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UN FESTIVAL  A CINQUE STELLE- di Pier Marco De Santi 
 
L’ANTEPRIMA 
 
Si comincia, nel pomeriggio di domenica 9 ottobre al foyer del Gran Teatro “Puccini” di Torre del Lago, 
con l’inaugurazione della mostra Pioggia d’estate: i fotogrammi ritrovati.  
Le celebrazioni per l’Omaggio a Mario Monicelli non potevano avere inizio migliore di questo. Il 
ritrovamento degli “spezzoni di pellicola” del primo film a 35 mm. del grande regista ha, infatti, permesso 
di realizzare questo evento espositivo che rappresenta di fatto il “fiore all’occhiello” del Festival. 
La proiezione a seguire di un gioiello della commedia cinematografica italiana, qual è Totò e i Re di Roma 
di Steno e Monicelli, è anche l’occasione per focalizzare l’attenzione sulla figura e l’opera di Nino Rota, 
autore della colonna sonora del film, di cui questo anno ricorre il centenario della nascita; ed è uno spunto 
significativo per ricordare Totò in una delle sue memorabili interpretazioni e per introdurre in maniera 
appropriata la serata in suo onore, con lo spettacolo Malafemmena all’Auditorium “Enrico Caruso”. 
E’ così che Viareggio EuropaCinema 2011, nel ricordo degli gli stretti legami di arte e di vita che Totò ha 
avuto con la città e con  la Versilia, intende celebrare la più grande “maschera” del Cinema Italiano e un 
Maestro della mimica e della commedia del Novecento.  
Con Malafemmena, ideato e curato da Liliana De Curtis, la figlia del grande attore ci guiderà, infatti, nel 
mondo di Totò attraverso una piacevole e suggestiva performance di recitazione, cinema e musica.  
  
IL CONCORSO 
 
Quest’anno siamo stati particolarmente fortunati.  
Da tutti i Paesi europei, compresi quelli dell’area geografica dell’Europa che si affacciano sul 
Mediterraneo, abbiamo ricevuto i loro migliori film dell’annata 2010/2011, per un totale di 112 pellicole.  
Dopo una prima e una successiva selezione, la commissione esaminatrice ha scelto “il fior da fiore”: 12 
film, in rappresentanza di altrettante Nazioni (Austria, Finlandia, Francia, Gran Bretagna, Grecia, Irlanda, 
Lituania, Olanda, Polonia, Repubblica Ceca, Spagna, Turchia) che saranno proiettati al cinema Eden e 
presentati al pubblico e alla giuria degli studenti universitari nel corso dei pomeriggi dall’ 11 al 14 
ottobre.  
Si tratta, come è indicato nel regolamento del Festival, di opere “da prima a terza” di registi e registe che 
si affacciano per la prima volta in Italia, con la proposta di film significativamente rappresentativi della 
cultura, della storia, delle radici sociali e politiche legate alla loro “dimensione Paese”.  
Umberto Guidi, nel presentare la rassegna e nell’illustrare i criteri di scelta, ne ha appropriatamente 
tracciato le problematiche, il profilo e la portata. Ed è a quelle riflessioni e considerazioni, con le quali 
concordo pienamente, che rimando.  
Anche in questa edizione del Festival (cavallo vincente non si cambia), le pellicole in concorso saranno 
valutate e giudicate da una giuria di 100 studenti,  provenienti dall’Università di Pisa e da altri Atenei 
italiani, presieduta dal prof. Lorenzo Cuccu, Presidente Emerito della Consulta Universitaria 
Cinematografica. 
Il Premio Viareggio EuropaCinema 2011 al miglior film in concorso –  che, grazie alla collaborazione con 
la società CGHV e del suo presidente Marco Duradoni, consiste nella realizzazione e nella distribuzione 
in Italia dell’edizione in dvd della pellicola vincitrice – verrà assegnato nel corso della serata conclusiva, 
che si svolgerà domenica 16 ottobre all’Auditorium “Enrico Caruso” del Gran Teatro Giacomo Puccini di 
Torre del Lago.  
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LE “SERATE DI GALA” E I PREMI 
 
L’importanza di un Festival del Cinema si misura sulla base di una serie di parametri che, oltre alla 
“natura” del concorso o al numero degli spettatori, tiene in grande considerazione la specificità degli 
appuntamenti culturali e la qualità delle cosiddette “iniziative collaterali”. 
Su questo piano, i punti di forza di Viareggio EuropaCinema sono rappresentati dalle “Serate di gala” e 
dalle mattinate dedicate agli “Incontri con gli Autori”, che si protraggono per l’intera settimana del 
Festival. 
Per quanto riguarda le “Serate di gala”, si inizia lunedì 10 ottobre con la cerimonia inaugurale e con la 
proiezione in prima assoluta del DVD di Casa Ricordi realizzato da Carmine Gallone nel 1954. Il film, 
oggi unanimemente ritenuto un capolavoro del cosiddetto filone della “biografia romanzata”, è firmato da 
un maestro del cinema, al quale va il merito di essere stato il vero cantore cinematografico del 
melodramma italiano.  
L’evento in esclusiva, realizzato grazie alla preziosa collaborazione con Medusa Film Home 
Entertainment, ci dà l’occasione di poter ammirare l’arte magistrale di un modo collettivo e organico di 
“fare cinema” che non è più, ma che ha fatto scuola in tutto il mondo. 
Martedì 11 ottobre sarà la volta della serata dedicata al  Premio Speciale Viareggio EuropaCinema 2011 
del Presidente della Repubblica, Onorevole Giorgio Napoletano. A ricevere l’ambito riconoscimento 
saranno Antonio e Pupi Avati: il primo, produttore e “braccio destro” di tutti i film del fratello; il secondo, 
regista di chiara fama e di indiscusso prestigio nazionale e internazionale. 
A coronamento della cerimonia di premiazione, seguirà la proiezione del film Una sconfinata giovinezza 
(2010), l’ultimo in ordine di tempo di una vasta filmografia e di una carriera artistica che è entrata di 
diritto a far parte della Storia del Cinema Italiano.  
Mercoledì 12 ottobre, si aprirà un focus sul cinema greco e la “Serata di gala” vedrà come protagonista 
Theo Anghelopoulos, uno dei massimi autori della cinematografia ellenica e un “gigante” del cinema 
mondiale.  
Al Maestro verrà assegnato il Premio Viareggio EuropaCinema 2011 e lo speciale riconoscimento del 
Presidente della Giunta Regionale Toscana, Enrico Rossi.  
La proiezione del “film-simbolo” di Anghelopoulos, Lo sguardo di Ulisse (1995) costituirà il punto di 
forza della serata. 
Giovedì 13 ottobre, il Festival renderà omaggio a Tonino Guerra: “il principe degli sceneggiatori italiani” 
come lo ha definito Federico Fellini; “un autentico maestro”, come lo ha definito lo stesso 
Anghelopoulos; “Un Poeta del Cinema e di Vita”, come recita la motivazione con la quale di recente 
Hollywood gli ha assegnato il prestigioso Premio alla carriera.  
A Tonino Guerra sarà consegnato il Premio Viareggio EuropaCinema 2011 del Direttore Artistico e lo 
speciale riconoscimento del Presidente della Provincia di Lucca, Stefano Baccelli.  
A seguire, preceduto dalla presentazione in anteprima delle sequenze tagliate, verrà proiettato il 
capolavoro di Federico Fellini, Amarcord: “Un film”, come ha dichiarato Tonino Guerra, “di 
fondamentale importanza nella sua carriera artistica di soggettista e di sceneggiatore, che bisogna 
assolutamente far vedere e rivedere”. 
Venerdì 14 ottobre, è la volta del Premio Viareggio EuropaCinema 2011 al miglior film europeo della 
stagione 2010-2011, da assegnarsi a una pellicola che si sia particolarmente distinta nei rapporti tra il 
Cinema e le Arti, la Letteratura, la Storia. 
La scelta ha privilegiato The Mill and the Cross di Lech Majewski, un “film d’arte” realizzato in 
coproduzione tra la Polonia e la Svezia, al quale va lo speciale riconoscimento dell’Università di Pisa. 
Allo stesso Lech Majewski, regista polacco di altissimo spessore e di fama internazionale, e a Rutger 
Hauer, splendido interprete di The Mill and the Cross nel ruolo del pittore olandese Pieter Brueghel, 
andranno i premi del Direttore Artistico come “miglior regista” e  come “migliore attore”. 
Al termine della cerimonia di premiazione, sarà proiettato in anteprima nazionale il film vincitore. 
Nei giorni di sabato 15 e domenica 16 ottobre, le “Serate di gala” si sposteranno dal Cinema Eden 
all’Auditorium “Enrico Caruso” del Gran Teatro Giacomo Puccini di Torre del Lago. 
Il primo appuntamento, quello di sabato 15, è dedicato al Premio Viareggio EuropaCinema 2011 in  
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omaggio alla carriera di una grande personalità scelta tra le maestranze della cosiddetta “bottega 
cinematografica”.  
La serata vedrà come protagonista Blasco Giurato, uno dei massimi operatori e direttori della fotografia 
del cinema italiano, che ha volutamente scelto –  all’interno della sua prestigiosa e ponderosa filmografia 
– di rendere un tributo alle sue origini viareggine e al suo amore per la città e per la Versilia, con la 
proiezione del film Sapore di mare 2, realizzato nel 1983 da Bruno Cortini.  
Domenica 16, si svolgerà la serata finale, con la premiazione da parte del Sindaco di Viareggio, Luca 
Lunardini, del miglior film europeo in concorso. 
L’evento che segue è centrato sul premio alla carriera a un grande produttore come Renzo Rossellini e 
sulla proiezione in anteprima del dvd appositamente realizzato dalla società CGHV del capolavoro di 
Roberto Rossellini, La macchina ammazzacattivi. 
Si tratta di una rarità assoluta e di una pellicola che, nel 1948, ha segnato il passaggio di Rossellini dal 
Neorealismo ai grandi film Stromboli, Europa ’51 e Viaggio in Italia, scritti e realizzati su misura e sulle 
corde della loro straordinaria interprete, Ingrid Bergman. 
 
GLI “INCONTRI CON GLI AUTORI” 
 
Obbligatorie per gli studenti universitari facenti parte della Giuria del Festival e aperte a tutti gli spettatori 
e agli studenti presenti, le mattine dall’ 11 al 14 ottobre saranno dedicate agli “Incontri con gli Autori”, 
che si svolgeranno al Cinema Eden. 
Il primo appuntamento (11 ottobre) si terrà a coronamento delle iniziative in omaggio a Mario Monicelli, 
in calendario come “Evento speciale” il pomeriggio del giorno precedente. 
Si inizia con due anteprime di eccezione: la proiezione del video Intervista a Monicelli sul Carnevale di 
Viareggio di Gualtiero Lami e la proiezione del film Il cuore rivelatore, realizzato nel 1934 da Mario 
Monicelli, Cesare Civita e Alberto Mondatori.  
La proposta di questa rarità assoluta si deve ai preziosi rapporti di collaborazione intercorsi con la 
Cineteca di Bologna.     
Al termine, Umberto Guidi e Riccardo Mazzoni terranno una conversazione sul tema “Monicelli a/e 
Viareggio”, nel corso della quale – sempre in anteprima – saranno proiettati i fotogrammi recentemente 
ritrovati del film Pioggia d’estate.  
Il secondo incontro (12 ottobre) vede come protagonisti Antonio e Pupi Avati. 
Preceduta dalla proiezione della prima puntata dello sceneggiato televisivo Cinema!!! (1979), che 
presenta alcuni aspetti fondamentali della poetica e delle tematiche proprie delle pellicole a venire, la 
conversazione di Antonio e Pupi Avati sarà incentrata principalmente sul tema dell’elegia e dell’attualità 
nei loro film. 
La mattina successiva (13 ottobre) spetterà a Theo Anghelopoulos il compito di fare la lectio magistralis 
sul tema del viaggio nella Storia del suo Cinema. L’incontro con il Maestro sarà preceduto dallo 
“speciale” Venti anni prima, i cieli della Grecia di Alberto Signetto. 
Infine, il 14 ottobre, Tonino Guerra che ci intratterrà sul tema del suo lungo viaggio nel mondo del 
cinema.  
La sua conversazione sarà preceduta dalla proiezione di due gioielli del cinema di animazione russo, 
sceneggiati dallo stesso Guerra: Il leone dalla barba bianca (1994) e Il lungo viaggio (1998) di Andrej 
Krjanovsky.  
Poiché questi bellissimi cartoon sono pressoché sconosciuti dal pubblico, si tratta di una chicca che 
Viareggio EuropaCinema propone grazie alla collaborazione con la Fondazione Fellini di Rimini: un 
evento nell’evento al quale sono particolarmente legato, perché i due film di Krjanovsky sono basati 
sull’animazione dei disegni di Fellini che – giovanissimo e per primo – ho scoperto, studiato e pubblicato 
nel volume della collana Grandi Opere della casa editrice Laterza. 
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L’OMAGGIO A MONICELLI  
 
Oltre alle iniziative sopra riportate, il pomeriggio di lunedì 10 ottobre, sarà interamente dedicato alla 
proposta al pubblico di “rarità monicelliane”.  
Si inizia con il documentario Mario Monicelli, l’artigiano di Viareggio (2002) di Marco Cucurnia, a 
introdurre la visione di una vera e propria “scoperta”.  
Grazie alla collaborazione con la Cineteca di Bologna, infatti, si potrà assistere alla proiezione de I 
ragazzi della via Paal (1935), considerato come un “film mitico” della giovinezza del regista.  
A seguire, la visione di un’altra chicca: l’episodio per la televisione, La moglie ingenua e il marito malato 
(1989), tratto da una novella di Achille Campanile e sceneggiato da Suso Cecchi D’Amico, che vede 
come interpreti Fernando Rey, Stefania Sandrelli, Diego Abatantuono, Carlo Giuffrè, Cinzia Leone. 
A coronamento della giornata, presso la Libreria Mondadori, Chiara Rapaccini presenterà il suo libro La 
bambina buona (Sonzogno, 2011), che traccia – tra l’altro – uno splendido ritratto del regista e del 
compagno di vita.  
 
IL SEMINARIO  
 
Come lo scorso anno, anche in questa edizione, non abbiamo voluto rinunciare a un appuntamento di 
studio e di riflessione sulle “potenzialità” di Viareggio EuropaCinema, non solo inteso come Festival, ma 
anche come Istituzione (meglio sarebbe dire, “auspicabilmente come Fondazione”) che, grazie all’apporto 
delle Scuole di Cinema e delle Università Italiane e Internazionali, nonché dei prestigiosi partner europei 
che ne fanno parte, potrebbe promuovere la formazione, la didattica e la conoscenza della Settima Arte 
nel corso dell’intero anno di attività. 
In questa ottica, la mattina di sabato 15 ottobre, si terrà al Cinema Eden un seminario sul tema “Le Scuole 
di Cinema e il progetto per la costituzione di un Centro di alta formazione intitolato a Mario Monicelli” 
L’incontro, coordinato Lorenzo Cuccu, prevede relazioni e comunicazioni di Henry Verhasselt, Segretario 
Esecutivo del Centre International de Liaison des Ecoles de Cinéma e de Télévision (CILECT);  di  
Angelo Libertini, già Direttore Generale del Centro Sperimentale di Cinematografia; di Giacomo Martini, 
Direttore della rivista CinemaLibero;  di Alfonso Maurizio Iacono, Preside della Facoltà di Lettere 
dell’Università di Pisa. 
 
LIBRI AL CINEMA 
 
Oltre all’incontro con Chiara Rapaccini, anche quest’anno il Festival, nei limiti temporali che lo 
consentono, ha inteso aprire un focus per la presentazione al pubblico di libri di argomento 
cinematografico e di recente pubblicazione. 
Nel pomeriggio di sabato 15 ottobre, presso la Libreria Mondadori, alla presenza degli autori, si parlerà 
delle seguenti opere: 
Renato Bovani, Rosalia Del Porro, Quando il cinema arriva a Viareggio – Storia Memorie e Cronache 
(1896-1915), Felici Editore, Pisa, 2011. 
(A cura di Federico Zecca), Lo spettacolo del reale – Il cinema di Paolo Virzì, Felici Editore, Pisa, 2011. 
Claudio Siniscalchi, Anni vertiginosi – Il cinema europeo dalla Belle Epoque  all’età dei totalitarismi 
(1895-1945), Edizioni Studium, Roma, 2001. 
Nell’occasione, a Claudio Siniscalchi sarà assegnato il Premio Viareggio EuropaCinema per il miglior 
libro dell’anno. 
 

Il Direttore Artistico 
Pier Marco De Santi   
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Una formula vincente 
 
La formula individuata dal Direttore Artistico, nell’intento di far sì che un Festival di Cinema potesse e 
dovesse realizzarsi sotto la guida e l’apporto scientifico e culturale di docenti della Consulta Universitaria 
Cinematografica e, dunque, delle Università Italiane, mi ha trovato fino dalla prima edizione di Viareggio 
EuropaCinema del tutto favorevole.  
Il fatto poi che si sia focalizzata l’attenzione sugli studenti, ai quali è affidata la valutazione e il giudizio 
finale sulle pellicole europee in concorso, ha rappresentato la motivazione principale di una mia convinta e 
fattiva collaborazione sul piano istituzionale e operativo. 
Come Presidente Emerito della Consulta e professore ordinario di Storia del Cinema, rivolgo al Comune di 
Viareggio il mio più vivo compiacimento per aver voluto favorire – pure in un momento di difficile 
contingenza economica e nei limiti di un bilancio risicato – l’ospitalità e la presenza dei giovani in genere 
(e non solo di quelli facenti parte della giuria) al Festival. 
Già dallo scorso anno, “Università e giovani” si sono dimostrate, infatti, le due parole-chiave che hanno, 
per così dire, trasformato la manifestazione anche in un appuntamento festoso, nel corso del quale il senso 
della partecipazione collettiva si è interfacciato con le finalità formative, culturali e didattiche di un 
impegno di rilevante responsabilità individuale. 
E’ per questi motivi che Viareggio EuropaCinema si è guadagnato, fino da subito, l’attenzione delle 
Istituzioni nazionali ed europee; ed è per questo che, quest’anno, si è verificata da parte di tutti i Paesi 
compresi nell’area geografica dell’Europa, una vera e propria “impennata” nell’invio delle oltre cento 
pellicole da far partecipare al concorso: un successo notevole che, per questa seconda edizione, merita di 
essere sottolineato già come dato di partenza. 
L’auspicio è, naturalmente, quello di impegnarsi a fare sempre meglio, anche se già oggi sento di 
riconoscere al Festival di essere sulla buona strada. 

 
       Lorenzo Cuccu     

Docente di Storia del Cinema – Università degli Studi di Pisa 
 

����
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L’OMAGGIO A MARIO MONICELLI 
lo straordinario  ritrovamento dei fotogrammi di 

“Pioggia d’estate”  
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LE SERATE DI GALA 
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Cinema Eden (ore 21.00) Serata di Gala Inaugurale 

in collaborazione con Medusa Film Home Entertainment 

Proiezione in prima assoluta del DVD del film Casa Ricordi (1954) 
di Carmine Gallone 

 
Medusa Film Home Entertainment e Casa Ricordi hanno scelto il Festival Viareggio Europacinema   per la  
proiezione in prima assoluta dell’edizione in  DVD della  pellicola Casa Ricordi ,  un film assolutamente 
rappresentativo dei valori della Cultura e dell’Arte musicale italiana nel mondo che è,  per Viareggio 
Europacinema - dichiara Pier Marco De Santi-  il doveroso  omaggio a un grande del nostro cinema, qual è 
stato Carmine Gallone. 

 
Casa Ricordi rappresenta una summa della vastissima attività 
registica di Gallone dedicata al film-opera e alle “biografie 
romanzate” dei grandi musicisti: qui, la storia della famiglia 
Ricordi si intreccia, in maniera mirabile, con episodi della vita e 
con le opere di Rossini, Bellini, Donizetti, Verdi, Puccini, in 
modo tale da poter ripercorrere e riportare alla memoria “il 
secolo d’oro” del melodramma nazionale. 
Si tratta di un masterpiece – come ha scritto la rivista Variety 
all’uscita del film – nel quale lavora e agisce tutto il grande 
cinema italiano del dopoguerra: si fa, infatti, più presto a dire 
chi non c’è in Casa Ricordi, piuttosto che a ricordare il 
“meglio” delle maestranze e degli attori che hanno partecipato 
alla realizzazione di questo capolavoro.  
Carmine Gallone, con la sua esperienza e maestria registica, 
raggiunge perfettamente lo scopo al quale mirava: quello di 
stupire il pubblico e di condurlo per mano nel fascinoso mondo 
dell’opera lirica italiana, con tanto di profusione di masse, luci, 
colori, scene di effetto e a tinte forti, capaci di scuotere e 
commuovere gli animi degli spettatori, così come si richiedeva 
al grande cinema nazional-popolare degli anni Cinquanta. 
Oggi, Casa Ricordi è considerato – dicendola con le parole di 

Joseph Losey – “un film di grande classe che ha fatto scuola a tutti”.  
Per questo, come docente universitario di Storia del Cinema Italiano, prosegue De Santi,  sono grato a 
Medusa Film Home Entertainment per aver recuperato e riportato alla luce, nello splendore del suo 
Technicolor e di una fotografia impeccabile, una preziosa edizione in DVD di una pellicola troppo presto e 
troppo superficialmente dimenticata, ma anche per aver voluto rendere omaggio a un grande del nostro 
cinema, qual è stato Carmine Gallone. 
Casa Ricordi (1954) Durata, 110 minuti. 
Regia, Carmine Gallone; Aiuto registi, Luigi Filippo D’Amico, Nanni Loy, Franco Cirino; Soggetto e sceneggiatura, Agenore Incrocci, Furio 
Scarpelli, Vittorio Novarese, Leo Benvenuti, Luigi Filippo D’Amico, Carmine Gallone; Direttore della fotografia (Technicolor), Marco 
Scarpelli; Musiche, brani da opere di Gioacchino Rossini, Gaetano Donizetti, Vincenzo Bellini, Giuseppe Verdi, Giacomo Puccini, Riccardo 
Zandonai; Coordinamento musicale, Renzo Rossellini; Direttori d’orchestra, Franco Ferrara, Gian Andrea Gavazzeni, Gabriele Santini;    
Interpreti e personaggi Roland Alexandre (Gioacchino Rossini), Miriam Bru (Luisa Lewis), Elisa Cegani (Giuseppina Strepponi), Andrea 
Checchi (Giulio Ricordi), Danièle Delorme (Maria), Gabriele Ferzetti (Giacomo Puccini), Fosco Giachetti (Giuseppe Verdi), Renzo 
Giovampietro (Tito Ricordi), Nadia Gray (Giulia Grisi), Roldano Lupi (Domenico Barbaja), Marcello Mastroianni (Gaetano Donizetti), 
Micheline Presle (Virginia Marchi), Maurice Ronet (Vincenzo Bellini), Paolo Stoppa (Giovanni Ricordi), Marta Toren (Isabella Colbran), 
Fausto Tozzi (Arrigo Boito), Manlio Busoni (sovrintendente), Julien Carette (Felix, l’oste), Memmo Carotenuto (stuccatore), Lauro Gazzolo 
(Carlotti), Renato Malavasi (Ambrogi), Vira Silenti (Marietta Ricordi), Sergio Tofano (Cesarini Sforza), Giuseppe Varni (Monti), Aldo Silvani, 
Aldo Ronconi, Georges Brehat, Nelly Corradi, Aldo Ferraguti, Enrico Formichi, Ferdinando Li Donni, Andrea Moncelli, Ken Neute, Gustavo 
Serena, Carlo Hintermann, Luciano Fatur, Carlo Mariotti, Giovanni Checchi, Puccio Pintabona, Jean Molier, Claudio Coppetti, Danick 
Patisson, Giuseppe Porelli, Antoine Balpetré, con i cantanti Mario Del Monaco, Tito Gobbi, Gino Mattera, Marinella Meli, Giulio Neri, Gianni 
Poggi, Giulietta Simionato, Renata Tebaldi, Italo Tajo. 
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Cinema Eden-  ore 21,00 – 

Serata di gala in onore di Antonio e Pupi Avati 
Premio Viareggio EuropaCinema 2011 del Presidente della Repubblica 

On. Giorgio Napolitano 

Proiezione del film Una sconfinata giovinezza di Pupi Avati (Italia, 2010) 
“ A Antonio e Pupi Avati, fratelli nella vita e inseparabili collaboratori di una prestigiosa carriera  artistica e 
produttiva, per gli alti meriti che hanno avuto nel portare il cinema italiano ai livelli di poesia e di qualità narrative 
riconosciute in tutto il mondo”.  Pier Marco De Santi 
     
   

 
 
 
 
 
 
 

Pupi Avati: la magia delle piccole cose 
  
Giuseppe Avati, in arte Pupi, nasce a Bologna nel 1938. 
Dopo gli studi di scienze politiche e vari lavori, nel 1970 approda al cinema.  
“Il primo sogno della mia vita è stato musicale; a 17/18 anni stavo leggendo un libro sul jazz che raccontava la vita 
dei jazzisti americani; fui fortemente influenzato dalla storia di quella musica trasgressiva e mi innamorai delle vite 
di quei musicisti. Decisi di fare il musicista jazz, ma non conoscevo quella musica quindi cominciai ad ascoltarla nel 
negozio di dischi Borsari di Bologna. Il mio lavoro come musicista è durato 15 anni ed ha fortemente influenzato il 
mio cinema”.  
Così racconta il regista bolognese il suo primo approccio con il cinema.  
Nella sua storia musicale scelse il clarino,  
“Ero molto magro, nervoso”, ricorda ancora Avati, “e quel piccolo strumento bene si adeguava al mio essere, ma fu 
mio nonno ad indicarmi quella strada; io avevo scelto il sassofono, mio nonno mi portò da un suo amico che era 
secondo clarino al Teatro Comunale di Bologna (l’ho ricordato in Jazz Band) che mi consigliò il clarino. Furono gli 
anni più belli della mia vita; eravamo sette ragazzi che giravamo il mondo; c’era anche Lucio Dalla a cui insegnai 
alcuni elementi di base; poi lui mi superò, era un vero talento, io no. Dopo quindici anni decisi quindi di lasciare 
quella professione. Mi immaginai allora una vita diversa: casa, famiglia, una moglie, dei figli. Diventai 
rappresentante della Findus dove rimasi quattro anni. Volevo una vita normale, ma non ero capace. Sentivo il 
richiamo dello spettacolo, del pubblico, dei palcoscenici. Decisi quindi di fare uno spettacolo su che cosa era stato 
per la mia vita il jazz. L’ORUB dell’Università di Bologna produsse questo spettacolo che fu rappresentato per due 
sere al teatro Duse. Eravamo nel 1964 e lo spettacolo, che raccontava la storia del jazz, ottenne un buon successo. I 
Circoli ARCI si interessarono alla cosa e decidemmo di filmare la parte visiva e di portare nei circoli solo la musica; 
lo spettacolo intero sarebbe costato troppo. Così per la prima volta mi ritrovai tra le mani una cinepresa a 16 mm. E 
mi domandai perché non filmare una storia. Erano gli anni in cui Marco Bellocchio parlava alla radio del suo film I 
pugni in tasca, della produzione alternativa che aveva permesso questo capolavoro. Così decidemmo di fare anche 
noi un film (lo stesso gruppo che aveva messo in scena lo spettacolo al Duse). Il ‘sogno’ durò quattro anni passati a 
cercare un finanziatore. Andammo molte volte a Roma, ma senza risultato. Finché Bob Tonelli trovò un ricco 
industriale bolognese che volle mantenere l’anonimato. Era stato colpito dal nostro entusiasmo, dalla nostra passione. 
Così cominciò la mia carriera cinematografica con Balsamus. Eravamo nel 1969”.  
In questo racconto di Pupi troviamo alcune delle chiavi di lettura del suo cinema e la fotografia di un ambiente, 
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quello degli anni ’60, ormai del tutto scomparso e che Pupi Avati ha riportato mirabilmente nel suo film per la 
televisione Cinema!!!.  
Balsamus, l’uomo di satana è la storia di un nano abbigliato in modo bizzarro e attorniato da vergini.  
Cantore di Bologna e della sua provincia, Avati rivela subito uno stile personale, arricchito dalle sue passioni 
particolari: il cinema di Fellini, in primis.  
Nel 1969 gira l’inedito Thomas e…gli indemoniati, dove mischia grottesco e sentimento.  
Ma che cos’è il cinema per Avati?  
“Il cinema”, ha dichiarato il regista, “è il mezzo attraverso il quale si racconta, nel modo più convincente possibile e 
con un potere di illusione maggiore rispetto ad altri mezzi, una storia; il modo di ingannare e trascinare gli altri in 
luoghi, vicende e situazioni lontane dal nostro vissuto. Credo che quando qualcuno acquista un biglietto chieda di 
essere portato altrove, all’interno di un altro individuo e di vivere esperienze che a lui non sono mai capitate e mai 
capiteranno”.  
Pupi Avati riesce a guadagnarsi una prima notorietà con La mazurka del barone, della santa e del fico fiorone (1975), 
storia di una burla sempliciotta che trasforma un nobile miscredente in bacchettone.  
Nel 1976 realizza Bordella, racconto folle e anticonformista su un lupanare per signore (ancora Fellini). 
Quando si affronta l’opera di un artista c’è sempre l’abitudine di cercare riferimenti, scuole, maestri, autori o 
movimenti culturali a cui ricondurre il suo lavoro; questa operazione con Pupi Avati appare difficile e ogni tentativo 
rischia di rimanere limitato, anche se certamente esistono autori più amati e studiati di altri. Ci troviamo infatti, fin 
dalle origini, di fronte a un’opera che, pur nella sua diversità di risultati, si caratterizza per l’originalità e l’autonomia 
creativa e narrativa. Infatti, il racconto cinematografico di Pupi Avati, il suo mondo estetico, la sua anima poetica, la 
sua sensibilità difficilmente sono rispecchiabili e riscontrabili con opere cinematografiche di altri autori. Il suo 
cinema è un viaggio ‘fantastico’ attraverso i generi, senza mai perdere la propria individualità narrativa e creativa, il 
proprio marchio d’autore.  
Una delle cifre stilistiche del cinema di Avati è quella di avere attraversato vari generi: fantastico, horror, mistery, 
commedia, musical.  
E’ lo stesso regista a fornirci la ragione artistica di questa interdisciplinarietà.  
“Il mio cinema”, racconta Avati, “ha subito un percorso regolare, una sorta di crescita; è stato ragazzino, un po’ 
scapestrato, disordinato, presuntuoso, bizzarro e alternativo; poi ha frequentato le scuole, cioè i generi, come tutti i 
bravi ragazzi è andato a scuola, non so con quali esiti, ma ha cercato di praticare i generi; poi, a un certo punto, ha 
trovato un suo modo, una sua autonomia, una sua identità, una sua calligrafia, una sua cifra, quindi è diventato 
adulto. E’ da questo momento in poi che si può cominciare a fare i conti con il mio cinema. Il cinema è un mestiere 
lungo, difficile, è una professione che si impara praticandola e che coinvolge molta gente; è una macchina molto 
complicata”.  
L’aver affrontato e visitato l’horror (si pensi a film come  La casa delle finestre che ridono o a Zeder), il musical 
(Bordella, Aiutami a sognare, Dancing Paradise), l’apologo grottesco (La mazurka del barone, della santa e del fico 
fiorone) e il mistery (Tutti i defunti tranne i morti) non gli ha mai impedito di proporre opere con una chiara firma 
d’autore; per quanto, nei lavori di Avati, è possibile anche ritrovare spunti o citazioni legati a qualche grande regista. 
“In tutta la prima parte della mia attività”, afferma Avati, “si sente molto un certo Ferreri, il cinema noir, il grottesco; 
un modo di vedere l’immaginario in provincia che ha radici in altri autori; non a caso sono stato influenzato da 8 e ½ 
di Federico Fellini, che mi ha illustrato tutte le possibilità che ha questo mezzo di espressione”.  
La narrazione del regista è favolistica, le sue storie sono ‘favole’ intrise di realtà, di quotidiano; fantastiche sì, ma 
sempre all’interno del dramma esistenziale di ogni giorno.  
Pupi Avati sembra avere sposato con il suo cinema le teorie di Thomas Mann, Antonin Artaud e Gyorgy Lukas che 
vedevano il cinema “come luogo eccellente del fantastico”.  
Da Una gita scolastica (1983), Noi tre (1985), Festa di laurea (1987), Storia di ragazzi e di ragazze (1989) a Fratelli 
e sorelle (1992), Il testimone dello sposo (1998), La seconda notte di nozze (2005), Gli amici del bar margherita 
(2009), il cinema di Avati ci propone la “magia del quotidiano”. Attraverso le sue piccole storie, i suoi personaggi 
“normali”, senza miti ed eroi, senza retorica ed enfasi, tutti, proprio tutti i personaggi dei suoi film sono travolti dal 
fascino, dall’amarezza e dall’imprevisto della vita, senza mai dimenticare il sogno.  
E’ un andare “oltre” pur rimanendo “dentro” in una specie di rimozione consapevole e dolorosa.  
Sono trascorsi molti anni dalle prime commedie alle ultime, ma il filo del destino esistenziale dei personaggi di Avati 
continua imperterrito a tessere la sua triste e dolorosa tela di ragno.  
Siamo davanti agli affreschi di un mondo inquinato nei suoi valori essenziali, ma non condannato (il suo pessimismo 
è esistenziale, storico, non universale), tra miserie, ipocrisie, debolezze, fragilità, rinunce; e anche con momenti di 
dolcissimo abbandono e d’incanto: il sogno, appunto.  
Lo stile narrativo del regista sembra appena sfiorare le storie che racconta, ma proprio da questa superficialità voluta, 
si sprigiona la profondità antropologica dei sentimenti e delle passioni dei suoi personaggi.  
Ci sono alcuni aspetti nel cinema di Avati che ritornano e che cerchiamo di analizzare e conoscere attraverso le 
dichiarazioni stesse del regista.  
“La memoria, per quello che mi riguarda”, ha detto l’autore, “è continuamente un termine, riesco a valutare il mio 
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presente solo se riesco a situarlo ed a paragonarlo col passato. La storia è un’utopia, un’illusione di potere vedere le 
cose rimanendone fuori. La magia (si pensi a L’Arcano Incantatore, 1996) è un desiderio che esiste, una voglia di 
soprannaturale che è sempre stata in me fin dall’inizio e che ha fatto si che io abbia creduto e sperato, anche in modo 
egoistico e riduttivo, nel miracolo, nell’occasione eccezionale. Tutto ciò che ho visto di magico intorno a me era 
sempre una sorte di desiderio che qualche cosa si realizzasse nei miei riguardi, quindi ho sempre vissuto la vita un 
po’ da privilegiato. La magia è quindi totalmente scaramantica. Il fantastico è l’immaginario dell’individuo, il suo 
sogno e qualche volta il suo incubo e la sua paura, ma anche il suo desiderio di essere qualche cosa di diverso da ciò 
che è. Il quotidiano sono le piccole storie che sono fondamentali al mio cinema.  
Callisto Cosulich ha detto che il film Storia di ragazzi e di ragazze (1989) è il più importante sul ventennio fascista 
che sia mai stato fatto; è il complimento più grande che abbia mai ricevuto perché la storia la si fa così; è 
raccontando la psicologia delle persone, delle masse, degli individui normali che si racconta la storia. La storia va 
raccontata attraverso i piccoli personaggi, le piccole cose, i piccoli eventi, il quotidiano. La provincia è la terra da cui 
provengo e nei riguardi della quale nutro il più grande risentimento e anche il più grande amore; da una parte una 
grande insofferenza e contemporaneamente una grande attrazione; le persone della mia terra sono quelle a cui sono 
più legato e nelle quali mi riconosco, che mi sono più care e che mi assomigliano, quindi mi irritano in certi momenti 
quando non mi piaccio perché vedo in loro tutti i miei difetti, ma che di più attirano quando invece sono soddisfatto 
di me stesso”.  
Memoria, storia, magia, fantastico, quotidiano, provincia, musica, sono temi ricorrenti e linee narrative del cinema di 
Avati. Siamo di fronte a un cinema che, con alti e bassi, propone intrecci da saga familiare desunta attraverso 
l’immagine “padana”  di un ambiente che mischia arte, poesia e motivazioni arcaiche, residui di una cultura 
contadina sempre a metà tra la dura realtà di ogni giorno e il sogno mistico-fantastico della speranza, del mistero e 
della sublimazione, con l’insinuazione sottile e perversa di una sensualità ( carnalità ) sempre soffusa, tra le righe, 
mai volgare, quasi vissuta come una fuga, un lampo, un attimo da nascondere, da dimenticare. 
Pudore e vergogna sono l’altra faccia del sesso nel mondo contadino.  
“Sono nato in un’epoca”, dice ancora Avati, “in cui la mia cultura e la religione hanno fatto sì che io abbia visto nel 
sesso tutto il male e tutto il bene. Quindi, la mia vita è stata profondamente influenzata da questa rinuncia ed 
attrazione allo stesso tempo”.  
Il “magico quotidiano” viene raccontato nell’oblio del passato, un passato ancora presente, mai troppo lontano; 
testimonianza e storia separata e allo stesso tempo “dentro” la storia, quella con la S maiuscola che non appare, ma 
impregna tutte le cose.  
La suggestione narrativa attraversa le storie, i personaggi, i luoghi dei film, trascinandoli in una sorta di carosello di 
colori dai toni stinti, leggeri, impalpabili, quasi opachi, che parlano di amarezza e di speranze, di un pessimismo 
esistenziale che non trova quasi mai le risposte che tutti si attenderebbero, siano essi i protagonisti delle vicende o il 
pubblico che le segue in sala.  
E’ la sorpresa della vita.  
Regalo di natale (1986) Festa di laurea (1987), Festival (1996), La seconda notte di nozze (2005), Il papà di 
Giovanna (2008) sono alcuni dei film che meglio di altri sono intrisi di questa suggestione narrativa.  
Qualche volta, però, la stessa suggestione prende il sopravvento sulle  storie e sui  personaggi, ne limita il naturale 
svolgimento e ne soffoca il respiro narrativo, impedendo ai film di regalarci quella “magia del quotidiano“ che tanto 
il pubblico ama, come è accaduto negli ultimi due lavori, Il figlio più piccolo (2010) e Una sconfinata giovinezza 
(2010). 
Da una parte la “magia del quotidiano”, delle piccole cose, dei piccoli uomini; dall’altra l’occhio magico del regista, 
che scava nella psiche dei suoi personaggi, scoprendo palesemente debolezze note e sconosciute, falsità e paure, 
tradimenti e ipocrisie, ma riesce anche a liberare energie e sensibilità esplosive e purificatrici, oltre che riparatrici. Si 
pensi a film come Le strelle nel fosso (1979), Noi tre (1985), Una gita scolastica (1983), L’amico d’infanzia (1994), 
Ma quando arrivano le ragazze (2005): il tutto come si fosse intorno a un tavolo verde, metafora crudele di un 
mondo in cui la vita è un gioco d’azzardo, feroce e spietato. Si veda, ad esempio, Regalo di natale (1986), La 
rivincita di natale (2004).  
Mai un dramma forte, ma solo vicende “leggere”, che nascondono sensibilità profonde, solo piccola gente in una 
provincia limitata e chiusa, senza respiro, sommersa, quasi asfissiante. Storie come affreschi e documenti di un 
tempo lontano, dimenticato, scomparso, in “bianco e nero”, ma proposto senza nostalgia; solo un’immagine sincera 
del tempo che fu, intriso di dolore e rassegnazione, ma anche di speranza.  
Un cinema della memoria.  
Questa concezione narrativa imponeva al regista un certo tipo d’attore che escludeva i divi, le star, i nomi di grido 
che sono difficilmente plasmabili, raramente possono sentire il “pathos” della storia e viverlo; ecco allora nomi più 
apparentemente meno noti, in alcuni casi giovani del tutto sconosciuti. Abbiamo assistito a recuperi clamorosi come 
quello di Carlo Delle Piane, che passa dalle macchiette romanesche alla Coppa Volpi di Venezia. Non dimentichiamo 
Lino Capolicchio, Gianni Cavina, Nick Novecento ed un Diego Abatantuono o un Massimo Boldi non ancora star.  
A questo proposito, ci affidiamo alle parole del regista. 
“E’ un po’ d’amore per i poco amati. C’è un tentativo di vendicare, un po’ provinciale, certi torti che tanti attori 
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hanno subito e per dimostrare che non ci sono soltanto quei 4 o 5 o 10 attori famosi, ricchi e belli, ma che si possono 
raccontare delle storie anche con altri. Nei riguardi dell’attore vivo un po’ quello che mi ha insegnato Vittorio De 
Sica: la riconoscenza.  
Ho incontrato una sola volta De Sica che doveva fare la supervisione a un mio film e mi disse: ‘Mi raccomando Avati 
ami i suoi personaggi, ma soprattutto sia riconoscente agli attori che li interpretano’.  
Questo fa si che i miei interpreti si sentano amati da me e questo li spinge a essere più generosi sui miei set. Mi 
danno quasi sempre la parte migliore di se stessi e quindi spesso i miei film sono bene interpretati”.  
Ho aperto questo scritto sul cinema di Pupi Avati parlando del suo amore per la musica. Lo chiudo ritornando sullo 
stesso tema, e citando ancora una sua dichiarazione.  
“La musica serve a ricordare molto spesso quello che è il mio atteggiamento nei riguardi della situazione che 
racconto; quando entra la musica in certi momenti, quella è la mia voce, una specie di voce fuori campo; molto 
spesso, uso la musica di contrasto; magari su una situazione violenta uso un tema molto dolce, romantico, perché 
provo una sorte di pena, piuttosto che di odio o di condanna; i miei film non sono mai di denuncia pura, immediata e 
gratuita, c’è sempre una sorta di complicità con il personaggio, con la situazione anche negativa che racconto. La 
musica esprime questo mio atteggiamento. Mi sono poi avvalso della collaborazione di Riz Ortolani ed è riuscito in 
modo efficace a raccontare le mie emozioni, il mio stato d’animo. Il mio amore per la musica e per il jazz in 
particolare ho cercato di renderlo con due film; uno sceneggiato televisivo Jazz band (1978) e Bix (1991). Bix è stato 
girato in un piccolo centro, Davenport nell’Ohio, dove è nato il grande musicista di origine tedesca Bix Beiderbecke, 
utilizzando attori americani tutti giovani e sconosciuti, in totale coerenza con il mio modo di fare cinema. Siamo 
andati in un altro paese, in un’altra cultura, forti però del fatto che il film era raccontato da un italiano: un io narrante, 
quello di Joe Venuti, un violinista jazz italiano che lavorò con il musicista americano”. 
Ogni regista ha una sua poetica, un suo modo di intendere la poesia del cinema, e quella delle immagini: ma quale è 
quella di Pupi Avati?   
“E’ difficile rispondere”, afferma il regista, “anche perché è impossibile definire la poesia; se ci riuscissimo, ne 
perderebbe molto. Credo però che ci siano delle costanti che tu ritrovi, come questa mia attenzione verso personaggi 
normali al di fuori di grandi eventi storici; un uomo senza qualità, senza storia, di cui tutti si dimenticherebbero se 
non me ne occupassi io; c’è probabilmente una sorta di desiderio  e di atteggiamento reale e non formale nei riguardi 
dell’adolescenza, dell’infanzia che in qualche modo ripulisce, ridà interesse, e curiosità a tutto quello che ci circonda 
e che altrimenti considereremmo scontato. Probabilmente è il punto di vista di uno che non vuole crescere dentro al 
mio cinema e che ti permette di vedere in modo diverso tutto ciò che ci circonda. E’ un po’ la ‘poetica del fanciullino 
pascoliano’, per cui qualche volta si parla di crepuscolarismo a proposito dei miei film. C’è un’incapacità, 
un’indisposizione a volere crescere, a diventare adulto. Questo lega tutti i miei film. Mi ostino ancora a raccontare 
storie che non mi appartengono più. Questa probabilmente è la mia poetica”. 
 
       Giacomo Martini  
 
Una sconfinata giovinezza (2010) 
Regia, Pupi Avati; Sceneggiatura, Pupi Avati; Fotografia, Pasquale Rachini; Scenografia, Giuliano Pannuti; 
Costumi, Stefania Consaga, Maria Fassari; Musiche originali, Riz Ortolani; Montaggio, Amedea Salfa; Produzione, 
Antonio Avati; Durata, 98'. 
 
Interpreti e personaggi 
Fabrizio Bentivoglio (Lino), Francesca Neri (Francesca), Serena Grandi (Zia Amabile), Gianni Cavina (Preda), Lino 
Capolicchio (Emilio), Manuela Morabito (Teta), Erika Blanc (La vedova), Osvaldo Ruggieri ( Il neurologo), 
Vincenzo Crocitti (Don Nico), Brian Fenzi (Lino da bambino), Marcello Caroli (Leo), Riccardo Lucchese (Nerio), 
Lucia Gruppioni (Leda), Cesare Cremonini (Nerio da vecchio), Gianluca Cammisa (Enrico), Damiano Russo 
(Tullio), Adriano Saleri (il cameraman) 
 
 
Sinossi 
Lino Settembre e sua moglie Chicca sono due coniugi soddisfatti, sia nella loro relazione che nella vita 
professionale: lui nella redazione sportiva del Messaggero, lei docente di Filologia Medievale all’Università 
Gregoriana. Unica delusione in 25 anni di matrimonio è quella di non avere figli , ma ciò non rovina la loro unione, 
anzi la fortifica. All’improvviso però, Lino inizia ad avere vuoti di memoria sempre più gravi, finché un neurologo 
non gli diagnostica una malattia degenerativa delle cellule cerebrali. Sarà questa una nuova prova per la coppia e sarà 
la loro unione così profonda a permettere loro di affrontare insieme la malattia. 
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Cinema Eden  ore 21 
In collaborazione con la cineteca di Bologna 

Serata di gala- Omaggio a Theo Anghelopoulos 
Premio alla carriera Viareggio EuropaCinema 2011 del Presidente della Giunta regionale Toscana, 

Enrico Rossi, a Theo Anghelopoulos 
a seguire, proiezione del film Lo sguardo di Ulisse (1995) 

 
THODOROS ANGHELOPOULOS , IL CINEMA TRA STORIA E MITOLOGIA 
----------------------------------------------------------------------------------------------------  
di Giacomo Martini  
 
Thodoros - Theo - Anghelopoulos nasce ad 
Atene nel 1935, si forma come critico e studia 
cinema a Parigi. Esordisce nella regia dopo il 
colpo di stato militare dei colonnelli con 
Ricostruzione di un delitto (1970). Il film 
evidenzia le scelte narrative e stilistiche che 
caratterizzeranno tutti i suoi futuri film:  “il 
sapiente utilizzo del piano-sequenza e 
l’interpunzione di sospensioni e silenzi, la 
vicenda viene condotta su tre diversi piani 
intrecciati in una struttura circolare. 
Ricostruendo l’esplosione della violenza sullo 
sfondo di una avvilita e degradata provincia 
greca, il regista rivisita il mito degli Atridi, 
operando così una trasposizione mitica della 
vicenda, tratto ricorrente della sua poetica, che 
non si qualifica come decorativismo, ma rende 
possibili una serie di riferimenti polemici 
dell’attualità.”  
Fu paragonato a Ossessione di Luchino Visconti 
per la funzione di rottura che aveva svolto nel 
cinema greco, era ancora vigente la dittatura dei 
colonnelli.  
Negli anni ‘70 gira la trilogia composta da I giorni del ‘36 (1972), La recita (1975) e I cacciatori (1977), in cui 
riaggancia al mito la storia della Grecia contemporanea, coniugando epica e lirica. Moltiplicando i piani ed i punti di 
vista, e scardinando la successione cronologica degli avvenimenti, Anghelopoulos segnala continuamente la 
“finzione” della rappresentazione.  
I giorni del ‘36 è ambientato durante i giorni che precedettero le elezioni politiche che porteranno al potere la 
dittatura di Metaxas nel 1936; il film racconta il caso carcerario di un ex collaboratore della polizia caduto in 
disgrazia e arrestato che prende in ostaggio un deputato della destra. Anghelopoulos mette a punto la sua poetica 
dello straniamento di chiara derivazione brechtiana, costruita per scene autonome dove la tensione è spostata 
sull’andamento e non sull’esito delle azioni. Ritornano gli strumenti espressivi del piano sequenza, dell’elissi e 
dell’uso di una cifra cromatica e narrativa che evita qualsiasi richiamo al naturalismo.  
La recita racconta il viaggio di un gruppo di attori (i cui nomi si richiamano ancora al mito  degli Atridi) nella storia 
greca dal 1939 al 1952. Il film  riesce perfettamente ad intrecciare analisi, riflessione politica e ricerca formale 
narrando una storia su tre livelli: teatro, vita privata e politica.  
L’intreccio tra i tre livelli  di significazione è ben strutturato e impercettibile; non esistono flashback e i passaggi 
temporali sono realizzati con carrellate che ci permettono di attraversare il tempo e la storia con grande naturalezza e 
semplicità; i personaggi entrano ed escono senza interrompere la continuità cronologica. Il filo conduttore del 
viaggio degli attori è la memoria collettiva. L’uso della macchina da presa in “diretta” sui personaggi ripropone quel 
distacco che Bertold Brecht chiamò “straniamento” capace di fornire al pubblico la consapevolezza di essere di 
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fronte ad una rappresentazione. La recita è considerato uno dei capolavori della storia del cinema. 
I cacciatori ritorna con forza sul tema, ancora tabù nella Grecia del suo tempo, della guerra civile e ne spiega gli 
incubi che non vogliono lasciare la cronaca e la memoria dei protagonisti e delle nuove generazioni. Viene ritrovato 
il corpo di un “partigiano-bandito” da un gruppo di cacciatori; un’ombra, un simbolo, una minaccia dal passato che 
ancora fa paura; una metafora di una storia che non può essere seppellita e dimenticata; sarebbe necessario 
confrontarsi con questa, ma nessuno ha il coraggio di avviare l’indispensabile autopsia. I borghesi de I cacciatori non 
potranno mai riconciliarsi con il fantasma della rivoluzione (guerra civile) che irrompe nei loro incubi, perché essi 
sono stati gli autori materiali delle vessazioni morali che hanno condotto all’assassinio di una rivoluzione il cui 
cadavere ha ancora il sangue fresco.  
Con questa trilogia, Anghelopoulos conquista il panorama internazionale e dopo la caduta dei colonnelli approda in 
Italia e incontra Tonino Guerra che segnerà il suo modo di raccontare. Da quel momento i suoi film segnalano lo 
spostamento verso una tematica più esistenziale ed un accentuarsi della metaforicità del racconto che tende alla 
rarefazione ed alla contemplazione.  
Nel 1980 gira Alessandro il grande; all’inizio del secolo un detenuto evaso dal carcere di  Atene prende in ostaggio 
un gruppo di turisti inglesi e si mette a capo di una comunità anarchico-socialista, il popolo lo acclama come un 
nuovo Alessandro il Macedone, ma l’esercito stroncherà la rivolta. La forma di Anghelopoulos, con la grandiosità e 
la ricchezza dell’inquadratura, è giunta alla sua esasperazione. I codici perfezionati ci introducono in maniera 
farneticante all’indicibile. I codici cinematografici ci vengono offerti ermeticamente chiusi e, allo stesso tempo, 
aperti a molteplici interpretazioni. L’Alessandro cinematografico è sfuggito alle mani del regista ed è entrato nella 
terra e nella carne di una storia e di una speranza “utopica”. Il regista trasporta dal passato gli archetipi di un’azione 
futura in un presente negato e ambiguo. 
In Viaggio a Citera (1983) un vecchio comunista, Spyros, partigiano e militante della guerra civile, ritorna dopo 
trent’anni in patria per ritrovare le sue origini, il suo territorio, i suoi valori, ma finisce per scoprire che l’utopia della 
rivoluzione non solo è stata sconfitta dalle armi, ma è stata cancellata dalle menti dei vecchi compagni e dei nuovi 
protagonisti del presente e verrà condannato dagli uni e dagli altri  alla marginalizzazione: nessuno vuole  più la 
rivoluzione e il vecchio combattente finisce con la moglie su di una zattera abbandonata alla deriva.  
La “non riconciliazione” ha parcellizzato il territorio fisico, ha distrutto l’identità ed ha provocato una profonda crisi 
nell’immaginario. Il vecchio Spyros naviga alla deriva verso l’orizzonte e in esso viene annullato.  
Ne Il volo (1986) un vecchio apicoltore (Marcello Mastroianni) in viaggio con le sue arnie verso la Grecia incontra 
una ragazza sbandata e cerca con lei un amore disperato e impossibile dopo un amplesso in un cinema vuoto; l’uomo 
si lascerà uccidere dalle sue api.  Spyros, l’apicoltore, non è un combattente, non è un idealista, ma un uomo 
profondamente integrato nel suo tempo e di questo subisce le contraddizioni e le fragilità. È la metafora di una  
Grecia incapace di riflettere sul suo passato e di costruire un futuro liberato finalmente dai fantasmi e dagli incubi di 
una subalternità storica e morale. E’ il simbolo di un paese “non riconciliato” incapace di conquistare una propria 
libertà. Paesaggio nella nebbia (1988) racconta il viaggio di due fratelli alla ricerca del padre emigrato in Germania 
in un paesaggio avvolto nel silenzio e nella nebbia. I luoghi che attraversano, le persone che incontrano sono 
“caricature, diavoli, fantasmi, persone inviate dal passato ignoto, ostacoli nella strada dei piccoli utopisti. Voula e 
Alexandros si rifiutano di credere che la Terra Promessa che sognano di notte o cercano a occhi aperti, possa avere a 
che fare con la miseria e lo squallore che attraversano. Si lasciano tutto alle spalle..”.  “L’utopia è una nuova terra che 
emerge dalla nebbia…”. Il film vince il leone d’argento a Venezia.  
Nel 1991 Anghelopoulos gira Il passo sospeso della cicogna; in un villaggio greco ai confini con l’Albania (da 
sempre confini contestati e motivo di tensioni), luogo di incontro di profughi provenienti dai Balcani, un giornalista 
televisivo crede di riconoscere in un coltivatore di patate un uomo politico (interpretato ancora da Marcello 
Mastroianni) scomparso misteriosamente alcuni anni prima; convinto della sua scoperta chiama la moglie, presunta 
vedova.  
Il regista non vuole risolvere il “giallo” del ritrovamento, ma celebrare il mito perenne della ricerca senza tempo e 
senza meta (l’utopia?), e quello della frontiera, dell’esilio e dei popoli come dell’anima e delle sue ferite. Una 
metafora di sconfitte e riscatti che nella storia sottolineano l’inutilità della politica. Lo stile indugia  tra ampi spazi 
contemplativi e piani sequenza quasi a volere rallentare il tempo e l’ansia dei personaggi che sembrano disintegrarsi 
davanti al muro di una storia che sembra ripetersi in modi e ritmi ossessivi. Nessuno potrà uscirne senza portare i 
segni indelebili di ferite profonde.   
Il tema del viaggio ritorna ne Lo sguardo di Ulisse (1995) dedicato alla memoria di Gian Maria Volontè scomparso 
durante la lavorazione del film, nel quale avrebbe dovuto interpretare la parte del  conservatore della Cineteca di 
Sarajevo.  Un cineasta greco, esiliato negli Usa, torna nella sua città natale per la prima di un suo film e per ritrovare 
i negativi del primo film greco, girato agli inizi del ‘900 dai fratelli Manakis. Inizia così un lungo viaggio che lo 
porterà nei Balcani travagliati dalle guerre etniche, dall’Albania alla Macedonia, dalla Bulgaria alla Romania, e poi 
lungo il Danubio fino a Belgrado e finalmente a Serajevo dove il conservatore della Cineteca è riuscito a sviluppare i 
film e così il regista potrà finalmente vederli.   
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Si tratta dell’odissea moderna di un intellettuale alla ricerca delle proprie origini storiche e culturali. Il film di 
Anghelopoulos è “il viaggio di una coscienza smarrita che incontra coscienze altrettanto smarrite”. Sarajevo come 
Itaca, Harvey Keitel come Omero in un viaggio attraverso la storia, attraverso la guerra per ritrovare la genesi delle 
stesse, forse per cancellarle e ricominciare da capo. “Questo film parla soprattutto della strada perduta della storia, 
della perdita della retta via nel secolare cammino dell’uomo verso l’utopia…”. “Il protagonista del film Lo sguardo 
di Ulisse si vota a un ideale che sembra l’ultimo in una società che ha esaurito tutti i suoi ideali: salvare lo sguardo 
primordiale e vergine che il cinema gettò sul mondo all’inizio del secolo che sta per finire….”.  Il film propone 
momenti di grande commozione, come il trasporto della statua di Lenin lungo il fiume, la strage della famiglia del 
conservatore della Cineteca  di Sarajevo,  fatta sentire ma non vedere, per dimostrare la cecità del mondo davanti alla 
guerra e infine la straordinaria chiusura del film che il quotidiano Figaro  recensisce così: “L’eccezionale sequenza 
finale, in una Sarajevo assediata dalla morte e dalla nebbia, rimane nella memoria dei tempi. E’ tempo di nebbia. E’ il 
momento in cui i fantasmi escono e si muovono tra le macerie per andare a recitare Shakespeare o a suonare 
Beethoven nelle strade e nelle piazze in una scenografia da Apocalisse. Il secolo inizia e termina a Sarajevio . Omero 
è vivo”. Gran premio della giuria a Cannes. Nel 1998 gira L’eternità è un giorno. E’ un’opera “che ha molti livelli di 
lettura, come tutte le vere opere d’arte e di poesia, dove il particolare include il generale e viceversa e una 
problematica si incrocia, si innesta sull’altra. E’ il racconto di un doppio viaggio: fisico da Salonicco ai confini 
dell’Albania e mentale nelle memorie di un scrittore molto malato, alla frontiera tra la vita e la morte, e soprattutto 
un viaggio nel tempo, senza più confine tra il passato e il presente, tra il reale e l’immaginario, un tempo dove la 
durata si dilata e si restringe”. “La vita e la morte sono simbolicamente rappresentate nel film dal piccolo  emigrato 
albanese e dall’anziano scrittore malato”. Un film di alta poesia dove il racconto incontra la passione e la 
commozione di una vita che si spegne nella consapevolezza di una morte che trasferisce la propria “ verità” in un 
presente che vuole fortemente rinascere.  
Nel 2002 Anghelopoulos riprende il tema mitologico del viaggio con La sorgente del fiume, primo film di una 
trilogia che vuole essere un bilancio storico e poetico del secolo appena trascorso e che ci ha lasciato ferite terribili; 
tema conduttore l’amore che sfida il tempo. Il viaggio inizia a Odessa con l’arrivo della Armata Rossa e si chiude 
con la disperazione di una madre sul corpo del figlio ucciso. Ancora viaggi, esili, separazioni, un continuo vagare 
alla ricerca della “terra promessa”, la morte delle ideologie e dei sogni di riscatto, il confronto continuo e 
drammatico con la storia. Ancora un’elegia sul destino umano e sulla morte dell’utopia.  
E’ evidente che il cinema di Anghelopoulos pone al centro della propria “anima” la ricerca dell’utopia attraverso il 
dramma storico, sociale, culturale ed esistenziale in cui versa da troppo tempo l’uomo e molto di più l’uomo 
contemporaneo; un’utopia  storica e politica per recuperare le speranze, dopo tante sconfitte, in una società più 
giusta;  un’altra esistenziale e filosofica  nel degrado di ogni giorno: il viaggio, l’abbandono, lo sradicamento, la 
separazione, la morte come conclusione “obbligata” e non catartica. Estremo realismo storico attraverso la lirica del 
dolore, del viaggio e dell’esilio.  
Anghelopoulos si identifica nell’utopia ricordandoci che, in quanto nulla e nessuno possono modificare la storia, solo 
nell’utopia c’è spazio per l’uomo.   
La polvere del tempo (Festival di Berlino 2009) è il secondo atto della  trilogia avviata con il precedente La sorgente 
del fiume. Ancora una volta, i personaggi del passato non appartengono soltanto al passato, si sono salvati dalla 
macina della Storia e ritornano. Le loro vite nomadi si sono svolte tra mille viaggi e trasferimenti e il film li racconta 
punteggiando i loro percorsi con i grandi avvenimenti e passaggi d’epoca: la Shoah e Israele, la destalinizzazione, il 
Vietnam, la caduta del Muro, il nuovo millennio. Ciò che resiste e continua a unire i protagonisti del film è la 
solidarietà, l’amicizia, l’amore. Valori che li fanno sentire vivi e antidoto alla sinistra percezione di sé come 
sopravvissuti a un tempo di ferro e sangue sparso inutilmente. Ancora una volta il regista cerca in un viaggio 
drammatico dentro la storia del ‘900 di trovare una risposta ai quesiti che le vite e le passioni degli uomini gli 
pongono ogni giorno. Ritorna il conflitto “tragico” tra l’uomo e la storia, tra l’uomo e il suo destino, tra l’uomo e gli 
“dei”, intesi come coloro che decidono e comandano la storia e la vita degli uomini e che spesso sacrificano per 
appagare il proprio delirio di onnipotenza e di dominio. 
 
LO SGUARDO DI ULISSE 
 
Il film, un capolavoro poetico e letterario, è dedicato all’attore italiano Gian Maria Volonté, morto dopo alcuni giorni 
di ripresa e sostituito nella parte di Ivo Levi (il cinetecario anziano di Sarajevo) dall’attore Erland Josephson. 
Uscito nel 1995 a ridosso della spaventosa guerra nei Balcani Lo sguardo di Ulisse ha suscitato commozione e 
riconoscimenti critici importanti ma inspiegabilmente ristretti e riceve il Gran Premio della Giuria a Cannes.  
La pellicola si cala nelle profondità più sensibili della memoria, in quella parte dell’inconscio che racchiude 
sentimenti significativi della storia, antichi investimenti che imprigionano il linguaggio di un tempo. 
Zone d’ombra che accompagnano con crudele fedeltà l’intercalare della vita e sono una perenne testimonianza di 
amori e odi velati dal pietoso potere del tempo. 
E’ il ritorno del ricordo, inaspettato e straniante. Qualcosa che racchiude una passione divenuta misteriosa e che 
proprio per questo viene reinterpretata, quasi nostro malgrado, per la necessità di dargli un senso nuovo, nel mentre 
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ci si allontana da lei per fuggire al dolore che provoca. 
Nel lancio distributivo, la pellicola non ha avuto alcun aiuto, è stata incredibilmente sottovalutata dall’industria  
cinematografica di tutto il mondo, probabilmente perché il film trattava il tema della nostalgia dell’emigrato che mal 
si presta allo spettacolo commerciale. E’ come se l’arte pura che questo film incarna a pieno titolo non potesse avere 
accesso a una normale pubblicità, parallela a quella sostenuta dal produttore. 
Il cinema inteso come arte, e non come spettacolo che crea emotività, non può ancora avere pari diritti pubblicitari 
con il film commerciale.  
Anghelopoulos punta tutto sull’emozione che la guerra dei Balcani ha suscitato nel mondo e in particolare sugli esuli 
di quei paesi sparsi nei vari continenti. Lo fa curando estremamente la sincerità autobiografica che permea tutta la 
sua opera; essa favorisce negli spettatori proiezioni e identificazioni di grande coinvolgimento. 
Il film è originale per stile e linguaggio visivo. Il regista rifiuta nella realizzazione sia soluzioni di spettacolo che una 
rilettura scenica a ritroso su orme linguistiche già conosciute e percorse nello stesso genere.  
Il film svolge sia il tema dell’itinerario delle passioni umane e dell’avventura, che della questione dell’isolamento 
dell’eroe (in questo caso l’artista cineasta). Anghelopoulos prende spunto per il film da alcune sue interpretazioni 
visive del famoso libro di Omero: L’Odissea. Al centro della sua opera c’è l’emotività del ricordo: quella che nasce 
dalla nostalgia dell’esule. Una nostalgia causata dal suo viaggio verso l’ignoto: che è difficoltoso anche nel ritorno in 
patria, perché durante l’assenza tutto è cambiato e non si sa più dove fermarsi. 
L’opera di Anghelopoulos ha, rispetto al libro di Omero, un diverso finale; meno prevedibile e più aperto. 
Il montaggio della pellicola non si basa su una normale successione di inquadrature, filmate come accade in molti 
film in numero sufficiente da consentire di creare il corpo filmico principale, ma su una costruzione scenica costituita 
da numerosi e lunghi piani sequenza: spesso composti da scene dove i personaggi sono ripresi con movimenti della 
macchina da presa a semicerchio. Ciò consente una maggiore familiarità visiva con i personaggi, tale da far avvertire 
nello spettatore un senso di potenziale penetrabilità nelle scene. 
Da notare che i numerosi flash back avvengono senza un distacco dalla scena che è già in corso, ma con un 
prolungamento della stessa in un tempo diverso, di solito legato al passato, dove vengono conservate intatte le 
sembianze reali dei personaggi. Ciò procura un coinvolgimento sia emotivo che estetico nuovo; esso è più 
apprezzabile del flash back perché non c’è uno stacco dal regolare fluire visivo in corso. La dissolvenza e lo stacco 
scenico procurato dal flash back, hanno funzioni didascaliche, e sono mal sopportati dallo spettatore. Meglio l’idea di 
Anghelopoulos di non dissolvere la scena del presente ma di prolungarla ambientata in un altro tempo della stessa 
storia. La continuità narrativa ne giova.  
Lo sguardo di Ulisse è una scrittura che si cala coraggiosamente, senza speranza, tra gli interstizi di un’etica offesa e 
umiliata, lo fa rinunciando a forme retoriche già collaudate e senza trascurare il vero più crudo che la storia rilascia. 
 
Lo sguardo di Ulisse (1995) 
Regia, Theo Angelopoulos; Sceneggiatura, Theo Angelopoulos, Tonino Guerra, Petros Markaris, Giorgio Silvagni; 
Fotografia, Giorgos Arvanitis, Andreas Sinanos; Scenografia, Dinos Katsouridis; Costumi, Giorgios Ziakas; Musiche 
originali, Eleni Karaindrou; Montaggio, Takis Koumoundouros, Yannis Tsitsopoulos; Produzione, Theo 
Angelopoulos, Phoebe Economopoulos, Eric Heumann, Dragan Ivanovic, Herbert G. Kloiber, Saimir Kumbaro, Piro 
Milkani, Ivan Milovanovic, Amedeo Pagani, Lucian Pricop, Giorgio Silvagni; Durata, 155'. 
Interpreti e personaggi 
Harvey Keitel (A.), Maia Morgenstern (Le donne di A.), Erland Josephson (Ivo Levi), Thanassis Vengos (Autista del 
taxi), Yorgos Michalopulos (Nikos) 
Sinossi A cura di Paolo Mereghetti 
A., cineasta greco emigrato negli Stati Uniti, torna nella sua città natale, Ptolemais, per la prima di un suo film, ma 
soprattutto per ritrovare i negativi del primo film greco, girato all’inizio del secolo dai fratelli Manakias. 
Inizia così una ricerca che lo porta in giro per i Balcani, dall’Albania alla Macedonia, dalla Bulgaria alla Romania, 
poi lungo il Danubio fino a Belgrado e infine a Sarajevo, dove il conservatore della cineteca è finalmente riuscito a 
sviluppare quelle bobine e A. potrà vederle. 
Moderna odissea di un intellettuale alla ricerca delle proprie radici professionali e storiche, il film di Angelopoulos è 
il viaggio di una coscienza smarrita che incontra coscienze altrettanto smarrite. Il film ha momenti di grande 
commozione: il trasporto via fiume di un’immensa statua di Lenin osservata lungo le rive da una folla silenziosa di 
ex “sudditi” o il massacro della famiglia del conservatore della cineteca, fatto sentire ma non vedere, per sottolineare 
ancora di più la “cecità” del mondo di fronte a quella guerra. 
Gran premio della giuria a Cannes. 
Il ruolo del conservatore della cineteca era stato pensato per Gian Maria Volonté, morto dopo troppo pochi giorni di 
riprese perché potesse essere presente nel film, che comunque è dedicato alla sua memoria. 
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Cinema Eden -  ore 21 

in collaborazione con la Fondazione “Federico Fellini” di Rimini 

Serata di gala - Premio alla carriera a 
Tonino Guerra 

Premio alla carriera Viareggio EuropaCinema 2011 del 
Presidente della Provincia di Lucca, Stefano Baccelli, a 

Tonino Guerra 
a seguire, proiezione del film 

Amarcord (1973) di Federico 
Fellini, e proiezione in anteprima 

delle sequenze tagliate 
 

Un Poeta in tutto di Pier Marco De Santi 
Tonino Guerra rappresenta, come soggettista e sceneggiatore, la mente pensante e poetica di gran parte del 
“Cinema d’Autore” dal dopoguerra a oggi. 
Io l’ho conosciuto nel 1985 in occasione della pubblicazione di una monografia a lui dedicata, nel corso di 
un omaggio dedicatogli dalla Repubblica di San Marino. Per quel grande evento, ebbi l’onore di scrivere 
un saggio sulla sua (fino allora sconosciuta) attività di pittore. Haiku a pastelli, s’intitolava quello scritto 
che gli piacque molto. 
E, a proposito del suo mondo poetico, oggi più che mai, ho la certezza che l’opera complessiva di Tonino 
Guerra (cinema, letteratura – poesie e romanzi – , pittura) sia lo specchio dei tempi, dei luoghi di una 
contemporaneità travagliata e che appartenga di diritto a quella indefinibile dimensione espressiva che 
regge la sfida della moda e degli stereotipi, proprio perché al di là del tempo. Tonino Guerra, anche nel suo 
inconfondibile modo di esprimersi e di raccontare, con le sue 
evocazioni magiche e le sue fascinose visioni, con il suo tono 
affabulatorio ed elegiaco, è un cantore del nostro tempo e di un 
mondo fatto di colori, sapori, umori, sensazioni che sono da 
sempre più o meno consapevolmente dentro di noi come una 
sorta di memoria del sangue. E’ questa la grandezza della sua 
Humanitas e della sua Arte, di fronte alle quali occorre 
inchinarci. 
 
Amarcord (1973) 
Regia, Federico Fellini; Soggetto e sceneggiatura, Federico Fellini, Tonino 
Guerra; Fotografia (Technicolor), Giuseppe Rotunno; Scenografia e 
costumi, Danilo Donati; Montaggio, Ruggero Mastroianni; Musica, Nino 
Rota; Produzione, FC Produzioni (Roma), P.E.C.F. (Parigi). 
 
Interpreti e personaggi 
Pupella Maggio (madre di Titta), Armando Brancia (padre di Titta), Bruno 
Zanin (Titta), Stefano Proietti (Oliva), Peppino Inigro (nonno di Titta), 
Nandino Orfei (il Pataca), Carla Mora (la cameriera), Ciccio Ingrassia 
(Teo, lo zio matto), Magali Noel (la Gradisca), Franco Magno (preside 
Zeus), Mauro Misul (professore di filosofia), Francesco Maselli (professore 
di scienze), Mario Silvestri (professore d’italiano), Maria Antonella Beluzzi 
(la tabaccaia), Antonio Faà di Bruno (il conte di Lovignano), Luigi Rossi, 
Josiane Tanzilli, Domenico Pertica, Carmela Eusepi, Gennaro Ombra, 
Gianfilippo Carcano, Dina Adorni, Francesco Vona, Bruno Lenzi, Lino Patrono, Armando Villella, Francesco Magno, Fides 
Stagni, Aristide Caporale. 
 
 
 



 24 

 
 

Cinema Eden -  ore 21,00 

Serata di gala- Omaggio a 
Lech Majewski 

Premio Viareggio EuropaCinema 2011 
dell’Università di Pisa al Miglior Film 

Europeo, The Mill and the Cross, e Premio 
Speciale del Direttore Artistico e di Società 

Italia a Lech Majewski e Rutger Hauer. 
a seguire proiezione di 

The Mill and the Cross di 
Lech Majewski (2010) 

 
Premio Viareggio EuropaCinema 2011per il miglior film europeo 

 
IL REGISTA 
Mentre è ancora in Polonia, Majewski scrive e dirige due film:  Annunciation (1978) e The Knight (1980), che il New 
York Times giudica come "un inquietante e austera parabola, diretta con sicurezza.”  
Nel 1982, sul fiume Tamigi, Majewski metta in scena con grande successo   l'Odissea di Omero e pubblica diversi libri 
di poesia, saggi e romanzi. Sulla base del suo primo romanzo scrive  la sceneggiatura di Flight of the Spruce Goose 
(1985) per il suo debutto negli Stati Uniti.  
Nel 1986, Majewski si reca a Rio de Janeiro per sviluppare una sceneggiatura con "l'uomo più ricercato del mondo" 
Ronald Biggs, uno degli interpreti di La grande rapina al treno. Prisoner of Rio (1989) viene completato presso i 
Pinewood Studios e distribuito nel mondo dalla Columbia-TriStar Pictures. 
Nel 1992, insieme a Propaganda Films di David Lynch, produce e dirige Gospel According To Harry, che segna il 
debutto di Viggo Mortensen nel ruolo del protagonista. 
Nel settembre del 1995, l'Opera nazionale polacca ha aperto la nuova stagione con la sua produzione della Carmen di 
Bizet, trasmessa in diretta da Canal +. La prestigiosa rivista Opera International cita questa messa in scena tra le 
migliori produzioni nel mondo.  
Nello stesso anno Lech Majewski co-produce Basquiat, un film basato su una storia da lui scritta e interpretato da 
Jeffrey Wright, Benicio del Toro, Willem Dafoe, Gary Oldman, Courtney Love, Dennis Hopper, e da David Bowie nel 
ruolo di Andy Warhol.  
Nel 1996 debutta come compositore (insieme a Jozef Skrzek) e librettista, scrivendo la sua opera autobiografica The 
Roe’s Room, selezionata come una delle nuove opere migliori al mondo. 
Nel 1997, Majewski mette in scena e gira in Germania una versione del A Midsummer's Night Dream di Shakespeare. 
Un anno dopo, produce una serie di CD con maestri polacchi di musica moderna, in particolare con Henryk Mikolaj 
Gorecki. Nello stesso anno mette in scena il Tramway 90 kilometer performance , e costruisce un impianto di video 
arte nella Galleria d'Arte Moderna della sua città natale di Katowice, che vince il Silver Award al Film Festival 
Internazionale di Houston. 
Nel 1999, Majewski dirige il lungometraggio Wojaczek, che riceve i premi da numerosi festival.  
Nel 2000 inizie le riprese Angelus, un'epopea di minatori di carbone della Slesia. E vince tra gli altri il  Premio Fellini 
e il Grand Prix a Cameraimage. Nello stesso anno presenta il film a Palazzo Grassi di Venezia (durante la Biennale), e 
nel 2002 viene ospitato al Museum of Modern Art di New York, e alla Galerie Nationale du Jeu de Paume di Parigi. 
Nel 2002 pubblica il suo quarto romanzo che su cui si basa il film Il giardino delle delizie che, completato nel 2004, 
vince il Gran Prix al Festival Internazionale del Cinema di Roma.    
Nel 2006 il Museum of Modern Art di New York gli dedica una grande retrospettiva delle sue opere, dal titolo Lech 
Majewski: Conjuring the Moving Image a cura di Laurence Kardish. 
Nel 2007, la retrospettiva del MoMA viene ospitata nei musei d'arte più importanti al mondo. 
 
 
 



 25 

 
FILMOGRAFIA DI LECH MAJEWSKI  

 
 •THE MILL & THE CROSS  (Angelus Silesius, 2010) sceneggiatore / regista / produttore / direttore della fotografia / editor /
 compositore  
•  GLASS LIPS (Angelus Silesius, 2007) sceneggiatore / regista / produttore / direttore della fotografia / editor /  compositore  
•  THE GARDEN OF EARTHLY DELIGHTS (Mestiere Cinema -  Metaphysics Ltd, 2004) sceneggiatore / regista / 
produttore / direttore della fotografia / editor /  compositore  
• ANGELUS (Filmcontract, 2000) sceneggiatore / regista / scenografo / compositore / editor  
• WOJACZEK  (Filmcontract, 1999) sceneggiatore / regista / editor 
• BASQUIAT  (Miramax, 1996) sceneggiatore / produttore 
• GOSPEL ACCORDING TO HARRY  (Propaganda Films, 1992)  sceneggiatore / regista / produttore 
• PRISONER OF RIO (Columbia TriStar, 1988)  sceneggiatore / regista /  produttore 
• FLIGHT OF THE PRUCE GOOSE  (SGF - USA, 1986)  sceneggiatore / regista / produttore 

INTRODUZIONE 

THE MILL & THE CROSS  (Angelus Silesius, 2010) 
Nel 2005, lo scrittore e critico d'arte Francesco Michael Gibson vide Angelus di Lech Majewski in un cinema a Parigi. 

Affascinato dalla visione pittorica del regista, gli diede una 
copia del suo libro The Mill and the Cross, l'analisi del 
quadro di Pieter Bruegel La salita al calvario. 
Majewski, il cui percorso creativo iniziato con la pittura e 
la poesia, ammirava la profondità della visione di Gibson 
nel quadro di Bruegel, accettò la sfida di creare un 
equivalente visivo del lavoro del maestro fiammingo. 
 
Per Lech Majewski questa sfida non era del tutto nuova: 
aveva già basato molti dei suoi film su quadri e pittori. Fu 
lui che scrisse la sceneggiatura originale di Basquiat e 
trovò Julian Schnabel a dirigerlo; il suo film Il giardino 
delle delizie, con il famoso dipinto di Bosch come sfondo, 
è stato accolto da Sight & Sound come un capolavoro; i 

suoi pezzi unici di videoarte sono stati esposti al Museum of Modern Art di New York e alla Biennale di Venezia. Ci 
sono voluti tre anni a Majewski per completare il film. È stato un lavoro che ha richiesto pazienza e fantasia, così 
come l'uso di nuove tecnologie CG ed effetti 3D. Tre anni passati tessendo un arazzo digitale enorme composto da 
strati su strati di prospettiva, fenomeni atmosferici e persone. 
SINOSSI 
Il capolavoro epico di Pieter Bruegel La salita al calvario ritrae la storia della Passione di Cristo ambientata nelle 
Fiandre, sotto la brutale occupazione spagnola nel corso dell'anno 1564. Tra le oltre 500 figure che riempiono la 
notevole tela di Bruegel, The mill & the Cross, si concentra su una dozzina di personaggi le cui storie di vita si 
svolgono e si intrecciano in un paesaggio popolato da abitanti dei villaggi e cavalieri dal mantello rosso. Tra loro ci 
sono lo stesso Bruegel (interpretato da Rutger Hauer), il suo amico e collezionista d'arte Nicola Jonghelinck (Michael 
York), e la Vergine Maria (Charlotte Rampling). 
La prima parte del film mostra un giovane uomo che va con la moglie a vendere un vitello in un mercato. 
Inaspettatamente viene preso dalla milizia spagnola, duramente picchiato e appeso su una ruota. Il tragico episodio 
giunge del tutto all'improvviso. E ci si domanda il perché: perché, ancora oggi, molti giovani sono presi dalla strada, 
picchiati e spesso uccisi in paesi oppressi? 
The mill & the Cross invita il pubblico a ricostruire dai disegni preparatori di Bruegel il significato più profondo delle 
scene. In seguito ai suggerimenti del pittore abbozzati su carta, lo spettatore mette insieme i pezzi di una storia epica di 
coraggio, di sfida e di sacrificio, e, come un detective su un percorso di indizi, riesce a leggere il linguaggio nascosto 
dei simboli. 
Il film intreccia temi culturali, religiosi e filosofici, ma comunica anche al livello semplice del linguaggio del cuore. 
Chiunque abbia familiarità con le scene della Crocifissione,  viene sorpreso dalla giustapposizione con lavori 
domestici e torture degli eretici anonimi. Siamo testimoni di un religioso ossimoro: La crocifissione di un uomo, 
mentre i carnefici gli mostrano il  Crocifisso. Che perversione: La copia del supplizio di Cristo, i boia lo fanno nel 
nome di Cristo. E questo paradosso religioso viene ripetuto più e più volte nel corso della storia dell'umanità. 
C'è una strana simmetria tra le due giovani vittime nel film – "la ruota" e la crocifissione: una morte è anonima, l'altra 
è famosa. E' un privilegio essere torturato come il Cristo? La storia sembra essere sovversiva, come il dipinto di Pieter 
Bruegel stesso. È essa religiosa o anti-religiosa? È a favore o contro la Chiesa? Nessuno dei due cerca di scavare più a 
fondo: che tipo di legge è usurpata da alcuni per punire gli altri in nome delle incomprensioni e delle interpretazioni 
diverse delle idee astratte di Dio? Purtroppo, la risposta è triste: Ogni legge, in nome di qualcosa può ridurre in 
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schiavitù e maltrattare gli altri. Le idee di verità, giustizia e bellezza possono essere facilmente trasformate in 
strumenti di tortura. 
 
Bruegel era, ed è tuttora, il più saggio filosofo tra i pittori. Nella maggior parte dei suoi lavori si è preso la briga di 
nascondere l'evidente piantando distrazioni altrove. Il nascosto dovrebbe essere palpabile - questo era il suo 
stratagemma per mostrare la quintessenza della sofferenza. E cioè che nessuno si preoccupa di esso. Il malato è 
lasciato solo, abbandonato, dimenticato ... Gli altri devono vivere la loro vita e in qualche modo ottenere il massimo da 
essa. 
Uno dei più avventurosi e inspirati artisti e registi della Polonia,  Lech Majewski, porta La salita al calvario nel 
cinema, invitando lo spettatore a vivere dentro l'universo estetico del dipinto mentre guardiamo la fase di creazione. 
Tutta la vicenda è come osservata con stessi occhi di Bruegel.  
 

Premio Viareggio EuropaCinema 2011  a Rutger Hauer 
  
La carriera di attore di Rutger Hauer è iniziata nel 1969 
con il ruolo da protagonista nella serie televisiva 
olandese Floris, diretta da Paul Verhoeven. La carriera 
cinematografica di Hauer decolla nel 1973 quando 
Verhoeven lo sceglie come protagonista nel successo al 
box office Turkish Delight. Il pupillo di Verhoeven 
viene poi invitato a fare il suo debutto in  lingua inglese 
al fianco di Michael Caine e Sidney Poitier nel dramma 
dell'apartheid britannico The Wilby Conspiracy (1975). 
Houer dopo diversi anni dove realizza film in Olanda 
debutta in america nel film di Sylvester Stallone 
Nighthawks (1981), lanciato come un terrorista 
psicopatico di nome Wulfgar. L'anno successivo 
interpreta il suo più noto ruolo, Roy Batty nel Blade 
Runner di Ridley Scott (1982). 
Successivamente ricopre il ruolo dell'avventuriero che 
corteggia la figlia di Gene Hackman (Theresa Russell) in Nicolas Roeg's Eureka (1983), il reporter investigativo al 
fianco di John Hurt in Sam Peckinpah's The Osterman Weekend (1983); l'incallito mercenario Martin in Flesh & Blood 
(1985), il cavaliere in coppia con Michelle Pfeiffer nel romanzo medievale Ladyhawke (1985), e il misterioso 
autostoppista in The Hitcher (1986). 
 
Il regista italiano Ermanno Olmi ha estratto il lato dolce della personalità Hauer in  La leggenda del santo bevitore 
(1989), la storia di un'anima perduta che muore alcolizzato a Parigi durante il tentativo di pagare un debito d'onore in 
una chiesa. Nello stesso anno Phillip Noyce lo scrittura per il film di arti marziali Blind Fury (1989). Hauer torna alla 
fantascienza con Joan Chen in Salute of the Jugger (1990), in cui interpreta un ex campione in un mondo post-
apocalittico. Lui e Chen hanno lavorato insieme per altri  due film: Wedlock  e Precious Find. 
 
Nel 1990  Hauer è noto sia per i suoi innumerevoli ruoli sullo schermo sia per le sue apparizioni negli spot umoristici 
della Guinness, ma recita anche in diverse produzioni televisive inglesi e americane, tra cui Third Reich (Albert 
Speer); Escape from Sobibor; Fatherland; Hostile Waters; Merlin; The 10th Kingdom; Smallville; Alias; e Salem's Lot. 
 
Sempre eccellendo nei ruoli malvagi, Hauer interpreta un assassino in Confessioni di una mente pericolosa (2003), un 
cardinale malvagio con potenza influente in Sin City (2005) e un dirigente aziendale subdolo nelle imprese Wayne in 
Batman Begins (2005). 
Nel 2009 recita nel film acclamato dalla critica Dazzle, del regista olandese d'avanguardia Cyrus Frisch, ma anche nel 
ruolo del protagonista in Barbarossa, un film italiano diretto da Renzo Martinelli. Nel mese di aprile 2010 si cala nella 
parte del vigilante senzatetto in Hobo with a shotgun di Jason Eisener,  sulle false righe di Grindhouse. 
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Premio Viareggio EuropaCinema 2011 per il miglior film europeo 
����������	
������
����
 
La motivazione del Premio 
The Mill and the Cross è un capolavoro.   
L’intera struttura del film è in perfetto equilibrio tra organicità e pathos e tutte le sue componenti 
(dall’interpretazione ai costumi alla scenografia, dal montaggio ai vari aspetti dell’edizione) interagiscono 
in un unicum che ne fa una mirabile opera d’arte. 
The Mill and the Cross è impostato, infatti, sull’idea geniale di fare della celeberrima visione del quadro di 
Pietre Brueghel, La salita al Calvario, nel suo totale e nei suoi dettagli, il fulcro paesaggistico e il centro 
dell’azione e della storia, oltre che lo spunto per le intense riflessioni e per i monologhi dei personaggi 
protagonisti che lo animano.  
Partendo da questi presupposti, The Mill and the Cross  si innalza alle vette della “bella forma” e 
raggiunge intensità di contenuti drammaturgici che lasciano senza fiato. 
 

Premio Viareggio EuropaCinema 2011 per la migliore regia 
internazionale a �������������  
 
 
La motivazione del Premio 
La qualità della messa in quadro e l’altissimo livello della messa in scena sono i punti di eccellenza 
dello straordinario talento di Lech Majewski che, nel corso della sua carriera artistica, ha saputo 
valorizzare i legami tra Cinema e Pittura con lo stile e gli apporti originali di un Maestro. 
La sua firma “autoriale”, in particolare nei film realizzati negli ultimi dieci anni (Angelus, The 
Garden of Earthly Delights, Glass Lips, The Mill and the Cross), ne evidenzia a tutto tondo il 
personalissimo coinvolgimento in tutte le fasi di lavorazione delle sue opere cinematografiche. Ad un 
tempo, sceneggiatore, regista, produttore, direttore della fotografia, editor e  compositore, Lech 
Majewski rappresenta, nel panorama cinematografico mondiale, una figura artistica esemplare.  
Viareggio EuropaCinema 2011 intende rendere omaggio al grande metteur en scène polacco per la 
sua figura di artista e per la sua encomiabile dedizione alla Settima Arte.   

�

Premio Viareggio EuropaCinema 2011  a �����
�����
  
La motivazione del Premio 
Rutger Hauer è un gigante della scena e degli schermi cinematografici e televisivi internazionali. 
Acclamato in tutto il mondo, è stato il mitico interprete di film e di ruoli indimenticabili: da Blade 
Runner di Ridley Scott a The Osterman Weekend di Sam Peckinpah, da La leggenda del Santo 
Bevitore di Ermanno Olmi a Batman Begins, fino al Barbarossa di Renzo Martinelli. La sua 
filmografia è assai ricca di ruoli e di caratterizzazioni magistrali.  
La perfetta interpretazione del personaggio di Pieter Brueghel in The Mill and the Cross è un 
esempio altissimo della sua maestria di attore, al quale Viareggio EuropaCinema 2011 vuol tributare 
il massimo onore.   
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Auditorium “E. Caruso” del Gran Teatro “Giacomo Puccini” di Torre del Lago 
  ore 21 

Serata di gala- Omaggio a BLASCO GIURATO 
Premio Viareggio EuropaCinema del presidente del consiglio comunale di Viareggio, Paolo Spadaccini, a 

Blasco Giurato 
a seguire proiezione del film SAPORE DI MARE 2 (1983)  

 
 
 
 
 
 
 
 
 
 
 
 
 
 
 
 
 
Un grande Direttore della Fotografia 
Nella professione dell’operatore alla macchina e in quella del direttore della fotografia cinematografica e televisiva, 
Blasco Giurato è una figura di spicco e di eccellenza.  
Anche semplicemente a scorrere la sua vastissima filmografia e a consultare gli elenchi delle pellicole e degli 
sceneggiati televisivi, a cui ha partecipato in veste di protagonista in un’attività preziosa e incessante che dura da 
quasi mezzo secolo, si resta ammirati e conquistati.  
Bastano soltanto alcuni titoli per rendersi conto della sua “caratura”.  
Come operatore alla macchina: La morte ha fatto l’uovo (1967) di Giulio Questi; La bambolona (1968) di Franco 
Giraldi; I Clowns (1970) di Federico Fellini; Mimì metallurgico ferito nell’onore (1971) di Lina Wertmuller; Il 
delitto Matteotti (1973) di Florestano Vancini.  
Come direttore della fotografia per il cinema: La Orca (1975) e Oedipus Orca (1976) di Eriprando Visconti; Sapore 
di mare 2 (1983) di Bruno Contini; Il camorrista (1985), Nuovo cinema Paradiso (1988), Stanno tutti bene (1989), 
Una pura formalità (1993) di Giuseppe Tornatore; Teresa (1987), Tolgo il disturbo (1990) di Dino Risi; Tempo di 
uccidere (1989) di Giuliano Montaldo; Sostiene Pereira (1994) di Roberto Faenza; Metalmeccanico e parrucchiera 
in un turbine di sesso e di politica (1996), Ferdinando e Carolina (1998) di Lina Wertmuller; Belle al bar (1994), 
Ivo il tardivo (1995) di Alessandro Benvenuti; Del perduto amore (1997) di Michele Placido; Vajont (2000), Piazza 
delle cinque lune (2002), Il mercante di pietre (2004) di Renzo Martinelli. 
Come direttore della fotografia per la televisione: L’amaro caso della baronessa di Carini (1972) di Daniele 
D’Anza; Un delitto (1984) di Salvatore Nocita; Il segreto del Sahara (1986) di Alberto Negrin; Due fratelli (1987) 
di Alberto Lattuada; Piazza di Spagna (1991) di Florestano Vancini; Maria Josè, l’ultima regina (2001), Le cinque 
giornate di Milano (2004) di Carlo Lizzani. 
Non c’è film e non c’è fiction che non si segnali per la qualità della luce, degli specifici cromatismi, per i 
movimenti di macchina e, spesso, per i suoi interventi innovativi, sia di illuminotecnica sia di messa in quadro. 
Quella di Blasco Giurato è una lezione di stile e di cromatismo cinematografico che ha fatto (e fa tutt’oggi) scuola: 
un esempio di professionalità e di alto artigianato che fa parte a pieno titolo della migliore tradizione della Storia 
del Cinema Italiano. 
Personalità di grandi aperture e disponibilità nei confronti dei giovani registi (esordienti e non), Blasco Giurato non 
si è mai tirato indietro nel dare loro una mano e nel favorirne gli sviluppi artistici: e, questo, della “apertura e 
generosità verso i giovani”, è – tra l’altro – uno dei meriti sostanziali che hanno determinato nel Comitato 
Scientifico la decisione e la motivazione del Premio dell’Università di Pisa. 
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Viareggio EuropaCinema 2011, nel rendere omaggio a Blasco Giurato, intende anche ricordare i suoi trascorsi 
giovanili e gli anni della formazione tutti legati alla “Perla del Tirreno” e alla Versilia.  
Blasco Giurato, infatti, è il nipote del grande Giovacchino Forzano e la “famiglia Forzano” – come è noto (ma, su 
questo, sarebbe opportuno dedicare un capitolo a parte) – ha rappresentato, nel panorama culturale della Viareggio 
degli anni tra i Trenta e i Cinquanta, un caposaldo inscindibile. 
 
Sapore di mare 2 – Un anno dopo (1983) 
La scelta di Sapore di mare 2 per la serata in onore di uno dei massimi operatori e direttori della fotografia del 
cinema italiano, è stata fatta dallo stesso Blasco Giurato che ha ritenuto di farne cosa gradita al pubblico di 
Viareggio e della Versilia: un film leggero e gradevole,  volutamente “pescato” dalla vasta rete di una filmografia 
assai articolata nei vari filoni dei cosiddetti “film di genere e di autore” affrontati nel corso di una lunga e 
prestigiosa carriera. 
L’attenzione di Blasco Giurato su Sapore di mare 2 ha anche la motivazione di rendere un tributo alle sue origini 
viareggine e al suo amore per la città che lo ha visto partecipe di un’infanzia e di una giovinezza vissute nello 
stesso clima di spensieratezza rievocato e rappresentato nel film.  
 
Un simbolo del cinema balneare 
Nel 1982 Sapore di mare, un film balneare ambientato nella Versilia del 1964 e diretto da Carlo Vanzina, colse un 
grande successo sulla scia dell’allora montante revival degli anni Sessanta. L’anno seguente la produzione mise in 
cantiere il seguito, Sapore di mare 2 – Un anno dopo. Bruno Cortini, che era stato aiuto di Vanzina nel primo film, 
fu chiamato a dirigere il sequel, che più o meno confermò la formula giovanilistica dell’originale. Per non 
sbagliare, Cortini si attenne alla semplici regole del prototipo. Il cast fu rimaneggiato: fuori Jerry Calà, Marina 
Suma e Virna Lisi, sostituiti da Eleonora Giorgi, Mauro Di Francesco e Massimo Ciavarro. Confermati la 
giovanissima Isabella Ferrari, che aveva colto il suo primo successo cinematografico con il personaggio di 
Selvaggia, il fidanzato intellettuale e imbranato Gianni Ansaldi, la bella straniera Karina Huff e il dolce Angelo 
Cannavacciuolo. In questo seguito, che non fece rimpiangere il numero 1, si rileva una maggiore accentuazione 
delle differenze sociali: un paio di giovani donne si adattano a fare le mantenute e il protagonista Di Francesco, che 
fa l’autista, si finge miliardario per conquistare cuori femminili. Il denaro è un motore che muove molte cose, ma 
non tutto. Infatti in una scena centrale del film, Di Francesco giunge a schiaffeggiare il ricco datore di lavoro, che 
finisce in una vasca: evidente citazione della scena madre di Una vita difficile (Dino Risi, 1961). 
La troupe arrivò in Versilia nel mese di settembre e girò sulla spiaggia di Forte dei Marmi, alla Capannina di 
Franceschi, nelle pinete e sul lago Massaciuccoli. Numerosi i soggetti locali coinvolti nelle riprese, sia per piccoli 
ruoli che come semplici figuranti. Col tempo i due Sapore di mare  sono diventati dei piccoli classici sempreverdi, 
riproposti senza posa nelle repliche televisive estive. 
Regia, Bruno Cortini; Soggetto Enrico Vanzina, Carlo Vanzina; Sceneggiatura Cesare Frugoni, Bruno Cortini; 
Fotografia, Blasco Giurato; Scenografia Gualtiero Caprara; Costumi Silvio Laurenzi; Montaggio Alberto Gallitti; 
Musica Gianni Boncompagni; Produzione Pio Angeletti e Adriano De Micheli per International Dean Film. 
Durata, 105 minuti. 
 
Interpreti e personaggi 
Eleonora Giorgi (Tea Guerrazzi), Mauro Di Francesco (Uberto), Isabella Ferrari (Selvaggia), Karina Huff (Susan), 
Gianni Ansaldi (Gianni), Massimo Ciavarro (Fulvio), Anna Pettinelli (Valeria), Giorgia Florio (Giorgia), Gino 
Paoli (se stesso), Little Tony (se stesso), Paolo Baroni (marchesino Pucci 1), Angelo Maggi (marchesino Pucci 2), 
Angelo Cannavacciuolo (Paolo), Gianfranco Barra (padre di Paolo), Ennio Antonelli (il bagnino), Giorgio Vignali 
(Ciccio), Ugo Bologna (il commendator Carraro).  
 
Sinossi 
Dopo un anno dalle vicende narrate dal primo Sapore di mare, un’altra estate fra la spiaggia di Forte dei Marmi e la 
Capannina. Siamo negli anni Sessanta e la compagnia è cambiata, ma non molto. Un giovane senza troppi soldi 
colleziona avventure sentimentali; un altro si finge figlio di un ricco industriale, per il quale fa l’autista; 
un’avventuriera è perennemente alla ricerca di prede facoltose; il rapporto fra Gianni e Selvaggia va in crisi perché 
lei si sente attratta dal bel Fulvio. Come nel film precedente, non manca il finale stile Vent’ anni dopo che ci mostra 
i protagonisti ormai diventati adulti, con un filo di malinconia. 
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Auditorium “E. Caruso” del Gran Teatro “Giacomo Puccini” di Torre del Lago 

ore 21.’’ In collaborazione con CG Home Video 
 

Premio Viareggio EuropaCinema 2011 del Sindaco, Luca Lunardini,  
al Miglior Film in concorso 

a seguire  
Serata di gala 

Omaggio a Roberto Rossellini 
Premio alla carriera Viareggio EuropaCinema 
2011 dell’Assessore alla Cultura e Vicesindaco, 

Ciro Costagliola, a Renzo Rossellini 
Proiezione in anteprima assoluta del Dvd del film La 
macchina ammazzacattivi (1948) di Roberto Rossellini 
 
 
Grazie alla preziosa collaborazione con la Società CGHV, 
Viareggio EuropaCinema 2011 ha l’occasione di 
presentare, in anteprima mondiale, la versione Dvd blu-
ray di un capolavoro di Roberto Rossellini, La macchina 
ammazzacattivi, realizzato tra il 1948 e il 1951. 
Si tratta di una rarità assoluta: dunque di un grande evento per rendere uno speciale omaggio non solo a un 
grande regista, ma a uno dei massimi Maestri della Storia del Cinema. 
Come Direttore Artistico del Festival e come docente di Storia del Cinema Italiano all’Università di Pisa, 
non posso che esprimere la mia più viva soddisfazione e gratitudine a Marco Duradoni e a Renzo e Isabella 
Rossellini che hanno permesso di “riportare alla luce” la pellicola e la realizzazione di questo straordinario 
“appuntamento”. Pier Marco De Santi 
Un film di culto e un apologo di grande attualità 
A distanza di oltre sessant’anni, in piena sintonia con quanto scriveva Visentini, il Festival Viareggio 
EuropaCinema rilancia La macchina ammazzacattivi (che pochissimi viventi hanno visto) come un film di 
culto e come un apologo di stringente attualità, ma anche come una splendida prova di Rossellini, padrone 
assoluto della messa in quadro e della messa in scena. “Un film esemplare”, come ha scritto venticinque 
anni fa Gianni Rondolino, “un unicum difficilmente catalogabile, fra il serio e il faceto, il tragico e il 
grottesco, estremamente coerente in un suo sviluppo organico e in una rappresentazione della fabula in cui 
la visione neorealistica si carica, di continuo, di elementi fantastici e surreali”.   
 
La macchina ammazzacattivi  
Regia: Roberto Rossellini; Soggetto: Eduardo De Filippo, Filippo Sarazani; Sceneggiatura: Sergio Amidei, Roberto 
Rossellini, Giancarlo Vigorelli, Franco Brusati, Liana Ferri; Fotografia, Tino Santoni, Enrico Betti Berutti; Effetti 
speciali fotografici, Eugenio Bava; Musica, Renzo Rossellini; Suono, Mario Amari; Montaggio, Jolanda Benvenuti; 
Aiuti-regia, Massimo Mida, Renzo Avanzo; Produzione, Roberto Rossellini e Luigi Rovere per Universalia/Tevere 
Film; Origine, Italia; Anno, 1948-1951; Durata: 83 minuti. 
Interpreti e Personaggi 
Gennaro Pisano (Celestino Esposito), Marilyn Buferd (La ragazza americana), William Tubbs (Il padre della 
ragazza), Helen Tubbs (La madre della ragazza), Giovanni Amato (Il Sindaco del paese), Joe Falletta (Joe), 
Giacomo Furia (Romano Cuccurullo), Clara Bindi (Giulietta Del Bello), Camillo Buonanni, Pietro Carloni, Aldo 
Nanni, Gajo Visconti e gli abitanti di Majori, Amalfi e Atrani. 
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lunedì 10 –ore 18.00  

in collaborazione con la Libreria Mondadori di Viareggio 
 

 
 

e l’editore Sonzogno 
presentazione del libro di 

Chiara Rapaccini 
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FILM IN CONCORSO  
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Per un cinema d’Europa- di Umberto Guidi 
 
Esiste il cinema europeo? Ed è in buona salute? Visionando le decine e decine di 
lungometraggi che sono arrivati a villa Borbone per partecipare all’edizione 2011 di Viareggio 
EuropaCinema verrebbe da rispondere affermativamente a entrambe le domande. I titoli presi 
in esame dalla commissione incaricata di valutarli, guidata dal direttore artistico Pier Marco De 
Santi, sono – oltre che numerosi – quasi sempre molto validi dal punto di vista qualitativo, 
tanto da generare difficoltà di scelta per l’abbondanza del ventaglio di opere a disposizione. 
Naturalmente ciò non significa che il panorama del cinema del vecchio continente sia da 
considerarsi roseo. Permangono infatti le note difficoltà che contraddistinguono questa 
cinematografia: più che europea in senso stretto, essa continua a configurarsi come la 
sommatoria delle cinematografie dei singoli paesi componenti l’Unione – più o meno allargata 
– con caratteri nazionali spesso ben definiti e differenze linguistiche tali da ostacolare la 
diffusione dei film in un mercato che avrebbe, di per sé, numeri rispettabili. Un limite questo, 
che a ben pensarci può essere tuttavia interpretato come una ricchezza. 
Non è il caso, naturalmente, di riproporre le consuete lamentazioni contro lo strapotere del 
cinema hollywoodiano, peraltro in crisi di idee e con segni di appannamento persino al 
botteghino. Un breve sguardo alla situazione della distribuzione cinematografica in Italia ci 
mostra che le pellicole “made in Usa” arretrano, mentre il prodotto nazionale, nell’ultima 
stagione (2010-2011) ha ripreso terreno, conquistando una quota di mercato complessiva del 
42%. Nella classifica dei 10 maggiori incassi troviamo ben 7 titoli italiani, con i primi quattro 
posti saldamente occupati da prodotti nazionali. Più esigua, invece, la presenza del cinema 
europeo. Fra i top 100 ricorrono titoli italiani e statunitensi, con la bandiera dell’Europa ridotta 
al minimo: pochi film inglesi, una presenza simbolica di Austria, Francia, Belgio. Si conferma 
la difficoltà, per il prodotto europeo, di varcare i confini nazionali. Con evidenti eccezioni, 
però. Basti pensare al successo di Il discorso del re (The King’s Speech, Tom Hooper, 2010, 
UK). 
L’impressione è che il panorama si sia fatto – da alcuni anni –  mutevole, per l’intrecciarsi di 
fattori di cambiamento e di crisi che interagiscono in modo dinamico, senza far intravedere per 
il momento un possibile esito definito: la pirateria, la crisi dell’esercizio cinematografico 
tradizionale a vantaggio dei multiplex (strutture meno adatte a veicolare film di qualità e/o di 
fattura europea), la fiammata del 3D, la conquista di posizioni da parte del cinema digitale, 
Internet e l’home video.  
Il racconto tramite le immagini in movimento continua tuttavia a garantire ai cittadini europei 
la possibilità di rispecchiarsi nella loro cultura e nella loro identità nazionale e locale. In 
quanto tale, il cinema dell’Unione è – dovrebbe essere, certamente sarà – il mezzo per 
riconoscere le specificità delle nazioni europee. Così diverse tra loro, ma anche dal modello 
proposto dal racconto cinematografico ‘globalizzato’, pensato negli Studios hollywoodiani, 
spesso inclini a proporre sequel o remake per mancanza di idee. 
La missione di Viareggio EuropaCinema rimane quella di proporre in anteprima, a spettatori 
consapevoli e appassionati, film di qualità di produzione europea. Quest’anno la scelta, come 
dicevamo, è ricca e qualificata. Dodici i titoli in concorso, in rappresentanza di Austria, 
Repubblica Ceca, Spagna, Finlandia, Francia, Grecia, Regno Unito, Irlanda, Lituania, Olanda, 
Turchia, Polonia.  
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Manca purtroppo l’Italia, per la perdurante difficoltà di reperire titoli adatti a un Festival come 
il nostro, che si svolge in un particolare momento dell’anno (tra le rassegne di Venezia e di 
Roma, due autentiche “corazzate”). Di questo siamo spiacenti, ma abbiamo preferito rinunciare 
alla presenza di un film nazionale anziché venir meno agli standard di qualità che hanno 
ispirato la selezione. 
I dodici film selezionati consentono uno stimolante sguardo verso altrettante cinematografie 
vitali e ricche di idee.  Alcuni titoli declinano intelligentemente storie di sentimenti, 
collocandole in contesti sociali, politici e familiari interessanti. E’ il caso di Les mains libres di 
Brigitte Sy, delicata storia d’amore tra una regista e il detenuto di un carcere francese, durante 
le riprese di un film. Un’altra love story difficile è raccontata sapientemente da Just Ines di 
Marcel Grant (Regno Unito), con l’incontro fra un uomo e una donna che hanno perso tutto e 
vorrebbero ricominciare. Si tinge di temi ecologici il riuscito racconto di Apnea (Grecia, regia 
di Aris Bafaloukas), sul rapporto sentimentale tra un campione di nuoto e un’attivista di 
Greenpeace. Le difficoltà esistenziali e affettive di una giovane donna sola con un bambino 
nella ricca Europa di oggi sono efficacemente messe a fuoco da Nicole van Kilsdonk in 
Heading West (Paesi Bassi). 
Un’altra importante chiave di lettura dei film in concorso è rappresentata dalla riflessione sul 
passato, su eventi storici più o meno recenti. Consapevoli che il futuro sia ben radicato in ciò 
che è stato, alcuni cineasti si volgono ad analizzare fatti storici. E’ il caso di My Best Enemy 
(Wolfgang Murnberger, Austria), con due amici divisi dalla seconda Guerra mondiale. Uno è 
ebreo, l’altro è un Ss, in mezzo c’è un disegno di Michelangelo. Un film spettacolare, ai 
confini del genere bellico. Paper Birds, dello spagnolo Emilio Aragón,  propone un viaggio 
nella Spagna franchista, all’indomani della Guerra civile, attraverso le vicissitudini di un 
gruppo di attori, con un’ottima ricostruzione d’epoca. Guarda agli anni del Muro Eighty 
Letters (di Václav Kadrnka, Repubblica Ceca), che delinea con sensibilità il tentativo di una 
donna, nella Cecoslovacchia oppressa dal regime comunista, di raggiungere il marito esule in 
Inghilterra. E’ un piccolo trattato di storia della psichiatria il finlandese Princess. Il regista Arto 
Halonen, partendo dal 1945, rievoca con tocco felice la storia vera della paziente di un 
manicomio, capace di raggiungere la felicità e di darne agli altri. Ancora la seconda Guerra 
mondiale al centro della narrazione dell’intenso Joanna di Feliks Falk: nella Polonia occupata 
dai nazisti, una giovane donna accoglie e protegge una bambina ebrea, spingendosi fino al 
sacrificio personale.  
Il quadro è completato da Anarchy in Zirmunai, di Saulius Drunga (Lituania), avvincente 
spaccato del mondo giovanile a Vilnius; Rewind di P.J. Dillon (Irlanda), notevole thriller 
realizzato con un budget contenuto, ma dai buoni esiti spettacolari; infine il turco White as 
Snow di Selim Gunes, emozionante messa in scena della lotta per la sopravvivenza di un 
bambino che vive in un villaggio di montagna, costretto a mantenere la sua famiglia vendendo 
ayran, la bevanda turca fatto di acqua, yogurt e sale.  
Non ci illudiamo di aver reso l’idea dei film in gara con queste scarne, approssimative note. Il 
cinema richiede attenzione e pazienza. I film vanno visti come li hanno pensati i loro artefici: 
sullo schermo grande, in una sala buia, accanto ad altre persone che condividono un’esperienza 
sociale e comunicativa. Senza effetti speciali mirabolanti, senza superpoteri, senza eccessi di 
sparatorie ed esplosioni, il cinema europeo mette in scena la vita, con accenti di verità. Buona 
visione a tutti. 
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Anche l’edizione 2011 vede il prestigioso apporto del mondo universitario  confermando le collaborazioni 

con l’Università di Pisa e rafforzando quelle con tutti gli atenei italiani da cui arriveranno i 100 

giovani della Giuria chiamata ad assegnare il Premio Viareggio Europacinema 2011 al 

miglior film europeo in Concorso. Il grande successo dello scorso anno ha fatto si che giungessero,  ancor 

più numerose,  le proposte di pellicole da presentare  in prima nazionale  a Viareggio. “I più grandi centri 

di produzione e promozione del cinema europeo- dichiara Pier Marco De Santi- hanno stimolato 

collaborazioni con il Festival Viareggio EuropaCinema arrivando sino a 102 le  pellicole da esaminare. 

L’accurata selezione ha portato alla scelta di 12 film il cui livello appare tra i migliori nel panorama 

dell’intera produzione europea ”. 
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  (Titolo originale: Apnoia) Regia: Aris Bafaloukas 

 
 
 
 
 
 
 
 
 
 
 
 
 
 
 
 

Drammatico/Thriller . Durata: 87 min 

Grecia, 2010. Produzione: Artwave Productions, Greek Film Center, 2/35 
Interpreti: Youlika Skafida, Sotiris Pastras, Andrianna Babali, Giorgos Karamihos, Akilas Karazisis 

Sceneggiatura: Yiannis Tsiros - Camera/fotografia: Elias Adamis 
Montaggio: Aris Bafalouka, Alexis Pezas  Musiche: Nikos Kypourgos 

 
Sinossi: tutto è immobile in acqua. Nessuno può sentirti. Non c’è bisogno di parlare e nemmeno di respirare. Dimitri, un 
nuotatore di 23 anni, conosce molto bene la sensazione di totale libertà che c’è in acqua e spesso s’immerge in apnea sul fondo 
di una piscina per far riaffiorare i suoi pensieri e ricordi. La sua storia con Elsa torna continuamente alla sua memoria e, mentre 
si muove tra passato e presente, ne ripercorre tutti i momenti: le lezioni di nuoto date a Elsa o l’attivismo della ragazza per 
salvare i delfini. La sua scomparsa sconvolge drasticamente la vita disciplinata di Dimitri divenendo così il punto di partenza per 
l’evolversi di una storia sui ricordi, sul senso di responsabilità personale e collettivo, sulle occasioni mancate e sull’amore.  
 
Synopsis: everything is quiet when you are in the water. No one can hear you. You don't have to speak. You don't even have to 
breathe. Dimitri, a 23-year-old swimmer, knows too well the liberating isolation of the water and frequently dives to the bottom 
of a pool to let his thoughts and memories surface. His relationship with Elsa keeps coming back to him and, as Dimitri moves 
between the past and the present, he remembers details, like the swimming lessons he gave Elsa, or her activism towards saving 
the dolphins. Her disappearance throws Dimitri_s disciplined life off balance and becomes the starting point for the unfolding of 
a story about memory, personal and collective responsibility, lost opportunities and love. 
 
Commento del regista: “Ero in una piscina in apnea e credo di essermi addormentato per un momento perché ho visto un vero e 
proprio sogno che è durato, soggettivamente, cinque o otto ore, anche se la sua durata effettiva non può essere stata più di 25-40 
secondi. mi sono svegliato perchè involontariamente volevo prendere un respiro.” 
 
Director's Statement: “I was in a pool practicing apnea and I guess I fell asleep for a moment because I saw a proper dream that 
subjectively lasted for five or eight hours, although its actual duration cannot have been more than 25-40 seconds. I woke up 
because involuntarily I wanted to take a breath.” 
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Regia: Václav Kadrnka 
 
 
 
 
 
 
 
 
 
 
 
 
 
 

Drammatico. Durata: 75 min 
Repubblica Ceca, 2011. Produzione: Bystrouska 

Interpreti: Zuzana Lapcíková, Martin Pavlus, Gerald Turner, Andrea Miltner, Martin Vrtácek 
Sceneggiatura: Jirí Soukup, Václav Kadrnka 

Camera/fotografia: Bra� o Pa�itka 
Montaggio: Pavel Kolaja - Musiche: Ondrej Krajnák 

 
Sinossi: “Eighty Letters” è un film autobiografico. La storia si svolge in Cecoslovacchia nel 1987. Il padre si è rifugiato in 
Inghilterra, mentre la madre e il figlio stanno progettando di lasciare il paese per ricongiungersi con lui. Marito, moglie e 
figlio, anche se distanti, sono ancora insieme, ma la separazione forzata di ogni famiglia è sempre una situazione 
anomala. Gli eventi del film sono visti attraverso il punto di vista del ragazzo, il suo sguardo fisso e intenso è quello tipico 
di una persona priva di esperienza e il film, che si svolge nell’arco di un solo giorno, mostra la sua iniziazione al mondo 
adulto. È il giorno in cui l’adolescenza si affaccia sulla maturità e supera la paura. I movimenti della madre, mentre porta 
avanti il suo piano ora dopo ora, assumono l’aspetto di un rituale, come se stesse per intraprendere una guerra da sola. 
Proprio quando la madre sta per portare a termine il suo piano, il figlio la raggiunge, ma la donna deve agire da sola per 
far sì che entrambi possano ottenere il loro scopo. 
 
Synopsis: “Eighty Letters” is autobiographically based. The story takes place in Czechoslovakia in 1987. The father has 
defected to England and the mother and her son are planning to leave the country to be reunited with him. Husband, wife, 
child – even at a distance they are still together, but the forced break-up of any family is an abnormal situation. The events 
of the film are viewed from the boy’s perspective, the exasperated gaze of one lacking experience, his initiation in the 
course of this single day - the film. It is the day when the youth gets a glimpse of adulthood and overcomes fear. His 
mother’s movements are part of an intensified daily routine, as she maps it out hour by hour. It is a battlefield situation for 
her. She is on her way, her son catches up with her on that path, but she must act alone if they are to achieve completeness 
together.Commento del regista: “Volevo catturare un po’ di silenzio nel culto contemporaneo della bruttezza, del rumore e 
degli effetti di cattivo gusto.”Director's Statement: "I wanted to capture a bit of silence within the contemporary cult of 
ugliness, noise and tawdry effects." 
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Regia: Wolfgang Murnberger 
 
 
 
 
 
 
 
 
 
 
 
 
 
 
 

Drammatico/Commedia. Durata: 109 min 
Austria , 2011. Produzione: Josef Aichholzer Filmproduktion, Samsa Film, Österreichisches Filminstitut 

Interpreti: Moritz Bleibtreu, Georg Friedrich, Ursula Strauss, Marthe Keller, Udo Samel 
Sceneggiatura: Wolfgang Murnberger - Camera/fotografia: Peter von Haller 

Montaggio: Evi Romen - Musiche: Yariv Vaknin, Matthias Weber 
 
Sinossi: Vienna. Anni ’30. Victor Kaufmann, figlio di una ricca e cosmopolita coppia di ebrei, lavora nella galleria d’arte del padre. Il 
suo migliore amico che conosce da quando è piccolo e dal quale è inseparabile, si chiama Rudi Smekal. Anche la ragazza di Victor, 
l’attraente e allegra Lena, è amica di Rudi. In un momento di euforia Victor mostra a Rudi un segreto custodito gelosamente dalla sua 
famiglia: un disegno di Michelangelo che si pensava fosse andato perduto. Sarà un terribile shock per Victor venire a sapere che Rudi 
è membro del partito nazista e fiducioso che l’annessione dell’Austria alla Germania gli assicuri un avanzamento di carriera nelle fila 
naziste. Rudi riceve da Berlino l’ordine di sequestrare l’opera d’arte e per farlo propone un accordo ai suoi vecchi amici: il disegno in 
cambio della libertà dei Kaufmann. Ma l’uomo non si renderà conto di aver sopravvalutato la propria influenza… 
 
Synopsis: Vienna in the 1930s. Victor Kaufmann, the son of a wealthy cosmopolitan Jewish couple, works in his father’s art gallery. 
His best friend whom he has known since childhood and from whom he is inseparable, is Rudi Smekal. Victor’s girlfriend, the 
attractive and vibrant Lena, is also a friend of Rudi’s. In a moment of exuberance Victor shows his friend a well-kept family secret: a 
drawing by Michelangelo that was believed lost. It comes as a terrible shock to Victor to learn that Rudi has long been a member of 
the Nazi party and is hoping that Austria’s annexation to Germany will improve his career chances with the Nazis. Rudi receives an 
order from Berlin to seize the art work. In order to save his old friends, Rudi suggests a deal: the drawing in exchange for the 
Kaufmanns’ freedom. But he has overestimated his influence… 
 
Commento del regista: “Quando mi è stato offerto il copione di una commedia che si svolge durante il periodo nazista, ovviamente mi 
sono chiesto  se fosse possibile raccontare una storia fittizia e ironica sullo sfondo di questa epoca storica. Lo sceneggiatore Paul 
Hengge è ebreo, e dopo il primo incontro con lui, quando mi ha detto i motivi che lo hanno portato a scrivere questa storia, ho 
improvvisamente avuto una nuova prospettiva sulla trasposizione filmica degli avvenimenti di questa epoca.” 
 
Director's Statement: “When I was offered the script of a comedy that takes place during the Nazi era, I obviously asked myself 
whether it is possible to tell a fictitious, ironic story against the background of this historical era. The scriptwriter Paul Hengge is 
Jewish, and after I got together with him for the first time, and he told me about the motives for writing this story, I suddenly got a 
new perspective on the filmic transposition of the events of this time.” 
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Regia: Nicole van Kilsdonk 
 
 
 
 
 
 
 
 
 
 
 
 
 
 
 

Drammatico. Durata: 98 min 
Olanda, 2010. Produzione: Key Film, NFI-Productions. 

Interpreti: Dragan Bakema, Elise Schaap, Susan Visser, Stefan Rokebrand, Viggo Waas 
Sceneggiatura: Nicole van Kilsdonk 

Camera/fotografia: Jeroen de Bruin - Montaggio:Albert Markus 
Musiche: Paul M. Van Brugge 

 
Sinossi: Claire è una donna di 38 anni che vive a Rotterdam. Nel film, attraverso alcuni capitoli rappresentati dalle 4 stagioni, 
assistiamo ai tentativi di questa donna di farsi strada nella vita: le sue giornate in città con un figlio, un lavoro e alcune relazioni 
andate a buon fine e non. Un luogo comune. E nonostante tutto un’ode a Rotterdam e all’amore. Claire va spesso in bicicletta 
pedalando verso ovest e, a seconda del suo umore, ama immergersi nel caos cittadino o rifuggire dalla città e dalla sua gente. Il suo 
stato d’animo è strettamente connesso alla sua condizione sentimentale: Claire, infatti, vive una relazione complicata con Thomas. 
Ogni volta che le sembra di poter consolidare il rapporto con lui, la situazione le sfugge di mano. La soluzione è quella di cancellare 
l’uomo dalla sua vita e di lasciarlo tornare ogni volta che vuole. Ciò la porterà ad una gravidanza e ad un aborto. Claire imparerà così 
ad essere indipendente e a scegliere da sola la propria strada. 
 
Synopsis: Claire is a 38-year-old woman who lives in Rotterdam. We see how this woman struggles through life in several chapters, 4 
seasons. We get an impression of her city life with a child, a job and several successful and unsuccessful relationships. An essay. And 
despite everything an ode to Rotterdam and love. Claire often rides her bike, heading west. And depending on her mood, she enjoys 
the chaos, tackles it or is devoured by it and is irritated by the city and its people. Her mood day-to-day is decided by love; Claire is 
in an on-again-off-again relationship with Thomas. Every time she appears to get a grip on it, it slips from her grasp. We see the 
resolution to ban him from her life and letting him back in every time. Leading to a pregnancy and an abortion. Claire learns to be 
independent and chose her own path. 
 
Commento del regista: “Racconta la storia della caotica vita di Claire, donna, amante, figlia, madre single. Corre per la città sulla sua 
bicicletta con un seggiolino per bambini. Dal suo ex con un temperamento forte al suo nuovo amante che non riesce a decidersi. Un 
film sulla vita e sull’amore nella grande città.”Director's Statement: “Heading west tells the story of the chaotic life of Claire, woman, 
lover, daughter, single mother. Rushing through the city on her bike with a child seat. From her ex with a temper to her new lover who 
can't make up his mind. A film about life and love in the big city.” 
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Drammatico. Durata: 104 min 
Finlandia, 2010. Produzione: Art Films Productions, Mainostelevisio (MTV3) 

Interpreti: Katja Kukkola, Samuli Edelmann, Krista Kosonen, Peter Franzén, Pirkka-Pekka Petelius 
Sceneggiatura: Pirjo Toikka, Arto Halonen, Paavo Westerberg 

Camera/fotografia: Hannu-Pekka Vitikainen Montaggio: Tuuli Kuittinen 
Musiche: Tuomas Kantelinen 

 
Sinossi: “Princess” racconta la storia di una donna – considerata malata dalla società –  in grado,  con la sua presenza e 
bel carattere, di guarire e diffondere buon umore tra le persone attorno a lei. La storia si basa su una persona realmente 
esistita, la “Principessa di  Kellokoski”, nella realtà, Anna Lappalainen (1896-1988), rimasta reclusa per più di 50 anni 
nell’Ospedale Psichiatrico di Kellokoski. Con la sua gioia contagiosa, che fece di lei una leggenda ed un interessante 
caso, riuscì ad ottenere rispetto dai suoi compagni, dal personale dell’ospedale e da tutta la comunità circostante. Nel 
1995 le venne perfino dedicato il Monumento alla Principessa eretto nei terreni dell’Ospedale Kellokoski. 
 

Synopsis: “Princess” tells a story about a woman - judged to be ill by society - who heals and brings joy to people 
around her with her presence and personality. The story is based on a real person, the “Princess of Kellokoski” i.e. Anna 
Lappalainen (1896-1988), who spent over 50 years at Kellokoski Psychiatric Hospital. Her radiant charisma made her a 
legend and an intriguing phenomenon as she gained respect of her fellow patients and the hospital staff, as well as the 
surrounding village community. In 1995 she even received her own Princess Monument on the grounds of Kellokoski 
Hospital. 
 

Commento del regista: “Ho cercato di catturare il forte contenuto emotivo della storia così come l’effetto meraviglioso di 
Anna Lappalainen su ciò che la circonda. Anche se la storia si svolge nel passato, il suo soggetto è ancora d'attualità oggi, 
dove la separazione tra le classi sociali è in crescita, i tagli nel settore sanitario e il crescente numero di pazienti 
ambulatoriali sono una realtà inquietante, e la manipolazione genetica si profila all'orizzonte. La diversità è ancora una 
fonte di paura per la nostra società.”Director's Statement: “I have attempted to capture the story’s strong emotional 
content as well as Anna Lappalainen’s wonderful effect upon her surroundings. Although the story unfolds in the past, its 
subject is still topical to day, where the separation between social classes is growing, the cuts in healthcare and the 
increasing number of outpatients are a disturbing reality, and genetic manipulation looms on the horizon. Difference is 
still very much a source of fear for our society.” 
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Regia: Emilio Aragón 
 
 
 
 
 
 
 
 
 
 
 
 
 

Commedia/Drammatico. Durata: 110 min 
Spagna, 2010. Produzione: Antena 3 Films, Canal+ España, Globo Media S.A. 

Interpreti: Imanol Arias, Lluís Homar, Roger Príncep, Carmen Machi, Fernando Cayo  
Sceneggiatura: Emilio Aragón, Fernando Castets 

Camera/fotografia: David Omedes 
Montaggio: José Salcedo -Musiche: Emilio Aragón 

 
Sinossi:  “Paper Birds” è la storia di un gruppo di artisti di vaudeville sorpresi da una guerra che li ha privati di tutto 
quello che avevano, lasciandoli nella miseria più assoluta. Il musicista Jorge, il ventriloquo Enrique Pájaros e la 
cantante Rocío, subito dopo la fine della Guerra Civile Spagnola, adottano un orfano di nome Miguel. Con una 
compagnia di varietà che gira il paese, formano una stramba famiglia di anime sole che combattono per tirare avanti 
giorno per giorno, condividendo insieme gioie e dolori e dimenticando per un attimo la miseria che li circonda con la 
loro musica. Mentre Jorge ed Enrique assistono sgomenti agli orrori lasciati dalla Guerra, l’Esercito repubblicano 
sospetta che Jorge e il resto della compagnia collaborino con i ribelli al regime Franchista. 
 
Synopsis: “Paper Birds” is the story of a group of Vaudeville performers caught in a war that has taken away 
everything they had and left them starving. Musician Jorge, ventriloquist Enrique Pájaros and singer Rocío, in the 
post Spanish Civil War times, adopt an orphan child called Miguel. With a varieté company that travel around the 
country, they make up an unlikely family of lost souls, struggling to get by one day at a time, sharing their joys and 
sorrows and their only escape from the misery around them: their music. Jorge and Enrique see the horrors left by 
the war meanwhile the Republic Army watch Jorge and the rest of the company suspecting that some of them 
collaborate with the rebels opposite to the Francoist Regime. 
Commento del regista: “Quando ho letto "Paper birds" ero sicuro che avesse bisogno di un gruppo di attori che 
funzionasse come una famiglia, persone unite da un sogno comune e dalla necessità di riunirsi in un momento di 
crisi.” Director's Statement: “When I read “Paper Birds” I was certain it needed a group of actors who could 
function as a family, people united by a common dream and by the need to pull together in a moment of crisis.” 
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Regia: Saulius Drunga 
 
 
 
 
 
 
 
 
 
 
 
 
 
 
 
 
 
 

Drammatico. Durata: 90 min 
Lituania,  2010. Produzione: Katapult Film, Tremora 

Interpreti: Lina Budzeikaite, Simas Buziliauskas, Evelina Dumasiute, Toma Gailiute, Giedre Giedraityte 
Sceneggiatura: Saulius Drunga Camera/fotografia: Feliksas Abrukauskas 

Montaggio: Giedrius Svirskis  Marianna Sónyi 
Musiche: Janis Zilde 

 

Sinossi: Vile è una giovane ragazza di provincia che si trasferisce in città piena di aspettative per i suoi studi e per il suo 
futuro. Nell’appartamentino che ha preso in affitto trova un adesivo con alcuni simboli anarchici. Gli stessi simboli li 
ritrova sulla maglietta indossata quotidianamente da Sandra, la proprietaria dell’appartamento, un vero maschiaccio. Le 
due ragazze vanno d’accordo fin dal primo giorno e Vile trova in Sandra, sempre forte e ottimista, una guida perfetta per 
la sua nuova vita di città. Influenzata dal temperamento anarchico di Sandra, Vile si sbarazza presto delle sue paure e 
timidezze provinciali, fino a quando un incontro con un membro della comunità punk le farà capire che l’anarchia di 
Sandra non ha nulla a che vedere con la politica o con la cultura alternativa underground… 

Synopsis: young provincial girl Vil�  comes to the big town with ambitions about high education. She tries to find a rented 
apartment for living and notices a hand-made sticker with anarchy symbols on it. Leaded by strange sticker Vil�  meets 
boyish looking and always wearing a T-Shirt with anarchy symbol on it girl Sandra. Vil�  becomes Sandra’s tenant. Under 
Sandra’s anarchistic philosophy’s leadership Vil�  leisurely throws away her provincial modesty and fears, but soon Vil�  
understands that Sandra’s “anarchy” has nothing to do with alternative underground culture or politics the more 
especially as Sandra suddenly shows perfect criminal skills.    
Commento del regista: “La storia del film bilancia tradizionalmente dramma e satira. I due generi drammaturgici si scontrano e si 
uniscono come un riflesso della storia di personaggi e la loro visione del mondo si scontra. Questa struttura concettuale non è casuale, 
perché il film cerca di presentare il mondo lituano reso perverso dal grottesco. E’un mondo che solo ora ha iniziato da solo ad 
intraprendere il proprio percorso di auto-identificazione e, purtroppo, a causa della sua giovanissima età – in confronto agli standard 
del mondo occidentale - non riesce a comprendere la situazione reale e spesso rischia di cadere più in basso.” 
Director's Statement: “Film story balances between traditional drama and satire. Two dramaturgical genres’ clash looks 
like a reflection of story’s characters and their world-view clash. This conceptual structure is not casual, because film 
tries to specify Lithuanian world perverted by grotesque. World which only now began walk his own way of self-
identification and unfortunately because of his very young age – in comparison with desired western world standards – he 
can’t understand real situation and more often than not stumbles down.” 
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Regia: Selim Gunes 
 

 
 
 
 
 
 
 
 
 
 
 
 
 

Drammatico. Durata: 90 min 
Turchia , 2010. Produzione: Agustos Film, Graal 

Interpreti: Ziver Armagan Acil, Kaya Akkaya, Sinem Islamoglu, Hakan Korkmaz, Ruhan Odabas 
Sceneggiatura: Selim Gunes, Ahmet Can Cakirca 

Camera/fotografia: Serdar Ozdemir 
Montaggio: Ahmet Can Cakirca 

Musiche: Mircan 
 
Sinossi: il film non racconta solo la storia di Hasan, un ragazzo che si aggrappa alla vita, con un grande amore 
per sua madre nel quadro di un piccolo villaggio, della povertà e dello stallo delle loro privazioni e di quello 
che passa cercando di guadagnarsi da vivere vendendo ayran, ma anche quella delle persone che intorno a lui 
cercano di risolvere le questioni con le loro vite e con loro stessi. White as snow ci mostra come le nostre vite 
siano tutte collegate ad altre, come siamo responsabili gli uni degli altri, come un’azione apparentemente 
insignificante per la vita di uno  possa avere un impatto così grande in quella di un altro. 
 
Synopsis: the film not only tells the story of Hasan, a boy who is clinging to life with a great love for his mother 
within the framework of a small village of poverty and the deadlock of their deprivations and what he goes 
through trying to make a living selling ayran, but also the people around him as they try to settle their own 
scores with their lives and themselves. White as Snow shows us how our lives are all connected to one another, 
how we are responsible for each other, how a seemingly insignificant act in one person’s life can have such a 
big impact on someone else’s. 
 
Commento del regista: “Con uno sguardo ad un giorno nella vita difficile di un bambino piccolo; separazioni, 
aspettando con ansia, desideri, rimpianti e nonostante tutto la speranza e la lotta di una vita umana, che è quello 
che sto esprimendo.” 
Director's Statement: “With a glimpse at a day in the difficult life of a small child; separations, waiting with 
yearning, longings, regrets and despite everything the hope and struggle in a human life, that is what I am 
expressing.” 
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Drammatico/guerra. Durata: 110 min 
Polonia, 2010. Produzione:  Akson Studio 

Interpreti: Urszula Grabowska, Sara Knothe, Joachim Paul Assböck, Stanislawa Celi� ska, Kinga Preis 
Sceneggiatura: Feliks Falk -  Camera/fotografia: Piotr � liskowski  
Montaggio: Krzysztof Szpetma� ski - Musiche: Bartlomiej Gliniak 

 
Sinossi: la vita di tutti i giorni nella Varsavia occupata dai tedeschi durante la Seconda Guerra Mondiale scorre tra gli 
sforzi di trovare un lavoro – e di conseguenza qualcosa da mangiare – e gli sforzi di evitare le catture eseguite 
regolarmente dalla Gestapo nelle strade. In uno di questi giorni  la polizia nazista porta via una donna ebrea, la cui figlia 
di 8 anni riesce per puro caso ad evitare la cattura, ma adesso – rimasta completamente sola – si nasconde nella vicina 
chiesa, in preda alla fame e al freddo. Sarà Joanna, una tranquilla signora piccolo-borghese in attesa del ritorno del marito 
da più di quattro anni, a salvare la ragazzina. La donna infatti avverte un impulso naturale ad aiutarla, ma non conosce 
nessuno dei circoli clandestini d’opposizione in grado di assicurare un rifugio sicuro ad una bambina ebrea. La minaccia 
più grave incombe su tutti quelli che sono coinvolti in questa operazione poiché vi è la condanna a morte per chi nasconde 
un ebreo.  

 

Synopsis: everyday life in the German occupied Warsaw in the midst of the WW2 runs between efforts to find a job and 
therefore  something to eat, and the efforts to avoid “seizures” regularly carried on by the Gestapo on the streets. One of 
such days it takes away a Jewish woman, whose 8-year-old daughter accidentally manages to avoid the seizure, but now – 
left completely alone – hides in the nearby church, hungry and frozen almost to death. It is Joanna, an ordinary middle-
class woman waiting for her husband to return home for over four years now, who sees the girl.  She feels a natural, 
strong urge to help, but doesn’t know anyone of the underground opposition circles, who would be able to secure the safe 
home for the Jewish child. The gravest danger hangs over everyone involved as there is a death sentence for hiding a 
Jewish person. 

 

Commento del regista: “In periodi di turbolenze e dell’ insicurezza della guerra, ci sono alcune domande a cui 
improvvisamente ci troviamo di fronte, prima o poi: quanto amore abbiamo dentro di noi per gli altri esseri umani? 
Quanto si è disposti a sacrificare? C'è un prezzo non pagheremmo per proteggere i nostri cari? Uno è proprio così buono 
come crede di essere?” 

 

Director's Statement: “In the times of turmoil and insecurity of war, there are some questions that everyone is suddenly 
confronted by sooner or later:  How much love of the other human beings does one have within oneself? How much one is 
willing to sacrifice? Is there a price one wouldn’t pay to protect the loved ones? Is one really as good as one sees 
oneself?” 
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Thriller. Durata: 80 min 
Irlanda , 2010. Produzione:  Carbon Films 

Interpreti: Allen Leech, Amy Huberman, Sophie Brosnan, Simon Delaney, Rachael Dowling   
Sceneggiatura: Ronan Carr, P.J. Dillon, Roger Karshan 

Camera/fotografia: Ken Byrne 
Montaggio: John Murphy, Brian Tucker 

Musiche: Ian Smyth 
 
Sinossi: “Rewind” inizia con l’immagine di una giovane donna seduta in cerchio durante un incontro degli Alcolisti 
Anonimi. Karen è un’alcolista in trattamento ed ex-tossicodipendente ormai completamente recuperata e guarita da sette 
anni. Una ragazza di città, ribelle a vent’anni, ma che finalmente ha messo la testa a posto, grazie al marito Brendan 
(Owen McDonnell), un uomo d’affari di successo, e alla figlia di 4 anni, coi quali vive in una città satellite fuori Dublino. 
La vita è noiosamente normale, precisamente come Karen voleva che fosse. Quando Karl, un vecchio fidanzato appena 
uscito di prigione, riappare all’improvviso nella sua vita, il passato sepolto di Karen torna a perseguitarla. “Quella era 
un’altra vita”, dice Karen, ma presto Karl si intrometterà nel suo futuro, nei progetti che aveva fatto e nella vita che aveva 
costruito per se e la sua famiglia. Karen è costretta a intraprendere un nuovo viaggio e ad affrontare un mondo da cui 
pensava di essere fuggita.  
Synopsis:“Rewind” opens with a young woman sitting in a circle at an Alcoholics Anonymous meeting. Karen is a 
recovering alcoholic and drug addict, but has been clean and sober for seven years. A city girl, she was wild in her 
twenties but has settled down with her husband Brendan (Owen McDonnell), a successful businessman, and their 4 year 
old daughter in a satellite town, somewhere outside Dublin. Life is boringly normal, precisely the way Karen wants it to 
be. When Karl, an old boyfriend recently released from prison, turns up unexpectedly, Karen's buried past comes back to 
haunt her.  “That was a different life”, Karen says, but soon Karl is interfering with her future, the plans she has made 
and the life she has built for herself and her family. Karen is forced to go on a road trip and confront a world she thought 
she’d escaped from.Commento del regista: “Sono un fan dei film noir classici degli anni '40 e '50, non tanto 
stilisticamente, che è quello che la maggior parte della gente pensa quando si dice 'noir', ma per quanto riguarda il loro 
timbro. Sono incuriosito dal loro pessimismo e dall’ambiguità morale. Volevo fare un film moderno che avesse queste 
sensibilità.” Director's Statement:”I’m a fan of classic noir films from the 40’s and 50’s, not so much stylistically, which is 
what most people think of when ‘noir’ is mentioned, but tonally – I’m intrigued by their pessimism and moral ambiguity. I 
was interested in trying to make a contemporary film with these sensibilities.” 



 49 

 
  
 
 
 
 
 
 
 

$����
����������  (Titolo originale: Les mains libres) 

Regia: Brigitte Sy 
 
 
 
 

 
 
 
 
 
 
 
 
 
 

Drammatico . Durata: 100 min 
Francia, 2010. Produzione:  Mezzanine Films, Canal+, CinéCinéma 

Interpreti: Ronit Elkabetz, Carlo Brandt, Noémie Lvovsky, Camille Figuereo, Adama Doumbia    
Sceneggiatura: Brigitte Sy, Gaëlle Macé 

Camera/fotografia: Frédéric Serve 
Montaggio: Julie Dupré 
Musiche: Daniel Mille 

 
Sinossi: Barbara è una regista che lavora all’interno del sistema carcerario da alcuni anni. La vediamo alle prese con la 
realizzazione di un film che sarà scritto e interpretato dai detenuti a lungo termine di un carcere alla periferia di Parigi. 
Barbara vi si reca due volte a settimana per fare una serie di interviste ai detenuti da utilizzare come base per la 
sceneggiatura. Tuttavia, quando Barbara incontrerà Michel, uno dei carcerati, la loro storia d’amore la porterà a infrangere 
la legge. 
Synopsis:Barbara is a film-maker who has been working within the prison system for several years. She is making a film 
that is being both written and performed by long-term inmates of a prison in a Paris suburb. Barbara visits the prison 
twice a week, where she is conducting a series of interviews with the inmates that will form the basis of the screenplay. 
But when Barbara meets Michel, one of the prisoners, their love affair leads her to break the law. 
Commento del regista: “Il carcere è un argomento che è stato spesso affrontato nel cinema, è un grande soggetto 
cinematografico, occupandosi di un mondo chiuso, contiene l'essenza dell’ umanità, in un certo senso. Il nostro 
immaginario è spesso messo in corto circuito dallo spettacolo puro del cinema americano. Volevo provare a ridare dignità 
al rapporto tra gli individui, così come si sviluppa in questo ambiente ostile.” 
Director's Statement: “Prison is a subject that has often been tackled in the cinema; it is a highly cinematic subject, 
dealing with a closed world, the boiled down essence of humanity, in a way. Our imaginative world is often short-
circuited by the sheer spectacle of American cinema. I wanted to try to restore some dignity to the relationship between 
individuals as it develops in this hostile environment.” 
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Drammatico . Durata: 90 min 
Inghilterra , 2010. Produzione:  Dancing Brave Picture 

Interpreti: Daniel Weyman, Caroline Ducey, Alice O'Connell, Barbara Cabrita, Veronica Roberts 
Sceneggiatura: Marcel Grant 

Camera/fotografia: Michael Elphick 
Montaggio: Kant Pan 

Musiche: Michael J. McEvoy 
 

Sinossi: Tom è un uomo d’affari che tradisce la moglie. Quando quest’ultima minaccia di lasciarlo, perde il controllo e la 
picchia violentemente. Viene condannato a 6 mesi di prigione. Dopo essere stato rilasciato e aver trascorso un po’ di 
tempo con sua madre e suo fratello, che, dopo la prematura scomparsa del padre, vivono da soli in un parcheggio per 
roulotte, decide di trasferirsi a Londra. L’incertezza su se stesso e la solitudine sembrano dominare i suoi giorni. Alla fine 
stringe amicizia con una ragazza, PJ, la quale lo aiuta a ritrovare un po’ di entusiasmo e colore nella sua vita. Ma quando 
Tom conosce la sua bellissima vicina francese Inès tra i due nasce un tenero legame. Questa donna apparentemente 
tranquilla e misteriosa lo incuriosisce. Quando Tom viene a conoscenza di alcune informazioni sulla vita di Inès, si rende 
conto che i problemi che ha dovuto affrontare non sono molto diversi da quelli della ragazza. Ci sarà sempre un prezzo da 
pagare, ma la speranza è l’ultima a morire. 
 
Synopsis: Tom is a businessman and betrays his wife. When his wife threatens to leave him, he loses control and beats her 
violently. He is sentenced to 6 months in prison. After being released and having spent some time with his mother and his 
brother, who live in a trailer park in absence of the early deceased father, he decides to move to London. Self-doubt and 
loneliness now seem to dominate his days. He eventually befriends a young girl called PJ. A friendship develops, which 
helps Tom regaining a bit of warmth and colour in life. But then Tom meets his beautiful French neighbour Inès. A tender 
connection develops among them. This quietly mysterious woman intrigues Tom. When he finds out about her life, it 
finally puts everything in Tom’s own story into perspective. There might be damage, but there is always hope. 
 
Commento del regista: “E’ questa romantica e glossy Britannia, oppure la droga e la povertà degli ultimi anni che 
diventano segno di cosa è “veramente British”. Penso che ci sia molto di più per il nostro panorama artistico di questo. E’ 
per questo che voglio abbracciare la modernità e sto cercando di fare un cinema che stia al di fuori di questi cliché.” 
 
Director's Statement: “It's either this very high-gloss, romanticized Britannia or the drug and poverty port of recent years 
we now acknowledge ad “truly British”. I think there is much more to our artistic landscape than that. This is why I want 
to embrace modernity and am trying to make films outside of these clichéd parameters.” 
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Acquisto Bigllietti- BIGLIETTERIA DEL FESTIVAL PUCCINI- Torre del Lago Puccini - 0584 359322 
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E’ possibile acquistare i biglietti oltre che in prevendita  anche presso le sedi del Festival prima dello spettacolo 
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