
Circolo del cinema Locarno
Cinema Morettina
www.cclocarno.ch

venerdì 2 settembre, 20.30

EINE REISE INS LICHT – DESPAIR
DESPAIR
Rainer Werner Fassbinder, Rft/Francia 1978

lunedì 5 settembre, 20.30

CAROL
Todd Haynes, Usa/Gb 2015

venerdì 9 settembre, 20.30

AKADIMIA PLATONOS
Filippos Tsitos, Grecia/Germania 2009

lunedì 19 settembre, 20.30

EL ABRAZO DE LA SERPIENTE
Ciro Guerra, Colombia 2015

lunedì 26 settembre, 20.30

JUST THE WIND
Benedek Fliegauf, Ungheria/Germania/Francia 2012

venerdì 30 settembre, 20.30

LA PASSION DE JEANNE D’ARC
LA PASSIONE DI GIOVANNA D’ARCO
Carl Theodor Dreyer, Francia 1928

lunedì 3 ottobre, 20.30

HER
LEI
Spike Jonze, Usa 2013

venerdì 14 ottobre, 20.30

PER ALTRI OCCHI
Silvio Soldini e Giorgio Garini, Italia/Svizzera 2013

venerdì 21 ottobre, 20.30

TOMBOY
Céline Sciamma, Francia 2011
in collaborazione con Cinemagia

venerdì 28 ottobre, 20.30

DO THE RIGHT THING
FA’ LA COSA GIUSTA
Spike Lee, Usa 1989

Circolo del cinema Bellinzona
Cinema Forum 1+2
www.cicibi.ch

martedì 6 settembre, 20.30

DR. JEKYLL AND MISTER HYDE
IL DOTTOR JEKYLL
Robert Mamoulian, Usa 1932

martedì 13 settembre, 20.30

EINE REISE INS LICHT – DESPAIR
DESPAIR
Rainer Werner Fassbinder, Rft/Francia 1978

martedì 20 settembre, 20.30

LIKE FATHER, LIKE SON
Hirokazu Kore-eda, Giappone 2013

martedì 27 settembre, 20.30

CAROL
Todd Haynes, Usa/Gb 2015

sabato 1 ottobre, 18.00

AKADIMIA PLATONOS
Filippos Tsitos, Grecia/Germania 2009

martedì 4 ottobre, 20.30

ALGÚN DÍA ES MAÑANA
Ricardo Torres, Colombia/Svizzera 2014

sabato 8 ottobre, 18.00

WEEKEND
Andrew Haigh, Gb 2011

martedì 11 ottobre, 20.30

LA PASSION DE JEANNE D’ARC
LA PASSIONE DI GIOVANNA D’ARCO
Carl Theodor Dreyer, Francia 1928

martedì 25 ottobre, 20.30

HER
LEI
Spike Jonze, Usa 2013

Giovedì 27 ottobre
presso il Centro civico di Arbedo

DO THE RIGHT THING
FA’ LA COSA GIUSTA
Spike Lee, Usa 1989

martedì 8 novembre, 20.30

PER ALTRI OCCHI
Silvio Soldini e Giorgio Garini, Italia/Svizzera 2013

Fare la 
differenza

Sentieri cinematografici 
nei boschi dell’identità plurale

settembre – novembre 2016

Giovedì 13 ottobre
Biblioteca Cantonale di Bellinzona, ore 18.30
Terra, musica e identità.
I contadini colombiani di Las Pavas, 
la resistenza di un popolo con le radici nella terra.

Incontro con Ricardo Torres, fotografo e regista (REC), in 
collaborazione con Inter-Agire.

Giovedì 20 ottobre
Biblioteca Cantonale di Locarno, ore 18.30
Parla, che ti veda!

Incontro sul tema dell’ipovisione in collaborazione con 
l’UNITAS (Associazione ciechi e ipovedenti della Sviz-
zera italiana); con Elena Boato, operatrice tiflologica e 
Luca Albertini (direttore UNITAS): nel corso dell’incon-
tro interverranno alcuni soci dell’UNITAS con una loro 
testimonianza.

Martedì 15 novembre
Biblioteca Cantonale di Bellinzona, ore 18.30
Maschile, plurale?

Incontro sul tema dell’identità maschile con Stefano 
Ciccone (membro di “Maschile plurale”, rete di gruppi di 
riflessione critica sul maschile), in collaborazione con 
Inter-Agire.

Entrata alle proiezioni fr. 10.– / 8.– / 6.–
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INCONTRI

Lavorazione del metallo
via dei Salici 4 - 6514 Sementina



FARE LA DIFFERENZA
SENTIERI CINEMATOGRAFICI NEI BOSCHI DELL’IDENTITÀ PLURALE 

Aperti sul mondo, comunichiamo la nostra identità e la nostra differenza. La nostra identità si fonda sulla differenza, 
sulla possibilità di essere riconosciuti attraverso un nome, un viso, una biografia in progress. L’identità contiene la 
possibilità della differenza, e la differenza contiene un progetto d’identità. Da sempre i sentieri della differenza sono 
intrecciati a quelli dell’identità; a volte questi sentieri si sovrappongono, altre volte si separano, per poi avvicinarsi di 
nuovo. Quando procedono in modo armonioso, si arricchiscono reciprocamente, si delineano vicendevolmente. Inter-
secandosi, tracciano nuove vie, inaugurano nuove opportunità e direzioni. Altre volte, invece, sentieri diversi diven-
tano motivo di confusione, tensione o conflitto. Quando si allontana dalla differenza, l’identità si cristallizza, diventa 
inerte, si chiude su se stessa, rigetta la differenza fuori dalla sua traccia omologata. Un’identità che cresce, invece, ha 
confini ridefinibili e in continuo ampliamento, perché riconosce i mutamenti insiti in ogni processo collettivo e indi-
viduale. Un’identità di questo tipo accoglie la differenza lungo il proprio percorso: invita all’interscambio, all’incro-
cio, all’incontro.

La contemporaneità ci mostra quanto sia, a volte, complicato non solo assistere, ma semplicemente coltivare 
l’incontro, lo scambio interculturale e il dialogo. A questo proposito il sociologo Zygmunt Bauman, in un’intervista del 
2004, osservava che il termine identità ha acquisito un’importanza e una centralità nel vocabolario della sociologia e 
della politologia che prima non conosceva; purtroppo però quando sentiamo la parola identità, molto spesso c’è di 
mezzo un conflitto1. Per questo in tempi difficili come quelli attuali, occorre promuovere la chiarezza, la generosità, il 
dialogo e la speranza. Occorre affidarsi alla riflessione e alla condivisione, piuttosto che all’impulsività e alla fretta. 
Occorre agire con tatto, non reagire con la forza.

Il cinema ci dà questa preziosa opportunità di cogliere le cose con un certo distacco, di vedere il reale sotto 
una luce diversa, e anche di immaginare soluzioni per un futuro migliore. Quando sviluppa uno sguardo, il cinema 
è uno specchio critico che ci rivela i problemi e spesso ci consegna immagini e storie che ci fanno riflettere, ci ob-
bligano a rivedere i nostri giudizi, le nostre rappresentazioni, le nostre categorie mentali. 

Partendo da queste premesse, la rassegna Fare la differenza: sentieri cinematografici nei boschi dell’identità plurale 
intende sottolineare l’aspetto produttivo, costruttivo e positivo dell’interazione fra identità e differenza. Grazie al 
cinema, l’obiettivo è di far emergere il valore psicologico, socio-culturale, estetico e creativo di questa interazione. 
Sulla scia dell’osservazione di Bauman, interrogheremo le derive e gli scontri che emergono da un infelice rapporto 
fra identità e differenza. Il tema del doppio, che sarà oggetto di due film della rassegna (Dr. Jekill e Mister Hyde di Robert 
Mamoulian e Despair di Rainer Werner Fassbinder), permetterà di affrontare il divorzio fra l’identità e la differenza, 
quando la differenza si scolla dall’identità e viene percepita come fattore di minaccia e distruzione. La Passione di 
Giovanna D’Arco di Carl T. Dreyer declina il tema dell’eterodossia, della condanna del diverso, dell’ignoranza che porta 
una società a rigettare fuori dal sentiero della convenzione chi la pensa diversamente. Il difficile rapporto fra identità 
e differenza sarà anche l’occasione per sollevare la questione del dialogo interculturale, particolarmente centrale in 
pellicole quali Akadimia Platonos di Filippos Tsitos e El abrazo de la serpiente di Ciro Guerra. Il riferimento all’intercultu-
ralità, ci sembra, può servire da fil rouge per interpretare l’insieme dei film proposti nella rassegna. In questo senso 
l’idea di fare la differenza, a cui attinge il titolo della rassegna, sta a indicare che l’esperienza della differenza non è 
un dato di fatto, oggettivo, e immutabile, ma è il risultato di un processo di interpretazione e di co-costruzione del 
reale. Differenza e identità sono processi che possono essere interrogati, negoziati, rielaborati. Questo è quanto ci 
indica il film giapponese Like father like Son, film nel quale l’identità di un bambino e di una famiglia segue il filo di una 
storia comune, di esperienze condivise, di un’educazione impartita con amorevolezza (dai genitori) e ricevuta con 
gratitudine (dai figli); un patrimonio di esperienze condivise che hanno il loro peso, e che difficilmente la scoperta di 
un equivoco sull’identità biologica può rimettere in discussione.

L’identità è, come detto, aperta al cambiamento, al rimaneggiamento, alla ridefinizione: non è univoca, ma 
è multipla, plurale. La differenza, la curiosità, l’apertura verso il nuovo costituiscono altrettante spinte creative nei 
processi di costruzione dell’identità. Da questo punto di vista, le vicende umane raccontate in Weekend e Carol pre-
sentano situazioni, personaggi, contesti e esperienze in cui la differenza diventa fonte di senso e ricerca di autenti-
cità, ma anche ulteriore prova – semmai ce ne fosse bisogno – di come l’esperienza della differenza, nelle molteplici 
forme in cui essa si manifesta, è un vettore importante nella formazione di un’identità autonoma. Her, di Spike Jonze, 
solleva il problema della differenza fra intelligenza umana e intelligenza artificiale. Il film pone anche il problema 
dei limiti della tecnologia, dell’alienazione e del vuoto identitario che contraddistinguono la società ipermoderna. Di 
fronte ai nuovi scenari associati alla tecnologia, quale ruolo può giocare la differenza, l’autenticità, la consapevolez-
za umana? Come rilanciare l’etica dell’umano in una società sempre più dominata dalla tecnologia, e come intera-
gire in modo costruttivo con le nuove tecnologie dell’identità e della differenza?

 Le declinazioni dell’identità e della differenza sono davvero tante, e tanti sono gli scenari che si profilano 
interrogando la relazione fra queste due nozioni. Per ottenere un quadro più completo occorre, a mio modo di vedere, 
aggiungere un terzo termine, il verbo “relativizzare”. A questo proposito, il documentario di Silvio Soldini Per altri occhi 
– che restituisce le testimonianze di alcune persone non vedenti –, ci aiuta a capire perché. Pur soffermandosi sulla 
condizione particolare dei non vedenti, il documentario lascia intravedere la possibilità di ridimensionare la differen-
za, di rapportarsi ad essa per inserirla in una visione inclusiva in cui la differenza non è opposta alla normalità; ma 
semmai la rende più flessibile, più creativa, restituisce alla normalità la possibilità di essere normalità “differente”, 
che caratterizza ognuno di noi. Ma è forse un passo del sociologo Erving Goffman, tratto da Stigma. L’identità negata – 
uno dei suoi saggi più famosi –, a farci riflettere su cosa significhi “relativizzare” nel contesto in cui portiamo avanti 
questa riflessione. Goffman in Stigma fa notare come l’incapacità di accettare l’amore umano è un problema di gran 
lunga peggiore della perdita della vista2. L’osservazione di Goffman ha il pregio, se non altro, di “relativizzare” senza 
per questo sminuire la condizione dei non vedenti. 

Last but not least, vorrei ricordare che la rassegna si avvale della felice collaborazione con alcune associazio-
ni locali, l’UNITAS, Inter-Agire e Imbarco immediato, che da anni lavorano su tematiche affini a quelle proposte dalla 
nostra rassegna, e che ringraziamo per aver apportato un valore aggiunto alle nostre proposte cinematografiche. 
Queste collaborazioni ci hanno permesso di organizzare alcuni incontri, opportunamente segnalati nel programma, 
per stimolare la condivisione, il dibattito e lo scambio. Un grande grazie va anche alla Biblioteca Cantonale di Bellin-
zona e a quella di Locarno, che ospiteranno gli incontri. Detto questo, non mi resta che augurarvi una buona visione!

Sebastiano Caroni, Circolo del cinema di Bellinzona

1 Zygmunt Bauman, Identity, Polity Press, 2004.
2 Erving Goffman, Stigma. L’identità negata, Giuffrè, Milano, 1983 

EINE REISE INS LICHT – DESPAIR
DESPAIR
Rainer Werner Fassbinder, Rft/Francia 1978

Sceneggiatura: Tom Stoppard, dal romanzo di Vladimir Nabokov; fotografia: Michael Ballhaus; montaggio: Juliane Lorenz; scenografia: Rolf 
Zehetbauer; musica: Peer Raben; interpreti: Dirk Bogarde, Andrea Ferréol, Volker Spengler, Klaus Löwitsch, Bernhard Wicki, Peter Kern, 
Gottfried John, Ingrid Caven…; produzione: NF Geria II Film GmbH, München / SFP, Paris.
Colore, v.o. inglese, st. f, 119’

Hermann Hermann, emigrato russo che gestisce in Germania una fabbrica di cioccolato, è sposato con Lydia, una donna 
attraente e sciocca, L’epoca è il 1930, alle soglie dell’affermazione del nazismo e in piena crisi economica. Hermann vive 
un periodo di profondo travaglio e di crisi esistenziale, e né il lavoro né la propria inutile esistenza gli possono portare 
conforto. La soluzione gli si presenta guardandosi allo specchio: sdoppiarsi, uscire da se stesso, assumere insomma 
un’altra identità. Crede di trovare una “controfigura” nella persona di Felix Weber, un vagabondo: ma le sue facoltà 
mentali sono ormai annebbiate, e la persona che lui crede un sosia perfetto gli somiglia in realtà solo molto vagamente. 
Ciononostante il piano di Hermann va avanti…

Nessun altro film di Fassbinder è basato su una sceneggiatura letteraria così raffinata come quella di Despair. Lo script di Tom 
Stoppard (da un romanzo di Nabokov) è un gioco ironico sul tema del doppio, dell’ambivalenza dei sentimenti e dei valori nella Repub-
blica di Weimar in declino. Fassbinder rispetta piuttosto scrupolosamente questa sceneggiatura, ma per rendere la lingua adoperata 
da Stoppard ha creato immagini che danno al tema del sosia più efficacia che nella sceneggiatura.
(da Tutti i film di Fassbinder, a cura di Enrico Magrelli e Giovanni Spagnoletti, Milano, Ubulibri, 1983)

CAROL
Todd Haynes, Usa/Gb 2015

Sceneggiatura: Phyllis Nagy, dal romanzo omonimo di Patricia Highsmith; fotografia: Edward Lachman; montaggio: Alfonso Gonçalves; 
scenografia: Judy Becker; musica: Carter Burwell; interpreti: Cate Blanchett, Rooney Mara, Kyle Chandler, Jake Lacy, Sarah Paulson, John 
Magaro…; produzione: Elizabeth Karlsen, Tessa Ross, Christine Vachon, Stephen Wolley per Number 9 Films/Film4/Killer Films.
Colore, v.o. inglese, st. f, 118’

New York, 1952. Therese Belivet è una ventenne che lavora come impiegata in un grande magazzino a Manhattan so-
gnando una vita più gratificante. Un giorno incontra Carol, una donna attraente intrappolata in un matrimonio di con-
venienza e senza amore. Tra loro scatta immediatamente un’intesa, e l’innocenza del loro primo incontro piano piano 
svanisce al progressivo approfondirsi del loro legame. Carol cerca di liberarsi dai condizionamenti imposti dal matrimo-
nio, ma suo marito minaccia di farle togliere l’affidamento della figlia quando il suo coinvolgimento sentimentale con 
Therese e un precedente rapporto intimo con la sua migliore amica Abby vengono alla luce. Carol decide allora di abban-
donare il confort al quale è abituata e di partire con Therese per un viaggio anche interiore alla scoperta di se stessa e di 
nuovi spazi.

Due mondi apparentemente così distanti tra loro si incontrano, attratti l’uno dall’altro da una forza più grande che le due donne non 
riescono a combattere. Da una parte c’è la consapevolezza della propria diversità, con cui Carol ha imparato a convivere per soprav-
vivere alle convenzioni e al moralismo di una società intollerante; dall’altra c’è Therese, in attesa di conoscere ciò che non sa, di 
esplorare una parte della propria identità, non solo sessuale, ma anche di vivere una crescita personale che consentirà alla ragazza di 
dedicarsi alle sue passioni, seguendo semplicemente lo scorrere del desiderio.
(Mariangela Sansone, in “Cineforum”, 551, gennaio-febbraio 2016)

DR. JEKYLL AND MISTER HYDE
IL DOTTOR JEKYLL
Robert Mamoulian, Usa 1932

Sceneggiatura: Samuel Hoffstein, Percy Heath, dal racconto The Strange Case of Dr. Jekyll and Mr. Hyde di R.L. Stevenson; fotografia: Karl Struss; 
montaggio: William Shae; scenografia: Hans Dreier; interpreti: Fredric March, Miriam Hopkins, Rose Hobart, Holmes Herbet, Halliwell 
Hobbes, Edgar Norton; produzione: Robert Mamoulian per Paramount.
Bianco e nero, v.o. inglese, st. it, 97’

Nella Londra della fine del secolo scorso, un dottore (March) scopre di avere una doppia personalità: stimato professio-
nista, cela dentro di sé un orribile alter ego, mister Hyde, che libera con l’aiuto di una pozione di sua invenzione e che si 
rivela autore di ogni nefandezza ed efferati crimini.

All’inizio della stagione del sonoro, il film conquistò il pubblico con una lettura dichiaratamente sessuale del capolavoro di Robert 
Louis Stevenson: inventando due personaggi femminili che non esistono nel libro – la fidanzata Muriel (Hobart) e la prostituta Ivy 
(una bravissima Hopkins) – Mamoulian non rappresenta, attraverso l’opposizione di Jekyll e Hyde, la lotta tra il Bene e il Male, ma 
piuttosto il dramma di due tipi di personaggi diversamente complessati e condizionati: Jekyll è un puritano represso costretto ad 
aspettare otto mesi per poter sposare la fidanzata, Hyde un selvaggio incapace di trattenere i suoi istinti sessuali (…). Questo 
scontro tra Natura e Civiltà venne reso ancor più ambiguo da Mamoulian con l’utilizzo di inquadrature soggettive (…) e con una 
serie di trucchi che permisero di girare in una sola sequenza la trasformazione di Jekyll in Hyde che avviene nel laboratorio e nel 
parco (e che a tanti anni di distanza lascia ancora a bocca aperta). Celeberrima la scena del lento spogliarello di Ivy davanti a Hyde, 
con la macchina da presa che inquadra a lungo la gamba nuda della ragazza che oscilla lentamente. Oscar come miglior attore a 
Fredric March, per la prima e unica volta nella storia del premio, ex aequo con Wallace Beery per Il campione (…) Primo film 
straniero che la censura tedesca bandì dagli schermi nazionali dopo l’avvento di Hitler al potere.
(Il Mereghetti. Dizionario dei film 2014, Milano, Baldini&Castoldi, 2013)

AKADIMIA PLATONOS
Filippos Tsitos, Grecia/Germania 2009

Sceneggiatura: Alexis Kardaras, Filippos Tsitos; fotografia: Polidefkis Kirlidis; montaggio: Dimitris Peponis; musica: Enstro; interpreti: 
Antonis Kafetzopoulos, Anastas Kozdine, Titika Saringouli, Giorgos Souxes, Konstantinos Koronaios, Panayiotis Stamatakis, Maria Zorba; 
produzione: Pan Entertainment, Atene/Twenty Twenty Vision, Berlin.
Colore, v.o. greca e albanese, st. f, 103’

Ogni giorno Stavros alza la serranda del suo chiosco, appende i giornali sulla vetrina, quindi sistema le sedie sulle quali 
lui e i suoi amici passeranno la giornata, con a catalizzare il loro interesse un crocicchio polveroso e circondato di edifici 
grigiastri, sede dei loro commerci. Dal marciapiedi di fronte, e con grande orgoglio di Stavros e compari, il loro cane Pa-
triota abbaia ogni volta che passa un albanese. Stavros e i suoi amici, infatti, non amano quegli stranieri, anche se fanno 
i mestieri che i greci si rifiutano di fare; né gradiscono i cinesi che si stanno insediando nel quartiere…

In Akadimia Platonos, che deve il titolo al nome del quartiere in cui è ambientato (l’antica Accademia di Platone), il regista mette in 
scena con un umorismo venato di disperazione una serie di individui indolenti pieni di pregiudizi sugli immigrati. Il cielo si vede di 
rado nelle immagini di Filippos Tsitos, la cui macchina da presa segue instancabile i protagonisti mettendone in luce i difetti. A culla-
re i personaggi del film, in compenso, ci sono una serie di canzoni rock, una cultura musicale che accomuna al di là delle differenti 
nazionalità, trascendendo le frontiere. Sarà possibile ritrovare ancora un briciolo di saggezza nel quartiere dell’Accademia di Platone?
(dal Catalogo del 62° Festival del film Locarno, 2009)

EL ABRAZO DE LA SERPIENTE
Ciro Guerra, Colombia 2015

Sceneggiatura: Ciro Guerra, Jacques Toulemonde; fotografia: David Gallego; montaggio: E. Boussac, C. Gallego; musica: Nascuy Linares; 
interpreti: Jan Bijvoet, Brionne Davis, Ta’fuiyama – Antonio Bolívar, Nilbio Torres, Yauenkü Migue; produzione: Ciudad Lunar, Bogotà.
Bianco e nero, v.o. cubeo, huitoto, wanano, tikuna, spagnolo, portoghese, tedesco, st. f/t, 125’

All’inizio del XX secolo, un etnologo tedesco si inoltra nella foresta amazzonica alla ricerca di una pianta mitica, la ya-
kruna. Sarà accompagnato da Karamakate, un giovane ma potente sciamano indigeno. 40 anni dopo, è un americano 
che incontra Karamakate per la stessa ricerca. Ciro Guerra ci propone un’antitesi eloquente ai discorsi sull’apporto 
della “civilizzazione” in questi paesi sperduti.

El abrazo de la serpiente riprende il testimone di una tradizione che a lungo ha caratterizzato il cinema latinoamericano: il realismo 
magico, onirico, caro a Fernando Solanas, Glauber Rocha, Fernando Birri (…) Il territorio visitato a decenni di distanza dai due esplo-
ratori si è radicalmente trasformato, e non per il meglio, in seguito alle tracce lasciate dalla presenza invadente dei Bianchi. In una 
sequenza Ciro Guerra si prende gioco ironicamente del Fitzcarraldo di Werner Herzog e del colonnello Kurtz di Apocalypse Now. 
È quindi chiaro che il regista ha voluto rovesciare lo sguardo, tentando di immaginare il racconto di una spedizione non dal punto di 
vista dell’esploratore, come avviene di solito, ma al contrario degli “esplorati”. Questa inversione pertinente e necessaria dei ruoli ci 
regala una tonalità leggera e rinfrescante, che finisce per consolidare la serietà del proposito.
(Martial Knaebel, da una scheda della trigon-film)

LIKE FATHER, LIKE SON
Hirokazu Kore-eda, Giappone 2013

Sceneggiatura: Hirokazu Kore-eda; fotografia: Mikiya Takimoto; montaggio: Hirokazu Kore-eda; interpreti: Masaharu Fukuyama, Machiko 
Ono, Lily Franky, Yoko Maki, Rirî Furankî; produzione: Fuji Tv Network/Amuse Inc./Gaga Corporation, Tokyo.
Colore, v.o. giapponese, st. f/t, 120’

Nonomiya Ryota è un professionista di successo, un uomo che lavora sodo ed è abituato a vincere. Un giorno, lui e la 
moglie Midori ricevono una chiamata dall’ospedale di provincia dove è nato loro figlio, Keita, e vengono a sapere che 
sono stati vittima di uno scambio di neonati. Il piccolo Keita è in realtà il figlio biologico di un’altra coppia, che sta 
crescendo il loro vero figlio, insieme a due fratellini, in condizioni sociali più disagiate e con uno stile di vita molto 
differente. Ryota si trova di fronte alla necessità di una decisione terribile: scegliere il figlio naturale o il bambino che 
ha cresciuto e amato per sei anni?

Il giapponese Kore-eda conferma le qualità artistiche di cui ha sempre dato prova con questa esplorazione splendidamente misurata 
di un dilemma che mira dritto al cuore dell’uomo. Con la leggerezza della grande scrittura, l’abilità di costruire un’architettura perfet-
ta nel bilanciare il peso di azioni e reazioni tra i due nuclei famigliari coinvolti (…) e con un cast in grado di conferire all’opera un va-
lore aggiunto altissimo, Kore-eda non si lascia mai tentare dal richiamo del melodramma, che è nelle carte del soggetto ma non nelle 
sue, e mantiene un registro contenuto ma attento ai particolari e ai piccoli incidenti del vivere, nel quale le belle idee sono silenziosa-
mente numerose e nulla è mai di troppo.
(Marianna Cappi, in www.mymovies.it)

JUST THE WIND
Benedek Fliegauf, Ungheria/Germania/Francia 2012

Sceneggiatura: Benedek Fliegauf; fotografia: Zoltán Lovasi; montaggio: Xavier Box; scenografia: Lörinc Boros; interpreti: Katalin Toldi, 
Gyöngyi Lendvai; Lajos Sárkány; György Toldi, Gyula Horváth…; produzione: Ernö Mesterházy, Andras Muhi, Mónika Mécs per Inforg-M&M 
Film Kft/The Post Republic/Paprika Films.
Colore, v.o. ungherese, st. f, 95’

Tra il 2008 e il 2009 in Ungheria gruppi organizzati di “giustizieri” hanno commesso atti di violenza contro romeni. 16 
case sono state attaccate con bombe molotov, sono stati sparati 63 proiettili per un torale di 55 vittime, tra cui 5 ferite 
gravemente e 6 uccise. I processi contro i sospettati sono tuttora in corso. Mari, romena, vive con il padre invalido in 
una baracca nei boschi alla periferia di una città. Lavora come tagliaerba per il municipio e come donna di servizio. La 
figlia più grande, Anna, cerca di studiare in un ambiente non accogliente, mentre il preadolescente Rio vagabonda 
evitando la scuola. Tutti sono sotto la stretta osservazione di un gruppo xenofobo…

È un film in cui la tensione si fa respiro, sguardi, dettagli… Un’opera che concede ben poco allo spettatore, ma sa come costruire, 
con una lentezza densa di significazioni quasi palpabili, un clima di paura nei confronti di un Male che può colpire all’improvviso 
e senza neppure la necessità di una benché minima provocazione. Il regista ha ben chiara la giustificazione che il gruppo razzista 
ha interiorizzato: non ce l’abbiamo con i romeni, ce l’abbiamo con gli zingari che rubano, eccetera. Di fatto poi tutti i romeni ven-
gono catalogati come zingari.
(Giancarlo Zappoli, in www.mymovies.it)

LA PASSION DE JEANNE D’ARC
LA PASSIONE DI GIOVANNA D’ARCO
Carl Theodor Dreyer, Francia 1928

Sceneggiatura: Carl Theodor Dreyer, dal romanzo Vie de Jeanne d’Arc di Joeph Delteil e dagli atti del processo a Giovanna d’Arco; fotografia: 
Rudolph Maté; montaggio: Carl Theodor Dreyer; scenografia: Hermann Warm e Jean Hugo; interpreti: Renée Falconetti, Eugène Silvain, 
Maurice Schutz, Michel Simon, Antonin Artaud, Ravet, André Breley…; produzione: Société Générale des Films.
Bianco e nero, muto, didascalie it, 85’

La celebre storia della pulzella di Orléans (Falconetti) raccontata in un solo processo e in una sola giornata, tra il 
palazzo di giustizia e l’attigua piazza di Rouen.

Con l’aiuto dello storico Pierre Champion, Dreyer concentra tempo e spazio per andare oltre la leggenda e “raggiungere la verità este-
tica e psicologica del soggetto” [Lourcelles}. Prodotto dalla Société Générale des Films per creare un pendant femminile al Napoléon 
di Abel Gance, il film non mostra infatti l’intrepida eroina della tradizione, bensì la ragazza qualunque oppressa dal potere, pura, 
visionaria e sola. È uno dei film chiave per comprendere la figura della donna nel cinema di Dreyer, ed è anche uno dei capolavori del 
muto, in equilibrio tra reportage e cinema sperimentale. Desiderando ma non potendo utilizzare il sonoro per problemi tecnici, il regi-
sta scelse comunque di lavorare quasi esclusivamente sul primo e sul primissimo piano, Spogliata di qualsiasi trucco (anche la rasa-
tura è autentica), dolorosamente illuminata da Rudfolph Maté, isolata dal contesto e quasi smembrata nel fisico da inquadrature 
implacabili, la Falconetti trovò in Giovanna il ruolo principe della sua carriera (ruolo che la produzione voleva affidare a Lilian Gish)…
(Il Mereghetti. Dizionario dei film 2014, cit.)

HER
LEI
Spike Jonze, Usa 2013

Sceneggiatura: Spike Jonze; fotografia: Hoyte Van Hoytema; montaggio: Jeff Buchanan, Eric Zumbrunnen; musica: Arcade Fire; interpreti: 
Joaquin Phoenix, Amy Adams, Rooney Mara, Olivia Wilde Caroline Jaden Stussi, Laura Meadows, Portia Doubleday… e la voce di Scarlett 
Johansson; produzione: Annapurna Pictures.
Colore, v.o. inglese, st. it, 126’

Theodore è impiegato di una compagnia che attraverso internet scrive lettere personali per conto di altri, un lavoro 
grottesco che esegue con grande abilità e a tratti con passione. Da quando si è lasciato con la ragazza che aveva sposato 
però non riesce a rifarsi una vita, pensa sempre a lei e si rifiuta di firmare le carte del divorzio. Quando una nuova gene-
razione di sistemi operativi, animati da un’intelligenza artificiale sorprendentemente “umana”, arriva sul mercato, 
Theodore comincia a sviluppare con essa, che si chiama Samantha, una relazione complessa oltre ogni immaginazione.

Con il lusso di poter usare l’attrice più attraente del momento solo in audio (l’intelligenza artificiale parla per bocca di Scarlett Johans-
son), facendo in modo che sia il cervello dello spettatore a sollecitare il rinforzo positivo legato a quella voce, e appoggiandosi alla ca-
pacità superiore alla media di Joaquin Phoenix di “ascoltare”, cioè di essere l’unico inquadrato in ogni conversazione significativa, 
volto emittente e ricevente di tutte le battute, Spike Jonze riesce a girare una storia d’amore al singolare, senza puntare il dito contro 
la tecnologia. Anzi. Attraverso la sua versione estrema della società in cui viviamo (sembra ambientato 10 anni da oggi) Her supera 
la dicotomia classica della fantascienza tra spirito e materia, ovvero la lotta che in ogni uomo l’umanità compie per emergere e trion-
fare sul dominio imposto con o dalla tecnologia.
(Gabriele Niola, in www.mymovies.it)

ALGÚN DÍA ES MAÑANA
Ricardo Torres, Colombia/Svizzera 2014

Sceneggiatura: Ricardo Torres; fotografia: Freddy Bayona; suono: Juan Manuel Peña; musica: César López & Taty Hermides Manzano, Edwin 
Torres, Etni Torres, Orlando Ospino, Efraín Alvear; produzione: Fundación Chasquis, Bogotá/Associazione REC, Lugano.
Colore, v.o. spagnola, st. it, 70’

“Un contadino senza terra è come un pesce fuor d’acqua”.
Cacciati dalle loro terre di lavoro in svariate occasioni (l’ultima volta da una società che produce olio di palma), i conta-
dini colombiani di Las Pavas narrano attraverso delle canzoni la storia del loro spostamento forzato e la loro resistenza.

Questo documentario è il triste riflesso della realtà vissuta quotidianamente dalle comunità contadine, indigene e di origine africana, 
su tutto il territorio nazionale, che non solo sono vittime dei gruppi armati e di un conflitto che dura ormai da più di cinquant’anni, 
ma anche delle multinazionali e delle grandi imprese economiche. Questa comunità, che è stata il simbolo della resistenza pacifica per 
la difesa dei propri diritti, è stata insignita nel 2013 del Premio Nazionale per l’abnegazione con cui ha condotto pazientemente la sua 
lotta per oltre un decennio.
(da www.t-rec.ch)

WEEKEND
Andrew Haigh, Gb 2011

Sceneggiatura: Andrew Haigh; fotografia: Urszula Pantikos; montaggio: Andrew Haigh; musica: James Edward Barker; interpreti: Tom Cul-
len, Chris New, Jonathan Race, Laura Freeman, Loreto Murray…; produzione: Tristan Goligher per The Bureau/Glendale Pictures Company.
Colore, v.o. inglese, st. f, 97’

Al termine di una serata con gli amici storici, Russell conosce Glen in un gay club e i due trascorrono la notte insieme. 
Glen chiede a Russell di raccontarsi al registratore, dove tiene una sorta di archivio di tutti i suoi incontri sessuali, che 
vorrebbe trasformare in un progetto artistico. Diversi, con un passato diverso e idee diverse sul futuro, Russell e Glen 
cominciano a conoscersi e passano insieme l’intero weekend.

Haigh racconta una storia d’amore nella sua completezza, concentrandola in un arco di tempo molto breve, senza sacrificare per 
questo la varietà delle dinamiche psicologiche, il crescendo della passione, il timore del vuoto. Sceglie Russell quasi per caso, e altret-
tanto per caso arriva Glen, e di nessuno dei due sappiamo nulla, li conosciamo mentre si rivelano l’uno all’altro, ancora disposti a ri-
definire se stessi l’uno per l’altro; dapprima apparentemente più fragile il primo e più sicuro di sé l’altro, poi a rovescio. La parità di 
informazioni che c’è tra quanto noi sappiamo di loro e quanto loro sanno di se stessi, favorita dalla distanza ravvicinata dell’obiettivo 
del regista ai corpi dei due personaggi, coinvolge e appassiona. Il progetto artistico di Andrew Haigh, all’apparenza non dissimile da 
quello di Glen (ma anche il personaggio di Russell tiene un diario simile), nasce da un incontro sessuale e diventa storia d’amore, 
straordinariamente quotidiana e credibile; un piccolo melodramma (…) Come in 45 anni, il film successivo, che ha sancito la notorietà 
di Andrew Haigh (…), il regista ragiona sul tempo, facendo coesistere momenti lontani tra loro, eppure compresenti.
(Marianna Cappi, in www.mymovies.it)

PER ALTRI OCCHI
Silvio Soldini e Giorgio Garini, Italia/Svizzera 2013

Sceneggiatura: Silvio Soldini, Giorgio Garini; fotografi: Ramiro Civita, Silvio Soldini; montaggio: Giorgio Garini; musica: Luca Casella; pro-
duzione: Andres Pfaeffli, Elda Guidinetti per Ventura Film (CH)/Lionello Cerri per Lumière&Co (I)/Tiziana Bezzola per RSI (CH).
Colore, v.o. italiana, 94’

Enrico è un fisioterapista che ha imparato ad andare in barca a vela a cinquant’anni. Gemma una studentessa che suona 
il violoncello e vince gare di sci. Luca è pianista, compositore e fotografo. Felice uno scultore con tanti amici in galera. 
Che cosa unisce loro e gli altri protagonisti di Per altri occhi? La cecità, ma anche la voglia di impostare la propria esisten-
za come “una sfida che comunque va vissuta”.

Silvio Soldini entra nelle loro storie con discrezione mettendosi in posizione di ascolto, senza manipolare eventi o sentimenti, senza 
ricorrere a pietismi o luoghi comuni. Ne emergono i ritratti di uomini e donne che affrontano con coraggio e pragmatismo le mille 
complicazioni che la disabilità aggiunge alle loro giornate, imparando ad orientarsi in spazi sconosciuti, a rinegoziare equilibri e ad 
affrontare le difficoltà con ironia. Il che, suggerisce il documentario, non è troppo diverso da quello che facciamo tutti noi, quotidiana-
mente, in quanto esseri umani in balìa di vite complicate. E vedere (noi che possiamo) l’esempio positivo di chi ce la fa con “qualcosa 
in meno” (ma anche molte cose in più), è quanto mai incoraggiante.
(Paola Casella, in www.mymovies.it)

TOMBOY
Céline Sciamma, Francia 2011

Sceneggiatura: Céline Sciamma; fotografia: Chrystel Fournier; montaggio: Julien Lacheray; musica: Jean-Baptiste de Laubier; interpreti: 
Zoé Héran, Malonn Lévana, Jeanne Disson, Sophie Cattani, Mathieu Demy, Rayan Boubekri, Yohan Vero, Christl Baras…; produzione: 
Bénédicte Couvreur per Hold Up Films/Arte France Cinéma/Lilies Films.
Colore, v.o. francese, st. it, 82’

L’aspetto ambiguo dei suoi dieci anni permette a Laure (Héran), trasferitasi all’inizio dell’estate in un nuovo quartiere 
con la famiglia, di essere scambiata per un maschio. Si presenta così agli altri ragazzi come Michael e, grazie alla 
complicità della sorellina Jeanne (Lévana), persevera nella finzione fino a quando una zuffa spinge la madre del bam-
bino picchiato ad andare a lamentarsi dalla mamma (Cattani) di Michael e smascherare così il “travestimento”. Come 
reagirà Lisa a questa scoperta?

Ritratto di un’adolescente che non sta molto bene nella sua pelle (non si crede abbastanza bella per una bambina? Vuole godere delle 
“libertà” di cui godono i maschi?) e che la regista-sceneggiatrice tiene lontano sia dalla sociologia che dalla psicologia. L’indetermina-
tezza geografica dell’ambientazione (una periferia anonima e tranquilla come tante) e la normalità della famiglia (affettuosa e non 
certo latitante) evitano di scivolare nel film a tesi: al centro della storia c’è “solo” il mistero e l’ambiguità di un’identità in formazione, 
raccontato attraverso l’osservazione pudica e delicata dei primi sussulti sessuali di un’adolescente. Straordinaria la verità che sanno 
trasmettere i due piccoli protagonisti, anche per merito di una fotografia (di Chrystel Fournier) che li segue senza mai intimorirli o 
condizionarli. Il titolo è un termine inglese che significa “ragazzo mancato”.
(Il Mereghetti. Dizionario dei film 2014, cit.)

DO THE RIGHT THING
FA’ LA COSA GIUSTA
Spike Lee, Usa 1989

Sceneggiatura: Spike Lee; fotografia: Ernest Dickerson; montaggio: Barry Alexander Brown; musica: Bill Lee; interpreti: Danny Aiello, John 
Turturro, Richard Edson, Giancarlo Esposito, Spike Lee, Bill Nunn, John Savage, Joie Lee, Rosie Perez, Ossie Davis, Ruby Dee, Samuel L. Jack-
son, Frank Vincent, Martin Lawrence, Frankie Faison; produzione. Spike Lee per 40 Acres & A Mule Filmworks.
Colore, v.o. inglese, st. f, 113’

Nella giornata più calda dell’anno, nel ghetto di Bedford Stuyvesant, a Brooklyn, esplode violentissimo lo scontro tra gli 
abitanti neri del quartiere e gli italiani proprietari di una pizzeria.

Ispirato a un fatto di cronaca (la tragedia di Howard Brach, nel 1986, quando un nero fu ucciso da una banda di adolescenti), Spike 
Lee – che interpreta il ruolo del fattorino Mookie – ha diretto un film sull’intolleranza duro e dal ritmo sostenuto, ben supportato 
dalle musiche del padre Bill Lee (con il quale hanno collaborato jazzisti come Branford Marsalis e Terence Blanchard) e dalla fotografia 
di Ernest Dickerson. Ma la pellicola, che termina con due citazioni antitetiche sull’uso della violenza (di Martin Luther King e Malcolm 
X), evita di prendere posizione e si rifugia in un’ineluttabilità piuttosto ambigua (“non ci sono colpe, se non in un odio e un’intolleran-
za profonda quanto reciproca, coltivata dalla povertà”), Nella parte di Da Mayor, il regista Ossie Davis, “papà” dei cineasti neri. La 
canzone dei titoli di testa è Fight the Power dei Public Enemy.
(Il Mereghetti. Dizionario dei film 2014, cit.)
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Per il film La passion de Jeanne d’Arc di Carl Theodor Dreyer non siamo riusciti, nonostante i nostri tentativi, ad ottenere 
risposta dagli aventi diritto. Siamo comunque disponibili a soddisfare eventuali pretese in tal senso.


