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FILM IN CONCORSO
La mia vita da Zucchina (Ma Vie de Courgette)

di Claude Barras (Svizzera, Francia 2016, 66’)

Sceneggiatura: Céline Sciamma tratto dal libro Autobiografia di una Zucchina di Gilles Paris (Plon, 2002), pubblicato in Italia da Piemme (Mondadori). 
Produzione: Rita Productions, Blue Spirit Productions, Gebeka Films, KNM

Distribuzione Italia: Teodora Film

Rimasto solo al mondo, un bambino dai capelli blu, soprannominato Zucchina, entra in una casa-famiglia popolata da ragazzini variamente feriti o abbandonati. Grazie alla loro amicizia apprenderà la capacità di reagire alle avversità e di volgere in positivo le esperienze più dure della vita. 

Film d’animazione in stop-motion La mia vita da zucchina riprende il mondo ad altezza di bambino come di rado s’era visto, trattando di dolore con tenerezza, poesia e humour. Un film adulto con l’anima bambina, un piccolo gioiello capace di raccontare situazioni drammatiche e scabrose – i lutti, i soprusi, i primi dubbi sessuali – ma con lo sguardo sempre dritto al cuore dei sentimenti, consapevole che solo attraverso un’esperienza catartica ogni piccola vita piegata potrà tornare a sorridere.

CLAUDE BARRAS

Nato nel 1973 a Sierre, in Svizzera, studia illustrazione e computer graphic all’École Emile Cohl di Lione e all’ECAL (École Cantonale d’Art de Lausanne), che produce anche i suoi primi lavori. Grazie al cortometraggio in stop-motion The Genie in a Ravioli Can, ottiene un grande successo nei festival di tutto il mondo, diventando un autore di punta dell’animazione in Svizzera e in Francia. Tra gli altri suoi cortometraggi in stop-motion ricordiamo Sainte Barbe (2007), Au pays des tetes (codiretto con Cédric Louis, 2008), Courgette (2010) e Chambre 69 (2012). Il suo primo lungometraggio, La mia vita da Zucchina, grazie all’accoglienza entusiastica in festival come Cannes, Annecy e San Sebastián, l’ha consacrato definitivamente. Premiato ai César come miglior adattamento e miglior film d’animazione, e insignito di quest’ultimo riconoscimento anche dagli European Film Awards, è arrivato fino alla candidatura ai Golden Globe e ai Premi Oscar 2017.

Lady Macbeth (Lady Macbeth)

di William Oldroyd (UK 2016, 89’)

Sceneggiatura: Alice Birch, basata sul racconto Una Lady Macbeth del distretto di Mcensk di Nikolaj Leskov.
Con: Florence Pugh, Cosmo Jarvis, Paul Hilton, Naomi Ackie, Christopher Fairbank

Produzione: BBC Films, British Film Institute

Distribuzione Italia: Teodora Film

La giovane Katherine vive reclusa in un gelido palazzo isolato nella campagna, inchiodata da un matrimonio di convenienza, evitata dal marito, disinteressato a lei, e tormentata dal suocero che vuole un erede. La noia estrema e la solitudine forzata spingono Katherine, durante una lunga assenza del marito, ad avventurarsi tra i lavoratori al loro servizio e ad avviare una relazione appassionata con uno stalliere senza scrupoli. Decisa a non separarsi mai da lui, folle d’amore e non solo, Katherine è pronta a liberarsi di chiunque si frapponga tra lei e la sua libertà di amare chi vuole. Ispirato alla novella del russo Nikolaj Leskov, modificata radicalmente nell’ultima parte e ambientato nel nord dell’Inghilterra, il film del drammaturgo William Oldroyd è un debutto piuttosto impressionante, tanto per la forza del suo impianto visivo quanto per quella del carattere al centro del film: una dark lady ingenua e perversa, piena di vita e di sensualità. 

WILLIAM OLDROYD

Regista londinese, si distingue nel campo dei video e dell’arte fin dai tempi del college prima di diventare un affermato regista teatrale. Come direttore dell’Young Vic Theatre di Londra cura l’allestimento di grandi classici europei, da Ibsen a Sartre, da Beckett a Shakespeare. Nel 2013 dirige il suo cortometraggio Best, vincendo il Sundance LondonShort Film Competition per poi approdare al Sundance Film Festival nel 2014. Il suo lungometraggio d’esordio Lady Macbeth, presentato al Toronto International Film Festival nel 2016, è acclamato dalla critica internazionale e riceve il premio FIPRESCI al San Sebastián International Film Festival

La pelle dell’orso
di Marco Segato (Italia 2016, 92’)

Sceneggiatura: Enzo Monteleone, Marco Paolini, Marco Segato, tratta dal romanzo omonimo di Matteo Righetto, pubblicato da Guanda (2013).
Con: Marco Paolini, Leonardo Mason, Lucia Mascino, Paolo Pierobon, Maria Paiato

Produzione: Jolefilm, Rai Cinema

Distribuzione Italia: Parthénos

Anni Cinquanta. Domenico ha 14 anni e vive da solo con il padre Pietro da quando la madre è morta in circostanze misteriose. Pietro, uscito di galera, è il bersaglio della piccola comunità montana. Quando nel piccolo paese delle Dolomiti dove abitano, si ripresenta el Diàol, il diavolo, un orso che ha già mietuto vittime in passato, Pietro intuisce la possibilità del suo riscatto e scommette con il suo datore di lavoro che ucciderà l’orso. Padre e figlio partono così per un’avventura che sarà collante e formazione per l’uomo più grande e per quello che si sta facendo. Marco Segato, autore di documentari e regista teatrale formatosi all’Università di Padova e alla factory delle Scuole Civiche di Milano, esordisce al cinema con una storia narrata in purezza, tratta dal romanzo di formazione di Matteo Righetto. 
MARCO SEGATO

Regista padovano, laureato in Lettere all’Università di Padova con una tesi su Martin Scorsese, in seguito frequenta il Master di Documentario presso le Scuole Civiche di Cinema di Milano. Nel 2007 è assistente alla regia del film di Carlo Mazzacurati La giusta distanza. Collabora da molti anni con Jolefilm, con cui realizza come regista e autore, i film documentari Ci resta il nome (2007) e Via Anelli (2008). Per il teatro cura la regia video de Il sergente di Marco Paolini (2007) e collabora ad altri spettacoli di Paolini, tra questi Ausmerzen (2011) e Fén (2013). Nel 2011 realizza Ora si ferma il vento e nel 2012 scrive e dirige L’uomo che amava il cinema, presentato alle Giornate degli Autori della 69ª Mostra del Cinema di Venezia. La pelle dell’orso è il suo esordio nel lungometraggio di finzione. Collabora con l’Università IUAV di Venezia e cura la direzione artistica di Euganea Film Festival e di Detour, festival del cinema di viaggio.

Elle (Elle)

di Paul Verhoeven (Francia, Belgio, Germania 2016, 130’)

Sceneggiatura: David Birke, adattata dal romanzo “Oh…” di Philippe Djian (edito in Italia da Voland, 2013).
Con: Isabelle Huppert, Laurent Lafitte, Anne Consigny, Charles Berling, Virginie Efira

Produzione: SBS Productions, SBS Films, Twenty Twenty Vision Filmproduktion, Entre Chien et Loup, France 2 Cinéma

Distribuzione Italia: Lucky Red

Michèle è una di quelle donne che niente sembra poter turbare. A capo di una grande società di videogiochi, gestisce gli affari come le sue relazioni sentimentali: con il pugno di ferro. Ma la sua vita cambia improvvisamente quando viene aggredita in casa da un misterioso sconosciuto. Inizia così un’ossessiva indagine personale per scoprire l’identità del suo aggressore. Una ricerca che può degenerare da un momento all’altro. È possibile fare un film che sia una commedia di costume, un noir erotico, un thriller e una lucidissima riflessione sulla trasformazione del corpo e dell’immagine contemporanei? L’ultima follia del cineasta olandese riesce a essere oscura, ambigua, seducente, perturbante. Su tutto domina Lei, Michèle, Isabelle, che incarna una libertà che mette i brividi, umanissima e quasi bionica, vittima e carnefice, salvata e dannata. Pioggia di premi per la Huppert, nominata al Premio Oscar e vincitrice di César e Golden Globe per il personaggio più appassionante e contraddittorio del cinema di questi anni.

PAUL VERHOEVEN

Regista e produttore olandese, comincia a interessarsi di cinema e a girare i primi corti all’Università di Leiden, dove si laurea in matematica e fisica nel 1964. Arruolatosi nella Marina Olandese, gira una serie di documentari per l’arma. In seguito comincia a lavorare per la televisione olandese e nel 1969 realizza la serie tv Floris, storia di un cavaliere medioevale interpretato da Rutger Hauer, che in seguito apparirà in diversi film del regista. Il suo film d’esordio per il cinema è la commedia Gli strani amori di quelle signore (1971), cui seguono Fiore di carne (1973) candidato all’Oscar come miglior film straniero, Kitty Tippel (1975) e Soldato d’Orange (1977). Nel 1980 gira Spetters sul mondo delle bande giovanili, mentre con Il quarto uomo (1983) si aggiudica il premio della critica internazionale al Toronto Film Festival. Dopo questo successo, si trasferisce negli Stati Uniti e nel 1985 realizza L’amore e il sangue con Rutger Hauer e Jennifer Jason Leigh. Nel 1987 Robocop è un film-svolta della fantascienza cyberpunk, seguito nel 1990 da Atto di forza, tratto da Philip K. Dick. Nel 1992 torna dietro la macchina da presa dirigendo il contestatissimo thriller erotico Basic Instinct. Nel 1995 arrivano nuove controversie con Showgirls, cui segue nel 1997 Starship Troopers – Fanteria dello spazio, satira sul militarismo americano. Con L’uomo senza ombra (2000) vince il Prix du Public al Festival di Locarno. Torna alla regia nel 2006 con Black Book che affronta il tema della resistenza olandese, presentato con successo alla 63ª Mostra del Cinema di Venezia. Con Elle vince un Golden Globe e un César.

Monolith (Monolith)

di Ivan Silvestrini (Italia, USA 2017, 83’)

Sceneggiatura: Elena Bucaccio, Stefano Sardo, Ivan Silvestrini, Mauro Uzzeo tratta dalla graphic novel omonima scritta da Roberto Recchioni e Mauro Uzzeo, disegnata da Lorenzo "LRNZ" Ceccotti e pubblicata da Sergio Bonelli Editore. 
Con: Katrina Bowden, Brandon Jones, Damon Dayoub, Jay Hayden, Ashley Madekwe 

Produzione: Sky Italia, Lock & Valentine, Sergio Bonelli Editore

Distribuzione Italia: Vision Distribution

Sandra, ex pop star piena di ansie e rimpianti, si mette in viaggio per Los Angeles su un futuribile suv nero, impenetrabile e iper accessoriato, in compagnia del figlio e in assenza del marito progettista e presunto fedifrago. Un incauto detour la porta nel mezzo del deserto, dove investe un cervo. Lei scende dall’auto e ne resta chiusa fuori, ma il figlio David è bloccato al suo interno. Ha solo due anni e non può liberarsi da solo. Sandra ha poco tempo a disposizione per liberare il suo bambino, presto il sorgere del sole trasformerà l’automobile in una fornace. Il primo film co-prodotto dalla Sergio Bonelli Editore, mantiene un’impostazione dal taglio marcatamente “grafico”, con immagini dal forte portato simbolico. Ivan Silvestrini crea un’atmosfera tesa e ansiogena, con una produzione coraggiosa nel contesto italiano, capace di aprire le porte a un’ibridazione intelligente tra l’universo dei comics e quello del cinema.

IVAN SILVESTRINI 

Nel 2009 si diploma al Centro Sperimentale di Cinematografia con il corto Avevamo Vent’Anni coprodotto da Medusa Film. Negli anni successivi realizza quattro web series: STUCK - The Chronicles of David Rea (prima serie web italiana in lingua inglese, distribuita su Youtube e sulla piattaforma statunitense Koldcast Tv e vincitrice come Miglior Web Series alla prima edizione del Roma Web Fest), Una Grande Famiglia - 20 Anni Prima (prima web serie prodotta da Rai Fiction), il suo seguito Io tra 20 anni, e Under (prima web serie Young Adult / Urban Fantasy italiana, ispirata all’omonimo romanzo e vincitrice della seconda edizione del Roma Web Fest e del Nastro D’Argento Web). Nel 2011 dirige il suo primo lungometraggio, Come Non Detto, sulla tematica del coming out in Italia, per il quale vince il premio Golden Graal come miglior regista di commedia. Nel 2015 dirige il film indie-romantico 2night presentato alla Festa del Cinema di Roma 2016 e uscito in sala nel 2017.

Return to Montauk (Rückkehr nach Montauk)

di Volker Schlöndorff (Germania 2017, 105’)

Sceneggiatura: Colm Tóibín, Volker Schlöndorff, ispirata al romanzo “Montauk” di Max Frisch, pubblicato in Italia da Einaudi.

Con: Stellan Skarsgård, Bronagh Gallagher, Nina Hoss, Niels Arestrup, Robert Seeliger

Produzione: Gaumont Film Company, Volksfilm, Ziegler Film

Lo scrittore Max Zorn è a New York per una settimana con la compagna Clara. Lo attende una serie di presentazioni del suo nuovo romanzo, accompagnato dall’efficiente addetta stampa Lindsey. Più che lasciarsi andare ai ricordi personali o dare sempre le stesse risposte ai giornalisti, gli preme ritrovare Rebecca, un avvocato tedesco con la quale aveva avuto una storia quasi vent’anni prima e che vive negli Stati Uniti. La donna resiste a incontrarlo, poi accetta di tornare a Montauk, la spiaggia dove erano stati al tempo del loro amore. Schlöndorff, uno dei protagonisti del nuovo cinema tedesco degli anni '60 e '70 e una lunga carriera impreziosita dalla Palma d’oro e dal Premio Oscar per Il tamburo di latta, confeziona un dramma intimo, permeato da un particolare romanticismo, melanconico, che sa già di rimpianto, su misura per gli attori, classico, delicato, una prova di regia nascosta e lieve. Skarsgård, anche interprete feticcio di Lars Von Trier, è intenso, convincente, misurato e sensibile. In concorso al Festival di Berlino 2017 e inedito in Italia.

VOLKER SCHLONDORFF

Regista e produttore tedesco, nel 1956 con la famiglia si trasferisce a Parigi, dove completa gli studi e si diploma in Scienze politiche. Nel frattempo forma la sua cultura cinematografica, come altri cineasti suoi contemporanei, frequentando ogni sera la Cinémathèque, dove vede centinaia di film e si ritrova a fare anche il traduttore simultaneo per i film non sottotitolati in francese. Dopo aver frequentato l’IDHEC, entra nel mondo del cinema ricoprendo il ruolo di assistente per Louis Malle, Jean-Pierre Melville e Alain Resnais. Il suo esordio alla regia, nel 1966, I turbamenti del giovane Törless, una trasposizione dell’omonimo romanzo di Robert Musil, è presentato in concorso al 19º Festival di Cannes, dove vince il Premio FIPRESCI. La sua predilezione per i classici della letteratura trova espressione ne La spietata legge del ribelle (1968), tratto da un racconto di Heinrich von Kleist. Nel 1971 sposa la regista Margarethe von Trotta, con cui nel 1975 gira Il caso Katharina Blum, dal romanzo di Heinrich Böll. L’anno successivo realizza Colpo di grazia (1976) dal romanzo di Marguerite Yourcenar. Raggiunge la notorietà e il riconoscimento internazionali con Il tamburo di latta (1979), tratto dal romanzo di Günter Grass. Nel 1985 dirige Dustin Hoffman in Morte di un commesso viaggiatore, trasposizione per la tv del celeberrimo dramma teatrale di Arthur Miller. Nel 1990 firma Il racconto dell’ancella, tratto dall’omonimo romanzo distopico di Margaret Atwood. Nel 1996 dirige John Malkovich e Armin Mueller-Stahl in L’orco, adattamento del romanzo di Michel Tournier. Il silenzio dopo lo sparo partecipa in concorso alla Berlinale del 2000, vincendo il premio per le migliori attrici. Con Diplomacy - Una notte per salvare Parigi (2014) ritrova il successo e riceve il premio come miglior adattamento ai Premi César del 2015.

Naples ‘44
di Francesco Patierno (Italia 2016, 84’)

Sceneggiatura: Francesco Patierno tratta dal libro di Norman Lewis, edito da Adelphi con il titolo Napoli ’44 
Produzione: Dazzle Communication, Rai Cinema, In Between Art Film, Istituto Luce Cinecittà

Distribuzione Italia: Cinecittà Luce

Traendo spunto dall’omonimo diario di guerra dell’ufficiale inglese Norman Lewis, che nel 1943 partecipò allo sbarco a Salerno e alla liberazione di Napoli da parte delle Forze Alleate, Francesco Patierno realizza un documentario di montaggio assolutamente creativo e narrativo. Accostando alle parole di Lewis, lette nella versione inglese da Benedict Cumberbatch e in quella italiana da Adriano Giannini, centinaia di immagini di repertorio tratte dagli archivi, il regista napoletano costruisce un racconto visivo dell’Italia meridionale stremata dalla guerra, per cui l’arrivo degli Alleati ha rappresentato tanto una liberazione quanto un pericolo per la propria onorabilità. 

Senza concedere spazio al patetismo, il film descrive la miseria, la fame e l’umiliazione dei napoletani attraverso una vastità di testimonianze, oltre a quelle documentarie anche quelle tratte da spezzoni di celebri pellicole (Le quattro giornate di Napoli, Napoli Milionaria, Paisà, Chi si ferma è perduto, La pelle, Il re di Poggioreale, per citare solo qualche titolo). Accompagnato dalle musiche di Andrea Guerra, il lavoro di ricerca iconografica compiuto dal regista riscopre una quantità di materiale inedito di straziante potenza documentaria e con ironia amara e insieme delicata tenerezza racconta un’umanità allo sbando, che nonostante tutto conserva la volontà di resistere. Premiato con il Nastro d’Argento per il miglior documentario.

FRANCESCO PATIERNO

Nato a Napoli nel 1964, studia architettura prima di diventare direttore creativo per un’agenzia pubblicitaria. Dopo aver realizzato servizi televisivi per la RAI, firma il suo primo cortometraggio Quel giorno (1996), proiettato alla 53ª edizione della Mostra del Cinema di Venezia. Il suo primo lungometraggio Pater Familias, in concorso al Festival di Berlino 2003, vince 12 premi per il miglior esordio ed è selezionato in più di 40 festival internazionali. Nel 2008 esce nelle sale Il mattino ha l’oro in bocca, selezionato in concorso al Karlovy Vary Film Festival. Nello stesso anno dirige quattro episodi della serie tv Donne Assassine, che conquista il premio per la migliore regia e migliore attrice al Roma Fiction Festival. Nel 2011, il suo terzo film, Cose dell’altro mondo, partecipa alla Mostra di Venezia nella sezione Controcampo ed è in concorso al Festival di Tokyo. Nel 2012, La guerra dei vulcani, documentario sul triangolo amoroso tra Rossellini, Magnani e Bergman, è presentato con successo ai festival di Venezia, Toronto, Londra, New York. Nel 2012 pubblica anche il suo primo romanzo, Il giostraio (Caracò Editore). Nel 2014 esce nelle sale il suo quarto lungometraggio La gente che sta bene interpretato da Claudio Bisio, Margherita Buy e Diego Abatantuono. Dopo Naples ’44, presentato alla Festa del Cinema di Roma 2016, realizza un altro film dallo stile ibrido tra fiction e documentario, Diva! tratto dall’autobiografia di Valentina Cortese e selezionato Fuori Concorso alla Mostra del Cinema di Venezia 2017.

Corniche Kennedy (Corniche Kennedy)

di Dominique Cabrera (Francia 2016, 94’)

Sceneggiatura: Dominique Cabrera, tratta dall’omonimo romanzo di Maylis de Kerangal 
Con: Lola Creton, Kamel Kadri, Aïssa Maïga, Moussa Maaskri, Cyril Brunet, Hamza Baggour.

Produzione: Centre National de la Cinématographie (CNC), Everybody on the Deck

Distribuzione Italia: Kitchenfilm

La Corniche Kennedy è uno stradone che costeggia il lungomare di Marsiglia, un lungo cornicione sospeso tra cielo e mare. Durante l’estate un gruppo di ragazzi dei quartieri popolari s’impadronisce del muro roccioso e lo usa come trampolino di lancio per sfidare la sorte e tuffarsi dall’alto nell’acqua fredda. Un giorno Suzanne, adolescente inquieta della Marsiglia più agiata, si unisce al gruppo e stringe un forte legame con due ragazzi di origine magrebina. Per lei è come un richiamo carnale che le risveglia i sensi, un inno ribelle che sa di libertà.

Dominique Cabrera mette in pratica la sua esperienza da documentarista per osservare le dinamiche di certi adolescenti che dai margini della società cercano una personale riconquista del mondo con fierezza e incoscienza. Con sguardo paritario e mai paternalista la regista descrive i suoi personaggi attraverso una rappresentazione quasi tattile delle azioni: la macchina da presa indugia sui dettagli dei corpi tesi e sulle espressioni fugaci dei volti, le chiacchiere tra i giovani sono quasi un ornamento alla purezza dei gesti. Corniche Kennedy è un film vitale e sensoriale in grado di trasmettere la febbre che accompagna un salto nel vuoto, il fremito erotico di un bacio trafugato, il peso esplosivo delle emozioni capace di fermare il cuore e spezzare il fiato, fino a sconfiggere ogni paura.

DOMINIQUE CABRERA 

Nata a Ighil Izane, in Algeria, in una famiglia francese “pied- noir” costretta a rimpatriare nel 1962, frequenta l’IDHEC e successivamente i film che realizza la fanno conoscere per lo sguardo particolare che rivolge alla vita sociale delle periferie, Chronique d’une banlieue ordinaire e Une poste à La Courneuve. Nel suo terzo lavoro Rester là-bas, evidenzia i legami che tuttora esistono fra la Francia e l’Algeria. Nel 1995 realizza Demain et encore demain, saggio autobiografico, giornale intimo di una cineasta condivisa fra angoscia e felicità di vivere. Il film ottiene la distribuzione in sala e per lei rappresenta una svolta. Da lì in poi si dedica alle opere di fiction ma sempre inspirate da esperienze documentarie, utilizzando spesso interpreti non professionisti presi dalla vita reale. Il suo primo lungometraggio è L’Autre côté de la mer (1996), presentato a Cannes e selezionato per i Césars. Anche Nadia et les hippopotames (1999) partecipa al Festival di Cannes nella sezione Un certain regard. Nel 2001 gira Le Lait de la tendresse humaine. Il film è accolto calorosamente dalla critica e gli interpreti (Patrick Bruel, Maryline Canto, Valeria Bruni-Tedeschi, Olivier Gourmet e Yolande Moreau) ricevono un premio per la loro interpretazione collettiva al Festival di Locarno. Folle embellie (2004) è presentato alla Berlinale dove vince il premio della Giuria ecumenica. Nel 2013 dirige Grandir, secondo lungometraggio autobiografico, e nel 2015 gira l’adattamento del romanzo di Maylis de Kerangal, Corniche Kennedy. 
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