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18 settembre ore 21.00
RITRATTO DI FAMIGLIA CON TEMPESTA di Kore-Eda Hirozaku
Umi yori mo mada fukaku
Regia: Hirokazu Kore-Eda. Sceneggiatura: Hirokazu Kore-Eda. Fotografia: Yutaka Yamazaki. Montaggio: Hirokazu Kore-Eda. 
Musiche: Hanaregumi. Interpreti: Hiroshi Abe, Kirin Kiki, Yôko Maki, Rirî Furankî, Sôsuke Ikematsu, Satomi Kobayashi.
Giappone, 2016, 117 minuti. Candidato come miglior film e regia nella sezione Un Certain Regard di Cannes 2016

Ryoto, protagonista di "Ritratto di famiglia con tempesta", si riteneva un uomo fortunato: scrittore di 
successo e vincitore di un premio letterario prestigioso, ha una moglie, un figlio e un altro romanzo in 
testa. Qualcosa però non è andato come previsto, la consorte Kyoko gli ha chiesto il divorzio, può vedere 
il figlio Shingo soltanto una volta al mese, il romanzo non è mai stato scritto. Per pagare l'assegno mensile 
alla ex moglie, Ryoto si ricicla come detective per un'agenzia investigativa e diventa un grande scommet-
titore alle corse, alla lotteria e a qualsiasi cosa possa restituirgli quello che ha perduto. I tradimenti, le 
bugie e le meschinità gli hanno alienato la fiducia degli affetti. L'uomo non trova più il suo posto nella 
società, nel mondo e nella vita del figlio. A seguito del passaggio di un ciclone su Tokyo, Ryoto e la sua 
famiglia, troveranno riparo a casa della madre di lui, felice di averli di nuovo tutti e tre insieme. La notte 
porterà consiglio e Kyoto proverà a riguadagnare la fiducia di Shingo e a “scommettere” questa volta 
sull'amore. Il vento nel frattempo si stempera e una mattina soleggiata si accinge ad arrivare. 

Note di Kore-Eda Hirozaku
In “Ritratto di Famiglia con Tempesta” ci sono molti elementi autobiografici, le case popolari che si vedono 
sono il luogo in cui sono cresciuto. Però è molto complesso avere permessi per riprenderle e il caso ha 
voluto che sia riuscito ad avere i permessi solo per le case in cui effettivamente sono cresciuto io. Questo 
dettaglio ha fatto sì che per la prima volta nella mia carriera, l’idea originale e il luogo abbiano combaciato 
del tutto

Kore-Eda Hirozaku 
La sua carriera è iniziata come documentarista per un’emittente televisiva. Nel 2001 dirige "Distance", 
dove narra le conseguenze del suicidio di massa da parte degli adepti di un culto, mostrando come Tokyo 
possa essere un agglomerato urbano angusto e indifferente ai bisogni dell'uomo. Di seguito dirige 
"Nessuno lo sa", dove utilizza per la prima volta un tema che diventerà per lui fondamentale: i legami 
familiari. Escludendo il suo unico film in costume, "Hana yori mo naho", del 2006, nelle pellicole successi-
ve il regista parte sempre dal tema dei rapporti tra consanguinei, come in quello che è considerato il suo 
capolavoro, "Father and Son" (2013), che vince al Festival di Cannes il Premio della Giuria e il Premio 
Ecumenico della Giuria.

9 ottobre ore 21.00
LA VENDETTA DI UN UOMO TRANQUILLO di Raùl Arevado
Tarde para la ira
Regia: Raùl Arevado. Sceneggiatura: Raúl Arévalo, David Pulido. Fotografia: Arnau Valls Colomer. Montaggio: Ángel 
Hernández Zoido. Musiche: Vanessa Garde, Lucio Godoy.  Interpreti: Antonio de la Torre, Luis Callejo, Ruth Díaz, Alicia 
Rubio, Manolo Solo. 
Spagna, 2016, 92 minuti. Miglior film, regista esordiente, sceneggiatura e attore non protagonista ai premi Goya 2016

Madrid, agosto 2007. Curro è l’unico di una banda di quattro criminali che viene arrestato per una rapina 
in una gioielleria. Otto anni più tardi, la sua fidanzata Ana e il loro figlio sono in attesa che lui esca di prigione. 
José è un uomo chiuso e solitario, che non sembra trovare il suo posto nel mondo. Una mattina di inverno 
si reca nel bar gestito da Ana e da suo fratello e da quel giorno la sua vita si intreccia con quella degli altri 
frequentatori abituali del bar, che lo accolgono come uno di loro. In particolar modo, è Ana a vedere nel 
nuovo arrivato una speranza per la sua penosa esistenza. Scontata la pena, Curro viene rilasciato e nutre la 
speranza di iniziare una nuova vita con Ana. Tornando a casa, però, Curro trova una donna confusa e 
insicura e dovrà affrontare un uomo che, distruggendo le sue aspettative, cambierà tutti i suoi piani. 

Note di Raùl Arevado
Non volevo fare nulla di originale, esistono già mille ottimi film di vendetta, io volevo esprimere un punto 
di vista. La violenza fa parte dell’essere umano, per questo c’è qualcosa che ci attrae nel cinema di 
vendetta. Come spettatore mi piacciono i film nello stile di Tarantino, quelli che mi fanno sfogare 
l’adrenalina che non sfogo nella vita di tutti i giorni, ma per il mio di film non volevo un violenza spettaco-
lare, la volevo brutta e cruda come nella realtà come vediamo nei film di Audiard, dei Dardenne o di 
Matteo Garrone. 

Raùl Arevado
“La vendetta di un uomo tranquillo” segna l'esordio alla regia del 36enne Raúl Arévalo, attore molto noto 
in Spagna, che in Italia abbiamo visto in “Ballata dell’odio e dell’amore” e ne “Gli amanti passeggeri”, 
ma soprattutto in quel “La isla minima”, di cui era coprotagonista, predecessore evidente del suo 
debutto dietro la cinepresa: stesso rigore, stessa tensione noir, stesso sguardo rivolto al cinema america-
no ma anche stesso radicamento nel territorio e nella cultura spagnoli.

6 novembre ore 21.00
UNA SETTIMANA E UN GIORNO di Asaph Polonski
Shavua ve Yom 
Regia: Asaph Polonski. Sceneggiatura: Asaph Polonski. Fotografia: Moshe Mishali. Montaggio: Tali Helter-Shenkar. 
Musiche: Ran Bagno. Interpreti: Shai Avivi, Jenya Dodina, Tomer Kapon.  
Israele, 2016, 98 minuti. Candidato alla Caméra d’or a Cannes 2016 e vincitore di diversi Israeli Academy Awards

"Una settimana e un giorno" è la storia di Eyal e Vicky, un normale coppia che si trova a dovere affrontare 
la prematura morte del figlio. Dopo la rituale settimana di lutto, tipica della tradizione ebraica per i parenti 
di primo grado, i due dovranno trovare la forza di andare avanti, reagendo ognuno a modo proprio: chi in 
modo più convenzionale, chi invece lasciandosi andare. Quest'ultimo è il caso di Eyal, il quale sarà forzato 
più e più volte dalla moglie a riprendere la sua normale routine, peraltro senza molto successo. Contro 
ogni aspettativa, le cose cambieranno grazie all’arrivo del figlio degli odiosi vicini di casa, il quale 
instaurerà un rapporto molto particolare con l’uomo, riuscendo ad insegnargli, con la leggerezza tipica 
della sua giovane età, che esistono ancora motivi per cui vale la pena vivere.

Note di Asaph Polonski
Ho scelto la chiave della commedia perchè, per me, l’unico modo per raccontare la tragica storia di un 
padre che ha perso un figlio e che fa solo quello di cui ha voglia, e di sua moglie che cerca di gestirlo 
dovendo contemporaneamente capire lei stessa cosa fare, era di sottolineare l’assurdità della situazione, 
adottando un approccio diverso che permettesse all’ironia delle interazioni umane di emergere e 
accendere una luce in un racconto cupo. Altrimenti, per dirla in parole povere: mi piace ridere e piangere, 
quindi ho cercato di mettere insieme tutte e due le cose. 

Asaph Polonski
Nato a Washington nel 1983, Polonsky è cresciuto in Israele e ha all'attivo la produzione e la direzione di 
due cortometraggi selezionati al Jerusalem Film Festival e un film tesi, “Samnang”, presentato in diversi 
festival. “Una settimana e un giorno” è il suo primo lungometraggio ed è stato presentato con successo 
alla Semaine de la Critique durante il Festival di Cannes 2016.

13 novembre ore 21.00
LADY MACBETH di William Oldroyd
Regia: William Oldroyd. Sceneggiatura:  Alice Birch. Montaggio: Nick Emerson. Musiche: Dan Jones. Interpreti: Florence 
Pugh, Cosmo Jarvis, Paul Hilton, Naomi Ackie, Christopher Fairbank, Golda Rosheuvel. 
Gran Bretagna, 2016, 89 minuti.

Inghilterrra, 1865. Se la moda dell'epoca imprigiona la donna dentro minuscoli corsetti e pesanti 
crinoline, le convezioni sociali la vogliono incatenata a un marito padrone e prepotente, senza slanci 
di passione o indipendenza. Abnegazione e modi compassati sono gli insegnamenti impartiti alle 
giovani fanciulle in età da marito e le fondamenta solide su cui poggia un matrimonio resistente. La 
giovane Lady Macbeth rifiuta di vivere un'esistenza misera alle dipendenze di un marito negligente, 
e imbocca una strada di egoismo e violenza nel tentativo di affrancarsi dal vincolo tanto detestato. 
Venduta in moglie a un uomo che non ama e per di più con il doppio dei suoi anni, la diciassettenne 
Katherine (Florence Pugh) inizia una relazione clandestina con un giovane stalliere. La storia 
passionale giunta a interrompere la monotonia e la solitudine della vita di campagna, diventa una 
vera ossessione per la ragazza, tanto da spingerla a compiere gesti estremi e spietati. 

Note di William Oldroyd
La drammaturga Alice Birch mi ha portato il libro (Lady Macbeth del Distretto di Mcensk di Nikolai 
Leskov) e mi ha detto: “Questo potrebbe diventare un bel film”. Ed eravamo abbastanza sorpresi che 
non ci fossero già stati adattamenti per il cinema. Sapevamo che c’era un’opera con alcuni elementi 
di melodramma, che non volevamo assolutamente mantenere nel film, perché “melodramma”, in 
inglese, ha un senso dispregiativo. Il brutto melodramma, ovviamente, quello ben fatto no, ma 
abbiamo questo strano rapporto con il concetto. Così una volta discusso della sinossi e di come 
trattare il materiale, sapevamo esattamente su cosa lavorare insieme e la sceneggiatura ha pian 
piano preso forma. Quello che è finito nel film è più o meno quello che era già nel libro, fatti salvi 
alcuni cambiamenti, come il finale. Alice è stata particolarmente acuta nel tirare fuori dei personaggi 
realistici e nello sviluppare la loro psicologia. 

William Oldroyd
A dirigere “Lady Macbeth” è William Oldroyd, al suo debutto come regista di un lungometraggio. 
Dopo aver studiato regia al RADA, Oldroyd è divenuto un affermato regista teatrale portando in scena 
opere come “Spettri” di Ibsen (in una nuova versione scritta da Frank McGuinness), “Kean” di Sartre, 
“Aspettando Godot” di Beckett e “La serva padrona” di Pergolesi. Nel 2011 decide di cimentarsi nel 
cortometraggio realizzando “Christ's Dog”, a cui fa seguito qualche tempo dopo “Best” (con cui vince 
la sezione cortometraggi del Sundace London). 

18 dicembre 21.00
DUNKIRK di Christopher Nolan
Regia: Christopher Nolan. Sceneggiatura: Christopher Nolan. Fotografia: Hoyte van Hoytema. Montaggio: Lee 
Smith. Musiche: Hans Zimmer. Interpreti: Tom Hardy, Cillian Murphy, Mark Rylance, Kenneth Branagh, James 
D'Arcy, Harry Styles, Aneurin Barnard, Jack Lowden, Barry Keoghan, Fionn Whitehead, Charley Palmer Rothwell, 
Elliott Tittensor, Brian Vernel, Kevin Guthrie.
USA, Gran Bretagna, Francia, 2017, 107 minuti. 

"Dunkirk" è ambientato durante la Seconda Guerra Mondiale e si basa su fatti storici realmente 
accaduti: il film pone un'attenzione particolare all'Operazione Dynamo, conosciuta anche come 
“Miracolo di Dunkerque”, la nota evacuazione navale degli alleati per portare in salvo migliaia di 
persone, che ha avuto luogo nella primavera del 1940. Centinaia di migliaia di truppe inglesi, 
belghe, canadesi e francesi si trovarono circondate e intrappolate sulla spiaggia di Dunkirk a causa 
dell'imminente arrivo delle forze tedesche. Dietro loro solo il mare e davanti una terrificante ondata 
di nemici pronti a fare una strage, in un contesto sempre più complicato e impossibile. Una 
situazione terribile in cui l'unica via d'uscita sembrava il Canale della Manica: in attesa di aiuto la 
miriade di soldati si pose come unico obiettivo la propria sopravvivenza.

Note di Christopher Nolan
Volevo che l’interesse scaturisse solo per via della situazione in cui i personaggi si trovano 
fisicamente, in maniera tale da costruire un’esperienza soggettiva degli eventi di Dunkirk, con la 
speranza di ottenere una qualità cumulativa e una qualità emozionale per tutta la durata del film 
così da ripagare lo spettatore senza essere mai eccessivamente teatrali o esagerando il sentimen-
talismo di questi fatti avvenuti realmente. Già prima di cominciare lo script ero deciso a ottenere 
una pellicola essenziale da questo punto di vista.

Christopher Nolan
Regista, sceneggiatore e produttore britannico. Mentre studiava Letteratura all'University College 
London, ha cominciato a girare film in 16mm e a prendere dimestichezza con le tecniche cinemato-
grafiche da guerrilla film che avrebbe poi usato in “Following”, suo lungometraggio d'esordio. Dopo 
aver catturato l'attenzione di critica e pubblico con l'acclamato “Memento”, Nolan ha diretto 
“Insomnia” e “The Prestige” prima di dedicarsi alla  Trilogia del Cavaliere Oscuro, tre differenti film 
dedicati a Batman inaugurati da “Batman Begins” nel 2005. Una delle sue opere più famose rimane 
“Inception”, titolo rompicapo che, divenuto un vero cult tra gli appassionati, ha anche vinto quattro 
Oscar. Prima di Dunkirk, Nolan ha firmato il fantascientifico “Interstellar”. 

25 settembre ore 21.00
VIRGIN MOUNTAIN di Dagur Kári
Fúsi 
Regia: Dagur Kári. Sceneggiatura: Dagur Kári. Fotografia: Rasmus Videbaek. Montaggio: Andri Steinn, Olivier Bugge. 
Coutté.  Musiche: Karsten Fundal. Interpreti: Gunnar Jonsson, Ilmur Kristjánsdóttir, Sigurjón Kjartansson, Franziska 
Una Dagsdóttir, Margrét Helga Jóhannsdóttir.
Islanda, 2015, 94 minuti.  Miglior film, attore e sceneggiatura al Tribeca Film Festival 2015

Fúsi è un uomo obeso e solitario, la montagna vergine di cui parla il titolo del film. Nonostante sia 
ormai quarantenne, non ha mai avuto una fidanzata, è vittima di bullismo sul posto di lavoro, il 
dipartimento bagagli dell’aeroporto locale, e vive ancora con la madre, un’anziana signora che ha più 
vita sociale di lui. Per riempire le proprie giornate, Fúsi si è costruito una prigione confortevole di 
abitudini strettamente scandite nella quotidianità: i suoi cereali al cioccolato, la sua musica heavy 
metal, il plastico con la battaglia di El Alamein su cui gioca lunghe combattimenti con l'unico amico, 
il pranzo settimanale al ristorante tailandese. Malgrado l’alienante monotonia, o forse proprio a 
causa di questa, i suoi rituali lo fanno vivere serenamente e sembra non ci sia niente che egli chieda 
in più dalla vita. Se non che in occasione del suo compleanno, la madre decide di spedirlo ad una 
lezione di ballo: niente di più fuori luogo per un amante della musica heavy metal. L’esperienza non 
partirà mai. Egli si rifiuterà, infatti, anche soltanto di entrare nell’edificio, restando fermo nella 
macchina parcheggiata, ma gli permetterà di imbattersi nella problematica Sjöfn. Com’è prevedibile, 
dal fortuito incontro la sua vita ne uscirà completamente rivoluzionata.

Note di Dagur Kári
Rappresentare degli outsider non è una scelta conscia da parte mia. Sono semplicemente interessa-
to a creare i migliori personaggi possibili, e quelli che sono leggermente strani e fuori posto hanno 
più probabilità di generare situazioni interessanti rispetto a quelli che sono a loro agio nella società. 
Questo è il mio obiettivo principale: il personaggio e la situazione. Ma il termine “outsider” non mi è 
mai davvero venuto in mente, finché i giornalisti non hanno iniziato a metterlo in risalto.  

Dagur Kári 
"Virgin Mountain" è il quarto lungometraggio del regista islandese (classe 1973) Dagur Kári (“Nói 
albínói”, “Dark Horse”, e “The Good Heart”), che qui ripresenta molti dei temi a lui cari, come 
l’emarginazione, la diversità, la difficoltà di una vita alienata, già in parte esplorati nei suoi lavori 
precedenti. Il film, presentato nel 2015 alla 65° edizione della Berlinale e premiato poi in numerosi 
festival internazionali, si avvale dell’ottima recitazione dell’attore comico Gunnar Jónsson, qui 
perfetto in una parte più drammatica.

16 ottobre ore 21.00
ORECCHIE di Alessandro Aronadio
Regia: Alessandro Aronadio. Sceneggiatura: Alessandro Aronadio. Fotografia: Francesco Di Giacomo. Montaggio: Roberto 
Di Tanna. Musiche: Santi Pulvirenti. Interpreti: Daniele Parisi, Silvia D'Amico, Pamela Villoresi, Ivan Franek, Rocco Papaleo.
Italia, 2016, 90 minuti. Vincitore del premio Arca CinemaGiovani come miglior film italiano e del premio 
NuovoImaie Talent Award a Daniele Parisi, come miglior attore esordiente, al Festival di Venezia 2016

Ti svegli la mattina. E già capisci che non sarà una giornata come le altre. Un fastidioso fischio alle 
orecchie, infatti, ti ricorda quanto, pur volendo il contrario, il tuo “stare al mondo” deve convivere con il 
noise del contorno. Con il fastidio dato dalla superficiale normalità che ti circonda, fatta di improbabili 
incontri, di otorinolaringoiatri che ti rimbalzano a gastroenterologi burloni, di fast food con impronunciabi-
li e immodificabili menù, di madri in cerca di nuove avventure, o “performer” che non sanno bene 
neanche loro come definirsi… Perché di definito, alla fine, c’è rimasto ben poco e allora, oltre a cercare 
di capire per un’intera giornata chi sia quel Luigi, “tuo caro amico morto”, come recita il biglietto che ti 
ha lasciato la tua compagna sul frigo, forse è il caso che ti dia da fare affinché gli angoli del sorriso della 
tua amata tornino ad allargarsi un po’ di più. Magari provando a lasciarti andare, accettando quel fischio 
alle orecchie. E confondendolo con il resto.

Note di Alessandro Aronadio
Ho sempre pensato che “Orecchie” sarebbe stato un film in bianco e nero, tanto che, con un po’ di ironia, 
la prima pagina del copione recitava “sceneggiatura per un film rigorosamente in bianco e nero”. Il b/n 
è spietato, è come se setacciando le immagini per liberarle dai colori si raggiungesse l’essenza dei volti, 
dei luoghi, delle parole. In “Orecchie” questa scelta fotografica, a mio parere, aggiunge più verità a una 
commedia che di per sé può essere erroneamente letta come surreale o allegorica, mentre per me è 
profondamente radicata nella realtà in cui viviamo. Come diceva Samuel Fuller ne “Lo stato delle cose” 
di Wenders, “Life is in color, but black and white is more realistic”.

Alessandro Aronadio
Dopo sette anni dal suo lungometraggio d’esordio “Due vite per caso”, Alessandro Aronadio torna alla regia 
con una commedia surreale. In questo lungo periodo il regista romano si è dedicato alla scrittura di 
sceneggiature come quella di “Che vuoi che sia”, simpatica commedia di Edoardo Leo e “Classe Z”, teen 
comedy di Guido Chiesa. Ha fatto l’assistente volontario di Andò, Tornatore, Ciprì e Maresco, Roberta Torre. 

20 novembre ore 21.00
LA GUERRA DEI CAFONI di Davide Barletti, Lorenzo Conte
Regia: Davide Barletti, Lorenzo Conte. Sceneggiatura: Davide Barletti, Carlo D'Amicis, Lorenzo Conte, Barbara Alberti. 
Fotografia: Duccio Cimatti. Montaggio: Jacopo Quadri. Musiche: David Aaron. Interpreti: Donato Paterno, Piero Dioniso, 
Angelo Cucinelli, Pierpaolo Donno, Gaetano Fiore, Leonardo Morello, Claudio Santamaria, Ernesto Mahieux.  
Italia, 2016, durata 90 minuti. Candidato come miglior montaggio e fotografia ai Nastri d'Argento 2016

A Torrematta, territorio selvaggio e sconfinato in cui non vi è traccia di adulti, ogni estate si combatte una 
lotta tra bande: da una parte i figli dei ricchi, i signori, e dall'altra i figli della terra, i cafoni. A capo dei 
rispettivi schieramenti si fronteggiano il fascinoso Francisco Marinho e il torvo Scaleno. Si combattono 
dalla culla, trascinando nel conflitto di classe i propri "soldati". Ma quell'anno i cafoni decidono di ribellarsi 
alla supremazia dei signori: i simboli del potere verranno presi di mira e poi letteralmente attaccati, 
trasformando lo scontro in una vera e propria guerra di conquista. Mentre nascono alla vita adulta, alle 
spalle di tutti i giovani protagonisti di questa storia, muore un’epoca; e con essa l'ultima occasione per 
combattere una guerra fatta sì di violenza, ma anche di epica e di poesia. Tratto dall’omonimo romanzo di 
Carlo D’Amicis.

Note di Davide Barletti, Lorenzo Conte
Ambientare Torrematta in un posto che non fosse definibile: luoghi naturali, lagune, oasi, pezzi di territorio 
quanto più selvaggi possibile e rendere questa storia universale. Siamo andati alla ricerca di location 
crude. Di sicuro ci sono le spiagge, ma non si tratta del Salento da cartolina. E’ un Salento un po’ più crudo. 
Volevamo estremizzare alcuni punti già presenti nel libro per portarli ancora di più verso la favola. Essendo 
un romanzo di formazione volevamo che fosse adattabile a tutte le epoche. Tutti in quella fase della vita in 
estate ci perdevamo in una pineta, in montagna, in un bosco, come se tutto il contorno non esistesse: noi 
volevamo ricreare proprio questo. 

Davide Barletti, Lorenzo Conte
A dieci anni di distanza da “Fine pena mai”, Davide Barletti e Lorenzo Conte girano il loro secondo 
lungometraggio di finzione.
Davide Barletti (1972) è regista, sceneggiatore e produttore, è uno dei fondatori del collettivo audiovisivo 
Fluid Video Crew (1995-2010), nucleo originario di Fluid Produzioni con il quale continua la sua ricerca 
autoriale ed editoriale. Realizza dal 1995 al 2015 oltre 30 opere tra film, documentari, cortometraggi e 
serie tv. 
Lorenzo Conte (Roma, 1974) è autore e regista. È uno dei fondatori del collettivo indipendente Fluid Video 
Crew con il quale realizza dal 1995 al 2008 video installazioni e film documentari (tra cui “Italian Sud Est”, 
“Fuck you all”, “I Fantasisti”) proiettati in televisione e in festival nazionali ed internazionali. 

27 novembre ore 21.00
NEBBIA IN AGOSTO di Kai Wessel
Nebel im August
Regia: Kai Wessel. Sceneggiatura: Holger Karsten Schmidt. Fotografia:  Hagen Bogdanski. Montaggio: Tina Freitag. Musiche: 
Martin Todsharow. Interpreti: Ivo Pietzcker, Sebastian Koch, Thomas Schubert, Fritzi Haberlandt, Henriette Confurius.
Germania, 2016, 126 minuti. Candidato come miglior sceneggiatura al Deutscher Filmpreis 2016

“Nebbia in agosto” si basa sulla vera storia del tredicenne Ernst Lossa raccontata nel romanzo omonimo 
di Robert Domes, pubblicato nel 2008. Appartenente a una famiglia Jenisch, Ernst vive nella Germania 
bavarese durante gli anni Quaranta del Novecento. Ragazzo brillante ma disadattato, è definito "non 
educabile" dai collegi in cui ha vissuto in precedenza e la sua natura ribelle lo porta a essere internato 
in un ospedale psichiatrico gestito dal dottor Veithausen. Nella struttura, dopo un breve periodo di tempo, 
alcuni dei pazienti vengono uccisi seguendo un protocollo di eutanasia voluto dal regime nazista. 
Opponendo resistenza alle cure, Ernst pianifica la sua fuga insieme a Nandl, il suo primo amore. Non sa 
però di essere in grave pericolo dal momento che la dirigenza ha deciso già le sue sorti. 

Note di Kai Wessel
La sfida di “Nebbia in agosto” era evitare di raccogliere l'eredità degli anni Ottanta e Novanta: non si 
doveva infatti sopprimere, dimenticare o rendere patinato il soggetto, ma era necessario affrontare la 
storia con maggiore distanza rispetto a quanto non eravamo stati noi tedeschi capaci di fare fino a 
vent'anni prima. Volevo che i sedicenni del XXI secolo potessero confrontarsi con l'argomento fin troppo 
spesso sottaciuto.

Kai Wessel
Nato ad Amburgo nel 1961. Dopo i primi passi mossi come assistente alla regia, Wessel si fa conoscere 
dal grande pubblico con il film “Martha Jellnek” nel 1988, iniziando una lunga e prolifica carriera che lo 
vede spaziare tra opere per il cinema, film per la televisione e serie tv.  Grazie al lavoro svolto con 
“Nebbia in agosto”, il regista è stato insignito di due importanti riconoscimenti del cinema tedesco: il 
Bayerischer Filmpreis come miglior regista e il Friedenspreis (premio della Pace) des Deutschen Films.

4 dicembre ore 21.00
TANNA di Martin Butler e Bentley Dean
Regia: Martin Butler, Bentley Dean. Sceneggiatura: Bentley Dean, Martin Butler, John Collee. Fotografia: Bentley Dean. 
Musiche: Antony Partos. Montaggio: Tania Nehme. Musiche: Anthony Partos. Interpreti: Mungau Dain, Marie Wawa. 
Australia, 2015, 104 minuti. Premio del pubblico e per la migliore fotografia al Festival di Venezia 2015. Candidato 
agli Oscar come miglior film straniero. Longscapes Competition Award – Lake Como Film Festival

In una società tribale del Pacifico meridionale, una ragazza, Wawa, si innamora di Dain, il nipote del capo 
tribù. Quando una guerra fra gruppi rivali si inasprisce, a sua insaputa Wawa viene promessa in sposa 
ad un altro uomo come parte di un accordo di pace. Così i due innamorati fuggono, rifiutando il destino 
già scelto per la ragazza. Dovranno però scegliere fra le ragioni del cuore e il futuro della loro tribù, 
mentre gli abitanti del villaggio lottano per preservare la loro cultura tradizionale anche a fronte di 
richieste di libertà individuale sempre più incalzanti. 

Note di Martin Butler, Bentley Dean
Abbiamo spiegato alla tribù Yakel cos’è un film, chiesto se volessero farlo, ci hanno risposto “sì”. Abbiamo 
vissuto con loro prima delle riprese, deciso insieme chi avrebbe recitato, lavorando in condizioni estreme: 
non c’è elettricità, la polvere ha danneggiato le cineprese... La migliore recensione? Quella dei capi tribù: 
“Sappiamo che siete venuti qui con il vostro materiale e l’idea di fare un film, ma vi informiamo che lo 
consideriamo il nostro film”. Ci dissero che il film rifletteva la verità e che aiuterà a mantenere forte il 
Kastom. Ci congedarono donandoci un pollo e una radice sacra di kava…  

Martin Butler, Bentley Dean
I registi Bentley Dean e Martin Butler sono una coppia di documentaristi di successo. Nel 2009, Contact 
vince l’AFI Award come miglior documentario, il Prime Minister’s History Prize e i premi come miglior 
documentario assegnati dal Film Critics Circle of Australia e al Sidney Film Festival. Nel 2013 firmano 
“First Footsprints”, che è valsa loro il Walkley Award, l’ATOM Award e il NSW Premier’s History Prize. 

11 dicembre ore 21.00
SETTE MINUTI DOPO LA MEZZANOTTE di Juan Antonio Bayona
Un monstruo viene a verme
Regia: Juan Antonio Bayona. Sceneggiatura: Patrick Ness Fotografia: Óscar Faura. Montaggio: Jason Ballantine. 
Musiche: Fernando Velázquez. Interpreti: Liam Neeson, Sigourney Weaver, Felicity Jones, Lewis MacDougall, Toby 
Kebbell, Geraldine Chaplin, Jennifer Lim, James Melville.
USA, Spagna, 2016, 107 minuti. Vincitore come miglior film al Future Film Festival di Bologna 2017. Vincitore di 
9 premi Goya 2017 tra cui quelli per la miglior regia,  fotografia, montaggio e colonna sonora.

La commovente storia dell'incontro tra il dodicenne Conor, vittima di bullismo a scuola e costretto a 
vivere con una nonna fredda e distante a causa della malattia della mamma, e la creatura fantastica che 
il ragazzo invoca nei suoi sogni per sfuggire alla solitudine del suo mondo reale. E la creatura si 
manifesta, ogni sera, 7 minuti dopo la mezzanotte, per raccontare a Conor delle storie, frammenti di un 
viaggio emotivo alla ricerca della verità. Il Mostro racconta tante storie: Conor le ascolta e riesce a 
immaginarle. Piano piano le sue paure lasciano posto all’intraprendenza e all’introspezione: il Mostro 
infatti ha stabilito che, quando avrà finito di raccontare le sue storie, sarà Conor a raccontare qualcosa. 
Antico, selvaggio e inesorabile, il Mostro guida Conor in un viaggio all’insegna del coraggio, della fede e 
della verità.

Note di Juan Antonio Bayona
Dopo il successo dei miei primi film, volevo sapere perché avevano funzionato così bene: quali erano gli 
elementi che entravano in connessione col pubblico. Ho cominciato a leggere sul significato delle storie, 
come funzionano, sulla psicanalisi delle fiabe e mi è parso affascinante. E’ uscito poi il libro “A Monster 
Calls” e ho pensato che fosse per me un modo ufficiale per cominciare a lavorarci, poiché mi era piaciuta 
l’analogia tra la necessità del personaggio centrale di raccontare la verità e quella del regista di trovarla 
ed esprimerla.

Juan Antonio Bayona
Di Barcellona, classe 1975, è un regista da tenere d’occhio. Dopo un horror molto superiore rispetto alla 
media della produzione corrente del genere (”El orfanato”, sotto l’egida di Guillermo del Toro) e un’avventu-
ra apocalittica sulle macerie dello tsunami tailandese del 2004 (”The Impossibile”), “Sette minuti dopo la 
mezzanotte” conferma la sua abilità nel dosare perfettamente la tensione narrativa delle storie che 
racconta. 

2 ottobre ore 21.00
LE COSE CHE VERRANNO - L’AVENIR di Mia Hansen-Løve
L’avenir 
Regia: Mia Hansen-Løve . Sceneggiatura: Mia Hansen-Løve. Fotografia: Denis Lenoir. Montaggio: Marion Monnier.  
Interpreti: Isabelle Huppert, André Marcon, Roman Kolinka, Edith Scob, Sarah Lepicard.
Francia, Germania, 2016, 102 minuti.  Orso d’argento per la miglior regia al festival di Berlino 2016

La protagonista del film è Nathalie, insegnante di filosofia, moglie e madre di due figli che da troppo tempo 
non vivono più con lei. La sua esistenza sembra scorrere tranquilla, impegnata tra il liceo nel quale lavora 
e in cui cerca di forgiare giovani menti, oggigiorno troppo influenzate dagli ideali di rivoluzione di cui 
televisione e social network sono intrisi, e la sfera privata, condizionata in larga parte dalla madre troppo 
fragile e affetta da demenza senile, che ha bisogno di cure costanti. I primi albori di una fase calante, però, 
si avvertono piuttosto velocemente: tra l'abbandono da parte del marito, innamorato e pronto a convivere 
con un'altra donna, le pressioni da parte della casa editrice per realizzare una versione più accattivante 
dell'antologia scolastica da lei scritta diversi anni prima e la morte della madre, Nathalie si ritrova 
catapultata in una realtà che non riconosce più e che la porta a dover riscoprire se stessa.

Note di Mia Hansen-Løve
Considero la Huppert la più grande attrice francese. Ho sempre visto Nathalie con il suo volto. Oltre che 
dal suo talento, ero attirata da qualcosa che ho sempre intravisto nei film da lei interpretati: l'equilibrio tra 
fragilità e tranquillità che è solita raggiungere anche in contrasto con le opere dure di cui spesso è 
protagonista. Ecco, volevo tirare fuori il suo lato più dolce, tenero e forse innocente.  

Mia Hansen-Løve
Giovane regista, sceneggiatrice ed ex attrice francese, nata nel 1981, figlia di due docenti di filosofia. Ha 
iniziato a recitare da giovanissima in “Les destinées sentimentales” e “Fin août, début septembre”, diretti 
da Olivier Assayas. Dopo due anni di Accademia delle Arti Drammatiche a Parigi, inizia a scrivere recensio-
ni per Cahiers du cinéma. Del 2007 è il suo primo lungometraggio, “Tutto è perdonato”, a cui nel 2009 fa 
seguito Il padre dei miei figli, che riceve il Premio speciale della Giuria nella sezione “Un certain regard” 
al Festival di Cannes. Nel 2011 porta al Festival di Locarno il semibiografico “Un amore di gioventù” 
mentre nel 2013 firma “Eden”, ispirato all'esperienza del fratello Sven come dj negli anni Novanta. “Le 
cose che verranno” è il suo quinto lungometraggio.

23 ottobre ore 21.00
L’INFANZIA DI UN CAPO di Brady Corbet
The Childhood of a Leader
Regia: Brady Corbet. Sceneggiatura: Brady Corbet. Fotografia: Lol Crawley. Montaggio: Dávid Jancsó. Musiche: Scott 
Walker. Interpreti: Robert Pattinson, Stacy Martin, Bérénice Bejo, Liam Cunningham, Sophie Curtis. 
Francia, 2015, durata 113 minuti.  Leone del futuro - Premio Opera Prima Luigi De Laurentis e Premio Orizzonti 
miglior regia al Festival di Venezia 2015

La vita del piccolo Prescott nella villa vicino a Parigi dov’è alloggiato coi suoi genitori. Il papà, consigliere 
del presidente americano Wilson, lavora alle stressanti trattative di definizione di quello che diventerà il 
famigerato trattato di Versailles, appena dopo la fine della prima guerra mondiale. La formazione del 
carattere di Prescott è segnata da una precoce tensione intellettuale e da frequenti scatti d’ira, che 
portano ad una continua ridefinizione degli equilibri di potere familiare. Fra le storture e le ipocrisie 
sociali che avvelenano una coscienza al suo nascere e la preparano ad una sorte colpevole, si consuma 
lo scontro tra lo sterile e vigliacco mondo maschile dei diplomatici, e dell'ambiguo amico di famiglia 
Charles Marker, e quello femminile, al contrario vitale e vibrante, che circonda il bambino con le tre 
diverse figure di donna che gestiscono la sua vita: l’austera e religiosa mamma, la dolce governante e la 
fragile insegnante di francese. In quella che è una lampante e allo stesso delicata simbologia del male 
del fascismo che di lì a poco infetterà l’Europa, la consapevolezza auto-affettiva di Prescott si addensa 
inesorabilmente nel nichilismo del primo dopoguerra, che alzerà appunto il sipario alle tirannie del XX° 
secolo. Tratto da un racconto di Jean-Paul Sartre.

Note di Brady Corbet
Intenzionalmente non ho rivelato l'identità del ragazzo che diventerà leader. Ed è divertente pensarci 
perché non è per le ragioni che la gente crede. Una cosa che posso tranquillamente dire a tutti è che il 
personaggio non è Hitler. E neanche Mussolini. È qualcun altro. E nel film c'è un evento drammatico che 
ti fa capire chi è quella persona ed è qualcosa che voglio riservare per gli spettatori.

Brady Corbet 
Brady Corbet ha girato “L'infanzia di un capo” a soli 25 anni ed è il suo folgorante esordio alla regia. 
Prima di questo film ha, infatti, solo fatto l’attore, lavorando in America per film di Catherine Hardwicke 
e Gregg Araki, ed in Europa con autori del calibro di Michael Haneke, Lars Von Trier, Olivier Assayas, 
Betrand Bonello, Ruben Östlund. 

18 settembre
RITRATTO DI FAMIGLIA CON TEMPESTA 
di Kore-Eda Hirozaku

25 settembre
VIRGIN MOUNTAIN 
di Dagur Kári

2 ottobre
LE COSE CHE VERRANNO - L’AVENIR 
di Mia Hansen - Løve

9 ottobre 
LA VENDETTA DI UN UOMO TRANQUILLO
di Raùl Arevado

16 ottobre
ORECCHIE 
di Alessandro Aronadio

23 ottobre
L’INFANZIA DI UN CAPO 
di Brady Corbet  

30 ottobre
ALAMAR 
di Pedro González-Rubio 
 
6 novembre 
UNA SETTIMANA E UN GIORNO 
di Asaph Polonski

13 novembre
LADY MACBETH 
di William Oldroyd

20 novembre
LA GUERRA DEI CAFONI 
di Davide Barletti, Lorenzo Conte 

27 novembre
NEBBIA IN AGOSTO 
di Kai Wessel

4 dicembre
TANNA 
di Martin Butler, Bentley Dean

11 dicembre
SETTE MINUTI DOPO LA MEZZANOTTE 
di Juan Antonio Bayona 

18 dicembre
DUNKIRK 
di Christopher Nolan

30 ottobre ore 21.00
ALAMAR di Pedro González-Rubio
Regia: Pedro González-Rubio. Sceneggiatura: Pedro González-Rubio. Fotografia: Pedro González-Rubio. Montaggio: 
Pedro González-Rubio. Musiche: Uriel Esquenazi, Hector Ruíz. Interpreti: Jorge Machado, Roberta Palombini, Natan 
Machado Palombini, Nestór Marín.
Messico, 2009, 73 minuti. Miglior film e sonoro al Buenos Aires International Festival of Independent 
Cinema e Gran Premio della giuria al Miami in Festival

In un atollo dal mare incontaminato vive un vecchio pescatore. Si chiama Matraca ed esercita la 
pesca con metodi antichi nel Banco Chinchorro, un’estesa barriera corallina nei mari del Messico. 
Un giorno suo figlio Jorge lo raggiunge con Natan, il nipotino di 5 anni che vive in Italia con la 
mamma. Prima che il piccolo inizi ad andare a scuola, Jorge vuole fargli conoscere le sue origini e 
il luogo in cui vive. Giunti a Banco Chinchorro, Natan e Jorge accompagnano ogni giorno il nonno a 
pescare, scoprendo una profonda connessione con la natura, imparando a perlustrare l’affascinante 
mondo che si cela sotto la superficie marina. Quel che Natan imparerà in mare in questo viaggio 
ancestrale rimarrà con lui per sempre. 
Nonostante i premi vinti in numerosi festival, Alamar ha faticato a trovare una distribuzione nel 
panorama cinematografico nazionale, ma sebbene siano passati ben otto anni dalla sua uscita non 
ha perso il fascino, dovuto alla splendida fotografia curata dallo stesso regista.

Note di Pedro González-Rubio
Da giovane ho viaggiato molto in Messico e nei Caraibi e di quei posti ricordo le strade sterrate 
circondate da una giungla fittissima e attraversate da granchi e iguana, e ricordo ancora tutte le 
sfumature dei pesci che nuotavano nell’acqua al di sotto del molo. Molte cose erano cambiate, 
quello che un tempo era un villaggio di pescatori era divenuto l’epicentro della più veloce crescita 
urbana in Messico. Di fronte allo sviluppo di quest’area orientata al turismo, sono stato testimone 
della mancanza di consapevolezza ambientale, della distruzione di un’estesa barriera corallina per 
far posto alle navi da crociera, della costruzione di hotel di catena che devastano la costa, inquinan-
do il mare con gli scarichi e minacciando l’intero ecosistema, condannando molte specie a un 
futuro segnato. Banco Chinchorro, il luogo dove principalmente si svolge il film, è stato dichiarato 
Riserva Naturale della Biosfera nel 1996 dall’UNESCO e si stanno facendo sforzi seri per farlo 
diventare Patrimonio dell’Umanità. È la casa di migliaia di specie diverse ed è la più grande barriera 
corallina nel nostro Paese. 

Pedro González-Rubio
Regista di origini messicane nato a Bruxelles. Ha iniziato il suo percorso nelle arti visive all’età di 
16 anni mentre viveva a Nuova Delhi. Con questa pellicola segna una svolta nella sua poetica, con 
una ricerca espressiva che si muove tra realtà e finzione.


