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La storia di Qui Ju – regia di Z. Yimou (1992) 
Moglie incinta di un contadino, colpito da un calcio al basso ventre durante una lite 
con il capo del villaggio, insoddisfatta della troppo mite sentenza locale, va in città 
a reclamare giustizia e scuse ufficiali. 5° film del talentuoso regista, tratto da un 
romanzo di Chen Yuan Bin, sembra _ ma non lo è _ più allineato dei precedenti. 
L'aneddoto esile, ma robusto come uno spago, serve a raccontare la Cina d'oggi in 
immagini chiare e distinte, cariche di emozione con la sordina. Leone d'oro a 
Venezia 1992 con premio a G. Li (1965) il cui incanto di artigliata dolcezza è 
soffocato da panni pesanti. Scoperto soltanto il volto che è una finestra sul mondo. 
AUTORE LETTERARIO: Chen Yuan Bin  
 

 

I diari della motocicletta - Regia di Walter Salles (2004).  
1952. Due giovani studenti universitari, Alberto Granado ed Ernesto Guevara 
partono per un viaggio in moto che li deve portare ad attraversare diversi paesi del 
continente latinoamericano. Quella che doveva essere un'avventura giovanile si 
trasforma progressivamente nella presa di coscienza della condizione di indigenza 
in cui versa gran parte della popolazione. Quel viaggio cambierà nel profondo i due 
uomini. Uno di loro diventerà il mitico "Che" mentre l'altro, ancora vivente, è 
medico a Cuba. Uno degli applausi più lunghi alla proiezione stampa di Cannes 2004. 
Un film che propone la gioventù come 'luogo' in cui scoprire dei valori personali e 
decidere di impegnarsi per degli ideali.  
 

 

Brokeback mountain - Regia di Ang Lee (2005).  
Wyoming 1963. Sotto i cappelli due cowboy attendono davanti all'ufficio del 
rancher locale, Joe Aguirre, di salire sul Brokeback per la transumanza. Ennis Del 
Mar non ha famiglia, persa dietro una curva di una strada diritta, Jack Twist ne ha 
una da dimenticare in fondo alla campagna texana. Fuori dal mondo, in quel luogo 
sospeso che "rompe" con le convenzioni giù a valle e "spezza" i tempi della cultura 
per seguire quelli di natura, i due giovani si avvicinano fino a toccarsi. Nella tenda, 
generosa alcova, il cameratismo si converte in passione, la realtà in epica amorosa. I 
cowboy innamorati di Ang Lee nascono dalla penna di Annie Proulx che nel 1998 
scrisse un racconto breve per il The New Yorker poi diventato il romanzo “Gente 
del Wyoming”. Sul Brokeback di celluloide il corpo del cowboy smette l'abito 
"istituzionale" del genere. A quella "maschera" Ennis e Jack cercano di rimanere 
disperatamente fedeli, fuggendosi lontano e aderendo, con dolore, al sistema della 
maggioranza omofoba. Ma ogni storia d'amore ha ostacoli da superare, miglia e 
paesaggi da consumare prima di ritrovare il suo luogo e il suo cuore. 
 

 

Mongol - Regia di Sergei Bodrov (2008) 
Lontano nel tempo, lontano nello spazio. Nelle distese desolate dell'Asia, nei 
territori della Mongolia, ha vissuto e lottato uno dei condottieri più spietati e 
cruenti che siano mai esistiti: Genghis Khan, colui che ha conquistato - a partire dal 
1200 - enormi territori, creando uno degli imperi più vasti che la storia ricordi. Il 
premio Oscar Sergei Bodrov (Il prigioniero del Caucaso), uno dei più apprezzati 
registi russi contemporanei, mette in scena un'epopea storica che ricostruisce la 
nascita del guerriero Temugin, consegnato alla storia come il sanguinario Khan 
(condottiero) dell'impero mongolo, ritraendolo dalla nascita e riportando le varie 
tappe di una vita di stenti e umiliazioni, fino alla battaglia che lo lanciò 
definitivamente verso la costruzione del suo sconfinato impero. Girato nei veri 
luoghi che nei secoli scorsi hanno ospitato l'impero (spesso raggiungibili dopo ben 
quindici ore di viaggio dai centri abitati più vicini), obiettivo di Bodrov è quello di 
restituire alle cronache un personaggio diverso dal sanguinario conquistatore 
dipinto sui libri di storia, delineandone caparbietà e temerarietà nell'affrontare la 
vita e il nemico.  
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4 mesi, 3 settimane, 2 giorni - Regia di Cristian Mungiu (2007). 
Otilia e Gabjta sono due studentesse universitarie che alloggiano nel dormitorio di 
una città romena. Siamo negli anni che precedono la caduta del regime di Ceausescu 
e Gabjta affitta una stanza d'albergo in un hotel di bassa categoria. Ha un motivo 
preciso: con l'assistenza dell'amica ha deciso di abortire grazie anche 
all'intervento di un medico che però rischia l'arresto, essendo l'interruzione 
procurata della gravidanza un reato. Otilia resta a fianco dell'amica soffrendo 
intimamente per quanto sta accadendo e scoprendo progressivamente la fragilità 
della sua condizione umana. Ci troviamo di fronte a una storia universale (in Romania 
o altrove l'aborto procurato è comunque e sempre un dramma) proposta con una 
sorta di distaccata partecipazione. In particolare è attraverso lo sguardo e la 
sofferenza di Otilia che partecipiamo al trauma. È lei, quasi più che l'amica, a 
divenire sempre più consapevole del vuoto che la circonda, della solitudine profonda 
da cui sembra impossibile uscire. Così quel feto che inizialmente il regista sembra 
non volerci mostrare ma che poi compare in tutta la sua fragilità è una sorta di 
‘doppio' della protagonista ormai priva di un futuro.  
 

 
 

Autumn in New York - regia di Joan Chen (2000). 
Will incontra Charlotte, decisamente più giovane di lui. Potrebbe essere una delle 
tante che colpisce con il suo fascino. Ma non è così. La ragazza lo costringe a 
rivedere il suo passato (compreso quello che l'ha visto tra i corteggiatori di sua 
madre). Ma c'è un 'ma': lei soffre di una forma tumorale che ostacola gravemente 
il lavoro del cuore. Ha poco da vivere.  

 

A history of violence - Regia di David Cronenberg (2005) 
Tom Stall è il proprietario di un piccolo ristorante in una cittadina di provincia. 
Conduce una vita normale con la moglie e i figli fin quando un giorno si difende 
dall'aggressione di due feroci criminali uccidendo entrambi. La sua immagine finisce 
su tutti i media e spinge Carl Fogarty, un boss della mafia irlandese di Philadelpia 
ad andarlo a cercare. L'uomo è sicuro di aver riconosciuto in lui un delinquente che 
lo ha privato di un occhio e che era molto temuto nell'ambiente per la sua crudeltà. 
Tom deve difendere la sua famiglia. 
Tratto da un fumetto di John Wagner il nuovo film di Cronenberg torna sui 
territori cari al regista: l'identità, la possibile schizofrenia, il rapporto tra realtà e 
apparenza. Anche lo stile narrativo gioca su questi elementi, tanto che il film 
potrebbe essere oggetto di una doppia recensione. Se lo si prende per come appare 
si tratta di un thriller molto stereotipato con buone dosi di esagerazione narrativa 
e di umorismo spesso involontario. Se invece lo si legge a partire dalla prima 
inquadratura che sembra un quadro di Hopper allora le cose cambiano. Si pensa al 
Cronenberg raffinato intellettuale che opera una rilettura sui generi per svelarne 
la fragilità e l'ambiguità. Questa volta propendiamo per la prima scelta quasi che il 
regista canadese, dopo la complessa prova di Spider avesse deciso di avvalersi di 
una fonte di ispirazione "bassa" per vedere come i meccanismi narrativi funzionano 
in quel contesto senza però volersene distanziare criticamente. Grande, come 
sempre, Ed Harris.  
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Agora - Regia di Alejandro Amenabar (2009) 
Alessandria d'Egitto. Seconda metà del IV secolo dopo Cristo. La città in cui 
convivono cristiani, pagani ed ebrei è anche un vivo centro di ricerca scientifica. Vi 
spicca, per acume e spirito di indagine, la giovane Ipazia, figlia del filosofo e 
geometra Teone. Guidati dal vescovo Cirillo e avvalendosi del braccio armato 
costituito dai fanatici monaci parabalani, i cristiani riescono ad annullare la 
presenza delle altre forme di religione e intendono regolare i conti con il pensiero 
che oggi definiremmo 'laico' di Ipazia.   
Fase della storia del cattolicesimo rimasta nell'ombra quale è sicuramente quella 
della presa di potere da parte dei cristiani di Alessandria, guidati da un vescovo 
autoritario e violento.  
 
Nota: in biblioteca il romanzo di Adriano Petta “Ipazia, scienziata alessandrina” 

 

Angel-A  – regia di Luc Besson (2005) 
è il personale tributo che il regista dedica alla propria città, Parigi. Sulle orme del 
cinema francese, in un bianco e nero che passa dal colore desaturato, allo "sporco" 
di Vigo (si cita anche la fotografia di Doisneau), Besson racconta la "Ville lumière" 
facendo passeggiare i personaggi per tutti i luoghi di culto che raffigurano la 
capitale francese nell'immaginario di chi la vive o l'ha vista almeno una volta. 
Andrè è un magrebino che deve soldi a mezza Parigi. Preso dallo sconforto pensa di 
suicidarsi buttandosi da un ponte, ma qualcun altro ha avuto la sua medesima idea. È 
Angela, bellissima ragazza, che viene salvata dalle acque nell'unico atto di coraggio 
compiuto da Andrè nella propria vita. Per sdebitarsi la fanciulla gli offre di essere 
la sua compagna di avventure, il suo "angelo custode", per salvarlo dal baratro. 
 

 

CARS  - regia di John Lasseter (2006), 
Saetta McQueen è la matricola più promettente di tutta la storia della Piston Cup, 
il principale torneo automobilistico non europeo. È bello, forte, veloce e arrogante, 
dalla vita ha tutto quello che vuole ma, durante il trasferimento verso il circuito 
dove disputerà la grande finale, si trova accidentalmente bloccato a Radiator 
Springs, un piccolo paesino di provincia. Costretto ai lavori forzati e a stare a 
contatto con persone (o macchine) dai valori semplici ma radicati, riuscirà a trovare 
la vera felicità, l'amore e forse anche qualche motivazione in più per vincere il 
campionato. 
Cars  punta tutto sulla divertente (e lo è per davvero) traduzione del nostro mondo 
in un universo di macchine.  

 

Christine - Regia di Stefania Sandrelli (2009) 
Christine de Pizan, italiana cresciuta alla corte di Carlo V di Francia fra stimoli 
culturali di ogni sorta e poi abbandonata al suo destino assieme ai figli Marie e Jean 
dopo la morte del Re Saggio. Quando si vede rifiutata ospitalità dalle corti nobiliari 
più vicine, Christine si addentra negli umili quartieri parigini, dove trova la 
caritatevole ospitalità della lavandaia Thérèse e del menestrello Charleton. 
Quest'ultimo, si accorge della naturale propensione di Christine per la rima baciata 
e comincia a farsi comporre da lei dei versi per le sue esibizioni. Alle quali 
partecipa anche il prelato Jean de Gerson che, incuriosito dalla raffinatezza delle 
parole, desidera scoprirne la sorgente ed entra in contatto con Christine, 
proponendole nuove letture e incoraggiandola al poetare. I suoi toni, attirano però 
le ire del vacuo e vate poeta Gontier e degli organi di giustizia. Christine de Pizan è 
un perfetto soggetto cinematografico, incarnazione di un protofemminismo che 
lotta per i propri figli e per un'arte sincera, popolare e, per questo, rivoluzionaria. 
L'idea vincente della Sandrelli e dei suoi sceneggiatori (coordinati da Furio 
Scarpelli, che di acuti sguardi sul contemporaneo se ne intende) è quella di farne 
una figura emblematica dello stato dell'arte e in particolare della contrapposizione 
fra arte sociale e arte di stato. 
 
Nota: in biblioteca bibliografia tematica su Christine de Pizan personaggio originario di Pizzano 
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Come Dio comanda  - Regia di Gabriele Salvatores (2008) 
In una landa desolata del Nord-Est Italia, tra cave di pietra, case sparse e anonimi 
centri commerciali, vivono un padre e un figlio. Rino Zena, disoccupato e ostinato, 
educa Cristiano, un adolescente timido e irrequieto che i compagni schivano e le 
ragazzine umiliano. Soli contro il mondo e contro tutti, hanno un solo amico: 
Quattro Formaggi, un disgraziato offeso da un incidente con i fili dell'alta tensione 
e ossessionato da Dio, dal presepio e da una biondissima pornodiva. Uniti da un 
amore viscerale, Rino e Cristiano tirano avanti un'esistenza orgogliosa che reagisce 
alla prepotenza del prossimo e all'ingerenza dei servizi sociali. Dentro una notte di 
pioggia e fango una ragazzina cambierà per sempre i loro destini. Gabriele 
Salvatores raccoglie per la seconda volta la sfida di Niccolò Ammaniti. Eppure non 
si tratta veramente di una sfida, piuttosto di un completamento, di uno sviluppo, di 
una naturale trasposizione dalle parole alle immagini. Il regista milanese si mantiene 
infatti sostanzialmente fedele al dettato del romanzo omonimo, con qualche minima 
variante e alcuni interventi chirurgici. La sua operazione consiste nel lasciarsi il 
tempo di trattare ciò che ha scelto di conservare e nell'evidenziare la natura 
“cinematografica” 
 
Nota: in biblioteca il romanzo di Ammaniti “Come Dio comanda” 

 

Draquila - di Sabina Guzzanti (2010) 
Dopo il Grande Terremoto che la sorprese indifesa nel 1461 e poi nel 1703, l'Aquila 
è abbattuta nella primavera del 2009 e di nuovo "città rovinata", come ebbe a 
scrivere tre secoli prima Marco Garofalo, Marchese Della Rocca, al Vicerè di 
Napoli.  
Da qui si avvia il documentario, cronaca delle 'cose nostre' e della politica dei 
fattacci che hanno compromesso il futuro dell'Aquila e della sua gente.  
Favorito da normative straordinarie e da una sinistra desolante e desolata come la 
tenda abbandonata del Pd, il "braccio armato" del governo realizza altrove una città 
altra, che distrugge il valore degli incontri e costringe gli aquilani 'più fortunati' in 
appartamenti asettici e davanti a televisori che predicano il berlusconismo.  
Abbandonando la satira indigesta per il giornalismo d'inchiesta, Sabina Guzzanti 
intervista una messe di persone e personalità, provando a ragionare sui fatti 
(in)evitabili, sulla prevenzione mancata, sulle vite condannate, sulle speculazioni, sui 
finanziamenti illeciti, sulla sistematica messa in discussione dei principi di 
trasparenza e legalità che fondano l'idea di una socialità democratica.  
 

 
 

Edward mani di forbice - Regia di Tim Burton (1990) 
Un vecchio scienziato muore prima di essere riuscito a fare alla sua meravigliosa 
creatura tecnoumana le mani, che sostituisce con delle forbici. Il giovanotto, che 
vive in un castello, viene adottato da una famiglia, va ad abitare nel sobborgo di una 
moderna città americana, ma è infelice perché odiato dai vicini per la sua diversità. 
Pur con qualche ingorgo verso la fine, è la favola più originale uscita da Hollywood 
da molti anni, nella sua miscela di tenerezza e crudeltà. Il talento grafico di Burton 
(il quartiere residenziale di pistacchio e caramello, l'assurdo e minaccioso castello, 
Edward che con le sue cesoie tosa i cani e modella cespugli) è al servizio di un 
universo intensamente "poetico". Sceneggiato da Caroline Thompson da un racconto 
di Burton, anche produttore per la Fox. 
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Fish Tank - Regia di Andrea Arnold (2009) 
Mia è una quindicenne disadattata. Espulsa dalla scuola, derisa dalle amiche a cui 
non risparmia sarcasmo e reazioni violente, a casa deve vedersela con una madre 
ancora giovane e sensuale e con una sorellina con la quale è in costante conflitto. 
Hip hop unico vero mezzo di comunicazione e di conferma di sé di Mia. La madre 
conduce una vita piuttosto libera fino a quando intreccia una relazione con Condor, 
il quale sembra essere il primo in grado di cogliere le potenzialità di Mia innescando 
però un'ulteriore rivalità tra madre e figlia.  
Andrea Arnold è tornata con un'opera seconda in cui rivela la sincerità della propria 
attenzione verso l'adolescenza. Dinamiche sociali all'interno della periferia urbana 
(siamo nell'Essex), rapporto madre/figlia che finiscono con il contendersi lo stesso 
uomo e disagio esistenziale della ragazza al centro dell’attenzione.  

 
 

Frank Gehry - Creatore di sogni  - regia di Sidney Pollack (2005) 
Da un punto di vista prettamente cinematografico, l’opera oscilla tra l'omaggio 
appassionato e la chiacchierata tra amici, ma scade a volte nella devozione acritica: 
il fatto che sia lo stesso Gehry, piuttosto disinvolto, a raccontare aneddoti ed 
eventi salienti della sua lunga vita, senza che sia necessario pungolarlo in alcun 
modo, dà bene la misura del rapporto di forza esistente tra intervistante e 
intervistato.   
È un film documentario interessante e utile, forse più per i benefici effetti che 
potrebbe avere sul pubblico (impossibile non essere affascinati dal processo di 
creazione delle opere) che per le sue qualità intrinseche. In ogni caso, visto che di 
architettura si parla poco, e troppo spesso a sproposito, ben venga Pollack e il suo 
deferente omaggio a una delle icone più discusse di questo affascinante e, per certi 
versi, misterioso universo, capace di ricordarci che, nonostante i tempi bui che 
viviamo, stupirsi è ancora possibile. 
 

 

Full Monty - Regia di Peter Cattaneo (1997) 
Il sogno economico dell'industria siderurgica inglese si è da tempo trasformato 
nell'incubo della disoccupazione e a Sheffield molti operai trascorrono le loro 
giornate a oziare all'ufficio di collocamento. Fra questi, ci sono anche Gaz e Dave, 
due scapestrati trentenni che passano il tempo a rubare travi d'acciaio dalle 
vecchie fabbriche abbandonate per mettere insieme qualche sterlina. Messo di 
fronte all'ipotesi di poter perdere la potestà sul figlio adolescente, Gaz escogita un 
modo originale per arrivare al guadagno facile: visto il crescente successo di 
pubblico degli strip maschili, Gaz, Dave e altri disoccupati locali daranno vita a uno 
spettacolo di spogliarello integrale. Quando il sistema economico ti mette in 
mutande, non ti resta che toglierti pure quelle per fare un po' di soldi. Con una 
doppia presa sulla vita sociale inglese che riesce a far sintesi della condizione 
proletaria post-tatcheriana e a catturare e rendere agile espediente narrativo 
l'ultima frontiera dell'emancipazione sessuale femminile, Full Monty è la risposta 
brillante e gaudente al realismo proletario raccontato da Ken Loach. 
 

 
 

Gandhi - Regia di Richard Attenborough (1983) 
Vita, attività politica e morte di Mohandas Karamchand Gandhi (1869-1948): studi a 
Londra, apprendistato in Sudafrica, attività politica, digiuni di protesta, morte 
violenta per mano di un bramino e solenni funerali. Nell'impersonare il grande 
apostolo dell'indipendenza dell'India e della non violenza, Kingsley è straordinario. 
Il film è coinvolgente, convincente, un po' didattico. 8 premi Oscar: film, regia, 
Kingsley, sceneggiatura (John Briley), fotografia, costumi, scenografie, montaggio. 
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Gli amanti del pont –Neuf  – regia di Leos Carax (1991) 

Sul Pont-Neuf, uno dei ponti più antichi di Parigi ormai caduto in rovina Alex, 
clochard e artista di strada,  e Michéle, fuggiasca studentessa d'arte con un occhio 
bendato a causa di una malattia,  vivono una tormentata storia d'amore. A far da 
testimone alla loro relazione e fornirli di sedativi e medicinali c'è Hans, un anziano 
barbone che come loro vive e dorme sul ponte. Michéle ed Alex si arrangiano come 
possono per tirare avanti e sopportare il dolore della loro condizione, tra sbronze 
giornaliere, furti e bravate occasionali; il graduale peggioramento della malattia e il 
conseguente calo della vista renderanno Michéle strettamente dipendente da Alex. 
Il giorno che viene trovata la cura per la sua malattia, la famiglia di Michéle 
pubblica in giro per Parigi manifesti per farla tornare a casa, ma Alex, per paura di 
perderla, li brucia tutti, arrivando anche ad uccidere per sbaglio uno degli affissori. 
Alex viene incarcerato, Michéle torna a casa. Il loro ritrovo avviene qualche anno 
dopo, sul Pont-Neuf, adesso totalmente ristrutturato e frequentatissimo, non più in 
rovina come una volta; ormai tutto sembra cambiato, i tempi in cui vivevano lì sono 
finiti, la stessa Michéle ha curato totalmente la malattia ed ora ha ripresa la vita 
che faceva prima di fuggire. Solo Alex è rimasto lo stesso ma, almeno per la notte 
in cui si sono rincontrati, riuscirà a coinvolgere Michéle in un'ultima appassionante 
avventura insieme. Il talento visionario di Carax è fuori discussione: lo si vede 
anche nel montaggio giocato sull'opposizione acqua/fuoco, sogno/oblio, 
movimento/immobilità.  

 
 

Hollywood party  – regia di Blake Edwards (1968),  
Se amate la comicità dell'ispettore Clouseau, le atmosfere anni Sessanta e i drink, 
siete invitati a questo esilarante Party.  
Peter Sellers, con il suo indimenticabile colorito indiano, veste qui i panni di Hrundi 
V. Bakshi, ingenua e sbadata comparsa indiana sul set di un film di Hollywood. Dopo 
avere inavvertitamente fatto esplodere il set prima del ciak del regista, il buffo 
ometto si ritrova per errore invitato in una lussuosa villa al party del produttore 
del film. Qui il sobrio ma imbranato indiano combinerà un guaio dopo l'altro, aiutato 
in questo crescente caos, da una galleria di personaggi "etilici", su tutti il cameriere 
Levinson, che dopo essersi scolato tutti i drink rifiutati dall'integerrimo Bakshi, 
finisce per servire l'insalata con le mani e pomiciare placidamente con una bionda 
altrettanto ubriaca, mentre alle loro spalle la villa è un delirio di schiuma ed 
elefanti hippie. 
Senza dubbio il miglior prodotto della fertile e travagliata coppia Sellers-Edwards 
Hollywood Party è una sorta di film-happening, improvvisato dagli interpreti a 
partire da un esile quadernino di sceneggiatura di dodici pagine 
 

 

Il bambino con il pigiama a righe  - regia di Mark Herman (2008)  
Berlino, anni Quaranta. Bruno è un bambino di otto anni con larghi occhi chiari e una 
passione sconfinata per l'avventura, che divora nei suoi romanzi e condivide coi 
compagni di scuola. Il padre di Bruno, ufficiale nazista, viene promosso e trasferito 
con la famiglia in campagna. La nuova residenza è ubicata a poca distanza da un 
campo di concentramento in cui si pratica l'eliminazione sistematica degli ebrei. 
Bruno, costretto ad una noiosa e solitaria cattività dentro il giardino della villa, 
trova una via di fuga per esplorare il territorio. Oltre il bosco e al di là di una 
barriera di filo spinato elettrificato incontra Shmuel, un bambino ebreo affamato 
di cibo e di affetto. Sfidando l'autorità materna e l'odio insensato indotto dal 
padre e dal suo tutore, Bruno intenderà (soltanto) il suo cuore e supererà le 
recinzioni razziali.  
L'approccio cinematografico è diretto e il punto di vista assunto è quello di un 
bambino, figlio di un gerarca nazista, la cui innocenza (davanti all'orrore) trova 
corrispondenza soltanto in Shmuel, coetaneo internato all'inferno. Il bambino con il 
pigiama a righe non è una favola dove ognuno ha un proprio e preciso ruolo, al 
contrario nel film di Herman i due universi, quello del Bene e quello del Male, si 
lambiscono fino a confondersi e a sconvolgersi.  
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Il Grinta – Regia dei fratelli Ethan e Joel Coen (2010) 
Mattie Ross è una quattordicenne fermamente intenzionata a portare dinanzi al 
giudice, perché venga condannato alla pena capitale, Tom Chaney l'uomo che ha 
brutalmente assassinato suo padre. Per far ciò ingaggia lo sceriffo Rooster  
Cogburn (Il Grinta) non più giovane e alcolizzato ma ritenuto da tutti un uomo duro. 
Cogburn non vuole la ragazzina tra i piedi ma lei gli si impone. Così come, in un certo 
qual modo, gli verrà imposta la presenza del ranger texano LaBoeuf. I tre si 
mettono sulle tracce di Chaney che, nel frattempo, si è unito a una pericolosa 
banda. 
“I malvagi fuggono quando nessuno li insegue”. Questa volta i due registi Coen 
decidono di confrontarsi al contempo con un genere che hanno già esplorato (il 
western) e con un'icona del cinema di nome John Wayne. Come sempre, i Coen 
riescono a costruire un'opera totalmente personale pur rispettando lo spirito del 
romanzo di Charles Portis a cui la sceneggiatura si ispira. Mattie è spinta a cercare 
giustizia da un carattere assolutamente determinato e lontano dall'iconografia 
della donna del West (Calamity Jane, Vienna/Joan Crawford e pochi altri esempi a 
parte). Una donna divenuta troppo precocemente tale perché nata in un mondo in 
cui dominano l'ignoranza e la morte.  
 

 

Il mio sogno più grande - Regia di Davis Guggenheim (2007) 
Gracie ha sedici anni, tre fratelli maschi e un padre che pensa solo al calcio. 
Quando il fratello Johnny, suo unico alleato in famiglia, muore improvvisamente 
in un incidente stradale, la ragazza decide di voler prendere il suo posto nella 
squadra di calcio del liceo e si sottopone ad un duro allenamento, osteggiata da 
tutti, in casa e fuori.  
Il film si basa su fatti realmente accaduti all'attrice Elisabeth Shue (qui nel 
ruolo della madre di Gracie) e a suo fratello Andrew, co-interprete e 
produttore; nasce dunque sulla spinta di una forte determinazione e di questa 
determinazione tratta, affidandosi alla grinta della giovane Carly Schroeder.  
Nella sua personalissima elaborazione del lutto, prendendo il posto del fratello 
per avere l'attenzione che non ha mai avuto, Gracie non aiuta solo se stessa ma 
dà un motivo per continuare a vivere al padre e, facendosi problema, tiene unita 
la famiglia nel momento in cui la disintegrazione è pericolosamente prossima..  
 

  

Il nastro bianco – regia di Michael Haneke (2009) 
Un villaggio protestante nel nord della Germania. Anni 1913-1914. La vita si 
presenta con i ritmi delle stagioni e con la sua monotona ripetitività. Fino a 
quando accade un fatto inspiegabile: il medico si frattura gravemente una spalla 
in seguito a una caduta da cavallo dovuta a un filo solido ma invisibile teso sul 
suo percorso. Altri eventi si susseguiranno sotto lo sguardo attento e misterioso 
dei bambini delle varie famiglie. Le relazioni tra gli adulti e tra questi e i 
bambini sono quanto di più freddo e privo di un senso di umanità vera si possa 
concepire. Nei personaggi del Medico, del Pastore e del Barone si concretizzano 
tre modi di esercitare l'autorità e il sopruso (in particolare nei confronti della 
donna) che forniscono un modello da amare/odiare per i più piccoli i quali 
finiscono con l'introiettare la violenza che domina la società, per quanto 
apparentemente celata dalle convenzioni. A raccontare gli avvenimenti è la voce 
di un anziano, che all'epoca dei fatti era l'istitutore arrivato in loco da un paese 
non troppo lontano.  Grazie a un bianco e nero bergmaniano il regista austriaco 
costruisce un clima di opprimente attesa; una riflessione su una società che sta 
ponendo a dimora i semi che il nazismo, dopo la Prima Guerra Mondiale, farà 
fruttificare. . Il nastro bianco che il Pastore impone ai figli più grandi dovrebbe 
simboleggiare la necessità, per loro, di raggiungere una purezza che dovrebbe 
coincidere con l'acquisita maturità. Non passeranno molti anni e quei nastri 
bianchi si trasformeranno in stelle di Davide. Ad appuntarli sul petto delle nuove 
vittime saranno proprio quegli ex bambini. 
 



8 
 

 

In questo mondo libero - Regia di Ken Loach (2007) 
Angie è una giovane donna divorziata con un figlio undicenne, Jamie, che vive con 
i nonni. Licenziata in tronco da un'agenzia per cui procurava manodopera 
proveniente dai paesi dell'Est, Angie decide di mettersi in proprio. Insieme 
all'amica Rose crea un'agenzia di reclutamento che gestiranno in coppia. Il 
confronto con la realtà dell'immigrazione, clandestina e non, le imporrà delle 
scelte che non andranno tutte nella stessa direzione.  
La quasi debuttante Kierston Wareing gli offre un valido aiuto sfaccettando il 
suo personaggio e offrendogli quelle variazioni dal positivo al negativo che 
spingono lo spettatore ad alternare adesione e repulsione nei suoi 
confronti. Angie è un 'mostro' che sembra non accorgersi di esserlo. In lei 
convivono il bisogno di riscatto, la generosità e la più fredda e letale 
determinazione. È una donna che vuole sfondare in un territorio tipicamente 
maschile finendo con il fare proprie le caratteristiche più negative dell'altro 
sesso. Quasi come se Loach sentisse su di sé la differenza di approccio 
generazionale alle problematiche sociali le offre (grazie alla scrittura del suo 
più che fedele sceneggiatore Paul Laverty) uno specchio in cui riflettersi: 
l'anziano padre che, vedendola all'opera, non può non dirle: "Stiamo tornando ai 
vecchi tempi"? Ai vecchi tempi si usavano termini come sfruttamento, riduzione 
in schiavitù, proletariato. Oggi tutto è molti più soft. Il lavoro è 'interinale'. I 
contratti sono 'a termine'. Ma la realtà è ancora, dolorosamente quella. 
 

 
 

In the bedroom - Regia di Todd Field (2001) 
Costa del Maine, estate. Matt Fowler è un medico che opera nella cittadina in 
cui è nato e cresciuto. Sua moglie Ruth, newyorkese e direttrice di cori è una 
donna molto cortese ma anche molto rigorosa. Il loro unico figlio, Frank, è 
tornato a casa dall'università in cui studia Architettura, ha intrecciato una 
storia, che lui considera un amore estivo, con Natalie, una donna separata e con 
figli. Ruth non vede di buon occhio questa relazione e non perde occasione per 
farlo notare al figlio. L'ex marito di Natalie, Richard non rinuncia a 
importunarla, carico com'è di rancore, finché un giorno, trovando in casa con lei 
Frank, uccide il 'rivale' a sangue freddo. Viene arrestato ma liberato dietro 
cauzione di lì a poco, in attesa del processo. Ruth lo incontra spesso e non 
sopporta l'idea di vederlo a piede libero. Suggerisce allora al marito una 
possibile soluzione. Tratto dal romanzo Killings di Andre Dubus, che ha al centro 
dei propri romanzi individui in cui eroismo e bassezza convivono, il film ha una 
sua originalità in un panorama hollywoodiano sempre più uniforme. La memoria 
corre a Un borghese piccolo piccolo interpretato da uno straordinario Alberto 
Sordi. Qui come allora l'assassinio di un figlio. Qui come allora la reazione da 
parte dei genitori.  
 

 
 

Innamorarsi a Manhattan  – regia di  Mark Levin (2005) 
New York. Gabe ha 11 anni e si è sempre e solo interessato di basket e 
videogiochi. Al corso di karate incontra e conosce Rosemary, ragazzina vispa e 
vivace. Gabe per la prima volta inizia a guardare l’altro sesso con occhi diversi e 
interessati. E capirà e scoprirà le gioie e le ansie della prima cotta della vita. 
Commedia sentimentale e romantica, ambientata nella New York che tutti 
conosciamo grazie proprio alle infinite pellicole che l’hanno consacrata città 
simbolo dell’amore, Innamorarsi a Manhattan non si eleva e non si distingue dalle 
altre innumerevoli commedie leggere della cinematografia contemporanea: unica 
differenza è che i protagonisti sono due ingenui e spontanei undicenni. Questo, 
grazie anche a una sceneggiatura lineare e semplice, dona al film un alone di 
freschezza che si respira durante tutta la sua durata, conferendogli le 
sembianze di una simpatica favola moderna (con tanto di genitori separati). A 
fare da sfondo a litigi, incomprensioni, primi dubbi e incertezze, una New York 
patinata, fotografata nei suoi luoghi simbolo, a partire dall’immancabile Central 
Park.  
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Jules e Jim - regia di Francois Truffaut (1962) 
Dal romanzo di Henri-Pierre Roché. Parigi 1907. Jules, francese, e Jim, 
austriaco, sono molto amici. Conoscono Catherine, ambigua, affascinante, 
imprevedibile. I tre diventano inseparabili. Il sentimento si evolve. A tre. 
Catherine sposa Jim e diventa amante di Jules. Le cose sembrano funzionare. 
Scoppia la guerra e i due si devono separare. Ma anche da lontano il collante 
Catherine funziona. I tre continuano a vivere quel legame. Finita la guerra la 
donna tenta la ricomposizione. Ma le cose sono cambiate. 
Uno dei manifesti della Nouvelle Vague e della trasgressione femminile. La donna 
conduce sempre la situazione, è lei al centro del sistema e si permette tutto. 
Passeggia con i suoi due uomini vestita da uomo, coi baffi.  
La Moreau, che canta la canzone Le tourbillon, divenne uno dei grandi segnali 
della mitologia femminile di quel decennio. Nel 2002 Jules e Jim è stato 
ridistribuito nel circuito delle sale, con grande promozione. Davvero un'iniziativa 
inconsueta, che ha riguardato pochissimi titoli.  
 

 
 

L'amore il pomeriggio - regia di Eric Rhomer (1972) 
Felicemente sposato e in attesa del secondo figlio, Frédéric fantastica col 
proprio dongiovannismo represso, ma Chloé lo mette in crisi.  
6° e ultimo dei "racconti morali" di Maurice Schérer, Rohmer qui si diverte più 
del solito, con sorniona raffinatezza, a far dell'ironia sul suo protagonista. C'è il 
solito giro di appuntamenti (atti sessuali?) mancati e di percorsi che non 
s'incrociano mai, e una magistrale sequenza finale che ribalta l'intero assunto 
del film, il solo di Rohmer con dei nudi. 
 

 

La vita sognata degli angeli - regia di Erick Zonca (1998) 
Lille, storia di un'amicizia tra due ventenni, la bruna, solare, generosa Isa 
(Bouchez) e la bionda, mutevole, selvaggia Marie (Régnier), tutta chiusa nella sua 
rivolta asociale e autodistruttiva. La sola opera prima (girata in 16 mm) messa in 
concorso a Cannes 1998 dove ebbe la Palma d'oro per l'interpretazione 
femminile, assegnata alle due protagoniste e poi l'European Award. Film 
apprezzabile per la verità psicologica e sociale dei suoi personaggi, anche di 
quelli di contorno e per la tenerezza e l'energia con cui Zonca li conduce lungo i 
loro itinerari di vita. 3 premi César in Francia: miglior film, migliore attrice 
(Bouchez), migliore promessa femminile (Régnier). 

 

 

 
 

L’eredità - regia di Per Fly (2003) 
Il proprietario di una catena di acciaierie muore suicida e sua moglie prova a 
richiamare il figlio Christoffer alla guida dell'azienda, nonostante egli non se ne 
sia mai interessato. A sorpresa Christoffer accetta di tornare e salvare le 
acciaierie, ma così facendo provoca profonde rotture all'interno della famiglia e 
manda in rovina la relazione con sua moglie. 
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La ragazza delle balene - regia di Niki Caro (2002) 
Sulla costa orientale della Nuova Zelanda, sconvolto dalla morte per parto della 
moglie e del maschietto di due gemelli, il figlio del capo del villaggio di Whangara 
emigra. La piccola Paikea (Castle-Hughes), sopravvissuta, cresce con i nonni Koro 
(Paratene) e Flowers (Haughton), amata da entrambi, ma compresa soltanto dalla 
nonna che intuisce in lei la vera erede al posto di comando. 2° film del 
neozelandese pakeha (origine europea) N. Caro, attinto a una leggenda: gli avi 
dei maori giunsero sull'isola sul dorso di una balena, dopo il naufragio della loro 
canoa. In incerto equilibrio tra favola formativa per ragazzi e cinema d'autore, 
non convince né sull'uno né sull'altro versante. Sul primo, corredato di intenti 
ecologici e antropologici, fallisce per incongruenze, omissioni, passaggi lacunosi; 
sul secondo pecca per un formalismo illustrativo e patinato. 
 
AUTORE LETTERARIO: Witi Ihimaera 
 

 

 

La doppia vita di Veronica  - regia di Krzysztof Kieślowski (1991) 

Weronika è una ragazza che vive a Cracovia ed ha una particolarità: ha una voce 
sublime. Viene subito notata, durante un'audizione, da un direttore d'orchestra 
che le organizza un concerto, durante il quale la donna canterà fino a cadere 
morta in terra. A Clermont-Ferrand, intanto, la francese Véronique si sente 
tutto d'un tratto strana: ha la sensazione di essere sola al mondo. Dopo aver 
saputo dal proprio medico di avere gravi problemi di cuore, Véronique va dal 
proprio maestro di musica ed annuncia di voler smettere di cantare. Se 
continuasse, infatti, rischierebbe di morire: fa quindi la scelta opposta a quella 
di Weronika. 

Divenuta insegnante di canto, Véronique incontra per caso un marionettista. 
Quando le arrivano telefonate anonime e pacchi strani, la donna immagina che 
sia lui il mittente. Da vari indizi, la donna riesce a risalire a lui ed i due si 
incontrano, facendo nascere all'apparenza una storia d'amore. 

Film enigmatico in bilico tra realtà e mistero, da sentire più che da capire 
razionalmente, tentati dalla smania dell'interpretazione. Non a caso la musica (di 
Zbigniew Preisner) vi ha una funzione trainante. Scritto dal regista con 
Krzysztof Piesiewicz, suo sceneggiatore per Dekalog. La continuità tra le due 
opere è evidente, e non soltanto a livello stilistico. Premio a Cannes per la Jacob, 
radiosa svizzera di lingua francese 
 

 

L’amore sospetto - regia di Emmanuel Carrère (2005) 
Marc un giorno decide di tagliarsi i baffi. Niente di eccezionale se non fosse per 
il fatto che li porta sin da quando era ragazzo. Si aspetta quindi che sua moglie 
Agnes commenti (positivamente o negativamente) il fatto. Invece nulla. Neppure 
le altre persone del suo entourage sembrano accorgersi del cambiamento. Nel 
momento in cui si decide a chiedere un parere gli viene detto che la domanda è 
assurda: lui non ha mai portato i baffi quindi... Inizia così una spirale di presunta 
follia che coinvolge in modo particolare la coppia. Agnes vuole farlo visitare da 
uno psichiatra. Lui si convince sempre più o che sia lei a non essere più in sé o 
che si tratti di un complotto ordito ai suoi danni. Un viaggio ad Hong Kong 
dovrebbe aiutarlo a fare chiarezza. 
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L’attimo fuggente - Regia di Peter Weir (1989) 
John Keating, insegnante di letteratura inglese, arriva nel 1959 alla Welton 
Academy dove regnano Onore, Disciplina, Tradizione e ne sconvolge l'ordine 
insegnando ai ragazzi, attraverso la poesia, la forza creativa della libertà e 
dell'anticonformismo. Coraggioso nella scelta tematica, discutibile nella sua poco 
critica esaltazione dell'individualismo e con qualche forzatura retorica, è una 
macchina narrativa perfettamente oliata che non perde un colpo sino al finale 
che scalda il cuore, inumidisce gli occhi e strappa l'applauso. Di suo P. Weir ci 
mette l'abituale misticismo e la sapiente guida nella recitazione dei ragazzi 
inesperti tra cui spicca R.S. Leonard sebbene solo E. Hawke abbia fatto 
carriera. Eccellente R. Williams. Oscar per la sceneggiatura di Tom Schulman. 
Inatteso campione d'incassi 1989-90. 
 

 

L’enfant - regia Jean Pierre e Luc Dardenne (2005) 
Bruno, vent'anni, e Sonia, diciotto. Dalla loro relazione nasce un bambino, Jimmy, 
che Bruno riconosce. Ma Bruno vive di furti che compie con la collaborazione di 
un ragazzino. Bruno crede di amare Sonia ma è privo di sentimenti paterni. 
Approfittando di un'ora in cui Jimmy è affidato a lui, va a venderlo. 
I Dardenne tornano, con il loro stile inconfondibile (questa volta più frenato 
nell'uso della camera a mano) a raccontare degli "ultimi" della società con un 
occhio di riguardo per i più giovani. Qui gli "enfant" del titolo sono molti: dal 
neonato, al ragazzino che ruba con Bruno a Bruno stesso. Ognuno con la propria 
inadeguatezza al mondo e, Bruno in particolare, con un'amoralità che sfocia nella 
scena finale in una sorta di catarsi che lascia, come sempre nel cinema dei due 
fratelli belgi, un margine alla speranza. È un cinema morale e necessario, il loro, 
che non lascia spazio alla retorica o alla facile commozione ma pone degli 
interrogativi ai quali non è possibile sfuggire. 

 

Lo scafandro e la farfalla - regia di Julian Schnabel (2007) 
Jean-Dominique Bauby si risveglia dopo un lungo coma in un letto d'ospedale. È il 
caporedattore di 'Elle' e ha accusato un malore mentre era in auto con uno dei 
figli. Jean-Do scopre ora un'atroce verità: il suo cervello non ha più alcun 
collegamento con il sistema nervoso centrale. Il giornalista è totalmente 
paralizzato e ha perso l'uso della parola oltre a quello dell'occhio destro. Gli 
resta solo il sinistro per poter lentamente riprendere contatto con il mondo. 
Dinanzi a domande precise (ivi compresa la scelta delle lettere dell'alfabeto 
ordinate secondo un'apposita sequenza) potrà dire "sì" battendo una volta le 
ciglia oppure "no" battendole due volte. Con questo metodo riuscirà a dettare un 
libro che uscirà in Francia nel 1997 con il titolo che ora ha il film. Julian 
Schnabel ha assunto sulle sue spalle un incarico gravoso perché è vero che i film 
che portano sullo schermo le vicende di portatori di gravi handicap commuovono 
facilmente la grande platea. Sia l'attore che il regista conseguono il grande 
risultato di offrirci una prova di grande umanità nel contesto di un film di 
elevato livello artistico. L'occhio del protagonista diventa la soglia che permette 
al pesante e inerte scafandro del suo corpo di liberare (anche se faticosamente) 
la farfalla del pensiero. La voce interiore imprigionata di Jean-Do ci rivela al 
contempo l'orrore della condizione e l'indomabile spinta all'espressione di sé. Il 
giornalista pensa, desidera, soffre, grida dentro di sé. È un grido in cerca di una 
bocca che possa tradurlo in suoni e parole. Il battito delle ciglia si traduce in 
lettere e le lettere in parole. Schnabel e Amalric riescono a non fare retorica e 
al contempo a commuovere profondamente liberandosi dal falso pietismo che 
spesso accompagna queste storie 'vere'. Raggiungono il risultato grazie a un 
attento lavoro di flasback che si integra alla perfezione con la descrizione di un 
corpo che da apertura al mondo si è trasformato in sepolcro. Tutto ciò senza 
lanciare proclami né a difesa strenua della vita né a favore dell'eutanasia. Il 
che, di questi tempi, è già un merito di per sé. 
 



12 
 

 
 

L’ora di religione - regia di Marco Bellocchio (2002) 
Sergio Castellitto nella parte del pittore Ernesto Picciafuoco, un agnostico dalla 
personalità tormentata. L'artista viene a sapere da un prete che la propria 
madre sarà beatificata. Il fatto è clamoroso e non sarebbe davvero opportuno 
che una futura santa risultasse madre di un non credente. Altri problemi 
arrivano anche dal figlio di Ernesto, che non vuole essere discriminato a scuola e 
decide di frequentare l'ora di religione. Bellocchio penetra l'animo umano 
rigoroso e formalmente perfetto.  
 

 

Marie Antoniette  - regia di Sofia Coppola (2006) 
Maria Antonietta nasce a Vienna il 2 novembre 1755. Nel 1770 raggiunge a 
Versailles il suo promesso sposo, il delfino di Francia futuro Luigi XVI. Il 16 
ottobre 1793 viene ghigliottinata. Si può racchiudere in queste tre date la 
vicenda storica di una delle regine più note della Storia. Non è però a questo che 
guarda Sofia Coppola nella terza opera di una filmografia dedicata alla difficoltà 
di crescere per una giovane donna, quale che sia il luogo o l'epoca. 
La Coppola torna a lavorare con Kirsten Dunst, ne utilizza la fresca malizia ma al 
contempo la libera dal ruolo "fidanzatina della porta accanto" che Spiderman le 
ha appiccicato addosso e che Elizabethtown ha solo ritoccato. Aiutata da 
costumi straordinari (Milena Canonero) e da una colonna sonora che mescola 
musica d'epoca a brani di Bow Wow Wow, New Order e Phoenix, Sofia Coppola ci 
fa "sentire" moderna una storia antica, evitando i cliché storici e la 
ricostruzione politica. È di una donna che ci vuole parlare, una donna che soffre 
per la disattenzione sessuale del marito che si trova caricata come colpa, una 
donna-bambina che compensa le frustrazioni giocando con scarpe, cibi, cani come 
una ricca signora di Beverly Hills. 
 

 

Memorie di una geisha - regia di Rob Marshall (2005) 
Dopo l'acclamato Chicago, Rob Marshall getta uno sguardo ad oriente, o meglio 
sarebbe dire una sbirciata. Lo fa protetto dietro i paraventi della camera di 
Chiyo, venduta a nove anni ad una scuola di geishe e destinata a finire i suoi 
giorni nell'Uki-o, il 'mondo che fluttua', col nome di Sayuri, per deliziare i ricchi 
signori giapponesi con le sue arti. Il suo destino sarà segnato dall'incontro con 
un bell'uomo d'affari che non smetterà mai di amare, dalla gelosa Hatsunomo 
che la umilierà di continuo, dalla gentile Mameha che la farà diventare la più 
leggendaria geisha di Kyoto, e infine dalla guerra che tutto spazza via. 
Esteticamente squisite, le memorie di questa geisha raccontate da Arthur 
Golden e materializzate dall'ormai ex-coreografo Marshall. 
 

 

Pomodori verdi fritti  - regia di Jhon Avnet (1991) 
Evelyn (K. Bates), depressa donna di mezza età, incontra in una casa di riposo la 
vivace ottantenne Ninny (J. Tandy) che le racconta la storia dell'amicizia tra la 
fiera Idgy (M. Stuart Masterson) e la dolce Ruth (M.-L. Parker) e le 
drammatiche peripezie che le portarono a gestire insieme il Whistle Stop Café 
alla fermata di un treno che non c'è più, dove si poteva gustare la specialità 
locale (i pomodori del titolo). Stimolata dai racconti, Evelyn cambia vita. Tratto 
dal romanzo di Fannie Flagg (candidato al Pulitzer 1987), è il film di esordio del 
produttore J. Avnet: costato circa 10 milioni di dollari, ne ha incassati più di 65 
solo nel mercato USA.  
Una storia del profondo Sud tutta al femminile, bravissime tutte le attrici, che 
avvince e funziona. 
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Niente da nascondere - regia di Michael Hanneke (2005) 
Tutto inizia dall'immagine di una strada, una mattina qualunque. L'inquadratura è 
fissa: qualche persona cammina, passa una bicicletta, un uomo esce di casa. Stop, 
rewind e inizia il mistero. L'immagine è quella di un videoregistratore: una coppia 
(Daniel Auteil e Juliette Binoche) trova sulla porta, come in Strade 
perdute di Lynch, misteriose cassette che ne ritraggono la vita privata. Poi 
arrivano inquietanti disegni, telefonate, strani avvertimenti e il segreto 
nascosto (caché) inizia ad emergere: l'infanzia del protagonista è tragicamente 
legata a quella di un algerino figlio dei domestici di casa. Ma il mistero resta 
tale, anzi si tramanda fra le nuove generazioni: i figli dei due uomini si 
incontrano mentre la macchina da presa, non vista (cachè), continua a 
riprendere. Caché, presentato a Cannes 2005 e nella rosa dei più vicini alla Palma 
d'oro, come tutti i film di Michael Haneke non lascia indifferenti. La storia, 
costruita come un thriller appassionante e criptico, riflette sui temi della verità, 
della colpa e del voyeurismo. In fondo la posizione dello spettatore, unico 
testimone di tutte le vicende, si identifica con quella del personaggio, ignoto ma 
onnisciente, che spia la vita della famiglia.  
 

 

Potiche la bella statuina - regia di François Ozon (2010) 
Suzanne è la moglie borghese e casalinga di un facoltoso industriale, sgradevole 
in famiglia e impopolare presso i suoi operai. Sequestrato durante uno sciopero 
dai suoi esacerbati dipendenti, Robert Pujol viene rilasciato grazie 
all'intercessione della moglie e all'intervento di Babin, deputato comunista e 
vecchio amante di Suzanne. Liberato ma infartuato, Robert è costretto al 
ricovero e ad affidare l'azienda e la responsabilità di negoziare coi sindacati 
alla sua svagata consorte. Dietro la scrivania e con sorpresa di tutti, Suzanne si 
rivela capace di corrispondere le rivendicazioni operaie e di rilanciare l'attività 
aziendale. Le fanno corona i due figli e Babin, che riprende a corteggiarla. Il 
rientro di Robert complicherà la vita ritrovata di Suzanne, decisa a non cedere il 
passo e a procedere oltre. 
Soltanto a François Ozon poteva riuscire l'impresa di ricongiungere in un film e 
dentro un medaglione la coppia Deneuve-Depardieu ; una storia di emancipazione 
femminile e fa i conti con un personaggio che reclama il suo posto. Catherine 
Deneuve, algida femme fatale e specchio del desiderio maschile ieri, diventa 
negli anni Settanta ricreati da Ozon una donna che si fa carico del proprio 
destino e della propria storia; da oggetto ornamentale (il termine potiche del 
titolo è un vaso privo di valore che ha il solo scopo di arredare) diventa soggetto 
divorante, capace di muovere i fili di una deflagrazione e “seppellire” (in casa) un 
marito incapace di arginarla. 
 

 

Racconti da Stoccolma – Regia di Anders Nilsson (2006) 
Quando scende la notte Stoccolma si scopre intollerante e violenta. Dentro le 
case e fuori, sulle strade, esplode l'odio incontrollato di padri, mariti, fratelli. 
In una di queste notti si incrociano i destini di Leyla, figlia di una numerosa 
famiglia mediorientale, cresciuta secondo un rigido codice morale e religioso, 
Carina, madre generosa e giornalista di talento, umiliata dalle parole e dalle 
percosse di un marito meschino e geloso, e Aram, giovane proprietario di un 
locale, innamorato di uno degli uomini della sicurezza. Con modi e tempi diversi, 
Leyla, Carina e Aram impareranno a difendersi e a reagire ai soprusi.  
Leyla e la sorella maggiore Nina non sono definite a partire dalla loro 
individualità ma secondo legami di dipendenza all'interno della struttura 
familiare; in caso di trasgressione (anche solo presunta) la donna assume una 
posizione di irregolarità nella comunità, che provoca una rappresaglia feroce da 
parte del gruppo "disonorato". Lo schema concettuale non cambia per Carina o 
per Arem, a cui vengono negate l'identità e la possibilità di essere felici. Quelle 
di Leyla, Nina e Arem sono vite "interrotte", vite "chiuse in casa" che il regista 
osserva al microscopio. 
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Scoprendo Forrester - regia di Gus Van Sant (2000) 
Jamal, un ragazzo sedicenne di colore nato nel Bronx che è riuscito a 
frequentare una scuola di lusso a Manhattan grazie alla sua abilità negli sport, 
irrompe nella vita di William Forrester, un anziano scrittore che dopo aver vinto 
un Premio Pulitzer si è ritirato a vivere come un recluso nel suo appartamento di 
New York. Jamal, che sogna di diventare scrittore, lascia un quaderno con i suoi 
scritti in casa di Forrester dando il via a una vicenda che cambierà la vita di 
entrambi. 
Gus Van Sant mantiene fermo il proprio sguardo sugli individui al margine e sulle 
età di passaggio. Questa volta lo fa con alle spalle un produttore/attore 
decisamente straordinario: Sean Connery. Il regista non solo non esaspera i toni 
ma sottolinea la propria continuità autoriale con un cameo affidato a Matt 
Damon. 
 

 

Séraphine - regia Martin Provost (2008) 
Senlis, Piccardia, 1914. Séraphine Louis è un'umile governante che di giorno 
lavora come donna delle pulizie e lavandaia a cottimo e di notte dipinge fra le 
mura di un piccolo appartamento. Non ha alcuna conoscenza delle tecniche 
pittoriche: la sua arte trae forza dalla fede religiosa e dalla contemplazione 
delle forme della natura. Un giorno, presso la casa nella quale presta servizio, 
viene ad alloggiare il celebre critico d'arte tedesco Wilhelm Uhde, fra i più 
importanti collezionisti e mecenati delle esposizioni parigine, che dopo aver 
scoperto per caso uno dei quadri della domestica  rimane impressionato dai 
colori e dalla grande vitalità della sua arte e decide di coltivarne il talento. 
Séraphine de Senlis è probabilmente la sola reale esponente dell'art naïf. 
L'unica la cui condizione sociale e psicologica abbia realmente determinato la 
creazione di un'arte ingenua, genuina, popolare sia nei motivi decorativi che nelle 
tecniche di composizione, ispirata unicamente da momenti di estasi per la natura 
ed esperienze sinestetiche. Per raccontarne la biografia come una storia tragica 
di redenzione popolare, Séraphine si divide in due parti: prima e dopo la Prima 
guerra mondiale, prima e dopo la presa di coscienza da parte di Séraphine del 
proprio talento. Suddivisione accentuata anche da continue dissolvenze al nero 
che danno un ritmo sequenziale al racconto e che costituiscono un percorso 
sincopato, dalla vocazione artistica fino all'aggravarsi delle condizioni mentali.  
 

 

Terra e libertà  - regia di Ken Loach (1995) 
Nel 1936 David, giovane comunista disoccupato di Liverpool, parte per la Spagna 
e si arruola nella milizia internazionale del Poum (Partido obrero de unidad 
marxista) che combatte i falangisti sul fronte d'Aragona. Vissuta con i contadini 
spagnoli oppressi e sfruttati, la guerra gli fa capire la necessità della lotta 
rivoluzionaria. Ferito e portato a Barcellona, David assiste alla divisione 
fratricida che si risolve nel giugno 1937 con la messa al bando del Poum e la 
sanguinosa repressione degli anarchici. Sceneggiato dallo scrittore Jim Allen 
(1926-99), opera n. 11 per il cinema di Loach, è il 1° film che accusa il Partito 
comunista spagnolo e l'Unione Sovietica di aver distrutto la sinistra anarchica, 
favorendo la vittoria dei falangisti. 
 Può coinvolgere, commuovere, turbare lo spettatore di sinistra e far pensare 
tutti gli altri.  
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The millionaire - regia di Danny Boyle (2008) 
Dopo aver incontrato, persa, ritrovata e perduta di nuovo Latika, Jamal, un 
diciottenne cresciuto negli slum di Mumbai, partecipa all'edizione indiana di “Chi 
vuol essere Milionario” per riscattarla con la vincita dalla “protezione” di un 
pericoloso criminale. L'acquisita popolarità mediatica, la scalata trionfale al 
milione e alle caste sociali infastidiscono il vanesio conduttore che cerca di 
boicottarne la vittoria, ingannandolo e facendolo arrestare. La polizia gli mostra 
il video della sua partecipazione al quiz e gli chiede come facesse a sapere quelle 
cose; da quel momento, il ragazzo ripercorre le tappe della sua vita da quando 
era un bambino di strada: ogni risposta data corrisponde ad una fase della vita 
di Jamal, devota a Latika e votata all'amore 
I personaggi del cinema di Danny Boyle contemplano tutti una magnifica 
ossessione, correndo a perdifiato per realizzarla. Il consumo di eroina, di 
sterline, di sole o di amore crea ai suoi boys una forte dipendenza e il bisogno 
impellente di averne ancora. Padroneggiando l'estetica e il “fondamentalismo” 
melodrammatico del cinema bollywoodiano, Doyle mette in scena un eroe 
virtuoso che (da tradizione) sconfigge il male e salva i deboli senza dimenticare 
di mostrare le fratture presenti nella società indiana, prodotte da un sistema 
nel quale sopravvivono forti disuguaglianze. 
 

 

 

The terminal - regia di Steven Spielberg (2004) 
Viktor Navorski giunge all'aeroporto J.F. Kennedy di New York dalla Krakozhia, 
un piccolo stato sorto dalla frantumazione dell'Urss. Nel momento in cui giunge 
al desk dei visti viene però bloccato. In Patria c'è stato un colpo di stato. Il 
nuovo regime non viene riconosciuto dagli Stati Uniti e quindi lui non può entrare 
in America. Benché il responsabile dell'aeroporto, in attesa di un'ispezione per 
passaggio di grado, a un certo punto lo spinga ad infrangere la legge Viktor non 
esce dal terminal che diventa la sua casa in attesa di poter realizzare il sogno 
per cui è giunto negli States. Steven Spielberg ha realizzato, ispirandosi solo 
per lo spunto iniziale ad un fatto realmente accaduto, un film molto severo sul 
proprio Paese anche se presentato in confezione regalo. Perché non bisogna 
farsi trarre in inganno dalla storia d'amore tra Viktor e la hostess Amelia o dal 
clima idilliaco che si costituisce tra lui e gli inservienti del terminal. Il senso del 
film sta altrove, sta nel ritornare in uno spazio concentrazionario,questa uno dei 
non luoghi per eccellenza: l'aeroporto. Ci 'rinchiude' il suo protagonista e lo 
mette di fronte al non sogno americano. Stanley Tucci è perfetto nel delineare il 
ritratto di un'America sempre più chiusa in se stessa, dimentica delle sue origini 
e dei suoi ideali, in cui lo straniero viene tollerato solo se piega il capo e quasi 
'sparisce'.  
 

 
 

Ti amerò sempre - regia di Philippe Claudel (2008) 
Sono 15 anni che Juliette non ha alcun contatto con la sua famiglia che l'ha 
ripudiata dopo la condanna per omicidio. Uscita finalmente di prigione viene 
ospitata dalla sorella minore Léa che vive a Nancy con il marito, le due bambine 
adottive e il suocero malato, e con la quale Juliette ha sempre avuto un rapporto 
molto bello. Il ritorno alla vita però non è facile, tutti le fanno domande sul suo 
passato e tentano di capire il perché di quel gesto orribile, ma Juliette ha 
costruito un muro troppo alto intorno a sé e niente sembra più scalfirla. 
L'affetto di sua sorella e delle sue nipotine la riporterà lentamente a contatto 
con la realtà e con un mondo che per troppo tempo è andato avanti benissimo 
anche senza di lei. Il dilemma rimane, come può una donna così dolce e 
premurosa aver commesso un reato così orribile? 
Philippe Claudel, uno dei più celebri e apprezzati scrittori francesi 
contemporanei, fa il suo esordio dietro la macchina da presa con una storia di 
donne, sulle donne, sulla loro forza interiore, sulla loro capacità di ricostruirsi e 
di rinascere anche dopo eventi tragici . 
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Time - regia di Kim Ki-Duk (2006) 

Una donna e un uomo, See-Hee e Jim woo, sono amanti. Il loro amore è forte e la 
gelosia imperversa. See-Hee, credendo che il fidanzato si sia stancato di lei e 
che vada in cerca di altre conquiste, fugge da questa situazione e si affida alla 
chirurgia estetica per dare nuova vita al rapporto. Questa scelta cambierà per 
sempre la loro relazione. 
Kim ki-duk è un regista-artista che racconta attraverso la semplicità simboli, 
temi, quadri, segni forti che si stagliano su uno sfondo bianco e che rimangono 
nella memoria. Il genio coreano Kim Ki-Duk, come è sua abitudine fare, è sempre 
lapidario. Time narra del Tempo e basta. L’Amore ne è una conseguenza, perché 
si svolge nel corso dei giorni, all’interno di un universo complesso. Il Tempo non 
muore mai. L’Amore sì, e così la Bellezza. La chirurgia plastica, ad esempio, 
tecnica di sopravvivenza del bello, è un approccio dell’Oggi, una gestione 
dell’attimo, che con il trascorrere inesorabile degli anni, morirà. Lo stesso 
utilizzo del dialogo, assente per lo più nei precedenti lavori del regista, qui trova 
uno spazio eccessivo (compresi i rumori di fondo citati), per sottolineare che, 
comunque, qualunque cosa accada, il Tempo è sempre lì, che ci aspetta al varco.  

 

 

Il segreto di Vera Drake  - regia di Mike Leigh (2004) 
Nell'Inghilterra anni '50, Vera Drake (Imelda Staunton) si prodiga per la 
famiglia, l'anziana madre e persino un vicino di casa malato. Quello che nessuno 
sa è che Vera aiuta ragazze ad abortire: una pratica illegale, che la donna 
compie per altruismo, senza preoccuparsi delle conseguenze. La sua vita cadrà in 
disgrazia quando viene scoperta dalla polizia. Mike Leigh continua ad esplorare 
l'universo che a lui è più congeniale: quello dei vinti, degli sconfitti dalla vita. 
Vera Drake, anche lei 'vinta', si dà da fare per alleviare le sofferenze altrui. E' 
una donna profondamente buona che finirà in carcere. Leigh dice di voler 
affrontare la tematica dell'aborto avvalendosi della distanza nel tempo che 
dovrebbe evitare la polemica. In realtà questo è un film su un mondo che 
trascina tristemente la propria esistenza ed in cui, forse per la prima volta, non 
c'è differenza tra ricchi e poveri. Il disagio esistenziale è di tutti. La 
differenza la fa, come al solito, il denaro. Che però per Vera non conta. Perché 
lei è un'anima pura. 
 

 

 

We want sex - regia di Nigel Cole (2010) 
1968, Dagenham, Essex. La fabbrica della Ford dà lavoro a 55mila operai e a 187 
donne, addette alla cucitura dei sedili per auto in un’ala fatiscente, dove si 
muore di caldo e piove dentro. In seguito ad una ridefinizione professionale 
ingiusta e umiliante, che le vorrebbe “non qualificate”, le operaie danno vita, con 
uno sciopero ad oltranza,  alla paralisi dell’industria e alla prima grande 
rivendicazione che porterà alla legge sulla parità di retribuzione.  
Il ritratto corale della comunità è messo perfettamente a fuoco, dall’assemblea 
delle donne al lavoro, svestite per il caldo ma capaci di spaventare un maschio 
più di una truppa armata, alle chiacchiere tra uomini al bancone del pub. La forza 
e la consapevolezza con cui le donne delle case popolari affrontano la materia 
politica, presunto appannaggio di maschi acculturati, facendo suonare la sveglia 
anche nelle orecchie delle signore borghesi, è trattato con onestà e 
partecipazione. È il cuore del film, ciò che lo muove e che commuove: nasce dalle 
testimonianze di alcune reali protagoniste dell’evento storico e, nonostante i 
passaggi intercorsi, conserva ancora qualcosa del colore della verità. La 
commedia non delude e la sveglia delle donne della provincia inglese suona forte 
e necessaria, anche oggi. 
 



17 
 

 

Lucky Break - regia di  Peter Cattaneo (2001)   
Dopo un fallimentare tentativo di rapina ai danni di una banca di Londra, Jimmy 
Hands viene condannato a dodici anni di detenzione nella prigione di Long 
Rudgord. Di fronte alla prospettiva di passare tanto tempo dietro le sbarre, 
Jimmy vede un'opportunità di fuga in uno spettacolo organizzato dai detenuti, il 
musical 'Nelson', che verrà rappresentato nella Vecchia Cappella, la parte meno 
sicura della prigione. Ma qualcosa si inceppa nel piano. Jimmy, nei panni 
dell'ammiraglio Nelson, si innamora della co-protagonista Lady Hamilton ovvero 
Annabel, responsabile dell'unità di sostengo e riabilitazione della prigione. 
 
 

 

Prova A Volare - regia di Lorenzo Cicconi Massi (2007)  
Alessandro, ventenne, si viene a trovare in una brutta situazione: è orfano e il 
peso derivante dal doversi occupare dell'azienda di famiglia è troppo gravoso, 
perciò decide di fuggire e di trovare lavoro come cameraman presso Tonino, 
curioso ed eccentrico titolare di un'agenzia fotografica specializzata in 
matrimoni. Gloria, sedicenne costretta a sposarsi a causa di una gravidanza non 
voluta, è anch'essa un'anima ribelle e proprio prima della cerimonia fugge, 
sfruttando l'involontaria complicità di Alessandro, che si trova così suo malgrado 
coinvolto in un viaggio verso sud. 
 

 

Abbandonata Dal Destino – regia di Peter Levin (2003)  
Figlia di Peter e Jane, una coppia di tossicodipendenti, Liz Murray è cresciuta da 
sola, costretta fin da piccola a badare a se stessa. Oggi è una studentessa di 
grande talento dal futuro brillante, ma il suo triste passato è con lei. Torna a 
casa dai genitori quando scopre che sua madre è malata di AIDS. Dopo aver 
trascorso con lei gli ultimi giorni,Liz,benché angosciata, decide di tornare a 
scuola. 
 

 
 

Oltre il Giardino  - regia di Hal Ashby (1979)   
L'analfabeta Chance (la sua sola fonte d'istruzione è la TV), ha passato tutta la 
vita facendo il giardiniere in una casa di Washington. Alla morte del padrone egli, 
che ha ormai cinquant'anni, ma l'età mentale di un bambino, si vede costretto a 
sloggiare. Mentre vaga per le strade viene urtato dall'auto di una ricchissima 
signora. Eve O'Brien. Colpita dalla sua aria di distinto gentiluomo, e preoccupata 
forse più di quanto meriterebbe l'incidente, la donna si porta Chance in casa, per 
farlo curare dal medico di famiglia. Il morente marito di Eve, Ben O'Brien - un 
uomo ancora potente, amico personale del Presidente degli Stati Uniti - è così 
impressionato dall'aura di riservatezza che circonda il suo ospite, da attribuirgli 
doti che egli davvero non ha. 
 

 
 

Paradiso Amaro  - regia di Alexander Payne (2011) 
Paradiso amaro vede protagonista Matt King, un marito e padre da sempre 
indifferente e distante dalla famiglia. Ma quando la moglie rimane vittima di un 
incidente in barca nel mare di Waikiki è costretto a riavvicinarsi alle due figlie: e 
quindi a riconsiderare il suo passato e valutare un nuovo futuro. Mentre i loro 
rapporti si ricompatteranno, Matt è anche alle prese con la difficile decisione 
legata alla vendita di un terreno di famiglia, richiesto dalle elite delle Hawaii ma 
anche da un gruppo di missionari. 
 



18 
 

 

The Final Cut  - regia di Omar Naim (2004)  
Nel futuro sarà possibile per chi possiede abbastanza denaro, farsi impiantare 
un chip nel cervello che registri tutto quanto accade nella vita. Si avra' cosi' una 
banca dati di ricordi che potra' essere utilizzata per una video memoria da 
apporre sulle tombe degli interessati. Alan Hackman e' il piu' esperto 
"montatore di ricordi" e il suo professionismo lo ha portato a sviluppare una 
straordinaria freddezza. Un giorno però affiora un suo ricordo che gli ha 
segnato profondamente la vita ma che aveva tentato di rimuovere. Da quel 
momento ha inizio la ricerca della verità. 

 

Molto Forte Incredibilmente Vicino - regia di Stephen  Daldry (2011)    
Il film è ambientato sullo sfondo dei tragici eventi dell'11 settembre. Oskar 
Schell, il protagonista, è un bambino eccezionale: inventore dilettante, 
francofilo, pacifista. Un giorno trova per caso, curiosando nell'armadio dei 
genitori, una misteriosa chiave che apparteneva al padre, morto nel Word Trade 
Center l'11 settembre. Poiché Oskar si dilettava spesso in giochi di 
identificazione col padre compagno di avventure, inizia un viaggio attraverso le 
strade di New York City cercando di scoprire cosa apre la chiave. Mentre Oskar 
vaga per la città, incontra una variegata umanità, tutti a modo loro sono dei 
sopravvissuti. In definitiva, il viaggio di Oskar finisce dove inizia, ma con il 
conforto dell' esperienza più umana: l'amore. 
 
 

 
 

Un Soffio di Vita  - regia di Sophie Deraspe (2009) 
Simone è una giovane ragazza che, in seguito ad un lutto in famiglia, lascia 
l'università per dedicarsi all'assistenza dei malati terminali. Inizia per lei la 
ricerca del vero valore della vita, una ricerca che parte da un'improvvisa 
sterzata sul percorso intrapreso sino a quel momento, mettendo altresì in dubbio 
il rapporto d'amore con il fidanzato Boris, fortemente passionale, ma 
scarsamente costruttivo e profondo. 
 

 
 

Il Ritorno– regia di Andrey Zvyagintsev (2003) 
Due giovani fratelli, Vanya e Andrey, sono molto attaccati l'uno all'altro, forse 
per sopperire alle difficoltà di un'infanzia vissuta senza padre. L'improvviso 
ritorno del genitore dopo dodici anni di assenza, scuote le esistenze dei due 
ragazzini. 
 Con il riluttante assenso della madre, Vanya e Andrey si imbarcano in quella che 
credono essere una vacanza di pesca con il taciturno e misterioso genitore, dove 
scopriranno la verità. 
 

 
 

Garage  - regia di Lenny Abrahmson (2008) 
Josie lavora in una pompa di benzina. Ligio al lavoro, obbedisce senza opporre 
resistenza al suo capo, un ex-compagno di scuola che, secondo lui, l’avrebbe 
aiutato proprio dandogli il lavoro. Quando il capo decide di tenere aperto il 
servizio anche durante il week-end, Josie si vede affiancare David, un 
quindicenne che lo aiuterà proprio in quei pochi giorni della settimana. Dopo il 
gelo iniziale da parte del ragazzino, i due diventano amici. 
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Le ali della libertà - regia di Frank Darabont (1994) 
Andy Dufresne, esperto contabile di banca, viene arrestato e condannato a due 
ergastoli per aver ucciso la moglie e il suo amante. Trasferito nel carcere di 
Shawshank, Andy si trova ben presto a fare i conti con le dure regole della vita 
carceraria e con il brutale campionario di umanità della prigione. In poco tempo, 
però, si trasforma in una guida per gli altri carcerati: contratta per loro alcuni 
favori con il direttore, organizza una biblioteca e corsi di istruzione. 
 

 

Il segreto di Esma Grbavica – regia di Jasmila Zbanic (2005 
Esma vive con sua figlia Sara nella Sarajevo postbellica. Sara non ha mai 
conosciuto suo padre ed è convinta che sia un eroe di guerra come il padre di 
Samir, un suo compagno cui è molto legata. Un giorno Sara torna a casa da scuola 
e chiede alla mamma se può partecipare ad una gita scolastica. Esma inizia a 
lavorare in un locale notturno per guadagnare i soldi necessari anche se la scuola 
ha emesso un'ordinanza per cui i figli degli eroi di guerra possono prendervi 
parte senza pagare. Quando la bimba scopre di non essere stata inclusa nella 
lista degli orfani comincia ad insistere per conoscere la verità sulla morte del 
padre... 
 

 
 

Un bacio appassionato  - regia di Ken Loach (2004)  
Casim, figlio di pakistani ma nato a Glasgow lavora come dJ in un club. La sua 
famiglia ha già programmato per lui il matrimonio con una cugina, ma Casim si 
innamora di Roisin, l'insegnante irlandese di musica della sorella minore. 
Da qui nascono i problemi, aggravati dal fatto che Roisin è separata e l'Istituto 
cattolico in cui insegna pretende da lei una condotta moralisticamente 
irreprensibile. L'amore dei due giovani rischia di essere minato sin dall'inizio ma i 
due proveranno a resistere. 
 

 

I bambini del cielo  - regia di Majid Majidi (1997) 
Alì porta ad aggiustare dal calzolaio le scarpe della sorella Zohre, ma 
malauguratamente le perde, e qui comincia la storia dei due fratellini, 
interamente concentrata sul tentativo dei due piccoli di organizzare la propria 
vita in funzione di un solo paio di scarpe a disposizione, quelle di Alì 
naturalmente. Assisteremo alle corse per i vicoli della città che i due sfortunati 
saranno costretti a fare per andare entrambi a scuola, avendo un solo paio di 
scarpe. La mattina sarà la volta di Zohre, che una volta fuori dalla scuola si dovrà 
scapicollare per consegnare le scarpe al fratello che puntualmente l'aspetta in 
pantofole sull'uscio di casa, per recuperare di pomeriggio le ore di lezione.... 
 
 

 
 

Il più bel giorno della mia vita  - regia di Cristina Comencini (2002) 
Irene, una matura signora, vive in una vecchia villa, ancorata ai ricordi del 
passato. Non è riuscita a trasmettere i suoi tre figli l’attaccamento a quella casa 
e al concetto di famiglia. Sara vive in assoluta solitudine emotiva dalla morte del 
marito; Rita, apparentemente più realizzata, è alle prese con una profonda crisi 
coniugale e Claudio è un avvocato affermato che vive con frustrazione la propria 
omosessualità. L’insoddisfazione e la monotonia delle loro vite verranno, però, 
inaspettatamente e bruscamente scosse da una seria improvvisa di avvenimenti e 
di nuovi incontri. 
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La canzone di Carla  - regia di Ken Loach (1996) 
In una Glasgow tranquilla ed indifferente, un autista di autobus conduce 
un'esistenza ordinaria e senza scossoni.  
Prossimo al matrimonio, incontra per caso Carla, una ballerina di strada 
diffidente ed inafferrabile che nasconde più di un segreto. Nel corso del film, 
l'uomo scopre che la ragazza ha un trascorso di combattente con i Sandinisti in 
Nicaragua e una storia d'amore ancora aperta con Antonio, un dissidente che è 
scomparso, forse catturato dai Contras.  
Deciso ad aiutare la ragazza a liberarsi dalle sue ossessioni , decide di partire 
con Carla per il Nicaragua e lì, scopre che povertà, scontri civili, violenza e morte 
sono la normalità di quel Paese. 

 
 

Vesna Va Veloce  - di Carlo Mazzacurati (1996)  
Vesna arriva in autobus a Trieste da un villaggio della Repubblica Ceca e non 
riparte. Per mantenersi si prostituisce finché a Rimini conosce un caposquadra 
muratore che, dopo essere stato suo cliente, le si avvicina come persona, amico, 
amante. Ma lei gli sfugge. Si può vendere il corpo, salvando l'anima? Il regista  
prova a dirlo con attenzione, pudore e  rispetto. 
 

 
 

Il Calamaro e la balena  - regia di Noah Baumbach (2006) 
Bernard Berkman era destinato ad un brillante futuro di scrittore, ma per 
mandare avanti la famiglia ha dovuto ripiegare sull'insegnamento. Quando sua 
moglie Joan scopre di avere lei stessa un grande talento come scrittrice, la 
coppia entra in crisi e il divorzio appare l'unica soluzione possibile ai loro 
problemi. A farne le spese saranno i figli Walt e Frank che usciranno da questa 
esperienza traumatizzati e disillusi nei confronti del matrimonio... 
 

 
 

No Man’s Land  - regia di Danis Tanovic (2001)  
Nel 1993, durante la guerra di Bosnia, due soldati, Ciki e Nino, uno bosniaco e 
l'altro serbo, si trovano isolati tra le due linee nemiche, nella cosiddetta 'terra 
di nessuno'. Un casco blu francese cerca di aiutarli, violando l'ordine dei suoi 
superiori. I media si impadroniscono del caso trasformandolo in uno spettacolo 
mediatico internazionale. La situazione diventa sempre più tesa e i due soldati 
devono negoziare il prezzo della loro vita nella follia della guerra.  
 

 
 

Il Treno per il Darjeeling  - regia di Wes Anderson (2008) 
Tre fratelli americani, che non si sono parlati per un anno, organizzano un viaggio 
in treno attraverso l’India alla ricerca di se stessi e per rinsaldare il legame tra 
loro nella speranza di tornare a essere fratelli come nel passato. All’improvviso, 
però, la loro “ricerca spirituale” prende una piega diversa e incontrollabile (a 
causa tra l’altro di antidolorifici, sciroppi indiani contro la tosse e spray al pepe). 
Si ritrovano così nel bel mezzo di un deserto con undici valigie, una stampante e 
una macchina. Inizia per loro un nuovo e inatteso viaggio. 
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Maghi e Viaggiatori  - regia di Khyentse Norbu (2003) 
Due uomini, due donne, due strade che si incontrano. Dondup ha un sogno: 
l’America e decide di lasciare il Buthan in corriera. Non andrà molto lontano. A 
fargli compagnia nel viaggio, un monaco buddista e il bel sorriso di una venditrice 
di mele. Un emozionante road-movie verso il cuore della cultura buddista. Un 
piccolo gioiello di amore e magia. 
 

 

La bicicletta verde - regia di Haifaa Al-Mansour (2012) 
Arabia Saudita, in una scuola rigorosamente solo femminile Wadjda lotta per non 
soffocare i propri desideri di libertà. In particolare uno di questi riguarda 
l'acquisto di una bicicletta verde, con la quale potrà essere alla pari del bambino 
con cui gioca dopo la scuola. La sua famiglia non può permettersela e di certo non 
vuole che si faccia vedere su un oggetto tradizionalmente riservato agli uomini, 
così Wadjda comincia a cercare i soldi per conto proprio rendendosi conto ben 
presto che quasi tutti i metodi per farlo le sono proibiti. L'unica è partecipare ad 
una gara di Corano della scuola (lei che non eccelle nelle materie religiose), il cui 
primo premio è in denaro 
 

 

Tutto su mia madre  -  regia di Pedro Almodóvar. (1999) 
Madrid: Manuela ha un figlio di diciassette anni che muore travolto dalla 
macchina su cui viaggia una famosa attrice impegnata nella pièce Un tram che si 
chiama desiderio. Manuela decide di trovare il padre del ragazzo che vive a 
Barcellona ed è diventato Lola, un travestito. La donna incontra la sua cara amica 
Agrado, altro travestito, che fa la vita e conosce anche l'attrice indiretta 
responsabile della morte del figlio.  
Vincitore dell'Oscar come miglior film straniero, Tutto su mia madre è una 
perfetta fusione di passione per l'arte, carico di umanità in cui Almodovar 
trasfonde tutta la sua sensibilità .e. nell'oscillazione continua tra il riso e il 
pianto, in questa incrollabile tensione emotiva, Almodóvar coglie e tesse il succo 
degli stati d'animo femminili che hanno sempre animato i suoi film. Le variabili 
sessuali di genere non sono per lui un problema ma anzi una fonte di ispirazione 
che riesce anche a tenere a distanza dall'altro temibile rischio: quello di 
un'algida referenzialità cinefila.  
 

 
 

La mala educacion  -  regia di Pedro Almodóvar. (2004) 
Almodòvar racconta la storia di due compagni di collegio che si ritrovano 
casualmente dopo diversi anni. Ignacio ed Enrique hanno condiviso i primi 
turbamenti adolescenziali e la scoperta della (omo)sessualità. Direttore era don 
Manolo, un sacerdote abbruttito da una passione pedofila per Ignacio; il ragazzo 
ne rimane profondamente segnato. Con un abile gioco di specchi, la vicenda è 
proiettata nel presente: Ignacio, attore in cerca di un ruolo ed Enrique, regista 
in cerca di una storia, instaurano un ménage omosessuale cui fornisce il pretesto 
un soggetto cinematografico, intitolato "La visita", scritto dallo stesso Ignacio e 
che racconta i loro anni passati in collegio. Come evocato da una terribile magìa, 
ricompare anche don Manolo, ora sposato con figli. La cattiva educazione di cui 
parla Almodòvar è quella che lascia il segno per tutta la vita e di cui non ci si può 
più liberare. La conseguenza è la perdita della propria identità, l'estraniamento 
dell'io, identificati dal regista nell'icona del travestimento e nella pluralità dei 
nomi-ruoli del protagonista. Forte presa di posizione, in un momento di 
discussioni sia religiose che sessuali, testimonianza e attacco ad una mentalità 
spagnola , che ancora sopravvive, legata alla religione vista come mero dogma, 
tacciabile di idolatria, e a quella chiesa che si fa forte di questo rifugiandosi 
dietro a veti e immagini sacre, alimentando la cultura della paura 
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Nient'Altro che Noi -  regia di Angelo Antonucci. (2008) 
Marco arriva in una nuova scuola, frequentata anche da Miki, un ragazzo 
arrogante e violento che si atteggia da bullo. Marco, invece, è uno studente 
modello, sensibile e riflessivo, e si inserisce facilmente nel nuovo contesto 
scolastico, stringendo una forte amicizia con Sara, Elisa e Federico. Miki, per 
questi motivi, lo individua come sua prossima vittima e inizia a perseguitarlo in 
ogni occasione. Nonostante la solidarietà di alcuni compagni di classe e l'appoggio 
dei docenti, i piccoli crimini e i quotidiani soprusi non vengono denunciati fino a 
che non assumeranno proporzioni troppo grandi per essere ignorati.  
La storia del film è raccontata in flashback da Sara, amica di classe di Marco, in 
un blog sul web. 
L'urgenza di fare un film sull'attualità del fenomeno del bullismo scolastico e sul 
proprio passato (il regista ha confessato di essere stato a suo tempo vittima di 
angherie simili) forse prende la mano e ha la meglio sull'idea di raccontare una 
storia in una forma accettabile per il cinema. 
 

 

Sei come sei -  da una idea  di Felice Laudadio. (2001) 
Il film riunisce sei episodi-cortometraggi girati interamente in digitale, con 
registi e soggetti diversi ma tutti  hanno in comune la caratteristica di rivelare 
le afflizioni della società odierna quali: la paura del futuro e della morte, la 
mancanza di qualcosa che dia valore a quest'esistenza lurida, le illusioni e 
disillusioni di amori frustrati, "misantropi" che pensano solo a sé.  
Questi corti sono dei veri e propri minifilm, curati nei minimi dettagli, con storie 
che spaziano dalla commedia, al dramma, al film storico e numerosi i volti noti del 
grande schermo protagonisti delle 6 opere. Il titolo originale era "Lo sguardo 
digitale" ed era stato presentato al Festival di Berlino 2002, prima di approdare 
nelle sale italiane, inaugurando così un nuovo genere insolito e anomalo per la 
nostra nazione "magra" di corti e sperimentando le opportunità e i limiti del 
digitale. Frammenti di cinema del futuro, alcuni dei quali sono dei veri e propri 
piccoli gioielli per sintesi narrativa, e raffinatezza della fotografia. 
 
 
 

 
 
 
 
 
 
 
 
 
 
 

Sugar man -  regia di Malik Bendjelloul. (2012) 
Il mistero di un cantautore dimenticato, vagabondo a Detroit ma rockstar a Città 
del Capo. 
I primi anni '70 del rock americano sono una stagione che per quantità e qualità 
di offerta musicale definire memorabile è riduttivo. Talmente ricca da costare il 
semi-anonimato per talenti tutt'altro che trascurabili, tra questi Sixto 
Rodriguez, la cui storia è così carica di curiosità e sfortunate vicissitudini da 
meritare un discorso a parte, che porta a un documentario che diviene dapprima 
un caso e in seguito un Oscar.  
Dopo due dischi coincisi con altrettanti insuccessi di pubblico, infatti, Rodriguez 
svanisce nell'ombra ma conquista - restandone ignaro - un successo incredibile 
nella peculiare realtà del Sud Africa dell'Apartheid, dove i testi spregiudicati 
sono visti come una spinta alla ribellione. 
Ne nasce un culto così diffuso e duraturo da spingere un appassionato giornalista 
sudafricano ad indagare approfonditamente su Sugar Man e sulla sua scomparsa, 
ammantata nel mito. Lo svedese Malik Bendjelloul confeziona astutamente tutti 
questi elementi in un racconto omogeneo, giocando nell'incipit sul mistero di un 
artista maledetto con inusuali inserti digitali "postumi" per poi approdare ai lidi 
rassicuranti del docu-rock classico e alla più classica delle storie di riscatto e 
redenzione. 
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La vita è bella -  regia di Roberto Benigni. (1997) 
Guido, un giovane ebreo amante della vita e della poesia, si reca ad Arezzo con 
l'amico Ferruccio in cerca di lavoro. Si fa assumere come cameriere dallo zio 
Eliseo, che gestisce il Grand Hotel, e s'innamora di Dora, un'insegnante promessa 
sposa all'antipatico fascista Rodolfo. Con l'esuberanza e l'allegria del suo 
carattere, riesce a vincere le reticenze della maestrina, e a sposarla. Sei anni 
dopo, probabilmente denunciato dalla suocera che non ha mai digerito il 
matrimonio, Guido è deportato in un campo di concentramento con il suo 
figlioletto, il piccolo Giosuè, e lo zio Eliseo mentre Dora, pur non essendo ebrea, 
decide di seguirli di sua iniziativa. 
È l'inizio della tragica avventura di un padre che, per proteggere il figlio dalla 
realtà, maschera l'intero dramma della prigionia dietro la ridente facciata di un 
appassionante gioco a punti; di un marito che, vincendo la lontananza fisica, cerca 
di restare vicino all'amata moglie; di un uomo, che è disposto veramente a tutto, 
anche al personale sacrificio, pur di difendere ciò che ha di più caro. Sino alla 
prova conclusiva, che nella fantasia di Giosuè assume i connotati di una lunga 
partita a nascondino, prima dell'assegnazione dell'ambito premio finale. 
Da un punto di vista strettamente razionale, il film è ricco di punti deboli: 
anacronismi, inverosimiglianze che sfociano nell'assurdo, situazioni melense e 
semplicistiche che mettono a dura prova la credibilità del racconto, buonismo e 
retorica che trapela in alcune sequenze. Ma l'insidia di uno sciropposo 
melodramma è superata da una potente carica emotiva. L'intera storia è 
attraversata dalla forza di una poesia, sorretta dall'incantevole commento 
musicale di Nicola Piovani, che trascende le incoerenze dello script, spingendo lo 
spettatore a guardare ben oltre le apparenze, e persino oltre la spesso 
sopravvalutata sfera del pensiero. Non una pedante ricostruzione manualistica, 
ma una storia nella Storia, una favola moderna costruita sullo sfondo di una delle 
più drammatiche pagine che l'umanità ricordi. 

 

Il cane giallo della mongolia-  regia di Davaa Byambasuren. (2005) 
Nansal, figlia maggiore di una famiglia nomade della Mongolia, trova un cagnolino 
in una grotta. La bambina si affeziona immediatamente all'animale e desidera 
tenerlo contro il volere del padre preoccupato che il cane attragga i lupi vicino al 
gregge di pecore. Cambiano le stagioni, e per la famiglia arriva il momento di 
trasferirsi: il padre costringe Nansal ad abbandonare il cane dietro di sé, ma 
l'animale avrà modo di riscattarsi. Il cane giallo della Mongolia esplora, 
nell'atmosfera rarefatta della campagna mongola, un universo alternativo ai 
modelli occidentali di urbanizzazione e "materialismo", raccontandoci la vita 
nomade di una giovane coppia con tre figli, del loro rapporto di simbiosi con la 
natura, della fede nella reincarnazione e del legame con gli animali, che possono 
essere fedeli compagni o pericolosi predatori 
La pellicola è sapientemente costruita su due livelli: quello documentaristico, che 
permette di conoscere la vita nomade della Mongolia, in cui ai bambini anche 
piccolissimi sono affidate grandi responsabilità, e quello spirituale, che 
trasmette in modo semplice gli insegnamenti buddhisti e sottolinea un salutare 
disinteresse nei confronti dei beni materiali. 
 

 

Caos calmo-  regia di Antonello Grimandi. (2007) 
Pietro Paladini, (Nanni Moretti) ha fatto una promessa. Ha promesso alla sua 
bambina di aspettarla davanti alla scuola fino alla fine delle lezioni. Lara, sua 
moglie, è morta improvvisamente l'estate scorsa e Pietro non sa decidersi a 
soffrire, non sa decidersi a ripartire. Seduto su una panchina, giorno dopo giorno 
riceve le visite e le rivelazioni dolorose dei colleghi, turbati da una fusione 
aziendale, e dei familiari, preoccupati per il suo stato di "arresto". Trasgredite 
le regole dell'efficienza e della produttività e abitato da una sorprendente 
calma, Pietro resta in attesa del dolore e della vita dopo il dolore. Tratto dal 
romanzo omonimo di Sandro Veronesi, l'inestricabile garbuglio interiore di 
Paladini/Moretti e il caotico pasticcio della varia umanità che si confessa sulla 
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sua panchina trasformano il dolore in momento dialettico. Se nella Stanza del 
figlio la cognizione del dolore è asociale, in Caos Calmo è precipitato in uno spazio 
di socialità. Dove c'era nichilismo e chiusura adesso c'è apertura al possibile. Un 
ripiegamento dell'ego morettiano al servizio di una lucida indagine 
sull'insostenibile leggerezza del dolore 
 

 

La passione di Cristo -  regia di Mel Gibson. (2004) 
Il film racconta le ultime dodici ore della vita di Cristo a partire dalla preghiera 
nell'orto dei Getsemani, dove Gesù si è diretto al termine dell'Ultima Cena e 
dove resiste alle tentazioni di SatanaFilm impossibile da recensire, in chiave 
“normale”. Perché non si può non partire da due pregiudizi, quello del credente o 
quello del non credente. Critici e commentatori normalmente equidistanti e 
distaccati, molto accreditati, non hanno resistito al sentimento, al 
coinvolgimento, al pregiudizio. La Passione è stato definito pulp, horror, e via 
dicendo. Un vero manifesto di tutte le licenze che può permettersi il cinema, col 
paradosso degli opposti: troppa filologia di linguaggio - aramaico e latino - troppa 
semplicità e sproporzione di caratteri - le facce da bestie dei torturatori, di 
Barabba, la crudeltà di Caifa eccetera -, 90 minuti di torture, 2 minuti di 
resurrezione. La scena iniziale nel Getsemani, la sagoma di Gesù, il buio, gli ulivi 
neri, la paura del destino che si compirà, davvero commuove. Chi crede è tenuto a 
ritenere che quella rappresentazione sia vicina alla verità. Così come cerca di 
essere verità il linguaggio, l’aramaico e il latino tradotti dai sottotitoli. E i 
sottotitoli sono, questa volta, una mediazione particolare, sono la metafora di sé 
stessi. Certo, è sentimento, è suggestione. Non è fede, che deve giungere da 
altri luoghi, non dalla corteccia, ma dalla profondità cerebrale. 
 

 

La pianista -  regia di Michael Haneke. (2005) 
Un film che non ti molla cuore e testa per un solo attimo, suscitando molti 
imbarazzi e paure. Non un film sul sesso bensì un affresco iperrealista sulla 
sofferenza umana. Solo la prima buccia della storia parla di carne e di sangue: 
un'insegnante di piano tutta conservatorio-casa (con la mamma anziana che 
favorisce la sua repressione interiore) nasconde, sotto la gelida scorza 
intellettuale, la perversione più pura. Si tratta dell'ennesimo film attraverso cui 
Haneke rappresenta lo scarto fra l'apparente equilibrio (felice) del mondo dei 
"benestanti" la violenza e il disagio che "stanno dentro". Un soggetto 
pericolosissimo che spesso rischia di cadere nel ridicolo, ma si sostiene grazie ad 
un costante spirito di sincerità ed urgenza. La Huppert, perfetta nella parte 
della donna algida, passa dal cinismo alla sottomissione femminile stile Lars Von 
Trier. Un montaggio spezzato ed interrotto, ed una fotografia lucida (per nulla 
consolatoria) confezionano uno splendido capolavoro di analisi di un'umanità 
forse al capolinea. 
 

 
 
 

Una separazione -  regia di Asghar Farhadi. (2011) 
Nader e sua moglie Simin stanno per divorziare. Hanno ottenuto il permesso di 
espatrio per loro e la loro figlia undicenne ma Nader non vuole partire. Suo padre 
è affetto dal morbo di Alzheimer e lui ritiene di dover restare ad aiutarlo. La 
moglie, se vuole, può andarsene. Simin lascia la casa e va a vivere con i suoi 
genitori mentre la figlia resta col padre. È necessario assumere qualcuno che si 
occupi dell'uomo mentre Nader è al lavoro e l'incarico viene dato a una donna che 
ha una figlia di cinque anni e ed è incinta. La donna lavora all'insaputa del marito 
ma un giorno in cui si è assentata senza permesso lasciando l'anziano legato al 
letto, un alterco con Nader la fa cadere per le scale e perde il bambino.  
Il film propone una storia che innesca una serie di domande sotto l'apparente 
facciata di un conflitto familiare. Il regista non ci offre facili risposte  e i 
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problemi che pone sono di non poco conto per la società iraniana, ma non solo, 
compreso il quesito iniziale: per un minore è meglio cogliere l'opportunità 
dell'espatrio oppure restare in patria, soprattutto se femmina? Perchè le 
protagoniste positive finiscono con l'essere le due donne. Entrambe con i loro 
conflitti interiori, con il peso di una condizione femminile in una società 
maschilista e teocratica ma anche con il loro continuo far ricorso alla razionalità 
per far fronte alle difficoltà di ogni giorno. Sul fronte opposto della barricata 
finiscono per trovarsi gli uomini che, o sono obnubilati dalla malattia oppure 
finiscono con l'aggrapparsi a preconcetti che impediscono loro di percepire la 
realtà in modo lucido.  Sotto lo sguardo protetto dalle lenti di una ragazzina. 
  

 

Moonrise Kingdom - Una fuga d'amore  -  regia di Wes Anderson. (2012) 
Estate 1965. Su un'isola del New England vive la dodicenne Suzy, preadolescente 
incompresa dai genitori. Sulla stessa isola si trova in campeggio scout il coetaneo 
Sam, orfano affidato a una famiglia che lo considera troppo 'difficile' per 
continuare ad occuparsene. I due si sono conosciuti casualmente, si sono 
innamorati e hanno deciso di fuggire insieme seguendo un antico sentiero 
tracciato dai nativi nei boschi. Gli adulti, ivi compreso lo sceriffo Sharp, si 
mettono alla loro ricerca anche perché è in arrivo una devastante tempesta. 
Una fuga che serve apparentemente a scomporre ma in realtà ha come meta la 
ricomposizione dei frammenti di due vite che rischiano la dissoluzione. Alla fine 
del film Anderson gioca con questo fil rouge sonoro di nuovo 'scomponendo': 
questa volta tocca alla musica di Desplat, autore del soundtrack originale del 
film. Ci ricorda così, al contempo, che fare cinema (stanno scorrendo i titoli di 
coda non dimentichiamolo) è 'orchestrare' varie e quasi innumerevoli 
professionalità ma riesce anche a fare di più. Sottolinea che il suo cinema più 
recente è orientato a cercare le radici del comportamento adulto in accadimenti 
che hanno marcato gli anni giovanili. 
 

 

I fantastici 4  -  regia di Tim Story. (2005) 
I Fantastici 4 forse non è un capolavoro ma è altamente consigliabile per due ore 
di sobrio divertimento. La storia è quella di un quintetto di scienziati che sale su 
una stazione orbitante per studiare una nube di raggi cosmici che, per una 
fatalità, finisce invece per investirli con risultati incredibili, mutandone per 
sempre la struttura genetica. Quattro di loro diventano, senza volerlo davvero, i 
paladini della giustizia; il quinto, Victor Von Doom, la loro implacabile nemesi. 
Trasposizione sullo schermo dei celeberrimi personaggi tratti dall'omonimo 
fumetto della Marvel Comics creati da Stan Lee e Jack Kirby , conservano uno 
spirito di fondo tutto sommato fedele all'originale e un'ironia genuina che 
attraversa tutto il film. 
 

 

Harry Potter e i doni della morte  -  regia di David Yates (2010) 
Harry Potter è in fuga, Hogwarts è ormai caduta nelle mani di Voldemort e così 
anche il Ministero della Magia. La morte di Silente ha lasciato un vuoto che è 
stato colmato dalle forze oscure e Harry si sente abbandonato. Così non è però e 
se ne accorgerà alla lettura del testamento: sia ad Harry, che a Ron che ad 
Hermione è stato infatti lasciato in eredità un oggetto a suo modo cruciale per la 
resistenza. 
Questa prima puntata del gran finale di Harry Potter è un lungo prologo di quello 
che succederà con "I doni della morte, parte II": nonostante questo non delude 
le aspettative. Non ci sono più le accoglienti mura di Hogwarts a proteggere 
Harry, Ron e Hermione, costretti a vagare per la desolata brughiera inglese alla 
ricerca dei famigerati Horcrux: è un definitivo e drammatico passaggio alla vita 
adulta per i tre ragazzi,alle prese con prove di coraggio e di maturità  
 
Disponibile in biblioteca il romanzo omonimo di J.K. Rowling 
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Harry Potter e il calice di fuoco  -  regia di Mike Newell (2005) 
Hogwarts anno quarto. Harry Potter e i suoi amici Ron ed Hermione stanno 
crescendo e con loro crescono le consapevolezze e i dubbi.  
È questo il perno attorno a cui ruota il film di Mike Newell in perfetto equilibrio 
tra dramma e commedia. Perché il dolore pesa terribilmente sulle spalle di 
questo Eletto che vorrebbe essere solo un mago "normale" e tutte le assenze del 
passato (i genitori morti) e le incombenze del futuro si fanno pressanti. La 
tensione non è quindi tanto affidata ai draghi o alle prove da superare quanto a 
una sofferenza interiore che non ha bisogno di attendere l'evidenza 
dell'incontro con Voldemort per divenire percepibile.  
Grazie alla parentesi del Ballo del Ceppo però i piccoli slittamenti del cuore, le 
rivalità e i tremori dell'inizio dell'adolescenza diventano materia per un'ampia 
parentesi di alleggerimento. Che non basta però a distrarci dall'esigenza 
(divenuta per Harry ormai imprescindibile) di distinguere la realtà 
dall'apparenza, il bene da ciò che bene non è. Se gli amici restano tali nonostante 
le incomprensioni, il mondo intorno a lui si sta facendo sempre più "adulto" e, 
quindi, sempre più ambiguo e temibile.  
 
Disponibile in biblioteca il romanzo omonimo di J.K. Rowling 
 

 

Un po’ per caso un po’ per desiderio – regia di Danièle Thompson (2006) 
E’ una commedia sentimentale che mette al centro dello schermo l'uomo e il suo 
bisogno di bellezza , confronta la precarietà dei suoi personaggi con la stabilità 
dell'arte e della forma. E’ la sera del 17 Marzo ad Avenue Montaigne, zona 
elegante delle sale da concerto , dei teatri, delle case d’aste e qui, vicino al Café 
des Theatres, dove la protagonista Jessica fortunosamente lavora,  si incrociano 
le vite di  un concertista stanco di misurarsi con un pubblico borghese, un'attrice 
di teatro prestata alle soap opera che sogna il cinema e un collezionista che 
liquida la propria collezione d'arte per non morire "guardiano di un museo". 
Dall'altra parte del "bancone", del palcoscenico, li osserva un'umanità senza 
vocazione ma non per questo meno ispirata: la custode del teatro che ascolta 
Gilbert Becaud e raccoglie in "concierge" fiori e intimità, un giovane professore 
figlio malinconico e impacciato del collezionista e Jessica appunto, cameriera per 
caso e spettatrice per desiderio dei tanti artisti che si trova a servire, a 
incoraggiare e a far confluire in quell'unica data, quella della "prima" e di una 
nuova vita.  
 

 

The dreamers – regia di Bernardo Bertolucci (2003) 
Mentre i genitori sono in vacanza, Isabelle e il suo fratello gemello Theo invitano 
Matthew, un giovane americano appena conosciuto, a casa loro. Durante la 
convivenza, i tre ragazzi sperimentano un codice di comportamento e esplorano 
le proprie emozioni e pulsioni erotiche. Bertolucci rivisita il '68 e lo fa con una 
ricercatezza di stile che sfiora il manierismo. Con in più il raffinato 
ammiccamento cinefilo che fa sì che il terzetto che si forma trova il primo 
collante proprio nella passione per il cinema di qualità. Peccato però che lo sfondo 
di questo sottile gioco al massacro erotico sia il '68. I gemelli di Bertolucci 
hanno bisogno di un sasso che spacca una finestra e di un giovane americano 
tanto 'puro' quanto pragmatico e utopista al contempo, per rendersi conto che 
'fuori' sta capitando qualcosa di assolutamente nuovo che travalica la 
rappresentazione della realtà offerta dal cinema. Bertolucci torna a raccontare 
di un mondo medio borghese che ben conosce ma che non è rappresentativo del 
'68 e delle sue rivolte politiche e sessuali 
 
Disponibile in biblioteca il romanzo omonimo di Gilbert Adair 
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La bussola d’oro – regia di Chris Weitz (2008) 
Lyra Belacqua è un'orfana e vive nel Jordan College di Oxford, in un mondo 
alternativo dove ogni persona ha al suo fianco un daimon, la propria anima in 
forma animale. La ragazzina viene in possesso di un aletiometro, uno strumento 
simile a una bussola d'oro, in grado di rispondere a qualsiasi domanda tramite un 
sistema di simboli. Insieme al suo daimon Pantalaimon, viene a scoprire 
l'esistenza della Polvere, una bizzarra particella naturale che l'organizzazione 
che detiene il potere, il Magisterium, ritiene essere l'origine di tutti i peccati. 
Ad aiutare Lyra ci sono il ricco zio e scienziato Lord Asriel, che conosce i poteri 
magici della Polvere, la strega Serafina Pekkala, un avventuriero texano Lee 
Scoresby, e Iorek Byrnison, un orso polare corazzato. Verranno ostacolati 
dall'esercito di sicari ingaggiati dal Magisterium. 
Diversi temi chiave dei romanzi, il rifiuto della religione organizzata e le 
subliminali allusioni alla Chiesa e alla dottrina cattolica, sono stati in parte diluiti 
durante la trasposizione cinematografica. Il film, anche se freddo a tratti, 
riesce a coinvolgere per i dettagli e per i mille personaggi messi in scena. 
 

Disponibile in biblioteca il romanzo omonimo di Philip Pullman 
 

 

Un uomo da marciapede – regia di John Schlesinger. (1969) 
Joe Buck (Jon Voight), stanco di far lo sguattero nel paese natale, parte per New 
York, tutto vestito da cow-boy. Joe non ha una mente brillante. Alto, robusto, 
atletico, ha una sola idea nella testa: alla prima donna ricca e anziana che gli verrà 
fatto di incontrare a New York egli dirà: “Non sono un cowboy; in compenso però 
sono un magnifico stallone”, e poi starà a vedere. Ma non è facile prostituirsi. La 
prima cliente a cui Joe si offre, si rivela alla fine una prostituta lei stessa; e Joe 
ci rimette non soltanto in energia vitale ma anche in dollari. Ridotto quasi 
all'accattonaggio, stringe amicizia con un barbone zoppetto, Rico Rizzo detto 
“Sozzo” (Dustin Hoffman), un derelitto frustrato e peno di rancore verso una 
società che l’ha emarginato e lo costringe a vivere d’espedienti. I due decideranno 
di andarsene dalla grande città per raggiungere la calda e accogliente Florida 
Primo film girato negli Stati Uniti dal britannico John Schlesinger “Un uomo da 
marciapiede” è ispirato all’omonimo romanzo di James Leo Herlihy, pubblicato nel 
1965. Il regista riesce a fondere egregiamente l’introspezione psicologica dei 
personaggi con una realistica quanto impietosa descrizione della vita degli 
emarginati che, lontanissimi dalle luminose promesse del “sogno americano” 
sopravvivono d’espedienti nei bassifondi della metropoli. Un anno dopo il grande 
successo de “Il laureato” Dustin Hoffman si cimenta con altrettanta efficacia e 
bravura professionale con un personaggio complesso e difficile, un ruolo chiave 
per la stessa riuscita di uno dei  migliori film americani degli anni Sessanta. 

 

 
 
 

Maddalena Zero in Condotta - regia di Vittorio de Sica (1940) 
In una scuola femminile per segretarie d’azienda, l’insegnante di corrispondenza 
commerciale in tedesco fa scrivere alle proprie allieve, come esercitazione, 
lettere destinate a un fantomatico signor Hartman, capitano d’industria, il cui 
nome è indicato nei libri di testo come ipotetico destinatario di lettere di 
commercio. Una missiva scritta dall’insegnante cade nelle mani di un’allieva e la 
studentessa, per sbaglio, la spedisce al suo omonimo che vive a Vienna. Il 
destinatario, capo di un’azienda viennese, esiste davvero e il giovane, lusingato dal 
mistero di quella lettera, si presenta a Roma con l’intento di conoscere l’autrice. 
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Frank Gehry – Creatore di Sogni - regia di Sydney Pollack (2005) 
Il primo documentario di Sidney Pollack Frank Gehry creatore di sogni (Sketches 
of Frank Gehry), è un appassionante racconto della vita del celebre architetto 
canadese. Un racconto che viene dalla voce dello stesso Gehry, in una serie di 
interviste condotte da Pollack, suo amico di vecchia data, arricchito dalle 
presenze di amici, tra i quali, Dennis Hopper, Julian Schnabel, Bob Geldof, e dalle 
riprese delle sue opere in giro per il mondo. 

 
 

Un Giorno Perfetto - regia di Ferzan Ozpetek (2008) 
Emma e Antonio, sposati con due figli, sono separati da circa un anno. Antonio vive 
da solo nella casa dove avevano abitato insieme, Emma è andata a stare da sua 
madre coi bambini. Poi , una notte qualunque, una volante viene chiamata nel 
palazzo e la polizia si accinge a fare irruzione nell’appartamento dove qualcuno 
dice di aver sentito degli spari. Un giorno perfetto, in un serrato rincorrersi di 
avvenimenti racconta le ventiquattro ore che precedono questo momento, la vita 
semplice eppure “unica” di un gruppo di personaggi pedinati passo passo. 
 

 
 
 

Sotto le rovine del Buddha - regia di Hana Makhmalbaf (2007) 
Bakhtay ha sei anni e vorrebbe andare a scuola, per imparare a leggere e a 
scrivere. È invidiosa del suo vicino di casa, Abbas, che sa leggere storie 
divertenti. Bakhtay, però, abita in Afghanistan, più precisamente a Bamian, dove i 
talebani hanno da poco abbattuto le gigantesche statue di Buddha: non è facile 
per una bambina poter andare a scuola. Non è facile neppure sopravvivere in quel 
mondo dove i bambini giocano a fare i talebani e dove le bambine sono prese in 
ostaggio e minacciate con delle pietre per essersi messe un po’ di rossetto sulle 
labbra. La regista Makhmalbaf torna a esplorare l’universo della condizione 
femminile, questa volta utilizzando il particolare punto di vista di una bambina. 

 
 
 

Rebecca La Prima Moglie - regia di Alfred Hitchcock (1940) 
La giovane e timida moglie di Maxim de Winter, ricco gentiluomo inglese, è 
ossessionato dalla presenza della prima moglie, Rebecca, morta in circostanze 
misteriose. Dal romanzo di Daphne du Maurier una delle opere più riuscite e 
complete del genio indiscusso della suspense, qui al suo esordio a Hollywood che 
gli valse otto nomination e due Premi Oscar come Miglior film e Miglior 
fotografia. 
 

 

Caro Diario - regia di Nanni Moretti (1993) 
Caro diario è composto da tre episodi in cui Moretti interpreta se stesso in una 
sorta di diario aperto, come suggerisce il titolo. Nel primo episodio ("In Vespa") 
Nanni Moretti vaga per una Roma estiva e semideserta, va al cinema, raggiunge il 
Lido di Ostia fino al luogo in cui è stato ucciso Pasolini. Nel secondo ("Isole") 
partiamo da Lipari per arrivare a Filicudi in compagnia di Gerardo, teledipendente 
inconfessato. L'episodio finale ("Medici") segue invece l'odissea di Moretti a cui 
viene diagnosticato un tumore al sistema linfatico. 
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Alle cinque della sera - regia di Samira Makhmalbaf (2003) 
In una Kabul distrutta dalla guerra, un anziano e devoto carrettiere vaga per la 
città cercando un posto sicuro per la sua famiglia, in attesa di poter rivedere il 
figlio, dato per disperso in Pakistan. Sua figlia sogna di diventare il futuro 
presidente dell’Afghanistan, approfittando delle opportunità che si aprono per le 
donne  con la caduta del regime. Senza soldi, neanche per comprare le medicine 
necessarie a curare la preoccupante malattia del figlio minore, la famiglia è 
costretta a muoversi incessantemente. Notizie terribili arrivano dal Pakistan. 
Disperato, il carrettiere lascia Kabul e, portando con sé quanto rimane della sua 
famiglia, va in cerca di un rifugio in un luogo santo, lontano dalla città … 
 

 
 
 

Jules e Jim - regia di Francois Truffaut (1962) 
Parigi 1907, quartiere di Montparnasse: due studenti, Jules, francese e Jim, 
austriaco, diventano amici inseparabili. Accomunati dagli stessi gusti artistici e 
letterari, entrambi si innamorano di Catherine, che alla fine sposa il primo. 
Durante la guerra i due amici combattono su fronti opposti ma, a guerra finita, 
Jules invita Jim a casa sua sulle Alpi svizzere ed il loro nuovo incontro segnerà 
l’inizio di una conturbante e burrascosa storia d’amore e d’amicizia, dai risvolti 
imprevisti.  
 

 

Cado dalle nubi - regia di Gennaro Nunziante (2009) 
Checco Zalone è un giovane pugliese che sogna di diventare cantante. Lasciato 
dalla ragazza perché insegue sogni irrealizzabili mentre lei vuole sistemarsi, 
Checco decide di partire da Polignano a Mare e raggiungere Milano, dove forse 
riuscirà a sbarcare il lunario. A Milano viene ospitato dal cugino Alfredo ma 
ovviamente fatica ad adattarsi alla mentalità milanese. Incontra Marika ed è un 
colpo di fulmine per entrambi, ma il padre di Marika è un leghista convinto, pieno 
di pregiudizi sui meridionali, figuriamoci poi quando vede Checco! 
Contemporaneamente comincia a partecipare a diversi provini, fino a quando 
d'improvviso il suo talento canoro, unito a quello comico, viene riconosciuto: 
Checco può diventare un fenomeno e il discografico che l'aveva inizialmente 
rifiutato prende a cercarlo per tutta la città. Checco sta per coronare il suo 
sogno, ma riuscirà ad avere l'amore di Marika o tornerà al suo paese da vincitore 
riconquistando l'ex fidanzata? 
 

 
 

Benvenuti al sud - regia di Luca Miniero (2010) 
Alberto (Claudio Bisio), responsabile dell'ufficio postale di una cittadina della 
Brianza, sotto pressione della moglie Silvia, è disposto a tutto pur di ottenere il 
trasferimento a Milano. Anche fingersi invalido per salire in graduatoria. Ma il 
trucchetto non funziona e per punizione viene trasferito in un paesino della 
Campania, il che per un abitante del nord equivale a un vero e proprio incubo. 
Rivestito di pregiudizi, Alberto parte da solo alla volta di quella che ritiene la 
terra della camorra, dei rifiuti per le strade e dei "terroni" scansafatiche. Con 
sua immensa sorpresa, Alberto scoprirà invece un luogo affascinante, dei colleghi 
affettuosi, una popolazione ospitale e un nuovo e grande amico, il postino Mattia. 
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About A Boy Un Ragazzo - regia di Paul Weitz e Chris Weitz (2002) 
Will Freeman è l’invidia di ogni uomo: guida un auto sportiva, ha relazioni casuali e 
a 38 anni conduce una vita spensierata e irresponsabile … finché incontra Marcus, 
uno strano ragazzino di 12 anni che gli sconvolge la vita con risultati esilaranti. 
Il film è l'adattamento del celebre romanzo di Nick Hornby del 1998, che ha 
venduto più di un milione di copie soltanto nel Regno Unito e ha conquistato il 
primo posto nelle classifiche inglesi dei libri più venduti. 

 
 

L’Amore non va in vacanza - regia di Nancy Meyers (2007) 
Tradite dai loro uomini e sfortunate in amore, due donne che non si conoscono e 
che vivono in continenti diversi, una è americana e l'altra è inglese, s'incontrano 
su internet e decidono di scambiarsi la casa per le vacanze, chissà che un po' 
d'aria nuova e il trovarsi in un paese diverso non le aiuti a fare nuove conoscenze 
e magari trovare quella fortuna in amore che sino a quel momento ad entrambe ha 
voltato le spalle... 
 
 
 

 
 

La Kryptonite nella borsa - regia di Ivan Cortoneo (2011) 
Peppino ha sette anni, e vive in quella che oggi verrebbe definita una famiglia 
disfunzionale. Ma siccome siamo a Napoli, nel 1973, la sua agli occhi del mondo è 
solo una famiglia un po' scombinata. Quando la madre Rosaria va in depressione 
dopo avere scoperto che il marito la tradisce usando come alcova la Fiat 850, 
Peppino viene adottato dai suoi zii ventenni che lo conducono in giro per la 
Swingin' Naples, tra feste in scantinati, collettivi femministi, comunità greche 
che ballano in piazza, molte nudità, sigarette di contrabbando, qualche acido e 
parecchio alcool. 

 
 

Una casa alla fine del mondo - regia di Michael Mayer (2004) 
Johnathan e Bobby si sono conosciuti ancora adolescenti. Ben presto la loro 
amicizia si trasforma in qualcosa di più fino a che i due si perdono di vista. Dopo 
molti anni si ritrovano a New York e Bobby si trasferisce a casa dell'amico, dove 
vive anche Claire, una donna che ha uno stretto rapporto affettivo con Jonathan. 
Tutto sembra andare per il meglio fino a quando Bobby inizia una relazione con 
Claire... 

 
 

Beyond The Sea - regia di Kevin Spacey (2004) 
La vita del celebre cantante Bobby Darin. L'infanzia minata dai gravi problemi al 
cuore, i primi successi a Las Ve gas e la scalata delle Hit Parades con canzoni 
come "Splish Splash," "Mack The Knife,""Dream Lover," e "If I Were A 
Carpenter". La carriera cinematografica e la candidatura all'Oscar come miglior 
attore non protagonista in "Capitan Newman" di David Miller. Il matrimonio con 
Sandra Dee. L'appoggio alla campagna elettorale di Robert Kennedy e la 
successiva attività politica anti-militarista. La battaglia finale contro il suo cuore 
malato che ne ha determinato la prematura scomparsa a soli 37 anni. 
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L’Era Glaciale 2, Il Disgelo  - regia di  Carols Saldanha (2006) 
L’era glaciale sta per concludersi e gli animali prosperano in un paradiso in via di 
scioglimento. Ma quando scoprono che tutto il ghiaccio sciolto inonderà la loro 
vallata, la tigre, il bradipo e il mammut più famosi del mondo devono lanciare 
l’allarme e trovare il modo di sfuggire all’inondazione. 
Nuovi divertenti personaggi si uniscono ai nostri eroi nel sequel di uno dei film 
d’animazione più geniali dal Pleistocene a oggi! 

 
 

Gli Aristogatti - regia di Wolfgang Reitherman (1970) 
Madame Adelaide, una ricca attrice a riposo ormai sulla strada della vecchiaia, 
nomina eredi universali i suoi quattro gatti: Mamma Duchessa e i cuccioli Minou, 
Bizet e Matisse. Il maggiordomo Edgar, destinato a sua volta ad ereditare le 
intere sostanze alla morte dei gatti, e ansioso di mettere al piu' presto le mani 
sulle ricchezze della padrona, decide di sbarazzarsi degli incomodi concorrenti a 
quattro zampe. Dopo averli condotti in una zona isolata di periferia, si accinge ad 
eliminarli, ma viene messo in fuga dall'intervento di due ferocissimi cani randagi. 
Rimasti soli, Mamma Duchessa e i suoi tre micetti si imbattono in Romeo, un gatto 
vagabondo dal cuore d'oro, il quale si impegna a ricondurli dalla loro padrona. 
 

 
 

Red Dust - regia di Tom Hooper (2004) 
Nel Sudafrica post-aparthaid, il poliziotto Dirk Hendricks, accusato di sevizie 
sull’attivista politico Alex Mpondo, e sul suo amico Steve Sizela, fa domanda di 
amnistia. Ma Mpondo, ora membro del parlamento, si oppone alla richiesta e 
accusa Hendricks di essere responsabile della scomparsa di Sizela. 
A rappresentarlo nella sua battaglia legale sarà Sarah Barcant, brillante avvocato 
di origini sudafricane fuggita dal suo Paese molti anni prima. 
 

 
 

Nato Il Quattro Luglio - regia di Oliver Stone (1989) 
Ron Kovic, nato il 4 Luglio 1946,giorno dell’indipendenza americana, si arruola nei 
Marines e torna dal Vietnam,nel 1968, paralizzato dalla vita in giù. Il racconto 
delle enormi contraddizioni, del nazionalismo e degli orrori che hanno spesso 
accompagnato i momenti salienti della storia civile americana, raccontate 
attraverso i drammi e i successi di un uomo, fino alla presa di coscienza pacifista 
che lo porta ad offrire una testimonianza ala Convenzione Democratica del 1976. 

 
 

Perfect Stranger - regia di James Foley (2007) 
Le indagini sulla morte di un’amica portano la giornalista Rowena Price a 
sospettare di Harrison Hill, il potente direttore di un agenzia di pubblicità.  
Per incastrarlo, Rowena si fa assumere dall’uomo col nome di Katherine e lo 
seduce online col nome di Veronica.  
Ma presto scoprirà che non è l’unica ad avere delle identità segrete e che più si 
avvicina alla verità, più il suo piano diventa pericoloso. 
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Down In The Valley - regia di David Jacobson (2006) 
Harlan Carruthers è un nostalgico cowboy dal carattere fiero e carismatico che 
sarebbe sicuramente più a suo agio nella Monument Valley piuttosto che nella valle 
di San Fernando. Proprio qui conosce Tobe una teenager annoiata ed incompresa, i 
loro destini si incrociano, Tobe è immediatamente colpita dal fascino poetico e 
dallo spirito romantico d’altri tempi di Harlan e riscopre dentro di se una purezza 
ed innocenza da tempo sopita , donandogliela. La passione cresce nonostante la 
differenza di età e la crescente opposizione del padre Wade, ma l’intensità 
dell’amore di Harlan comincia a preoccupare Tobe che forse non è ancora 
preparata a vivere un’esperienza passionale così forte. Così col passare dei giorni 
l’amore di Harlan evolve in maniera fortemente distruttiva e Tobe comprende che 
la realtà delle cose è ben diversa da quello che appare... 
 

 
 

L’Amore Non Basta Mai - regia di Maria Blom (2004) 
Mia, una ragazza che ormai vive a Stoccolma, torna al paese natale in Dalecarlia 
per il settantesimo compleanno del padre. Qui ritrova le due sorelle, Eva e Gunilla, 
ognuna con i propri problemi.  
Tra loro il dialogo è difficile e la festa sarà l'occasione per far emergere le 
tensioni più profonde. 

 

I Primi Della Lista - regia di Roan Johnson (2011) 
Pisa, 1 giugno 1970. Nell’ambiente del movimento studentesco, arriva la notizia 
che sta per scattare un colpo di stato come quello greco del ’67. “Dormite fuori 
casa per tre, quattro notti. Se fanno il putsch vi vengono a prendere a casa uno 
per uno”. È questo l’ordine per i ragazzi più esposti. Tra loro c’è anche Pino Masi, 
autore di famose canzoni di lotta, e per sua naturale diffidenza quella notizia lo 
agita molto. Quel giorno nella sua soffitta ci sono due liceali: Renzo Lulli e Fabio 
Gismondi. Hanno appena vent’anni e sognano di suonare con Pino Masi che per loro 
è un mito. “Prendiamo la macchina del Lulli e si va verso il confine. Se il golpe non 
c’è, s’è fatta una gita”.  
Se invece accade il peggio, andranno in esilio e da lì diventeranno degli Inti 
Illimani ante litteram: gireranno il mondo con le loro canzoni per fare luce sulle 
ingiustizie in Italia 
 

 

Arrietty  (2011) Un Film di Hiromasa Yonebayashi 

Sotto il pavimento di una grande casa situata in un fantastico e rigoglioso giardino 
alla periferia di Tokyo, vive Arrietty, una minuscola ragazzina di 14 anni, con i suoi 
altrettanto minuscoli genitori che per vivere prendono in prestito dagli umani 
tutto ciò di cui hanno bisogno in piccolissime quantità, in modo che nessuno possa 
accorgersi della loro presenza.  
Arrietty, però, in una delle sue incursioni nel giardino della casa viene vista da 
Sho, un ragazzo ammalato che soggiorna lì, presso la casa della zia. Nonostante la 
cosa scateni il terrore nei genitori, che si preparano immediatamente a 
traslocare, Arrietty capisce di potersi fidare di Sho e tra i due nasce un’amicizia 
speciale. 
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In The Bedroom - regia di Todd Field (2001) 
I Fowler sono una tranquilla famiglia del Maine. Matt è il medico della cittadina 
amante della pesca, sua moglie Ruth è una maestra di canto corale e il figlio di 
Frank, a casa per le vacanze estive, si innamora di Natalie, una donna più grande e 
con figli, separata dal marito Richard. L’uomo non sopporta di vedere la sua ex 
moglie flirtare con il ragazzo; gli eventi precipitano e sfociano in tragedia  

 
 

L’isola - regia di Pavel Lounguine (2006) 
Durante la seconda guerra mondiale, un rimorchiatore russo viene bloccato dai 
tedeschi sul Mar Bianco, ed un giovane marinaio russo, preso dal panico, per 
conquistare la fiducia dei tedeschi  e salvarsi la vita, obbedisce all’ordine di un 
nemico ed uccide un suo compagno, ma poco dopo il rimorchiatore affonda. Una 
trentina di anni dopo, i naufraghi si ritrovano in un monastero su un isola del Mar 
Bianco dove aspettano l’aiuto di Anatoly, un monaco guaritore. Anatoly però, si 
ritiene un peccatore e forse esiste un legame tra lui ed il marinaio che uccise il 
suo compagno durante la guerra … 
 

 
 

Capo Nord - regia di Carlo Luglio (2002) 
Capo Nord racconta le vicende di quattro giovani napoletani (Ettore, Francesco, 
Jenny e Fofò) che intraprendono un viaggio verso il nord; i ragazzi, partiti da 
Napoli, faranno una prima tappa ad Amburgo per poi arrivare in Norvegia. Il 
viaggio, nato da un bisogno di fuga e di evasione verso mete idealizzate, si rivelerà 
essere una amara scoperta della realtà. La ricerca della fortuna personale lontano 
dalla mediocrità si concretizzerà, per i quattro diciannovenni, in una sopravvivenza 
fatta di furti, lavoro nero e in una sequenza di disillusioni. 
 

 
 

Il settimo sigillo .– regia di Ingmar Bergman (1957) 
Il settimo sigillo attraversò "il mondo come un incendio"; frase questa pronunciata 
dallo stesso Bergman,il quale riuscì a tradurre su pellicola le ansie e le inquietudini 
più profonde di una generazione che era appena uscita da un conflitto mondiale ed 
era agli inizi di un'altra guerra questa volta più silente: la "cold war".Il senso di 
incertezza e di caducità della vita è pregnante nel film,dove il protagonista ,il 
cavaliere Antonius Block, si trova come sperduto di fronte al mistero 
dell'esistenza di Dio. Il cavaliere Antonius Block sta facendo ritorno al proprio 
castello con il suo scudiero dopo aver partecipato alla Crociata in Terra Santa. 
L'incontro con un personaggio dal mantello nero determinerà il resto del viaggio: è 
la Morte che accetta una sfida a scacchi rinviando quindi il suo compito. La partita 
ha inizio ma poi il viaggio riprende, mentre la peste sta mietendo vittime ovunque. 
"E quando l'agnello aperse il settimo sigillo, si fe' nel cielo un profondo silenzio di 
mezz'ora…..” E’ la citazione dei versetti 1-11 del capitolo 8 dell'Apocalisse di San 
Giovanni da cui deriva il titolo che Bergman dà a uno dei film più noti in assoluto 
della sua filmografia perché moltissimi, prima o poi, hanno finito con il vedere la 
scena in cui il cavaliere Block gioca a scacchi con la morte. La complessità del film, 
però, non è riducibile a una sola, seppur emblematica, scena:  il regista svedese, 
figlio di un pastore protestante, si interroga a sul silenzio di Dio e su ciò che sarà 
dell'uomo dopo la sua dipartita da questo mondo, mettendo a confronto le due 
letture dell'esistenza (cavaliere e scudiero) offrendo all'uno e all'altro 
argomentazioni ma amplia lo sguardo anche su altre tematiche. .Il suo è un 
interrogativo che può solo trasmutarsi in due scelte esistenziali:credere senza 
porsi domande o semplicemente negare l'esistenza di Dio stesso 
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Una vampata d’amore .– regia di Ingmar Bergman (1953) 
Nell’atmosfera di un circo ambulante una singolare coppia d’amanti, il direttore e la 
cavallerizza (lui anziano e pingue, lei traboccante di giovinezza e sensualità), è sul 
punto di dividersi: l’uomo perché sente il richiamo della famiglia abbandonata, lei 
concedendosi per rivalsa a un attorucolo che la inganna e umilia. Ma le umiliazioni 
più grandi toccano all’uomo, Albert: che come il clown Frost del suo circo (il cui 
calvario con la moglie è stato rievocato in un allegorico flashback d’apertura) riceve 
una serie di affronti  
Gycklamas afton (questo il titolo originale di Una vampata d'amore): la notte dei 
saltimbanchi. Un titolo che al di fuori della Svezia ha subito le metamorfosi più 
incredibili. Negli Stati Uniti uscì prima come The Naked Night ("La notte nuda"), 
sponsorizzato come un film "straniero" e quindi licenzioso, prima di venire 
ribattezzato Sawdust and Tinsel, dai nomi (anglofoni) della coppia di protagonisti. 
In Italia, i distributori optarono per il fantasioso e attraente Una vampata 
d'amore. Gycklamas afton è uno dei film più neri di Bergman, in cui la consueta 
malinconia del maestro svedese cede il passo a un pessimismo cosmico, reso ancora 
più lancinante dal contesto della storia: il circo  
 

 

L’uovo del serpente .– regia di Ingmar Bergman (1977) 
.  
Nel 1923, in una Germania uscita sconfitta dal primo conflitto mondiale, terminato 
solamente cinque anni prima, un dollaro americano equivaleva a ben tre miliardi di 
marchi tedeschi. Able Rosenberg, ex trapezista disoccupato (David 
Carradine) dopo aver passato l'ennesima giornata a girare senza meta in cerca di un 
lavoro torna a casa trovando il fratello sdraiato sul letto, morto suicida. Sconvolto 
e disorientato, Able decide di raggiungere Manuela, l'ex ragazza del fratello (Liv 
Ullmann) nonché sua grande amica. In seguito ad una disastrosa e sempre più 
opprimente situazione economica i due dopo svariati tentativi trovano lavoro presso 
il centro di salute mentale Santa Monica. Nonostante le numerose ore lavorative il 
centro non sembra niente male, un pasto gratuito, un appartamento con gas e 
riscaldamento gratis... ma non è tutto oro quello che luccica. 
La Germania descritta da Bergman, è un paese in ginocchio,“dove nessun sogno è 
realizzabile” e la gente, troppo stanca per ribellarsi e rialzarsi, cerca 
disperatamente lavoro con lo sguardo fisso nel vuoto 
Un film bellissimo, infernale e splendidamente realista. Il regista descrive uno 
scenario agghiacciante, un palcoscenico freddo e perfetto che sta alla base del 
movimento socio-politico che avrebbe cambiato faccia all'Europa novecentesca: il 
nazismo. Bergman descrive in che modo persone, uomini disperati e donne frustrate 
messi in ginocchio dal pesante squilibrio economico, si siano potuti fidare di una 
persona pazza e squilibrata come Hitler. "L'uovo", citato nel titolo del film, 
simboleggia la nascita del movimento nazista, ma non si tratta di una pellicola sugli 
orrori del Fuhrer; bensì il punto più basso che può raggiungere la cattiveria umana. 
Lungo tutto il film non si vede una sola goccia di sangue, è una violenza psicologica 
quella di cui parla l'autore, un esperimento sulla nostra pelle. Una delle scene più 
belle, e al tempo stesso la più terrificante e rivelatoria è il prologo finale del 
medico psichiatrico Hans Vargerus, mostro dallo sguardo impenetrabile: "noi 
sterminiamo quel che è inferiore e incrementiamo ciò che è utile". 
 

 

A proposito di tutte queste signore .– regia di Ingmar Bergman (1964) 
Negli anni venti Cornelius, un critico musicale, si reca nella villa estiva di Felix, 
celeberrimo violoncellista, al fine di ultimarne la biografia. Sebbene incontrare 
l'oggetto del suo lavoro si riveli difficile quando non impossibile, l'eccessivo e 
borioso esegeta instaurerà rapporti di varia natura con il gineceo di cui pullula la 
splendida casa neoclassica: incontrerà la moglie e sei donne, tutte innamorate del 
maestro, continuando a sperare che Felix stesso voglia eseguire, in un imminente 
concerto, la sua composizione "Il canto del pesce". 
Primo film a colori di Ingmar Bergman, attraverso il rapporto ideale tra Cornelius, 
pavone insopportabile e privo di qualsiasi reale qualità, e Felix, genio distante in 
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ogni senso, il cineasta riflette ancora su un nodo fondamentale della propria 
poetica: l'arte e il suo naturale ergersi al di sopra delle piccolezze umane, qui, in 
uno spettacolo volutamente frivolo, ma di grande pregio formale, dove la 
mediocrità e la mancanza di senso di ogni azione compiuta servono a confermare la 
tesi principale. Ancora una volta più un teorema che un racconto libero, un film 
fatto per esorcizzare i temi abnormi delle precedenti pellicole, quasi un antidoto 
contro la propria seriosa visione della vita, in cui passa comunque un discorso di alto 
livello contenutistico. Pur servendosi della pretestuosa vicenda per colpire 
apertamente la miopia di certa critica, ma anche i censori così come gli artisti 
stessi, Bergman non realizza un'opera fine a se stessa, ma un divertissement in cui 
è evidente la volontà oltreché la capacità di distaccarsi dalla sicurezza di un 
linguaggio arrivato ad un magistero espressivo di rara efficacia 
 

 

L’immagine allo specchio .– regia di Ingmar Bergman (1976) 
 Una giovane psichitra, in attesa di trasferirsi negli Stati Uniti torna 
temporaneamente nella casa dei nonni. La dottoressa Jenny Isaksson è l'assistente 
di una clinica psichiatrica e si trova sola in città perché il marito Erik è a Chicago 
per un congresso e la figlia di quattordici anni è in campeggio. Lei è ospite dei nonni 
in attesa di andare ad abitare nella sua nuova casa ancora in allestimento,e dorme 
nella camera che le apparteneva da bambina. Riemergono i ricordi e le angosce 
dell'infanzia, sogna che la nonna le legge una favola e lei prova orrore per i vecchi e 
la vecchiaia mentre una voce fuori campo dice: « Non abbiamo paura degli orrori 
che conosciamo. Sono quelli che non conosciamo che ci spaventano». 
Jenny comincia a provare un forte distacco da quanto la circonda e trova conforto 
solamente in compagnia di Tomas, un ginecologo divorziato e gay. Seguono altri 
sogni e quando si risveglia confida a Tomas tutte le sue angosce, i suoi traumi 
giovanili e i suoi problemi. 
Dormire, forse sognare Nei film di Bergman dormire e sognare sono sinonimi, e 
spesso i sogni sono incubi mortali: accade fin dal Posto delle fragole (1958), in cui il 
vecchio professore lsak Borg, interpretato da Victor Sjoestrom, viene scosso da 
un'allegoria notturna della propria morte. A partire dall'Ora del lupo (1966) 
Ingmar Bergman proiettò sempre più spesso i propri incubi, usando come "schermi" 
i personaggi dei suoi film. Un percorso di celluloide come una lunga fase R.E.M., che 
giunse pressappoco fino all'Uovo del serpente 
 

 

Dopo la prova .– regia di Ingmar Bergman (1983) 
 
Il. regista Henrik Vogler sta sonnecchiando in teatro dopo una prova de "Il sogno" 
di Strindberg. Si sveglia quando la giovane attrice Anna rientra per cercare un 
braccialetto. I due parlano della recitazione che la ragazza ha visto far parte della 
presenza, non solo sulla scena, della madre anch'essa attrice. Sopraggiunge poi, 
quasi materializzandosi, Rakel, la madre di Anna. È attorno alla mezza età ed è 
contrariata per aver ricevuto un ruolo secondario; il suo tentativo di sedurre 
Henrik non va a buon fine. Di questo tv movie è particolarmente interessante la 
struttura:  teatro da camera trattato visivamente come tale, che si interroga sulle 
dinamiche della rappresentazione e dell'amore. Non è un caso che il regista, 
affidato all'interpretazione di Erland Josephson, si chiami Vogler come 
l'illusionista de”Il volto” È il compito di chi mette in scena uno spettacolo quello di 
'illudere' di una verosimiglianza il pubblico e Bergman non ha alcun timore di essere 
identificato con un uomo anziano che ama il palcoscenico ma non ha smesso di 
confrontarsi con la vita reale nella quale sente pulsare quasi un'esigenza di 
spiritualità. Sarà Vogler a dire ad Anna (alla quale non ha nascosto un desiderio che 
potrebbe anche essere incestuoso): "Alla mia età succede che uno si chini in avanti 
e si ritrovi improvvisamente con la testa sprofondata in un'altra realtà dove i morti 
non sono più tali e i vivi appaiono come tanti spettri. Ciò che un momento prima 
sembrava chiaro diventa bizzarro e del tutto incomprensibile. Ascolta il silenzio di 
questo palcoscenico, quanta energia spirituale vi è racchiusa". 
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La terra del desiderio .– regia di Ingmar Bergman (1947) 
Uno dei primi film di Bergman (il quinto per l'esattezza). I personaggi principali 
sono i giovani di una città portuale. La solitudine, le difficoltà di inserirsi nella 
società svedese del dopoguerra li spingono a impossibili sogni d'evasione.. Il 
ragazzo si imbarca promettendole di tornare da lei. Lo farà sette anni più tardi. 
È una storia semplice. Una tragedia d'amore e morte impregnata di salsedine, 
protagonista un giovane marinaio tormentato, Johannes,( interpretato da Birger 
Malmsten) che torna da un lungo viaggio-esilio in India per riconquistare il cuore di 
Sally (Anna Lindahl) la donna che un tempo aveva amato e che ora la respinge. 
Mentre vaga sulla spiaggia riaffiorano i ricordi: il turbolento rapporto con il padre 
Blom; capitano di una nave che si scontra con il figlio a causa della donna, amata da 
entrambi; lo sbocciare dell'amore con Sally; il tentativo del padre di ucciderlo 
durante le operazioni di recupero di un relitto e prima del suicidio dello stesso 
Blom. 
Il porto di Göteborg viene usato come set naturale di questa opera giovanile di 
Bergman, influenzata dal neorealismo e in cui all'usuale attenzione per 
l'introspezione psicologica ed emotiva si unisce uno sguardo attento sulla vita dei 
pescatori. Sopra tutto l'amore, unico antidoto alla morale umana individuato da 
Bergman 
 

 

Donne in attesa .– regia di Ingmar Bergman (1952) 
Matrimonio, rapporti tra uomini e donne, convenzioni sociali, conflitti generazionali, 
incomunicabilità. Sono questi i temi di Donne in attesa (1952), un film dalla 
bellissima fotografia di Gunnar Fischer e dalla generosa interpretazione di alcuni 
attori cult di Ingmar Bergman: Maj-Britt Nilsson, Eva Dahlbeck, Gunnar 
Bjdrnstrand. La struttura della sceneggiatura è semplice, tutta giocata tra i 
ricordi del passato e le attese del presente: una casa in riva a un lago, le cognate 
Rakel, Karin, Annette e Marta stanno aspettando i reciproci mariti. Oltre a loro 
sono presenti anche Erik, figlio di Annette, e Mary giovane sorella di Marta. 
Nessuna di loro ha trovato nel matrimonio la felicità. I due giovani ascoltano e a 
loro non resta che sperare, nonostante tutto, di saper costruire un futuro migliore. 
In questo film, uscito dai confini svedesi in ritardo rispetto alla sua realizzazione, 
Bergman sperimenta alcune soluzioni narrative che gli saranno utili nelle sue opere 
successive e allarga la dimensione del racconto partendo da un monologo di Annette 
di impianto teatrale per poi aprirsi all'inserimento di flashback nei racconti 
successivi.  Sul piano tematico Bergman continua la sua analisi della vita di coppia 
mitigando il pessimismo di base con la possibilità di una soluzione diversa affidata 
ai due giovani Erik e Mary, lasciando però, ancora una volta, allo spettatore la 
libertà di decidere in merito. 
 

 

Il volto .– regia di Ingmar Bergman (1958) 
Metà ottocento, Svezia. La compagnia dell'illusionista Vogler viene convocata nella 
casa del Console Egerman, e della moglie appassionati di magi al fine di esibirsi ed 
essere sottoposta all'analisi empirica del dottor Vergerus che invece si dichiara 
come un incrollabile positivista e scientista e della legge impersonificata dal 
Prefetto. Nello scetticismo generale si scatena un duello tra Scienza da un lato ed 
Esoterismo dall'altro. Nel mezzo la curiosità della servitù che, tra ingenuità e 
paura, sembra essere attratta dagli illusionisti. 
In uno dei suoi film più complessi e di difficile decodificazione Bergman si 
permette di mettersi in gioco personalmente più di quanto non abbia già fatto in 
precedenza. Il Bergman/Vergérus vorrebbe farsi forza della corazza di una 
razionalità inattaccabile ma al contempo il Bergman/Vogler desidererebbe invece 
poter ammettere e forse provare che il sovrannaturale esiste e di conseguenza 
poter scommettere sull'esistenza di Dio. Tutto ciò in un film che sa essere 
tenebroso e brillante al contempo e in cui si inseriscono elementi la cui 
interpretazione viene affidata, ancora una volta come in precedenza in molti dei 
finali, allo spettatore.  
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Sogni di donna.– regia di Ingmar Bergman (1955) 
La direttrice d'una agenzia di mode (Eva Dahlbeck) va a Góteborg per riallacciare i 
rapporti con un amante sposato (Ulf Palme), accompagnata da un'indossatrice 
(Harriet Andersson) che un vecchio signore copre di doni. Due delusioni concludono 
le due avventure. Un Bergman "minore" ma attraente in cui si compongono in un 
equilibrio conciso la crudeltà delle speranze deluse e una certa serenità, fondata 
sulla saggezza. Della serie delle commedie (tutt'altro che evasive) di Bergman. 
Sono due novelle intrecciate che hanno in comune la pavida meschinità delle figure 
maschili. Drammaticità a tutto tondo con Eva Dahlbeck (Susanna); ironia giocosa, 
non senza un risvolto melodrammatico, con Harriet Andersson (Doris). 
Contraddittoria e nevrotica la prima, teneramente petulante la seconda, entrambe 
danno saggio di bravura". Il decano della critica cinematografica Morando 
Morandini riassume così Kvinnodröm (questo il titolo originale del film), piccolo film 
di poco precedente alla pellicola-rivelazione “Il settimo sigillo“ 
 

 

Il porto delle nebbie.– regia di Marcel Carnè (1938) 
Jean (Jean Gabin) ha disertato e cerca abiti civili. Trova qualcuno disposto ad 
aiutarlo in una vecchia osteria. Siamo a Brest, nel nord della Francia. Lo aiutano due 
disperati come lui, un barbone e un pittore da quattro soldi. Jean incontra Nelly, 
triste e rassegnata a sua volta, in cerca di una qualche protezione, che trova nella 
casa di un vecchio che si rivela ben presto uno sporcaccione, addirittura un 
assassino. L'amore fra Jean e Nelly non è nemmeno un'oasi, è un momento casuale e 
già disperato. Si aggiunge un altro personaggio, malavitoso, che ce l'ha con Nelly. 
Per difenderla Jean umilia il malvivente che gliela giura. Alla fine niente va bene. 
Nelly torna dal vecchio, vittima di una strana, sordida attrazione, e Jean viene 
ucciso in strada dal malavitoso.  
Film di pura costruzione intellettuale studiato per simboli e con la più grande 
attenzione a evitare ogni minima tentazione realista. La nebbia che sovrasta tutto 
il film è il pericolo, è il destino, è l'avvertimento che tutto è travisato ed è ancora 
più difficile muoversi e decidere. 
 

 
 

Tutti i battiti del mio cuore – regia di Jacques Audiard (2005) 
Thomas è un ragazzo che sbriga affari loschi per il padre ma sogna di trovare la 
sua espressione nella musica seguendo le orme della madre morta, una famosa 
concertista. Per superare il provino che gli permetterebbe di iniziare la nuova 
carriera, si mette nelle mani di una musicista cinese che è appena arrivata in 
Francia e non parla la lingua. 
L'incomunicabilità domina la vita di Tom: nel gioco di tradimenti che lo porta a 
fingere prima con la moglie del suo migliore amico e poi con l'amico stesso, nel 
dialogo con un russo che, involontariamente, cambierà la sua esistenza, 
nell'impossibilità di terminare la sua audizione da concertista.  
 

 
 
 

Gioventù bruciata – regia di Nicholas Ray. (1955) 
Tre studenti, un ragazzo (James Dean) con una madre oppressiva (Ann Doran) e un 
papà rassegnato (Jim Backus), una ragazza (Natalie Wood) che i genitori non 
amano, e un ragazzo più giovane (Sal Mineo) abbandonato a una governante, 
assistono ai riti di una banda che ama giochi pericolosi, come correre in automobile 
sugli orli di un ripido precipizio. Fuggono in seguito a un incidente mortale e sono 
inseguiti e braccati: il più giovane è ucciso dalla polizia.  
Nonostante un certo schematismo moralistico-didascalico, un buon film, robusto r 
drammatico, dominato dal personaggio di James Dean nei congeniali panni del” 
selvaggio” alla Marlon Brando Capolavoro del ribellismo americano con l'intenso e 
tormentato James Dean, che all'epoca aveva 24 anni, era al suo secondo film: dopo 
il terzo si sarebbe schiantato elevandosi a Mito assoluto di una generazione 
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La notte di San Lorenzo – regia di Paolo e Vittorio Taviani (1982) 
Una finestra aperta su una placida notte estiva, solcata da stelle cadenti... Una 
donna rievoca per la sua bambina il ricordo di un’altra notte, quella del 10 luglio del 
1944 in un paese della Toscana, quando aveva solo otto anni. La guerra stava per 
finire ma le truppe tedesche, guidate dai fascisti, ritirandosi facevano terna 
bruciata e minavano le case, fucilavano i partigiani.  
Gli abitanti di San Martino (nella realtà San Miniato) fuggono nelle campagne e 
sono testimoni di scontri sanguinosi in mezzo ai campi di grano. I tedeschi, che 
stanno evacuando, convincono il vescovo a raccogliere la gente nella chiesa con la 
promessa di lasciare tutti in vita. Ma una parte della popolazione dà retta a 
Galvano, che preferisce la fuga (con ragione perché la chiesa salterà in aria). I 
fuggitivi, dopo un percorso di paura con poche parentesi di serenità, riusciranno a 
raggiungere la libertà.   
Uno straordinario racconto epico di quel tempo eroico, drammatico ed 
entusiasmante che fu il dolore italiano tra il fascismo e la Liberazione. Il ritmo del 
racconto delle vicende minute di persone semplici, microrganismi di una Storia 
collettiva, è scandito con diversi moduli espressivi 
Un bellissimo film corale dei fratelli Taviani premiato a Cannes, con momenti di alta 
poesia, dovuta anche alla bravura degli attori fra cui spicca Omero Antonutti nel 
ruolo di Galvano 
 

 
 

Spider man 2 – regia di Sam Raimi (2004) 
Sequel del precedente Spider-Man, basato sui fumetti dell'Uomo Ragno creati 
da Stan Lee e Steve Ditko e pubblicati dalla Marvel Comics. 
Il film prosegue la storia di Peter Parker, interpretato da Tobey Maguire, ragazzo 
che ha acquisito dei superpoteri dal morso di un ragno geneticamente modificato, 
che non riesce a conciliare bene la sua vita privata con i suoi doveri di Spider-Man. 
Contemporaneamente a questi problemi, Peter deve far fronte a una nuova 
minaccia, il Dottor Octopus, uno scienziato a cui si attaccano quattro braccia 
meccaniche e inizia a seminare il terrore in giro per la città.  
Nel cast, oltre a Maguire, sono presentiAlfred Molina, Kirsten Dunst e James 
Franco, rispettivamente nei ruoli di Otto Octavius, Mary Jane Watson ed Harry 
Osborn. 
La trama che ispirò il film deriva dal numero 50 del fumetto, in cui l'eroe decide di 
abbandonare il costume di Spider-Man e tornare a una vita normale 
 

 

Vero come la finzione – regia di Marc Forster (2007) 
Commedia surreale su un agente del fisco in crisi: Harold Crick è un uomo che vive 
la propria esistenza attraverso i numeri. Conta le volte che muove lo spazzolino tra 
i denti, i passi che compie per arrivare alla fermata dell'autobus, esegue a mente 
calcoli impossibili.   
Una mattina, appena svegliato e pronto a svolgere il proprio lavoro di esattore delle 
tasse, sente una voce femminile che descrive i suoi movimenti e ogni azione che 
compie. Contemporaneamente, una famosa romanziera in preda a un blocco 
creativo, sta proprio scrivendo la storia di quell'uomo qualunque. 
Realtà e finzione sono frequentemente oggetto delle sceneggiature 
cinematografiche. 
 Nel caso di Vero come la finzione (molto meglio il titolo originale Stranger than 
fiction), questi due mondi corrono in parallelo percorrendo una linea dolcemente 
surreale, semplice nelle situazioni, e con una dose di ironia espressa con garbo da 
Will Ferrell, un Harold dall'occhio fisso e perplesso, da Emma Thompson, 
affascinante nel suo ruolo letterario, da una Maggie Gyllenhaall donna angelicata, e 
da un Dustin Hoffman che finalmente si diverte e al quale sono affidate le battute 
più riuscite. 
 Marc Forster trasporta lo spettatore dal sogno stile Neverland a un limbo 
sospeso, leggero, che si allontana da Peter Pan e si avvicina alla dura esistenza che 
conduce indissolubilmente verso una fine nota.  
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La seconda notte di nozze – regia di Pupi Avati (2005) 
Chi c’era, in quel primo dopoguerra tanto lontano, ha dimenticato, a chi non c’era 
pare forse esagerata tanta penuria: quando era ancora una conquista soddisfare 
quotidianamente i bisogni primari, un riparo se non una casa, il cibo, lavarsi, 
scaldarsi, anche fare la pipì. L’importante è sopravvivere, anche per il giovane 
spilungone Neri Marcorè, che ha la vocazione italiana alla furbizia e al raggiro, 
prototipo dei furboni di oggi: ruba l’argenteria in casa di una pseudofidanzata, 
offre la mamma (Katia Ricciarelli che per la sua interpretazione ha vinto il Nastro 
d'argento alla migliore attrice protagonista) vedova e ancora piacente in cambio di 
uno spinterogeno, e per non andare a vivere in un vagone bestiame la convince a 
partire con l’auto rubata verso il Sud, dove in una maestosa masseria vicino a Bari, 
vivono i parenti del marito In Puglia c'è lo zio mai conosciuto. Liliana, accolta nella 
masseria del fragile Giordano, cognato un tempo innamorato di lei che possiede 
qualche avere ed è stato a lungo ricoverato in manicomio, finirà per risvegliare 
antiche passioni e odi sopiti. Le vecchie zie di Giordano, Suntina ed Eugenia, ostili 
da tempo alla famiglia di Liliana, non le renderanno la vita facile. 
Il cinema di Pupi Avati è sottoposto alla legge del "prendere o lasciare". C'è chi lo 
ama per la delicatezza dei percorsi della memoria e chi lo detesta proprio per 
questo. In questo film gli va comunque la grande attenzione che ha dedicato alla 
costruzione del personaggio di Giordano, un "idiota" dai tratti quasi pirandelliani 
che nella sua ingenuità assume su di sé parte del senso della vita di un'Italia che 
usciva dalla Seconda Guerra Mondiale e cercava (con forza ma senza troppo 
illudersi) una "pulizia" interiore. Antonio Albanese regala al regista 
un'interpretazione tanto trattenuta quanto intensa mentre Marcoré offre al suo 
personaggio tratti di luciferina cialtronaggine. 
 
Disponibile in biblioteca il romanzo omonimo di Pupi Avati 
 

 
 

NOI SIAMO ZINGARELLI (La ragazza di Boemia) regia di James W. Horne 1936 

Stanlio e Ollio sono azingari accampati nel territorio del conte Arnheime in 
Boemia. Qui la moglie di Ollio, che oltre a strapazzarlo amoreggia con un 
affascinante zingaro, rapisce la piccola Arlie, nipote del Conte. Convince Ollio che 
sia sua figlia e li abbandona. Arlie, cresciuta da Ollio, dopo  molte peripezie e gag 
comiche, ritroverà il suo vero padre. 

 

I FIGLI DEL DESERTO -  regia di James W. Horne 1933 

Per potersi recare a Chicago al congresso dei “Figli del Deserto”, l’associazione di 
cui fanno parte, Stanlio e Ollio ingannano le rispettive consorti inventando una 
malattia, e relativo soggiorno di salute a Honolulu, per potersi recare a Chicago.  
Se la spassano fra sfilate e feste, ne corso delle quali si ascolta fra l’altro 
“Honolulu baby”, il motivo più noto dei film di Stanlio e Ollio.L’ingannop sarà 
scoperto, in una serie di rocambolesche avventure. 
 È il film a tema “familiare” più conosciuto della Coppia e forse quello più 
rappresentativo della loro cosiddetta “misoginia”: l’imperscrutabile mondo 
femminile è visto come ostacolo da aggirare in quanto limitativo della loro poetica 
e infantile anarchia. 
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I FANCIULLI DELLA RISATA 2 

LA RAGAZZA DI BOEMIA - regia di James W. Horne 1936 

I FIGLI DEL DESERTO -  regia di James W. Horne 1933 

 

 

 

I FANCIULLI DELLA RISATA 3 

Allegri gemelli - regia di Harry Lachmanz 1936 

I fanciulli del west  -  regia di James W. Horne 1937 

ALLEGRI GEMELLI: Commedia degli equivoci in stile shakespeariano vagamente 
ispirato alla "Commedia degli errori", "Allegri gemelli", noto anche come "I nostri 
parenti", è considerato uno dei film più esilaranti della coppia. Stanlio e Ollio 
scoprono di avere due fratelli gemelli poco di buono ma decidono di tenere 
nascosta la cosa alle loro mogli. I gemelli, Alf e Bert, marinai, sbarcano proprio in 
città, a loro insaputa. La confusione regna sovrana quando le due coppie di gemelli 
passano nella stessa locanda dove si fermano per mangiare - così Stanlio e Ollio 
vengono scambiati per i loro gemelli prima dal padrone della locanda e poi dalle 
amichette dei marinai, scatenando la gelosia delle loro mogli.  

I FANCIULLI DEL WEST: noto anche come "Gli allegri vagabondi", è ricchissimo 
di gag, tra cui alcune in seguito molto copiate. Stanlio e Ollio sono due poveracci 
che vagano a piedi insieme ad un mulo verso un villaggio nel selvaggio West. Il loro 
compito è trovare Mary Roberts, che ha ricevuto in eredità dal padre la proprietà 
della più grande miniera d'oro del mondo. Arrivati al villaggio, i due entrano in un 
albergo e chiedono informazioni, ma un barista si spaccia per il marito, nel 
tentativo di rubare l'atto di proprietà. Stanlio e Ollio ci credono ma ben presto si 
rendono conto di aver dato l'atto di proprietà alla persona sbagliata e di 
conseguenza cercano di recuperarlo. Dopo varie disavventure, riusciranno a 
consegnare l'atto alla vera Mary Roberts, riportandola così nel suo paese 
d'origine 

 
 

LE GRANDI COMICHE 3  - regia di Fred Guiol e Hal Yates 1926 

 

 

AVVENTURA A VELLECHIARA  - regia di Jon G. Blystone 1937 

Un compositore di operette si rifugia in un albergo alpino, per ispirarsi alla 
prossima composizione di un suo lavoro di soggetto tirolese. La moglie, alla quale 
egli aveva nascosto il suo progetto, lo raggiunge e vuole stargli vicino. Capitano 
anche, nell' albergo, due allegri compari americani che, in mancanza di denaro, 
sono costretti ad assumere le funzioni di uomini di fatica. I due si associano con la 
signora per aiutarne i piani avversati dal marito. E' facile comprendere quali e 
quanti incidenti provochi l' azione buffonesca e sempliciotta dei due. Alla fine, 
però, i due coniugi si riappacificano e i due compari possono liberarsi dell' oneroso 
servizio cui erano stati costretti 
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FRA’ DIAVOLO  - regia di Hal Roach e Charles Rogers 1933 

La storia è ambientata nei primi anni del diciottesimo secolo, quando il bandito Fra 
Diavolo torna al suo accampamento nel Nord Italia organizzare una rapina ai danni 
di Lord  Rocberg e Lady Pamela, travestendosi come il marchese di San Marco. 
Nel frattempo anche Stanlio e Ollio sono stati derubati e si convincono che 
dovrebbero diventare ladri loro stessi per recuperare i propri soldi. Dopo una 
rapina sfortunata i due incontrano Fra Diavolo, il quale li assolda come suoi 
servitori. Il piano di Fra Diavolo è rubare la somma di denaro di 500.000 franchi 
da Rocberg, ma Stanlio beve accidentalmente un sonnifero preparato per Rocberg 
e il piano fallisce e vengono portati via per essere fucilato da un plotone di 
esecuzione: Stanlio chiede il permesso di soffiarsi il naso ed estrae un fazzoletto 
rosso, cosicché un toro infuriato presente nella stalla lo assale.  
Fra Diavolo fugge sul suo cavallo, e Stanlio e Ollio scappano in sella al toro.  

 

NOI SIAMO LE COLONNE  - regia di Alfred Goulding 1940 

Dopo aver  tentato invano di fare i camerieri, Stanlio e Ollio si adattano a fare gli 
spazzini, e quando involontariamente sventano un colpo in banca, ricevono come 
premio l'iscrizione all'università di Oxford. Qui sono preda degli scherzi degli 
studenti, fino a quando Stanlio, per aver picchiato la testa contro la finestra, si 
trasforma in lord Paddington, nobile e coltissimo snob inglese che costringe Ollio 
a fargli da cameriere. Almeno fino al prossimo colpo di testa....  
Particolarmente spassosa è la scena del labirinto: persi nel labirinto adiacente 
all'Università, i due si siedono ormai stanchi su una panchina con alle spalle una 
alta e folta siepe; uno studente si posiziona dietro la siepe e allunga le braccia 
facendo credere a Stan di avere più mani, per esempio gli gratta il ginocchio e gli 
regge il sigaro, portandolo così ad una grande confusione, e alla paura finale 
quando si fa vedere dai due travestito da fantasma. Indimenticabile poi 
l'interpretazione genialmente autoironica di Stan dello snob inglese che comanda 
a bacchetta il valletto Oliver. Insomma nel film vi è una maggiore cura delle gag e 
delle situazioni comiche (sono ancora i tempi in cui Stan si occupava di 
sceneggiatura, regia e montaggio), tutte perfettamente legate, alfine da 
garantire un'ottima realizzazione e un'ora di spasso per grandi e piccini. 
 

 

I DIAVOLI VOLANTI  - regia di Edward Sutherland 1939 

Stanlio e Ollio risiedono in un caratteristico alberghetto parigino, e Ollio è 
innamorato di Giorgetta, la figlia dell'albergatore, che però lo rifiuta essendo già 
sposata con un ufficiale della Legione Straniera. Respinto, decide di annegarsi 
nella Senna e trascina con se anche lo sprovveduto Stan. Lo stesso marito di 
Giorgetta, gli consiglia di non fare quel gesto avventato e di arruolarsi nella 
Legione Straniera per dimenticare. I due seguono il consiglio e si arruolano. Una 
volta arrivati cominciano subito a combinare guai, e per questo vengono subito 
destinati alla lavanderia e alle prese con una montagna di indumenti sporchi. Decisi 
ad andarsene scappano, ma incontrano Giorgetta giunta in aereo per raggiungere il 
marito, mentre Ollio invece pensa di essere lui il motivo del viaggio. 
Eccellente poi la scena finale: Ollio è morto dopo l'incidente aereo e Stan 
girovaga per le campagne, quando si sente chiamare, si gira e vede un cavallo in 
bombetta e baffetti che gli dice: «Well, here's another nice mess you've gotten 
me into» («Bene, ecco un altro bell'imbroglio in cui mi hai cacciato»). È il caro 
Oliver, reincarnato nel suo animale preferito, e Stan lo abbraccia. I due "stupìdi" 
sono finalmente riuniti! Durante la lavorazione del film, Oliver Hardy conobbe una 
deliziosa segretaria di edizione, Virginia Lucille Jones, che sposò l'anno seguente 
e con la quale sarebbe vissuto felicemente fino alla morte 
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ATOLLO K  - regia di Léo Joannon e John Berry.1950 

Ereditata da uno zio un'isola nel Pacifico Stanlio e Ollio partono dalla Francia alla 
volta dell'isola nei mitici mari del sud, assieme a due clandestini, ma si 
ritroveranno su un'atollo deserto che un terremoto ha fatto risorgere dal mare, a 
loro si unisce anche una cantante. I due decideranno di fondare sull'atollo 
un'utopica repubblica degli ideali, ma la scoperta di giacimenti di Uranio nell'isola 
sconvolgerà la pace e lo sprofondamento finale dell'atollo darà la parola fine alle 
speranze della repubblica, tutto finisce male e i due alla fine si ritroveranno 
senza nemmeno più un soldo dopo aver pagato avvocati e tasse di successione 
sorretto dalla simpatia e dalla bravura della coppia Laurel-Hardy, Atollo K viene 
ricordato soprattutto come l'ultima apparizione cinematografica dei celeberrimi 
comici. La storia venne proposta ai due comici agli inizi del 1950; fu il film più 
infelice di Stanlio e Ollio, poiché recitarono in pessime condizioni fisiche e, ormai 
inattivi al cinema da cinque anni, senza dubbio in declino. 
 

 

SIM SALA BIM  - regia di Alfred L. Werker 1942 

Stanlio e Ollio, appena usciti di prigione e in bolletta, riescono a rimediare, 
tramite alcuni truffatori che vogliono riscuotere un'eredità, un viaggio a Dayton, 
ma durante il viaggio sono però costretti a trasportare una bara con un finto 
morto ricercato dalla polizia. Alla stazione però la bara viene sostituita per 
errore con quella del mago Dante. Stanlio e Ollio, ignari dello scambio, partono per 
il viaggio in treno. Durante il tragitto vengono truffati da due signori che vendono 
loro un macchinario chiamato "Inflato" che, secondo loro, dovrebbe produrre 
banconote. Dopo essersi abbuffati nel vagone ristorante, il cameriere chiede il 
conto: qui i due si accorgono che l'aggeggio che produce soldi non funziona, e 
prima che vengano cacciati dal treno il mago Dante paga il loro conto, in cambio di 
un aiuto durante il suo spettacolo a Dayton. Travestiti da geni della lampada danno 
una mano al mago Dante, ma durante le prove i truffatori si accorgono dello 
scambio della bara, e intimano ai due di ritrovarla subito, prima che il loro 
complice possa soffocare. Così, durante lo spettacolo del mago, dietro le quinte, 
Stanlio e Ollio si mettono alla ricerca della bara combinando innumerevoli pasticci. 
Nel frattempo però, la bara è già sul palco, sospesa in alto con delle funi, per il 
numero finale del mago. Dante apre la bara ma dentro trova uno dei truffatori 
ormai morto. Alla fine si scopre che l'eredità era solo un trucco architettato dalla 
polizia per catturare il malvivente che viaggiava nella bara 
 

 
 


