu
Delaporte, servendosi (con un'unica eccezione di Charles Berling nel ruolo di Pierre) dei medesimi
interpreti teatrali. Come accade di solito in questi casi, € un semplice pretesto, una provocazione di per
sé poco significativa, il punto di partenza da cui scaturiscono le esagitate reazioni degli invitati, dando
origine a un serrato gioco al massacro dal quale nessuno esce indenne. Iniziale motivo del dibattere -
come sottolinea il titolo originale dell'opera - & il nome cui Vincent (Patrick Bruel), un danaroso agente
immobiliare decisamente molto sicuro di sé, vuole attribuire al figlio che sta per mettere al mondo con
la moglie Anna (Judith El Zein). Si tratta di una scelta provocatoria e sconveniente che scatena la
risentita opposizione di Pierre (Charles Berling), docente universitario colto ma altezzoso; a sua volta
spalleggiato della moglie Babou (Valérie Benguigui), insegnante e casalinga frustrata, e dall'amico
d'infanzia Claude (Guillaume de Tonquedec), trombonista placido e bonario, ma dalla vita misteriosa.
“Le prénom” ¢, infatti, una feroce e virulenta satira sulla nuova borghesia (parigina, ma non solo) che
ha l'obiettivo di smascherare la falsita dei rapporti sociali. Questi ultimi sono descritti come il
risultato di ipocriti compromessi e di atteggiamenti stereotipati, determinati dalla propria
estrazione, cultura e ideologia politica (la farsa si concentra soprattutto sullo scontro tra
l'intellettuale snob gauchiste Pierre e il tronfio "uomo del fare" sarkozyano Vincent, da cui entrambi
risultano sconfitti). Sagace e acuto, caratterizzato dall'incalzare incessante di dialoghi taglienti e dal
ritmo frenetico delle battute, “Cena tra amici” tuttavia risulta meno sconvolgente per lo spettatore,
proprio perché lo svelamento dei tabu rimossi da parte dei personaggi rimane confinato al livello di un
raffinato gioco intellettuale. Nonostante cio, I'opera risulta comunque un estroso divertissement per
palati fini, vero e proprio toccasana contro il proliferare di commedie sempre piu superficiali, vacue e
volgarotte. De La Patelliére e Delaporte, inoltre, riescono ad adattare con efficacia la loro piéce proprio
perché non ne tradiscono l'intima essenza teatrale; ma anzi la valorizzano, lavorando su un set simile
a un palcoscenico e dirigendo i loro interpreti come se formassero una vera e propria compagnia. Al
tempo stesso, viene sfruttata il piu possibile anche ogni risorsa cinematografica - dal ritmo del
montaggio, agli studiati movimenti di macchina, fino alla colonna sonora che mescola le partiture di
Jérome Rebotier con quelle di Richard Wagner - pur facendo rigorosamente perno sulle sbalorditive
performance dell'ensemble d'attori, dotate di una tempistica calcolata col metronomo (ed
estremamente difficile da riprodurre al doppiaggio).

La frase: “...Si, la conversazione é ordinata a e rilassante...”

Il regista: “Cenatraamici”(’12).




Giovedi 22 e Lunedi 26 Nov. - IN Abbonamento
TO ROME WITH LOVE

(Idem - 1./SP./U.S.A.- 2012 - Com. - durata min.113)

Regia: Woody Allen
Cast: A. Baldwin, E. Page, W. Allen, J. Eisenberg, P. Cruz, A. Pill

Trama

Nella Roma di oggi, citta in cui coesistono antico e moderno in un caos
urbanistico bello e carismatico, s’incontrano quattro storie. Un noto
architetto americano rivive la sua gioventu; un borghese romano qualunque

all'improvviso si trova ad essere la massima celebrita di Roma; un regista di
opera americano tenta di far salire sul palcoscenico per cantare la lirica, in particolari condizioni, un
impresario di pompe funebre; una coppia di sposini di Pordenone si trasferisca a Roma alle prese con
una vita diversa e piu movimentata rispetto a quella che erano abituati, ma che gli permettera di
aprire gli occhi sul loro futuro.

Recensione

Pur lontano dalle senescenze ideologiche di “Incontrerai l'uomo dei tuoi sogni” e di altri titoli recenti della
filmografia di Allen, “To Rome with Love” non & pero affatto un film (pro)positivo come quello ambientato a
Parigi. Al contrario, appare uno dei titoli pitt mortiferi mai realizzati in carriera dall’autore newyorchese,
che trova nell'immutabilita di Roma nei decenni e nei secoli, nel suo esotismo quasi terzomondista,
I'emblema di una decadenza molle da abbracciare senza riserve.“To Rome with Love” & un film che, nella sua
quasi inspiegabile sciatteria registica, mette chiaramente in scena I'ossessione della morte del suo autore.
E non a caso, Allen torna a recitare e si ritaglia il ruolo di un personaggio dai tratti chiaramente
autobiografici: quello di un uomo che identifica la pensione con la morte, che non riesce a smettere di
lavorare per cercare di sentirsi vivo. Un film che parla ossessivamente di rovine (fisiche e metaforiche), che
contrappone al personaggio dello stesso regista quello di un cassamortaro, che mette in scena attraverso
Alec Baldwin un entita fantasmatica, un uomo/ectoplasma ossessionato dai ricordi di passato che (a Roma)
¢ identico al presente (o viceversa). Non solo loro pero. Perché tutti, in questo nuovo film alleniano, sono
drammaticamente, tragicamente privi di una qualsiasi spinta verso il futuro. Perché la vita, come la
celebrita di personaggi come quello di Benigni o di Albanese, & un’illusione, ¢ effimera, transita. Sic transit
gloria mundi. Allora, quel che rimane da fare, ¢ la messa al bando di ogni idealismo (ché & velleitario, specie
nei giovani) e, per converso, la coltivazione di un edonismo cieco e oltranzista, che passa dal cedere a ogni
tentazione (anche carnale) e culmina nella soddisfazione materiale data dal denaro: se Alec Baldwin
ammette di aver messo da parte le idee giovanili per abbracciare pragmatici e remunerativi opportunismi
architettonici (“le cose cambiano”), € Woody Allen stesso a sostenere che non ¢’e¢ nulla di male a desiderare il
denaro, che “i soldi danno un certo piacere”. Frasi e posizioni, queste, che sembrano quasi ammissioni auto
assolutorie del regista, cosciente di aver realizzato un film claudicante, in parte derivativo, nel quale —
rispetto alle altre esperienze europee - la coproduzione italiana si fa sentire pesante. Pesante tanto da
innestare nella struttura alleniana, attraverso i corpi ingombranti, riconoscibili e iconici di certi interpreti,
stilemi e situazioni del nostro cinema piu popolare, che il regista di New York non si spreca nemmeno a
sheffeggiare, tutto concentrato sui suoi patemi e sull’esotismo decadente della Capitale. Perché non dovete
dar corda a coloro che, superficiali, accusano “To Rome with Love” di essere folkloristico e cartolinesco sul
nostro paese. Primo, perché lo stesso accadde con Londra, Barcellona e Parigi, e non & quello il problema.
Secondo, perché dell’Italia Allen proprio non parla, nonostante alcune boriosamente provinciali letture che
vorrebbero leggere della critica sociale in quel che ¢ li solo per questioni personali e interiori dell'autore.

La frase:”Ma nella citta eterna nulla cambia”.

Il regista: ultimi titoli..:”Basta che funzioni’('09),”Incontrerai l'uomo dei tuoi sogni’(’10),
"Midnightin Paris’(11), ”To Rome wicth love’(’12).




Giovedi 29 e Lunedi 03 Dic. - IN Abbonamento
MAGNIFICA PRESENZA

(Idem- 1. - 2012 - Dram./Com. - durata min.105)

Regia: Ferzan Ozpetek
Cast: E. Germano, P. Minaccioni, B. Fiorello, M. Buy, B. Nappi, M. Gallo

Trama

Pietro ha 28 anni, arriva a Roma dalla Sicilia con un unico grande sogno: fare
Iattore! Tra un provino e I'altro sbarca il lunario sfornando cornetti tutte le notti.
E’ un ragazzo timido, solitario e 'unica confusionaria compagnia ¢ quella della

cugina Maria, apprendista avvocato dalla vita sentimentale troppo piena.
Dividono provvisoriamente lo stesso appartamento legati da un rapporto di amore e odio in una
quotidianita che fa scintille. Ma arriva il giorno in cui Pietro trova finalmente, una casa tutta per sé, un
appartamento d’epoca, dotato di un fascino molto particolare e Pietro non vede l'ora di cominciare la sua
nuova esistenza da uomo libero. La felicita dura solo pochi giorni: presto cominciano ad apparire
particolariinquietanti. E’ chiaro che qualcun altro vive insieme a lui. Ma chi? ’appartamento & occupato,
ospiti non previsti disturbano la sua tanto desiderata privacy... Sono misteriosi, eccentrici,
elegantissimi, perfettamente truccati. Si scatenano mille ipotesi e mille tentativi di sbarazzarsi di queste
ingombrati presenze, finché poco a poco lo spavento iniziale lascia il posto alla curiosita, alla seduzione
reciproca, ad emozioni comuni che creano un legame profondo tra 1 coinquilini forzati. Con loro Pietro
condivide desideri e segreti, crede in loro e loro credono in lui come nessun altro fuori da quella casa.....

Recensione

La verita pacifica il passato, liberandolo da un'incompiuta cristallizzazione. Nella metafora di
"Magnifica presenza", film dedicato a diversi nomi, un album del Risorgimento viene completato
proprio grazie ai fantasmi, i quali finalmente se ne vanno lasciando in dono la figurina numero uno,
la piu difficile da trovare: quella di Giuseppe Garibaldi. Dall'Unita all'oggi, passando per il buco nero
del Ventennio, Ferzan Ozpetek - oltre che regista, sceneggiatore insieme a Federica Pontremoli (gia
collaboratrice di vari cineasti, specialmente Nanni Moretti) - sintetizza anche alcune sentenze
politiche. Avendo queste come riferimento, il privato della solitudine e della casa sono le condizioni di
accesso ad un'altra dimensione che, al confine tra sonno, specchi e svenimento, consiste in un salto
indietro nel tempo. Protagonista ne & un personaggio semplice, timido e puro, che ha avuto un padre
contrario alle sue aspirazioni. Con un gusto barocco per contesto e figure di contorno, 'omosessualita
si conferma tematica narrativa costante dell'autore italo-turco, qui attraverso un giovane
dall'orientamento sessuale indefinito ("non riesco ad essere gay, figurati se riesco ad essere
eterossesuale"), un innamoramento maschile vissuto come fissazione, un trans dalla sensibilita
complice, un attore attivo sotto il Fascismo e quindi obbligato alla rimozione delle proprie tendenze.
Disseminata qua e la di felici istantanee d'ilarita (la battuta sul sesso "braille", i fornai-migranti che
continuano a lavorare a testa bassa senza ascoltare il collega, la spiegazione dell'attuale momento
storico), questa nona opera di Ozpetek si presenta come la migliore sintesi tra il suo cinema d'autore
e popolare dai tempi de "Le Fate ignoranti". Ed € un omaggio alla rappresentazione scenica ("solo
I'Arte sopravvive" dice Anna Proclemer, nel racconto collaborazionista delle forze occupanti naziste
contro la propria compagnia teatrale, nella realta una delle stelle classiche del firmamento del
mondo dello spettacolo) dove, specificando che "il trucco € I'inizio di tutto", si chiude con la ripetuta
parola "finzione".

La frase: "Cosa c'é di pii reale di una reale finzione?".

Il regista: nove le opere al suo attivo..le piu recenti: “Saturno Contro”(°06),”Un giorno
perfetto”(C08),”"Mine vaganti”(’10), ’Magnifica Presenza’(’12).




Giovedi 06 e Lunedi 10 Dic. - FUORI Abbonamento
IL MATRIMONIO CHE VORREI

(Hope Springs - U.S.A.- 2012 - Com./Rom. - durata min.110)

Regia: David Frankel
Cast: M.Streep, T.Lee Jones, S.Carell, J.Smart, B.Rappaport

Trama

Kay e Arnold sono una coppia solida, ma decine d'anni di matrimonio hanno
lasciato in Kay il desiderio di ravvivare un po' le cose e di ritrovare intimita
con il marito. Quando viene a sapere dell'esistenza di un rinomato terapauta
dicoppia nella cittadina di Great Hope Springs, Kay cerca di persuadere il

suo scettico marito, un uomo schivo e abitudinario, a salire su un aereo per andare a trascorrere una
settimana intensiva di terapia di coppia. Gia solo convincere il testardo Arnold a sperimentare questo
singolare "ritiro" € un'impresa, ma la vera sfida per entrambi arrivera quando cercheranno di
liberarsi delle loro inibizioni a letto e di riaccendere la scintilla che li aveva fatti innamorare al loro
primo incontro.

Recensione

La crisi di coppia in terza eta ¢ il tema al centro de "Il matrimonio che vorrei", una commedia
dolcissima diretta da David Franke, regista del famoso "Il diavolo veste Prada'.
Kate e Arnold si amano ancora. Ma se lo sono dimenticato. O meglio si sono dimenticati come
dimostrarlo. Trenta anni di matrimonio, due figli, il lavoro... la monotonia diventa una gabbia e
la coppia scoppia. Per cercare di recuperare il rapporto giunto ai minimi termini, Kate decide di
affidarsi a un consulente matrimoniale. Le prove a cui saranno sottoposti i due saranno...
"Durissime". Dopo "Iron Lady", Meryl Streep torna al cinema con un personaggio che se
vogliamo ne € 'antitesi. Una donna insicura e all’antica, che malgrado tutto ama disperatamente
e fortemente il marito che non la degna nemmeno piu di uno sguardo. Una interpretazione
affatto facile o scontata, sostenuta da una sceneggiatura molto matura a opera di Vanessa
Taylor, autrice di "Alias" e produttrice della serie televisiva "Il trono di spade". La Streep
giganteggia tra i titani Steve Carell (lo psicoterapeuta) e Tommy Lee Jones (1l marito scettico). I1
film & tutto su loro tre, letteralmente. In pratica Franke filma una godibile e romanticissima
prova d’attore. Si pecca quindi nella mancanza di un giuoco narrativo vero e proprio, lo spettacolo
silascia vedere. La crisi di coppia in terza eta, un tema quasi mai trattato sul grande schermo che
senza protagonisti di rilievo non avrebbe attirato nessuno. Cosi invece il film si fa godibile e si
sorride parlando di cose altrimenti impensabili: come le fellazio, in un cinema, a sessant’anni
suonati.

La frase: “..Vorrei che tornassimo ad essere una coppi...”.
Il regista: “Il Diavolo veste Prada” (°06), “lIo & Marley” ('08), “Un anno da Leoni” (’11),

“Il Matrimonio che vorrei” (’12).

ORARIO: Giovedie Lunediore18,30e21,15

www.cinemalcinema.it




Giovedi 13 e Lunedi 17 Dic. - IN Abbonamento
E ORA DOVE ANDIAMO 2

(El maintenant, on va out? - F./Libano - 2011 - Dram. - durata min.110)

Regia: Nadine Labaki
Cast: N. Labaki, C. Msawbaa, A. El-Noufaily, L. Fouad

Trama

Sul bordo di una strada dissestata, un corteo di donne avanza in processione
verso il cimitero del villaggio. Takla, Amale, Yvonne, Afaf e Saydeh
affrontano stoicamente il caldo soffocante di mezzogiorno, reggendo le

fotografie dei loro amati uomini, perduti in una guerra futile, lunga e

lontana. Alcune di loro portano un velo, altre indossano croci di legno, ma tutte sono vestite di nero,
unite da una sofferenza condivisa. Giunta alle porte del cimitero, la processione si divide in due
congregazioni: musulmani da una parte e cristiani dall'altra. Unite da una causa comune,
I'impensabile amicizia tra queste donne supera, contro ogni aspettativa, tutti i punti di contrasto
religiosi che creano scompiglio nella loro societa e, insieme, grazie alla loro straordinaria inventiva,
mettono in atto dei piani esilaranticercando di distrarre gli uomini del villaggio, in modo da allentare
la tensione interreligiosa.

Recensione

Dopo la commedia al sapor di caramello ("Caramel”) la regista libanese Nadine Labaki torna a
parlare diintolleranza religiosa e disperati tentativi di conciliazione questa volta ambientando il
suo film non in un istituto di bellezza ma in un piccolo borgo montano dove la locale comunita vive
separata tra cristiani e musulmani. Ancora una volta, la fertile regista libanese, ci racconta una
storia di difficolta di vivere e pesanti lacerazioni sociali ricorrendo alle virtuose arti della
commedia e svariando pero in una molteplicita di generi fino ad abbracciare anche il varieta ed il
musical. La storia non pud non essere ancora una volta che al femminile (e meno male). Sono le
donne del paese a cercare di conciliare le due comunita divise ricorrendo ad artifici di ogni
genere. Ma nonostante gli sforzi profusi, l'intolleranza e 1'integralismo sembra avere purtroppo
la meglio sugli appassionati sforzi che le donne mettono in campo per cercare di avere una vita
tollerabile e degna di essere vissuta. Film equilibrato e nello stesso tempo caratterizzato da forti
contrasti — scene drammatiche che si alternano a sequenze quasi da burlesque —"E Ora dove
andiamo?", ¢ un esempio di come il cinema possa contemporaneamente fare pensare e
intrattenere senza per questo perderci in credibilita e validita artistica. Nadine Labaki — anche
intensissima interprete — ci racconta 1 drammi della sua terra con il sorriso di chi non perde la
speranza ed ha una profonda fede nelle capacita taumaturgiche dell'arte — e quindi del suo lavoro
— di potere un giorno portare la pace e la serenita in quel luogo del mondo da troppo tempo
lacerato da conflitti e tensioni. Lo fa, come detto, con una profonda sensibilita artistica ed un
tocco di visionarieta che permette allo spettatore di elevarsi dal dato quotidiano e cronachistico
per spiccare un piacevole volo, valga per tutte le sequenze iniziali con la danza delle donne.

La frase: "Con un pizzico di hashish stramazzi un cammello”.

Il regista: “Caramel”(’07),”E ora dove andiamo?’(’11).




Giovedi 20 e Lunedi 07 Gen. - IN Abbonamento
CAPODANNO A NEW YORK

(NewYear’s Eve - U.S.A. - 2011 - Com./Rom. - durata min.118)

Regia: Garry Marshall
Cast: R.De Niro,A.Kutcher,Z.Efron,K.Heigl,J.Biel,S.J.Parker,M.Pfeiffer

Trama

"Capodanno a New York" celebra l'amore, la speranza, le seconde possibilita
e1buoni propositi, attraverso diverse storie intrecciate tra loro, ambientate a
New York City tra caos e speranze nella notte piu festosa dell'anno. Senza

dubbio I'amore fa da padrone nel conto alla rovescia del 31 dicembre, quando

molte coppie aspettano trepidanti la mezzanotte per darsi un bacio, altre approfittano della magia
della serata per farsi promesse eterne, e altre ancora decidono di 'provarci' con una persona che
potrebbe essere quella giusta.

Recensione

Una commedia corale sullo sfondo di Capodanno in cui si celebrano amore, speranza, perdono,
seconde opportunita e nuoviiniziin una sfavillante New York. Il regista Garry Marshall (" Pretty
Woman?), celebre per aver piu volte ritratto 'amore in modo divertente e appassionato, la
definisce “T'occasione perfetta per fare un bilancio, per pensare agli errori dell’anno appena
terminato e capire cosa fare per migliorare. E Popportunita di essere grati per cio che abbiamo. E
anche un momento divertente, emozionante, eccezionale, pieno di attesa e, si, anche di follia. Ma
¢ soprattutto il momento di sperare, perché tutto cio che si desidera possa sembrare possibile, se
si e pronti a correre dei rischi”. Non a caso, come racconta, & proprio a Capodanno che Marshall
chiese alla moglie di sposarlo. "E' da sempre la mia festa preferita - spiega - 'amore fa da padrone
nel conto alla rovescia del 31 dicembre, molte coppie aspettano la mezzanotte per darsi un bacio,
altre approfittano della magia della serata per farsi promesse eterne, e altre ancora decidono di
‘provarci’ con una persona che potrebbe essere quella giusta. Il film trasmette queste idee
attraverso una serie di episodi raccontati come se fossero stati presi a caso dalla miriade di storie
che fanno parte del quotidiano. Ogni storia € a sé ma talvolta sfiora per un breve momento le
altre. Marshall, ex batterista di un gruppo jazz, dichiara: "C'é musica significativa ad ogni scena,
come il ritmo e le note dei dialoghi. In “Capodanno a New York” ci sono dei momenti molto
commoventi e molti altri divertenti, molte storie diverse da raccontare, e ognuna con il suo ritmo.
Mi piace mescolare le cose, compensare l'intensita di una scena con la leggerezza di un'altra".
Una pellicola nel miglior stile classico, ineccepibile dal punti di vista tecnico e di ottima fattura,
ma sterile. Regia e fotografia risultano asettiche perché non presentano nulla di nuovo, anche se
le riprese su Times Square sono quelle reali del Capodanno 2010. Sono 1 volti famosi degli attori
la punta di diamante del film, dove anche per loro il Capodanno puo essere una festa da comuni
mortali..... Le storie non sono collegate, ma autonome e assestanti. Una bella favola natalizia -
romantica.

La frase: “Le seconde occasioni non scadono fino a mezzanotte”.

Il regista: “Pretty Woman™(’90), “Se scappi ti sposo’('99), "Appuntamento con l'amore”(’10),
"Capodanno a New York™(11).




Giovedi 10 e Lunedi 14 Gen. - IN Abbonamento
L’INDUSTRIALE

(Idem - I. - 2011 - Dram.- durata min.94)

Regia: Giuliano Montaldo
Cast: P. Favino, C. Crescentini, E. Gabia, F. Scianna, E. Piccolomini

Trama

Il quarantenne Nicola € proprietario di una fabbrica sull’orlo del fallimento di
una Torino nebbiosa e notturna, immersa nella grande crisi economica che
soffoca tutto i1l paese. Ma e orgoglioso, tenace. Ha deciso di risolvere i suoi

problemi senza farsi scrupoli. Sua moglie Laura ¢ sempre piu lontana, ma
Nicola non fa nulla per colmare la distanza che ormai li separa. Assediato dagli operai che lo pressano
per conoscere il loro destino, il protagonista avverte che qualcosa sta turbando I'unica certezza che gli
€ rimasta: il matrimonio. Ma invece di aprirsi con Laura comincia a sospettare di lei e a seguirla di
nascosto. Tutto precipita. Nicola annaspa e tira fuori il peggio di sé. Poi tutto sembra tornare a posto:
l'azienda, il matrimonio, il successo sociale. Ma I'uomo ha pit di un segreto da nascondere e il ritratto
sociale prende sfumature dostoevskijane.

Recensione

“L’industriale” appare un film diviso in due blocchi: una prima parte piu interessante,
inconsueta e provocatoria, racconta gli spietati meccanismi economico/finanziari responsabili in
buona parte del disastro che stiamo vivendo; una seconda parte, di tono decisamente piu antico
melodrammatico, dove le vicende private e sentimentali, quasi da anni ’50, prendono il
sopravvento. Come € noto, non & affatto semplice raccontare sullo schermo I’economia; Montaldo
ci riesce bene, rendendo appassionante il racconto di transazioni, proposte d’accordo, mortali
trappole economiche che portano alla luce anche lo scontro di classe che esplode all'interno del
mondo imprenditoriale fra il “nuovo arrivato” Nicola, che paradossalmente incarna un modello
diindustriale vecchia maniera, paternalista e legato ad un codice etico, e la famiglia della moglie,
immediatamente convertitasi alle nuove, spietate regole dell’economia postcapitalista. In un
film lucido e funereo non mancano invenzioni ironiche e la scena in cui, per chiudere una
trattativa in Germania, Nicola traveste da imprenditori un gruppo di camerieri giapponesi per
una videoconferenza € semplicemente irresistibile. Nella seconda parte, come si diceva,
I’attenzione si sposta sul contrasto coniugale che esplode fra Nicola e Laura, che in un crescendo
di sorprese si trasforma quasi in una vicenda gialla, spingendo il film verso un approdo
drammatico. A ottant’anni compiuti e portati con baldanzoso entusiasmo, Montaldo ha
realizzato un film solido e corposo, esaltato da un lavoro d’equipe nel quale si segnala in
particolare la fotografia decolorata di Arnaldo Catinari, capace di suggerire e sottolineare il
livore della vicenda.

La frase: “ma.. mistai corteggiando”.

Il regista: “Sacco e Vanzetti”(’70),”Giordano Bruno”(’73),”I demoni di Sanpietroburgo™('07),
“L'oro di Cuba’(’09),”L’industriale”(’11).




Giovedi 17 e Lunedi 21 Gen. - IN Abbonamento
IL MIO MIGLIORE INCUBO

(Mon pire cauchemar - F.- 2011 -Com.- durata min.99)

Regia: Anne Fontaine
Cast: I. Huppert, B. Poelvoorde, A. Dussollier, V. Efira

Trama

Agathe vive con figlio e marito in un ricco appartamento di fronte all’elegante
parco del Lussemburgo. Patrick, invece, vive con suo figlio nel retro di un
furgone. Lei & la direttrice di una prestigiosa fondazione di arte

contemporanea. Lui vive di lavori occasionali e grazie ai sussidi della

previdenza sociale. Lei ha conseguito la laurea universitaria dopo 7 anni. Lui ha trascorso quasi 7
anni dietro le sbarre. Lei ha buoni rapporti con il Ministero della Cultura e delle Arti. Lui ha buoni
rapporti con tutte le bevande alcoliche che incrociano il suo cammino. Lei ama le discussioni
intellettuali. Lui apprezza il sesso occasionale con compagne di letto dal seno grosso. Sono due
persone diametralmente opposte e non tollerano I'uno la vista dell’altro. Non avrebbero mai voluto
incontrarsi, ma 1 loro figli sono inseparabili. Alla fine capiranno il perché. Sesso e lotta di classe per
una commedia al servizio di grandi attori.

Recensione

Una piacevole sorpresa, questa commedia francese, che riesce a divertire senza essere mai
gratuita, e affrontando temi quanto mai attuali come le dinamiche relazionali, i rapporti con i
figli, e il modo in cui il concetto di famiglia tradizionale, negli anni Zero, si presta ad essere messo
sempre piu in discussione a favore di nuovi modelli. Se nei primi minuti il film di Anne Fontaine
infila una serie di scoppiettanti siparietti comici uno dietro 1'altro, con Agathe che si ritrova la
casa in subbuglio a causa dei lavori, e Patrick che invade la sua privacy, successivamente svela
con arguzia aspetti meno scontati dei mondi che appartengono ai due protagonisti. Agathe ¢ una
donna abituata ad avere il controllo su tutto, ma € praticamente incapace di occuparsi di
questioni pratiche e quindi dipende dai suoi "sudditi", mentre Frangois dimostra invece un
pragmatismo ed una concretezza inaspettati, considerata la precarieta della sua esistenza. La
regista Anne Fontaine trova il modo di prendere in giro la tipica elite culturale parigina in
maniera spesso molto scorretta. I contrasti tra 1 personaggi sono presentati in maniera
rinfrescante e tutt'altro che scontata, e non c'e¢ mai nulla di forzato nello sviluppo della psicologia
dei protagonisti. Peraltro la coppia Huppert/Poelvoorde funziona molto bene anche dal punto di
vista fisico: lel molto magra e contenuta e lui robusto e prorompente nella franca gestualita di
strada. La regista inoltre, anche se ha uno sguardo attento nei confronti della protagonista (non
dimentichiamo che questo ¢ il “suo” peggior incubo) e tutt'altro che indulgente nei suoi confronti
e non esita a fustigare tuttiisuoi peggiori difetti. Un film davvero godibile ed efficace.

La frase:"se una donna ha un quoziente superiore a 80 il mio fascino non funziona'.

Il regista: “Coco Avant Chanel”(08),” Il mio peggiore incubo™(’11).




Giovedi 24 e Lunedi 28 Gen. - IN Abbonamento
LA CHIAVE DI SARA

(Elle s‘appelait Sarah - F. - 2012 - Dram. - durata min.106)

Regia: Gilles Paquet-Brenner
Cast: K. Scott Thomas, M. Mayance, N. Arestrup, F. Pierrot

Trama

Parigi, ai giorni nostri. Julia Jarmond, giornalista americana che vive in
Francia da 20 anni, sta facendo un’inchiesta sui dolorosi fatti del Velodromo
d’Inverno, il luogo in cui vennero concentrati migliaia di ebrei parigini prima

di essere deportati nei campi di concentramento. Lavorando alla
ricostruzione degli avvenimenti siimbatte in Sara, una donna che aveva 10 anni nel luglio del 1942, e
cio che per Julia era solo materiale per un articolo, diventa una questione personale, qualcosa che
potrebbe essere legato ad un mistero della sua famiglia. A 60 anni di distanza & possibile che due
destini siincrocino portando alla luce un segreto che sconvolgera per sempre la vita di Julia e dei suoi
cari? A volte una verita che appartiene al passato comporta un prezzo da pagare nel presente...

Recensione

La pellicola, tratta dal best seller di Tatiana de Rosnay, si muove quindi su due binari, tematici e
temporali, paralleli, ben integrati dalla sceneggiatura ma anche opportunamente differenziati a
livello di fotografia: asciutta, quasi fredda, quella che descrive gli avvenimenti contemporanei, dai
colori seppiati e piu intimistica quella usata per raccontare la vita di Sara, come ad avvicinare lo
spettatore al suo punto di vista, alla sua percezione del mondo. La giovanissima Mélusine Mayance
contribuisce, con la sua ottima interpretazione, in grado di non farla sfigurare al confronto con la
sempre brava Kristin Scott Thomas, a farci entrare in empatia con la piccola Sara: una bambina
forte, determinata, che non si lascia sconfiggere dall'apparente impossibilita della sua impresa.
Attraverso il filtro della sua percezione della realta, non ci vengono risparmiati gli orrori della
guerra, la bassezza della gente (cosi come anche la generosita di pochi), la difficolta di ricostruire la
propria esistenza, ma ci si mantiene comunque al riparo dal rischio di scadere nel retorico o nel
lacrimevole. Ma “La chiave di Sara”, oltre a voler imprimere ancora una volta nella memoria
collettiva una macchia della nostra storia, tanto piu difficile da accettare perché opera non del
nemico dichiarato, ma di chi doveva essere guidato da ideali democratici, ¢ anche un film
sull'importanza della conoscenza e della verita. Julia trova, nel corso della propria indagine, non
soltanto la risposta agli interrogativi sul ruolo svolto dalla propria famiglia, sulla linea sottile che
separa lI'innocenza dall'ignoranza e dall'indifferenza, ma trova soprattutto il coraggio di vivere una
vita autentica, facendosi carico delle proprie scelte fino in fondo, senza compromessi: come se lo
scoprire una verita la legasse implicitamente alla necessita di ricercarne altre ogni giorno, dentro
se stessa e dentro le proprie azioni. L'approfondimento cosi ben orchestrato dei percorsi individuali
tanto di Sara che di Julia lascia pero uno spazio forse troppo esiguo alla descrizione delle
problematiche di coppia che coinvolgono la giornalista e suo marito: aldila di questa sbavatura,
pero, La chiave di Sara € un film equilibrato e originale, che tocca argomenti sempre attuali da una
prospettiva nuova, e che dimostra ancora una volta come soltanto attraverso la consapevolezza del
nostro passato sia possibile costruire un presente piu equo, per noi stessi ancora prima che per il
mondo.

La frase: Nessuno decide quando un uomo libero deve morire”.

Il regista: “La chiave di Sara’(’12).




Giovedi 31 e Lunedi 04 Feb. - FUORI Abbonamento
QUELLO CHE SO SULL’AMORE

(Playing the Field - U.S.A. - 2012 - durata min.105)

Regia: Gabriele Muccino
Cast: G.Butler, G:Paltrow, U.Thurman,D.Quaid, C.Zeta-Jones, E.Hawke.

Trama

George Dryer ¢ un ex calciatore costretto da un infortunio a lasciare
prematuramente il campo e la carriera. Dopo aver collezionato donne e trofei,
dopo un figlio e il naufragio del proprio matrimonio, George prova a inventarsi
una nuova vita, proponendosi alle televisioni come cronista sportivo. Tra un
tentativo e I'altro, si trasferisce a pochi metri dalla casa di Lewis, il figlio di pochi anni che vive con la
madre e il suo nuovo compagno. Deciso a rigare dritto e a riguadagnare la fiducia e 1'affetto del suo
bambino, George accetta di allenare la squadra di Lewis. Scapolo e aitante, il nuovo mister non passa
inosservato, cadendo molto presto e troppo spesso vittima delle avances insistite e insistenti di
mamme divorziate o in odore di divorzio. Partita dopo partita George recupera il cuore del figlio,
provando a segnare il gol piu importante della vita: riconquistare la stima e 'amore della sua ex
moglie.

Recensione

“Quello che so sull’Amore & un film che parla di quanto sia volatile 'amore se non lo innaffiamo con
cura. E’ un film che racconta la fatica a diventare adulti in un mondo dove fuggire dalle proprie
responsabilita per seguire le proprie ambizioni e il proprio ego, sembra sempre piu stimolante che
fare una scelta forte, definitiva, che possa portarci deve invece non siamo ancora mai stati: quella
zona indefinibile che chiamerei “I'Eta Adulta”.

Gabriele Muccino

Dopo una critica che ha sminuito il film, “Quello che so sull’Amore” resta il campione d’incassi nel
primo week end di uscita. Quindi quale miglior recensione se non quello di uno spettatore???

Provate aleggere.....

“La trama non ha nulla di originale, ma il personaggio che interpreta Gerard Butler (performance a
mio parere straordinaria) ha tuttii difetti che un uomo piacente sulla quarantina, con un passato da
star del calcio possa avere. Ed € qui che il regista riesce a costruire durante tutta la durata del film un
lento percorso di "redenzione", alla ricerca di tutti quei veri affetti che davvero contano nella vita.
Non stiamo parlando di un capolavoro da oscar, probabilmente gli attori femminili potevano essere
gestiti un po meglio (a volte sembravano un po tutte rimbambite appena vedevano lui), ma credetemi
1 momenti emozionanti non mancheranno e la regia fa davvero il suo dovere, sopratutto con le
inquadrature. Una cosa non ho capito:"mi spiegate cosa ci faceva Uma Thurman nel cast?".
Fantastica attrice che io amo alla follia, ma che in questo ruolo ¢ stata gestita davvero male.

In conclusione, tutti a "sbraitare" al flop copiando gli amici USA, peccato che la gente dovrebbe ogni
tanto ricordarsi che la bellezza non € una cosa oggettiva, tantomeno le emozioni. Il bellissimo film
"The must be the place" ha incassato meno della meta di questo. Pero nessuno ha parlato di flop. Due
pesidue misure? Io so solo che da stasera non mi faro MAI piu condizionare dalla critica per guardare
omenoun film.” Giovamixer86

La Frase: “Fai sempre una buona impressione, allinizio”.

Il regista: “Ecco fatto” (°98), “Come te nessuno mai’(’99), “L’ultimo bacio”('00),”Ricordati di
me”(C02),”’La ricerca della felicita’(C06),”Sette Anime”(’08),”Baciami Ancora’(’09),”Quello che so
sull’'amore(’12).




Giovedi 07 e Lunedi 11 Feb. - IN Abbonamento
ALBERT NOBBS

(Idem - G.B. - 2011 - Dram. - durata min.113)

Regia: Rodrigo Garcia
Cast: G. Close, J.R. Meyers, M. Waskoowka, A. Johnson, B. Gleeson

Trama

Nella Dublino di fine '800 la vita € dura per una donna sola e senza mezzi.
Percio, da piu di vent'anni la protagonista finge di essere un uomo: Albert
Nobbs, l'impeccabile, riservato maggiordomo di un hotel di lusso. Fino a
quando non sirende conto di essersi rinchiusa in una gabbia con le sue stesse
mani.

Recensione

Tratto dall'omonimo racconto breve dell'irlandese George Moore (in italiano Morrison's hotel,
Dublino), “Albert Nobbs” di Rodrigo Garcia, presentato al Torino Film Festival 2011, dopo la
premiere di Toronto, ha dovuto compiere un lungo percorso prima di approdare sul grande
schermo. La riuscita del progetto si deve essenzialmente alla caparbieta di Glenn Close che dopo
aver interpretato il personaggio a teatro nel lontano 1982 ha tentato in tuttii modi di realizzare
un film. Da allora all'inizio delle riprese, partite nello scorso dicembre, sono passati quasi
trent'anni. Un lasso di tempo che spiega bene quanto questo film stesse a cuore alla Close,
sceneggiatrice assieme a John Branville, oltre che produttrice. E il risultato finale rende merito
piu alle sue straordinarie doti attoriali che non all'opera cinematografica in sé, raffinata ed
elegante nella sua riscostruzione d'epoca, ma eccessivamente trattenuta e in alcuni punti un po'
noiosa. Sfruttando un cast di ottimo livello (in cui spicca Mia Wasikowska) Rodrigo Garcia, figlio
dello scrittore Gabriel Garcia Marquez, mette in scena i rapporti di forza di una societa
rigidamente strutturata, fondata su gerarchie invalicabili. Il regista colombiano traduce per il
grande schermo lo scritto di George Moore, ponendo 1'accento sui travestimenti, sulla ricerca
della propria identita e sui sentimenti che si contrastano nel cuore di Nobbs; un discorso, il suo,
che probabilmente non avrebbe avuto lo stesso impatto se, come scritto in precedenza, ad
interpretare il protagonista non ci fosse stata quella straordinaria attrice che &€ Glenn Close,
eccezionale nell'incarnare il lato maschile del suo Nobbs, senza smarrire la sua gentilezza
femminile, impossibile da non scrutare nella limpidezza dei suoi occhi, nel modo particolare con
cui si prende cura dei clienti dell'albergo in cui lavora, un microcosmo che ripropone in tutto e per
tutto le dinamiche del mondo Vittoriano. La corsa sulla spiaggia finalmente in abiti da donna,
ma con scarpe da uomo che di fatto la fanno inciampare, ¢ probabilmente 1'i"mmagine che meglio
rappresenta il senso del film, lo smarrimento di una persona speciale che non sa come essere sé
stessa. Non eccezionale nell'orchestrazione delle storie collaterali, “Albert Nobbs” vive
essenzialmente sulla (sul) protagonista e sul suo tentativo di dare un nome alla sua 'ambiguita'.
Divertono in tal senso 1 monologhi relativi al matrimonio di Mrs. Page: 'Quando avra detto alla
moglie di essere una donna, prima o dopo le nozze?', continua a chiedersi il povero cameriere,
ignorando la cosa piu semplice e cioé che quelle due donne in realta semplicemente si amavano.
Una scelta scandalosa che Albert non sa portare avanti fino in fondo.

La frase: “Siamo in arte travestiti da cio che in realta siamo. Una bella maschera’.

Il regista:”9 vite da donna’(’05), "Passengers”('07),”Albert Nobbs™(’11).




Giovedi 14 e Lunedi 18 Feb. - IN Abbonamento
HYSTERIA

(Idem - G.B. - 2011 - Com. - durata min.95)

Regia: Tanya Wexler
Cast: H. Dancy, J.Pryce, R. Everett, M. Gyllenhaal, F. Jones

Trama

1880. Nella pudica Londra vittoriana, il brillante giovane dottore Mortimer
Granville ¢ in cerca di un nuovo lavoro. Lo trova presso il Dottor Dalrymple,
specializzato nel trattamento dei casi di isteria, 1 cul angoscianti sintomi

nelle donne includono pianto, malinconia, irritabilita, rabbia. Dalrymple &
convinto che la causa del malanno sia anche la repressione sessuale imperante in quell'epoca, e cura
le 'isteriche' con una terapia scandalosamente efficace: il "massaggio manuale" sotto le gonne delle
sue pazienti. Il dottore, pero, deve lottare contro la fiera disapprovazione della figlia Charlotte,
sostenitrice dei diritti delle donne piu deboli. Mortimer decide di affinare il metodo terapeutico:
quando 1l suo lungimirante amico Edmund gli rivela il progetto del suo nuovo spolverino elettrico, gli
viene in mente un'idea irresistibile. L'effetto sara dare nuova linfa alla sua pratica medica,
provocando nelle sue pazienti sensazioni forti.

Recensione

Non puo che destare curiosita (e qualche risatina) un film con un soggetto come quello di questo
“Hysteria”. Tra le tante invenzioni che hanno caratterizzato l'era dell'elettricita, quella del
vibratore a batterie ¢ comprensibilmente tra le meno trattate, ma non per questo puo essere
liquidata come secondaria: arrivata in un periodo in cui vecchio e nuovo collidevano (forse per la
prima volta nella storia) in modo cosi fragoroso, in cui un'invasione di congegni elettrici si
preparava a cambiare per sempre la vita delle persone, aprendo la strada al "villaggio globale"
teorizzato da Marshall McLuhan, mentre la rigida morale vittoriana si ostentava a reprimere
ogni fermento diinnovazione dei costumi, 'invenzione del dottor Granville apriva una minuscola
breccia in una societa solo apparentemente ingessata. La pruderia vittoriana trovava in sé il
germe che avrebbe portato, anni dopo, I'universo femminile a una nuova consapevolezza di sé, a
nuove esigenze e conseguentemente a nuove rivendicazioni. Un film come quello di Tanya
Wexler poteva quindi prendere diverse strade, tra cui quella della satira di costume, della
provocazione studiata, persino del dramma o del pamphlet politico. Di fatto, a dispetto del tema
apparentemente provocatorio, “Hysteria” si rivela sostanzialmente una commedia romantica,
che occhieggia piu volte alla satira di costume ma mantiene nel tono una leggerezza in grado di
strappare sorrisi sinceri e convinti.La pellicola non si segnala, cosi, per particolari intuizioni
registiche, né per uno sguardo che, nel XXI secolo, mostri la pretesa (difficilissima da attuare) di
scandalizzare o scuotere le convenzioni sociali. Il film della Wexler si limita ad assolvere, con
onesta, il suo compito di intrattenere e divertire, gettando anche un po' di luce su un periodo
cruciale della storia moderna e sulla misconosciuta genesi di un suo prodotto. Gli
approfondimenti, al di fuori delle inevitabili approssimazioni che il film opera, saranno poi
compito dello spettatore che dal tema risultasse (eventualmente) incuriosito.

La frase: "Pochissimi medici nella storia possono vantare un risultato simile”.

Il regista: “Hysteria’(’11).




Giovedi 21 e Lunedi 25 Feb. - IN Abbonamento
LE IDI DI MARZO

(The Ides of March - U.S.A. - 2011 - Dram. - durata min.98)

Regia: George Clooney
Cast: G. Clooney, R. Gosling, M. Tomei, E. R. Wood, P. Seymour.

Trama

I1 film racconta gli ultimi frenetici giorni della corsa per le primarie in Ohio,
in cui un giovane addetto stampa viene coinvolto in uno scandalo politico che
minaccia di compromettere la campagna elettorale, e finisce invischiato in

una rete di intrighi, pericolose manipolazioni di veterani della casta e sedotto
da una stagista. Il film € un’intensa storia di sesso, ambizione, lealta,
tradimento e vendetta, ambientato nel contesto del potere e della politica del
mondo dioggi.

Recensione

Pellicola d’apertura all’'ultimo festival di Venezia “Le idi di marzo”, diretto da George Clooney &
un intenso racconto del mondo politico in cui gli aspetti piu evidenti sono ambizione, tradimento,
e soprattutto vendetta. Tratto dall’opera teatrale Farraguth North di Beau Willimion il film ¢ un
romanzo di formazione composto da dialoghi caratterizzati da intelligenza acuta e tagliente del
tipico thriller politico. Protagonista a 360° ¢ Stephen Meyers interpretato da Ryan Gosling che si
muove attraverso i fili della vita politica statunitense. Nel cast anche uno strepitoso Philip
Seymour Hoffman che molti ricorderanno come premio oscar per il capolavoro Truman Capote.
L’intenzione di Clooney in questo film ¢ proprio quella di rivelare attraverso I'attivita politica del
protagonista, cosa si nasconde dietro la politica che non tutti possono vedere. La perdita
dell'integrita morale, corruzione e vendetta in un microcosmo che si definisce democratico.
Facilmente nel seguire 'evolversi della vicenda si prova una certa simpatia per Meyers profondo
sostenitore della costituzione e idealista ma non esistono assolutamente personaggi di natura
positiva in questa pellicola di denuncia e di difesa nei confronti della proclamata democrazia in
cui il regista Clooney, si ritaglia una parte, quella del governatore Morris , inesistente nel testo
teatrale. Per concludere “Le idi di marzo” non ¢ un film qualunquista pieno di stereotipi comuni
ma un lavoro politicizzato decisamente apprezzabile, di notevole livello che fa riflettere su
quanto si & disposti a vendere 'anima per non perdere il potere acquisito su come sia modellabile
la personalita umana posta di fronte a determinate scelte di qualsiasi tipo esse siano, politico,
sociale o economica. Con notevoli apporti tecnici (montaggio e musiche su tutto arriva dritto al
punto senza slabbrature, richiamando alla memoria quel cinema liberal, di denuncia che negli
anni‘ 70 ha fatto grande Hollywood. Film indiscutibilmente riuscito e dunque consigliatissimo.

La frase: “lo credo nella costituzione americana’.

Il regista: “Confessioni di una mente pericolosa’(’02),”Good Night,Good Luck’(’05),”In amore
nienteregole”('07),”Le idi di marzo™(’11).




SOLO Giovedi 28 Feb. - FUORI Abbonamento
BROKEN CITY

(Idem - U.S.A.- 2013 - Thriller - durata min.113)

Regia: Allen Hughes
Cast: M.Wahlberg, R.Crowe, N.Martinez, C.Zeta-Jones, J.Wright.

Trama

Billy Mark Wahlberg) € un ex poliziotto di New York, che amava il suo
lavoro e lo svolgeva al meglio, fino a quando non si & spinto troppo in la
nell'indagine su un omicidio. Ora, & un detective privato che fatica ad
arrivare a fine mese. A un certo punto, il sindaco (Russell Crowe) gli
offre l'opportunita di riottenere il distintivo e la pistola; il sindaco ritiene che sua
moglie(Catherine Zeta Jones) abbia una relazione ed € preoccupato che questo possa mettere
a rischio la sua rielezione. Quando Billy inizia a indagare, scopre che in realta dietro la sua
indagine si nasconde ben di piu di un tradimento coniugale. E' a quel punto che inizia la
guerra tra il sindaco e Billy". Grazie a questo conflitto, Billy € spinto sulla strada della
redenzione.

Recensione

Broken City ha I'ambizione di riportare 1 fasti del noir ai giorni nostri e di dimostrare che da
cinquant'anni a oggi le cose non sono cambiate poi molto, e che ci saranno sempre femme fatale,
palazzinari famelici e poliziotti che decidono di fare la cosa giusta. La sceneggiatura peraltro
funziona molto bene nel creare incastri precisi tra vicende personali e questioni cittadine. In altre
parole tutti gli elementi tornano, almeno sulla carta. Quello che non torna e proprio I'elemento
fondante del noir: la messa in scena. Il film non riesce a trasmettere quel senso di decadenza e di
civilta morente tipici del genere. Anzi, le immagini sono caratterizzate da una cura e una pulizia,
anche nelle scene piu squallide, che fanno pensare a una pellicola di genere completamente
diverso, o a un miX di generi. A volte € un giallo, a volte un thriller, ma il noir non spicca mai
veramente il volo. Si ha la sensazione non tanto che il cast sia stato sprecato, ma che non si stato
scelto nella maniera meno oculata possibile. Ad esempio Catherine Zeta Jones non ha neanche un
briciolo di quell'ambiguita fondamentale per entrare nel ruolo di una femme fatale "classica".
Russell Crowe ¢ fuori fase sia come sindaco che come politico corrotto e sembra quasi che 1
"cattivi" cedano per abbandono di campo in qualche momento chiave. Mark Wahlberg € ancora
cristallizzato nel suo personaggio di poliziotto, ex poliziotto, giustiziere caduto. Il risultato non é
né abbastanza classico per riallacciarsi alla tradizione, né sufficientemente innovativo per
liberarsene.

La frase: “Hai sempre avuto piu palle che tatto”.

Il regista: “Codice: Genesi” ('10), “Broken City” (13).

ORARIO: 18,30 e 21,15
Biglietteria: NON Tesserati €. 5,00 - Tesserati €. 3,00




Giovedi 07 e Lunedi 11 Mar. - IN Abbonamento
LA SORGENTE DELL’AMORE

(La source des femmes - B. - 2011 - Dram. - durata min.119)

Regia: Radu Mihaileanu
Cast: H. Herzi, L. Bekhti, S. Tsouli, M. Akhmiss, S. Ouazani

Trama

I1 film racconta la ribellione delle donne di un villaggio marocchino che, per
convincere iloro uomini a portare 'acqua in paese, decretano uno sciopero del
sesso sul modello dell'intramontabile Lisistrata. Stanche di inerpicarsi su

un’aspra montagna per riportare indietro ogni giorno secchi e brocche,

tagliano 1 rubinetti del’amore provocando una reazione autoritaria, indispettita e violenta nei
maschi del villaggio: costoro, abituati a passare la giornata seduti al’ombra a bere il te, scomodano
persino 'imam pur di non perdere privilegi e supremazia.

Recensione

Echi dalla primavera araba risuonano ne “La sorgente dell’amore” di Radu Mihaileanu, il
regista di “Train de vie” e "Il Concerto”, ebreo di origine naturalizzata francese, 'abile regista &
partito, per scrivere il film, da un fatto di cronaca avvenuto in Turchia nel 2001, letto sul
quotidiano Libération. D’accordo con la produzione si sposta a vivere un lungo periodo nel
villaggio e soprattutto vuole attrici che arrivano dai quattro angoli del mondo arabo, dal
Maghreb al Medio orienta: H. Herzi (vista in “Cous cous™, S. Ouazani (la cantante Biyouna), H.
Abbas (la palestinese de “Il Giardino di Limoni”), 'israeliana S. Bakri. Cosi affronta il tema dei
rapporti uomo/donna nel mondo islamico. Lo fa ammantandolo con l'ottica del racconto di
fantasia e partendo da uno spunto da commedia classica dell'antica Grecia: lo sciopero del sesso.
Ma non aspettatevi i1 toni da commedia di almeno due dei film precedenti. Ci sono ma sono
minoritari rispetto al bisogno di battersi (ancora una volta per il suo cinema) con senso dello
spettacolo contro tutti gli integralismi. Le sue donne non sono contro gli uominiin quanto tali ma
combattono il loro essersi ridotti, per machismo, per vittimismo o per pigrizia mentale allo
stereotipo negativo del maschio mediterraneo. La figura di Leila (che trova nell'anziana madre
di un Imam tanto giovane quanto integralista una convinta e brillante alleata) emerge. E colei
che viene da fuori, colei che la suocera contrasta perché ha il coraggio di gesti che la madre di suo
marito non ha mai avuto il coraggio di compiere. E un piccolo mondo quello che Mihaileanu ci
racconta. Ma il suo cinema, che non punta al capolavoro quanto piuttosto a un solido rapporto con
il pubblico, trova in sé la forza dell'apologo discreto che ricorda a tutti (non solo ai musulmani)
che le Scritture predicano qualcosa di ben diverso dalla sottomissione della donna. Predicano
I'amore e il rispetto reciproci.

La frase: “Sono gli uomini che devono coprireipropriocchienon le donne coprirsi il volto!”

Il regista: “Train de vie(’99),’Vai e vivrai('05), Il Concerto”('09), ’La sorgente dell’amore’(’11).




Giovedi 14 e Lunedi 18 Mar. - IN Abbonamento
ACAB - All cops are bastards

(A.CAB. -1 -2011- Dram.- durata min.90)

Regia: Stefano Sollima
Cast: P. Favino, F. Nigro, M. Giallini, D. Diele, A. Sartoretti

Trama

Cobra (Favino), Negro (Nigro) e Mazinga (Giallini) sono tre "celerini bastardi".
"Celerini", cosi si sentono, piu che poliziotti. Sulla loro pelle hanno imparato ad
essere bersaglio perché vivono immersi nella violenza. In una violenza che
diventa lo specchio deformante di una societa esasperata, di un mondo governato

dall'odio che ha perso le regole e che loro vogliono far rispettare anche con 1'uso spregiudicato della forza.
Nel momento forse piu delicato delle loro esistenze, quando la vita privata arriva alla resa dei conti,
incontrano "il futuro" in una giovane recluta, Adriano (Domenico Diele), appena aggregato al loro reparto.
L'educazione di Adriano alla legalita, all'ordine, all'applicazione anche violenta della legge ¢ la lente per
raccontare il controverso "reparto mobile" con un inedito sguardo dall'interno, sullo sfondo dei piu
sconcertanti episodi di violenza urbana accadutiin Italia negli ultimi anni.

Recensione

Un inseguimento nella notte terminato con l'aggressione a un uomo ammanettato e il giro di basso introduttivo
di Seven Nation Army dei White Stripes; cosi Stefano Sollima da il via alla sua avventura sul grande schermo,
imponendo uno stile che trova vigore nel desiderio e nel coraggio di raccontare una storia finalmente
necessaria. Dopo anni di assuefazione a una cinematografia nostrana fin troppo rassicurante e votata a una
sorta di soporifera rassicurazione, “A.C.A.B.” (All cops are bastards) giunge, con I'impatto di un'aggressione
improvvisa, a risvegliare la percezione di chi il cinema lo fa e lo guarda. "Orfano" dell'immancabile voce fuori
campo e degli schemi rigidi su cui riprodurre sempre gli stessi accordi narrativi, Sollima fa dono al pubblico di
un'opera capace non solo di muoversi trasversalmente tra realta personali e universali, ma, soprattutto, di
farsi portavoce di una sfida emotiva e intellettuale che non intende offrire zone di ristoro. In questo modo il film
s'insinua nell'intimita di una realta celata, osserva e registra le variazioni di luminosita e oscurita all'interno
della quali si muovono i personaggi di una messinscena dal sapore neorealista, dove la riconoscibilita ha
costantemente il sopravvento sulla finzione cinematografica. Una realta che, lontana dal voler configurarsi
come verita assoluta, trae spunto dalle pagine del romanzo omonimo del giornalista Carlo Bonini ma che, in
parte allontanandosi da questo, non concede alcuna amnistia ai suoi personaggi. Abituato a confrontarsi con lo
show Romanzo Criminale - La serie, trasformato ormai in mitologia televisiva, in questo caso Sollima si fa
carico di un'umanita rintracciabile tanto ambigua quanto fisicamente tangibile che, per scelta e dovere, si
colloca lungo il confine di una legalita indefinita. E' per questo motivo che ai suoi uomini, sconfitti dal peso di
una divisa simbolo di annullamento personale e unica fonte di riconoscibilita, il regista non lascia la
consolazione nemmeno di un fascino perverso ma, con un'incredibile lucidita estetica e narrativa, li denuda di
qualsiasi appeal lasciandoli esposti a uno sguardo privo di giudizio morale ma pur sempre consapevole. Una
visione asciutta ed essenziale che lascia a Pierfrancesco Favino, Filippo Nigro, Marco Giallini e Domenico Diele
il compito di definire l'architettura di un credo e di un'appartenenza che, nonostante le logiche politiche
chiaramente riconoscibili nell'iconografia gladiatoria, nel pensiero estremista e nelle scelte musicali dei
Chemical Brothers, immerge le sue fondamenta soprattutto nella solitudine e nell'umiliazione di un clan
consacrato alla manifestazione di una violenza dalla natura animalesca. Cosi, al centro di una drammaturgia
di cui sono allo stesso tempo fautori e spettatori, gli uomini perdono la propria identita per vestire I'elmo e il
ghigno del combattente celerino, assediato e incitato dall'irriconoscenza sociale. Figli rinnegati di un'opinione
pubblica che non ne riconosce l'esistenza, di uno schieramento ideologico che ne nega l'appartenenza e di
un'élite intellettuale che isola opportunamente la problematica, i poliziotti bastardi diventano I'emblema di un
malessere pitt ampio che, ben lontano dall'essere circoscritto a una sola classe sociale, impone allo spettatore di
guardare dritto negli occhi a un mondo che tutti coinvolge in una follia collettiva.

3

La frase: “Ifratelli non si abbandonano mai

Ilregista: “ACAB - All cops are bastards™(’11).




SOLO Giovedi 21 Mar. - FUORI Abbonamento
ARGO

(Idem - U.S.A.- 2012 - Dram - durata min.120 - OSCAR 2013 Miglior Film)

Regia: Ben Affleck
Cast: B.Affleck, B.Cranston, A.Arkin, J.Goodman, Z.Ivanek, K.Chandler.

Trama

I1 4 novembre 1979, mentre la rivoluzione iraniana toccava l'apice, un gruppo di
militanti fa incursione nell'Ambasciata USA in Tehran, portando via 52 ostaggi. In
mezzo al caos, pero, sel americani riescono a fuggire e trovano rifugio a casa
dell'Ambasciatore del Canada Ken Taylor. Ben sapendo che si tratta solo di questione
ditempo prima cheiseivangano rintracciati e molto probabilmente uccisi, Tony

Mendez, un agente della CIA specialista in azioni d'infiltrazione, mette in piedi un piano rischioso per farli
scappare dal paese. Ispirato ad una storia vera.

Recensione

Argo € una vera sorpresa: un film d’azione ma anche di grandi emozioni che conferma il talento di
Ben Affleck, qui alla sua terza prova, anche come regista. La storia, rivelata recentemente da un
articolo di giornale, &€ quella davvero incredibile dei seil diplomatici americani di stanza presso
Pambasciata di Teheran, che sono riuscita a scappare negli Stati Uniti grazie ad una operazione
segreta della Cia chiamata “Hollywood”, nel novembre del 1979. La fuga avvenuta dietro una
azione molto complicata guidata da un agente che si é finto il produttore di un film, le cui riprese
dovevano avvenire proprio in Iran....Il titolo della pellicola fantasma era proprio “ARGQO”, un b-
movie di fantascienza di cui la Cia aveva perfino comprato la pubblicita su Variety. Una vicenda
sorprendente piena di risvolti umani e narrativi, che Affleck racconta con stile e personalita.
Cinema nel cinema, ma soprattutto una celebrazione dell'idea di come i film, nel vero senso della
parola, possono salvare la vita per la loro capacita di far sognare tutti: anche le guardie iraniane
della rivoluzione, rimaste incantate davanti ai bozzetti dell’astronave e dei costumi. Argo non ¢
un film facile, né tanto banale: dove tutti gli eventi che si susseguano in quei giorni trasformati in
due ore piene di adrenalina un modello per un cinema d’autore che sia anche, pero, popolare,
capace di toccare dei grandi temi politici e umani, attraverso un racconto rapido e spettacolare di
facile comprensione. Ben Affleck, dimagrito e volutamente dimesso daventi alla macchina da
presa, come regista restituisce una certa vivacita alla narrazione ed anche una grandissima
ironia, nonostante la drammaticita di alcuni momenti e la tensione molto palpabile. Argo
riunisce molti generi e sembra essere 1'ulteriore prova di come la realta possa risultare quasi
sempre piu strana e eccitante della finzione.

La frase: “Quindi tu vuoi venire a Hollywood e far finta che stai lavorando a un grande
progetto senza realizzarlo, giusto? Allora hai scelto il posto giusto!”.

Il regista: “Gone Baby Gone”(07), “The Town” (10), “Argo”’('12).

ORARIO: 18,30 e 21,15
Biglietteria: NON Tesserati €. 5,00 — Tesserati €. 3,00




Giovedi 28 e Martedi 02 Apr. - IN Abbonamento
THE ARTIST

(Idem - F. - 2011 - Dram.- durata min.100 - b/n.)

Regia: Michel Hazanavicius
Cast: J. Dujardin, B. Bejo, J. Goodman, M. Pyle, J. Crowell

Trama

1927. Nel periodo di transizione dal cinema muto a quello sonoro, a
Hollywood, George Valentin € una star riconosciuta ma che vede
materializzare il suo declino con l'avvento di questa epocale novita. Peppy

Miller, invece, da semplice comparsa trovera la ribalta, diventando un'attrice
famosa. Tra 1 due nasce un amore, reso difficile pero, dai loro opposti
percorsi...

Recensione

N

A meta strada tra “Cantando sotto la pioggia” ed “E’ nata una stella’, “The Artist” & un grande
omaggio al cinema di un tempo assai lontano ma in realta mai dimenticato, ma a differenza del
film di Stanley Donen in cui il passaggio al sonoro era semplicemente un'occasione per alcune
esilaranti gag e straordinari numeri musicali, con questo film il regista Michel Hazanavicius si
spinge oltre realizzando di fatto un vero e proprio film d'epoca: in gran parte completamente
muto o accompagnato solo da una colonna sonora sinfonica, in bianco e nero, titoli di testa in stile,
cartelli che riportano i dialoghi e un protagonista che in tutta la pellicola recita una sola battuta.
Ma non per questo bisogna lasciarsi spaventare, perché “The Artist” & innanzitutto una
commedia vivace e divertente, ricca di trovate davvero fantastiche, che va oltre la semplice
operazione "nostalgia" ma ci parla in un certo senso anche dei nostri giorni, un momento "storico"
non troppo dissimile da quello mostrato nel film in cui effetti speciali e 3D cercano di prendere il
sopravvento sui sentimenti, sui contenuti e sugli artisti. Il protagonista Jean Dujardin &
bravissimo nel rifare in parte il verso a Douglas Fairbanks o anche all'indimenticato Gene Kelly
di “Singin'in the Rairn”, ma al tempo stesso a rendere tridimensionale un personaggio di altri
tempi - affascinante, elegante, carismatico - eppure molto attuale nel suo disagio, nella sua
sensazione di sentirsi superato e dimenticato da un'industria come quella cinematografica che
corre e sinon guarda mai indietro. Ad aiutarlo un cast internazionale formato dalla bella franco-
argentina Bérénice Bejo (moglie del regista e che con Dujardin ricompone la fortunata coppia del
primo film di Hazanavicius, la parodia “OSS 117: Le Caire nid d'espions”) e da John Goodman,
Penelope Ann-Miller e James Cromwell piti un cameo di Malcolm McDowell. Molto acclamato al
termine della proiezione a Cannes dove € stato presentato in concorso dopo una prima
(temporanea) collocazione nella sezione non competitiva, “The Artist” € un film che certamente
catturera l'attenzione dei cinefili e degli esperti ma che potrebbe perfino riuscire nel rivolgersi ad
un pubblico ben piu ampio, quello composto da coloro che ancora oggi, subiscono il fascino del
grande schermo e di un'epoca in cui un sorriso o uno sguardo di un divo valeva piu di mille parole.

La frase: “La gente vuole facce nuove, facce che parlino”.

Il regista: “The Artist”(’11),”Gli Infedeli’(’12).




Giovedi 04 e Lunedi 08 Apr. - IN Abbonamento
EMOTIVI ANONIMI

(Les émotifs anonymes - F./B. - 2010 - Com.- durata min.80)

Regia: Jean-Pierre Améris
Cast: B. Poelvoorde, 1. Carré, L. Cravotta, L. Lamétrie, S. Arlaud

Trama

Jean-René, proprietario di una fabbrica di cioccolato, e Angélique, cuoca di
talento specializzata nella cioccolata, sono due emotivi al massimo grado. La
passione comune per il cioccolato li fa incontrare. S'innamorano senza osare

confessarlo e purtroppo la loro cronica timidezza minaccia di allontanarli
I'uno dall'altra. Alla fine riusciranno a vincere la mancanza di fiducia in loro
stessi e si metteranno in gioco rivelando i propri sentimenti.

Recensione

Ex emotivo anonimo egli stesso, e per sua stessa ammissione ancora cronicamente affetto da
ansia, il regista Jean-Pierre Améris si cimenta per la prima volta nella sua carriera in una
commedia, e la decisione di dedicare un film a un problema con cui lo stesso autore francese deve
rapportarsi quotidianamente ha senz'altro influito sulla bonta del risultato. Con Angélique e
Jean-René ridiamo, ma non ridiamo di loro: a farci nascere un sorriso & 1l fatto di riconoscere in
questi personaggi, seppur esasperate fino al patologico, le nostre stesse ansie, le nostre stesse
piccole manie, gli espedienti di cui facciamo uso per affrontare con un po' piu di sicurezza i
problemi (o quelli che consideriamo tali). Senza andare troppo sopra le righe, evitando di
spingere sull'elemento caricaturale che pure, di tanto in tanto, fa simpaticamente capolino,
Améris riesce a creare una grande empatia tra 1 suoi protagonisti e lo spettatore, quasi a volerci
invitare a non rifiutare il lato pitt emotivo della nostra personalita, perché é li che si esprime la
nostra autentica natura. Isabelle Carré e Benoit Poelvoorde formano sullo schermo una coppia
ben affiatata, capace di trasmettere, con grande espressivita e un'ottima padronanza dei tempi
comici, attrazione e diffidenza, sincerita e imbarazzo, e tutta la tenerezza che é forse I'aspetto piu
bello e commovente dell'inizio di una storia d'amore. Una sceneggiatura che scorre senza intoppi
e riesce, caso raro per il genere, a non risultare mai pretestuosa, garantisce un buon ritmo alla
narrazione, mentre la fotografia, insieme all'accurato lavoro effettuato sui costumi, conferisce a
“Emotivi Anonimi” un allure da commedia anni Cinquanta, perfettamente in tema con lo spirito
scanzonato e leggero, ma ben lontano dal vacuo, del lavoro di Ameris. Se per I'autore francese il
cambio di genere ha rappresentato una sfida, si puo senz'altro dire che I'abbia vinta. E che un
emotivo, conscio di esserlo, non si sottragga a una delle prove piu difficili a cui un regista &
chiamato, cosi come che 1 suoi protagonisti tentino di non rinunciare alla felicita nonostante le
proprie angosce, non puo che farci guardare con un po' piu di speranza e di ottimismo al futuro:
perché spesso basta una risata, purché sia garbata e rispettosa, come in questo caso, a
ridimensionare quegli ostacoli che ci sembravano insormontabili.

La frase: “...Stiamo correndo verso la catastrofe....”

Il regista: “Emotivi Anonimi’(’10).




Giovedi 11 e Lunedi 15 Apr. - IN Abbonamento
WAR HORSE

(Idem - U.S.A. - 2011 - Dram.- durata min.150)

Regia: Steven Spielberg
Cast: T. Hiddleston, E. Watson, P. Mullan, D. Thewlis, B. Cumberbatch.

Trama

“War Horse”, un'avventura epica diretta dal regista Steven Spielberg, un
racconto di lealta, speranza e perseveranza ambientato in Inghilterra e in
Europa durante la Prima Guerra Mondiale. Il film inizia con una

straordinaria storia di amicizia tra un cavallo di nome Joey e un giovane
ragazzo, Albert, che lo alleva e lo addestra. Quando vengono separati, 'eroico viaggio del cavallo
Joey, attraverso 1 duri scenari della guerra, cambiera e ispirera le vite di tutti coloro che incontrera
sul suo cammino (la cavalleria britannica, 1 soldati tedeschi, un contadino francese e sua nipote),
prima che la storia raggiunga il culmine dell'emozione nel mezzo della Terra di Nessuno.

Recensione

In “War Horse” c'é tutto il mestiere del saper fare cinema che negli anni Spielberg ha dimostrato
di possedere. Sequenze epiche, come quella della carica della cavalleria, si alternano a scene di
una bucolica serenita, veicolata dal rapporto di puro e disinteressato amore che s'instaurera tra
Albert e Joey (e che verra in un secondo momento ‘doppiato’ dall'incontro del cavallo con la
piccola Emilie). Spielberg lavora dunque sui sentimenti sgranati di un'amicizia amplificata al
massimo, metafora di pace capace di contrastare simbolicamente la guerra che va in scena, e che
poi risorgera alla luce di un tramonto piu che saturo, tanto gaio quanto elegiaco. Una parabola
che, se vista con gli occhi puri e incantati di un bambino é capace di regalare tutta 1'emozione di
una lotta (assoluta) per l'amore, sapientemente trascinata da una messa in scena avvolgente e
una regia che segue, con primi piani cosl penetranti che sembrano quasi sfiorare il cuore, il
tenero sogno d'amicizia tra un cavallo e un ragazzo in egual misura umani. Ma tutto questo non
basta a fare di War Horse un film pienamente riuscito. Trasformando, per ovvie necessita
registiche, la soggettiva del libro di Morpurgo (in cui é lo stesso Joey a narrare in prima persona
la sua storia) in un racconto a episodi raccordato dall’assidua presenza di Joey, Spielberg segueil
percorso del cavallo sacrificando pero, per forza di cose, tutto il resto. Non c'é il tempo per entrare
in empatia con i protagonisti di ogni episodio e non c'¢ modo che lo script colmi questi vuoti
narrativi che, strada facendo, si traducono in un film assai poco aderente (a sé stesso e agli occhi
dello spettatore piu adulto e smaliziato, che trovera nel lavoro di semplificazione e
accentramento del film attorno alla figura di Joey l'assenza di quella stratificazione del
messaggio che appartiene ai grandi film). “War Horse” appare ed € una favola, mentre (forse)
quello che cis1 aspettava era una storia (vera) travestita da favola.

La frase: “Un cavallo eccezionale”

Il regista: moltissimi capolavori, gli ultimi sono:”La guerra dei mondi”(C05), "Munich’(’05),
“Indiana Jones e il teschio di cristallo™(’08), "Le avventura di Tintin(’11), "War Horse(’11).




FUORI Abbonamento + Speciale Week end
dal 18 al 22 Aprile

PASSIONE SINISTRA

( Prima Visione - Com. - 1. - 2013 )

Regia: MARCO PONTI
Cast: a. Preziosi, V. Lodovini, V. Marchioni, E. Riccobono, G.Cucciari.

Trama

Nina, un'appassionata idealista di sinistra, che vive con Bernardo,
uno scrittore di buone speranze, incontra Giulio, tutto 1'opposto del
suo ragazzo e figlio di un ricco industriale, arrogante e fidanzato con la biondina di turno.
Niente gli accomuna e tra 1 due scoppia immediatamente un odio istintivo... Ma l'amore non
ha cliché e quando siscatena la passione, peridue sara impossibile fermarsi...

Recensione

I1 punto di partenza della storia di questo nuovo lavoro di Marco Ponti, tratto dal

romanzo di Chiara Gamberale Una Passione Sinistra, & proprio il tentativo di
rottura della polarizzazione tutta italiana tra destra e sinistra. Una commedia
leggera e frizzante dove la trama "politica" si intreccia con quella romantica e di
commedia. In realta, per ammissione d'intenti dello stesso regista, lo scontro tra 1
mondi, 1 preconcetti, 1 luoghi comuni tra destra e sinistra, rappresentano solo il
punto di partenza della storia che invece parla del superamento dello scontro
stesso, e di come nella possibilita di cambiamento e di apertura I'uno verso il mondo
dell'altro, risieda la speranza per il futuro, la ricetta per salvare noi stessi,
rimettere insieme 1 pezzi della nostra anima e quelli del paese intrappolato
nell'immobilismo della crisi economica e politica. Il film non riesce ad andare molto
al dila deiluoghi comuni che siprefigge di superare. Se nella sua parte sociopolitica
la tesi sostenuta dal film di screditare entrambi 1 poli, sia destra che sinistra, per
aprire al futuro prendendo invece il meglio dell'uno e dell'altro, € ineccepibile e
quantomeno legittima, la resa in termini cinematografici non riesce, per lo meno
non sempre, a superare la solita carrellata di stereotipi e appunto luoghi comuni. In
realta cadere nel banale quando si tratta di restituire gli stereotipi di destra e
sinistra e ahime piuttosto facile, ma in questo caso & ancora peggio quando si tenta
di destrutturarli, ovvero quando si tenta di far sembrare un po' piu simpatica la
destra e un po' piuincoerente e piena di difettila sinistra, con delle trovate per lo piu
superficiali e spesso ancora piu scontate. Rossi e neri sono uguali, e possono pure
amarsi. Con buona pace di Nanni Moretti alias Michele Apicella in Ecce Bombo, e
non siamo neanche in un film di Alberto Sordi... In questo senso la pecca di
qualunquismo appare evidente fin dall'inizio con 1'immancabile voce fuori campo
che ci spiega tutto. Passione sinistra sembra non voler osare e rimanere troppo in
superficie, ancorato appunto alla sicurezza del luogo comune.




Mercoledi 24 e Lunedi 29 Apr. - IN Abbonamento
IL PESCATORE DI SOGNI

(Salomon Fishing in the Yemen - G.B. - 2012 - Com./Rom.- durata min.107)

Regia: Lasse Hallstrom
Cast: E. McGregor, E. Blunt, A. Waked, K. Scott Thomas, C. Steadman

Trama

I1 dottor Alfred Jones € un tranquillo biologo che lavora per 1'ente inglese di tutela
della pesca ed é tiranneggiato da un'odiosa moglie in carriera. Quando uno sceicco
ricchissimo e visionario decide di introdurre la pesca al salmone, torrenti compresi,
trale aride montagne dello Yemen, Fred viene trascinato controvoglia nell'impresa,

ma poi, a sorpresa, conosce e si innamora della dolce emissaria dello sceicco e si convince che il salmone in Medio
Oriente rendera il mondo un posto migliore. Tra guardapesca scozzesi, kamikaze pasticcioni, politici senza
scrupoli e un primo ministro vanesio, il Progetto Salmone arriva all'inaugurazione nello Yemen e si scatena
Papocalisse.

Recensione

Non c'é motivo di valutare con severita un film come “Il pescatore di sogni”’ (solita banalizzazione nostrana
del titolo originale Salmon Fishing in the Yemen) cosi come non c'¢ motivo di prendersela col cinema di un
regista come Lasse Hallstrom. Le coordinate del lavoro del cineasta svedese sono da sempre note, e palesi al
suo pubblico: romanticismo per famiglie, buoni sentimenti, un pizzico di melo, un occhio piuttosto attento
alla definizione dei personaggi e al racconto in sé. A volte questi ingredienti si amalgamano un po' meglio
("La mia vita a quattro zampe”, “Hachiko”) a volte un po' peggio (’Dear John”) mentre altre volte il risultato
va, imprevedibilmente, oltre le capacita, e forse le intenzioni, dello stesso regista ("Buon compleanno, Mr.
Grape”). Con questa pellicola, con protagonisti due ottimi Ewan McGregor ed Emily Blunt, siamo
probabilmente da qualche parte li, nel mezzo. Lo sfondo sociale su cui si snoda la love story al centro del film,
con la riflessione (abbozzata, un po' schematica) su scienza e fede, & attentamente definito ma anche un po'
edulcorato: la figura dello sceicco ricorda quella di una specie di messia della tolleranza, progressista e
inguaribilmente fiducioso nell'uomo, mentre i suoi nemici appaiono fin troppo poco determinati nei loro
tentativi di bloccarne i progetti. Lo stesso sguardo sulla politica britannica, nelle figure del Primo Ministro e
della sua portavoce (interpretata da Kristin Scott Thomas) € ironico ma bonario, restando sempre ben
attento a non graffiare. Puo definirsi in fondo una favola, “Il pescatore di sogni” (tratto da un bestseller dello
scrittore Paul Torday): una favola romantica, di quelle che inevitabilmente coinvolgono il grande pubblico,
inevitabilmente generano emozioni semplici e basilari, ma che, comunque, difficilmente riescono ad essere
prese sul serio. Se il background dei personaggi ¢ attentamente definito (il piu riuscito € in questo senso
quello del protagonista) ad essere un po' schematiche sono le loro relazioni, il modo stesso in cui viene
portata avanti la storia d'amore, il gia ricordato dualismo scienza/fede che vive nell'opposizione tra il
personaggio di McGregor e quello interpretato dal comunque bravo attore egiziano Amr Waked (“Il padre e
lo straniero”). Specie quest'ultimo aspetto, che vede ovviamente, e a dispetto di tutte le avversita, trionfare il
fidelistico approccio alla vita dello sceicco, avrebbe meritato probabilmente una trattazione migliore. Il film
di Hallstréom ha comunque diverse frecce al suo arco, specie nel tono leggero, umoristico e un po' scanzonato
della narrazione, nell'ottima direzione degli attori, in scenografie naturali di grande bellezza (quasi tutte in
realta marocchine). La messa in scena € corretta ma un po' timida, mentre gli eccessi di zuccherosita sono
quasi sempre tenuti a freno; il mestiere, insomma, c¢'¢, ma quello che generalmente manca € uno sguardo che
vada oltre la superficie, che penetri pit a fondo nelle vicende, in sé coinvolgenti, dei personaggi. Ma, in fondo,
quella che Hallstrém voleva raccontarci € una semplice e coinvolgente favola contemporanea: a ben
pensareci, € cio che il regista sa fare meglio, e bisogna dire che anche in questo caso il compito gli & riuscito
(abbastanza) bene.

La frase: “E'il meglio che avete saputo trovare, stupidi palloni gonfiati plurilaureati?”.

Il regista: “Chocolat”(’00), "Il vento del perdono’(’05), "Casanova’(’05), “"L’imbroglio”(’06), "Hachiko’(’09),
“Dear John’(’10), “Il pescatore di sogno™(’12).




Giovedi 02 e Lunedi 06 Mag. - IN Abbonamento
IL PRIMO UOMO

(Idem - I./F. - 2011- Com. - durata min.98)

Regia: Gianni Amelio
Cast: M. Sansa, J. Gamblin, D. Podalydés, R. Romele, C. Sola

Trama

Nel desiderio di ritrovare il ricordo del padre morto nella prima guerra
mondiale, lo scrittore Jean Cormery torna in Algeria per incontrare chi
I'aveva conosciuto e ripercorre parte della propria vita: l'infanzia povera, le

amicizie, le tradizioni, 1 sogni vissuti in "un anonimato dove non esiste né
passato né avvenire", dai quali emerge la figura di un uomo ideale, quel
"primo uomo" che forse potrebbe essere in ciascuno di noi.

Recensione

Jacques Cormery e l'alter ego di Albert Camus, narratore tra i piu brillanti della sua generazione,
premio Nobel nel 1957, morto in un incidente stradale nel 1960. Tra i rottami dell'auto fu ritrovato
un manoscritto incompiuto, un romanzo autobiografico intitolato “Il primo uomo”, pazientemente
ricostruito dalla figlia Catherine e infine pubblicato nel 1994, a oltre trent'anni dalla morte dello
scrittore. Un testo emblematico, quello di Camus, che ha affascinato con forza Gianni Amelio,
rispecchiatosi in pieno in quell'uomo che, come lui, non ha conosciuto il padre ed & stato cresciuto da
due donne dal temperamento deciso in un contesto sociale difficile, per certi versi simile alla sua
Calabria del secondo Dopoguerra, in cui la cultura era considerata fuori dalla portata dei poveri
diavoli. Contattato dal produttore francese Bruno Pesery, Amelio ha accarezzato 1'idea di poter
trarre un film da questo materiale letterario unico, che in un colpo solo ha permesso al regista di
inquadrare due storie, due vite, distanti, eppure vicine. L'arrivo in sala del film dopo sei anni di
tribolazioni varie € quasi una liberazione per 'autore calabrese, che in questo progetto, una co-
produzione italo-francese, ha creduto molto. “Il primo uomo” € un raro esempio di cinema non
didascalico; un film 'imponente' dal punto di vista narrativo, per l'intensita della storia principale e
la forza delle microstorie ad essa affiancate, eppure mai pedante. Gia il punto di partenza di questo
viaggio sorprende per la sua originalita, con il protagonista, interpretato dall'intenso Jacques
Gamblin, che tenta di stabilire un rapporto con il padre morto. E' chiaro che il 'ritrovamento' di cui
parla Camus non sia quello fisico, ma si tratta di un recupero ben piu profondo, una relazione da
(ri)creare attraverso la memoria. La struttura del romanzo di Camus, asciugato per 'occasione, si
fonde cosi con 1 dialoghi creati ex novo da Amelio attingendo al proprio vissuto. Ne scaturisce un
movimento in cui una storia rispecchia fedelmente 1'altra, senza pero la pesantezza di una mimesi
forzata. Questo € il doppio binario su cui scorre la vicenda di un uomo, un artista, che sa leggere con
modernita le contraddizioni della grande Storia, quella che rende necessaria la violenza, affinché un
popolo si liberi dal giogo perverso del colonialismo e che allo stesso tempo pretende un reale senso di
umanita dagli attori in campo, senza la quale si rischierebbe il totale annientamento. Amelio
racconta tutto cid con una vitalita sorprendente, regalandoci delle immagini luminose e calde,
perché la memoria di Jacques/Albert non € un posto oscuro affollato di fantasmi, ma un luogo di
affetti che non hanno bisogno di essere visti in maniera nitida per essere ritrovati. Agganciandosi
alla realta storica e umana tratteggiata dal narratore francese, Gianni Amelio € riuscito a parlare di
séin maniera originale ed emozionante. In una parola, vera.

La frase: "Colui che scrive non sara mai all'altezza di colui che muore”.

3895

Il regista: ultimi capolavori: "Il ladro di bambini” (°92), “Lamerica” ('94), “La stella che non c’é
(06), "Il primo uomo” (’11).




Giovedi 09 e Lunedi 13 Mag. - IN Abbonamento
ROMANZO DI UNA STRAGE

(Idem - I. - 2012 - Dram.- durata min.130)

Regia: Marco Tulio Giordana
Cast: P.vFavino, V.vMastandrea, M. Cescon, L. Chiatti, F. Gifuni

Trama

Milano, 12 Dicembre 1969. Alle ore 16.37 in piazza Fontana un'esplosione devastala
Banca Nazionale dell'Agricoltura, ancora piena di clienti. Muoiono diciassette
persone e altre ottantotto rimangono gravemente ferite. Nello stesso momento,

scoppiano a Roma altre tre bombe, un altro ordigno viene trovato inesplosa a Milano.
E' evidente che si tratta di un piano eversivo. La Questura di Milano € convinta della pista anarchica, ci
vorranno molti mesi prima che la verita venga a galla rivelando una cospirazione che lega ambienti
neonazisti veneti a settori deviati dei servizi segreti. La strage di Piazza Fontana inaugura la lunga stagione
di attentati e violenze degli anni di piombo.

Recensione

E’ un film sorprendentemente misurato, una pellicola rigorosa e chiara che riduce al minimo gli elementi
spettacolari per puntare le sue carte su una scansione del racconto che non conosce sosta e che avvolge lo
spettatore in un movimento continuo. Divisa in otto capitoli, la storia dell'eccidio che di fatto ha segnato
I'inizio della stagione del terrorismo in Italia, con tappe successive come la strage di piazza della Loggia a
Brescia, la bomba sull'Ttalicus, quella alla stazione di Bologna, e il rapimento di Moro, assume una vera
forma di romanzo, in cui ogni pedina in campo, ogni voce, offre il personale punto di vista sulla complessa
realta dell'epoca; lo ieratico Aldo Moro, all'epoca ministro degli Esteri, che tentava un dialogo quasi
impossibile con il presidente della Repubblica, Giuseppe Saragat; l'illuminato commissario Calabresi
'antagonista' di Giuseppe Pinelli, dignitoso e saldo nelle sue convinzioni di anarchico pacifista; 1 feroci
terroristi neri, nuovi solo nel titolo, ma in realta vecchi epigoni di padri brutali. Legati da un filo sottile, ma
saldo come l'acciaio, i personaggi in campo, organizzati in coppie contrapposte contribuiscono a creare un
mosaico da cui emerge un disegno nitido, fatto di lotte per il predominio politico, per la conquista del potere e
dei privilegi che esso comporta, per l'affermazione di un'ideologia inumana. Se a mancare ¢ la
tridimensionalita dei singoli protagonisti, per forza di cose non del tutto approfonditi nella loro individualita,
il quadro d'insieme non ne soffre anche grazie alla giusta scelta registica di Giordana di farsi quasi da parte
per permettere alla storia di svelarsi sotto ai nostri occhi. Con un pudore che colpisce il cuore prima che gli
occhi, la morte di Pinelli e quella di Calabresi, cosi come la deflagrazione nella banca, finiscono fuori quadro,
in un territorio in cui si diventa testimoni attoniti di una tragedia insensata. E' davvero encomiabile allora il
lavoro di Giordana, capace di condensare in pochi momenti l'ineluttabile dipanarsi degli eventi, quasi a voler
togliere tutto il superfluo per far rimanere in superficie solo quello che conta realmente, ossia il tentativo
cieco di alcuni uomini dello Stato di sotterrare ogni velleita democratica e insieme la lotta di 'poveri' uomini
per non farsi schiacciare da quel meccanismo. Una sinfonia resa possibile da un gruppo di attori tutti perfetti
nel loro ruolo, a partire da un contenuto Valerio Mastandrea, il commissario Calabresi, fino a Pierfrancesco
Favino, eccellente nei panni di Giuseppe Pinelli, affiancato per 1'occasione da una intensa e bravissima
Michela Cescon, senza dimenticare il sofferto Aldo Moro di Fabrizio Gifuni e la forte interpretazione di Denis
Fasolo e Giorgio Marchese, rispettivamente Giovanni Ventura e Franco Freda. In “Romanzo di una strage”
manca forse il tocco visionario dell'artista che rilegge la realta facendola brillare di luce nuova; in secondo
piano finisce anche 'analisi profonda di cosa abbia portato a quella deriva violenta, figlia di una falsa idea di
ribellione. C'é pero la solidita di un racconto espresso in un'alta forma cinematografica e tanto basta per
continuare a interrogarsi sugli snodi di un passato che pesa ancora sul nostro presente. E per trovare
finalmente qualche risposta.

La frase: “...visto che parliamo di fantasia, come dice lei, di un romanzo, facciamo conto che dietro ci
sono anche quelli della Cia...”.

DNE3)

Il regista: alcuni capolavori: “I cento passi”(’00), “La meglio gioventi”(’03), ”Quando sei nato non puoi
pit nasconderti”(’05),’Sangue pazzo’("08), “Romanzo di una strage’(’12).




Giovedi 16 e Lunedi 20 Mag. - IN Abbonamento

UN GIORNO QUESTO DOLORE TI SARA’ UTILE
(Someday This Pain Will Be Useful to Yo - U.S.A.- 2011 - Dram.- durata min.98)

Regia: Roberto Faenza
Cast: T.Regbo, S.Lang, D.A.Woll, L.Liu, A.Plaza, M.G.Harden, E.Burstyn

Trama

James ha 18 anni e vive a New York. Finita la scuola, lavora part time nella
galleria d'arte della madre dove non entra mai nessuno. Sarebbe arduo,
d'altra parte, suscitare clamore intorno a opere di tendenza come le

pattumiere dell'artista giapponese che vuole restare senza nome. Per
ingannare il tempo, e nella speranza di trovare un'alternativa all'universita, James cerca in rete una
casa nel Midwest dove coltivare in pace le sue attivita preferite - la lettura e la solitudine - ma per sua
fortuna gli incauti agenti immobiliari gli riveleranno alcuni allarmanti inconvenienti della vita di
provincia. Finché un giorno James entra in una chat di cuori solitari e, sotto falso nome, propone a
John, il gestore della galleria che ne € un utente compulsivo, un appuntamento al buio.

Recensione

Il personaggio di James, insieme a quello della nonna Nanette - interpretati in modo convincente da
Toby Regbo e da una luminosa Ellen Burstyn - sono quelli tratteggiati con piu equilibrio, in netto
contrasto con gli altri membri della famiglia, forse un po' troppo sopra le righe, e troppo simili a quelli
di tante altre strampalate famiglie americane. Al contrario di quanto potrebbe suggerire il titolo, il
percorso di James non ha nulla di doloroso o cupo, ma si rivelera pieno di ostacoli da superare,
sebbene sia raccontato con ironia e leggerezza. Nel corso di un'estate infatti, il protagonista impara a
conoscersi realmente e a dare la giusta considerazione alla sua diversita individuale, confrontandosi
oltre che con sua nonna e con una terapista di origini cinesi (intepretata da Lucy Liu) anche con il
mondo esterno alla sua famiglia e alle istituzioni scolastiche. Mentre il suo passato si svela,
dimostrandosi meno preoccupante di quanto era stato paventato dai genitori, all'inizio del film, il suo
presente va incontro ad un futuro probabilmente piu sereno e consapevole. Il percorso verso la
maturita, tuttavia, non & tutto rose e fiori. Per la seconda regia americana della sua carriera, a quasi
trent'anni di distanza da “Copkiller - l'assassino dei poliziotti”, Roberto Faenza firma una pellicola
che di italiano ha poco o nulla: se escludiamo i nomi legati agli aspetti piu tecnici del film -
scenografia, montaggio e fotografia - il regista torinese si € circondato di un team a stelle e strisce, sia
per quanto riguarda buona parte dei produttori che il cast. Il risultato & un film che forse avrebbe
meritato un approfondimento piu accurato dei personaggi e di alcuni passaggi della storia, ma si
lascia guardare con partecipazione fino all'epilogo. Se per alcuni aspetti il film di Faenza risulta un
po' troppo convenzionale - un limite che probabilmente si deve dal confronto non facile del regista con
una realta produttiva complessa come quella americana, diversa da quella nostrana - per altri evita
di riproporre certi schemi gia visti, come quello dell'outsider che odia tutti, ma di un adolscente che
pur sentendosi estraneo al suo mondo e diverso dai coetanei, sa anche essere tenero e
compassionevole, oltre che potenzialmente pitt maturo dei suoi familiari. Con un pizzico di audacia in
piu tuttavia, il suo percorso verso l'eta adulta avrebbe lasciato il segno anche negli spettatori.

La frase: “L'amore fa questo? Titrasformain una marionetta?”.

Il regista: “Prendimi l'anima’(’02), "Alla luce del sole”(05), "I giorni dell’abbandono’(’05), "I
Vicere(°07), "Il caso dell’nfedele Klara('09), "Il delitto di via poma’(’11), "Un giorno questo
doloretisarautile”(’11).




Giovedi 23 e Lunedi 27 Mag. - IN Abbonamento
IL. CUORE GRANDE DELLE RAGAZZE

(Idem - I.- 2011 - Com. - durata min.85)

Regia: Pupi Avati
Cast: C. Cremonini, M. Ramazzotti, G. Cavina, A. Roncato, E. Blanc

Trama

Prima meta degli anni 30, in una cittadina dell'Ttalia centrale immersa nella
campagna. La famiglia contadina dei Vigetti ha tre figli: il piccolo Edo,
Sultana e Carlino, giovanotto molto ambito dalle ragazze. Gli Osti invece

sono proprietari terrieri che hanno fatto fortuna e vivono in una casa
padronale con le loro tre figlie, tutte da maritare: le piti attempate Maria e Amabile, e la pit giovane
Francesca. Facendo buon viso a cattiva sorte, 1 coniugi Osti, Sisto e Rosalia, accettano che il giovane
contadino Carlino corteggi le due sorelle maggiori con l'intento di sistemarne almeno una. Inizia un
periodo di incontri tra Carlino e le due ragazze nel salotto di casa Osti, turbato pero un giorno
dall'arrivo improvviso della bellissima Francesca dalla citta in cui € stata mandata a studiare. Tra 1
due giovani € colpo di fulmine e tuttiipiani vanno in fumo.

Recensione

Breve, equilibrato nei toni, ben recitato sia nei risvolti comici che in quelli piu drammatici, “Il cuore
grande delle ragazze” ¢ un film basato sulla storia vera dei nonni del regista, ironico e a tratti
grottesco, girato in maniera semplice e poetica, con un montaggio veloce e dialoghi essenziali ma
soprattutto credibili, nonostante i toni fiabeschi, toni che per assurdo possiedono molto piu realismo e
attinenza alla verita di quando si possa immaginare. Sfiorando piu volte la deriva surreale, Avati si
veste a festa con abiti economici un po' retro regalandoci un nuovo capitolo del suo cinema, leggero ma
significativo, un godibile e pittoresco affresco di un'epoca lontana, che vive solo nella mente dei nostri
nonni e che grazie al grande Pupi anche 1 piu giovani hanno potuto esplorare piu da vicino. Girato in
sel settimane in location per la prima volta lontane da Bologna, sia perché in questo momento c'e
voglia di riscoprire luoghi autentici che ancora appartengono a chi vi & nato, sia perche i bolognesi
sembrano essere stufi del caos cittadino da set, il film € ambientato in una cittadina immaginaria del
centro nord (che in realta ¢ Fermo, nelle Marche) che non appare come una Bologna millantata ma
semplicemente come un luogo ancora intatto, scevro da traffico e da confusione, in cui Avati € riuscito
ad immergersi nei propri ricordi. Splendida, radiosa e bravissima Micaela Ramazzotti, sempre piu
erede naturale della grande Monica Vitti, capace di alternare all'interno di una stessa scena il registro
comico a quello drammatico, mentre se la cava tutto sommato bene Cesare Cremonini, ex-leader dei
Lunapop, che sfoggia un'espressione da ingenuotto autentica e tenera riuscendo a trasmettere quella
dolcezza un po' sfrontata che bene si cuce addosso al suo personaggio. Un cinema vecchio stile quello
dell'Avati de “Il cuore grande delle ragazze”, e non solo visivamente ma soprattutto nel modo di girare
e di lavorare, assai piu a basso costo rispetto agli ultimi tempi, senza ricostruzioni in studio, tutto in
presa diretta, proprio come si faceva una volta, con una troupe di affezionati insostituibili cui si sono
aggiunti diversi giovani locali provenienti da accademie di scenografia o di recitazione desiderosi di
affrontare la nuova realta professionale costruita dal buon vecchio Pupi con l'entusiasmo di un
debuttante. Fa bene, ogni tanto, guardarsi indietro, guardare a come eravamo con sguardo incantato,
rendersi conto di come era bello sognare e fantasticare cullati da una beata inconsapevolezza.

La frase: “Sei mai stato seduto tra due ragazze?”- “A catechismo”.

Il regista: filmografia corposa citiamo gli ultimi : “Il papa di Giovanna(C08), “Gli amici del bar
Margherita’(C09), “Il figlio piu piccolo™(’10), “Una sconfinata giovinezza (’10), "Il cuore grande delle
ragazze”(’11).
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