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FICC / FEDERAZIONE ITALIANA CIRCOLI DEL CINEMA

SOSTENITORE 3D

Per dettagli relativi ai vantaggi e alle agevolazioni dei Sostenitori ri-
mandiamo al sito www.cinetecadibologna.it Tutte le tessere hanno 
validità annuale, da settembre 2012 ad agosto 2013. Sono acquista-
bili alla cassa del Cinema Lumière, presso la Biblioteca Renzo Renzi 
o sul sito della Cineteca

NUOVE TESSERE AMICI DELLA CINETECA 2012/2013

NUOVE TESSERE SOSTENITORI DELLA CINETECA 2012/2013

AMICI FRATELLI LUMIÈRE
FICC / FEDERAZIONE ITALIANA CIRCOLI DEL CINEMA

DUE TESSERE AMICI DELLA CINETECA 
(Fratelli Lumière) 45,00€
Acquistando due tessere risparmi 5,00€

FICC / FEDERAZIONE ITALIANA CIRCOLI DEL CINEMA
AMICI FRATELLI MARXFICC / FEDERAZIONE ITALIANA CIRCOLI DEL CINEMA

AMICI FRATELLI MARX TRE TESSERE AMICI DELLA CINETECA 
(Fratelli Marx) 60,00€
Acquistando tre tessere risparmi 15,00€

TESSERA AMICI DELLA CINETECA 
25,00€

FICC / FEDERAZIONE ITALIANA CIRCOLI DEL CINEMA

SOSTENITORE COLORE

QUESTI I VANTAGGI PER GLI AMICI:

• Sei ingressi gratuiti all’anno, per una proiezione a tua 
scelta di prima e seconda visione

• Se lo vorrai, il tuo nome sarà inserito nell’elenco degli 
amici o dei sostenitori e potrai vederlo proiettato in 
Piazza Maggiore

• Riduzione sul prezzo di ingresso per prime e seconde 
visioni al Cinema Lumière

• Sconto del 20% sul prezzo di copertina delle Edizioni 
Cineteca di Bologna, se acquistate alle casse del 
Cinema Lumière o alla Biblioteca Renzo Renzi

• Diritto di prelazione per un posto nelle serate segala-
te sul mensile Cineteca e comunicate esclusivamen-
te via mail. Info e prenotazioni: 
amicicineteca@comune.bologna.it

• Spedizione a domicilio del mensile Cineteca, per chi 
lo desidera

• Newsletter settimanale via mail, per chi lo desidera

• Sconti su eventi speciali (Human Rights Nights Festival, 
Visioni Italiane, seminari, cene, concerti...) segnalati su 
Cineteca o tramite e-mail

FICC / FEDERAZIONE ITALIANA CIRCOLI DEL CINEMA

SOSTENITORE BIANCO E NERO

Ci saranno i classici del cinema, perché forse non c’è momento migliore per innamorarsene di nuovo che 
certe sere d’estate un po’ sfibrate dal caldo, quando gli occhi e lo spirito cedono più volentieri al flusso 
di emozioni vecchie e nuove. Sarà come sempre un’emozione sorretta dalla speciale bellezza delle copie, 
dal privilegio per noi irrinunciabile della versione originale. Quindi Bergman, Hitchcock, e Marilyn – in 
un ricordo a cinquant’anni da quell’agosto 1962 in cui la bellissima e infelice “sorellina minore”, come 
la chiamò Pasolini, chiuse i conti col mondo. Bergman e Hitchcock, due autori che più lontani non si 
può: il cineasta delle luci d’inverno e delle notti d’estate in un’isola sola, l’uomo che senza mai muoversi 
dalle rocce di Farö ha raccontato il mondo, e il regista inglese che conosceva a memoria la mappa 
stradale di New York prima ancora d’avervi messo piede, perché da subito aveva ben chiaro in mente 
che voleva conquistare l’America e i suoi big screen. Genio introverso e genio espansivo, entrambi però 
impareggiabili nel dar forma alla propria visione del mondo e del cinema. Di Bergman abbiamo scelto 
i capolavori inesauribili, Il posto delle fragole e Il settimo sigillo, ma anche la mozartiana leggerezza di 
Sorrisi di una notte d’estate; di Hitchcock i film che il grande schermo più esalta, e dunque ritroverete il 
panico dei campi lunghi di Intrigo internazionale, la San Francisco vertiginosa di La donna che visse due 
volte, i colori onirici di Marnie...
Ci sarà, su questo grande schermo, anche il più nuovo cinema italiano. Sono gli esordi che giudichiamo 
più interessanti degli ultimi dieci anni, di Giorgio Diritti e di Alina Marazzi, di Susanna Nicchiarelli e Alice 
Rochwacher e Pietro Marcello, autrici e autori che con la vitalità del proprio lavoro smentiscono la presunta 
atrofia del nostro cinema. 
E ancora ci sarà un confronto tra le grandi ‘forme’dell’animazione contemporanea, Pixar e Disney e i 
mondi autoriali di Tim Burton e Miyazaki; il ritorno a Bologna di John Nossiter e del suo Mondovino; una 
trascinante Bollywood story. E a chiudere questa edizione di Sotto le stelle, il film Un solo errore, Bologna 2 
agosto 1980: primo serio tentativo di ricostruzione e riflessione che il cinema abbia dedicato alla tragedia 
oscura che colpì al cuore  la nostra città. 
Ci saranno insomma ancora una volta, per la città, la Piazza e il cinema. Quel luogo dell’“ambivalenza 
virtuosa” e della “felice contaminazione”, “popolare ed elitario, facile e difficile, presente e passato”, di cui 
parlava il nostro amico Giuseppe Bertolucci. Un luogo che che è ancora un buon esempio della vocazione e 
della “linea culturale” della nuova, da noi e da lui molto voluta, Fondazione Cineteca di Bologna. 

Gian Luca Farinelli e Carlo Mazzacurati

     Sotto
le stelle
del Cinema
Dal 2 al 30 luglio 2012 
Piazza Maggiore, Bologna

 Versione originale con sottotitoli italiani

 Relatore / incontro / tavola rotonda

LUNEDÌ02
22.00  IL GABINETTO DEL DOTTOR CALIGARI

(Das Cabinet des Dr. Caligari, Germania/1920, 78’)
di Robert Wiene. Con Werner Krauss, Conrad Veidt
Live computer soundtrack. Musica di Edison Studio
Un’allucinazione a occhi aperti: la storia di un 
malato di mente che, impazzito dopo la morte di 
un amico, non distingue più tra il reale e l’irreale. 
Nel direttore del manicomio crede di riconoscere il 
dottor Caligari, un ciarlatano da fiera che obbliga il 
sonnambulo Cesare – un posseduto Conrad Veidt 
– a commettere delitti in stato di ipnosi. L’origina-
lità e la bizzarria della sceneggiatura, assieme a 
uno scenario dagli effetti pittorici e privo di pre-
occupazioni realistiche fanno di questo film il rap-
presentante per eccellenza dell’espressionismo su 
grande schermo, inteso come tentativo di esprimere 
simbolicamente con linee e volumi lo stato d’animo 
dei personaggi.
“Una radicale esperienza nel regno della visione, 
una negazione forte della tradizionale impressione 
di realtà”. La storia dell’imbonitore Werner Krauss e 
del sonnambulo Conrad Veidt è una fantasmagoria 
allucinata che ci chiama a percorsi sghembi, a not-
turne angosce, a metafore politiche (la Germania 
di Weimar) sfumate nel fantastico. Come scrisse 
lo storiografo Siegfried Kracauer, “Caligari mostra 
l’anima che oscilla fra tirannia e caos”.

MARTEDÌ03
Marilyn
22.00  QUANDO LA MOGLIE È IN VACANZA

(The Seven Year Itch, USA/1955, 105’) di Billy Wilder
Con Marilyn Monroe, Tom Ewell 
Introduce Gian Luca Farinelli
Una torrida notte dell’estate 1955, a New York. Mo-
gli e frugoletti al mare. Mentre gli scapoli pro tem-
pore di Manhattan si limitano a sciamare in gruppo 
cacciando donne vere, il piccolo editor di cattiva 
letteratura Tom Ewell (Wilder avrebbe voluto lo sco-
nosciuto Walter Matthau, a cui aveva fatto un pro-
vino ‘folgorante’) inventa solo per sé Marilyn Mon-
roe: ne disegna i contorni morbidi e auratici fin da 
prima che appaia, nel controluce oltre la porta, ne 
nutre con cura l’immagine sontuosa, carezzevole e 
aliena. Rinuncia solo a darle un nome, conferman-
dola così creatura hollywoodiana (creatura come la 
creature from the black lagoon, con cui lei istin-
tivamente fraternizza) assoluta, autoreferenziale, 

definibile solo per tautologia: “D’accordo, ho una 
bionda in casa. Ho Marilyn Monroe nella doccia!” è 
la battuta paradossale che segna il punto di crisi, 
e la decisione di uscire dalla fantasia voluttuosa. 
Tracce vistose di Quando la moglie è in vacanza 
sono rimaste nell’immaginario (para)cinemato-
grafico: trovo che l’immagine più memorabile sia 
Marilyn nella vasca, tra nuvole di schiuma e lam-
pi di pelle nuda, l’alluce infilato nel rubinetto e 
l’idraulico a contemplare la scena, splendida per 
concretezza surreale; più celebre è certamente lo 
svolazzare della gonna bianca sollevata dal soffio 
della metropolitana, davvero però troppo usurata, 
e peraltro, nei due takes montati da Wilder, meno 
generosa e voyeuristica di quanto risulti dalle infi-
nitamente replicate foto di scena. 
Quel plissé candido, vagamente anticipato nel 
Magnifico scherzo, resta comunque il capolavoro 
di Billy Travilla, capocostumista della Fox, l’uomo 
che veste Marilyn Monroe prima di A qualcuno piace 
caldo e del mago Orry-Kelly: a lui dobbiamo l’oniri-
co raso rosa di Gli uomini preferiscono le bionde, 
il torrido bolerino tropicale di Follie dell’anno, gli 
occhiali di Come sposare un milionario e la triste 
sensualità delle calze smagliate di Fermata d’auto-
bus. (Paola Cristalli)
Copia proveniente da BFI

MERCOLEDÌ04

Marilyn
22.00  A QUALCUNO PIACE CALDO

(Some Like It Hot, USA/1959, 120’) di Billy Wilder.
Con Marilyn Monroe, Tony Curtis, Jack Lemmon 
Introduce Giacomo Manzoli
Sugar Kane, suonatrice di ukulele in questo in-
discusso capolavoro della storia del cinema, è la 
sola vera eroina romantica nel destino di Marilyn 
Monroe. Billy Wilder e I.A.L. Diamond (principe degli 
sceneggiatori hollywodiani) ne fanno una creatura 
geneticamente disposta alla malinconia (“appena 
attaccano My Melancholic Baby, perdo la testa”), 
tutta una fragilità e un tremolio (“sembra fatta 
di gelatina”) anche nel corpo espanso che Char-
les Lang e Orry-Kelly letteralmente svestono di 
luce, ragazza che vuole essere amata e poi vuol 
farla finita con l’amore in due canzoni che anco-
ra mettono i brividi (mentre un diverso brivido può 
cogliere quando, parlando di Tony Curtis, sospira 
che è “suicidally beautiful”). Nel film che è vortice 
supremo di maschere e smascheramenti, solo per 
lei si ristabilisce l’aurea misura della commedia: se 
il comico deflagra come luogo di un’anarchia ses-

suale libera e pericolosa, se nei gangster movies 
è tutto un incrociarsi di posti e momenti sbagliati 
(fino ai fradici finali nel fango, nell’ombra, sotto i 
cartelloni pubblicitari), la commedia romantica è 
al contrario la perfetta coincidenza dei tempi, la 
sovrannaturale armonia, la sensuale simultaneità 
degli eventi: è dunque Sugar che corre sul pontile 
verso il motoscafo dove crede che Joe l’aspetti, e 
Joe che scivolando in bicicletta sotto quello stesso 
pontile raggiunge la meta un attimo solo prima di 
lei, sfiorando ma infine sventando, lui sì, il suo lap-
sus traditore (si strappa via gli orecchini di strass); 
è Sugar che arriva alla stessa barca appena prima 
che porti via Joe, Daphne e Osgood, e può offrire 
alla strana partouze la consolazione del suo seno 
abbagliante. (Paola Cristalli)
Copia proveniente da Park Circus
Serata promossa da Ottica Garagnani

GIOVEDÌ05
21.30  RIALZIAMO DA TERRA IL SOLE

Quelli tra palco e realtà. Gli artisti per le popola-
zioni colpite dal terremoto
Bologna è il cuore dell’Emilia. E Piazza Maggiore è il 
cuore di Bologna. Qui, la sera del 5 luglio, prenderà 
corpo Rialziamo da terra il sole. Una felice meta-
fora del poeta Roberto Roversi che accompagna la 
fiera utopia di chi ha appena vissuto il dolore del 
terremoto: tornare come prima. Presto. Sul palco, 
artisti legati affettivamente alla città. O nati qui. O 
pronti a raccogliere l’appello per una parte d’Italia 
che nessun italiano riesce a non amare. O quanto-
meno a rispettare. Spettacolo, testimonianza. Sor-
risi, giornalismo. Satira, arte, riflessione. Uniti. Con 
Fabio Fazio e Flavio Caroli, a raccontare di come il 
genio pittorico possa nascondersi anche in una ca-
nonica spazzata dal sisma. La iena Pif impegnata 
in un parallelo con L’Aquila, l’altro angolo d’Italia 
che attende certezze e non si stanca di chiederle. 
Luca e Paolo, e la loro irriverenza. Luciana Littiz-
zetto e Geppi Cucciari, con quella certa idea, non 
banale, di donna. Enrico Bertolino e quelli che da 
Milano sognano ancora gli asili più belli d’Europa. 
Daria Bignardi, il suo legame profondo con Fer-
rara. Il giornalismo di Giovanni Floris e Corrado 
Formigli. La satira preventiva di Michele Serra. 
Quella musicale di Neri Marcorè. Quella surreale e 
sanguigna di Paolo Cevoli. La curiosità di Victoria 
Cabello. E Maurizio Crozza, il suo Montezemolo, 
l’Emilia che sa ridere dei propri Dei. Insieme a loro, 
la band di Teo Ciavarella. E la gente di Bologna. 
Nella piazza di casa, per chi la casa ora non ce l’ha.
Nel corso della serata sarà possibile effettuare do-
nazioni a favore dei terremotati.
Serata organizzata da ITC2000

VENERDÌ06
Bergman
22.00  IL POSTO DELLE FRAGOLE

(Smultronstället, Svezia/1957, 91’) di Ingmar Bergman
Con Victor Sjöström, Bibi Andersson, Ingrid Thulin 
Introduce Roberto Chiesi
Isak Borg, un vecchio professore carico di glo-
ria e prestigio (lo interpreta il grande attore e 
regista Victor Sjöström), intraprende un viaggio 

con la nuora (Ingrid Thulin) per andare a ritirare 
l’ennesima onorificenza accademica. Ma il tempo 
del tragitto (e l’occasione di incontri occasionali 
con tre giovani autostoppisti, come con una cop-
pia avvelenata da risentimenti reciproci) gli offre 
l’occasione per misurarsi con l’egoismo e la fred-
dezza che hanno dominato la sua esistenza e per 
interrogare il proprio passato, cercandovi le chiavi 
dei propri errori e le soluzioni per un riscatto morale 
in extremis. Aperto da una delle sequenze d’incubo 
più emozionanti della storia del cinema, Smultron-
stället (letteralmente “le fragole selvatiche”) è un 
magistrale viaggio nella memoria che coincide con 
una spietata verifica della coscienza di un uomo nel 
dietro le quinte della sua vita. Bergman adotta la 
dimensione onirica come specchio per penetrare le 
verità sgradevoli dell’esistenza di un uomo ‘dalla 
buona reputazione’ e, grazie al sogno, lo precipita, 
ormai vecchio, nel proprio passato per confrontarlo 
agli alibi, agli inganni e alle rinunce che ne hanno 
costellato la giovinezza. Orso d’Oro al Festival di 
Berlino nel 1958. (Roberto Chiesi)
Copia proveniente da Svenska Filminstitutet su au-
torizzazione di Bim

SABATO07
Bergman
22.00  FANNY E ALEXANDER 

(Fanny och Alexander, Svezia-Francia-Rft/1982, 197’)
di Ingmar Bergman. Con Bertil Gueve, Pernilla Allwin, Börje 
Ahlstedt 
Introduce Roberto Chiesi
Primi del Novecento. Alexander e Fanny perdono im-
provvisamente il padre e l’infanzia dorata nel seno 
di una grande e ricca famiglia svedese. Li attende 
la brutale autorità di un patrigno in abito talare, il 
vescovo Vergerus, come in una variazione sul tema 
di Hansel e Grethel. Ma la magia li aiuterà. Il film 
dell’annunciato commiato di Ingmar Bergman dal 
cinema è al tempo stesso un grande romanzo d’ini-
ziazione alla vita, un grandioso affresco realistico e 
visionario, una fiaba crudele e ottimista, in cui si ri-
verberano sottili echi dei suoi film precedenti. È una 
cattedrale narrativa ricca di umorismo, di sensua-
lità e di incubi, abitata da una serie di personaggi 
indimenticabili, sanguigni o ambigui: il volpino 
mago ebreo Jacobi, la morbosa governante Justine, 
il tormentato zio Carl, la bellissima madre Emilie, il 
diabolico vescovo Vergerus, l’arguta nonna Helen e 
poi fantasmi, ermafroditi veggenti, arpie, satiri, in 
un fluire narrativo dove l’immaginazione e la real-
tà si confondono continuamente. In questa serata 
verrà riproposta la versione che lo stesso Bergman 
ridusse per le sale cinematografiche, dopo averne 
realizzato un’edizione più lunga, destinata alla te-
levisione. (Roberto Chiesi)
Copia proveniente da Svenska Filminstitutet su au-
torizzazione di Bim

DOMENICA08
Bergman
22.00  SORRISI DI UNA NOTTE D’ESTATE

(Sommarnattens leende, Svezia/1955, 108’)
di Ingmar Bergman. Con Eva Dahlbeck, Harriet Andersson 

Introduce Anna Fiaccarini
Le commedie di Ingmar Bergman sono percorse 
dalla divertita spregiudicatezza con cui descrive 
le dinamiche del desiderio e delle passioni, mentre 
i temi gravi aleggiano sullo sfondo. Scritto dallo 
stesso Bergman, memore di Marivaux, Beaumar-
chais e Anouilh, Sorrisi di una notte d’estate è forse 
il suo film più armonioso di questo registro lieve e 
disincantato. Racconta una ronde di mariti, mogli e 
amanti della buona borghesia scandinava che tradi-
scono, infrangono o ritrovano i loro legami sentimen-
tali e coniugali. Le incomprensioni fra i due sessi si 
trasformano in divertenti e maliziosi duelli dialettici 
che ruotano intorno ai giochi, spesso crudeli, della 
seduzione, come ai moti volubili e imprevedibili dei 
sentimenti. Primo film di Bergman a essere distribui-
to in Italia (dopo il successo al Festival di Cannes del 
1956), cadde sotto le forche caudine della censura 
nostrana che, dopo averlo bollato come un’opera che 
“può influire negativamente sull’animo dei giovani” 
[sic], lo manipolò e tagliò pesantemente. Per esem-
pio, nella versione italiana, Henrik Egerman – figlio 
del protagonista, l’avvocato Fredrik – venne arbitra-
riamente ‘trasformato’ dal doppiaggio in suo nipote, 
per fugare ogni eventuale alone incestuoso nella sua 
fuga d’amore con la seconda moglie del padre, la 
giovane Anne. Verrà qui proposta la versione integra-
le, con dieci minuti in più rispetto a quella distribuita 
negli anni Cinquanta. (Roberto Chiesi)
Copia proveniente da Svenska Filminstitutet su au-
torizzazione di Bim

LUNEDÌ09

Bergman
22.00  IL SETTIMO SIGILLO

(Det sjunde inseglet, Svezia/1956, 96’) di Ingmar Bergman 
Con Max von Sydow, Gunnar Björnstrand 
Introduce Giacomo Manzoli
“Da bambino mi capitava talvolta di seguire mio 
padre nei suoi spostamenti quando doveva officiare 
messa nelle piccole chiese di campagna dei dintor-
ni di Stoccolma. […] Mentre mio padre parlava dal 
pulpito, e i fedeli pregavano, cantavano o ascolta-
vano, io concentravo la mia attenzione sul mondo 
segreto della chiesa, costituito da volte basse, 
mura spesse, profumo di eternità, luce solare che 
tremava sulla strana vegetazione dei dipinti medio-
evali e sulle figure scolpite sul soffitto e sulle mura. 
C’era tutto ciò che la fantasia può desiderare: an-
geli, santi, dragoni, profeti, demoni, bambini. C’e-
rano animali estremamente spaventosi: i serpenti 
del Paradiso, l’asino di Balaam, la balena di Jonas, 

l’aquila dell’apocalisse… In un bosco, la Morte era 
seduta e giocava a scacchi con un cavaliere… una 
creatura dagli occhi spalancati si attaccava ad 
un albero mentre in basso la Morte si accingeva 
a segare l’albero. Sulle colline in lieve pendenza 
la Morte conduceva la danza finale verso il paese 
delle tenebre”. Come dimostrano queste parole di 
Bergman, l’evocazione visionaria del XIV secolo 
racchiusa nel Settimo sigillo ha origini remote che 
affondano nelle fantasie dell’infanzia. Il Medioe-
vo di Bergman è una dimensione dove proiettare 
fantasmi e angosce che assediano l’individuo nel 
profondo. (Roberto Chiesi)
Copia proveniente da Svenska Filminstitutet su au-
torizzazione di Bim

MARTEDÌ10
Hitch
22.00  LA DONNA CHE VISSE DUE VOLTE

(Vertigo, USA/1958, 128’) di Alfred Hitchcock. Con James 
Stewart, Kim Novak, Barbara Bel Geddes 
Introduce Anna Fiaccarini
Il cinema era per lui intrattenimento puro. Ma nes-
suno più di lui ha dato all’intrattenimento eleganza 
e profondità. Molte definizioni sono riduttive e va-
ghe: quella di Hitchcock quale ‘mago del brivido’ 
suona indecente. Basterebbe La donna che visse 
due volte a spiazzarci... Intanto ha un ritmo solen-
ne, come mai è accaduto in un thriller. La scansione 
delle inquadrature, i tempi del montaggio obbedi-
scono non alle azioni ma ai segreti dei personaggi; 
la cosiddetta suspense si sviluppa negando l’effet-
to-sorpresa. E il film, mentre svela a tre quarti dalla 
fine la chiave della vicenda, ci dice che a Hitchcock 
interessa qualcos’altro. Dopo averci catturati con 
una trama inverosimile, il maestro si rifiuta di por-
tarla fino in fondo secondo i canoni, e ci costringe 
a seguirlo nel labirinto di un’ossessione personale.
Perciò il momento rivelatore del film non è la scena 
in cima al campanile, ma quella in cui James Ste-
wart, nella stanza d’albergo, aspetta che Kim No-
vak esca dal bagno trasformata da Judy in Made-
leine, cioè nella donna scomparsa per colpa sua... 
Allora sappiamo che Vertigo non è solo un film di 
morti. È anche – o soltanto – un film di vivi che 
non possono amare. E ci fa venire davvero i sudori 
freddi. Ma non perché c’è una porta che scricchiola 
o una mano che agita un coltello. Perché ci insinua 
un sospetto: forse il solo amore eterno di cui sia-
mo capaci è quello per chi non ci appartiene più. 
L’amore che non muore è l’amore per un fantasma. 
(Gianni Amelio)
Copia proveniente da BFI
Serata promossa da Unipol Banca

MERCOLEDÌ11
Hitch
22.00  INTRIGO INTERNAZIONALE

(North by Northwest, USA/1959, 136’) di Alfred Hitchcock 
Con Cary Grant, Eva Marie Saint, James Mason 
Introduce Gian Luca Farinelli
Oggi più nessuno contesta che North by Northwest 
sia uno dei più bei film di Hitchcock. Ma lo si abbor-
da perlopiù in un modo tale da minimizzarlo ancora, 
su un piano o su un altro, agli occhi dello spettatore 

ordinario: sia descrivendolo come un sommo diver-
timento elaborato a partire da una sceneggiatura 
idiota, sia attribuendogli una profondità simbolica 
e psicanalitica. Ora, è in piena luce e in superfi-
cie che risiede il suo fascino, è al primo grado che 
la sceneggiatura è intelligente e complessa. Cosa 
racconta questo film, nel quale si possono rileva-
re tutti i tratti del sistema formale hitchcockiano, 
se non il dispiegarsi stesso della forma di questo 
cinema? Una macchinazione ordita dalla CIA sul 
postulato di un essere inesistente. Le spie nemiche 
cadranno nella trappola (insieme alla vittima loro 
designata) grazie a un avvenimento fortuito, ca-
suale. […] E l’intera avventura scatta a partire da 
questo momento, con i suoi scarti fra i diversi tipi di 
sapere in gioco, i suoi ritmi dissimili negli equivoci 
incrociati, le interpretazioni di segni e le rivelazioni. 
[...] Tutto proseguirà dunque secondo queste diver-
se serie fino alle scene finali, che vedono, sul monte 
Rushmore, precipitare la congiunzione dei piccoli e 
dei grandi nomi, dei volti grandi e piccoli, dei volti-
territorio e dei territori-volto. E tutto ciò nell’asso-
luta menzogna e nella trasparenza assoluta, nello 
splendore del cielo aperto. (Jean Narboni)
Copia proveniente da BFI
Serata promossa da Aeroporto Marconi Bologna

GIOVEDÌ12
Hitch
22.00  PSYCHO

(USA/1960, 109’) di Alfred Hitchcock. Con Anthony Perkins, 
Janet Leigh, Vera Miles, John Gavin 
Introduce Roberto Chiesi
Ho sempre pensato che sullo schermo bisogna mostrare 
il minimo per ottenere il massimo sul pubblico. A volte è 
necessario mostrare un po’ di violenza, ma soltanto se 
vi è una forte motivazione. Per esempio, in Psycho è pre-
sente questo assassinio impressionistico in una doccia 
[...]. Ora, una volta mostrata quella scena, ho instillato 
nelle menti degli spettatori un’apprensione riguardo 
l’esistenza di un assassino in modo che, col procede-
re del film, ho potuto ridurre e praticamente eliminare 
l’ulteriore violenza perché desideravo che la minaccia 
fosse soltanto percepita. Una volta mostrato al pubblico 
quello che potremmo chiamare un esempio, ho fatto in 
modo che essi potessero immaginare la violenza. Non ho 
più avuto bisogno di mostrarla. [...]
Psycho è stato concepito soprattutto per depistare lo 
spettatore. Lo spettatore doveva pensare che il film par-
lasse di una ragazza che rubava 40.000 dollari. Questo 
era intenzionale. All’improvviso, inaspettatamente, la 
donna veniva pugnalata a morte. Molte persone si sono 

lamentate per l’eccessiva violenza. Ma questo era in-
tenzionale perché, con il procedere del film, la violenza 
veniva ridotta e trasferita nella mente degli spettatori. 
[...] In questo modo il pubblico, quando verso la fine 
vede la ragazza che si aggira per la casa, ha voglia di 
gridare: “Attenta!”. Il pubblico prova ancora la stessa 
paura che lei venga catturata o assalita. Così, inse-
rendo un picco di violenza all’inizio e poi diminuen-
dola, il pubblico fa lavorare la propria mente. (Alfred 
Hitchcock)
Copia proveniente da BFI 

VENERDÌ13
Hitch
22.00  GLI UCCELLI 

(The Birds, USA/1963, 119’) di Alfred Hitchcock
Con Rod Taylor, Tippi Hedren, Jessica Tandy 
Introduce Giacomo Manzoli
Se si hanno occhi per vedere, orecchie per ascoltare 
e un cuore per sentire, Gli uccelli è un film magni-
fico. Di una bellezza ammaliante che, secondo il 
procedimento caro a Hitchcock da La finestra sul 
cortile e messo a punto con Vertigo, ci trascina len-
tamente, dolcemente, ma irresistibilmente, dalla 
dimensione del quotidiano verso i territori lontani 
del fantastico. È un film musicale. Inizia con un an-
dante piacevole, grazioso, seducente, che con una 
minima modulazione, diventa poco a poco grave, 
strano, angosciante. Poi improvvisamente esplode 
un allegro vivace, vorace, rapace, che a sua volta 
si appesantisce, assumendo risonanze terrificanti. 
Infine, si conclude con una corona tra le più minac-
ciose che si possano immaginare. [...]
Questo film – il più compiuto, il più meditato, il 
più profondo di Hitchcock, insieme a Psycho – è 
l’austera riflessione di un uomo che si interroga 
sui rapporti tra l’umanità e il mondo. Rapporti 
considerati da tutte le possibili angolazioni, tanto 
quella metafisica, occulta, filosofica, scientifica, 
psicoanalitica (in questo film la psicoanalisi è fon-
damentale) quanto semplicemente quella naturale. 
Riflessione pessimista, apocalittica. È la più grave 
accusa contro la nostra società materialista, alla 
quale non accorda che poche speranze prima della 
catastrofe. (Jean Douchet)
Copia proveniente da BFI 

SABATO14
Hitch
22.00  MARNIE

(USA/1964, 130’) di Alfred Hitchcock. Con Tippi Hedren, 
Sean Connery, Diane Baker 
Introduce Anna Fiaccarini
Thriller in chiave psicoanalitica, è l’ultimo film in 
cui Hitchcock poté avvalersi del contributo di due 
collaboratori storici come il direttore della fotografia 
Robert Burks e il compositore Bernard Hermann. Il 
ruolo difficile e ambiguo della protagonista, inizial-
mente pensato per Grace Kelly, fu poi affidato a Tippi 
Hedren, con la quale il regista instaurò un difficile 
rapporto di amore/odio. “Universalmente criticato al 
momento della sua uscita, Marnie (1964) è uno dei 
risultati più grandi e oscuri di Alfred Hitchcock. Tippi 
Hedren, in una performance imperniata sulla pura 
e ansiosa vulnerabilità, è una ladra compulsiva; 

SOTTO le stelle del cinema 2012
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Sean Connery è il gentiluomo del sud che la coglie 
in flagrante e la costringe a sposarlo. L’analisi dei 
tentativi di controllo sessuale supera quella dei film 
di Fassbinder, a cui Marnie somiglia tematicamen-
te, andando oltre la semplice dicotomia tra forte e 
debole, verso un oscuro, mutevole territorio di ma-
sochismo, antagonismo di classe, trasgressione re-
ligiosa, e inconscio collettivo. La messinscena tende 
all’astrazione pittorica, in quanto Hitchcock utilizza 
volumi imponenti, colori svuotati e ambientazioni 
volutamente irreali, spazialmente distorte. Tema e 
tecnica si incontrano ai più alti livelli dell’arte cine-
matografica” (Dave Kehr).
Copia proveniente da BFI 

DOMENICA15
Schermi e Lavagne
22.00  PONYO SULLA SCOGLIERA

(Gake no ue no Ponyo, Giappone/2008, 101’)
di Hayao Miyazaki. Animazione
Introducono Simone Fratini e Cristina Piccinini
Questo film è la storia di Ponyo, una bambina-
pesce che sogna di raggiungere Sosuke, un ragazzo 
di cinque anni che le ha promesso di proteggerla. 
Racconta anche come Sosuke riuscirà a mantenere 
la sua promessa. Ponyo sulla scogliera è la storia 
d’amore fra due bambini ed è anche una grande 
e meravigliosa avventura. Si tratta anche della 
trasposizione della celebre fiaba di Hans Christian 
Andersen, La sirenetta, nel Giappone di oggi.
Una piccola città sulle rive del mare, una casa su 
una scogliera, alcuni personaggi e l’oceano visto 
come una presenza, un’entità vivente. Un mondo 
dove la magia e l’alchimia appartengono al quo-
tidiano. Giù in fondo, come il nostro spirito inco-
sciente, il mare e alla sua superficie, l’agitazione 
delle onde. Modificando lo spazio e alterandone le 
forme, il mare non appare solo come la scenogra-
fia della storia, ma come uno dei suoi protagonisti 
principali. Un bambino e una bambina, l’amore e 
la responsabilità, l’oceano e la vita, e l’essenza 
fondamentale di tutto questo: ecco di che cosa par-
la Ponyo sulla scogliera, un racconto che è la mia 
risposta all’infelicità e all’incertezza della nostra 
epoca. […] Non sempre si mantengono le proprie 
promesse. Oggi i genitori non dicono più ai figli di 
gettare il proprio pulcino. Crescendo, si deve impa-
rare a tradire le proprie promesse, ma in questo film 
io volevo invece raccontare la storia di un bambino 
che le mantiene. (Hayao Miyazaki)

LUNEDÌ16
19.30  Biblioteca Renzo Renzi

Dopo il successo degli appuntamenti dello scorso 
inverno il cine-sommelier Jonathan Nossiter torna 
in Cineteca per farci scoprire i piaceri del vino na-
turale dialogando con i produttori. Degustazione dei 
vini di Corrado Dottori di La Distesa (Marche), Gio-
vanna Tizzi e Stefano Borsa di Pacina (Toscana) ed 
Elena Pantaleoni di La Stoppa (Emilia Romagna)
Biglietto: 10 Euro; prenotazioni:
cinetecadirezione@comune.bologna.it
Il biglietto consente di avere riservato il posto in 
Piazza Maggiore per la proiezione di Cinevino
In collaborazione il Mercato della Terra di Slow Food

Cinevino
22.00  MONDOVINO

(USA/2004, 135’) di Jonathan Nossiter. Documentario

Introducono Jonathan Nossiter e i produttori di vino 
naturale Corrado Dottori, Giovanna Tizzi e Stefano 
Borsa, Elena Pantaleoni
Da secoli il vino è simbolo della civiltà occidentale, ma 
mai come in questi anni la lotta per la sua identità 
è stata così tenace. Non sono mai stati in gioco così 
tanti soldi e tanto orgoglio. Gli schieramenti, però, non 
sono quelli che ci si potrebbe immaginare: i proprie-
tari locali contro le multinazionali, i semplici contadini 
contro i potenti capitani d’industria. In questo mondo 
non si tratta mai dei soliti sospetti. “Mondovino è un 
film contro l’ideologia consumista”, dice Nossiter, “un 
film militante, perché nasce dalla mia passione per il 
vino e io sono convinto che il vino sia una delle cose 
più preziose che la nostra civiltà ha saputo creare nel 
corso dei secoli”. Il documentario è una saga politica 
sui misfatti dell’omologazione culturale, si respira l’at-
mosfera dei romanzi di Balzac, perché Mondovino non 
racconta solo il commercio del nettare degli dei, ma an-
che e soprattutto l’anima delle famiglie dei viticoltori. 
“Alcuni produttori – continua Nossiter – oggi sosten-
gono una vera e propria battaglia per salvaguardare 
l’identità del vino in un mondo che tende a omologare 
le differenze. Non è un atteggiamento che si arrocca 
nella difesa di una tradizione. Si tratta, piuttosto, di 
una battaglia di civiltà”.

MARTEDÌ17
Schermi e Lavagne
21.45  UP

(USA/2009, 96’) di Pete Docter, Bob Peterson. Animazione
Introduce Simone Fratini
L’immagine della casa che attraversa l’azzurro 
del cielo appesa a centinaia di palloncini è di 
quelle che non si dimenticano. Decimo film Pixar, 
Up è l’ennesimo balzo in avanti sulla strada del-
la tecnologia digitale applicata all’animazione 
e l’ulteriore riconferma di un successo fondato 
soprattutto sulla solidità della scrittura e della 
narrazione. Up ha un protagonista insolito per 
il cinema per bambini, l’ottantenne venditore 
di palloncini Carl (per il quale gli autori si sono 
ispirati ai vecchi burberi interpretati da Walter 
Matthau o Spencer Tracy). Di fronte all’obbligo 
di lasciare la casa in cui ha vissuto per tutta la 
vita con la compianta moglie Ellie, Carl decide di 



immagini recuperate, con la loro fragilità e identità 
labile, di non facile lettura, rappresentano il con-
trocampo del cinema ufficiale e in una qualche mi-
sura mostrano quanto non è normalmente visibile, 
nel momento in cui da private e intime diventano 
pubbliche caricandosi di una serie di interrogativi. 
Restituiscono, infatti, lo sguardo individuale e col-
lettivo di chi le ha prodotte, ma necessitano anche 
di uno sguardo che sappia collocarle nel loro e nel 
nostro tempo”.

SABATO21
I migliori esordi italiani
21.45  IL VENTO FA IL SUO GIRO

(Italia/2005, 110’) di Giorgio Diritti. Con Thierry Toscan, 
Alessandra Agosti, Dario Anghilante 
Introduce Giorgio Diritti
La storia si svolge nelle valli occitane del Piemonte. 
Protagonista è un ex professore francese, alla ricerca 
di un’esistenza secondo i tempi della natura per sé e 
la sua famiglia. L’uomo si è fatto contadino-pastore e 
viene a insediarsi a Chersogno. La storia si sviluppa in 
una dimensione corale dove si distinguono due entità; 
il ‘paese’ e la famiglia del pastore francese.
L’arrivo dell’ex professore assume un particolare signi-
ficato per la rinascita del villaggio, spopolato dall’emi-
grazione. Ciò nonostante l’integrazione fra identità e 
motivazioni di vita maturate dai vari personaggi della 
storia è tutt’altro che facile. Il limite umano si mani-
festa anche di fronte ai progetti più nobili e ai grandi 
sogni. Nelle pieghe si annidano contrasti, invidie, risor-
gono antiche chiusure; ipocrisie che crescono, autoa-
limentandosi, fino a trasformare agli occhi di molti il 
professore francese in un intruso, in un diverso.
Senza contatto, scambio di valori e accoglienza, 
non può esserci sviluppo umano e qualità dell’e-
sistere e sembra inevitabile che a questo si giunga 
solo con il travaglio, che solo la dimensione tragica 
possa risvegliare nell’uomo una coscienza, da cui 
possa germogliare una dimensione di speranza e di 
fiducia. (Giorgio Diritti)
Per gentile concessione di Aranciafilm

precede
GENUS BONONIAE MUSEI NELLA CITTÀ 
(Italia/2012, 43’) di Giorgio Diritti 
Ad accompagnarci alla scoperta dell’affascinante 
percorso culturale di Genus Bononiae tra i palazzi e 
le strade di Bologna è lo sguardo poetico di Giorgio 
Diritti. Una ideale passeggiata per le strade e tra 
la gente che anima la città, questo documenta-
rio svela un magnifico e prezioso patrimonio, non 
sempre noto, lasciandoci col piacevole desiderio di 
avventurarci alla scoperta dello spirito che ha reso 
grande la città di Bologna nei secoli.
Prodotto da Aranciafilm per Museo della città di Bologna

DOMENICA22
Schermi e Lavagne
21.45  WALL-E

(USA/2008, 98’) di Andrew Stanton. Animazione
Introduce Cristina Piccinini
Da settecento anni gli umani hanno abbandonato la 
Terra, sommersa da immense distese di rifiuti e deva-
stata dall’inquinamento. Rimasto solo sul pianeta, il 

piccolo robot Wall-E continua indefessamente il lavoro 
per cui è stato programmato, compattare e stoccare i 
rifiuti. Wall-E vive nel rimorchio di un autotreno, col-
leziona come cimeli gli scarti della società industriale 
e ha come unico amico un simpatico scarafaggio. La 
sua esistenza solitaria cambia all’improvviso quando, 
in una delle tante notti passate a scrutare il cielo stel-
lato, giunge a bordo di un razzo la robot Eve, inviata per 
individuare eventuali tracce di vita sul pianeta. Wall-E 
la seguirà fino ad Axiom, la struttura spaziale in cui gli 
uomini vivono ormai nella più totale dipendenza dalla 
tecnologia. Il nono lungometraggio d’animazione digi-
tale della Pixar rimodella in forma di favola l’immagi-
nario del cinema di fantascienza spaziale. Devastazione 
post-apocalittica e viaggi interstellari sono visti dallo 
spettatore attraverso gli immensi occhi tondi di Wall-
E, automa-bambino dalle movenze chapliniane e che 
ricorda E.T. Solo il suo cuore di metallo riuscirà a far 
comprendere agli esuli della Terra il valore inestimabile 
dell’autentica ‘umanità’. (Alice Autelitano)

LUNEDÌ23
Schermi e Lavagne
21.45  LA SPOSA CADAVERE

(Corpse Bride, USA/2005, 77’) di Tim Burton, Mike Johnson 
Animazione
Introducono Cristina Piccinini ed Elisa Giovannelli
Una favola macabra i cui personaggi sono ma-
rionette animate immagine per immagine, con la 
procedura stop motion, già utilizzata da Burton per 
The Nightmare Before Christmas. […] Le immagini 
e l’atmosfera del film hanno questa consistenza 
romantica: tombe, un ponte a dorso d’asino che 
conduce ai fantasmi, foreste profonde, nevi di un 
lunghissimo inverno, folti rovi e lande desolate, 
cittadine di ispirazione medievale, manieri dalle 
grandi stanze fredde e vuote, una cappella isola-
ta; è una geografia gotica quella attraversata dai 
personaggi di La sposa cadavere, alla quale si 
aggiunge l’andirivieni verticale che porta dal sotto-
suolo dei morti al paese dei vivi. Con Tim Burton, il 
cadavere, come nella tradizione romantica, assume 
una bellezza che sembra la continuazione poetica 
della vita. È precisamente per questo che si può 
dire che, in La sposa cadavere, il cineasta prefe-
risce i morti ai vivi. Come un’inversione dei valori 
della rappresentazione classica: ai cadaveri van-
no le sfumature di colore, le variazioni d’umore, la 
densità dei valori, mentre gli umani sembrano qua-
si tutti ghiacciati, lividi, terrificanti. Il protagonista 
del film, Victor, è in armonia con tutto ciò: spaven-
tato, malinconico, disperato, angosciato, fragile e 

pallido, sembra quasi già un cadavere. […] Il film 
vuole vincere, accusandola e celebrandola al tempo 
stesso, la frontiera della morte. Perché ciò avvenga, 
adotta volentieri, con grazia, semplicità e natura-
lezza, il ritmo lancinante della fiaba malinconica. 
(Antoine de Baecque)

MARTEDÌ24
I migliori esordi italiani
21.45  COSMONAUTA

(Italia/2009, 85’) di Susanna Nicchiarelli. Con Miriana 
Raschillà, Claudia Pandolfi, Sergio Rubini 
Introduce Susanna Nicchiarelli
Un racconto di formazione nell’Italia tra fine anni 
Cinquanta e primi Sessanta. Sullo sfondo la guerra 
fredda e la corsa allo spazio. Luciana è una giovane 
militante del partito comunista, sogna Yuri Gagarin 
ma deve fare i conti con le incertezze e le inquietu-
dini dell’adolescenza. I difficili equilibri familiari e le 
prime esperienze sentimentali con i compagni, l’en-
tusiasmo della politica e un’acerba consapevolezza 
femminista: Susanna Nicchiarelli descrive il percorso 
di crescita della protagonista con autenticità e leg-
gerezza, disegnando senza retorica o nostalgia pas-
satista il ritratto di un’Italia d’altri tempi. “Per chi 
come me è cresciuto nell’epoca della fine delle ideo-
logie è importante poter capire come, anche ai tempi 
di Luciana, quando le ideologie c’erano ed erano ben 
consolidate, i giovani e i meno giovani non avessero 
affatto più certezze di oggi. Le delusioni di Luciana, 
di una ragazza che cresce e deve imparare ad ac-
cettare non soltanto la propria fragilità, ma soprat-
tutto le debolezze e le mancanze di chi la circonda, 
dimostrano fino a che punto, in un modo o nell’altro, 
bisogna imparare a fare i conti con la sconfitta per 
poter davvero cominciare a crescere” (Susanna Nic-
chiarelli). (Alice Autelitano)

precede
L’ITALIA DI EZIO RAIMONDI
Intervista al grande filologo, saggista e critico 
letterario
a cura di Stefano Chemelli e Lorenzo Pevarello 
La testimonianza d’eccezione di uno dei ‘grandi vecchi’ 
della cultura europea. Italianista di fama internazio-
nale, Ezio Raimondi svela, in un racconto puramente 
autobiografico, la singolare vicenda di un ragazzino 
formatosi in una Bologna che diventa l’immagine di un 
Paese che rinasce.
Tra i primissimi promotori della rivista “Il Mulino”, Rai-
mondi fornisce un’idea dell’Italia vivissima, una prezio-
sa esperienza lasciata alle giovani generazioni con un 
esempio eminente e una promessa di futuro.

MERCOLEDÌ25
I migliori esordi italiani
21.45  LA BOCCA DEL LUPO

(Italia/2009, 76’) di Pietro Marcello
Con Vincenzo Motta, Mary Monaco 
Introduce Pietro Marcello
Non un film a soggetto ma neanche cinema docu-
mentario come lo si intende abitualmente. Senza at-
tori, ma con due personaggi veri e forti al suo centro, 
e alla base una storia d’amore come non se ne sanno 
più raccontare, un amore vero tra due veri ‘irregolari’, 

uno, Vincenzo, che si è fatto un mucchio d’anni di 
carcere, e in carcere ha conosciuto, amandola ricam-
biato, una persona sensibile e fedele, Mary. La mito-
logia odierna sui trans, virata tutta al pruriginoso o 
al negativo, resta debitamente sconvolta da questo 
straordinario e bellissimo personaggio reale.
Vengono ovviamente in mente Pasolini, e soprattut-
to Fassbinder, ma c’è qui una tenerezza maggiore, 
nel commovente rispetto tra gli amanti, e nell’at-
tenzione, nel rispetto, nell’affetto di cui li circonda 
il regista. Questa coppia di fatto vive nell’antico 
centro di Genova, e il film è anche un film sulla cit-
tà, e sugli abitanti dei suoi vicoli, la bocca del lupo 
già cantata da Remigio Zena e, più di recente, da 
Fabrizio De André. [...]
Nell’insieme, un poema sul tempo che passa, sulla 
fine della Genova della modernità, che anche di qui 
prese vita (da Colombo, indirettamente evocato – le 
navi a vela, il monumento – alla morte e distruzione 
delle vecchie fabbriche, alla fine del proletariato), 
e sull’avvento di un’inquietante post-modernità. 
(Goffredo Fofi)

TAHRIR
(Italia-Francia/2011, 90’) di Stefano Savona. Documentario
Negli ultimi vent’anni sono andato quasi ogni anno 
al Cairo e, come tutti coloro che conoscono e frequen-
tano l’Egitto, non mi sarei mai aspettato quello che 
è successo fra fine gennaio e inizio febbraio 2011. Il 
29 gennaio, dopo aver passato ore davanti al sito di 
al-Jazeera, incollato alla cronaca online, frammenta-
ria e a bassa risoluzione della rivoluzione egiziana, 
ho deciso di partire per vedere da vicino chi c’era in 
Piazza Tahrir, chi fossero le migliaia di persone che 
per la prima volta in trent’anni sfidavano lo stato di 
emergenza e i divieti del regime; volevo capire cosa 
volessero esattamente, quali fossero i loro orienta-
menti politici e i loro riferimenti simbolici, come si 
immaginassero il loro futuro. In Piazza Tahrir si pre-
sentava un’occasione unica, quella di filmare tutta 
la società egiziana, gente di ogni provenienza e di 
ogni classe sociale, tutti insieme per la prima volta, 
uniti nell’unico scopo di abbattere la dittatura, as-
serragliati all’interno di una enorme piazza dove i po-
liziotti e gli sgherri del regime non potevano entrare.
Solo il cinema documentario può cogliere quegli 
istanti in cui appare allo stato più puro la libertà: 
quel senso di compiutezza che si annida nel dialo-
go, nelle relazioni che grazie alla parola si stringono 
con gli altri. “Una mano sola”, come dice uno dei 
tanti motti di questa Rivoluzione. (Stefano Savona)

GIOVEDÌ26
Cinema del presente
21.00  IL DISCORSO DEL RE

(The King’s Speech, GB-Australia/2010, 118’)
di Tom Hooper. Con Colin Firth, Geoffrey Rush, Helena 
Bonham Carter  
Introduce Eugenio Riccomini
Serata in collaborazione con Sovrintendenza ai Beni 
Architettonici e Paesaggistici per le Provincie di 
Bologna, Modena e Reggio Emilia e con Felsinae 
Thesaurus 
Quell’angolo di storia britannica che non ci si stanca 
mai di tornare a visitare. Un erede al trono ha appena 
abdicato “per sposare la donna che amo” (Edoardo VII 
e Wallis Simpson), i giornali si occuperanno di loro per 

Proiezioni gratuite

DAL 1° AL 31 LUGLIO
Via Sebastiano Serlio, 25/2 
Inizio proiezioni: ore 21.45. Apertura cassa: ore 21.00
Il presente programma potrà subire modifiche
La rassegna proseguirà fino al 2 settembre
www.cinetecadibologna.it

Venerdì 1 IL DISCORSO DEL RE di Tom Hooper

Lunedì 2 Cronache familiari
Hugo Cabret di Martin Scorsese

Martedì 3 Cronache familiari
Molto forte, incredibilmente vicino
di Stephen Daldry 

Mercoledì 4 Accadde domani
Ciliegine di Laura Morante

Giovedì 5
Cosmopolis di David Cronenberg 

Venerdì 6
The Artist di Michel Hazanavicius

Sabato 7
Marilyn di Simon Curtis 

Domenica 8
Cosa piove dal cielo? di Sebastian Borensztein 

Lunedì 9
Margin Call di J.C. Chandor

Martedì 10 Cronache familiari
Tutti i nostri desideri di Philippe Lioret 

Mercoledì 11 Accadde domani
ACAB - All Cops Are Bastards di Stefano Sollima

Giovedì 12 Cronache familiari
Emotivi anonimi di Jean-Pierre Améris 

Venerdì 13 Accadde domani
Il primo uomo di Gianni Amelio

Sabato 14 Accadde domani
Magnifica presenza di Ferzan Ozpetek

Domenica 15 Cronache familiari
Miracolo a Le Havre di Aki Kaurismäki

Lunedì 16 Accadde domani - Cronache familiari
La kriptonite nella borsa di Ivan Cotroneo

Martedì 17
Sette giorni a l’Avana di Laurent Cantet, Benicio Del 
Toro, Julio Medem, Gaspar Noé, Elia Suleiman, Juan 
Carlos Tabío, Pablo Trapero

le tariffe
Biglietto intero: Euro 6,00
Riduzioni over 60, studenti universitari, AGIS, 
tessera FICC, COOP, DLF, dipendenti comunali, 
clienti banca BPER: Euro 4,50.
Puccini Card: ogni 4 ingressi il 5° è gratis

partire per le Cascate del Paradiso in Sudamerica 
e realizzare così il sogno da sempre coltivato con 
l’amata compagna. Nell’intrepido viaggio verrà 
affiancato da compagni altrettanto improbabili: 
il giovane esploratore Russell, bambino paffutel-
lo e imbranato, un cane parlante e un misterioso 
coloratissimo volatile gigante. Miscuglio perfetta-
mente riuscito di avventura, commedia e un piz-
zico di dramma, Up sfrutta l’immediatezza di un 
linguaggio classico per un racconto che stupisce 
i bambini e incanta gli adulti. (Alice Autelitano)

MERCOLEDÌ18
Schermi e Lavagne
21.45  IL CASTELLO ERRANTE DI HOWL

(Hauru no ugoku shiro, Giappone/2004, 119’)
di Hayao Miyazaki. Animazione
Introduce Simone Fratini
Il castello errante di Howl è di una grande com-
plessità. Nel modo in cui si entra ed esce dagli 
spazi, nell’età dei personaggi… Disorienta, in un 
certo senso. Il tempo dedicato alle spiegazioni è 
lievemente tronco e molte cose rimangono inspie-
gabili. È questo che è interessante. […] Recente-
mente ho risposto in un’intervista che quello che 
amavo in Miyazaki è la presenza di giovani vergi-
nali, che sono i personaggi principali dei suoi film. 
Noi siamo tutti, per quanto riguarda alcuni aspetti 
del nostro essere, delle giovani vergini, delle gio-
vani ragazzine prepuberali. Ed è anche questo che 
si percepisce in Il castello errante di Howl. […] C’è 
una cosa che mi ha colpito fin dai suoi primi film. 
Si è ispirato all’Europa, alla mitologia europea, in 
pressoché tutti i suoi film fantastici… l’Italia per 
Porco rosso, la Germania renana in Kiki consegne 
a domicilio e Il castello errante di Howl, la Finlan-
dia per Nausicaa. È una percezione dell’Europa 
molto positiva, idealizzata. Perfino appassionata. 
Un po’ come noi, quando guardiamo il Giappone. 
Di contro, ho trovato che film come Principessa 
Mononoke, Il mio vicino Totoro, La città incantata, 
rappresentano un ritorno alla terra natale. È molto 
emozionante. Io amo entrambi questi filoni.
(Moebius)

GIOVEDÌ19
21.45  LUCIO DALLA IN PIAZZA GRANDE 

Introduce Vincenzo Mollica
Nella Piazza grande di una delle sue canzoni più 
ispirate e amate, nel cuore della città che era pro-
fondamente sua e dove negli anni aveva scelto di 
restare, un omaggio al musicista che ci ha lasciati 
pochi mesi fa. Un  montaggio che ci riporterà il Lu-
cio Dalla dei ruoli cinematografici (dallo strambo 
filosofo dei Sovversivi al Sancho Panza nel Don 
Quijote di Mimmo Paladino), performances televi-
sive a testimoniare una lunga carriera di canzoni 
memorabili, fino all’ultima esperienza di ‘voce’ del 
protagonista nel cartoon Apa-L’etrusco 3D, realiz-
zato nel 2012 per il Museo della Città. Un tributo di 
immagini, memorie e musica, curato e introdotto da 
Vincenzo Mollica.
Serata realizzata con il contributo di Fondazione 
Cassa di Risparmio in Bologna, Cassa di Rispar-
mio in Bologna, Banca di Bologna

VENERDÌ20

I migliori esordi italiani
21.45  UN’ORA SOLA TI VORREI

(Italia/2002, 55’) di Alina Marazzi. Documentario 
Introduce Alina Marazzi
“Cara Alina, ora che è passato così tanto tempo da 
quando sono morta, ti racconto la mia storia”. Alina 
Marazzi dà voce alla madre Liseli, scomparsa quando 
lei era ancora bambina, e mette in scena la propria 
storia personale e familiare in un racconto intimo e 
struggente. Il passato riaffiora e rivive sullo scher-
mo attraverso lettere e pagine di diario, fotografie e, 
soprattutto, i numerosi filmini di famiglia girati dal 
nonno Ulrico (l’editore milanese Hoepli) tra il 1926 e 
il 1972, anno della tragica morte di Liseli. Momenti di 
quotidianità, frammenti di una vita ricomposti in un 
flusso narrativo che è, al contempo, un percorso di 
riavvicinamento a una figura materna mai davvero 
conosciuta, un “processo di elaborazione della perdi-
ta e di riconciliazione”, come ha scritto la regista, “di 
scavo profondo e doloroso”. Un racconto che è anche 
un confronto: il passato della madre dialoga con il pre-
sente della figlia-regista, con la sua identità di perso-
na e di donna: “Sono ripartita due volte da me stessa 
perché, nel raccontare la vicenda di mia madre, ‘mi’ 
sono raccontata la storia delle mie origini in un doppio 
livello biografico e autobiografico”. (Alice Autelitano)

a seguire
FORMATO RIDOTTO
Libere riscritture del cinema amatoriale
(Italia/2012, 52’) di Antonio Bigini, Claudio Giapponesi, 
Paolo Simoni. Documentario 
Introduce Paolo Simoni
Un film collettivo che segna l’incontro tra Home 
Movies e un gruppo di scrittori. Enrico Brizzi, Er-
manno Cavazzoni, Emidio Clementi, Ugo Cornia e 
Wu Ming 2 hanno elaborato dei testi originali tro-
vando nelle immagini dell’Archivio Nazionale del 
Film di Famiglia l’occasione di sperimentare nuove 
tecniche narrative. Grazie ad approcci molto di-
versi tra loro in un’opera unica convergono cinque 
episodi dagli esiti sorprendenti, singoli episodi di 
corta durata, di volta in volta trasfigurati in saggio, 
racconto, cronaca e divagazione. Forme del cinema 
documentario accomunate da una matrice comune: 
il variegato universo emiliano-romagnolo. Come 
scrivono gli autori del film: “Un discorso sul cinema 
amatoriale è più complesso di quanto si possa pen-
sare a prima vista. Esso si presta continuamente a 
incroci, incontri e contaminazioni che ne segnano 
l’uso culturale e artistico contemporaneo. Queste 

epoche. Intanto a palazzo la corona piomba inattesa 
su re Giorgio, il papà della futura queen Elisabeth, che 
ha un suo personale incubo: balbetta, e non ci si può 
rivolgere all’Impero con le sillabe incagliate tra i denti. 
Non si può, soprattutto, se si deve dichiarare guerra a 
Hitler. “A un certo punto, Giorgio V si lamenta del fatto 
che la recente invenzione della radio abbia effettiva-
mente trasformato la famiglia reale inglese: ‘Siamo 
diventati degli attori!’. L’evento storico centrale all’in-
terno del film è infatti la fusione massmediatica tra 
la monarchia e l’industria dello spettacolo – insieme 
alla progressiva affermazione della radiofonia come 
nuovo tamburo tribale del nazionalismo” (Jim Hober-
man). Come un re imparò a parlare: storia normale di 
gente straordinaria, un ‘piccolo’ film storico diventato 
in pochi mesi un travolgente successo, culminato con 
i quattro Oscar ricevuti nel 2011, in primis quello al 
sempre meraviglioso Colin Firth. (Paola Cristalli) 

VENERDÌ27
Cinema del presente
21.30  UOMINI DI DIO

(Des Hommes et des dieux, Francia/2010, 122’)
di Xavier Beauvois. Con Lambert Wilson, Michael Lonsdale 

“Se mi capitasse un giorno (e potrebbe essere oggi) di 
essere vittima del terrorismo che sembra voler coinvol-
gere ora tutti gli stranieri che vivono in Algeria, vorrei 
che la mia comunità, la mia chiesa, la mia famiglia si 
ricordassero che la mia vita era donata a Dio e a que-
sto paese. Venuto il momento, vorrei avere quell’attimo 
di lucidità che mi permettesse di sollecitare il perdono 
di Dio e quello dei miei fratelli in umanità, e nel tempo 
stesso di perdonare con tutto il cuore chi mi avesse 
colpito”. Sono parole tratte dal testamento spiritua-
le di Frère Christian, uno dei sette monaci trappisti 
francesi che nel 1996 vennero rapiti da un monastero 
algerino da un gruppo del GIA (Gruppo Islamico Arma-
to) e poi assassinati. Il film prende in esame gli ultimi 
mesi di vita di questa piccola comunità di cristiani in 
‘terra musulmana’, cercando di comprendere il signifi-
cato dei tragici avvenimenti. Cerca inoltre di descrive-
re la difficile scelta imposta ai monaci dalla minaccia 
del terrorismo: partire e rientrare in patria o restare? 
La loro fede e la loro coscienza imporranno la seconda 
soluzione: sceglieranno di restare, per continuare la 
propria opera di contrasto alla violenza in seno alla 
comunità musulmana. Un film profondo e nobile. Gran 
premio della Giuria al Festival di Cannes 2010.

precede
QUANTO RESTA DELLA NOTTE?
UN FILM SU GIUSEPPE DOSSETTI
(Italia/2012, 60’) di Lorenzo K. Stanzani. Documentario
Giuseppe Dossetti (1913-1996), divenuto sacerdote nel 
1959, è stato un protagonista degli avvenimenti fondanti 
della storia italiana del Novecento. La sua partecipazio-
ne alla Resistenza, il contributo alla scrittura della Carta 
Costituzionale, la messa in cantiere delle riforme operate 
dalla politica nel dopoguerra, la partecipazione al Conci-
lio Vaticano II basterebbero a renderlo un personaggio di 
primo piano. Ma, seppur in un percorso fitto di cesure e 
cambi di rotta, c’è un filo che lega la sua storia e segna 
il XX secolo: la consapevolezza della crisi dell’umanità.
Questa presa di coscienza crea in Dossetti la necessità 
di una riforma profonda della società, sia nella politica 
– come Repubblica viva di democrazia sostanziale – sia 

nella Chiesa – come comunità spirituale rinnovata vi-
cina gli uomini e alla Storia, che porti a un dialogo che 
sia sintesi di Pace. In fondo il solo desiderio di Dossetti è 
quello della diffusione della Pace “non a parole, ma col 
silenzio e con i fatti”. Questo continua a fare “La Piccola 
Famiglia dell’Annunziata”, la comunità monastica da lui 
fondata nel 1955.

SABATO28
Cinema del presente
21.45  BOLLYWOOD:

THE GREATEST LOVE STORY EVER TOLD
(India/2011, 81’)
di Rakeysh Omprakash Mehra, Jeff Zimbalist. Documentario

Il termine ‘Bollywood’ nasce dall’unione di ‘Bom-
bay’ e ‘Hollywood’ e contrassegna una parte della 
cinematografia indiana in lingua hindi che ha base 
produttiva, appunto, a Mumbai (ex Bombay). È una 
delle industrie cinematografiche più ricche e fiorenti 
al mondo, che nulla ha da invidiare alla quasi omo-
nima statunitense quanto a vastità di pubblico e di 
mercato. Eppure assai poco conosciamo di Bollywood 
e dei suoi film, che molto raramente riescono a trova-
re uno spazio all’interno della nostra distribuzione. Si 
tratta di un cinema di matrice fortemente popolare, 
profondamente legato alla tradizione culturale india-
na e ascrivibile nella sua totalità al genere musical: 
numeri danzati e cantati scandiscono imponenti 
narrazioni incentrate su intrecci amorosi e melo-
drammatici. Uno spettacolo travolgente e variopinto 
che il documentario di Rakeysh Omprakash Mehra e 
Jeff Zimbalist cerca di tradurre sullo schermo attra-
verso un montaggio di sequenze spettacolari tratte 
da numerose pellicole e arricchito da interviste a 
registi e alle acclamatissime star. Per far compren-
dere le origini storiche e culturali di questo cinema e 
i motivi del suo incredibile successo.

DOMENICA29

I migliori esordi italiani
21.45  CORPO CELESTE

(Italia/2011, 98’) di Alice Rohrwacher. Con Yile Vianello, 
Salvatore Cantalupo, Anita Caprioli 
Introduce Alice Rohrwacher
Corpo celeste è, a memoria non solo mia, il più bell’esor-
dio cinematografico di una regista italiana. Racconta il 
contrastato ritorno di una tredicenne a Reggio Calabria 
insieme alla madre, dopo dieci anni e più passati da 
emigrante in Svizzera. Un ritorno subito più che voluto 

(e già questa è una novità per il nostro cinema: il tema 
degli emigranti di ritorno, e delle emigranti donne, sem-
pre più numerose per la crisi) che qui si trasforma in 
meccanismo narrativo. [...]
Alice Rohrwacher usa così gli occhi dell’adolescente 
Marta come gli strumenti per una ‘spontanea’ indagine 
antropologica, non ancora soffocata da certezze o teorie 
preconcette. […] Corpo celeste (che nel titolo cita un 
libro di Anna Maria Ortese, ma per affinità di sentire 
non per qualche tipo di ispirazione narrativa) diventa 
così il ritratto di una piccola comunità umana e dei suoi 
mutamenti antropologici e culturali, raccontati più per 
contrasti che per accadimenti romanzeschi. [...]
Il percorso di Marta non può essere che quello di un 
progressivo ‘allontanamento’, verso un mondo meno 
contaminato anche se più sporco e povero (la fiumara e 
i ragazzi che vi giocano è citazione diretta del preceden-
te lavoro della regista, il corto che faceva parte di Che-
cosamanca) ma anche di un avvicinamento istintivo e 
urgente verso una spiritualità vissuta e non imposta 
(l’attraversamento finale della pozza d’acqua sembra 
rimandare al battesimo nel Giordano degli apostoli). Un 
percorso che la Rohrwacher filma con un pudore pari 
alla maturità dello stile, con una macchina da presa 
molto mobile ma mai gratuitamente ondivaga e che 
scegliendo con istinto sicuro quello che è veramente im-
portante da inquadrare obbliga lo spettatore a prendere 
una posizione di fronte alle cose. Come fanno gli occhi 
di Marta e come dovrebbe fare sempre il cinema. (Paolo 
Mereghetti)
Per gentile concessione di Istituto Luce e Tempesta Film

LUNEDÌ30
21.45  UN SOLO ERRORE

BOLOGNA 2 AGOSTO 1980
(Italia/2010, 110’) di Matteo Pasi. Documentario
Vuole essere un’opera che parla ai cuori e alle 
menti delle persone. Le voci e i volti delle persone 
direttamente coinvolte nella terribile strage – su-
perstiti, familiari delle vittime, magistrati, politi-
ci, giornalisti, responsabili dei soccorsi, studenti, 
gente comune – non solo ricostruiscono un evento 
e un periodo storico-politico fondamentali nella 
conservazione della memoria collettiva del nostro 
paese, ma gettano al contempo una luce sul nostro 
stesso presente e futuro. Nonostante l’Associazione 
dei familiari delle vittime, stia portando avanti da 
trent’anni una battaglia per la giustizia e la verità 
per loro stessi e per tutti noi, troppe persone an-
cora oggi ignorano o non sanno. Gli stessi giovani 
bolognesi ad esempio hanno perlopiù attribuito la 
strage di Bologna alle BR facendo così compren-
dere che chi doveva farsi carico di trasmettere 
tale memoria, come la scuola, la famiglia, i mass 
media, le Istituzioni, non l’ha fatto, o l’ha fatto 
nel modo sbagliato. Con questo documentario noi 
vorremmo contribuire quindi non solo a ‘ricordare’ 
un fatto avvenuto trent’anni fa, ma ‘comunicare’ 
soprattutto alle giovani generazioni l’importanza 
di ricordare per non ripetere. L’importanza di riap-
propriarsi di un presente e di un futuro da troppo 
tempo bloccati e avvelenati da trame stragiste ed 
eversive. (Matteo Pasi)

IN MOSTRA

MARIO DONDERO
E LA COMUNITÀ DEL CINEMA
La fotografia come arte della relazione
Sala espositiva della Cineteca
(via Riva di Reno, 72)
fino al 15 settembre
da lunedì a venerdì, ore 9-13 e 14-18
Ingresso libero

Figura tra le più originali ed eclettiche del fotogiornalismo 
contemporaneo, Mario Dondero, può essere considerato un 
vero e proprio poeta del reportage. La mostra è composta 
di una selezione delle più belle fotografie che Dondero ha 
dedicato al cinema e ai suoi protagonisti.

MAGNIFICA MARILYN
Atrio della Biblioteca Renzo Renzi
(via Azzo Gardino, 65)
dal 3 luglio al 5 agosto
da martedì a venerdì ore 13-19,
sabato ore 11.30-17.30. Ingresso libero

Inaugurazione martedì 3 luglio, ore 19.

Omaggio a Marilyn Monroe, icona del cinema mondiale, nel 
cinquantesimo anniversario della sua morte. Marilyn è la 
diva per eccellenza che ha rappresentato, e continua tutto-
ra a rappresentare, la seduzione nell’immaginario collettivo. 
Dodici opere, frutto dell’interpretazione di tre artisti contem-
poranei: Alberto Duca, illustratore e fumettista, Pastrocchi 
(Emanuela Belvedere e Davide Falcioni), ecodesign e riciclo 
creativo, Raffaele Diomede, grafico e fotografo.

EDIZIONI CINETECA DI BOLOGNA

RIDERE CIVILMENTE
IL CINEMA DI LUIGI ZAMPA
di Alberto Pezzotta
pp. 340, Euro 15.00
In vendita presso la Biblioteca Renzo 
Renzi e online su cinestore
(cinestore.cinetecadibologna.it)

Popolare ma non populista, Luigi Zampa ha attraversato 
il neorealismo, ha anticipato la commedia all’italiana, ha 
scontentato i critici di ogni fazione ed è stato ferocemente 
censurato dalle istituzioni. È il meno studiato dei grandi re-
gisti del nostro cinema. Ed è uno dei più attuali. I personaggi 
che abitano i suoi film sono nostri contemporanei: falliti ridi-
coli e idioti trionfanti. Zampa non si chiama fuori: si mescola 
con la realtà, si sporca le mani. Ma non rinuncia a una mo-
rale. Come ha detto Ettore Scola: “Zampa voleva poter anche 
ridere delle tragedie dei suoi uomini, ma ridere civilmente”.

CORTILE DELLA CINETECA

diSanaPianta
Bar ristoro con prodotti a chilometro zero, vini naturali e 
birre artigianali. Aperto tutti i giorni, anche a pranzo (ac-
cetta tutti i buoni pasto) da mezzogiorno a l’una di notte.
Mercato della Terra
Tutti i lunedì, dalle 17.30 alle 21.30, i produttori di Slow 
Food del nostro territorio venderanno i loro prodotti stagio-
nali a chilometro zero.

Mercoledì 18
Sister di Ursula Meier

Giovedì 19 Accadde domani
Diaz di Daniele Vicari

Venerdì 20
Shame di Steve McQueen

Sabato 21
Piccole bugie tra amici di Guillame Canet

Domenica 22
The Artist di Michel Hazanavicius

Lunedì 23 Accadde domani
Cesare deve morire di Paolo e Vittorio Taviani

Martedì 24 Cronache familiari
Almanya – La mia famiglia va in Germania
di Yasemin Samdereli

Mercoledì 25
Hunger di Steve McQueen

Giovedì 26
A Dangerous Method di David Cronenberg

Venerdì 27
W. & E. - Edward & Wallis di Madonna

Sabato 28
Sherlock Holmes: gioco di ombre di Guy Ritchie 

Domenica 29 Cronache familiari
Hugo Cabret di Martin Scorsese

Lunedì 30 Cronache familiari
La guerra è dichiarata di Valérie Donzelli

Martedì 31 Accadde domani - Cronache familiari
Scialla! (Stai sereno) di Francesco Bruni

Accadde domani
Iniziativa promossa da FICE Emilia-Romagna, con il 
sostegno della Regione Emilia-Romagna
Cronache familiari
Rassegna promossa dal Dipartimento servizi alle 
famiglie del Comune di Bologna in collaborazione con 
la Consulta permanente delle associazioni familiari e 
l’Osservatorio Nazionale sulla Famiglia - Presidenza 
del Consiglio dei Ministri

     Sotto
le stelle
del Cinema
Dal 2 al 30 luglio 2012 
Piazza Maggiore, Bologna


