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Siamo quasi alla vigilia della 18esima edizione del Festival del 
Cinema di Porretta ed in questi anni ho toccato con mano l’incre-
dibile impegno che i ragazzi dell’Associazione mettono in campo 
per un risultato che è sotto gli occhi di tutti. Il Festival mostra 
infatti un respiro che – come ho avuto modo di sottolineare in 
passato – va ben oltre i confini del nostro Comune e delle nostre 

montagne. Un appuntamento che è divenuto culturale nel più 
ampio senso del termine: l’impegno nelle scuole, in particolare 
con il nostro Istituto Montessori Da Vinci ma anche con il Cadu-
ti della Direttissima di Castiglion dei Pepoli; la mostra fotogra-
fica “Pazzi di Cinema”: sono tutte testimonianze della grande 
vivacità della nostra comunità, che trova una delle sue massime 
espressioni proprio nel Festival. Un’occasione di riflessione sul 
cinema e sull’arte come visione e interpretazione: la pellicola e 
i 25 fotogrammi quindi come immagine del mondo che vorrem-
mo, e insieme come racconto di pecche e virtù delle società nelle 
quali viviamo. Il Festival del Cinema contribuisce a generare in 
tutti noi una chiave di lettura che ci fa capaci di interagire con il 
quotidiano come pure con i grandi temi del presente; che ci offre 
spunti per capire il passato, anche quello più recente, generando 
quindi dibattito e scambio continuo; che infine dunque ci fa più 
ricchi perché capaci di entrare nello schermo per uscirne rinno-
vati nel nostro approccio verso ciò che ci attende. 

Un saluto
dal Sindaco di Alto Reno Terme, Giuseppe Nanni

9 Porretta 
Cinema
di Giuseppe Nanni

10 “Buone notizie”
di Luca Elmi

prima

parte

La 
xviii
edizione



FCP 2 0 1 9  —  X V I I I  E D I Z I O N E

1 0 1 1“ B U O N E  N O T I Z I E ”

“
Buone 

notizie

”
Innanzitutto, cari amici cinefili, benvenu-
ti alla 18esima edizione di FCP! La nostra 
“creatura” quest’anno diventa maggioren-
ne e, come si sa, quello dei 18 anni è un 
anniversario speciale che spesso rimane 
nella memoria di chi lo vive. Ecco, vorrem-
mo proprio che così fosse, per tutti noi, 
ospiti, partecipanti e organizzatori del fe-
stival. Una festa memorabile.
Come già sapete, la manifestazione si svol-

di Luca Elmi, 

Presidente dell’Associazione

Porretta Cinema

gerà, quest’anno, dal 7 al 14 dicembre, in 
un crescendo di proiezioni, ospiti ed even-
ti speciali che ci è parso doveroso per un 
compleanno così speciale.

F ra le numerose iniziative in 
programma, ovviamente tut-
te da vivere e da gustare, ce 
n’è una in particolare, a cui 

Porretta Cinema sta lavorando da anni, che 
credo meriti di essere menzionata. Quest’an-
no, per la prima volta, una giuria d’eccezio-
ne premierà un film in cui sia evidente il la-
scito artistico e culturale dell’indimenticato 
e indimenticabile Elio Petri. Del legame a 
doppio filo che ci lega ad Elio abbiamo già 
parlato tante volte, quindi quale migliore 
tributo per celebrare la grandezza dell’uo-
mo, del maestro e dell’intellettuale che sep-
pe immaginare e realizzare Indagine su un cit-
tadino al di sopra di ogni sospetto? Il cammino è 
stato lungo e non privo di ostacoli, adesso 
che siamo al traguardo sono lieto di annun-
ciare a tutti voi che finalmente esiste un 
omaggio annuale dedicato a Petri e gli spet-
tatori di FCP potranno assistere alla prima 
edizione assoluta. A costo di apparire retori-
co, non posso esimermi dal ringraziare, sen-
za nascondere un po’ di commozione, coloro 
che hanno reso possibile l’istituzione del 
premio, a partire da Paola Pegoraro Petri 
che, con generosità, ha accolto da subito la 
nostra idea fino ad accettare di essere parte 
della giuria. Una menzione doverosa va ov-

viamente agli altri amici giurati, citati in ri-
goroso ordine alfabetico: Steve Della Casa, 
David Grieco, Giacomo Manzoli, Giuliano 
Montaldo e Walter Veltroni che avranno l’ar-
duo compito di scegliere il film italiano vin-
citore.

U na nota a parte merita la fisi-
cità del premio ideato per l’oc-
casione, il cui costo verrà ge-
nerosamente sostenuto da 

DEMM S.p.A, la storica azienda locale all’in-
terno della quale Elio Petri e Gian Maria Vo-
lontè parteciparono ad un dibattito operaio 
nel 1971, durante la contestata edizione del-
la Mostra internazionale del cinema libero 
dello stesso anno. Il premio stesso è una cita-
zione dell’arte militante e lavorista di Elio: il 
vincitore sarà infatti premiato con una ri-
produzione di un oggetto che gli operai del-
la Ascensori Falconi di Novara regalarono a 
Petri durante le movimentate riprese de La 
classe operaia va in paradiso.
E poi il Festival, come ogni anno ricco di 
eventi unici, anteprime e ospiti, tra i quali 
ogni appassionato della settima arte potrà 
senz’altro scovare qualcosa di gradito. Cito 
per titoli: Fuori dal giro, ormai un classico 
per gli amanti del cinema (quasi) invisibile, 

L A  X V I I I  E D I Z I O N E
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Uno sguardo altrove, quest’anno dedicato  al 
cinema albanese, l’incontro con i cortome-
traggi di Sedicicorto, la monografia dedica-
ta ad Abel Ferrara, che sarà a Porretta per 
un incontro dedicato al suo cinema, i matinée 
per le scuole,  le proiezioni speciali e, last but 
not least, il premio alla carriera che verrà con-
ferito a Francesco “Citto” Maselli, importan-
te autore e storico amico del cinema porret-
tano. 
In conclusione permettetemi di ringraziare, 
con sincera gratitudine, il Mibac, la Regio-
ne Emilia Romagna, il Comune di Alto Reno 
Terme e l’Unione dei Comuni della Valle del 
Reno, ovvero i soggetti istituzionali che so-

stengono il Festival, gli sponsor privati e tut-
ti coloro che, con i loro contributi, di inge-
gno e di lavoro, trasformano, per qualche 
giorno, Porretta Terme in una capitale del 
cinema.

L ’ultima riga per ringraziare 
tutti voi, gli spettatori che af-
folleranno nei prossimi giorni 
la sala del cinema Kursaal: 

grazie di cuore e ricordate che, come ha det-
to Roberto Benigni, “il cinema è fatto di due cose: 
lo schermo e le sedie. Il segreto sta nel riempirle en-
trambe”. 
Di nuovo, buon FCP a tutte e tutti.

N on so più se fossi stato io, 
nell’allora lontano 1977, a pro-
porre a Fernaldo Di Giammat-
teo, ideatore e responsabile, 

severo ma paziente e paterno con i giovanis-
simi suoi scrittori, della collana Castoro-Ci-
nema della Nuova Italia, il volume Petri o il 
nome del regista facesse parte delle liste dei 
soggetti  non assegnati. Il fatto era che dopo 
aver visto La proprietà non è più furto, almeno 
un anno dopo la sua uscita, mi ritrovavo in 
una situazione critica inattesa nei confronti 
di un autore che avevo serenamente espulso 
dal cerchio magico della mia idea di cinema. 
Avevo, infatti, militato nella rivista Cine-
ma&Film e leggevo Ombre Rosse, la rivista di 
Volpi e Fofi che lo avversavano sia sul piano 
politico che su quello stilistico (i Cahiers du 
Cinema non se ne occupavano proprio -pas se 
déranger-). Ed io ero su quel versante critico. 
Quel film, invece, mi aveva stranamente in-
trigato: si, era il 1976 o 1977. Di Petri, uomo 

di cinema, sceneggiatore, critico e polemista 
negli anni 1956-1958 su Città Aperta, impor-
tante rivista culturale vicina al PCI, sapevo, 
in realtà, molto poco. 
Elio, contattato da Di Giammatteo, con cor-
tesia mi invitò nel suo appartamento per un 
colloquio, o forse un esame, in quanto l’u-
nica mia referenza era il libro, sempre per 
il Castoro, su Elia Kazan. L’attico del palaz-
zo umbertino vedeva tutta Roma e quasi 
toccava il Tevere e Castel S. Angelo e io ne 
ero abbagliato. Era arredato con fascino, con 
presenza di grandi tele di autori contempo-
ranei, di cui era appassionato e collezionista, 
di gadget e sculture pop. C’era, poi, lo stu-
dio, con la scrivania ostruita da pile di carte 
e pubblicazioni e le pareti interamente rifa-
sciate di libri. L’ambiente, tuttavia, era reso 
irrituale e un po’ beffardo dalla presenza di 
un’indimenticabile sedia semovente da sce-
riffo, di fronte allo scrittoio. 

Ricordo 

di Elio
di Alfredo Rossi

L A  X V I I I  E D I Z I O N E
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M i trovavo, evidentemente, nel-
la casa di un uomo assoluta-
mente non comune, dal gusto 
sicuro, raffinato e colto e con 

una certa inclinazione, così coglievo, all’esi-
bizione di natura chiaramente dandy. Da 
dandy era la sua sedia da sceriffo, da dandy il 
morbido cachemire della giacca blu e della 
sciarpa rosso vivo, la camicia “bleu” parigi-
no, il Borsalino grigio chiaro, le stravaganti 
sigarettine, molto corte e affusolate, di ta-
bacco a foglia bionda, che si faceva mandare, 
mi pare, dalla Francia. Da dandy era la carta 
rigorosamente di color giallo su cui scriveva 
testi e lettere.
Ancora e soprattutto, da dandy era il suo 
modo fisico di porsi, il suo atteggiarsi fermo 
e sfidante, il suo scrutarti dritto negli occhi, 
il suo pesarti, il suo contrapporsi diretto, il 
suo esser dedito, forse per natura, forse per 
lezione di vita, alla temerarietà degli atti e 
delle idee. Un atteggiamento che aveva, in 
qualche modo, un suo versante guascone, 
contrassegnato dall’onestà degli intenti e 
dallo sprezzo del pericolo. Di un dandy era-
no i gusti artistici e letterari, questi ultimi, 
come vedremo, molto francesi. Da dandy, in-
fine, era la sofisticazione della sua scrittura, 
che trascorreva da una ricercatezza filologi-
ca nell’utilizzo delle singole parole (come mi 
ricorda il suo ultimo sceneggiatore Franco 

Ferrini) all’invenzione di una lingua roma-
nesca colta e tragicomica, che si rifaceva al 
Belli. 
In definitiva, compresi l’uomo e lo apprez-
zai nel procedere del nostro rapporto. Elio 
aveva, o nel tempo si era costruito e fortifi-
cato, il gusto della pratica radicale, superba, 
del dandismo in senso intellettuale, ovve-
ro vissuto come solitudine orgogliosa nella 
vita, nel cinema, nella scrittura e nella po-
litica. Una solitudine che portava anche in 
sé, fortissimi, i segni di una moralità laica, 
in una prospettiva alta delle idee e dei com-
portamenti, questa stessa acuita, forse, negli 
ultimi anni da una effettiva solitudine inter-
personale determinata da un clima pesante 
di vuoto attorno, di incomprensione del suo 
lavoro da parte dei “compagni di strada “, de-
gli “amici”. 

L a prima richiesta che mi fece, 
a muso duro, dopo avermi fat-
to sedere, fu di spiegargli qua-
le ragione mai ci fosse per 

scrivere, in allora, un libro su di lui. E c’era 
un perché.
Scrive nel 1982, anno della morte, a Mino 
Argentieri che lo accusa di lamentarsi, di 
risentirsi, per valutazioni non laudative di 
amici e critici sulle sue ultime opere:
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“Io mi trovo, io mi sono ficcato, come si può dire, in una specie di vicolac-

cio scuro, forse cieco. Vivo un periodaccio di vita slabbrata, sento pesare 

su di me il negativo della mia vita, me ne sono andato di casa, ho proprio 

lasciato, ho cercato di lasciare tutto dietro di me e tra l’altro sento che 

non ci riesco... questo strano periodo, oscuro periodo in cui non sento più 

l’amore per il cinema, non mi trovo più in nulla di tutto quello che mi 

circonda” 

Q uesto era l’Elio che ho conosciu-
to in quegli anni, dal ’78 al ’82, 
che ho compreso con lentezza 
ma poi fortemente amato: un 

intellettuale solitario e incupito per l’involu-
zione della vicenda politico sociale italiana (ol-
treché del cinema e dei suoi vari giullari, so-
prattutto i critici, come Carmelo Bene), sempre 
più propenso al pensare ed al rappresentarsi 
un reale grottesco e apocalittico, specchio di 
una visione infernale della scena del politico e 
del sociale. 
In quel periodo aveva raggiunto il più alto li-
vello artistico di rappresentazione del reale: 
due film, in assoluto, sopra tutti, Todo Modo 
(1976) e La proprietà non è più un furto (1973), 
due viaggi nel bateau ivre della follia del col-

lettivo sociale, due trasposizioni allucinate di 
mutazioni, deflagrazioni corporee vicine alle 
contorsioni dei corpi-esseri della pittura di Ba-
con o alle sagome umane corrotte radiografate 
dall’amico pittore Vespignani.

A quasi quarant’anni dalla morte 
di Elio, grazie alla dedizione en-
comiabile, affettuosa e compe-
tente, di Paola Pegoraro Petri ed 

al suo incessante lavoro per creare i presuppo-
sti di una rinnovata conoscenza dell’opera del 
marito, finalmente la scena critica si è mossa. 
E la decisione del Festival di Porretta di inte-
stare a Elio Petri un premio da assegnare al 
migliore film dell’anno, ne è la migliore testi-
monianza.

Va ricordata innanzitutto la realizzazione del 
film-documento, di 84’, Elio Petri, appunti su un 
autore, prodotto da Paola stessa, girato da tre 
giovani cineasti, Federico Bacci, Nicola Guar-
neri, Stefano Leone, distribuito, nel 2006, in 
dvd, dalla Real Film – Feltrinelli, unitamen-
te ad un libretto che contiene l’ultimo tratta-
mento del regista, Andamento stagionale, scritto 
un mese prima di morire. Il film non solo è ac-
curatissimo sul piano storico e critico, grazie 
ad inserti di documentari relativi alle vicende 
politico sindacali degli anni settanta, a brani 
di interviste di Elio ad importanti interventi 
di amici, registi, Altman, Bertolucci, Maselli, 
Montaldo, Pontecorvo, attori, sceneggiatori 
e produttori (tutti i pochi sopravvissuti, pur-
troppo) ma, cosa ancor più notevole, è accorato 
sul versante umano. 
Paola ha infatti concesso, forzando ammire-
volmente lo scrigno dei ricordi, che nel film 
comparissero “8mm” privati, girati in casa, 
con Paola stessa, con i genitori di Elio, con 
Snoopy, il cocker amatissimo, o con gli amici. 
Sono pellicole amatoriali che hanno la forza di 
turbare chi lo ha conosciuto. 
A questo si aggiunge, ancora, il volume pre-
zioso, per interventi ed apparato fotografico, 
curato dal Museo del Cinema di Torino in oc-
casione della grande retrospettiva dei film e 
della mostra di foto, per lo più di scena, che si 
è tenuta nel mese di settembre del 2007.

M a direi che è fondamentale l’u-
scita, nello stesso anno, grazie 
ancora a Paola, nella collana di-
retta da Orio Caldiron, per Bul-

zoni, del volume Scritti di cinema di vita, curato 
dall’amico Jean Gili, che raccoglie gran parte 
dei testi di Elio e delle sue interviste. Non tut-
ti, purtroppo, sono presenti, mancano soprat-
tutto i due racconti Breve incontro e Ex, pubbli-
cati, nel 1982, su Nuovi Argomenti, rivista 
diretta da un altro caro amico Enzo Siciliano, 
nonché una lunga, interessantissima, intervi-
sta contenuta nel volume secondo di Parla il ci-

nema italiano, ed. Il Formichiere, 1980, curato 
da Aldo Tassone. È comunque una formidabile, 
feconda e fondamentale raccolta di testi, arti-
coli, interviste, scritti diversi, che vanno dalla 
seconda metà degli anni Cinquanta fino alle 
ultime commoventi ed illuminanti “lettere 
orali”, già citate. Uno scenario che ci rinvia 
alla passione finale del regista Nicholas Ray, in 
preda al cancro, che, in Nick’s Movie di Wim 
Wenders, nelle ore di vita finali, si fa filmare 
sotto la tenda ad ossigeno, fino a precludere a 
Wim, negli ultimi metri di pellicola, ogni ulte-
riore rappresentazione di sé lanciando l’urlo 
“Cut!”. Chissà se Elio ha avuto per la testa la 
stessa frase terminale pronunciata da Nick per 
chiudere la sua scena.

L a natura giocosa e gentile di Elio 
si rivela, poi, in scritti come le 
spiritose ma acute recensioni di 
film (Apocalipse New, Ogro, La ter-

razza, La città delle donne, Kramer contro Kramer, 
Don Giovanni di Losey,), a partire (o finire) da ri-
flessioni in chiave culinaria, apparsi, nel 1980, 
sulla rivista Nuova Cucina diretta da Ugo To-
gnazzi. La rubrica si chiamava Cinefagia e poi 
Cinema nel piatto. E, ancora, gli interventi di cri-
tica d’arte, del ‘79 su Picasso e dell’82 su Boni-
chi. Quindi il lungo saggio su Mani sporche e 
Sartre contenuto nel quaderno Rai di presenta-
zione del film. Un grande libro, insomma, edi-
to anche in Francia e, nel 2013, stampato in 
lingua inglese, in un’edizione elegantissima 
dal punto di vista grafico, presso la Contra 
Mundum Press, New York. Infine i recentissi-
mi contributi italiani. 
Nel 2011 esce il libro molto acuto di Claudio 
Bisoni, Lindau Editore, Elio Petri. Indagine su 
un cittadino al di sopra di ogni sospetto, dedicato 
ad una attenta analisi del film; nel 2012, per 
Pendragon, a cura di Diego Mondella, L’ultima 
trovata. Trent’anni di cinema senza Elio Petri, che 
raccoglie testi di critici e scrittori, interviste a 
registi italiani, nonché la toccante intervista 
sull’infanzia e giovinezza di Elio, E tu chi eri?, 

S iamo alla fine degli anni Settan-
ta, i più contrastati di Elio. Vive-
va allora un momento emotiva-
mente e professionalmente 

difficile.  Aveva appena finito di dirigere, a Ge-
nova, il dramma di Arthur Miller l’orologio ame-
ricano e stava lavorando alla sceneggiatura, del 
film, mai purtroppo girato, Chi illumina la gran-
de notte.  Il suo ultimo Buone Notizie non è ap-
prezzato, pur essendo specchio dell’Elio di al-

lora, pieno di un’amarezza cupa e sardonica. 
Poi l’esplosione della malattia, immediata-
mente invasiva e rapida nel chiudere il conto.
E dal letto della clinica, fisicamente impos-
sibilitato a scrivere, qualche giorno prima di 
morire registra su un portatile Grundig, alcu-
ne “cassette” da inviarsi, quali “lettere orali” 
al caro amico di sempre, il regista Peppe de 
Sanctis, di cui fu, giovanissimo, aiuto regista, 
e poi sceneggiatore, al quale confessa: 
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resa a Dacia Maraini (già edita da Bompiani, 
nel 1973); nel 2015, per Bonanno, Elio Petri, 
uomo di cinema, raccolta di testi a cura di Ga-
briele Rigola.
Va citato, ancora, il libro di Alberto Tovaglie-
ri, La dirompente illusione. Il Cinema italiano e 
il sessantotto, 1965-1980, Rubettino Editore, 
uscito nell’ottobre del 2014, che contiene 
lunghi saggi su Indagine e La classe operaia, 
attenti sul piano critico e documentati su 
quello storico e sociologico. 

I nfine, nel 2015, ho ripubblica-
to, con Mimesis, il mio Casto-
ro Cinema, con il titolo Elio Pe-
tri e il cinema politico italiano, 

integrando il testo con particolare riguardo 
all’ultimo periodo di vita del regista e alla 
straordinaria sceneggiatura, scritta, tra ’80 
e ’82, con Ferrini, Chi illumina la grande notte, 
film che avrebbe dovuto girarsi a fine ’82. Il 
libro contiene le lettere inviatemi da Elio du-
rante la gestazione del saggio e, quindi, criti-
camente importanti, nonché il racconto Ex, 
già citato. Vi sono inoltre i ricordi di Goffre-
do Fofi e di Ferrini stesso sul periodo di lavo-
ro con Elio.
In tutto questo scenario non può essere di-
menticato l’impegno encomiabile di restau-
ro che la Cineteca di Bologna sta operando 
sui film di Petri.
Tutto ciò per dire quanto materiale impor-
tante e in parte nuovo è oggi disponibile per 
situare il cinema di Elio e lui stesso. Dunque 
finalmente si rimuovono, in qualche modo, 
parzialmente e con le riserve e le incom-
prensioni che pur rimangono sugli ultimi 
film, gli accecamenti con cui i critici guar-
dano all’opera di uno fra i pochissimi registi 
innovatori della nostra cinematografia. Ma 
aggiungerei della nostra storia culturale.
Il mio libro uscì nel 1981. 

G li ultimissimi film di Elio, al-
lora, in Italia, non erano soste-
nuti quasi da nessuno, non al-
meno da chi lui avrebbe 

desiderato, ovvero dalla critica di sinistra, 
sia quella vicina al PCI che quella delle rivi-
ste d’avanguardia. In Francia, invece, Jean 
Gili, già nel 1974, aveva curato un libro fon-
damentale, Elio Petri (edito dalla Faculté de 
Lettre et Sciances Humaines, Nice) che, oltre 
articoli di giovani collaboratori su tutti i 
film, fino a La Proprietà non è più un furto, con-
teneva una imprescindibile,  intervista-fiu-
me a Elio. 
Todo Modo costituì un serio problema poli-
tico già alla sua uscita, nel 1976, in quanto 
andava contro la strategia di avvicinamento 
tra PCI e DC, ma diventò un caso deflagran-
te, un oggetto davvero intollerabile politica-
mente, dopo l’uccisione di Aldo Moro da par-
te delle Brigate Rosse. Dobbiamo ricordare 
che, nel film, Gian Maria Volonté mima in 
modo estremo le fattezze e la voce di Moro, 
incarnando un alto notabile diccì, “un caval-
lo di razza”, che gestisce un complotto (della 
CIA?) con strage finale di democristiani, al-
cuni dei quali fisicamente riconoscibili (An-
dreotti, Fanfani, i Gava), di cui lui stesso sarà 
la vittima sacrificale finale, in una sorta di 
auto epurazione salvifica volta a garantire la 
continuità del Potere.
Todo modo sta alla politica come Ultimo tango 
a Parigi sta alla sessualità.  Elio diventa un 
regista maledetto, che crea imbarazzo negli 
ex amici di partito.

R I C O R D O  D I  E L I OL A  X V I I I  E D I Z I O N E



2 0 1 9  —  X V I I I  E D I Z I O N E

2 0 2 1

FCP

P er il PCI i film successivi a A cia-
scuno il suo e Indagine non pote-
vano più fare gioco, non porta-
vano più acqua al cinema 

civilmente impegnato, costituivano invece un 
problema di gestione ideologica del messaggio 
(ma anche del linguaggio) e, come succedeva 
in Unione Sovietica, si fecero passare come in-
comprensibili o esteticamente velleitari (bor-
ghesi, si diceva in URSS).
Oggi grazie alla Petri-renaissance ci si può avvi-
cinare ad Elio in modo più diretto, completo e 
coinvolgente.
Torniamo al Petri scrittore e polemista. Solo 
attraverso la lettura dei testi, infatti, si può se-
riamente capire lo spessore di quest’autore, la 
sua volontà pervicace ed inesausta di analizza-
re i fenomeni del reale, nonché la profondità 
del suo porsi il problema di che cosa signifi-
chi essere un intellettuale e dare di ciò pub-
blica testimonianza. Elio pretende di impo-
stare sempre le analisi in termini complessi e 
articolati, aborrisce la vaghezza del pensiero, 
puntualizza, precisa, interroga ogni afferma-
zione, sfida, insomma, con la dialettica ogni 
luogo comune del dire e del pensare.  
Nei suoi scritti elabora razionalmente ogni 
passaggio concettuale, raddoppia ogni voluta 
ambiguità, storicizza ed analizza il proprio as-
sunto adottando pervicacemente procedimen-
ti logici  ogni volta sempre più capziosi  rispet-
to  all’enunciato che precede, praticando, con 
andatura sofistica, analisi  sempre più serrate: 
usa la retorica alta  nel gioco della scrittura, e 
della parola nelle interviste, come grimaldello  
per il disvelamento di verità  sempre ulteriori 
ai concetti primari ed ai linguaggi dati.
I continui appunti sulle pagine di sceneggia-
tura creano ampliano e deformano il testo pri-
mitivo creando supplementi di significato allo 
stesso, stratificazioni interpretative in sequen-
za che fanno deflagare il testo stesso. Succede 
che le sceneggiature così chiosate appaiono sul 

piano letterario aperture al fuori-testo, tanto 
da avvicinarsi alla pratica teorica della scrit-
tura teorizzata da Tel Quel e da Jacques Derri-
da. Del resto Petri è assolutamente prossimo 
alla cultura francese, da Sartre a Bataille. Todo 
Modo (ma anche tutto il suo cinema maggiore) 
è fortissimamente influenzato dalle ambiva-
lenze della duplicità vizio-virtù, spirito-carne, 
sessualità-repressione, quali figure ambigue 
del doppio, che poi proporrà nei personaggi 
del prete inquisitore e in M, del romanzo L’ab-
bé C di Bataille. Esiste, a riprova evidente, nel 
periodo in cui ne rimugina l’idea, una lettera 
indirizzata a Siciliano, in cui lo invita alla let-
tura di questo romanzo. Tutto questo lavoro di 
scavo, affascinante, è appunto attestato negli 
appunti alle sceneggiature originali. Queste 
stesse sono lo specchio attestante la metamor-
fosi continua dell’elaborazione del pensiero 
dialettico più che una stesura di lavoro.

T rascurando, seppur indebita-
mente, i testi degli anni ‘50 e 
‘60, apparsi sulla rivista Città 
Aperta, ci si deve maggiormente 

soffermare, nel senso sopra precisato, a quelli 
degli anni Settanta, cruciali sia per l’evoluzio-
ne stilistica del suo cinema e per il paese Ita-
lia, fino a quelli degli anni Ottanta, con le ulti-
me polemiche sul cinema italiano, le ultime 
arringhe, gli ultimi guanti battuti sul viso più 
dei supposti amici e compagni di strada che 
dei “nemici”. 
Perché l’amicizia degli amici, che avevano con-
cesso il supporto, non problematico politica-
mente ed esteticamente, al primo Petri, non 
poteva reggere al mutamento genetico profon-
do del suo fare cinema negli ultimi anni. La 
rottura con  schemi legato a stili, idee  e  temi  
politico-esistenziali,  pur con ogni distinzione 
possibile, non poteva che trascinarlo in una 
zona non protetta: gli uni erano impossibilita-
ti per natura a capire una nuova pratica della 

scrittura e della politica che troverà il momen-
to più alto in Todo modo; gli altri, i rappresen-
tanti del terrorismo critico, dell’avanguardia 
critica, Cinema&Film e Ombre Rosse,  non erano 
in grado di superare gli effetti di una supposta 
distanza politica, vittime loro malgrado delle 
proprie petizioni di principio e della lotta ide-
ologica. 
Va ricordato che nel 1971, durante il Festival 
di Porretta Terme, la presentazione de La clas-
se operaia va in paradiso fu contestata da una 

parte da rappresentanze sindacali estremiste 
e dall’altra dall’avanguardia del cinema mi-
litante, con il regista Jean Marie Straub che, 
nel dibattito successivo alla proiezione, impu-
gnò il microfono per urlare che il film anda-
va bruciato perché reazionario. Preciso che io, 
che ero presente, stavo istericamente dalla sua 
parte, quella del fuoco. In quell’occasione nes-
suno dei critici e cineasti amici prese la parola 
per difendere Elio da accuse settarie.
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I l regista si riferisce ai critici mi-
litanti dell’Unità o di Rinascita, 
gli amici compagni di strada, o 
dei grandi quotidiani, ma altro-

ve, nello stesso testo ce ne è anche per i cine-
philes militanti di sinistra d’allora additando 
gli stessi come “improvvisati formalisti, semiologi, 
strutturalisti, lacaniani, o un po’ dell’uno un po’ 
dell’altro”. Tra questi ultimi ci sarò stato an-
ch’io? Chissà.
Ritengo che l’acredine, il disamore, l’incom-
prensione colpevole, delle avanguardie criti-
che per Elio abbia portato un impoverimento 
nel dibattito sul cinema e cosa ben più signi-
ficativa sulla politica culturale degli anni set-
tanta ed ottanta. 
Rileggiamo i suoi testi, le sue interviste, il lun-
go scritto illuminante sulla moralità politica 
e l’engagement sartriano-petriano, edito dal-
la RAI a prefazione della registrazione per la 
TV (da intendersi come film vero e proprio) del 
dramma Mani sporche di J.P. Sartre. Riflettiamo 
sulla lucidità della sua visione politica sugli 
anni settanta, gli anni della Democrazia Cri-
stiana, delle lotte studentesche, del terrorismo 
e del compromesso storico, sulla figura ambi-
gua ed ambivalente di “M”, Moro (Todo Modo a 
buon diritto potrebbe intitolarsi come il film 
di Fritz Lang M).  Sono saggi sulla politica e sul-
la morale, virati da una violenza sorprendente 
nel nostro paese votato alla mollezza quale ca-
tegoria morale (molli sono il volto e la postura 
di M, molli i ventri dei corpi della nomenclatu-
ra democristiana, accatastati nudi, uno sull’al-
tro, nella scena finale di Todo Modo). 

S ono riflessioni di moralità corsa-
ra che non trovano eco in nes-
sun maitre a penser italiano d’al-
lora se non in Pasolini. E’ 

sorprendente la vicinanza spirituale fra il regi-
sta di Todo Modo e quello delle 120 Giornate di 
Sodoma. L’accostamento tra i due film, segnati 

dall’ossessione dell’universo concentraziona-
rio e penitenziale, mi appare avvalorato in 
modo lampante dal fatto che alla fine degli 
anni settanta Elio stesse lavorando attorno 
all’ipotesi di un trattamento del racconto Colo-
nia Penale di Kafka. E’ un peccato che Petri non 
abbia voluto o avuto modo di intervenire in 
modo continuativo, come Pasolini, su riviste o 
quotidiani, con un suo diario altrettanto male-
detto. Avrebbe avuto la stessa forza sovversiva.

P etri è un marxista e un materia-
lista, lo psicologismo individua-
listico gli è totalmente estraneo 
e ciò risulta chiarissimo nelle 

esperienze evolutive degli ultimi anni. E’ l’a-
nalisi della struttura capitalistica che muove 
la sua riflessione sui fatti: gli attanti dei suoi 
film ultimi sono soggetti giocati dal reale e 
non individui – anime, l’oggetto del suo cine-
ma sono soggetti equivocanti sul proprio sup-
posto sé, sociale e politico, sono maschere di 
una rappresentazione carnascialesca domina-
ta dalla pulsione di morte. Elio legge con lenti 
marxiste e freudiane l’amato Dostoevskij. 
Elabora all’interno della rappresentazione il 
gioco della pulsione di morte nelle dinamiche 
del reale della politica: è questa la genialità 
della sua scrittura. Dove si potevano trovare, 
in quegli anni, delle analisi così acute, dram-
matiche, dolorose, dette e pensate con pena 
per lo stato delle cose, senza l’euforia isteri-
ca della parola rivoluzionaria, se non in que-
sti due scrittori- autori? Il concetto di morte 
al lavoro è il rovello continuo della loro elabo-
razione: morte come processo di degrado del 
costume civile, decadimento dell’essere come 
insensatezza esistenziale di soggetti lavorati 
dalla perdita identitaria. Pasolini parlava di 
corruttibilità della specie, delle facies, Elio la 
rappresentava, con genio registico a mio avvi-
so assai superiore, radicalizzando la sua messa 
in scena grazie al gioco di maschere carnascia-

lesche del potere, in una sfera di teatralità vi-
cina al kabuki. 
Questa pratica della scrittura supera la sfe-
ra del cinema politico, zona protetta, acqua 
morta in cui il regista è stato p(i)etrificato dal-
la critica e dall’intellettualità della sinistra, 
traguardandosi verso un cinema del politico, 
quale messa in scena delle maschere del rea-
le politico, spazio delle domande del disagio, 
gioco della metonimia del desiderio del Politi-
co, come discorso in continua perdita di senso, 
anziché della sua fissazione simbolico-metafo-
rica. 

È Elio l’autore d’avanguardia del cinema italia-
no degli anni settanta, quale padroneggiatore 
di un discorso sovversivo sul soggetto politico 
e di un cinema della crudeltà, come rappresen-
tazione del discorso psicotico del soggetto nel 
collettivo. Questa prassi lo apparenta a Pasoli-
ni, appunto, a Ferreri, al Bertolucci di Partner e 
a Carmelo Bene, Da questa considerazione non 
può che ripartire il dire critico su Elio ed in 
generale sul cinema italiano.
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La tradizione cinematografica di cui 

si avvale Porretta Cinema ci pare il 

presupposto migliore per omaggiare 

al meglio la figura di Petri con l’isti-

tuzione di un evento che non si limi-

ti alla  commemorazione e alla memo-

ria, pur necessarie, dell’opera di Elio 

Petri. 

Premio 
nazionale 
Elio Petri

Porretta Cinema intende avvalersi di una giuria cine-
matografica interprofessionale in grado di riconoscere 
e premiare un’opera contemporanea in cui sia evidente, 
ma non necessariamente esplicito, il lascito dell’ eredità 
autoriale di Elio, non tralasciandone l’importantissima 
opera di scrittore per il cinema. Sarà quindi dato spazio 
soprattutto a quei prodotti culturali che si distinguano 
per le tematiche di denuncia sociale e politica in linea 
con il cinema di Petri.

La giuria

E’ stato nel 1974 tra i fondatori del Mo-
vie Club e nel 1982 tra i fondatori del Tori-
no Film Festival (che ha diretto dal 1999 al 
2002), è stato direttore del Roma Fiction Fest 
(2007-2013), presidente della Film Commis-
sion Torino Piemonte (2006-2013) ed è di-
rettore del Festival Sottodiciotto. È autore 
e conduttore radiofonico (Hollywood Party su 
Rai Radio 3 dal 1994) e televisivo (Commedia 
Mon Amour per Sky, La 25a ora per La7, Cine-

club per Raisat Cinema, I David di Donatello per 
RaiUno). Ha curato pubblicazioni in Italia e 
all’estero vincendo il premio Meccoli per la 
miglior pubblicazione di cinema nel 2007 e 
il premio Flaiano per il saggio Splendor nel 
2013. Ha realizzato documentari che sono 
stati presentati in concorso nei festival di 
Venezia, Roma e Locarno, vincendo nel 2014 
il Nastro d’Argento per I Tarantiniani.

steve dell a casa
Critico cinematografico, direttore di festival, autore 

e conduttore radiofonico. 

—

P R E M I O  N A Z I O N A L E  E L I O  P E T R IL A  X V I I I  E D I Z I O N E



2 0 1 9  —  X V I I I  E D I Z I O N E

2 8 2 9

FCP

Nato nel 1951, nipote di Ruggero Grieco, fonda-
tore e segretario del Partito Comunista Italia-
no, è giornalista per L’Unità, RadioRai e Tele+. 
Si è cimentato nella scrittura con i romanzi 
Fuori il regista, Il comunista che mangiava i bambi-
ni, titolo scelto ricordando lo slogan che lo ha 
perseguitato nella sua infanzia in una scuola 
d’élite a Livorno, e Parla Greganti. La sua avven-
tura nel mondo del cinema inizia da bambino 
come attore, prendendo parte al film di Ric-
cardo Freda Giulietta e Romeo (1964), a Teorema di 
Pier Paolo Pasolini (1968) e a Partner di Bernar-
do Bertolucci (1968). Gli anni Ottanta lo vedo-
no esordire nella sceneggiatura con Francesco 
Nuti per Caruso Pascoski di padre polacco (1988). 
Nello stesso anno sceneggia anche Angela come 
te di Anna Brasi e Mortacci di Sergio Citti. Per 
la tv collabora alla stesura della sceneggiatura 
per il film di Giulio Questi Non aprite all’uomo 

nero. Con Angela come te riveste anche i panni di 
produttore, esperienza che ripeterà nel 2002 
con il documentario di Enzo Balestrieri Clown 
in Kabul. Nel 2004 avviene l’esordio alla regia 
con il lungometraggio Evilenko, tratto dal suo 
romanzo Il comunista che mangiava i bambini, ba-
sato sulla vicenda avvenuta negli anni Novan-
ta al confine tra la Russia e l’Ucraina, il caso 
del Mostro di Rostov, l’insegnante di lingua e 
letteratura russa che aveva ucciso e divorato, 
nell’arco di dodici anni più di cinquanta bam-
bini.
Le riprese del suo secondo film, La macchinazio-
ne, che ripercorre gli ultimi giorni Pasolini, si 
concludono alla fine del 2014, ma il film esce 
soltanto nel 2016 dopo il libro omonimo, che 
giunge in libreria nell’ottobre 2015.

Dopo il Ph.D. dedicato al comico muto italia-
no, ha insegnato presso l’Università di Urbino 
e l’Università Cattolica di Milano. Dal 2005 è 
professore associato presso l’Università di Bo-
logna, dove insegna Storia del Cinema Italia-
no, Cinematografia Documentaria, Forme 
audiovisive della cultura popolare. Dal 2007 
al 2010 è stato Presidente del DAMS di Bolo-
gna ed è attualmente coordinatore del Corso 

di Laurea Magistrale in Cinema, televisione e 
produzione multimediale e Membro del Consi-
glio Universitario Nazionale Italiano (CUN). Ha 
svolto una intensa attività convegnistica e te-
nuto insegnamenti sul cinema italiano presso 
svariate sedi (fra le ultime, nel 2011, ha tenuto 
un ciclo di conferenze presso la Tongji Univer-
sity a Shanghai e un corso come visiting profes-
sor presso la Brown University a Providence).

Impiegato in un’azienda di spedizioni nella 
sua città natale, entra a far parte come colla-
boratore della Cooperativa Produttori Cinema-
tografici che inizia la sua attività nel 1951 con 
il film d’esordio di Carlo Lizzani, Achtung! Ban-
diti!. Partecipa al film ricoprendo un ruolo di 
secondo piano e si occupa anche dell’organiz-
zazione. Negli anni successivi la sua passione 
per il mondo del cinema lo porta a continuare 
la sua carriera d’attore. Recita ancora per Liz-
zani, ma anche per Luciano Emmer e Valerio 
Zurlini. Alla fine degli anni Cinquanta è l’aiu-
to-regista di Gillo Pontecorvo in La grande strada 
azzurra (1957), di Lizzani in Esterina (1959) e col-
labora con Elio Petri per L’assassino, che esce nel 
1961. Tra il 1958 e il 1959 esordisce alla regia 
con alcuni cortometraggi e nel 1961 realizza il 
suo primo lungometraggio, Tiro al piccione, ope-
ra coraggiosa che affronta un difficile momen-

to storico attraverso l’ottica di un ragazzo che 
aderisce alla Repubblica di Salò. Nel 1964 Una 
bella grinta vince il Premio Speciale della giuria 
al Festival di Berlino e nel 1966 fa il regista 
della seconda unità nel pluripremiato La batta-
glia di Algeri di Gillo Pontecorvo. Nel 1971 il suo 
Sacco e Vanzetti si aggiudica la Palma d’Oro a 
Cannes. Grande appassionato di musica lirica, 
si è dedicato anche alla regia di opere liriche. 
Nel 1982 firma lo sceneggiato per la televisio-
ne Marco Polo, girato in Cina, che riceve nume-
rosi riconoscimenti e ottiene grande successo 
anche all’estero. È sposato con Vera Pescarolo, 
sorella del produttore Leo, sua assidua collabo-
ratrice. È stato direttore di importanti rasse-
gne e di premi cinematografici ed è stato Pre-
sidente di Rai Cinema. 

david gr ieco
Attore, scrittore, sceneggiatore,

regista, produttore

—

giacomo m anzoli
Docente

—

giuliano montaldo
Regista, attore

—

E’ membro della redazione della rivista Bian-
co & Nero (del Centro Sperimentale di Cinema-
tografia), dell’Editorial Board della rivista The 
Italianist e dei comitati scientifici delle collane 
Italiana (Il Castoro) e di Quality Paperbacks Cine-
ma di Carocci. Ha pubblicato alcuni testi (Voce 
e Silenzio nel Cinema di Pier Paolo Pasolini e Cinema 
e letteratura) e un centinaio di saggi su volumi 
collettanei e riviste, nazionali e internaziona-

li. Ha appena terminato uno studio sul cinema 
di genere in Italia nel periodo del boom econo-
mico, di prossima pubblicazione presso Caroc-
ci. I suoi interessi di ricerca attuali riguardano 
prevalentemente il cinema popolare e la so-
cietà italiana, dagli anni Sessanta ad oggi, nel-
la prospettiva dei cultural studies.
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Paola Pegoraro, figlia del produttore cinemato-
grafico Lorenzo, ha sposato Elio Petri nel 1962. 
Paola fu subito colpita dalla «passione politica, la 
passione per il cinema, la passione per l’arte moderna, 
la passione per il jazz, in una parola la passione» di 
Petri (Lucidità inquieta, 2007, p. 9). Dopo la morte 
del regista grazie alla dedizione affettuosa e 
competente e al suo incessante lavoro, ha cu-
rato il patrimonio filmico e documentale del 
marito creando i presupposti di una rinnovata 
conoscenza dell’opera del marito. Nel 2005 ha 
prodotto il film documentario Elio Petri - Appun-

ti su un autore, girato da tre giovani cineasti, Fe-
derico Bacci, Nicola Guarneri, Stefano Leone.  
Distribuito nel 2006 in dvd dalla Real Film – 
Feltrinelli, unitamente ad un libretto che con-
tiene l’ultimo trattamento del regista, Anda-
mento stagionale. Il film-documentario è stato 
presentato alla Mostra cinematografica di Ve-
nezia dove ha ricevuto il Premio Pasinetti.  Nel 
2007 ha curato inoltre il testo Lucidità inquieta. 
Il cinema di Elio Petri.

Alfredo Rossi ha scritto su Cinema&Film, Nuova 
Corrente, Bianco e Nero. Ha   pubblicato diversi 
saggi e due monografie su Elia Kazan e Elio Pe-
tri. Ha recentemente curato per Mimesis il vo-
lume antologico Barricate di carta. Cinema&Film, 

Ombre Rosse, due riviste intorno al ’68.  Tra gli scrit-
ti dedicati a Petri si segnala il saggio Elio Petri 
e il cinema politico italiano. La piazza carnevalizzata.

Seguendo le orme del padre, dopo gli studi 
superiori diviene giornalista professionista. 
La carriera politica di Walter inizia quando si 
iscrive alla Federazione Giovanile Comunista 
Italiana (FGCI). Nel 1976 viene eletto consiglie-
re al comune di Roma, mantenendo la carica 
per cinque anni. Nel 1992 gli viene chiesto di 
dirigere “L’Unità”, storico quotidiano della si-
nistra italiana divenuto poi organo ufficiale 
del Pds (poi Ds, Democratici di Sinistra).
I risultati ottenuti a capo del Ministero dei 
Beni culturali gli vengono riconosciuti anche 
all’estero: nel maggio 2000 la Francia insigni-
sce Veltroni della Legion d’Onore. Nel 2001 il 
suo nome viene scelto dal centrosinistra come 
candidato a sindaco di Roma. Nel 2014 gira il 
film-documentario Quando c’era Berlinguer. Nel 

2015 esce il suo secondo film-documentario I 
bambini sanno, in cui racconta il nostro tempo 
attraverso le voci di trentanove bambini, in-
terrogandoli sulla vita, l’amore, le loro passio-
ni, il rapporto con Dio, sulla crisi, la famiglia e 
sull’omosessualità. Nello stesso anno scrive il 
romanzo Ciao (Rizzoli) in cui dialoga idealmen-
te con il padre (scomparso prematuramente 
nel 1956, quando Walter aveva solo un anno): 
dal dolore per la lunga assenza scaturisce un 
ritratto vivido e appassionato.
Due anni più tardi realizza il suo terzo film: 
Indizi di felicità.
Nel 2019 esce il suo primo film di finzione C’è 
Tempo, girato in parte proprio sull’Appennino 
tosco-emiliano.

paol a pegor aro petr i
Moglie di Elio Petri, produttrice

—

alfr edo rossi
Giornalista e critico cinematografico

—

walter veltroni
Politico, giornalista, regista e scrittore

—
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CURIOSITÀ
Alla proiezione nelle sale (durata meno di un 
mese a causa del sequestro cui fu sottoposto), 
il film fu accolto con freddezza. Criptico e len-
to nella struttura, fu molto criticato dalla clas-
se politica democristiana e poco considerato 
dai comunisti (Petri affermò che “in pubblico i 
comunisti lo criticavano ma in privato gli confidava-
no che piaceva”) tanto che segnò il decadimento 
della corrente del “cinema politico” italiano e 
la fine del connubio Petri-Volontè. Il successi-
vo rapimento e omicidio di Aldo Moro rese di 
fatto il film politicamente non presentabile, 
facendolo sparire per molti anni. La pellicola 
originale fu sequestrata a meno di un mese 
dalla sua uscita e ritrovata bruciata presso gli 
archivi di Cinecittà. Ancora oggi si ricerca la 
pellicola originale del film. 

SINOSSI
Con un adattamento di Sciascia estremamen-
te libero e personale Petri porta sullo scher-
mo un J’accuse di un’intera classe politica, retto 
da una magistrale interpretazione di Volontè. 
Mentre nel paese infuria una tremenda epi-
demia che provoca innumerevoli vittime, un 
centinaio di notabili del partito che da 30 anni 
governa l’Italia si riunisce in un albergo con la 
scusa di praticare esercizi spirituali condotti 
da un esaltato gesuita, Don Gaetano. In realtà 
il vero scopo della riunione è quello di concor-
dare una nuova spartizione di potere. L’atmo-
sfera è ben presto funestata da strani eventi, 
tra litigi continui e violenti, accuse reciproche 
e poca pratica spirituale, si sviluppa una serie 
di apparentemente immotivati delitti, che eli-
minano, uno alla volta, i personaggi di primo 
piano del partito. Tra i numerosi personaggi, 
c’è il Presidente, cioè il capo politico concilian-
te, bonario, che mira ad accontentare tutti, 
ma che segretamente è animato da un’infinita 
sete di potere e di dominio. 

PREMI E RICONOSCIMENTI
1976 — Nastro d’argento per miglior attore 
non protagonista a Ciccio Ingrassia
1976 — Globo d’oro per migliore attrice a Ma-
riangela Melato e miglior attore a Marcello 
Mastroianni 

L A  X V I I I  E D I Z I O N E T O D O  M O D O

REGIA: ELIO PETRI
SCENEGGIATURA: ELIO PETRI, BERTO PELOSSO
SCENOGRAFIA: DANTE FERRETTI
FOTOGRAFIA: LUIGI KUVEILLER
MONTAGGIO: RUGGERO MASTROIANNI
MUSICHE: ENNIO MORRICONE
INTERPRETI: GIAN MARIA VOLONTÉ, MARCELLO 
MASTROIANNI, MARIANGELA MELATO, RENATO 
SALVATORI, CICCIO INGRASSIA, MICHEL PICCOLI, 
FRANCO CITTI, CESARE GELLI, ADRIANO AMIDEI 
MIGLIANO, TINO SCOTTI, GUERRINO CRIVELLO
PRODUZIONE: CIVEVERA
DISTRIBUZIONE: PIC
PAESE DI PRODUZIONE: ITALIA
ANNO: 1976
DURATA: 125 MINUTI

TODO 
MODO
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PREMI E RICONOSCIMENTI
1967 — Festival di Cannes: Prix du scénario
1968 — Nastri d’argento: regista del miglior 
film, migliore sceneggiatura, miglior attore 
protagonista a Gian Maria Volontè, miglior at-
tore non protagonista Gabriele Ferzetti

CURIOSITÀ
Alla sua uscita nelle sale cinematografiche il 
film fu bloccato e subì un ritardo nella pro-
grammazione per l’immediato sequestro del 
suo manifesto. Petri, indignato, commentò ai 
giornalisti l’accaduto con queste parole: “Una 
scena normalissima, i due giovani sdraiati su un prato, 
lui le tiene un braccio sotto la nuca e tenta di baciarla e 
lei, vestitissima, si sottrae; nel movimento, si vedono un 
pochino le gambe. Tutto qui. Eppure sono stati rapidi 
come razzi in questa nostra Italia dove per far qualsiasi 
cosa ci vogliono secoli. È perlomeno sospetto.”

SINOSSI
Le pagine di Sciascia prendono per la prima 
volta vita dietro la macchina di Petri, due uo-
mini uccisi in un paese della Sicilia: il farma-
cista Manno e il dottor Roscio. Poiché il primo 
era stato ripetutamente minacciato attraver-
so lettere anonime a causa di rapporti extra-
coniugali le indagini si concentrano su di lui, 
considerando il secondo uomo solo una vitti-
ma innocente. Paolo Laurana, insegnante di 
Palermo poco inserito nella vita di paese, non 
è convinto dalla pista del delitto d’onore e ini-
zia le sue personali indagini. Inizia a pensare 
che la storia non sia così semplice come appa-
re, perché avendo potuto vedere prima degli 
omicidi una delle lettere minatorie ha notato 
che le lettere di giornale con cui era composta 
provenivano da una copia dell’Osservatore Ro-
mano, un’improbabile lettura per gli accusa-
ti, pastori analfabeti. Confida tale scoperta a 
Luisa, la vedova del dottor Roscio, e il cugino 
di lei l’avvocato Rosello. Inizialmente Laurana 
è convinto di avere la complicità dei due per 
far luce sulla verità, ma, come il film metterà 
in luce attraverso la complessità narrativa, ri-
marrà vittima di un piano molto più  grande 
di lui. La ricerca di una verità scomoda da par-
te di un professore liceale che cerca di fare giu-
stizia soccombe di fronte all’omertà del paese 
e la menzogna interessata, perché “il tempo dei 
poeti con la testa tra le nuvole è finito”.
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REGIA: ELIO PETRI
SCENEGGIATURA: ELIO PETRI, UGO PIRRI
SCENOGRAFIA: SERGIO CANEVRAI
FOTOGRAFIA: LUIGI KUVEILLER
MONTAGGIO: RUGGERO MASTROIANNI
MUSICHE: LUIS ENRÍQUEZ BACALOV
INTERPRETI: GIAN MARIA VOLONTÉ, IRENE PAPAS, 
GABRIELE FERZETTI, SALVO RANDONE, LUIGI PISTILLI, 
LAURA NUCCI, MARIO SCACCIA, LUCIANA SCALISE, 
LEOPOLDO TRIESTE, GIOVANNI PALLAVICINO, FRANCO 
TRANCHINA, ANNA RIVERO, ORIO CANNAROZZO, 
CARMELO OLIVERO
PRODUZIONE: CEMOFILM
PAESE DI PRODUZIONE: ITALIA
ANNO: 1967
DURATA: 99 MINUTI

A 
CIASCUNO 
IL SUO 
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Premio 

Elio Petri

alla carriera

Inauguriamo la prima edizione del Premio nazionale Elio Petri 
conferendo il Premio alla carriera a Francesco ‘Citto’ Maselli, 
grande regista italiano, nonché amico di Porretta Terme e della 
Mostra del Cinema Libero, grazie anche alla sua collaborazione 
con uno dei fondatori, Cesare Zavattini.
Il regista romano ha iniziato come aiuto ed assistente a Luigi 
Chiarini e Michelangelo Antonioni. Dopo aver girato numerosi 
cortometraggi, deve il suo primo lungometraggio a Luchino Vi-
sconti con il quale aveva in precedenza collaborato per l’episodio 
Siamo donne, interpretato da Anna Magnani.
Il primo film Gli Sbandati viene presentato in concorso a Venezia 
nel 1955 dove ottiene una menzione speciale della giuria.

Autore che ha a cuore l’impegno politico e civile a favore della 
cultura, partecipa alle contestazioni alla Biennale di Venezia nel 
1969 e di seguito, nel 1970 gira un film politico Lettera a un giornale 
della sera che, con l’occasione del Premio Elio Petri alla carriera, 
verrà proiettato durante il festival.
Il film diretto nel 1975 è Il Sospetto, storia di un operaio (Gian Ma-
ria Volontè) aderente al PCI ed esule in Francia, che viene inviato 
a Torino dal comitato centrale del Partito al fine di stanare un 
possibile infiltrato nel Direttivo locale.
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REGIA: FRANCESCO MASELLI
SCENEGGIATURA: FRANCO SOLINAS, FRANCESCO 
MASELLI
SCENOGRAFIA: GABRIELE D’ANGELO
FOTOGRAFIA: GIULIO ALBONICO
MONTAGGIO: VINCENZO VERDECCHI
MUSICHE: GIOVANNA MARINI
INTERPRETI: GIAN MARIA VOLONTÉ, ANNIE GIRARDOT, 
ROBERTO SALVATORI, GABRIELE LAVIA, BRUNO 
CORAZZARI, GUIDO DE CARLI, ANTONIO CASALE, 
DANIELE DUBLINO, FRANCO BALDUCCI
PRODUZIONE: CINERICERCA, ITALNOLEGGIO 
CINEMATOGRAFICO
DISTRIBUZIONE: ITALNOLEGGIO (1975) - GOLDEN 
VIDEO, DELTAVIDEO, VIDEO CLUB LUCE (JOKER)
PAESE DI PRODUZIONE: ITALIA
ANNO: 1975
DURATA: 115 MINUTI

IL 
SOSPETTO

CURIOSITÀ
Il titolo, in origine Missione nell’Italia fascista, 
“venne cambiato per paura da parte degli  esercenti di 
possibili attacchi fascisti nelle sale”, paura non pe-
regrina per il clima della metà degli anni ’70.  
Così si optò per Il sospetto, anzi Il sospetto di Fran-
cesco Maselli a causa dell’intervento della casa di 
produzione americana Rko che deteneva i di-
ritti di Suspicion di Alfred Hitchcock del 1941, 
in italiano, appunto, Il sospetto.
Il film è tratto dal soggetto scritto dallo stesso 
Maselli La missione di Emilio R. nell’Italia fascista, 
ispirato dalle documentazioni reperite dall’au-
tore in quegli anni presso l’Istituto Gramsci.

SINOSSI
Radiato dai quadri del Partito Comunista Ita-
liano nel 1932 per avere espresso idee di demo-
cratizzazione circa la conduzione dell’organiz-
zazione, Emilio viene recuperato a Parigi e nel 
1934 viene mandato a Torino con la missione 
di prendere contatto con il Direttivo locale con 
il preciso intento di smascherare un possibile 
traditore. Si stabilisce con Gavino, uno dei di-
rigenti, in un appartamento ed incontra, uno 
alla volta, gli altri tre dirigenti, sapendo che se 
la spia esiste veramente, il rischio è di una con-
danna dai venti ai trent’anni di carcere duro 
nelle galere fasciste. In realtà, Emilio è spiato 
da degli agenti dell’ OVRA, il corpo di polizia 
segreta fascista, fin dal suo arrivo a Parigi.
I suoi incontri portano, oltre al suo arresto, a 
quello dell’intero direttivo centrale torinese. 
Non è dato sapere se il sospetto di un infiltra-
to nelle file del Partito fosse fondato o meno, 
portando dunque i comunisti, nel tentativo di 
d’individuarlo e neutralizzarlo, a compiere un 
grave passo falso.
Emilio rifiuta la sua collaborazione con gli op-
pressori e, accettando i 25 anni di galera, si 
consola con la convinzione d’avere con il pro-
prio sacrificio cooperato alla purificazione del 
Partito.

L A  X V I I I  E D I Z I O N E I L  S O S P E T T O



FCP 2 0 1 9  —  X V I I I  E D I Z I O N E

4 0 4 1

Un omaggioGian 
Maria 
Volontè:
un 
omaggio

Sono trascorsi 25 anni dalla sua morte (avvenuta nel dicembre 
del 1994), ma ancora oggi quando si pensa all’Attore Italiano, con 
la doppia maiuscola, si pensa a Gian Maria Volonté. 
Nato a Milano nel 1933, Volonté racchiude nel suo lavoro l’idea 
platonica dell’attore che si trasforma nel proprio personaggio: 
a differenza di altri magnifici interpreti, come Marcello Mastro-
ianni e Alberto Sordi, che di film in film rimanevano sempre se 
stessi. Quando si pensa a Volonté, vengono subito alla memoria 
i grandi titoli del cinema italiano civilmente impegnato: Inda-

gine su un cittadino al di sopra di ogni sospetto, Il caso Mattei, Sacco e 
Vanzetti, La classe operaia va in paradiso, Lucky Luciano, Giordano Bruno, 
Todo modo, Il sospetto, Un uomo da bruciare, Cristo si è fermato a Eboli, Il 
caso Moro, Porte aperte. Ma è giusto ricordare che Volonté comincia 
a diventare popolare, negli anni ’60, grazie al cinema di genere: 
i due western con Sergio Leone (Per un pugno di dollari e Per qualche 
dollaro in più), il personaggio del bizantino Teofilatto in L’armata 
Brancaleone, la poderosa interpretazione del rapinatore Cavallero 
nel poliziesco Banditi a Milano. 
Gian Maria Volonté poteva fare tutto. E ha fatto tutto, in una 
carriera irripetibile. La mostra ripercorre tale carriera grazie alle 
foto esclusive provenienti dall’Archivio fotografico della Cinete-
ca Nazionale, uno dei più antichi e importanti archivi cinema-
tografici del mondo, in una carrellata che riporta in vita i mille 
volti di un attore straordinario. 
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La mostra su Gian Maria Volontè
di Vincenzo Aronica
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Non ce lo meritiamo,
Gian Maria Volontè

di Boris Sollazzo

O gni volta che penso a Gian Ma-
ria Volonté, penso a Thomas 
Sankara. Alla tomba del capi-
tano e capo di stato burki-

nabé, deposto e ucciso dal suo migliore ami-
co. La sua lapide, anonima per volere del 
regime che è venuto dopo di lui, ogni matti-
na veniva ridipinta e riempita di fiori da 
mani anonime. Ogni sera veniva di nuovo 
imbiancata e liberata da ogni omaggio. Così, 
tutti i giorni. Il capitano che ai suoi subordi-
nati regalava libri e che diede ettari da colti-
vare a ognuno dei suoi cittadini aveva lascia-
to un’eredità che non poteva essere lavata 
via, che portava la gente comune a rischiare 
quotidianamente la vita per rendergli onore. 
Così è per quest’attore straordinario: per 
anni lasciato ai margini dalla memoria sto-
rica ufficiale - come il regista che forse lo ha 
capito e valorizzato di più, Elio Petri (per 
non parlare dello sceneggiatore Ugo Pirro 
con cui ha dato vita alle loro cose migliori 
ma anche a comunistissime litigate leggen-
darie) - ha visto nel pubblico e nei colleghi, 
compresi quelli che mai lo hanno conosciu-
to, vestali fedeli che ne hanno lasciato intat-
te immagine, ricordo, insegnamenti, visio-
ne, valori. E ovviamente talento, perché al di 
là del rigore morale e politico, delle sue bat-
taglie e degli ideali professati, vissuti e an-
che pagati in prima persona, Gian Maria Vo-
lonté ha inondato il cinema, l’arte, il teatro 
con le sue qualità di interprete totale, nel di-
segnare personaggi di una potenza incredi-
bile, nell’entrare nei panni di titani opposti 

e diversi come Enrico Mattei o Giordano Bru-
no, nell’incarnare lo spirito del tempo che 
abitava, anche e soprattutto nel suo lato più 
oscuro, come in Indagine su un cittadino al di so-
pra di ogni sospetto. 
Ecco perché è perfettamente naturale che 
ora vi sia la scuola di cinema più democrati-
ca e popolare, ma anche più dura e selettiva, 
che porti il suo nome; ecco perché il festival 
La Valigia dell’Attore, diretto da sua figlia Gio-
vanna, è una sorta di baluardo della recita-
zione che nella sua amata isola La Maddale-
na viene celebrata, analizzata, narrata. 

L’ unicità di quest’uomo e di 
quest’attore è non solo nel fat-
to che mai c’era stato qualcu-
no con le sue doti, la sua testa 

e il suo cuore, ma soprattutto che dopo di lui 
nulla è più stato lo stesso, nessuno ha potuto 
fare a meno di confrontarsi con il suo esem-
pio, professionale ed etico. È stato fonda-
mentale nella riscrittura del ruolo dell’atto-
re nel sistema cinema come nella società, 
per le sue battaglie per la dignità del suo me-
stiere così come nella sua visione feroce-
mente deontologica, soprattutto nelle scelte 
operate in una carriera che è un capolavoro 
essa stessa.
Perché ha disegnato un’Italia e gli italiani 
con feroce precisione, perché aveva previsto 
troppo, dal direttore che stila le regole per 
fare un giornale moderato di Sbatti il mostro in 
prima pagina, al “dottore” dirigente di polizia, 
fine e provocatorio teorico della repressione 

che nasconde una cinica sfida al sistema che 
difende. Forse l’unica cosa che non aveva im-
maginato era che il futuro avrebbe proposto 
figure ancora più grottesche e grette di quelle 
incarnate da lui.
Gian Maria Volonté non c’è bisogno di ricor-
darlo, perché fa parte di noi. Ma come Sanka-
ra, si fa di tutto per non ricordarlo. Rispetto 
ad altri, più famosi ma meno dotati e meno 
centrali nella formazione della coscienza col-
lettiva del Paese e nel progresso della profes-
sione, ha avuto meno celebrazioni, si vedono 
meno suoi film alla televisione, relativamen-
te poche sono le retrospettive del suo cinema. 
Perché, come Elio Petri peraltro, era scomodo, 
insopportabile nella sua lucida purezza, nella 
sua costante ricerca di giustizia e verità, nella 
sua arte complessa e coraggiosa, che lo ha vi-
sto sbugiardare le nostre divise ipocrite, il no-
stro capitalismo, la politica d’alto livello. Colpe 
troppo gravi per un saltimbanco, per un Paese 
che pretendeva che i panni sporchi si lavasse-
ro in famiglia.

A nche con Rosi e Montaldo, Da-
miani, Bellocchio e Pontecorvo, 
ha percorso storia e attualità, 
ha tracciato un identikit dell’i-

talianità ostinato e contrario a quello (involon-
tariamente) catartico e consolatorio del model-
lo sordiano. Un uomo da bruciare, Sacco e Vanzetti, 
Giordano Bruno, Uomini contro, Il caso Mattei, La clas-
se operaia va in paradiso, A ciascuno il suo e Cristo si è 
fermato a Eboli, Sbatti il mostro in prima pagina e 
Ogro, Quien Sabe? e Una storia semplice, solo per ci-
tare alcune delle pietre miliari del suo percor-
so, dovrebbero costituire un’educazione senti-
mentale, politica, intellettuale per ognuno di 
noi. La follia dell’operaio Lulù Massa come la 
grandezza soppressa di Mattei, la nobiltà di 
Bartolomeo Vanzetti come il “bruciante” orgo-
glio di Giordano Bruno, la nostra coscienza 
stuprata ne La storia semplice, tutti quei cattivi 
senza backstory a salvarli, almeno nel rapporto 
empatico con lo spettatore: Volonté è semplice-

mente stato tutti noi, senza alibi. Senza catar-
si, senza facili scorciatoie. É un esempio e 
un’accusa il suo lavoro, febbrile e appassiona-
to, ma anche selezionato e senza concessioni al 
successo personale. Disse no, quest’attore im-
menso, a Fellini e Coppola. Il Casanova e Il Padri-
no non rientravano nella sua idea di cinema, 
una visione complessiva di mondo che lui pre-
tendeva migliore, una Settima Arte che aveva 
responsabilità non solo creative e artistiche, 
ma anche sociali e morali.

G ian Maria Volonté era abnega-
zione, devozione per il lavoro 
d’attore e per ciò che rappresen-
tava: la sua fisicità cambiava ra-

dicalmente di personaggio in personaggio, an-
che in tratti somatici apparentemente 
immodificabili - riusciva, in qualche modo, a 
modificare persino la luce del proprio sguardo 
-, poteva assumere il portamento di chiunque, 
curare ossessivamente nei dettagli un singolo 
gesto, portare la voce dove nessuno avrebbe 
neanche immaginato. Montaldo che lo vede ir-
rompere nella sua camera d’albergo, infuriato 
perché il cineasta non doveva dormire la notte 
prima dell’esecuzione di Giordano Bruno; la 
parola negata a Ennio Fantastichini anche fuo-
ri dal set perché ne La Storia semplice i loro per-
sonaggi erano antagonisti; il peso folle che ha 
portato su di sé per non corrompere la verità 
di una scena nei suoi ultimi fotogrammi per 
Theo Angelopoulos, prima di morire; i suoi ri-
fiuti illustri, ogni sua giornata sono lo spec-
chio di un modo di stare al mondo, pretenden-
do di cambiarlo o almeno non stancandosi di 
provarci. Era una figura epica, quasi mitologi-
ca: la sua ribellione instancabile nasceva dalla 
figura tragica del fascistissimo padre Mario, 
terrore nero del Nord, un dolore di cui non 
parlò ma che volle sanare, per quanto possibi-
le, stando sempre dalla parte giusta, con l’os-
sessione di essere all’altezza di ciò che voleva 
rappresentare, sul set e fuori. 
Non è mai stato, nonostante le discendenze 
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borghesi, l’attore figlio dell’élite, ma ha vissuto 
una gavetta durissima, fatta di esperienze di 
vita (come il raccogliere mele in Francia) o del-
le notti passate a dormire nelle macchine la-
sciate aperte - a detta dei compagni di corso - ai 
tempi dell’Accademia. Portava addosso, nel suo 
privato, il paese intero, le sue sperequazioni, 
le sue contraddizioni familiari, le sue difficol-
tà, la necessità di uccidere i padri così come la 
volontà di andare contro un sistema gattopar-
desco. Lo fece a partire dal teatro per arrivare 
alla massa del cinema: fu fondamentale, per 
farsi conoscere da quel popolo che non asse-
condava mai ma per cui faceva tutto, il Ramòn 
per Sergio Leone in un Pugno di dollari, che forse 
l’attore amò meno di altri ruoli (lo accettò per 
pagare i debiti de Il vicario, spettacolo teatra-
le che produsse ma poi vietato dal prefetto di 
Roma - parlava esplicitamente delle responsa-
bilità di Pio XII nella seconda Guerra Mondiale 
-, fallimento economico che portò l’attore in 
cattive acque) ma che aveva già in sé il seme 
dei suoi cattivi psicotici, inquietanti, determi-
nanti nella sua lotta incessante per una rivolu-
zione valoriale e culturale permanente. 

A ttraverso i suoi occhi, le sue 
mani, la sua febbrile passione, i 
generi mutavano forma e conte-
nuti: con Faccia a faccia di Sergio 

Sollima (con Tomas Milian) e Quien Sabe? diede 
respiro al filone di sinistra del western, quello 
antimperialista e proletario, perenne atto 
d’accusa contro il dominio americano su una 
fetta di mondo e fieramente libertario. Era una 
sorta di particolare Re Mida che ogni opera 
che toccava rendeva iconica, contro, diversa. 
Gian Maria Volonté noi non ce lo siamo meri-
tato. Ma lo abbiamo avuto. Impariamo a far-
ne tesoro, come accade in questo festival la cui 
storia è come la sua: coraggiosa, idealista, mi-
litante, ribelle. 
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Il
cinema 
diffuso

La XVIII edizione del FCP valica anche quest’anno i confini delle 
consuete sedi per coinvolgere altre realtà, locali e non, e per poten-
ziare le collaborazioni già in essere da qualche anno. In quest’ottica 
di cooperazione diffusa, si rinnova l’appuntamento con le scuole 
medie superiori di Porretta per le quali verrà proiettato Mio fratello 
rincorre i dinosauri, opera prima di Stefano Cipani.

I noltre, una delle matinée è dedi-
cata ai ragazzi ed alle ragazze 
delle scuole medie inferiori: per 
loro, lo splendido film di anima-

zione La famosa invasione degli orsi in Sicilia tratto 
dal racconto di Dino Buzzati e presentato al Fe-
stival del Cinema di Cannes ed alla Festa del 
Cinema di Roma nella sezione “Alice nella cit-
tà”. 
Presenza oramai imprescindibile la Giuria 
giovani, formata dagli studenti degli Istituti 
Montessori - Da Vinci e CPIA Montagna, i qua-
li avranno l’occasione di incontrare registi, at-
tori ed altri operatori dei mestieri del cinema 
che interverranno al Festival. La Giuria dovrà 
assegnare, come di consueto, un premio spe-
ciale ad uno dei film in concorso. Infine, ad ar-
ricchire il fitto programma, un nuovo appun-
tamento mattutino con due vecchi amici del 
Porretta Cinema. 

I n collaborazione con il longevo 
Festival di corti Sedicicorto, 
che si tiene ogni anno a Forlì, 
potremo “degustare” un Caf-

fèCORTO alla Gomma Bicromata. Presso la 
sede di Gomma Bicromata-Galleria delle Arti 

durante la settimana del festival per due inte-
re mattine verrà proiettata in loop una rasse-
gna di cortometraggi Emiliano - Romagnoli se-
lezionati da Sedicicorto.
Alcuni dei corti presentati alla Sedicesima edi-
zione dell’International Film Festival Sedici-
corto e selezionati dalla direzione artistica del 
medesimo festival, apriranno le proiezioni se-
rali al cinema Kursaal.

I nfine, la proiezione della versio-
ne restaurata de Lo sceicco bianco 
di Federico Fellini a Vidiciatico, 
organizzata in collaborazione 

con la Cineteca di Bologna, oltre ad anticipare 
l’uscita ufficiale di uno dei gioielli del cinema 
italiano di recente restaurato, è l’occasione an-
cora una volta per consolidare il rapporto di 
fattiva collaborazione con la Cineteca di Bolo-
gna.
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REGIA: LORENZO MATTOTTI
SCENEGGIATURA: LORENZO MATTOTTI, THOMAS 
BIDEGAIN, JEAN-LUC FROMENTAL, TRATTO 
DALL’OMONIMO ROMANZO DI DINO BUZZATI
SCENOGRAFIA: JULIEN DE MAN
MONTAGGIO: SOPHIE REINE 
MUSICHE: RENÉ AUBRY
INTERPRETI: TONI SERVILLO LEONZIO ANTONIO 
ALBANESE GEDEONE LINDA CARIDI ALMERINA 
MAURIZIO LOMBARDI DE AMBROSIIS CORRADO 
INVERNIZZI GRANDUCA ALBERTO BOUBAKAR 
MALANCHINO TONIO BEPPE CHIERICI TEOFILO 
ROBERTO CIUFOLI ORSO BABBONE NICOLA 
RIGNANESE TROLL MINO CAPRIO ORSO MAÎTRE E 
CORRADO GUZZANTI NEL RUOLO DI SALNITRO E CON 
LA PARTECIPAZIONE STRAORDINARIA DI ANDREA 
CAMILLERI NEL RUOLO DEL VECCHIO ORSO 
PRODUZIONE: INDIGO FILM RAI CINEMA PRIMA LINEA 
PRODUCTIONS PATHÉ FILMS FRANCE 3 CINÉMA
DISTRIBUZIONE: BIM DISTRIBUZIONE 
PAESE DI PRODUZIONE: ITALIA-FRANCIA
ANNO: 2019
DURATA: 82 MINUTI

LA FAMOSA 
INVASIONE 
DEGLI ORSI 
IN SICILIA

Nefasto, L’uomo alla finestra e molti altri libri 
fino a Stigmate, edito in Italia da Einaudi, il la-
voro di Mattotti si evolve secondo una costante 
di grande coerenza, ma nel segno eclettico di 
chi sceglie sempre di provarsi nel nuovo. Oggi 
i suoi libri sono tradotti in tutto il mondo. Pub-
blica su quotidiani e riviste come The New Yor-
ker, Le Monde, Das Magazin, Suddeutsche Zei-
tung, Nouvel Observateur, Corriere della Sera, 
Repubblica. Per la moda, ha interpretato i mo-
delli dei più noti stilisti sulle pagine della rivi-
sta Vanity. Nel 2010 realizza tutte le copertine 
del mensile Domus. Per l’infanzia ha illustrato 
vari libri tra cui Pinocchio e Eugenio che vince 
nel ‘93 il Grand Prix di Bratislava, uno dei mas-
simi riconoscimenti nell’editoria per ragazzi. 
Lorenzo Mattotti è anche autore di molti ma-
nifesti, copertine e campagne pubblicitarie. È 
suo il manifesto del Festival di Cannes 2000 
e i manifesti per la città di Torino e per l’E-
state Romana oltre a campagne pubblicitarie 
per la Mairie de Paris, Aperol, Kenzo. Nume-
rose le sue esposizioni personali. Possiamo ri-
cordare l’antologica al Palazzo delle Esposizio-
ni di Roma, al Frans Hals Museum di Haarlem 
nei Paesi Bassi, e più recentemente a Milano al 
Museo di Porta Romana e nel 2016 alla Fonda-
zione Héléne et Èdouard Leclerc a Landerne-
au. L’universo di Lorenzo Mattotti si estende 
ormai in tutte le direzioni al di là dei confini 
tra fumetto, regia, pittura e illustrazione

CURIOSITÀ
Il personaggio del Vecchio Orso nella caverna 
- a cui dà la voce Andrea Camilleri - così come 
il personaggio del cantastorie e della piccola 
Almerina fungono da metaracconto per intro-
durre la storia e non era presenti nel romanzo 
di Buzzati uscito a puntate su Il Corriere dei 
Piccoli.

FILMOGRAFIA BREVE
1997 Lavora con Jean-Jacques Prunès all’adat-
tamento televisivo del suo libro Eugenio
2004 Collabora al film Eros di Antonioni, So-
derbergh, Wong Kar-Wai curando i segmenti 
di presentazione di ogni episodio 
2007 Realizza uno dei sei episodi del film di 
animazione Peur(s) du noir 
2011 Disegna le animazioni del film TV Il était 
une fois...Peut-être pas di Charles Nemes 
2012 Firma sfondi e personaggi del lungome-
traggio di animazione Pinocchio di Enzo D’Alò

SINOSSI
Nel tentativo di ritrovare il figlio da tempo 
perduto e di sopravvivere ai rigori di un terri-
bile inverno, Leonzio, il Grande Re degli orsi, 
decide di condurre il suo popolo dalle monta-
gne fino alla pianura, dove vivono gli uomini. 
Grazie al suo esercito e all’aiuto di un mago, 
riuscirà a sconfiggere il malvagio Granduca e 
a trovare finalmente il figlio Tonio. Ben pre-
sto, però, Re Leonzio si renderà conto che gli 
orsi non sono fatti per vivere nella terra degli 
uomini.

PREMI E RICONOSCIMENTI
2019 Miglior Regia alla Festa del Cinema di 
Roma nella sezione “Alice nella Città”
2019 Presentato nella sezione Un Certain Re-
gard al Festival di Cannes

BIOGRAFIA
Lorenzo Mattotti vive e lavora a Parigi. Termi-
nati gli studi di Architettura, esordisce alla 
fine degli anni 70 come autore di fumetti e 
nei primi anni 80 fonda con altri disegnatori 
il gruppo Valvoline. Nel 1984 realizza Fuochi, 
che, accolto come un evento nel mondo del fu-
metto, vincerà importanti premi internazio-
nali. Con Incidenti, Signor Spartaco, Doctor 
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PREMI E RICONOSCIMENTI
2019 Premio “Sorriso diverso” a Venezia 76

BIOGRAFIA
Laureato al D.A.M.S. su una tesi su Trey Parker 
ed il politically correct, un regista che ha fat-
to molti film tra il demenziale ed il comico, 
fonda assieme ad alcuni compagni lo “sponk 
studios”, un collettivo che si occupa di corto-
metraggi, documentari e video musicali, lavo-
rando ognuno sui lavori degli altri. Completa 
la sua formazione a Los Angeles dove consegue 
un Master biennale in regia cinematografica 
Fine Arts. Ha diretto una ventina di cortome-
traggi. Mio fratello rincorre i dinosauri è il suo pri-
mo lungometraggio.

CURIOSITÀ
La pellicola porta sul grande schermo il rac-
conto autobiografico di Giacomo Mazzariol.
Il film è stato presentato come evento speciale 
nelle Giornate degli Autori a Venezia 76
Il film è stato quasi interamente girato nel co-
mune di Pieve di Cento.

FILMOGRAFIA BREVE
2018 La grande guerra a Colori — corto
2016 Shine Bright — corto
2013 Symmetry — corto
2011- While god is watching Us — corto
2009 Napolen’s charm — corto
2009 A Pill for David Frikenstein — corto

SINOSSI
Giò è un bambino speciale, il fratello Jack se 
ne accorge sin dalla nascita; finalmente, lui 
con due sorelle maggiori ha un fratellino: la 
parità dei sessi è quindi ristabilita. Giò parla 
una lingua tutta sua, solo i dinosauri lo san-
no capire, si comporta in modo non comune, 
ha un cromosoma in più, in pratica è più che 
speciale, è unico, un eroe, anzi un super-eroe. 
Almeno così gli lasciano credere i genitori, an-
siosi di fargli accettare il nuovo arrivato del-
la famiglia e la sua diversa-abilità. Ben presto 
però tutte le fragilità di Giò sveleranno a Jack 
la triste verità, il bambino si sentirà tradito. 
Immancabile al fianco di Jack ci sarà sempre 
Vittò, l’amico ed il confidente. Proprio in ado-
lescenza i due ragazzi decideranno di dare 
una svolta alla loro vita, rinunciando alle co-
mode scuole del loro paesino per affacciarsi 
alla Città. La ricerca di una nuova realtà parte 
dall’incontro fatale e fatato con Arianna; Jack 
a questo punto inizia ad aspirare ad una vita 
diversa, uno scenario nel quale la presenza di 
un fratello down risulta di troppo. Un favola 
moderna, basata su una storia vera che ci inse-
gna ad accettare noi stessi e gli altri fino a fare 
ricredere il protagonista: il piccolo fratello for-
se è davvero un super-eroe.

REGIA: STEFANO CIPANI
SCENEGGIATURA: FABIO BONIFACCI , GIACOMO 
MAZZARIOL 
SCENOGRAFIA: IVANA GARGIULO
FOTOGRAFIA: SERGI BARTROLI’
MONTAGGIO: MASSIMO QUAGLIA
MUSICHE: LUCAS VIDAL
INTERPRETI: ALESSANDRO GASSMANN, ISABELLA 
RAGONESE, ROSSY DE PALMA, FRANCESCO GHEGHI, 
LORENZO SISTO, ARIANNA BECHERONI, ROBERTO 
NOCCHI, GEA DALL’ORTO, MARIAVITTORIA DALLASTA, 
EDOARDO PAGLIAI, SAUL NANNI
PRODUZIONE: ISABELLA COCUZZA, ARTURO 
PAGLIA PER PACO CINEMATOGRAFICA, NEO ART 
PRODUCCIONES CON RAI CINEMA
DISTRIBUZIONE: EAGLE PICTURES
PAESE DI PRODUZIONE: ITALIA
ANNO: 2019
DURATA: 101 MINUTI

MIO 
FRATELLO 
RINCORRE 
I DINOSAU-
RI
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Intervista a Stefano Cipani

Regista di Mio fratello rincorre i dinosauri

Ovviamente la differenza è più che 
altro di gestione di una troupe, che 
nel caso del lungometraggio è im-
mensa; stiamo parlando di 50-60 
persone. La bravura di un regista è 

anche quella di fare andare tutti d’accordo e creare un’atmosfera posi-
tiva sul set, fare andare avanti la macchina, una macchina che è molto 
più pesante di quella a cui ero abituato nei cortometraggi, dove ci sono 
al massimo una trentina di persone e dove hai praticamente il controllo 
su tutto. Invece qui devi delegare molto il lavoro che stai facendo; questo 
penso che sia il salto più grande. Artisticamente è molto simile, perché 
ciò che devi tenere presente e le responsabilità che hai nei confronti della 
recitazione della narrazione e della drammaturgia sono le stesse.

Mi sono laureato al D.A.M.S. con 
una tesi su Trey Parker e il politi-
cally correct e sul cinema comico/
demenziale; all’università ho in-

contrato questi altri ragazzi ed abbiamo fondato lo “sponk studios”. Ab-
biamo quindi iniziato a fare cortometraggi, documentari e video musica-
li, lavorando ognuno sui lavori degli altri. Una collaborazione che dura 
ancora oggi visto che tutti quelli che facevano parte di questo collettivo 
stanno lavorando attivamente, sia nel cinema che nella pubblicità o nella 
televisione in giro per il mondo e ancora adesso quando scrivo qualche 
cosa, lo sottopongo alla loro lettura. A volte ci incontriamo per fare i la-
vori assieme. Ad esempio ora Giovanni Aloi sta facendo la sua opera pri-
ma in Francia, insieme ad Andrea Barone, un operatore che viene dallo 
“sponk studios”; continuiamo a collaborare e a sentirci. La mia formazio-
ne a Bologna è stata prettamente teorica, ma veramente anarchica dal 
punto di vista pratico ed artistico, perché ero insieme a questi ragazzi 
veramente in gamba che ho avuto la fortuna di conoscere. Poi sono an-
dato Los Angeles dove ho fatto questa scuola quasi militare di cinema; ti 
mettono sotto per due anni ed ho preso questo master con un professore 
che era il mio mentore (uno dei registi di punta della serie Ally McBeal)

Stefano questo è il tuo primo lungometraggio, 
dopo una lunga carriera tra cortometraggi, video 
musicali e show televisivi, com’è stato lavorare 
per questa tua prima pellicola?

Parlaci del collettivo The Sponk Studios: come è 
nato e cosa fate, ma soprattutto com’è  questa av-
ventura.

Molti attori del film sono alla loro prima appa-
rizione, altri come Gassman e la Ragonese sono 
attori affermati. Come hai lavorato per amalga-
mare e far funzionare il cast?

Lavorare con Gassman e Ragonese 
è stato fantastico perché sono dei 
professionisti e sono predisposti 
ad un metodo di lavoro che io ne-
anche immaginavo. Nel senso che 

stati veramente umili e professionali, non hanno mai cercato di imporsi 
in alcun modo; anzi mi hanno sempre aiutato portando diverse idee che 
ho accolto ed abbiamo sviluppato insieme sul set. E’ stata una collabora-
zione molto bella e piacevole, loro hanno rispettato molto il mio lavoro 
di regista esordiente all’opera prima. Gassman ha già diretto tre film e la 
Ragonese ha alle spalle diverse regie teatrali; sono personalità con un ta-
lento esorbitante. Ci hanno aiutato a mantenere quell’atmosfera di tran-
quillità e serenità che ha coinvolto tutta la troupe e credo che ciò emerga 
nel risultato finale. Sono stati davvero bravi coi ragazzi aiutandoli molto, 
soprattutto con Lorenzino (Giò nel film), lo hanno sempre fatto sentire a 
proprio agio ed incluso in tutto quello che si faceva. E’ stata una condizio-
ne lavorativa ottima grazie soprattutto a loro.

L A  X V I I I  E D I Z I O N E I N T E R V I S T A  A  S T E F A N O  C I P A N I
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Se ne è occupata Anna Pennella ed 
è stata bravissima; è andata ovun-

que per cercare i ragazzi perfetti. Il casting è durato sette mesi ed era l’a-
spetto a cui tenevo di più perché, si sa, con un buon lavoro di casting, poi 
il lavoro funziona. La difficoltà era trovare dei ragazzi che fossero bravi 
e che si assomigliassero, ad esempio Jack c’è a 7 anni e a 14, così come il 
fratello e le sorelle.

Il libro è stato adattato da Fabio Bo-
nifacci, un grandissimo sceneggia-
tore e Giacomo Mazzariol che ha 
collaborato alla scrittura aiutando-
lo a mantenerne l’autenticità. C’e-

rano tanti modi di metterla in scena. Il libro era quasi un diaro, sebbene 
scritto da un diciottenne, dimostra una grande maturità.
Non a caso è diventato un caso letterario tradotto in venti lingue. La ma-
turità di Giacomo, la sua storia, la sua semplicità, l’ ironia e la leggerezza 
con la quale affronta questi temi sono stati elementi fondamentali. Ab-
biamo voluto mettere  in scena un film che parlasse di sibling, dei parenti, 
cioè che parlasse del fratello del ragazzino con la sindrome di down, non 
tanto del ragazzino con la sindrome di down; di come ciò si riflette nell’e-
sistenza del fratello “normale” , per così dire. Riuscire a universalizzare 
questo concetto, questa paura, questa vergogna e non accettazione non 
è stato semplice. Il film, come il libro, narra di un adolescente, e quindi 
principalmente ci siamo concentrati su un percorso di formazione, sul 
suo nucleo famigliare ed infine sulla disabilità. La disabilità è stata messa 
in secondo piano.
Anche sul set abbiamo trattato Lorenzo come tutti gli altri, senza favori-
tismi, come tutti gli altri.

Il casting dei ragazzi come si è svolto?

Tutto nasce da un video postato su Youtube ed sul 
seguente libro si successo di Giacomo Mazzariol. 
Come hai lavorato con lui e come ha adattato la 
storia al grande schermo?

L A  X V I I I  E D I Z I O N E I N T E R V I S T A  A  S T E F A N O  C I P A N I
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SINOSSI

Una coppia di sposini meridionali si reca a 
Roma in viaggio di nozze. Lei, appena può, fug-
ge per andare a vedere il suo idolo, il divo dei 
fotoromanzi che interpreta il personaggio del-
lo Sceicco Bianco. Dapprima la donna accetta 
la pesante corte dell’attorucolo, ma poi si ren-
de conto di quanto sia fasullo e torna dal mari-
to che intanto ha avuto a sua volta una avven-
turetta con la prostituta Cabiria.

CURIOSITÀ

Primo film interamente diretto da Fellini. No-
nostante l’ottima interpretazione di Sordi non 
fu un successo, ma venne in seguito molto ri-
valutato ed è oggi considerato, giustamente, 
un piccolo classico.
Il film fu presentato alla Mostra del Cinema di 
Venezia nel 1952 e vi è tornato la scorsa edi-
zione nella versione restaurata dalla Cinete-
ca di Bologna per il centenario della nascita 
del grande regista, nato il 20 gennaio 1920, 
nell’ambito del progetto Fellini 100.
Il restauro tornerà appunto nelle sale nel 2020.

L A  X V I I I  E D I Z I O N E L O  S C E I C C O  B I A N C O

REGIA: FEDERICO FELLINI
SCENEGGIATURA: FEDERICO FELLINI, TULLIO PINELLI, 
ENNIO FLAIANO, TRATTO DA UN SOGGETTO DI 
MICHELANGELO ANTONIONI, FEDERICO FELLINI, 
TULLIO PINELLI
SCENOGRAFIA: RAFFAELLO TOLFO
FOTOGRAFIA: ARTURO GALLEA
MONTAGGIO: ROLANDO BENEDETTI
MUSICHE: NINO ROTA
INTERPRETI: ALBERTO SORDI, BRUNELLA BOVO, 
LEOPOLDO TRIESTE, GIULIETTA MASINA, LILIA 
LANDI, ERNESTI ALMIRANTE, FANNY MARCHIÒ, GINA 
MASCETTI, ENZO MAGGIO
PRODUZIONE: P.D.C. -  O.F.I.
DISTRIBUZIONE: P.D.C.
PAESE DI PRODUZIONE: ITALIA
ANNO: 1952
DURATA: 86 MINUTI

LO 
SCEICCO 
BIANCO
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Anteprima Dance again with 
me Heywood!

di Michele Diomà

Eventi 
speciali

In anteprima nazionale, dopo il debut-
to a New York, verrà proiettato al Festi-
val del Cinema di Porretta il film Dance 
again with me Heywood! del regista napo-
letano Michele Diomà.
Tra i protagonisti del film, il leggenda-
rio regista ed autore americano James 
Ivory, premio Oscar per la sceneggiatu-
ra del film di Luca Guadagnino Call Me 
by Your Name.
Interamente girato a New York, Dance 
again with me Heywood! è una favola ci-
nematografica dedicata al tema del pre-
giudizio, costruita su due binari narrati-
vi che si intersecano: uno di pura fiction, 
con le surreali vicende esistenziali del 
giovane Heywood, che vive su un tetto 
di New York, l’altro di documentaristi-
ca, dove appare in prima persona James 
Ivory, che riflette su quello che è stato 
finora il cinema.

L A  X V I I I  E D I Z I O N E A N T E P R I M A  D A N C E  A G A I N  W I T H  M E  H E Y W O O D !
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REGIA: MICHELE DIOMA’
SCENEGGIATURA: MICHELE DIOMA’
FOTOGRAFIA: SASHA SMOLINA
MONTAGGIO: MATTEO BELLETTA
MUSICHE: NINO ROTA
INTERPRETI: JAMES IVORY, GIORGIO ARCELLI 
FONTANA, OTTAVIA ORTICELLO, LILA RUTISHAUSER, 
ANTONELLO PASCALE, ESTER ACHILLE, MICHELE 
DIOMA’, MARIO COSTA, ERNESTO COSTA, ELISABETTA 
LA TANZA, EMMA COSTA
PRODUZIONE: :  NEW YORK NEOREALISM FACTORY
PAESE DI PRODUZIONE: ITALIA /USA
ANNO: 2019
DURATA: 83 MINUTI

DANCE 
AGAIN 
WITH ME 
HEYWOOD!

PREMI E RICONOSCIMENTI
NICE New Italian Cinema Events Festival - USA 
2019: Evento Speciale

BIOGRAFIA
Regista e produttore cinematografico dall’in-
dole anarchica ed internazionale, Michele 
Diomà esordisce nella regia cinematografica a 
28 anni con L’ultimo sogno di Howard Costel-
lo. Un film dallo stile davvero singolare, che 
in Francia suscita l’interesse e l’entusiasmo di 
critica e pubblico. Un riscontro che permette 
al film di trovare estimatori anche in Italia, 
tra le molte redazioni che si sono occupate del 
film c’è stata RAI NEWS 24 che gli ha dedica-
to un intero speciale. In seguito al caso cine-
matografico di L’ultimo sogno di Howard Co-
stello, Michele Diomà entra in contatto con il 
produttore Renzo Rossellini, figura chiave del 
cinema italiano, già produttore di autori come 
Federico Fellini, Francesco Rosi, Marco Ferre-
ri, Ettore Scola ed altri maestri della settima 
arte. Michele Diomà e Renzo Rossellini inizia-
no così una fitta collaborazione dedicata alla 
realizzazione di film tesi a difendere e divul-
gare la storia del cinema non sottomesso alle 
imposizioni dell’industria cinematografica, 
un’operazione che già Renzo Rossellini aveva 
iniziato con Mario Monicelli co-producendo La 
nuova armata Brancaleone, l’ultima fatica del 
regista di I soliti ignoti. Un’impresa che ha vi-
sto la nascita prima di Cinema anno zero e poi 
di Born in the U.S.E. – Nato negli Stati Uniti 
d’Europa, entrambi diretti da Michele Diomà.

FILMOGRAFIA BREVE
2012 L’ultimo sogno di Howard Costello— cor-
tometraggio
2013 Cinema Anno Zero - Viaggio tra i Mira-
coli e le Macerie del Cinema Libero con Renzo 
Rossellini — documentario
2015 Born in the U.S.E. – nato negli Stati Uniti 
d’Europa — documentario
2016 Sweet Democracy — lungometraggio

SINOSSI
Dance again with me Heywood! è una favola 
ambientata nella Manhattan contemporanea 
costruita su due binari narrativi che si interse-
cano, uno di pura fiction, nel quale assistiamo 
alle surreali vicende esistenziali del giovane 
Heywood, che vive su un tetto di New York, 
l’altro di documentaristica, dove appare in pri-
ma persona James Ivory, che riflette su quello 
che è stato fino ad ora il cinema e su quello che 
potrebbe diventare in futuro. All’interno del 
film, arricchito anche con delle animazioni, 
vi è un continuo gioco di passaggi da un lin-
guaggio cinematografico all’altro, attraverso 
il quale i due protagonisti, Heywood e la don-
na con l’immaginaria “sindrome della farfal-
la di Luna” affrontano un viaggio metafisico, 
che li porterà a comprendere che spesso anche 
gli aspetti apparentemente più concreti della 
vita, non sono altro che pura illusione. In un 
momento del film viene rivelata una scoperta 
storico-artistica riscontrata in un’opera espo-
sta al MoMA - Museum of Modern Art di New 
York City.

L A  X V I I I  E D I Z I O N E D A N C E  A G A I N  W I T H  M E  H E Y W O O D !
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Quando mi si rivolge questa do-
manda rispondo sempre che per ri-
sparmiare sul budget del film, es-
sendone anche il produttore, sono 
stato costretto ad interpretare an-

che io un piccolo ruolo; in realtà è stato un bellissimo gioco, ma essere 
un attore è ben altra cosa. Nel film sono stato affiancato da grandi atto-
ri professionisti come Ottavia Orticello che viene dall’Accademia d’Arte 
Drammatica Silvio d’Amico ed è da anni l’attrice di riferimento di Dacia 
Maraini, o anche Antonello Pascale, che ha lavorato con un “Mostro sa-
cro” del teatro come Luca Ronconi. 

In alcune parti del film lei stesso recita e in un 
ruolo molto particolare, un personaggio sfuggen-
te e enigmatico. Che sensazioni ha avuto a stare 
dall’altra parte della macchina?

Intervista a Michele Diomà
Regista di Dance again with me Heywood!

Dance again with me Heywood! è il 
film manifesto del Neorealismo 
Newyorkese, che nasce dal mio de-
siderio di esplorare nuove soluzioni 
estetiche e produttive per propor-

re un cinema Made in Italy dal profilo internazionale. Il film è al tempo 
stesso un sogno costruito pian piano negli anni e tramutatosi poi in un 
progetto concreto, ma costituisce anche una sorta di mio auto-esilio dal 
cinema italiano contemporaneo, che per tante ragioni non mi è conge-
niale. Inoltre New York è uno scenario che ho sempre trovato attraente 
sul piano narrativo e dopo il primo ciak ho capito che quello era il conte-
sto nel quale sentivo di potermi esprimere liberamente.

Il film si è imposto nella mia im-
maginazione sin da principio in un 
bianco e nero virato sul blu; essen-

do una favola che considero come una sorta di Miracolo a Milano ambien-
tata nella Manhattan contemporanea, ha prevalso uno stile di un cinema 
lontano nel tempo per quanto vivissimo.

James Ivory non è soltanto un Ma-
estro della storia del cinema, ma 
una persona di straordinaria gene-
rosità verso i registi che hanno una 
sincera e profonda passione per la 
Settima Arte, anche quando va ben 
oltre i calcoli da botteghino. Mi ha 

sempre fatto sentire un collega, non si è mai posto come un premio Oscar 
autore di capolavori come Camera con vista o Quel che resta del giorno. Sarò 
per sempre grato a James per avermi dato conferma che l’umiltà e la cu-
riosità appartengono sempre ai veri grandi artisti, le sue parole nel mio 
film costituiscono un dono preziosissimo, per me, ma anche per chi crede 
che il cinema, nonostante tutto, possa avere un futuro.

Il suo film è il punto di partenza di un progetto 
della “New York Neorealism Factory”, cosa ci può 
raccontare di questo progetto? E da dove nasce 
l’idea di questo film?

Perchè ha scelto l’assenza di colore per questo 
film?

Un punto cruciale di questo film è la collabora-
zione che lei ha avuto con James Ivory. Come è 
stato poter collaborare e parlare con un perso-
naggio del cinema mondiale così importante? Ha 
tratto ispirazione per progetti futuri dalle con-
versazioni avute con lui?

L A  X V I I I  E D I Z I O N E I N T E R V I S T A  A  M I C H E L E  D I O M À
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68 Albania: tra passato 
e futuro 
di Nicola Falcinella

70 Broken 
di Edmond Budina

Protagoniste della sezione Uno 

sguardo altrove dell’edizione 2019 

sono la cultura e la cinematografia 

albanese con la proiezione di Broken 

di Edmond Budina.

La proiezione è in collaborazione 

con Osservatorio Balcani e Caucaso 

Transeuropa. 

U N O  S G U A R D O  A L T R O V E

Uno 
sguardo
altrove

terza

parte

L A  X V I I I  E D I Z I O N E
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U n’ Albania dove è difficile su-
perare il passato e allo stesso 
tempo la modernità avanza 
veloce. La ritrae così, nel suo 

terzo lungometraggio dal titolo Broken, il re-
gista Edmond Budina che dal 1992 vive con 
la famiglia in Italia. Un’opera lacerata e do-
lente che vuole però essere speranzosa, so-
spesa tra il dramma e l’intenzione di alleg-
gerire il tono con momenti quasi da 
commedia. Il film inizia con l’uscita dal car-
cere, ad Ancona, del protagonista Jani e il 
suo ritorno in nave in patria, un viaggio a 
ritroso rispetto a quello compiuto anni pri-
ma. A Tirana trova tutto cambiato, iniziando 
da una città che fatica a riconoscere e lo di-
sorienta. La moglie Irena è morta da tempo, 
il figlio Andi ha venduto il vecchio apparta-
mento ed è diventato un ricco uomo d’affari 
nonché parlamentare. Dopo aver rifiutato i 
soldi e la sistemazione offertigli dal figlio, il 
protagonista decide di partire insieme al vi-
cino Marko, anch’egli rimasto solo, alla volta 
del villaggio d’origine. Nel paesino semiab-
bandonato tra i monti scopre la propria abi-
tazione occupata da una donna con due fi-
glie. Costei è fiera, dura, indipendente e 
armata, anch’ella reduce da un periodo di 
detenzione. 

S aranno le ragazzine, una più 
aperta e socievole, l’altra chiu-
sa e sulla difensiva, a fare av-
vicinare a poco a poco gli 

adulti. Intanto Marko fa la conoscenza di un 
quartetto di arzilli anziani, con i quali di-
venterà protagonista di scenette dal sapore 

boccaccesco. Nei dintorni delle case è pre-
sente anche una grande discarica dove, in se-
greto e senza chiedere i permessi, Andi ha 
fatto trasportare e sotterrare anche rifiuti 
radioattivi. Il film è uno scontro tra il cini-
smo di chi pensa solo al denaro ed è convin-
to di poter comprare qualsiasi cosa e il senso 
di responsabilità di chi cerca di difendere 
ciò che è rimasto e proteggere le persone. 
Budina contrappone in maniera netta padre 
e figlio, ponendoli su due lati della barricata 
che si presentano inconciliabili. Essere in-
terprete del genitore è per il regista e attore 
solo uno dei modi per far intendere chiara-
mente da che parte sta, in un film dalla forte 
tensione etica. Si tratta di due uomini che 
hanno in comune solo la ferma determina-
zione nel raggiungere i loro obiettivi.

A ndi è un affarista spietato, 
senza scrupoli, piega anche la 
legge al suo interesse, vede 
nel ritorno del padre solo un 

intralcio, dimentico di essere già stato difeso 
in passato. Jani, pur indurito dalla vita e di-
silluso, mantiene la sua rettitudine, cammi-
na (pedinato dalla macchina da presa) con lo 
scopo di ricomporre i pezzi, anche se le sue 
intenzioni, da uomo di poche parole, non 
sono sempre manifeste. La sua spalla Marko 
è al contrario un pensionato tenero e pateti-
co, doppiogiochista e incapace, che si barca-
mena e cerca di approfittare delle opportu-
nità. Intorno a loro c’è un Paese stretto tra 
pregiudizi, tradizioni, retaggi antichi, cor-
ruzione, ingordigia e rassegnazione: ci si 
controlla e si spia ancora più che durante il 

comunismo, ci sono affari sporchi ovunque. 
A rischio di risultare un po’ schematico, Bu-
dina vuole essere chiaro e non fraintendibi-
le, compie un’operazione di autocritica per 
l’Albania, si propone di scuotere lo spettato-
re. Broken è un film d’autore che utilizza un 
linguaggio adatto per parlare a un pubblico 
largo, mescolando il dramma alla comme-
dia. 
Un esempio di cinema politico e civile che 
prosegue e precisa quanto già portato sullo 
schermo nei precedenti Lettere al vento (2005) 
e Balkan bazar (2010). Come quelli è un lungo-
metraggio generoso, sincero e diretto, senti-

to e a suo modo urgente, badando a ciò che 
vuol dire e a una forma efficace per espri-
merlo. Dalle altre due pellicole realizzate da 
regista tornano alcuni dei temi portanti: le 
contraddizioni del passaggio al capitalismo, 
l’eredità del regime, l’emigrazione soprat-
tutto verso l’Italia e una società dilaniata da 
questioni aperte da troppo tempo. Il cinea-
sta lo fa utilizzando lo schema del ritorno 
al villaggio natale, frequente nel cinema al-
banese recente, costringendo i personaggi a 
mettere a confronto ciò che sono diventati e 
il luogo da dove provengono.

Albania: tra passato e futurodi Nicola Falcinella

Osservatorio Balcani e Caucaso Transeuropa

A L B A N I A :  T R A  P A S S A T O  E  F U T U R O  D I  N I C O L A  F A L C I N E L L IL A  X V I I I  E D I Z I O N E

B udina è fin dagli anni ‘80 una 
figura centrale nella vita arti-
stica e culturale albanese. A 
lungo attore e regista del Tea-

tro Nazionale di Tirana, del quale è stato 
membro del Comitato artistico, nel 1990 
partecipò all’assemblea convocata dal presi-
dente Ramiz Alia con i 40 intellettuali più 
noti del Paese. Tra i fondatori del Partito de-
mocratico albanese, nel 1992 è arrivato in 
Italia all’interno dell’operazione C.O.R.A. 
per il rimpatrio delle famiglie italo-albanesi 
grazie alle origini della moglie.
Stabilitosi a Bassano del Grappa, ha lavora-
to come operaio in una fabbrica, collabora-

to alla scuola Ipotesi Cinema di Ermanno 
Olmi, portato in scena uno spettacolo tratto 
da Ismail Kadaré e recitato nello spettacolo 
Migranti di Marco Baliani. 

T ra le altre cose, ha preso parte 
alla soap opera “Un posto al 
sole” e al film Tickets nell’episo-
dio di Ken Loach prima di 

esordire nella regia cinematografica. La sua 
più recente presa di posizione pubblica è sta-
ta capeggiare la protesta popolare per difen-
dere lo storico edificio del Teatro nazionale 
nel centro della capitale da un progetto di 
abbattimento e riedificazione.

Biografia breve di Edmond Budina
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SINOSSI
Tanti anni d’ingiusta sofferenza in un carcere 
straniero sono nulla di fronte all’ingratitudi-
ne delle persone più care, che si trasformano 
quando si tratta di salvaguardare il profitto e 
i propri interessi, dimenticando che la distru-
zione dell’anima e dell’ambiente sono in pri-
mo luogo una perdita e una devastazione di 
se stessi. Jani, sessantenne, dopo aver scontato 
una lunga pena ad Ancona, ritorna nel proprio 
Paese d’origine, l’Albania, che ritrova stravol-
ta. Dal vecchio vicino di casa, Marko, scopre 
delle verità sconvolgenti: la moglie è deceduta 
subito dopo il suo arresto in Italia ed il figlio, 
Andi, che durante tutti gli anni di prigionia 
non ha mai cercato di mettersi in contatto col 
padre, è diventato nel frattempo uno dei poli-
tici più influenti e corrotti. Jani va con Marko 
nel paesino natale e quello che trova è un vec-
chio villaggio albanese in rovina

PREMI E RICONOSCIMENTI
2018 - Presentato al Festival del Cinema Euro-
peo di Lecce.
Miglior film al Ballkan Film Festival.
Celluloide d’Oro come miglior Film alla 72esi-
ma edizione del Festival Internazionale di Sa-
lerno.
Premio della critica ed il premio del pubblico 
Cavalier Attilio Camozzi al Film Festival del 
Garda.

B R O K E NL A  X V I I I  E D I Z I O N E

REGIA: EDMOND BUDINA
SCENEGGIATURA: EDMOND BUDINA
SCENOGRAFIA: LEANDER LJIARJA
FOTOGRAFIA: DANIELE BALDACCI
MONTAGGIO: ROBERTO MISSIROLI, BARBARA DE MORI
MUSICHE: OLIVER JOSIFOVSKI
INTERPRETI: EDMOND BUDINA, NIKOLLA LLAMBRO, 
LAERT VASILI, GLADIOLA HARIZAJ, ARTAN ISLAMI, 
SOTIRAQ BRATKO, SYRJA MECE
PRODUZIONE: ADELE BUDINA PER AB FILM, PAOLA 
SPINA PER REVOLVER, DIMITAR NIKOLOV PER KT FILM 
& MEDIA
PAESE DI PRODUZIONE: ALBANIA, ITALIA. MACEDONIA
ANNO: 2018
DURATA: 97 MINUTI

BROKEN



"Un cinema che reinvento
 di volta in volta"

conversazione con Abel Ferrara
A cura di Luisa Ceretto, Andrea Morini, Gabriele Veggetti

quarta

parte

Il cinema 
di Abel 
Ferrara

R egista, sceneggiatore e attore 
statunitense di origine italo-ir-
landese, Abel Ferrara muove i 
suoi primi passi nel cinema 

come autodidatta, girando alcuni cortome-
traggi in Super8 contro la guerra in Vietnam, 
successivamente un thriller politico.
Nel 1979 il suo vero e proprio esordio nella re-
gia avviene con il lungometraggio The Driller 
Killer, un horror che riscuote un certo successo 
di pubblico. Nel frattempo fa la conoscenza di 
Nicholas St John, sceneggiatore con cui colla-
borerà per molti dei suoi film più noti.
Dopo aver diretto Ms.45 (L’angelo della vendet-
ta,1981) nel 1984 gira Fear City (Paura a Manhat-
tan) con Melanie Griffith, film nei quali rivisi-
ta il noir, in cui New York è raffigurata come 
una metropoli da incubo. In seguito lavora in 
televisione, dove fa la conoscenza di Michael 
Mann con cui collabora sulla serie Miami Vice.
Di ritorno sul grande schermo, Ferrara si ci-
menta in una rilettura di Romeo e Giulietta 
con China girl (1988). Ma il successo giunge 
con la pellicola successiva, King of New York, 
gangster movie interpretato con Christopher 
Walken, con cui prende avvio un lungo soda-
lizio.

C on gli anni novanta firma quel-
la che è stata definita la trilogia 
del peccato e della redenzione, 
Bad Lieutenant (Il cattivo tenen-

te, 1992), Dangerous game (noto anche come 
Snake Eyes, Occhi di serpente, 1993) The Addi-
ction (The Addiction – Vampiri a New York, 
1995), che lo impone all’attenzione della criti-
ca internazionale. 

U n percorso contrassegnato da 
un profondo senso di angoscia e 
di disperazione, influenzato an-
che dall’opera di St John. A tal 

proposito, The Funeral (Fratelli,1997) costitu-
irà l’ultima collaborazione tra i due.
Ferrara si affaccia nel ventunesimo secolo con 
una riflessione in chiave noir sulle relazioni 
famigliari con  ‘R Xmas (Il nostro Natale, 2001). 
Affascinato dalla spiritualità della religione, il 
regista affronta il tema con Mary (2005). Nel 
2008 dirige Chelsea on the Rocks sulla storia 
del celebre albergo newyorchese interpretato, 
tra gli altri, da Dennis Hopper, mentre l’anno 
seguente realizza nel capoluogo partenopeo, 
Napoli, Napoli, Napoli.
Trasferitosi in Italia, da anni vive a Roma. 
Dopo aver girato Pasolini (2014), Ferrara torna 
al documentario con Searching for Padre Pio 
(2016), Alice in France (2017) e Piazza Vittorio 
(2017). 
Seguono The projectionist (2019) e il più re-
cente Tommaso (2019), presentato all’ultima 
edizione del festival di Cannes. Lo abbiamo in-
contrato e gli abbiamo chiesto di parlarci della 
sua idea di cinema.
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Il mio cinema, a dire il vero, lo rein-
vento di volta in volta, passando da  
un film all’altro…
Nei miei film precedenti sono pre-
senti anche elementi di film che ho 
visto e apprezzato. Il mio cinema 
cambia sempre, continuamente. Ul-

timamente ho lavorato con il genere del documentario, quattro docu-
mentari, prima di fare Tommaso. Quindi, in qualche modo, ogni film che 
realizzo ha in sé elementi che ritroveremo nel mio film successivo.

Searching for Padre Pio è un docu-
mentario, tratta di Padre Pio e dei 
sentimenti che è in grado di suscita-
re. Sul tema del sacro, in realtà, non 
tutto quello che è sacro si dimostra 
tale, c’è sempre una commistione 

tra ciò che lo è e ciò che non lo è. Io sono buddista e da buddista vedo il 
mondo com’è realmente: un’illusione. Talvolta vedi davvero ciò che è da-
vanti a te e non ciò che credi di vedere. Ti accorgi che quello che vedi e 
che ti appare come sacro, in realtà non lo è e te ne rendi conto. Quindi 
Padre Pio, ad esempio è visto con gli occhi di un buddista.

Film come The Addiction, Dange-
rous game ed altri di quel periodo 
sono film che richiamano per lo 
più la visione di Nicholas. Questi 
film riflettono il background di Ni-
cholas, la sua spiritualità. Io mi ri-

conosco maggiormente in film come Bad Lieutenant, dove troviamo un 
personaggio più insicuro, controverso, combattuto, non proprio uno che 
credeva.

La violenza può portare ad altra 
violenza. È veramente una cosa se-
ria. Anche quando la si rappresenta 
in un film, resta sempre una com-
ponente su cui bisogna riflettere. 
Anche se la si intende metaforica-
mente, ed è così che viene rappre-
sentata al cinema, ha sempre un 
forte impatto.Quando si realizza 
un film, il film non è una metafora, 

Si può dire che il suo cinema si caratterizzi 
da un lato per un’elaborazione formalmente 
ineccepibile, che si confronta coi vari generi  
e, dall’altro, per una maggiore sperimentazione 
e un’attenzione verso la realtà. Qual è il rappor-
to tra queste due modalità di fare cinema?

“I see the devil in the face of the Lord” recita una 
sua canzone (nei titoli di coda di Searching for 
Padre Pio). Quanto queste parole corrispondono 
alla visione del sacro e della violenza presente 
nei suoi film?

È sempre stato così per lei, fin dagli inizi della 
sua carriera, quando ha collaborato per molti 
anni con lo sceneggiatore Nicholas St.John, che 
invece aveva una forte impronta che potremmo 
definire cattolica? 

Sempre riguardo la violenza, la violenza che tro-
viamo nei suoi film, come visione o come vio-
lenza reale, può rappresentare in qualche modo 
una sorta di “rimosso”, o un blackout, per usare 
il titolo di un suo film, che il protagonista o i 
protagonisti, di volta in volta, devono affrontare, 
perché la violenza ci circonda nella vita o nelle 
nostre paure, per giungere a una forma di “re-
denzione”. Quanto questa lettura riferita a molte 
sue opere corrisponde a realtà?

tu riprendi la realtà e la metafora diventa realtà. Davanti alla cinepresa 
c’è un evento e quando questo si manifesta con la violenza, devi assumer-
tene tutta la responsabilità. Chiederti perché lo si fa. 
È forse anche un tentativo personale per esorcizzarla, oppure un modo 
per venire a patti con una realtà scomoda e sgradevole. Una maniera per 
arrivare a comprendere intimamente che cos’è veramente la violenza. 
stessa morte.

Questi sono cineasti che ho cono-
sciuto proprio nel periodo per me 
più ricettivo, quando ero giovane, 
un giovane regista è sempre più 
aperto e sensibile alla loro influen-

za, all’impatto innegabile del loro cinema. Sentivo forti legami e connes-
sioni, in considerazione forse delle mie radici italiane, anche se in realtà 
non ero ancora mai stato in Italia.Questi grandi registi, Rossellini, Fellini, 
Antonioni e ovviamente Pasolini, mi hanno colpito e soprattutto quando 
si è giovani, l’incontro col loro cinema e la loro impronta ti resta dentro 
per il resto della tua vita. Sono stati quindi veramente importanti.
Tuttavia, è stato soltanto dopo che sono venuto in Italia, e ripetute volte, 
che ho davvero capito che non si trattava soltanto di registi formidabili, 
di grandi autori, ma anche di grandi direttori della fotografia, il grande 
Di Palma, di grandi scenografi, di grandi sceneggiatori, non si trattava 
soltanto di importanti registi, c’era in verità una straordinaria comunità 
artistica che si sviluppava attorno al cinema e sosteneva il cinema. 
E non dimentichiamo il potere del cinema generato anche dal desiderio 
di essere liberi.

Sei tu stesso che crei la tua liber-
tà, non puoi aspettare che ci sia 
qualcosa che ti renda libero. Non 
importa che anno sia, 1975 o 2025. 
Per capirci, se prendiamo, per 
esempio, il periodo del dopoguerra, 
il Neorealismo. 
Dopo la guerra, in Italia, c’era un 
bisogno assoluto di quei film, e 

quei film, non c’è dubbio, sono l’anima e l’espressione di questa necessi-
tà irrefrenabile. Rossellini è lontano da Antonioni come lo è Venere da 
Marte e Pasolini era altrettanto distante dagli altri due. Anche se posso-
no essere accumunati all’interno di un movimento, come il Neorealismo, 
esprimevano ciascuno la propria poetica individuale, il proprio modo di 
fare cinema. E se c’è qualcosa da imparare in Pasolini la si trova nella sua 

Che rapporto ha con l’Italia e con il cinema ita-
liano di autori come Pasolini  o Rossellini, i quali 
vengono in qualche modo richiamati in alcuni 
suoi film?

Una domanda a proposito del film The projectio-
nist, perché si rifà al cinema dei primi anni 70, 
a come si faceva vedere il cinema in quegli anni. 
Lei si è sentito in qualche modo partecipe di quel 
movimento che è stato definito “New Hollywo-
od”? Pensa che in quel periodo ci sia stata una 
maggiore libertà creativa rispetto agli anni suc-
cessivi e rispetto a oggi? 
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esperienza, nella sua vita, la storia della sua famiglia, la sua lotta, la mor-
te del fratello e anche la sua stessa morte.
La libertà di esprimersi non è un dono divino, ma per conquistarla biso-
gna essere disposti a tutto, anche a morire, come è successo a Pasolini.

La libertà creativa è quella che con-
ta, poter esprimere se stessi, è que-
sto che il cinema è in grado di of-

frirmi. Usare il cinema per esprimere le mie emozioni, i miei sentimenti 
la mia creatività in piena libertà. 
Non c’è altro modo per farlo che come esercizio di libertà sia per me, sia 
per il pubblico che guarda i miei film.

Beh, il fatto che si possa fare un 
film con il proprio cellulare, è 
un’opportunità che oggi abbiamo e 
che non avevamo in passato. 
La tecnologia mi dà molte più op-
portunità. Ora sono in grado di 
fare cose che prima non potevo ne-

anche immaginare. La tecnologia è intorno a noi, va accettata, è la realtà. 
Devi vederla sotto una luce positiva e farla propria in maniera creativa. 
Non si può tornare indietro. La tecnologia c’è. 
Apprezzo davvero, come cineasta, le grandi opportunità che ci offre e che 
abbiamo a disposizione. 

Per quanto riguarda la censura, 
non m’interessa e non mi preoc-
cupa e non me ne voglio occupare, 
anche se talvolta è lei che si occu-
pa di me. L’elemento importante è 
non auto-censurarsi, ma trovare la 
propria voce, l’onestà di esprimersi 
senza infingimenti, di fare un film 
vero, sincero. E si torna a Pasolini, 
che ha dovuto lottare con la censu-

ra tutta la sua vita e alla fine è morto per il diritto di esprimersi. È stato 
costretto a morire per affermare il diritto alla propria libertà, pagando 
un caro prezzo alla libertà di esprimere se stesso come uomo e come regi-
sta. Non credo alla censura, ma occorre essere molto vigili, attenti a non 
auto-censurarsi in alcun modo, per non finire vittima anche del proprio 
moralismo.

Che cos’è per lei la libertà, sia in senso lato che 
come libertà creativa?

Qual è oggi il suo atteggiamento nei confronti 
delle tecnologie digitali leggere, che consentono 
a tutti di fare cinema? Pensa che questo dia mag-
giori possibilità espressive, o al contrario si ri-
mane sempre dentro le solite regole del mercato 
e di censure di vario tipo?

I suoi film sono sottesi da una forte tensione 
morale che lei declina talvolta in maniera dissa-
crante. Come Pasolini, anche se in maniera non 
così drammatica, lei ha avuto modo di confron-
tarsi più volte con il moralismo borghese e con la 
censura. Qual è la sua opinione al riguardo? Che 
cosa rappresenta per lei la morale e il moralismo, 
anche alla luce dell’esperienza pasoliniana da lei 
più volte richiamata?

Eravamo al di fuori di un “sistema” 
decisamente moralista, abbiamo 
scelto di esserne fuori, di non farne 
parte, questo mi ha portato a non 
vivere più negli Stati Uniti ma in 

Europa. Se si può parlare di vera censura negli Stati Uniti è soprattutto 
quella esercitata dalle multinazionali, dagli studios, per scopi commer-
ciali, di profitto e per esercitare un controllo sul prodotto cinematografi-
co. Infatti, non si tratta di moralità ma piuttosto di finanza cinematogra-
fica opportunista per ragioni più propriamente commerciali.

È una domanda difficile, parecchio 
difficile.L’idea, penso, parte dall’os-
servazione del mondo che ti circon-
da e dall’analisi oggettiva delle per-
sone che ne fanno parte, e poi dalla 
tua anima, da ciò che hai dentro. 
Devi accertare e accettare ciò che 
è il tuo vero sentire. I buddisti usa-
no un’espressione che descrive tut-

to questo: “shake it out” (dai una scossa) alla tua mente, alla  tua anima e 
fai uscire tutto anche attraverso la meditazione. Come si dice in italiano? 
Dai una scossa alla tua anima, alla tua mente, al tuo cuore e fai uscire tut-
to.Ma allo stesso tempo devi essere in grado di vedere il mondo, chiara-
mente, dove sei e che posto occupi nel mondo, e non in maniera illusoria.

Un film non è un’opera letteraria, 
non è letteratura. 
Quindi, il processo di “scrittura” 
nel cinema, non è fatto solo di pa-
role, fa parte integrante del proces-
so cinematografico. Il processo del-
la scrittura fa parte del processo 

filmico, della creazione cinematografica in senso lato.  Nicholas St.John 
una volta ha detto che non c’è una grande sceneggiatura, c’è solo un gran-
de film. Il processo cinematografico è composto dalla scrittura, dalla re-
citazione, dal lavoro preparatorio sul set. Le prove, le riprese, e poi la 
scrittura di nuovo e ancora le riprese e il montaggio, e talvolta questi pas-
saggi si sovrappongono, non c’è una linearità per cui alla scrittura, segue 
la recitazione, le riprese e così via… è più un flusso continuo, a volte ci 
si ferma per poi riprendere.E poi ogni “take”, che viene girato, anche se 

Tuttavia alcuni suoi film sono stati accolti con 
forme di censura, come si è confrontato rispetto 
a un certo moralismo presente in America e che 
in qualche maniera ha reagito ai suoi film?

Lei ha detto che “il cinema è catturare le rela-
zioni tra le persone”. Quanto è importante per 
lei raccontare queste relazioni e quanto è impor-
tante nel suo cinema il contesto nel quale queste 
relazioni di dipanano?Nel costruire le sue storie, 
lei parte dal contesto o dalle relazioni affettive, 
psicologiche o comportamentali tra i personag-
gi?

Ci può parlare dell’importanza che ha per lei 
l’improvvisazione nei suoi film. Quanto una sce-
neggiatura può essere modificata o arricchita 
dall’improvvisazione degli attori o da fattori im-
previsti che possono accadere nella lavorazione 
dei film?
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È capitato mai in un suo film, per questioni con-
tingenti, che lei abbia cambiato anche totalmen-
te parti del suo film, o che il film stesso abbia 
cambiato forma? 

si cerca di ripetere la scena esattamente allo stesso modo, non sarà mai 
identico, è impossibile.

Beh, a dire il vero è successo in tut-
ti i miei film, sono cambiati tutti. 
Non parto mai con qualcosa di sta-
bilito e predeterminato nella mia 
mente, perché affronto ogni atti-

mo, ogni istante, uno alla volta, come ogni giorno della vita, ogni gesto 
in quel dato momento, è un approccio in qualche modo buddista. 
Non ho una grande visione compiuta del mio film, il cinema è un proces-
so, un work-in-progress, c’è la scrittura, le prove, le riprese, il montaggio, 
la musica e ognuna di queste componenti la affronto per quello che è, per 
come si presenta, come parte di un grande processo. 
Al termine, quando il film è finito, lo guardo come farebbe qualsiasi altra 
persona. Lo guardo con uno sguardo nuovo.
E se rivedo un film cinque anni dopo, o anche dopo trent’anni, vedo un 
film completamente diverso. Il film non è cambiato, ma è il mio modo di 
guardarlo che è cambiato. Anche il pubblico è diverso, anche il luogo e 
come il film viene visto sono mutati.
Il mondo in cui vivo è in continuo cambiamento, però questo accade an-
che giorno dopo giorno all’interno di quel processo singolare che è la re-
alizzazione di un film.

Quando si osserva un evento e 
quando si prende la cinepresa, que-
sta diventa uno strumento di speri-
mentazione. È uno strumento che 
però interagisce sull’evento e sul 
fenomeno stesso, trasformandoli. 
La mera azione di osservare modi-
fica la realtà. Anche se la telecame-
ra è nascosta, come nel caso delle 

telecamere di sorveglianza a circuito chiuso, si fa una selezione, si sceglie 
comunque che cosa si vuole sorvegliare, e poi il processo di montaggio 
diventa allora fondamentale. Come nel film che abbiamo girato su Paso-
lini. Come sarebbe stato se nel 1975 avessimo avuto un documentario su 
Pier Paolo e la sua tragica storia? Abbiamo creato un mondo ex novo, all’i-
droscalo, di notte, l’abbiamo girato come un documentario, ma non lo è, 
è un film di finzione, la poesia che emerge non ne fa un documentario. 
Tuttavia, lo stile di filmare e lo stile di montaggio in realtà non cambiano 
sia che si faccia un documentario o un film di finzione. 

Cinema di fiction e cinema documentario, a cui 
lei si è avvicinato soprattutto negli ultimi tempi, 
sono due sguardi diversi per raccontare la realtà, 
oppure il suo sguardo e il modo con cui lei vede 
il cinema portano queste due forme a collidere e 
a interagire tra loro?
Inoltre, qual è, in fin dei conti, per lei, il rappor-
to con la realtà?

Lo faremo, certamente, voglio fare 
di tutto per realizzarlo. Mi interes-
sa questa coincidenza, questo ecci-
dio che ha avuto luogo a San Gio-
vanni Rotondo, proprio quando le 
stimmate appaiono a Padre Pio per 
la prima volta, credo che sia una 

coincidenza affascinante che vale la pena di raccontare e di indagare.

No, no, il documentario su Padre 
Pio l’abbiamo già fatto.

Maurizio Braucci sta scrivendo la sceneggiatura e Vivo Film lo produrrà, 
sarà una serie televisiva in tre parti. Perché la storia è troppo complessa e 
articolata per riuscire a raccontarla in un semplice lungometraggio. 
Sarà un film di finzione ma che ha a che fare con la realtà…come tutto 
il mio cinema.

Bologna, 2 novembre 2019
Traduzione dall’inglese di Maura Vecchietti

Abbiamo letto di un progetto che ha intenzione 
di fare sui fatti accaduti nell’ottobre del 1920 a 
San Giovanni Rotondo, e quindi si avvicina di 
nuovo alla figura controversa, ma interessante, 
di Padre Pio. Questo progetto è ancora in vita, o 
ha altri progetti da realizzare?

Ma sarà un documentario o un film di finzione?
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Filmogra fia breve
cinemato grafica

Nine lives of a wet pussy — 1977

The driller killer — 1979

L'angelo della vendetta (Mr. 45) — 1981

Paura su Manhattan (Fear city) — 1984

China Girl — 1987

Oltre ogni rischio (Cat Chaser) — 1989

King of New York — 1990

Il cattivo tenente (Bad Lieutenant) — 1992

Ultracorpi - L'invasione continua (Body Snatchers) — 1993

Occhi di serpent (Dangerous Game) — 1993

The Addiction - Vampiri a New York (The Addiction) — 1995

Fratelli (The Funeral) — 1996

Blackout (The Blackout) — 1997

New Rose Hotel — 1998

Il nostro Natale (R-Xmas) — 2001

Mary — 2005

Go Go Tales — 2007

Chelsea on the Rocks — 2008 — documentario

Napoli Napoli Napoli — 2009 — documentario

Mulberry St. — 2010 — documentario

4:44 Last Day on Earth — 2011

Welcome to New York — 2014

Pasolini — 2014

Searching for Padre Pio — 2015 — documentario

Alive in France — 2017 — documentario

Piazza Vittorio — 2017 — documentario

The Projectionist — 2019 — documentario

Tommaso — 2019



Fuori

dal 

giro 

quinta

parte

96 Sole
+ intervista a Carlo Sironi

102 Il mangiatore 
di pietre 
+ intervista a Nicola Bellucci

110 Tony Driver
+ intervista a Ascanio Petrini

84 Rosa
+ intervista a Katja Colja

90 Solo cose belle 
+ intervista a Kristian Gianfreda
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PREMI E RICONOSCIMENTI
BIF&ST, Bari International Film Festival 2019: 
Panorama internazionale. Festival du Film Ita-
lien de Villerupt 2019: Compétition.
Shanghai International Film Festival 2019: 
Competition. FSF Festival slovenskega filma, 
2019: Competition, premio miglior sceneggia-
tura.

BIOGRAFIA
Katja Colja è nata a Trieste. Conclusi gli stu-
di universitari si dedica alla fotografia e come 
regista inizia a lavorare per la Rai. Si trasferi-
sce poi a Roma dove realizza vari documentari 
per i programmi Enigma e La storia siamo noi 
per Rai3. Ha scritto diversi soggetti e collabora 
come sceneggiatrice con vari autori.
Con il documentario Luci oltre confine rice-
ve il Premio per la regia a Videopolis Film Fe-
stival. L’incontro viene presentato al Festival 
slovenskega filma e al Festival Internazionale 
Cinema delle Donne. Altromondo è stato sele-
zionato al Festival slovenskega filma, al Festi-
val I Mille Occhi e al Karlovy Vary Festival. Per 
la fiction C’era una volta la città dei matti ha 
ricevuto il Golden Nymphis Award al Festival 
de Television a Montecarlo e il Silver Magnolia 
Award al Television Festival a Shanghai.

FILMOGRAFIA BREVE
2019 Rosa — lungometraggio 
2016 Terra di nessuno — documentario
2014 Non Ho L’età — cortometraggio
2012 Son tutte belle le mamme del mondo — 
documentario
2012 Non Ho L’età — cortometraggio
2011 Chissà — cortometraggio
2010 LaVaBen — sceneggiatura
2009 C'era una volta la città dei matti — sceneggia-
tura
2007 Banana night — sceneggiatura
2005 Al di là del ponte — sceneggiatura
2005 Uno di noi — documentario
2004 La Voliera — sceneggiatura
2003 L’incontro — documentario
2003 Il futuro è dietro di voi — sceneggiatura
2001 Luci oltre confine — documentario
1999 Stazione Topolò — documentario
1998 Resia — documentario
1997 Dal pane al ferro — documentario

SINOSSI
Rosa era la madre di Maja. Era, perché Maja 
un giorno ha preso la sua barca e se n’è anda-
ta per non ritornare più. Adesso Rosa, che ha 
raggiunto i sessanta, non sa più che fare di sé. 
Nemmeno il matrimonio della figlia Nadia ri-
esce a scuoterla: come dice suo marito Igor, un 
omone sloveno che ama il mare tanto quanto 
lo amava la loro figlia perduta, “Rosa vuole vi-
vere con i morti, non con i vivi”.

REGIA: KATJA COLJA
SOGGETTO: ANGELO CARBONE, KATJA COLJA
SCENEGGIATURA: ELISA AMORUSO, KATJA COLJA, 
TANIA PEDRONI 
SCENOGRAFIA: ALESSANDRA MURA
FOTOGRAFIA: MICHELE PARADISI
MONTAGGIO: FILIPPO MONTEMURRO
MUSICHE: DAVID LOGAN
INTERPRETI: LUNETTA SAVINO, BORIS CAVAZZA, 
SIMONETTA SOLDER, ANITA KRAVOS, MAURIZIO FANIN, 
BRANKO DJURIC, SARA ALZETTA, MIRKO SOLDANO, 
MARIAGRAZIA PLOS, ELENA HUSU, VALENTINA 
MUNAFÒ, FRANKO KOROŠEC
PRODUZIONE: MINIMUM FAX MEDIA, CASABLANCA, 
PIANETA ZERO, RAI CINEMA, CON IL CONTRIBUTO DEL 
MIBACT, CON IL SOSTEGNO DI EURIMAGES, FRIULI 
VENEZIA GIULIA FILM COMMISSION
DISTRIBUZIONE: MINIMUM FAX MEDIA
PAESE DI PRODUZIONE: ITALIA, SLOVENIA
ANNO: 2019
DURATA: 80 MINUTI

ROSA
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Intervista a Katja Colja
Regista di Rosa

In realtà noi raccontiamo tante sto-
rie. Questa è legata a mia madre 

che a sessantacinque anni, dopo un lutto grave - la morte di mio padre a 
seguito di una lunga malattia - si è innamorata un’altra volta e ha riinizia-
to a vivere. Adesso non la racconterei più così, adesso racconterei un’altra 
storia, ma allora sentivo questa necessità, perché avevo scoperto qual-
cosa che non avevo mai visto o non avevo mai voluto vedere: una donna 
matura che si riscopre e che ha voglia di provare ancora piacere.  Da figli 
guardiamo le nostre madri sempre e solo come madri e non immaginia-
mo che nelle loro vite ci sia anche il desiderio sessuale, il desiderio di non 
essere soltanto madri o soltanto nonne, ma donne.
E mi sembrava una cosa bella da raccontare.

Non credo nella cinematografia di 
donne, credo nelle storie fatte e 
scritte da persone. Infatti, nel film 

non c’è solo la protagonista, ma anche il marito, che racconta da un’altra 
prospettiva, quella di uomo e di padre, come affrontare il lutto indicibile. 
Ad un Festival, al termine della proiezione, mi si è avvicinato un uomo, 
non riusciva a dirmi nulla, poi è scoppiato a piangere. In nessuna lingua 
esiste una parola per definire la perdita di un figlio. E da qui sono parti-
ta e ho deciso di raccontare quel dolore con i silenzi che portano ad una 
sospensione della vita.

L’accoglienza è stata straordinaria. 
Alla fine delle proiezioni sono suc-
cesse cose inaspettate e profonde, 
che mi hanno commosso. Le per-
sone si sono riviste nei personag-
gi, hanno rivissuto il loro dolore, 

ringraziandomi anche, per averlo saputo esporre in maniera così veritie-
ra e umana. Sulla sessualità femminile c’è grande curiosità e chi fa più 
domande sono i ragazzi, gli uomini. Ma quando si parla apertamente, il 
pubblico cerca di non toccare il tema dell’autoerotismo, quello viene sem-
pre fuori dopo. Le donne mi si avvicinano al termine il film, fanno tante 
domande, parlano di sé. Alcune vengono da me e mi ringraziano, perché 
è bello poter vedere una donna della propria età che ha ancora voglia di 
provare piacere, oppure ragazze che non avevano mai pensato prima le 

Questo film di donne sulle donne, come parla 
agli uomini?

Perché era importante raccontare questa storia?

Rosa è un film coraggioso che affronta molti 
tabù: la morte di un figlio, la sessualità e l’au-
toerotismo femminile in età matura, il nudo di 
un corpo ormai anziano, i sex-toys. Come è stato 
recepito fin’ora?

proprie madri come donne. Quello che sto accogliendo, raccogliendo in 
giro per l’Italia sono le emozioni che ho voluto raccontare e chi mi ven-
gono restituite dal pubblico. E questo per me è un grande regalo.  
Ma è un regalo anche che il film susciti reazioni negative. Mi è successo 
a Genova che una signora dichiarasse, di non essere d’accordo che una 
donna potesse ritrovare se stessa attraverso i sex toys, non lo accettava 
e per questo ha detto apertamente che il film non le era piaciuto. Però 
anche questa signora è tornata a casa pensando.  II film quindi tocca co-
munque, anche quando non piace, anche quando dà fastidio o profonda-
mente fastidio, come in questo caso.

Io sono slovena di Trieste ed è an-
cora più complesso. Sono cresciuta 
in un mondo fatto di confini poli-
tici e soprattutto culturali, dove se 
eri sloveno, anche se vivevi in Ita-

lia, dovevi essere solo sloveno. E per me è stato molto difficile, a tratti 
doloroso. C’è un passato che ci hanno fatto pesare, un passato che ha 

Rosa racconta anche del confine – geografico, lin-
guistico, interiore e fra le persone – e del suo su-
peramento. Per te che sei triestina la domanda è 
inevitabile, cos’è per te il confine?
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diviso però io ho voluto sempre andare oltre. Oltre i muri, oltre le chiu-
sure, oltre le paure e i pregiudizi. Perché in ognuno di noi c’è sempre il 
buono ma anche il cattivo, bisogna solo avere il coraggio di guardarsi 
dentro. Nel film l’ho voluto raccontare a modo mio, scegliendo una cop-
pia in cui lui è sloveno e lei italiana, un mondo che mi piacerebbe esistes-
se veramente, dove le lingue si incrociano, si incontrano le persone e con 
sguardo curioso e diverso vivono il presente al di là di tutto. Ma ho voluto 
raccontare anche lo sconfinamento tra la vita e la morte, tra il corpo e la 
mente, tra l’essere e il non essere, tra amarsi e amare, come se tutto fosse 
in realtà un continuo fluire. 

I documentari li ho girati sempre 
con poche persone intorno, sono 
più semplici a livello organizzati-

vo, avevo poco tempo per farli e anche poco danaro. Girare un film è una 
cosa completamente diversa, ti devi rapportare con tante persone che ti 
pongono sempre tante domande e vogliono da te anche altrettante rispo-
ste. Persone senza le quali non puoi fare niente perché ti aiutano a rac-
contare la tua storia, ma anche il tuo mondo interiore. In questo viaggio 
per me la cosa nuova è stata l’incontro e il lavoro con gli attori. Con ognu-
no devi trovare una strada per riuscire a raccontare il personaggio che 
hai in mente ed io mi sono divertita tanto, mi è piaciuto da impazzire! 
Del documentario porto con me l’approccio umano che hai con la realtà 
che ti circonda, con le persone, lo sguardo: quando tu racconti una storia 
attraverso il documentario è una storia vera. E’ la storia che racconti dal 
tabaccaio, dalla parrucchiera, è la storia che senti per strada o che leggi, 
ma devi trovare le persone che te la raccontino. E penso di essermi por-
tata appresso quella verità, il tentativo di raccontare un mondo che non è 
di finzione, ma un mondo vero.

Rosa è un’opera prima, ma tu in realtà hai un pas-
sato da documentarista. Come ha influito sul tuo 
modo di girare un film di finzione?
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REGIA: KRISTIAN GIANFREDA
SCENEGGIATURA: FILIPPO BRAMBILLA, MARCO 
BRAMBINI, ANDREA CALARESI, SUSANNA CIUCCI, 
KRISTIAN GIANFREDA, MATTEO LOLLETTI E ANDREA 
VALAGUSSA
FOTOGRAFIA: LUCA NERVEGNA
MONTAGGIO: CORRADO IUVARA
MUSICHE: BEVANO EST
INTERPRETI: IDAMARIA RECANATI, LUIGI NAVARRA, 
GIORGIO BORGHETTI, CARLO ROSSI, BARBARA 
ABBONDANZA, MARCO BRAMBINI, ERICA ZAMBELLI, 
PATRIZIA BOLLINI, CATERINA GRAMAGLIA, RICCARDO 
TRENTADUE, FEDERICA POCATERRA, FRANCESCO 
YUNG, MARCO BERTA, FRANCESCO FABBRI
PRODUZIONE: COFFEETIME FILM E SUNSET 
PRODUZIONI
DISTRIBUZIONE: COFFETIME FILM E SUNSET 
PRODUZIONI
PAESE DI PRODUZIONE: ITALIA
ANNO: 2019
DURATA: 84 MINUTI

SOLO COSE 
BELLE 

CURIOSITÀ
Il film è  stato girato interamente in San Gio-
vanni in Marignano in meno di un mese. I ruo-
li delle persone con disabilità sono interpretati 
da persone realmente disabili. Alla realizza-
zione del film hanno contribuito, insieme ai 
protagonisti del cinema, anche ex-prostitute, 
ex-tossicodipendenti. 

BIOGRAFIA
Kristian Gianfreda che da vent’anni realizza 
spot, documentari sociali e cortometraggi.  E’ 
alla sua prima esperienza cinematografica. Il 
suo mestiere da sempre si concentra nel porta-
re la diversità sullo schermo. Con la telecame-
ra, rende protagonisti, dandogli voce e digni-
tà, disabili, ragazze di strada, profughi e senza 
fissa dimora. 

FILMOGRAFIA
2005 Do you love Jesus — documentario
2019 Solo cose belle
2020 Ballerina

SINOSSI
La tranquillità, l’equilibrio e la monotonia, che 
scandiscono le giornate di una piccola cittadi-
na di provincia nella riviera italiana, si inter-
rompono quando all’improvviso una casa fa-
miglia si trasferisce in uno storico palazzo del 
centro, di cui gli imprenditori locali stanno 
cercando di appropiarsi. L’atteggiamento diffi-
dente e il razzismo di alcuni paesani inizial-
mente ostracizzano i nuovi abitanti, creando 
dinamiche che portano sullo schermo la peri-
colosità della paura del diverso. La compassio-
ne e la curiosità si esprimeranno attraverso gli 
occhi della figlia diciassettenne del sindaco, la 
quale, ingabbiata dal ruolo pubblico e sociale 
dei suoi genitori, troverà nella nuova comuni-
tà una via di fuga. La nuova famiglia allargata 
sarà per lei il mezzo attraverso cui conoscere 
meglio sé stessa e imparare come la disabilità 
e la diversità possano diventare un valore ag-
giunto

PREMI E RICONOSCIMENTI
2019 Award of Excellence Special Mention — 
The IndieFest Film Awards
2019 Miglior Colonna Sonora 2019, Brooklyn 
Film Festival
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Intervista a Kristian Gianfreda
Regista di Solo cose belle

La proiezione con il presedente è 
stata il nostro battesimo del fuo-
co, non avevamo mai fatto vedere 
il film a dei ragazzi e in quel mo-
mento in sala c’erano 7.000 persone 
di cui 5.000 studenti. Inizialmente 
non avevo idea di come la platea 
avrebbe potuto reagire, ma siamo 
rimasti molto entusiasti. I ragazzi 

ridevano, applaudivano, commentavano durante la proiezione in manie-
ra estremamente partecipata. Questa reazione si è ripetuta in tutti gli 
eventi che hanno coinvolto giovani studenti. Il film è  pensato per tra-
smettere ai ragazzi di oggi, attraverso scelte studiate come i protagonisti 
giovanissimi, l’importanza di far incontrare la diversità. Diventa un mon-
do accessibile a loro perché è osservato attraverso gli occhi di una ragaz-
zina di diciassette anni.

Diversi anni fa ho avuto un incon-
tro casuale con una casa famiglia e 
quel momento è stato un’epifania, 
proprio come Benedetta all’interno 

del film. La nostra protagonista rimane stupita quando entra in contatto 
con questa nuova realtà. Così è successo a me oramai 20 anni fa. Ho visto 
una famiglia atipica e piena difficoltà, persone con disabilità, confusione, 
caos, povertà. C’erano tutti gli elementi per essere infelici, e invece mi 
sono reso conto che loro erano paradossalmente molto più felici di me. 
Questo contrasto che non riuscivo a spiegarmi mi ha creato una grande 
curiosità  e da lì è partito il mio percorso dentro questa realtà.

Nei contenuti sì, ma nella storia no. 
E’ una chiave autobiografica, ma al 
contempo universale, perché que-

sto percorso è proprio di tutte le persone che si sono avvicinate a que-
sto micro-cosmo. Io credo che sia una realtà in cui la diversità improvvi-
samente acquista valore. L’essere disabile, l’essere ex-prostitute, l’essere 
ex-carcerato non sono più un peso insopportabile che sopraffà chi è co-
stretto a portarlo, ma si diventa parte di un mondo in cui ognuno viene 
misurato a seconda di quanto riesce a dare agli altri, senza essere giudi-
cato.

La storia che hai deciso di raccontare tratta di 
temi fondamentali, come integrazione e diversi-
tà, con un linguaggio leggero. Proprio per que-
sto il film può essere uno strumento didattico 
per i giovani studenti. Com’è stato l’impatto con 
le scuole durante la proiezione speciale con la 
presenza di Mattarella? Quali sono gli obbiettivi 
educativi che il film persegue?

Da dove nasce l'idea per questo film? Come sei ve-
nuto in contatto con la comunità papa Giovanni 
XXIII?

Quindi ha una chiave autobiografica il personag-
gio di Benedetta?

Per questa scelta mi sono dovuto 
battere strenuamente, perché gli 
addetti al mestiere lo sconsiglia-
vano vivamente per i problemi sul 
set e tutti i punti interrogativi che 

questa scelta comportava. E’ una decisione che ho difeso con tutto me 
stesso, perché per me era fondamentale, non avrei potuto fare questo 
film se delle persone normo-dotate avessero dovuto fingere. Non avere 
attori disabili avrebbe contraddetto il principio stesso su cui si fonda la 
casa famiglia, una persona disabile può benissimo fare l’attore. Ed è sol-
tanto per merito di questi ragazzi che il film è stato girato in serenità e 
scioltezza, nonostante tutte le difficoltà di una piccola produzione come 
la nostra. Tutti (troupe e attori) erano catalizzati da questi due attori con 
disabilità, che avevano sempre il sorriso sulle labbra.

Il sorriso di Don Oreste Benzi: pen-
so che questo racchiuda la mia scel-
ta di girare questa una commedia. 
Lui possedeva questa capacità: da-
vanti alle tragedie umane, alle si-
tuazioni più gravi lui guardava 
sempre con il sorriso. Trovava sem-

pre il modo di trasformare la tragedia in speranza ed è questo spirito 
che permette nella vita di vedere solo le cose belle. La vita non è facile, 
ma sono lo sguardo e l’atteggiamento con cui la si affronta a determinar-
ne l’esito. La commedia inoltre è un genere che ci permette di parlare a 
tutti, anche ai più giovani.

Si, è proprio così. Questo l’ho potu-
to verificare anche presentando il 
film in tutta Italia. La storia nelle 
grandi città viene percepita come 
qualcosa di distante, che non rac-
conta fatti reali. Invece nei piccoli 
centri le persone riconoscono molti 

meccanismi, perché li vivono. Nelle grandi città c’è una percezione di-
versa: il razzismo e la paura per il diverso sono identiche, però si mani-
festano in maniera diversa.

I ruoli delle persone con disabilità, sono inter-
pretati da persone realmente disabili. Cos’ha mo-
tivato questa scelta e che valore aggiunto ha dato 
alle riprese?

Affronti con semplicità e ilarità temi molto sco-
modi nell’attuale società. Per parlare di dinami-
che importanti, come integrazione e disabilità, 
spesso raccontante attraverso un’impostazione 
narrativa tragica hai scelto la leggerezza della 
commedia, come mai?

Con leggerezza e ironia sei riuscito a rappresen-
tare la mentalità e l’atteggiamento di provincia.   
Pensi che le piccole località, spesso caratterizzate 
da un proprio equilibrio statico, abbiano più dif-
ficoltà a integrare persone non autoctone, rispet-
to alle grandi città?
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L’unico strumento fondamentale è 
l’incontro, che dovrebbe essere pre-
ceduto da un lavoro pregresso di 
preparazione culturale. Senza una 
cultura che predispone le perso-
ne non ci può essere integrazione. 
Proprio per questo il film racconta 
di un incontro , perché solo attra-

verso lo scambio di un’esperienza assieme si può superare una diversità. 
Questo momento però va predisposto, il film idealmente ha questo com-
pito: dare gli strumenti alle persone per poter capire che la diversità può 
convivere con ciascuno e può nascondere un arricchimento.

Le case famiglie della comunità 
papa Giovanni XIII nascono in que-
sto modo. Nel mondo ce ne sono 
circa 500 e sono nate proprio per 
trapianto vitale, grazie cioè a per-

sone che si scontrano con queste realtà, ne rimangono rapite e trovano 
uno spazio nella loro vita per replicarle. Per quanto sia anomalo, difficile 
e controcorrente è proprio da questi scontri che nascono le storie di inte-
grazione più belle.

Il film non lascia posto a perbenismi, infatti non 
risparmia nessuno. Sotto il tono leggero della 
commedia si cela una sottile critica alla mancata 
preparazione ad accogliere la casa famiglia per 
la comunità locale. Cosa pensi possa aiutare, in 
contesti come questo, il dialogo e l’integrazione 
tra realtà apparentemente differenti?

Il film, come l’impianto narrativo della comme-
dia impone ha un epilogo che in buona parte si 
conforma al lieto fine, pensi che sarà così anche 
fuori dallo schermo, nella società attuale?
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REGIA: CARLO SIRONI
SCENEGGIATURA: ANTONIO MANCA, GIULIA MORIGGI, 
CARLO SIRONI
SCENOGRAFIA: ILARIA SADUN
FOTOGRAFIA: GERGELY POHARNOK
MONTAGGIO: ANDREA MAGUOLO
MUSICHE: TEONIKI ROZYNEK
INTERPRETI: SANDRA DRZYMALSKA, CLAUDIO 
SEGALUSCIO, BRUNO BUZZI, BARBARA RONCHI, 
VITALINO TREVISAN
PRODUZIONE: KINO PRODUZIONI, RAI CINEMA, LAVA 
FILMS 
DISTRIBUZIONE: OFFICINE UBU
PAESE DI PRODUZIONE: ITALIA
ANNO: 2019
DURATA: 102 MINUTI

SOLE

CURIOSITÀ
Claudio Segaluscio, l’interprete di Ermanno, 
non è un attore professionista, Sole è il suo 
esordio assoluto in un film.
Sandra Drzymalska è invece un’attrice polac-
ca molto attiva nel suo paese con circa quindi-
ci apparizioni all’attivo nonostante la giovane 
età. Claudio non conosce l’inglese e Sandra ha 
imparato l’italiano solo per le sue battute nel 
film, i due non potevano comunicare fuori sce-
na. 

BIOGRAFIA
Carlo Sironi nasce a Roma nel 1983, figlio del 
regista Alberto Sironi scomparso lo scorso 5 
Agosto. A diciotto anni inizia a studiare foto-
grafia e a lavorare nel cinema come aiuto ope-
ratore e in seguito come assistente alla regia. 
Sofia, il suo primo cortometraggio da regista, 
è stato in concorso al 28° Torino Film Festival. 
Dal 2010 dirige videoclip, documentari e pro-
grammi televisivi. Cargo, il suo secondo cor-
tometraggio di finzione, è stato presentato in 
concorso alla 69. Mostra Internazionale d’Arte 
Cinematografica di Venezia e candidato come 
miglior cortometraggio ai David di Donatello 
2013, vincendo vari premi internazionali. Val-
paraiso, il suo terzo cortometraggio, è stato 
premiato nel 2016 al Festival di Locarno. Sole è 
il suo primo lungometraggio, in concorso nel-
la sezione Orizzonti alla 76. Mostra Internazio-
nale d’Arte Cinematografica di Venezia e sele-
zionato al Toronto International Film Festival. 
Carlo Sironi è stato selezionato alla Script Sta-
tion del Berlinale Talent Campus, alla Residen-
ce della Cinéfondation e in vari laboratori di 
sviluppo internazionale.

FILMOGRAFIA
2019 Sole
2016 Valparaiso — cortometraggio
2012 Cargo — cortometraggio
2012 Il filo di Arianna — corto documentario
2008 Sofia — cortometraggio

SINOSSI
Ermanno vive la vita in modo piatto, tra gioco 
d’azzardo e piccole attività illegali. Un giorno 
conosce Lena, sua coetanea di origini polac-
che, giunta in Italia incinta per vendere la sua 
bambina e con i soldi poter dar inizio a una 
nuova vita. Ermanno è deciso ad aiutarla fin-
gendo che la bambina che porta in grembo sia 
sua figlia. Il piano prevede il coinvolgimento 
degli zii del ragazzo che, non potendo avere fi-
gli, potrebbero adottare la nascitura, facilitati 
dal legame di parentela con il fantomatico pa-
dre. La bambina, di nome Sole, nasce prematu-
ra nasce prematuramente e necessita di essere 
allattata al seno. Così Lena ed Ermanno si tro-
vano costretti a passare del tempo con quella 
bambina che volevano vendere ed hanno rea-
zioni totalmente differenti a questa nuova pre-
senza nella loro vita.

PREMI E RICONOSCIMENTI
2019 Presentato al Festival di Venezia nella se-
zione orizzonti si aggiudica il Premio Lanterna 
Magica.
2019 Presentato al Festival Internazionale di 
cinema di Pingyao si aggiudica il Premio del 
Pubblico.
2019 Presentato al Festival di cinema di Mum-
bai riceve una menzione speciale al merito.
2019 Presentato al Festival Internazionale di 
cinema di Chicago.
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Intervista a Carlo Sironi
Regista di Sole

Io ho iniziato scattando e svilup-
pando fotografie, cercando di tro-
vare un modo di guardare le cose, 
a 19 anni ho incominciato a lavora-

re come video assist e in seguito aiuto operatore. Fino ai 24 anni ho lavo-
rato nel reparto fotografia e non pensavo di fare il regista, poi ho capito 
che in realtà volevo cercare di raccontare qualcosa di mio. Ho scritto il 
mio primo cortometraggio; Sofia, con Giulia Moriggi che è diventata la 
sceneggiatrice con cui collaboro sempre. Dirigere mi è venuto molto na-
turale, ero contento del lavoro e del risultato, il cortometraggio è stato se-
lezionato dal Torino Film Festival e allora mi sono detto che forse potevo 
diventare un regista. 
Alberto ha influito nella misura in cui mi ha fatto leggere e vedere libri 
e film straordinari quando ero piccolo, opere probabilmente non adatte 
a un bambino ma che mi hanno colpito incredibilmente. Mi ha aperto 
il mondo delle cose che amava.  Ma non ha mai cercato di direzionarmi 
nelle scelte, capiva che amavo profondamente il cinema e io sapevo che il 
fatto che facessi il regista lo rendeva in qualche modo orgoglioso, ci sia-
mo sempre scambiati impressioni sulle nostre idee e sulle nostre scelte 
sopratutto per il piacere di condividere quello che amavamo. 

Le differenze sono enormi e allo 
stesso tempo labili. Secondo me nel 
cinema conta sopratutto l’idea di 
fondo che hai della storia che stai 
per raccontare, sia nel cortome-
traggio che nel lungometraggio se 
hai un idea interessante e la tratti 
in maniera profonda farai un buon 

lavoro. La differenza è che nel cortometraggio la forza dell’idea e della 
realizzazione basta a se stessa, nel lungometraggio sei posto di fronte a 
talmente tanti bivi, narrativi, di linguaggio, formali che rischi di sbaglia-
re strada e tradire la tua idea, il rischio di smettere di essere sincero è 
molto più elevato. In più ovviamente l’energia fisica e mentale che metti 
in una settimana di riprese è per forza diversa da quella che metti in per 
esempio in sei settimane. Per fare una citazione è lo stesso sport ma non 
è lo stesso campionato. 

In che modo ti sei approcciato al mondo del cine-
ma e in che modo la figura di tuo padre Alberto 
ha influito sulla tua formazione.

Dopo alcuni cortometraggi, tra i quali sottoline-
iamo Cargo selezionato per la sezione Orizzonti 
della 69° Mostra del Cinema di Venezia, ti sei de-
dicato al tuo primo lungometraggio. Quali sono 
le differenze e le difficoltà maggiori che hai in-
contrato in questo, tutto sommato nuovo, proces-
so di sviluppo creativo?

Ovviamente il mondo in cui si muo-
ve il film è quello della maternità 
surrogata, ma quello che ci interes-
sava raccontare era la formazione 

di un identità attraverso l’interpretazione. Ermanno dovrebbe solo fin-
gere di essere padre ma nel viaggio emotivo e nella scelta di prendersi 
cura di Sole e Lena arriva a sentirsi pronto a essere padre, diventa padre. 
Per me è più che altro un film sull’autoaffermazione, su quel momento 
in cui, anche se abbiamo tutto contro, decidiamo di diventare qualcosa e 
facciamo di tutto per diventarlo. La maternità surrogata l’abbiamo trat-
tata con tutte le contraddizioni e i conflitti che un tema così complesso 
si porta dietro ma non volevamo assolutamente fare un film a tema o 
un film denuncia, per così dire. Sole fondamentalmente è una storia d’a-
more tra due personaggi che non sapevano che cos’era l’amore, nel sen-
so più elevato del termine: imparare a prendersi cura di qualcun altro.

E così nasce Sole. Diciamo che per il tuo lungome-
traggio d’esordio hai scelto una tematica tutt’al-
tro che banale: la maternità surrogata.
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Cornice che però non offusca mai il cuore 
del film, ovvero i due protagonisti: Ermanno 
(Claudio Segaluscio) e Lena (Sandra Drzymal-
ska). Volevo chiederti come mai hai pensato a 
due personaggi così giovani e come hai fatto a 
fare due scelte di casting tanto azzeccate.

Ora la classica domanda che tutti odiano. 
Dopo Sole hai già altri progetti in mente?

Che fossero così giovani era 
un idea che avevo sin dall’i-
nizio, mi sembrava più inte-
ressante e  più imprevedibile 
che due persone così giovani 
intraprendessero un viaggio 
come quello di Ermanno e 

Lena. Per Ermanno sapevo sin da subito che doveva essere un at-
tore non professionista, avrebbe interpretato il  suo percorso in 
maniera più inconsapevole. Abbiamo trovato Claudio all’istituto 
che frequentava, era identico in tutto e per tutto a come volevo Er-
manno; nei lineamenti e in quel mosto di dolore negli occhi e te-
nerezza che trasmette allo spettatore, mi ricordava il protagonista 
di un film che amo molto: Paranoid Park di Gus Van Sant. Sandra 
invece è un attrice professionista, l’ho incontrata in Polonia dopo 
aver visto un suo selftape e aver cercato per tutta l’est Europa, inter-
pretava naturalmente in un modo più interessante di quello a cui 
avevo pensato: dava a Lena un tocco infantile e leggero. Sandra ha 
imparato l’italiano per il film, abbiamo fatto molto prove e questo 
ha aiutato molto loro e me. La cosa buffa è che, dato che Claudio 
non parla inglese e che Sandra sa solo le battute del copione, loro 
due non potevano comunicare fuori dalla scena.

Sto scrivendo due storie: una 
è un film che ho in mente da 
tanto tempo, un film che af-

fronta cosa significa essere adolescenti e affronta cose molto dolo-
rose ma è paradossalmente pieno di vita. L’altro è un tentativo di 
adattamento di un romanzo giapponese che amo molto. Procedo 
parallelamente finché scoprirò quale sarà il film che voglio fare 
adesso.
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CURIOSITÀ
Nella fase conclusiva della lavorazione della 
sceneggiatura è stato coinvolto anche Davide 
Longo, l’autore del romanzo da cui il film di 
Nicola Bellucci è tratto. “È stata una collaborazio-
ne proficua – ha detto il regista – anche se adatta-
re è sempre tradire. Spero che i lettori del libro non 
rimarranno delusi: ho tolto molte cose che erano nel 
romanzo, soprattutto i flashback che ricostruivano il 
passato dei personaggi principali. Ho dato più spa-
zio a Sergio, il ragazzo, e ho cambiato anche il fina-
le”.

BIOGRAFIA
Nato nel 1963 ad Arezzo, Nicola Bellucci stu-
dia filosofia all’Università degli Studi di Fi-
renze. Nel 1988 si diploma in regia all’Istituto 
di Scienze cinematografiche della stessa cit-
tà. Nel 1996 si trasferisce in Svizzera. Lavora 
come montatore e direttore della fotografia. 
Nel 2010 gira il documentario per il cinema 
Nel giardino dei suoni, che ottiene numerosi ri-
conoscimenti e premi internazionali. Grozny 
Blues, il suo secondo lungometraggio, girato 
in Cecenia nel corso di 3 anni, viene mostrato 
nei più importanti festival internazionali ed è 
scelto tra i 15 migliori documentari del 2015 
dall’EFA. Il mangiatore di pietre è il suo primo 
lungometraggio di finzione.

FILMOGRAFIA
2018 Il mangiatore di pietre — lungometrag-
gio
2015 Grozny Blues — documentario
2010 Nel giardino dei suoni — documentario 
2002 Onoma — documentario
2001 Do It — cortometraggio

1989 Era la nostra fonte — cortometraggio

SINOSSI
Piemonte, una valle ai confini con la Francia. 
In una notte d’autunno affiora dalle acque di 
un torrente il cadavere di un uomo fulminato 
da due colpi di fucile. A ritrovarlo è Cesare (Lu-
igi Lo Cascio), detto il Francese, passeur che da 
anni ha lasciato il mestiere di contrabbandiere 
e vive con la sua lupa chiuso nella solitudine 
di una baita. Il maresciallo Boerio (Leonardo 
Nigro) è incaricato di investigare la morte del 
giovane Fausto, ma il suo legame con la mafia 
locale verrà presto messo in discussione dalla 
commissaria Sonia Di Meo (Ursina Lardi). I di-
versi destini si intrecciano quando Sergio, un 
giovane del paese (Vincenzo Crea), scopre un 
gruppo di rifugiati in una capanna abbando-
nata.

PREMI E RICONOSCIMENTI
2019 Russia — Italia Film Festival (RIFF)
2019 Solothurn Film Festival — Panorama
2018 Torino Film Festival
2018 Zurich Film Festival: Special Screenings
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Intervista a Nicola Bellucci
Regista di Il mangiatore di pietre

L’idea è partita tanto tempo fa, nel 
2012, in seguito a una serie di coin-
cidenze. Ho incontrato un produt-
tore, Lorenzo Porcelli, che aveva vi-

sto il mio documentario Nel giardino dei suoni, storia di un cieco che 
lavorava con la musicoterapia. Lorenzo era rimasto molto colpito dal film 
e aveva espresso il desiderio di collaborare con me. Abbiamo quindi cer-
cato un progetto su cui lavorare insieme e leggendo varie cose, alcune 
delle quali proposte proprio da lui, mi sono imbattuto in questo romanzo 
di Davide Longo. Mi sono subito appassionato al libro, anche per alcune 
analogie tra i luoghi in cui è ambientato e i luoghi dove sono vissuto, ov-
vero una zona abbastanza montagnosa della Toscana. Era un soggetto che 
interessava ad entrambi e abbiamo quindi iniziato a lavorare.

Inevitabilmente il linguaggio cine-
matografico è altro rispetto a quel-
lo letterario. In un certo senso fissa 
in immagini ciò che la letteratura 
lascia all’immaginazione del letto-
re. Però è altrettanto vero che il re-

gista crea delle sintesi. Io ho tentato di lavorare sulla riduzione, sull’el-
lissi, ancora di più rispetto a quanto già Longo aveva fatto nel romanzo. 
Mentre il libro segue uno schema più lineare di racconto, ricostruendo 
le vite dei personaggi attraverso flashback e altri strumenti a disposizione 
dello scrittore, io mi sono concentrato maggiormente sull’elemento eti-
co/morale, tramite una serie di meccanismi di riduzione, di ellissi, scarti, 
vuoti che nel romanzo non c’erano. Il risultato è che il film lascia ancora 
più libertà allo spettatore di muoversi all’interno della struttura narrati-
va, non costringendolo a seguire necessariamente lo sviluppo della storia 
ma permettendogli di concentrarsi sulle scelte morali che i personaggi 
compiono. 

Iniziamo dalle origini del progetto: com’è nata 
l’idea di trarre un film dal romanzo di Davide 
Longo?

Hai già rimarcato in altre interviste il fatto che 
il film è “altro” rispetto al libro, che hai definito 
“autosufficiente”. Cosa c’era dunque di nuovo o 
di urgente che poteva essere detto solo facendone 
un film?

Ogni genere, persino lo pseudo-ge-
nere del “film di montagna”, ti ob-
bliga a certe scelte, a raccontare le 
cose in un determinato modo. Io in-
vece ho cercato di creare un “dispo-
sitivo mentale” con cui intrigare 
pian piano lo spettatore lasciando-
gli però tutto il tempo di elabora-
re le sue scelte. E infatti credo che 
il film possa essere letto in tanti 
modi: è un’opera piuttosto aperta, 
che lascia a chi la guarda un’incer-
tezza di fondo. C’è anche un mecca-

nismo hitchcockiano, direi: quello di spingere lo spettatore in una cer-
ta direzione, mettendolo un po’ in crisi, spingendolo a desiderare certe 
cose per poi farlo tornare sui suoi passi. C’è una sorta di perversione in 
base alla quale il dispositivo si dispiega. Lo definirei un film “perversa-
mente buono”. Anche perché oggi ci si rapporta inevitabilmente al post-
moderno, con la sua mania del rifacimento e, appunto, del gioco con i 
generi. Anche nel romanzo è presente questo atteggiamento di fondo: 
Longo usa sicuramente il genere noir ma lo fa smontandolo piano pia-
no, mescolandolo ad esempio con il genere western. Ma è veramente un 
pretesto. Ecco, io ho lavorato ancora di più su alcuni stilemi di questi 
generi – arrivando in certi momenti addirittura al melò ¬– però destrut-
turandoli in uno strano gioco narrativo. Poi non sempre tutto questo si 
fa in modo super-cosciente: deriva appunto dall’ambiente culturale in 
cui viviamo.

Ho tentato di innestare in questo 
film un’esperienza fatta come do-
cumentarista. Penso che Il man-
giatore di pietre vada considerato 
soprattutto in rapporto al set, alle 
condizioni estreme in cui è stato 
girato: alta montagna, temperatu-

re che arrivavano anche a 15 gradi sottozero. C’è stato un “entrare nel 
film” anche proprio a livello di condizioni di lavoro. Provenendo dal do-
cumentario, non mi stimola troppo arrivare sul set con una sceneggia-
tura pronta, finita, da seguire pedissequamente. Sono quindi andato a 
cercare situazioni che mettevano in difficoltà tutti ma che diventavano 
poi uno stimolo a trovare soluzioni. Anche con gli attori ho lavorato 
molto sull’improvvisazione perché sento che l’atmosfera giusta emerge 
come reazione a una sfida. Questa atmosfera è un vero e proprio sotto-te-
sto che interagisce continuamente con la storia stessa. C’è una certa es-

Personalmente ho apprezzato quest’uso delle el-
lissi, proprio perché permette di prendersi del 
tempo per entrare nella psicologia dei perso-
naggi. Tale scelta è stata criticata da chi ritiene 
che la tua opera, letta come una “detection story”, 
avrebbe richiesto un ritmo più sostenuto. A mio 
parere tu hai invece cercato una strada personale 
nell’ambito dei generi cinematografici, flirtando 
ad esempio con il crime o il noir senza far sì che 
il film si adagiasse sui tipici meccanismi di un 
genere in particolare. Come ti sei rapportato alla 
questione dei generi cinematografici?

A proposito di derivazioni, il metodo di lavoro 
e l’approccio alla narrazione che hai adottato in 
questo film si differenzia molto rispetto alle tue 
opere precedenti o hai cercato di dirottare una 
storia di fiction su una prassi documentaristica 
con cui hai più confidenza?
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senzialità nelle scene anche perché 
in quella situazione era davvero ne-
cessaria.
Credo sia difficile oggi fare un ci-
nema che possa sperare di “muo-
vere le masse” o influenzarle più 
di tanto. Non siamo più negli anni 
Sessanta. Trovo ancora valida, ma 
difficilmente perseguibile, l’idea di 
Godard: “non si tratta di fare un cine-
ma politico ma di farlo in maniera poli-
tica”. Credo che ancora oggi questa 
sia la strada giusta. Ormai siamo 
abituati a un tipo di cinema che 

spiega tutto attraverso la parola, un cinema in cui non si guarda più, 
in cui si cercano storie lineari. Il cinema lavora con l’immagine: penso 
che si possa lavorare sul rendere lo spettatore più consapevole di ciò che 
un’immagine è e rappresenta. Oggi siamo letteralmente sommersi dalle 
immagini, come mai prima nella storia. Una funzione politicamente uti-
le del cinema potrebbe essere quella di renderci capaci di riconoscerle, di 
renderci capaci di confrontarci con questa massa di immagini che ci vie-
ne addosso. Quindi recuperare quello che è immagine e non parola credo 
sia un compito importantissimo.

Ho cercato per molto tempo e lun-
go tutto l’arco alpino i luoghi in cui 
girare il film. Alla fine son torna-
to proprio dove è ambientato il ro-
manzo perché quella valle si svi-
luppa molto in verticale, d’inverno 
il sole batte pochissimo e una parte 
della valle rimane addirittura qua-
si sempre in una sorta di oscurità. 

Sono stato affascinato anche dalle pietre, dal modo in cui sono costrui-
te le case. Il paesaggio parla, racconta. Lo spazio filmico è fondamentale 
per raccontare la storia. Volevo che lo spazio fisico diventasse uno spazio 
simbolico, ovvero uno spazio che è reale ma che non è reale, come una 
campana di vetro che sta sopra i personaggi, distante e fredda come una 
lastra di ghiaccio che li sovrasta e che rappresenta lo stato d’animo del 
ragazzo e soprattutto di Cesare. Per loro, figure nate in quel paesaggio, 
esso rappresenta sia una possibilità sia un limite: sentivo che bisognava 
giocare con questo fattore. Soprattutto nel personaggio di Cesare c’è un 
passaggio tra uno stato “pietrificato” e uno più “gassoso”, di riapertura: 
anche il paesaggio lentamente si scioglie e arriva un raggio di luce. Del 

In effetti l’atteggiamento documentaristico tra-
spare: dall’uso del dialetto, per esempio, ma an-
che in generale dal tipo di sguardo che tu poni 
sui personaggi e sulla storia. Mi è sembrato che tu 
volessi documentare sia una certa natura umana 
sia una certa situazione sociale. Sebbene il film 
sia stato pensato e girato prima che esplodesse la 
questione dei migranti nel nostro Paese, il pub-
blico di oggi non può evitare di trovare una cor-
relazione tra il tuo film e la situazione attuale. 
Alla luce di questa riflessione, quale pensi debba 
essere il ruolo del cinema nella società contem-
poranea?

Nel tuo film infatti non tutto è spiegato dalle 
parole, a favore del lavoro che lo spettatore deve 
fare di fronte allo sviluppo del racconto. E par-
lando di immagini non si può non sottolineare 
l’importanza del paesaggio: da una parte esso è 
molto aspro e freddo e richiama la durezza dei 
personaggi, ma dall’altra c’è anche una grande 
bellezza. Che rapporto c’è tra i personaggi e il 
contesto in cui sono inseriti?

resto il romanzo stesso è costruito sul paesaggio, sull’atmosfera in cui si 
muovono i personaggi. Io ho voluto soffermarmi molto sui particolari, 
sui dettagli, sui volti visti come paesaggio. Forse questo è un’eredità del 
documentarista che è in me. Ho tentato però di lasciare solo immagini 
che portassero avanti il discorso, di non inserire immagini inutili.

Nel romanzo si percepisce l’impor-
tanza del paesaggio sonoro, si evin-
ce una profonda conoscenza della 

montagna attraverso la grande attenzione che Longo dedica ai rumori del 
bosco, ai versi degli animali. C’era quindi già questa presenza dentro di 
me, che proveniva dalla conoscenza del romanzo. Forse ero anche predi-
sposto a dare attenzione a questo aspetto dopo aver realizzato i miei lavo-
ri precedenti, in cui i suoni avevano grande importanza e che mi avevano 
sensibilizzato molto sul rapporto che abbiamo con i suoni e i rumori della 
nostra quotidianità. Ho fatto registrare al fonico molti suoni dei luoghi 
dove giravamo, con l’idea di costruire un ambiente sonoro minimale e 
subliminale, senza grandi effetti per impressionare lo spettatore, come 
invece è ormai d’abitudine. Ho poi cercato di miscelare questo ambiente 
con la musica molto particolare di Teho Teardo. Io amo anche i film in cui 

Dal punto di vista sonoro, invece, come hai co-
struito il film?
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la musica è usata pochissimo: non credo che sia necessario servirsi della 
musica come di un grimaldello per suscitare nello spettatore emozioni 
che non emergano dalla situazione stessa. Ho chiesto quindi a Teardo di 
non spingere le emozioni, ma di essere discreto. Considerando il risulta-
to, forse potevamo essere ancora più radicali. Il lavoro con lui è stato co-
munque piuttosto lungo: abbiamo provato diversi tipi di musica perché io 
gli avevo chiesto di accompagnare la storia, di accompagnare un’emozio-
ne che stava nascendo e farla sentire più profondamente allo spettatore. 
La collaborazione con un compositore è un dialogo interessante e diventa 
molto proficua se il musicista capisce che la musica deve servire al film 
e non al suo ego.

Si possono sicuramente dare diver-
se letture di tutto il film. A me in-
teressava portare la situazione a un 
punto in cui le varie relazioni pre-
senti nella storia in qualche modo 
saltassero. Non è tanto una rela-
zione tra padre e figlio ad emerge-
re alla fine ma una sorta di fratel-
lanza, di complicità tra un uomo e 
un ragazzo. C’è sicuramente, come 

dici tu, un passaggio di testimone e questo è ciò che forse desidera Cesare. 
Non so se sia anche il desiderio di Sergio. Il romanzo va in questa direzio-
ne; nel film ho cercato di rimodulare questa relazione, facendone qual-
cosa che va verso il riconoscimento di una fratellanza basata su un’etica, 
su una forza, su un’idea anche politica, esistenziale. Perciò anche tutti i 
meccanismi genitoriali che sono affrontati nel film alla fine esplodono 
in qualcosa di diverso. La linea generazionale di Cesare s’interrompe ed 
emerge un altro tipo di consapevolezza, sia da parte di Cesare sia da parte 
del ragazzo. Per Sergio è sicuramente una sorta di bildung, di formazione, 
però alla fine c’è un riconoscersi in qualcosa di diverso, anche attraverso 
l’avvicinamento a questi migranti. Si tratta di guardare le cose in un al-
tro modo. Ecco, parlerei di “riconoscimento dell’alterità”. Era questo ciò 
che m’interessava della sotto-trama dei migranti. Oggi è sicuramente un 
tema politico fondamentale ma è il modo in cui i personaggi affrontano 
questa situazione che secondo me è centrale. È visto tutto attraverso lo 
specchio di questi personaggi. M’interessava il modo in cui loro affronta-
no questa situazione. Il mangiatore di pietre non è un film buonista: si ve-
rificano eventi molto tragici che sono, come dicevi, anche uno specchio 
di ciò che siamo diventati, dello stato d’animo di noi tutti in questo mo-
mento, in tutta Italia. Il film affronta tutto ciò in modo sicuramente non 
buonista ma perversamente politico.

Nel tuo film infatti non tutto è spiegato dalle 
parole, a favore del lavoro che lo spettatore deve 
fare di fronte allo sviluppo del racconto. E par-
lando di immagini non si può non sottolineare 
l’importanza del paesaggio: da una parte esso è 
molto aspro e freddo e richiama la durezza dei 
personaggi, ma dall’altra c’è anche una grande 
bellezza. Che rapporto c’è tra i personaggi e il 
contesto in cui sono inseriti?
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CURIOSITÀ
Il film è stato presentato alla settimana della 
Critica alla Mostra del cinema di Venezia.
La fase di distribuzione del film inizierà a Mar-
zo 2020.
Girare nel deserto si è rivelato molto più dif-
ficile del previsto, visto che per ben due volte 
la macchina è andata in panne e solo la fortu-
na e la solidarietà dei locali ci ha permesso di 
continuare.

BIOGRAFIA
Ascanio Petrini (1979) è nato a Bari. Diploma-
to al DAMS, ha diretto vari cortometraggi tra 
cui Piscio, presentato al Corto Dorico Film Fe-
stival, finalista nella sezione Nie Wiem. Il suo 
primo documentario Salva la cozza è stato se-
lezionato al Festival Sguardi Altrove di Mila-
no e al RIFF di Roma. Ha lavorato come primo 
assistente alla regia su diversi film, italiani e 
internazionali. Tony Driver è il suo primo lun-
gometraggio.

FILMOGRAFIA BREVE
2011 salva la cozza — documentario 
2014 Noi siamo Francesco

SINOSSI
Pasquale Donadone, detto Tony, Tony Driver; 
nomignolo che nasce dal suo “secondo lavoro”, 
il tassista della frontiera sud dell’Arizona. E’ 
lui la voce narrante del film, parla di se stes-
so e della sua sfortunata vita: dall’infanzia da 
immigrato italiano partito a soli nove anni dal 
quartiere Madonnella di Bari, ad una vita pas-
sata nella terra dei sogni e delle opportunità. 
“This land is your land” recita  in una celebre can-
zone Woody Guthie, e così lui cresce,nel nord 
ricco degli USA fino a sentirsi assolutamente 
statunitense. Per tutta una vita però Tony non 
richiede mai la naturalizzazione; una vita nor-
male la sua con un matrimonio, una famiglia, 
figlie ed il divorzio. Lì la sua vita cambia e da 
Chicago si trasferisce dalla sorella in Arizona. 
Ed è qui che Tony organizza il trasporto di mi-
granti illegali dal Messico, in quegli anni che 
lui stesso definisce come i peggiori.  Scoperto 
dalla polizia di frontiera viene prima impri-
gionato, ed infine, visto che resta comunque 
cittadino italiano, obbligato a scegliere l’unica 
alternativa alla prigione: esser poi deportato 
nel suo paese d’origine.
La pena è per dieci anni ma lui non può resi-
stere, non riesce a rifarsi una vita nel Belpae-
se. Per lui è un altro mondo, immobile e sen-
za speranze: il suo cuore è al di là dell’oceano. 
Malgrado i suoi sforzi sembra destinato a ri-
manere per sempre lontano dalla famiglia. C’è 
solo una strada: il Messico. E quindi la pellicola 
narra di quella frontiera, vista però dal lato di 
chi cerca di entrare, di quel muro che divide 
i popoli dividendo le speranze da un lato e le 
paure dall’altro.
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Intervista ad Ascanio Petrini
Regista di Tony Driver

Pasquale è approdato nel mio pae-
se, Polignano a Mare, proprio a vi-
vere nella grotta ed è subito diven-

tato molto noto in paese. Infatti pur avendo solo 18000 abitanti vanta 4-5 
testate giornalistiche che combattono per cercarsi qualcosa da scrivere tut-
te le settimane; la sua storia aveva affascinato. Quando io l’ho conosciuto ho 
sospettato che fosse un millantatore, poi conoscendolo meglio ed andando 
un po’ più a fondo nel suo racconto tutto combaciava ed io nel suo racconto 
vedevo un film tra Willy il coyote e Taxi driver. C’è tutta la big story di Pasqua-
le che è la fase di crescita nella grande metropoli degli anni ‘70, in questo 
caso non New York ma Chicago. Ci ho visto la possibilità di giocare con il 
linguaggio del cinema americano. Anche il formato panoramico non spesso 
è giustificato nel cinema italiano, ma giustificato dall’ambientazione e dal 
linguaggio del racconto.

In verità il Messico è così, molto co-
lorato ed estremamente saturo, c’è 
una luce particolare in quella parte 

del mondo che ha dato il carattere alla fotografia; noi non siamo intervenu-
ti con luci o con nulla di artificioso. La fotografia è sempre naturale. Proba-
bilmente si nota di più perché si viene da una scena prima che è molto desa-
turata, perché è un momento più in là nel tempo con pensieri contrastanti.

Quello che vediamo è realtà, ma 
c’è del romanzato. Ad esempio Pa-
squale sua vita è veramente andato 

a chiedere al prete i soldi per andare in Inghilterra, da cui è poi tornato. Ho 
preso questo spunto per amplificare il suo carattere con il viaggio in Messi-
co. Dal mio immaginario, questo viaggio è quasi un sogno. C’è un punto di 
chiave di lettura, nel momento in cui è sull’elicottero, quando il prete gli 
comunica che sono stati trovati i soldi per il suo viaggio c’è una luce un po’ 
particolare lasciare una chiave di lettura se come il proseguo possa essere 
tutto finto o tutto vero. 

Pasquale è un ottimo tessuto, io 
quasi mai gli ho messo in bocca 
delle parole; ad esempio, anche la 
scena col Nora nel Bar… è tutto Pa-

Ho notato una forza dei colori soprattutto nel gi-
rato in Messico

Quanto c’è di vero nel racconto e quanto è fin-
zione?

Come hai conosciuto questa storia e come è nata 
l’idea di questo docu-film?

Tony è un personaggio leggendario, che non può 
non colpire chi lo conoscerà tramite questo film.
Com’è di persona e come è stato lavorare con lui?

A mio avviso la parte più interessante del film 
è quella girata in Messico, appena al di là della 
frontiera. Com’è la vita in quei posti e che aspet-
to ha il muro visto dalla parte “debole del mon-
do”?

squale Donatone Real- life. C’era un canovaccio ma è tutto estremamente 
gestito. Alla fine del film uno si deve chiedere, ma quindi Paquale è anda-
to? Pasquale è vero? Questa era la mia intenzione.

È bellissimo perché quando sei lì il 
racconto che viene fatto dal resto 
del mondo di quel luogo non è quel-
lo che vivi lì. Sia che tu sia dal lato 
statunitense che da quello messica-
no c’èmolta unione; sia chi vive dal 

lato statunitense che chi vive dal lato messicano ha amici e parenti al di 
là della frontiera. I bambini messicani ogni giorno vanno a scuola negli 
Stati Uniti, i lavoratori vanno a lavorare, è un posto per me bellissimo. 
Purtroppo in tutto questo c’è qualcosa di sbagliato, c’è la criminalità che 
rovina tutto, apparentemente non si vede ma è nel substrato ed è quella 
che costringe la imposizione militare e al muro. Pasquale mi ha insegna-
to molto, all’inizio ero contrario al muro in maniera accanita, ma lui mi 
ha fatto riflettere dicendo che una volta che non c’è un confine naturale 
devi controllare l’accesso. E’ una roba complicata, non puoi dire che deve 
essere tutto libero e tutto passa perché c’è molta malavita in Messico.
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La chiave di lettura che avevo sentito in passato 
era che comunque che la criminalità nasce anche 
per questo traffico di persone, come se il muro 
creasse criminalità invece di difendere…

Il muro crea criminalità e le divi-
sioni creano criminalità ma non 
sarei così rapido nel dire che non 
dovrebbe esserci un muro. Questa 
è la mia opinione personale, il film 

magari ne dà un’altra. A parte il fatto che l’Arizona era Messico poi è stata 
venduta per comprarsi le armi per la guerra di liberazione, quindi è un 
luogo che vive una dimensione paradossale da sempre, come sono para-
dossali le sue divisioni. Il nostro personaggio alla fine è un trafficante di 
migranti, che lucra sul disagio altrui, per niente da accettare. Ma come 
tutta la cinematografia criminale, se il protagonista ha un carisma, non 
dico che lo giustifichi ma sei dalla sua parte. Pasquale comunque è il pri-
mo che quando mi ha descritto il suo lavoro mi ha parlato con empatia 
dei migranti, perché lui stesso è un migrante che ha avuto la fortuna di 
appartenere ad un’epoca storica e provenire da una nazione tale da rice-
vere tutto una volta arrivato negli USA, lavoro alla famiglia, casa, scuo-
la…Solo quando la sua vita ha preso un capitombolo a Yuma ha conosciu-
to il degrado di un sud, il sud degli Stati Uniti.
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C H I  /  C O S AL A  X V I I I  E D I Z I O N E

L’associazione Porretta Cinema nasce sen-
za scopo di lucro con l’obiettivo di allarga-
re l’offerta culturale del proprio territorio e 
proseguire l’esperienza del Festival del Cine-
ma di Porretta Terme. L’operato dell’associa-
zione si inserisce idealmente nel solco della 
tradizione della Mostra del Cinema Libero di 
Porretta Terme che durante gli anni ’60 co-
stituì uno dei più importanti “antifestival” 
italiani e senza censure proiettò in antepri-
ma La classe operaia va in paradiso e Ultimo 
Tango a Parigi.

 D a oltre 15 anni il Festival del Ci-
nema di Porretta Terme ha por-
tato nella provincia di Bologna 
alcuni dei più prestigiosi nomi 

della cinematografia nazionale e internazio-
nale, come Giuseppe Tornatore, Mario Moni-
celli, Ken Loach o Constantin Costa Gavras. Il 
Festival ha così contribuito alla ricchezza del 
territorio dell’Alta Valle del Reno e alla sua vi-
vacità culturale, offrendo la possibilità di ap-
profondire la conoscenza di autori universal-
mente riconosciuti, anche attraverso l’incontro 
diretto con il regista, in un contesto piacevole 
e informale.
Il Festival del Cinema di Porretta Terme fa 
parte dell’Afic, l’Associazione Festival Italiani 
di Cinema, nata nel 2014 con lo scopo di far 
diventare i festival un sistema coordinato e ri-
conosciuto dalle istituzioni pubbliche, dagli 

spettatori e dagli sponsor.
Aderiscono all’Afic le manifestazioni culturali 
nel campo dell’audiovisivo caratterizzate dal-
le finalità di ricerca, originalità, promozione 
dei talenti e delle opere cinematografiche na-
zionali ed internazionali. Gli associati fanno 
riferimento ai principi di mutualità e solida-
rietà che già hanno ispirato in Europa l’attività 
della Coordination Européenne des Festivals. 
Inoltre, accettando il regolamento, si impe-
gnano a seguire una serie di indicazioni deon-
tologiche tese a salvaguardare e rafforzare il 
loro ruolo.
L’Afic nell’intento di promuovere il sistema fe-
stival nel suo insieme, rappresenta già oggi più 
di trenta manifestazioni cinematografiche e 
audiovisive italiane ed è concepita come stru-
mento di coordinamento e reciproca informa-
zione.

Chi / cosa
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