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EDITORIALE
Cari lettori, 

Bentornati a CineOn!

Questo nuovo numero è fortemente focalizzato sulla serialità televisiva, un argomento che abbiamo trattano 
in modo sporadico e che ci siamo sempre limitati a proporre solamente in forma di recensioni. Inizialmente 
volevamo incentrare questo numero sulla Notte degli Oscar, il momento clou in cui Hollywood omaggia il pro-
prio cinema in una notte dedicata al loro establishment. Tuttavia, essendo una rivista che opera sia sul web, in 
forma quotidiana, che sul “modello di rivista digitale”, abbiamo preferito riportare gli Oscar solamente sul sito 
internet, tralasciando, in questo spazio, ogni riferimento al premio. Inoltre, ci siamo limitati al minimo dal ripotare 
polemiche (per noi sterili) sulla vincita di alcuni premi da parte di Roma di Alfonso Cuaron in quanto pellicola 
distribuita su Netflix. La nostra è una rivista focalizzata sull’audiovisivo a 360° e perciò preferiamo parlare delle 
opere piuttosto che sulle polemiche. Siamo pro digitale e di tutte le migliorie che aiutano la diffusione di tutto ciò 
che concerne iil visuale: sia di video arte, di corti, di cinema o di qualsiasi forma espressiva che utilizzi l’au-
diovisivo. Lo stesso discorso vale per le critiche emerse online dopo la vincita del premio come miglior film da 
parte di Green Book. Come quasi ogni cosa, il giudizio è soggettivo ed ognuno è libero di esprimere la propria 
preferenza in base al proprio gusto. L’Academy, sovente, non premia il più meritevole, tuttavia, ciò non significa 
che il film vincitore sia scarso. Ci sono diversi fattori perché un determinato lungometraggio trionfi agli Oscar ed 
è quasi tutto riassumibile con le campagne marketing che vengono atte a promuovere i film. In soldoni... è tutta 
questione di soldi. 

I più attenti avranno notato che la nostra Cover di questo mese è assai particolare. Infatti è dedicata a due film 
maistream quali Glass e Alita - Angelo della Battaglia. Abbiamo deciso di proporli in un incrocio di sguardi come 
in un ipotetico scontro. Un “versus” immaginario che ci è piaciuto sin da subito e che abbiamo deciso di proporvi 
per questo numero. Entrambi i film sono stati tra i più attesi dello scorso bimestre e perciò abbiamo pensato di 
proporre un’illustrazione particolare. Anche questa, come tutte le altre, è stata realizzata dalla nostra bravissima 
Anna Mabi che, in ogni numero, dimostra il suo brillante talento e la sua passione per il mondo cinematografico. 

Come rivelato nell’incipit, questo numero si focalizza prettamente su due serie tv: Killing Eve e Il Commissario 
Montalbano. Entrambi sono prodotti seriali differenti, ma sono due esempi cult della sempre più importanza del 
panorama televisivo. Il primo show viene letto con uno sguardo femminista da Cecilia Belluzzo mentre l’elogio 
a Montalbano è scritto da Federico Cadalanu. Vi anticipo che i due articoli sono ricchi di spunti interessanti e ri-
flessivi; operano su livelli di lettura approfonditi e offrono uno sguardo completo delle opere, rapportandole in un 
contesto micro e macro. Non solo, questo numero offre anche altri argomenti interessanti come il testo di Flavia 
Mainieri, che si conferma un’abile “seguace” del regista greco, Yorgos Lanthimos, sulle donne protagoniste del 
film  La Favorita.

Invece, come argomenti più “leggeri”, Giacomo Marcheselli ha scritto due pezzi: uno incentrato sul Nerd Show 
di Bologna e l’altro sulle Start-Up presentante al contest Incredibol dell’Emilia Romagna.  In breve, come sem-
pre, il nuovo numero di CineOn è ricco di spunti suggestivi adatti a tutti gli amanti dell’audiovisivo

Un saluto! 
Vi aspetto i primi di maggio per il rossimo numero!

Daniele Marazzani
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COVER STORY
glAss / AlItA - ANgElO DEllA bAttAglIA

La cover story di questo numero è doppia. E’ uno scontro immaginario tra Glass, il terzo capitolo della trilogia dei 
non-supereroi, di Shyamalan, e Alita - Angelo della battaglia. Sono due titoli che sono stati attesi per mesi e hanno 
attirato tante persone. Entrambe, seppur ottenendo meno di quanto sperato, hanno comunque degli elementi 
comuni e perciò ci siamo divertiti ad offrire uno spunto visivo per crare un’ipotica sfida immaginaria. 
Nonostante ciò, i due film sono trattati in maniera autonoma perchè, di fatto, i due universi filmici sono separati. 
Quindi ecco un doppio scritto di Cover Story scritto a quattro mani, quelle di Marco Vecchi e di Daniele Marazzani.

glAss
di marco vecchi

A tre anni di distanza da Split e a quasi venti da Unbreakable, M. Night Shyama-
lan chiude la sua personalissima trilogia sui supereroi con Glass, che vede infine 
incontrarsi i “superumani” protagonisti dei due film precedenti. Il luogo dell’incon-
tro è una struttura psichiatrica nella quale David (Bruce Willis), Elijah (Samuel L. 
Jackson) e Kevin (James McAvoy) vengono rinchiusi e assistiti dalla dottoressa 
Ellie Staple (Sarah Paulson), che cerca di far credere loro di non possedere in 
realtà alcun vero superpotere.

Parlare di Glass senza raffrontarlo con i suoi predecessori non è affatto indicato, 
perché ognuno di essi rappresenta una specifica operazione svolta sul linguaggio 
dei comics e su ciò che questo ha generato. In Unbreakable Shyamalan aveva 
voluto svolgere un discorso sulle tematiche e gli artifici propri dei comics, affron-
tandoli in una maniera spiccatamente metanarrativa. In Split, giunto nelle sale in 
un’epoca ormai dominata dai cinecomics, ha decostruito la tendenza dei grandi 
studios a voler collegare tutti i cinefumetti in una serialità sconfinata, utilizzando 

oltretutto il twist ending tipico dei suoi film in modo brillante e originale.

Glass insinua dubbi su tutto ciò di cui gli spettatori era-
no stati convinti con la visione dei film precedenti. L’in-
tento della psichiatra Staple di minimizzare le abilità dei 
protagonisti finisce per essere rivolto anche al pubblico, 
portato per un attimo ad abbandonare la certezza che i 
superpoteri siano reali in quell’universo. La prima metà 
del racconto è specificamente improntata al tentativo 
di distruggere la componente supereroistica e sembra 
quasi riuscire nel suo proposito, dato che la fiducia dello 
stesso David finisce per vacillare. La sequenza della 
seduta di analisi, alla quale sono presenti tutti e tre i pa-
zienti, è esemplare nel suo lavoro: montaggio e colonna sonora accompagnano con efficacia la performance attoriale di 
Sarah Paulson, in un bizzarro mix di candore e fredda logica che, pur non potendo riuscire a convincere la totalità degli 
spettatori, difficilmente non metterà pulci nelle orecchie di chi vi assista.
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Tutto ciò accade non a caso nella prima metà di film, du-
rante la quale “Mr. Glass” Elijah è apparentemente sedato e 
non proferisce parola. In seguito al suo risveglio, pianificato 
sin dall’inizio, la narrazione svolta del tutto. La sicurezza 
di Glass e la sua convinzione che i superumani siano reali 
rimettono in sesto anche le convinzioni degli spettatori 
dubbiosi, mentre la stazionarietà della trama viene abbattuta 
dalle nuove pianificazioni del fumettistico villain.

Tramite Elijah, Shyamalan sembra voler sottilmente denigra-
re i cinecomics dell’attuale decennio: il suo progetto di far 

scontrare David e Kevin “L’Orda” rassomiglia inevitabilmente quello di Lex Luthor nel famigerato Batman v Superman 
(2016) di Zack Snyder, anch’esso consistente nel mettere l’uno contro l’altro due possenti eroi. L’edificio avveniristico 
nei pressi del quale i due vengono spinti ad affrontarsi rimanda a propria volta alla Stark Tower di Tony Stark/Iron 
Man, personaggio fondamentale dell’universo Marvel in tutte le sue forme mediali. Il tutto si rivela essere però solo 
uno specchietto per le allodole, dato che le modalità dello scontro non si risolveranno come Elijah le aveva concepi-
te. È come se tutto fosse orchestrato col solo scopo di deludere consapevolmente lo spettatore, in una dissacrante 
analogia con ciò che si poteva riscontrare nel film di Snyder.

Gli stessi combattimenti tra David e Kevin non hanno nulla di epico, come risulta evidente anche solo dai filmati di 
repertorio ripresi dalle telecamere dell’ospedale; tutto si riduce a semplici scazzottate che però la regia sapiente di 
Shyamalan riesce a rendere dinamiche ed avvincenti. Il loro scopo sta nel rendere l’idea di un supereroismo meno 
“estremo” rispetto a quello presente in un qualunque blockbuster dello stesso filone. L’efficacia dell’azione comunque 
non ne risente affatto, anzi.

Glass, in un certo senso, presenta due finali. Come i 
cinecomics hanno reso popolare l’inserimento di una 
scena dopo i titoli di coda in grado di introdurre even-
tuali sequel, così Glass termina con un doppio colpo di 
scena in grado di ribaltare in più aspetti la narrazione. 
Ognuno di questi due twist ha, non a caso, un aspetto 
smaccatamente fumettistico, risultante tuttavia molto 
più incisivo nel primo. Shyamalan vuole infatti racconta-
re una conclusione degli eventi palesemente disincan-
tata e pessimistica, tendente al realismo; ma sceglie di 
farlo utilizzando un’idea di repertorio, l’organizzazione 
segreta con le proprie ricchezze e i propri tatuaggi 
segreti, che non potrebbe essere più sopra le righe nel 
contesto del film. Usare il (cine)fumetto per distruggere il (cine)fumetto, con una classe che l’autore non sempre è 
riuscito ad esprimere al meglio.

Il secondo finale, quello vero, purtroppo smonta in parte la potenza del primo, regalando 
una vittoria amara ai protagonisti in nome della rassicurazione del pubblico. Rassicu-
razione che in parte si ritrova anche nel personaggio di Casey (Anya Taylor-Joy), la 
bambina rapita da Kevin in Split e ora sua unica amica. In un’ambientazione nella quale 
i superpoteri hanno il sapore di comuni abilità umane portate ad alti livelli, Casey sembra 
riuscire ad elevare il suo stesso affetto fino a renderlo a propria volta un vero superpote-
re, con il quale infine riuscirà ad influenzare Kevin in maniera significativa. Simili impianti 
non minano in ogni caso i punti di forza di Glass, senz’altro una solida conclusione per 
una trilogia dal valore così notevole.



AlItA - ANgElO DEllA bAttAglIA
di daniele marazzani

Il cinema è puro lavoro collettivo e figlio dell’ingegneria che si adopera al migliora-
mento della qualità visiva e della tecnologia. James Cameron è uno dei pochi pionieri 
cinematografici ancora attivi nel mondo del cinema; un’arte fortemente condiziona-
ta dai riscontri economici ma che ha bisogno di nuovi impulsi e stimoli dal punto di 
vista dello sviluppo tecnologico della fruizione. Alita – Angelo della battaglia è un film 
all’avanguardia sotto quest’ultimo aspetto. Meno estremo e rivoluzionario rispetto ad 
Avatar (che rimane una pietra miliare per la Storia del Cinema), la storia di Alita è 
tuttavia un prodotto dall’alto d’ingegno tecnico che sprizza amore per il progresso e il 
futuro. In particolare, il film è una riflessione che pur andando avanti, il progresso ha 
bisogno di ancorarsi al passato per mantenersi nella rotta giusta. Alita, pur essendo un 
film iper-tecnologico, pregno di motion-capture, è un lungometraggio dalle dinamiche 
narrative classiche e focalizzato su archetipi canonici della Storia del Cinema.

Alita è un cyborg proveniente da un’era antica, pre La Caduta, ed è stata costruita gra-
zie ad una tecnologia ormai perduta da tempo. Scoperta e riparata da un dottore che 

vive isolato nella città di ferro, l’ingegnere ri-assembla la ragazzina e la educa come se fosse sua figlia per fornirgli un 
nuovo futuro. Tuttavia, il passato guerriero della giovane emerge e cosi viene a galla il suo scopo.

La pellicola si focalizza sull’origine della giovane cyborg e sulla sua evo-
luzione da sensibile ragazza a indomita macchina da guerra. L’elemento 
formativo è predominante all’interno dell’arco narrativo della protagonista; 
si tratta di un viaggio ad ostacoli necessario per acquisire consapevolezza 
nei propri mezzi e per sbloccare la propria memoria. Scoprire la propria 
identità attraverso la riscoperta del passato, le radici, lo scopo e scoprire i 
suoi creatori. Tuttavia, Alita non è più la macchina da guerra di com’era sta-
ta programmata in origine, la sua missione principale rimane invariata, ma 
è filtrata attraverso la nuova sensibilità che gli ha fornito il suo padre adottivo. Il dottore gli ha fornito un’educazione 
umana e ha impostato i suoi valori all’amore. Tutto ciò ha reso la giovane cyborg suscettibile alle emozioni e capace 
di creare empatia. Gli occhi grandi, frutto della tecnologia e puro riferimento alla sproporzionalità del manga originale, 
sono rivelatori e mostrano le sue emozioni. Sono lo specchio della sua anima e il riflesso ci mostra il suo animo. Sono 
loro che si espandono durante l’eccitazione del mondo esterno e sono sempre gli occhi che ci mostrano la nascita 
dell’amore della ragazza verso Yugo.
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La storia è filtrata dagli occhi angelici e giovanili della ragazza. Attraverso il suo 
sguardo veniamo catapultati in un mondo futuristico e ipertecnologico. La co-
struzione diegetica ha un fondamento classico che offre spunti poco originali dal 
punto di vista dello svolgimento, ma si mantiene godibile in quanto il film scorre 
in maniera fluida e semplice. Costruito seguendo paradigmi classici, con arche-
tipi provenienti dai film cult fantascientifici, prevalentemente anni Novanta ma 
rimodellati seguendo un’estetica e una sensibilità attuale, Alita offre una buona 
prova dal punto di vista della godibilità. Una pellicola di intrattenimento con una 
buona storia improntata su valori semplici, umani ed in grado di creare empa-

tia con lo spettatore. Offre un buon connubio tra una storia ben strutturata e la dinamicità delle ipercinetiche scene 
d’azione. Inoltre, sotto certi aspetti emotivi, il film presenta una certa intensità e ha una presa emotiva molto forte. 
Per essere un primo capitolo, Alita – Angelo della battaglia è un buon prodotto. Cameron (sceneggiatore e produtto-
re) confeziona una pellicola classica, dalle fondamenta narrative ben impostate e porta la storia della giovane cyborg 
verso una storia ricca di effetti speciali, ma ancorata a sentimenti semplici e comprensibili.

Snello ed essenziale, il primo lungometraggio fa uscire lo spettatore con la voglia di scoprire di più sul passato (e 
futuro) di Alita.

LA PRODUZIONE

L’adattamento cinematografico statunitense di Alita: 
Angelo della battaglia era in gestazione da anni e 
James Cameron è stato più volte intenzionato ad 
occuparsi personalmente della regia. Appassionato 
di fantascienza e di manga, la storia della giovane 
cyborg è stata portata al grande regista di Titanic 
dall’autore messicano, Guillermo del Toro, anch’esso 
appassionato di fumetti giapponesi. Cameron si inna-
morò dei concetti e della filosofia dietro Gunnm (titolo 
originale dell’opera fumettistica creata da Yukito 
Kishiro) iniziò a lavorare all’adattamento già nei primi anni del 2000 con la sua Lightstorm Entertainment, in collabo-
razione con la 20th Century Fox. La compagnia di distribuzione registrò diversi domini internet per il progetto, inizial-
mente previsto per debuttare nei cinema di tutto il mondo nel 2003, che però fu rimandato costantemente a causa 
dei numerosi impegni da parte di James Cameron. Dopo l’apoteosi mondiale con Titanic, il Re Mida di Hollywood si 
è preso una grossa pausa cinematografica per dedicarsi all’esplorazione marina e allo sviluppo di tecnologie cine-
matografiche d’avanguardia. I lavori sui documentari sperimentali, Ghost of the Abyss (2003) e Aliens of the Deep 
(2005), posticiparono ulteriormente i lavori sull’adattamento del manga. Lo sviluppo venne ulteriormente rimandato a 
causa del colossale film fantascientifico, Avatar, che richiese anni di lavoro per sostenere l’imponente mole di lavoro 
di post-produzione. Inoltre, Avatar ebbe bisogno di tempo per sviluppare la tecnologia d’avanguardia necessari per 

rendere perfetta la motion capture e il 3D. Cameron non abbandonò mai il progetto Alita 
e, lungo la lavorazione di Avatar, dichiarò più volte, a svariate testate statunitensi, di 
voler sviluppare il film come suo secondo franchise, dove ognuno di essi sarebbe stato 
composto da trilogie. L’idea iniziale era infatti di lavorare in parallelo ai due lungometrag-
gi, sviluppando la tecnologia atta a offrire una performance performativa e coinvolgente. 
Avatar ottenne un successo strepitolo, diventando il film con il più alto incasso della Sto-
ria del Cinema e ciò portò il regista a valutare un’espansione della sua mitologia, met-
tendo in cantiere non due ma ben quattro seguiti. Essendo un perfezionista, lo sviluppo 
dell’epopea fantascientifica dei Na’vi è ancora in corso dopo bene più di dieci anni dal 
primo capitolo. Infatti, Cameron ha lavorato (ed è tuttora impegnato) simultaneamente a 
ben quattro film, portando Alita nel dimenticatoio fino a qualche anno fa. 
 



Nonostante fosse convito di dirigere personalmente l’adattamento 
di Gunnm (in quanto progetto troppo personale da abbandonare), 
Cameron fu costretto a reiterare tali propositi quando la lavorazio-
ne dei seguiti di Avatar richiese un tempo di lavorazione indefinito. 
Completamente concentrato sullo sviluppo dei sequel del kolos-
sal, nel 2015, Hollywood Reporter, svelò al mondo che Cameron 
aveva deciso di lasciare le redini registiche e di abdicare in favore 
del poliedrico autore, Robert Rodriguez. La testata riportò diverse 
notizie in anteprime, tra le quali il titolo ufficiale: Alita: Angelo della 
Battaglia. Non solo, Cameron, nonostante l’abbandono alla regia, 
dichiarò che si sarebbe occupato direttamente del progetto, scri-

vendo e producendo (con il suo collaboratore storico della Lightstorm Enterainment, Jon Landau) il film. Rodriguez 
fu scelto per la sua abilità di sintesi in quanto fu chiamato da Cameron in persona per rimettere in ordine i numerosi 
appunti (dello script e di concept) annotati in anni e anni di gestazione. 
La tecnologia alla base di Alita proviene diretta-
mente da Avatar con un mix riprese dal vivo e 
computer-generated imagery. Tutti elementi digitali 
alla base del 3D. Difatti, l’interno lungometraggio 
fu ripreso con cineprese in grado di creare l’effetto 
stereoscopico. Fusion camera system, facial motion 
capture e la Simulcam. Tecnologie d’avanguardia 
che sono state sviluppate per il film dall’artista digi-
tale, Mark Goerner. 

Inizialmente, vista la complessità della protagonista, la produzione valutò la possibilità di creare interamente in CGI 
il personaggio principale, ma tale ipotesi fu accantonata per l’elevato costo. Quindi la protagonista avrebbe avuto un 
volto umano di un’attrice e sarebbe stata realizzata seguendo la motion capture. A maggio 2016 venne scelta Rosa 
Salazar, giovane attrice, semisconosciuta al grande pubblico. Pochi mesi più tardi vennero scelti gli altri protagoni-
sti: Christoph Waltz, Jackie Earle Haley, Ed Skrein e Keean Johnson. In ultimo, gli ultimi partecipanti al cast furono: 
Mahershala Ali e Jennifer Connelly. Questi ultimi due sono stati chiamati per aumentare lo spessore attoriale della 
produzione in quanto nomi noti a livello internazionale.

Le riprese, sotto la guida di Rodriguez, iniziarono in Texas, ad Austin, il 17 
ottobre 2016 e durarono fino al 9 di febbraio 2019. Quasi cinque mesi di 
produzione per un colosso dal budget complessivo di ben 170 milioni di 
dollari. 
La post-produzione richiese quasi un anno per essere ultimata tant’è che il 
film dovette subire uno slittamento nella distribuzione. La pellicola era pre-
vista per debuttare in tutto il mondo nell’estate del 2018, ma fu costretto ad 
essere rinviato fino a San Valentino di quest’anno. I complessi effetti visivi 
sono stati realizzati dalla Weta Digital, DNEG e Framestore e supervisionati 
da veterani degli VFX Joe Letteri, Eric Saindon, Nick Epstein, Raymond 
Chen e Nigel Denton-Howes. 
Ad ora, marzo, la pellicola ha debuttato in quasi tutto il mondo e, nonostante 
sia stato accolto tiepidamente al box office Nordamericano, Alita – Angelo 

della Battaglia ha superato quota 350 milioni di dollari grazie al box office cinese. Si attesta che, a fine corsa, il lun-
gometraggio potrebbe arrivare ad una quota compresa tra 400-500 milioni di dollari. 
Nonostante la tiepida accoglienza, dopo il debutto in sala, sia James Cameron che Robert Rodriguez hanno mani-
festato la loro intenzione di proseguire nel franchise, proponendo dei sequel multipli, svelando che avevano già in 
mente qualche idea per un ipotetico Alita 2.  Non a caso, il vero “mastermind” cattivo emerge solamente alla fine 
della pellicola. Tuttavia, come ogni film deve ottenere un ritorno economico, ma trattandosi di una propety di James 
Cameron… mai dire mai!
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KIllINg EvE: NOt thAt KIND Of DRAmA
di cecilia belluzzo

DIFFICULT WOMEN

Nell’ultimo decennio non c’è stata serie diventata poi iconica che non fosse incentrata su un personaggio del tipo che 
lo scrittore Brett Martin definirebbe “a difficult man”1 . Tony Soprano, Don Draper, Walter White…tutti loro e molti altri 
sono i front men dello squadrone degli antieroi.  Sono personaggi le cui azioni sono deprecabili, spesso illegali, altret-
tante volte pericolosamente a cavallo tra ciò che si definisce morale e ciò che invece non lo è. Uomini difficili, caratteri 
difficili, eppure li amiamo. E non solo: facciamo il tifo perché trionfino sempre, anche a scapito della felicità (e della 
vita) di altri personaggi ben più raccomandabili – e, ammettiamolo, più meritevoli – di loro.  
L’anti-eroe è il protagonista della stragrande maggioranza delle nostre esperienze seriali, sempre pronto a farci sentire 
“giusti” nel nostro essere fallibili e pieni di casini quotidiani: è l’uomo del momento. Appunto, l’uomo. E le donne in tutto 
ciò? 
Tra tutti quelli di noi che si sono posti questa domanda ci deve essere stata anche Phoebe Waller-Bridge: inglese, 
ad un primo sguardo un po’ preppy girl, se non fosse che è la mente e il volto dietro la serie geniale Fleabag - un mix 
esplosivo di dark humor e introspezione psicologica femminile – e della più recente Killing Eve, serie dell’anno 2018 
per il Guardian – nonché oggetto di questo articolo. Per chi di voi non l’avesse vista faccio un breve recap della trama, 
per poi fare qualche riflessione un pochino più approfondita sul perché, a mio parere, il Guardian (così come gran 
parte della critica di settore) ci abbia preso, eccome. 
Killing Eve segue le vicende di Eve Polastri (interpretata dalla arcinota Sandra Oh), analista dell’MI6 in un momento di 
ristagno della sua carriera. Nessun figlio e con un marito che - in teoria - non dovrebbe sapere di che si occupa nella 
vita, Eve freme dalla voglia di mettere a frutto la sua brillante e caparbia intelligenza. Quando una serie di omicidi 
di personalità di spicco attira l’attenzione dell’intelligence britannica, Eve vede la sua occasione di riscatto. Dietro a 
quelle morti inusuali, così fantasiose nell’esecuzione, c’è Villanelle (Jodie Comer), spietata assassina psicopatica ma 
dal volto angelico – un’arma che sa usare con maestria. Lontana dalle profondità russe dove è nata, Villanelle vive ora 
la vita dei suoi sogni in un enorme appartamento parigino, pagata a peso d’oro per i suoi servizi da un’organizzazione 
misteriosa. Eve inizia a sospettare che ad eseguire gli omicidi sia una donna, ma il suo superiore liquida l’ipotesi. Lei 
però non è disposta ad arrendersi e diventa sempre più ossessionata da questo sicario donna straordinariamente abi-
le. Nel frattempo, anche Villanelle viene a conoscenza dell’esistenza di Eve e ne è affascinata. Con il procedere della 
serie, cresce esponenzialmente l’ossessione delle due protagoniste l’una per l’altra, che si caleranno in un gioco alla 
Prova a Prendermi dove humor irriverente e tensione saffica scardinano i tropi del genere spy uno dopo l’altro. 

1 Brett Martin (autore), F. Guarnaccia, L. Barra, M. Maraschi (a cura di), Difficult Men. Dai “Soprano” a “Brea-
king Bad”, gli antieroi delle serie tv, Minimum Fax, 2018.



IL MIO NOME NON È BOND, JAMES BOND
Che non si tratta della solita spy story lo capiamo subito dal modo in cui la Waller-Bridge 
sceglie di presentarci Eve per la prima volta: la protagonista si sveglia in piena notte, urlan-
do. Il marito Niko, che dormiva accanto a lei, si sveglia di soprassalto e cerca di calmarla. È 
un classico, direte voi. Avrà avuto un incubo dovuto ad un trauma irrisolto del suo passato 
che riuscirà a superare solo alla fine della serie. Insomma, il solito. Ma quando Niko le chiede 
cosa sia successo, lei risponde: “I fell asleep on both my arms”. Niko resta un attimo interdet-
to. “I’m sorry, it was scary”. Questo è Killing Eve. 
Alcuni dei più quotati autori di crime hanno eletto la serie tra le migliori dell’anno sul blog The 
Killing Times, tutti concordi nel riconoscere che Killing Eve non è uno show come gli altri: 
“The tone for me was set in the opening scenes with the line: «Turns out people are still mur-
derous bastards on the weekend»1 , scrive Olivia Kiernan, in riferimento alla scena (nel pilot) 
della riunione last minute a cui Eve e i suoi colleghi si precipitano di sabato mattina. Tutti in 
pesante dopo sbornia, tutti in ritardo. L’ultima ad arrivare ovviamente è Eve. La quale si fa, 

per altro, notare dal capo mentre cerca di recuperare un pezzo di croissant da una busta che crepita rumorosamente.
Nel mondo di Phoebe Waller-Bridge non c’è spazio per chi si prende troppo sul serio: “However bleak a situation they 
are in, none of the characters passes up the opportunity for a gag” scrive Lucy Mangan2  per il Guardian. Il mix irre-
sistibile di elementi discordanti che compongono Killing Eve, ne fanno un prodotto “so very, very human and so very, 
very funny”3 . Come lo era Fleabag, d’altronde, dove la protagonista era impegnata costantemente a sdrammatizzare 
qualsiasi situazione pur di non affrontare faccia a faccia il suo dolore. 

“WHY NOT HAVE SOME FUN?”
Non è tanto la parte della “caccia” in sé a rendere intrigante la serie, semmai la sua capacità di immortalare momenti di incre-
dibile realismo quotidiano, restituendo quella weirdness che ognuno di noi sperimenta tutti i giorni 
facendo discorsi imbarazzanti con il proprio partner (“How would you murder me?” chiede di punto 
in bianco Eve ad un sempre più attonito Niko), o vivendo il lavoro come una spiacevole incomben-
za che solo un cornetto caldo recuperato di straforo al mattino può rendere più sopportabile. Cose 
normali. Strambe ma vicine, familiari.
L’altro aspetto, tutt’altro che trascurabile, che si discosta dai diktat del genere spy è rintracciabile nel 
fatto che il dualismo detective/killer veda due donne fronteggiarsi ai lati opposti delle barricate. Come 
osserva la stessa Comer, “If you look at other shows, it is always male-female; male killer, female 
detective” – e female victim, aggiungerei; “It’s strange how, if you put two women in those roles, the 
narrative shifts”4  e si imposta su un registro più introspettivo, da psychological drama.
La matrice di Killing Eve è letteraria, quindi bisogna riconosce che parte del merito vada, in primis 
all’autore. Lo scheletro dello show si è costruito, infatti, sul romanzo breve Codename Villanelle 
scritto da Luke Jennings, autore inglese e critico di danza per il Guardian. Il racconto originale resta 
più legato alle caratteristiche del genere spionistico, ma contiene già i prodromi che, tra le altre cose, 
fanno di Killing Eve un prodotto pienamente contemporaneo. L’intenzione di Jennings era già in partenza quella di approcciarsi al 
genere del thriller di spionaggio da un’angolazione del tutto nuova: 

“Today’s male thriller heroes are, almost without exception, humourless bores. [...] All that embittered whisky drinking 
and late-night jazz. All that technology fetishism. Why not turn the genre on its head? I wondered. Why not have some 

fun?” 5

Con queste premesse, Phoebe Waller-Bridge è stata una scelta naturale: “The producers wanted the tone of Fleabag to enforce 
the potential of Jennings all-female spy story”6 , dichiara Sandra Oh in una intervista rilasciata a ridosso della release del pilot. 

1 Olivia Kiernan, in Paul Hirons, “Killing Eve, A very English Scandal and The Bridge: The Crime Writers’ Favourite Crime Dramas of The Year”, The Killing Times, 
14/12/2018) https://thekillingtimestv.wordpress.com/2018/12/14/killing-eve-a-very-english-scandal-and-the-bridge-the-crime-writers-favourite-crime-dramas-of-the-year/

2 Mangan Lucy, “The 50 best TV shows of 2018: No 1 - Killing Eve”, The Guardian, 20/12/2018, https://www.theguardian.com/tv-and-radio/2018/dec/20/best-tv-
shows-2018-killing-eve

3 Ivi

4 Zoe Williams, “The chic assassin: Jodie Comer on playing Killing Eve’s Villanelle”, The Guardian, 20/12/2018 https://www.theguardian.com/tv-and-radio/2018/
dec/20/the-chic-assassin-jodie-comer-on-playing-killing-eves-villanelle

5 Luke Jennings, “Killing Eve: how my psycho killer was brought to life”, The Guardian, 5/08/ 2018

6 Sandra Oh Discusses “Killing Eve”, 5/4/2018 https://www.youtube.com/watch?v=-ftQeUp018A
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SOVVERTENDO GENERI E GENDER
A fronte di un plot piuttosto convenzionale, l’irriverenza della 
showrunner lavora per far emergere ancora di più le due figure al 
centro della storia, fino a dare vita due personaggi stratificati, umani 
e verosimili: “Villanelle is not constantly the femme fatale” continua 
la Oh, “she is devious and ridiculous” così come “Eve is not the 
character of a procedural [tv show], just hunting down a killer. The 
characters are layered [and cover] a wide range of emotions”1 . 
La compresenza di aspetti caratteriali in conflitto racchiusi in una 
stessa personalità le rendono due donne emotivamente e caratte-

rialmente autosufficienti, che agiscono pienamente all’interno del racconto. Non a caso, la stampa di settore ha definito 
senza mezzi termini Killing Eve come uno show di impronta femminista. Entrambe le protagoniste ruotano attorno al 
proprio centro del desiderio, motore degli eventi, e agiscono unicamente per sé stesse. Nessuna delle due esiste in fun-
zione degli uomini che le circondano.  Prendiamo Eve, per esempio. Il legame con il suo capo, Bill, esula dalle normali 
gerarchie d’ufficio: Bill è stato il suo mentore, una figura paterna, ma ci viene suggerito subito che forse l’allieva ha già 
superato il maestro. E le carte in tavola vengono scoperte quando Eve è chiamata ad indagare off record su Villanelle: 
i ruoli si ribaltano e diventa lei il superiore di Bill. Ancora più emblematica, in questo senso, è la relazione di Eve con 
Niko. Se consideriamo gli stereotipi legati ai ruoli della coppia, ci accorgiamo che di fatto Niko è la ‘moglie’, tra i due, e 
non il contrario: essenzialmente casalingo, sempre ai fornelli, mentre lei lavora nel suo studio; maestro del non detto, 
la maggior parte delle volte che parla lo fa sempre per esprimere un qualche tipo di preoccupazione. Inoltre, ogni suo 
discorso avviene, curiosamente, dalla camera da letto o dalla cucina. Non proprio le stanze più “maschili” della casa, 
per come la TV ci ha abituato per decenni. 
Niko è uno di quei personaggi appartenenti alla categoria needy boyfriends, ovvero “handsome, perfectly nice, kind men 
who are just slightly too weak to satisfy their women”. Siamo abituate ad averci a che fare nella vita reale, ma vederli 
rappresentati sullo schermo è rinvigorente e apre nuove possibilità nella costruzione di personaggi femminili realistici. 
È anche grazie ad un occhio più onesto – e adorabilmente spietato – sul maschile che Killing Eve interroga il tabù della 
rappresentazione dell’uomo come figura che ha delle debolezze, che può essere insicuro. La Waller-Bridge ci mostra 
cosa accade se riusciamo per un attimo ad uscire dal tunnel del machismo tossico (per entrambi i generi) e a prenderci 
gioco degli stereotipi con cui la Tv ci ha insegnato ad essere uomini e donne “ideali”. 

L’ANTIEROE DONNA CHE MANCAVA
Villanelle non potrebbe essere più lontana dal modello convenzionale di donna, salvo per la sua grazia innata e il 
fascino innocente che lascia stregati. Resta il fatto che la nostra eroina è 
una personalità sadica, che si annoia facilmente e rappresenta un pericolo 
costante per chiunque le stia attorno: “she is weird and interesting, smart 
and capable... and potentially deadly. She is irresistible”2 . Signore e signo-
ri, ecco a voi finalmente l’anti eroe donna che stavamo aspettando.
Non che prima di Killing Eve la categoria fosse priva di rappresentanti, ma 
la maggior parte tendevano ad agire per delega, incanalando le proprie 
pulsioni violente attraverso l’uomo di turno, il quale eseguiva fedelmente 
i loro desideri mortali. La sanguinaria Cersei Lannister, per esempio, che non si sporca (quasi) mai le mani in prima 
persona. Questi personaggi sono una ulteriore sfaccettatura del modello classico della femme fatale, rivisto e aggior-
nato magari, ma che fa eco alla Stanwyck di “La fiamma del peccato”. Un’altra interpretazione dell’antieroina è quella 
alla Jessica Jones: tormentata, attira-guai e con un passato denso di abusi, traumi ed esperienze che l’hanno segnata 
e indurita, nonostante la sua natura intrinsecamente buona. Questo tipo di personaggio lo seguiamo con passione, 
ci immedesimiamo, lo vediamo sbagliare, cadere in pezzi e ricostruirsi ogni volta. Le donne come Jessica Jones le 
amiamo perché la loro forza sta nell’essere consapevoli della propria fragilità, che le rende paradossalmente resilienti e 
invincibili.

1 Sandra Oh Discusses “Killing Eve”, 5/4/2018 https://www.youtube.com/watch?v=-ftQeUp018A

2 Difficult Women: Why We Love Killing Eve’s Psychopath (29/06/2018)

https://www.youtube.com/watch?v=boEh7PekJA8&list=WL&index=41&t=0s 



Villanelle non è una Cersei, quindi, ma nemmeno una Jessica Jones. Come 
voleva suggerirci la scena delle braccia addormentate di Eve, non c’è nessun 
incubo che incombe: “Villanelle is not a “tortured soul” who needs to be saved: 
she is the kind of person who admires the carnage of a shootout for its artistic 
merits.” 1

Non c’è un trauma dietro al modo di agire di Villanelle, nessuna terribile verità 
sepolta che un giorno verrà rivelata e ci darà la chiave per accedere finalmente 
al cuore delle sue emozioni. Villanelle non ha emozioni, è una sociopatica con 

notevoli capacità camaleontiche, che grazie ad anni di attenta osservazione riesce a diventare chiunque, a simulare 
qualsiasi stato d’animo, in un continuo gioco di maschere che sembra non stancarla mai. È un’esteta, una perfezionista 
e una istrionica performer, e la Comer riesce a muoversi straordinariamente bene entro gli estremi della personalità 
cangiante del suo personaggio. Quello che rende Villanelle unica è il fatto che sia così imprevedibile, così fuori da ogni 
convenzione dei classici villain o antieroi, da farci dimenticare che è lei il bad guy della situazione – la bad girl, ad esse-
re precisi – e non vediamo l’ora di sapere cosa escogiterà nel prossimo minuto e mezzo. 

“ ” 2

Prima di arrivare alle conclusioni, vorrei aprire una breve parentesi sull’uso 
della moda in questa serie. Nella costruzione delle protagoniste, l’aspetto visivo 
ha avuto una parte importante: “Their contrasting aesthetic is key, partly becau-
se they define themselves against one another”3 . Eve è esteticamente definita 
da quella che Jennings chiama “an incompetence to shopping”4 . Votata alla 
praticità e all’uso di pezzi anonimi pescati dalle firme della fast fashion, vorreb-
be interessarsi di più del suo stile, ma proprio non le riesce. Se Eve non è mai a 
suo agio con sé stessa – c’è sempre un dettaglio fuori posto, dai capelli arruffati 
alle ascelle non depilate prima di una cena elegante – Villanelle veste la sua pelle come un guanto. Amante degli oggetti 
costosi, spende tutti i suoi soldi in abiti griffati, profumi, biancheria e champagne. Ma non è il tipo da Sex & the City, 
fidatevi: “It’s not about attracting attention, it’s about feeling glorious and subversive and in control”5  osserva Morwenna 
Ferrier nella sua analisi della serie dal punto di vista dello stile. Scegliere il giusto outfit per Villanelle è un rito, parte del 
processo di camouflage che precede ogni missione. Eve, visto il lavoro che fa, deve essere anonima, facile da dimenti-
care; al contrario, Villanelle ama essere teatrale e usa la sua femminilità come un’arma per neutralizzare le difese delle 
sue vittime. La sua passione per la moda è parte integrante del suo arsenale da battaglia.

Eve e Villanelle sono due personaggi, a ben guardare, agli antipodi, l’una rispetto all’altra. Eppure, una forza magnetica 
sembra impedire che ognuna vada per la sua strada. Questo perché “these two women [are] so polarized that it felt like 
one of them [is] the shadow of the other”6 . 
Forse Killing Eve ci ha reso tutti irrimediabilmente dei bad fan – termine introdotto da Emily Nussbaum7  per indicare 
quella fetta di pubblico che cede al fascino di cattivi e antieroi – e ora non possiamo più fare a meno di Villanelle. O 
forse avevamo bisogno di una boccata d’aria fresca, e di vedere donne per una volta “not merely in relation to the men 
around them”8 , donne che non si conformano pedissequamente agli stereotipi di genere (e di ruolo). Resta il fatto che 
grazie alla Waller-Bridge ora non dobbiamo più sforzarci di immaginare come potrebbe essere “an exploration of one 
woman’s creative desire”9 : lo sappiamo, è uno spasso. E per fortuna uno di quelli che sta per tornare con una seconda 
stagione. 

1 Difficult Women: Why We Love Killing Eve’s Psychopath (29/06/2018)
https://www.youtube.com/watch?v=boEh7PekJA8&list=WL&index=41&t=0s 

2 Commento su Killing Eve dell’autrice di romanzi crime Denise Mina, in Zoe Williams, “The chic assassin: Jodie Comer on playing Killing Eve’s Villanelle”, The Guar-
dian, 20/12/ 2018, https://www.theguardian.com/tv-and-radio/2018/dec/20/the-chic-assassin-jodie-comer-on-playing-killing-eves-villanelle
3 Morwenna Ferrier, “How fashion, both decandent and drab, became the star of Killing Eve”, The Guardian, 2/11/2018, https://www.theguardian.com/fashion/2018/
nov/02/how-fashion-both-decadent-and-drab-became-the-star-of-killing-eve
4 Ivi
5 Ivi
6 Judy Berman, “Killing Eve: The Showrunner and Stars On the Love Story Behind the Sleeper Hit”, The New York Times, 25/05/2018, https://www.nytimes.
com/2018/05/25/arts/television/killing-eve-sandra-oh.html
7 Emily Nussbaum, “The Great Divide. Norman Lear, Archie Bunker, and the rise of the bad fan”, The New Yorker, 07/04/2014  https://www.newyorker.com/magazi-
ne/2014/04/07/the-great-divide-emily-nussbaum
8 Lucy Mangan, op. cit.
9 Simon Hattenstone,” Phoebe Waller-Bridge: I have an appetite for transgressive women”, The Guardian, 08/09/2018, https://www.theguardian.com/tv-and-radio/2018/
sep/08/phoebe-waller-bridge-fleabag-killing-eve-transgressive-women
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ITALIANI DA VENDERE
I MODELLI SERIALI DELLA TV PUBBLICA

di federico cadalanu

Mentre scrivo, la Rai propone in prima serata una trasposi-
zione a puntate de Il nome della rosa, sullo stile pomposo e 
maturo che ha contraddistinto anche I Medici. Entrambe le 
produzioni vantano budget importanti, attori di fama inter-
nazionale e diritti di trasmissione venduti in diversi paesi nel 
mondo. Eppure, a mio parere, le grandi spese per scenogra-
fie, costumi e cast non vengono corrisposte a idee visive che 
non superino il campo e controcampo, un montaggio a ritmi 
sostenuti e fotografia dai colori saturi. Insomma, una sorta di 
modello “soap” ad alto budget. 

Dopo i grandi successi riscontrati dalla rivale Sky con Gomorra o The Young Pope, anche la Rai sta provando a 
costruire prodotti narrativi di qualità che possano risultare appetibili anche fuori dai nostri confini. Fa piacere che 
grandi produzioni (si pensi ai 26 milioni per Il nome della rosa, quasi il doppio di quanto sia costato il film omonimo 
con Sean Connery) e attori di portata internazionale (John Turturro, Dustin Hoffman, Sean Bean) vengano mobilitati 
per la serialità nostrana. Ma siamo sicuri che questo modello sia quello virtuoso?

Il commissario Montalbano, in onda dal 1999 su Rai Uno, è quanto 
di più lontano si possa pensare non solo dalla nuova serialità di 
respiro internazionale della tv pubblica, ma anche da quella in-
novativa e adulta proposta dalle emittenti private. Mantenendo lo 
stesso stile sobrio per vent’anni, la serie ha avuto la forza non solo 
di mantenere nel tempo il suo share iniziale (intorno al 25%) ma di 
aumentarlo a dismisura col passare degli anni: l’episodio La giostra 
degli scambi nel 2018 è stato visto da 11.386.000 spettatore, nu-
meri da storia della televisione italiana. 

Strategie come quella dei Medici, ovvero una grandissima campagna promozionale per eventi ad alto budget, non 
garantiscono grandissimi share in maniera automatica. La seconda stagione dei Medici sembra aver sottovalutato i 
suoi spettatori, non proponendo uno show del livello promesso. I nuovi episodi non hanno nemmeno lontanamente 
raggiunto il successo di ascolti della prima stagione, piazzandosi più in basso di Don Matteo 11, Il capitano Maria e I 
bastardi di Pizzofalcone 2, superando per poco gli spettatori medi di Una pallottola nel cuore 3. Ma anche il succes-
so della prima stagione non ha niente a che fare con gli ascolti pazzi che lo stesso anno ha raggiunto Montalbano: 
con l’episodio Una faccenda delicata, nel 2016 la serie ha raggiunto il 40% di share.



Anche la critica estera ha accolto tiepidamente le nuove serie 
Rai: la prima stagione dei Medici ha raccolto solo sei recen-
sioni su Rotten Tomatoes, di cui la metà negative. Lo stesso 
sito snobba totalmente la seconda stagione, nonostante la 
presenza della fiction sul catalogo americano di Netflix. Anche 
in Italia I Medici non ha raccolto solo successi. All’uscita della 
serie Rolling Stones ha pubblicato un articolo titolato “L’enne-
sima, patetica fiction della Rai” mentre Wired titolava “I Medici, 
quando la stroncatura è inevitabile”. Proprio Wired coglie il 
problema, parlando de Il nome della rosa, augurandosi che 
“non sia la risposta italiana a Game of Thrones”. Il paragone con la serie HBO non è campato in aria, anzi, il mate-
riale di ispirazione è proprio palesato. Il casting di Richard Madden e di David Bradley (e di Sean Bean nella secon-
da stagione) nei Medici è costruito ad hoc per ricordare i loro ruoli ne Il trono di spade. Il problema sorge quando il 
successo della serie fantasy sia riconosciuto nella presenza di fastosi costumi o nella visione di sangue e di sesso, 
e non nella costruzione narrativa di prim’ordine.

Apparentemente, invece, Ispector Montalbano, come titolata 
in Inghilterra, va molto forte sulla BBC, sulla quale dal 2012 ha 
cominciato ad essere trasmesso in prima serata. Il beneficio è 
doppio: oltre ai soldi dei diritti per la trasmissione all’estero, il 
fascino della terra siciliana ha portato un grande numero di turisti 
stranieri a visitare i luoghi del set. In diversi articoli, il Guardian 
racconta di questa Montalbano-mania scoppiata nel Regno 
Unito. In un pezzo dello scorso anno, il Telegraph consiglia dove 
comprare casa in Sicilia per “vivere come il commissario Montal-

bano”. Anche L’amica geniale di Saverio Costanzo, altra serie Rai affiancabile a Montalbano per pratiche stilistiche, 
è piaciuta parecchio alla critica straniera. Rotten Tomatoes ha raccolto ben 53 recensioni di cui il 94% positive: Re-
becca Nicholson ha scritto sul Guardian che “è il ritratto di giovani ragazze più onesto e vivido che io ricordi”, mentre 
sul Financial Times Suzy Feay ha scritto che la serie sembra “meravigliosamente autentica”. 

E’ interessante sottolineare questo carattere di onestà e auten-
ticità riportato dalle due critiche appena citate, proprio perché 
raccontare il nostro paese all’estero sembra essere in questo 
momento l’obiettivo della nostra televisione. Eleonora Andre-
atta, direttrice di Rai Fiction intervistata poco tempo fa da Link, 
ha dichiarato che le serie Rai “che si fondano su un racconto 
fortemente identitario possono varcare le frontiere, […] storie 
in cui è forte l’elemento simbolico italiano”. Narrare l’italianità, 
dunque, non tanto agli italiani quanto agli stranieri. E’ ovvio 
interesse di entrambe le strade (immaginando, quindi, I Medici, 
Il nome della rosa e Il commissario Montalbano, L’amica geniale come due poli opposti di stile) creare un prodotto 
appetibile per essere venduto all’estero, lavorando in entrambe le fiction su un’idea di italianità esotica. Se però i soli 
ambienti della Sicilia o di Napoli portano con loro simboli evidenti (che siano la criminalità organizzata o i paesaggi 
magnifici), una serie che coinvolge Dustin Hoffman, Richard Madden e maestranze straniere, girata quindi con divi 
anglofoni e con uno stile palesemente “importato”, è destinata per forza di cose a costruire un’italianità posticcia, 
hollywoodiana, falsa non solo all’estero ma soprattutto agli spettatori dello stivale.
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Ovviamente, non è automatico né che produzioni straniere non 
sappiano raccontare gli italiani né che gli italiani siano bravissimi 
a raccontarsi da soli. HBO, una delle emittenti leader nel pano-
rama della serialità mondiale, ha investito tantissimo ne L’amica 
geniale, la sua prima serie non anglofona. Allo stesso modo, i 
produttori di Montalbano, ovvero Palomar, sono anche tra coloro 
che hanno lavorato a Il nome della rosa. Ma che le strade affron-
tate siano due e opposte è chiaro anche agli addetti ai lavori. 
Andreatta ha dichiarato che la diversificazione del palinsesto è 
affidata a due velocità: quella più graduale e legata al “patrimonio 

seriale che nel tempo il pubblico ha mostrato di amare” e quella “più rischiosa, ma ineludibile”, ovvero le nuove serie 
“high concept, che permettono un salto evolutivo nel racconto”. Bisogna stare però attenti, nell’opinione di chi scrive, 
che lo stare al passo coi tempi non significhi cancellare le specificità il proprio linguaggio.

Ricordo vagamente un momento degli ultimi episodi di Mon-
talbano, credo fosse Una faccenda delicata. Il commissario 
veniva inquadrato dall’alto, con un drone, mentre, come suo 
solito, è preso dal nuoto. Lentamente, la macchina da presa 
si allontanava e Montalbano diventava mano a mano più 
piccolo. Cinque secondi passano; taglio che porta alla scena 
successiva col proseguimento delle indagini. E invece no, il 
taglio non c’era. La macchina da presa continuava imperter-
rita a filmare e ad allontanarsi dall’uomo, per quelli che la mia 
memoria ricorda come almeno quindici secondi. 

Theo Angelopolous parlava di “musical pauses” riferendosi ai tempi morti: 
“Dopo l’ultima nota, c’è un momento di silenzio che permette allo spettatore 
di afferrare il senso dell’intera sequenza. Di solito la ripresa viene tagliata 
quando l’azione è finita o quando l’ultimo suono è stato sentito. Il vuoto, il 
tempo morto è l’impressione che hai quando non c’è più niente da mostra-
re o sentire”. Una lunga tradizione di film italiani ha portato e porta ancora 
avanti riflessioni sul tempo: si pensi al cinema di Frammartino, Minervini o 
Rosi. Il commissario Montalbano è pieno di queste “pause musicali”, mo-
menti nei quali Luca Zingaretti ha finito i suoi dialoghi e nonostante ciò continua a rimanere in scena, a camminare o 
a riflettere, immerso nel suo paesaggio. E sono momenti francamente molto belli.

Questo non significa che gli episodi di Montalbano siano 
materiale da Cannes né che il cinema di reale sia la più pro-
fonda ispirazione di Alberto Sironi, il regista di tutti gli episodi. 
Anzi, la serie mantiene saldo il suo amplissimo pubblico 
grazie ad elementi provenienti dalla tradizione televisiva: una 
forte struttura formulare, assenza di evoluzione dei perso-
naggi, una mistura di commedia e dramma. Molto più sem-
plicemente, mi sembra che la serie italiana riesca a portare 
avanti una narrazione main-stream mantenendo un ricordo, 

un’atmosfera del nostro miglior cinema senza rifarsi a linguaggi abusati. 



Un diario del ’43, ultimo episodio della serie, ha avuto uno share del 43,3%, il quarto migliore della sua storia. Intel-
ligentemente, gli sceneggiatori hanno deciso di coinvolgere un attore come Dominic Chianese (I Soprano, Il padrino 
– Parte II), volto noto agli appassionati del genere, soprattutto all’estero. L’episodio univa due racconti di Camilleri 
(Il diario del ’43 e Being Here), entrambi legati alla presenza americana in Sicilia durante la guerra, rendendo “lo 
straniero” una figura molto più contrastata e interessante di quanto dipinta nell’episodio precedente, “L’altro capo del 
filo”. 
L’episodio è stato molto godibile ma due momenti in particolare mi hanno esaltato. Entrambi sono stranamente 
legati alla cristianità. 

Il primo è il funerale del personaggio del medico legale, Pasquano. L’attore che lo interpretava, Marcello Perracchio, 
caratterista formidabile, è venuto a mancare a luglio del 2017. La serie gli ha dato onore con una lunghissima (e 
bellissima) sequenza: Montalbano torna in caserma e la trova vuota. L’unico rimasto per dare la triste notizia è un 
piangente Catarella. Seguono delle lunghe riprese, dalla camera ardente, passando per la messa fino alla tumu-
lazione. “Era malato da tempo” si dice del personaggio, mischiando commoventemente realtà e finzione. L’ultima 
scena della sequenza è formidabile: Montalbano chiama tutti i personaggi ricorrenti, prende dei cannoli (dei quali il 
personaggio di Pasquano era ghiotto) e li distribuisce, in una sorta di comunione silenziosa. I personaggi, in piedi, 
mangiano, senza parlare. 

Il secondo momento, invece, è vicino al finale (e se non avete visto l’episodio, attenzione, spoiler are coming). Il 
personaggio interpretato da Dominic Chianese, John Zuck, sa che la sua incarcerazione è vicina. Chiede pietosa-
mente a Montalbano se essa si può rinviare al giorno dopo: egli desidera infatti partecipare alla festa di San Giorgio, 
a Vigata. Montalbano, uomo d’onore, gli concede il piacere. A questo punto, le immagini ci portano alla festa. In un 
momento di verità estatica, la macchina da presa diventa a mano e vediamo John Zuck, circondato da festanti veri, 
in processione (la festa di San Giorgio è la festa reale del Duomo di Ragusa). Il momento è bellissimo di per sé ma 
basta una minima conoscenza della storia del nostro cinema per riconoscere immediatamente la citazione. Il finale 
dell’episodio, infatti, ricalca il finale del Viaggio in Italia di Rossellini, forse il precursore più importante della Nouvelle 
Vauge, nel quale una coppia inglese, in piena crisi sentimentale scoppiata durante un viaggio in Campania, ritrova 
improvvisamente l’amore di fronte al manifestarsi di una processione.  In entrambi i casi, il linguaggio filmico perde 
le sue fondamenta, ma non importa, perché è la verità dell’evento adesso che conta. Di fronte alla bellezza, John 
Zuck decide di non perdere la dignità in carcere: Montalbano trova il suo corpo il mattino dopo, su una spiaggia. Una 
lunga camminata sulla riva fa da sfondo ai titoli di coda, mentre la macchina da presa si allontana sempre di più dal 
commissario, rendendolo piano piano un granello tra la sabbia.
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START-UP “INCREDIBOLI” 
E DOVE TROVARLE

di giacomo marcheselli

Viaggio nel mondo delle nuove start-up legate al mondo dell’audiovisivo. Il 2018 è stato l’anno della settima edizione 
del premio Incredibol!, il premio dedicato ai progetti innovativi d’impresa nelle Industrie Creative e Culturali, progetto 
promosso dalla Regione Emilia-Romagna e coordinato dal Comune di Bologna.

Sono stati in tutto 50 i progetti d’impresa presentati, ma solo i primi 15 si sono aggiudicati il premio finale: contributi 
per un totale di 10.000 euro ciascuno per lo sviluppo della propria impresa, oltre alla possibilità di ottenere spazi, di 
proprietà del Comune di Bologna, in comodato gratuito per sviluppare il proprio progetto e servizi di accompagna-
mento su misura, messi a disposizione dalla rete dei partner.Già l’anno scorso avevamo scritto, in un precedente 
articolo, di alcuni dei progetti vincitori che avevano sviluppato la loro idea. Anche quest’anno, dunque, la nostra 
attenzione si focalizzerà su quelli che sono i progetti d’impresa riguardanti il mondo dell’audiovisivo (nonostante 
l’attenzione quest’anno sia stato più sul versante musicale, ma non sono mancati progetti riguardanti le Industrie 
culturali a 360 gradi).

L’importanza dei bandi come quello di Incredibol! è enorme se si pensa, infatti, che è uno dei pochi premio rivolto ad 
associazioni e professionisti under 40. Si tratta dunque di una bella opportunità per i giovani che vogliono sperimen-
tare e mettersi in gioco nel campo del cinema (e dell’audiovisivo in generale), creando qualcosa di nuovo.

Tra i progetti selezionati quest’anno 3 sono quelli che riguardano strettamente il settore audiovisivo:

BLACK SHEEP SRLS

Nuovo progetto del documentarista e regista Pierluigi De Donno, 
già collaboratore per alcuni documentari prodotti da Maxman Coop. 
Si tratta di una video agency specializzata in videoclip e strategie 
comunicative per le aziende.



SAYONARA FILM SPA
Società di produzione e distribuzione cinematografica 
indipendente. Nati da una costola di Elenfant Film, sono 
specializzati soprattutto in cortometraggi curandone sia 
la produzione sia la distribuzione, grazie a un network di 
professionisti a livello internazionale e la partecipazione 
ai più importanti festival del settore.

MATTEO NICOLÒ BURANI

Non solo le associazioni e le imprese ma anche i 
liberi professionisti possono concorrere a Incredi-
bol. Uno di questi esempi è Matteo Nicolò Burani, 
giovane artista specializzato nell’arte dell’anima-
zione in stop-motion. Matteo si è formato all’in-
terno dello Studio Croma, società di produzione 
specializzata in questo tipo di animazione, di cui è 
co-fondatore; è inoltre co-autore del corto La Va-
ligia e autore del videoclip Every Time I Run degli 
Husky Loops.

ZERO51 AUDIOLAB

Giovane associazione che si occupa di produzione e 
post-produzione di musica ed effetti sonori per l’audiovisivo. 
Tra i loro lavori già realizzati: la colonna sonora del film Zen 
sul ghiaccio sottile della regista Margherita Ferri. Lo scopo 
che si prefigge questo giovane ma agguerrito gruppo di 
professionisti è offrire a chiunque interessato i propri servizi: 
composizione di musiche originali (con o senza orchestra), 
arrangiamento, consulenza, sound design, post-produzione e 
persino musica dal vivo.
L’ideale per le vostre colonne sonore!

AF&CO
Giovane società di consulenza di Modena che si 
occupa di seguire aziende e professionisti del settore 
dello spettacolo. Se avete dubbi che riguardano l’orga-
nizzazione di eventi, scrittura, allestimento di spetta-
coli, moda e comunicazione, i giovani professionisti di 
AF&CO sono lì per voi, per rendere concreti e possibili 
i vostri progetti.
Il Team è composto da ragazzi che hanno tutti tra i 18 
e i 24 anni rendendo questa un’azienda unica e una 
delle più giovani in Italia.
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LO SCACCO MATTO DELLE LADIES DI YORGOS LANTHIMOS
LA FAVORITA

di flavia mainieri

Ancor prima dell’ordine del Padre-Zeus c’erano 
Aletto, Tisifone e Megera. La mitologia greca 
identificava in queste tre divinità demoniache le 
Erinni, dee dall’aspetto orripilante e terrificante. 
Mentre Gea (la Terra) si univa ad Urano (il Cielo), 
uno dei loro figli-titani, Crono (il Tempo), uccise 
ed evirò con una falce il padre che rifiutava i figli 
a causa della loro mostruosità. Nate dal san-
gue di questo violento atto patricida, le Erinni 
diventarono non solo le dee della Vendetta, ma 
anche coloro che incarnavano il senso più puro e 
primordiale di Giustizia. Amore, morte, rivalsa e 

prevaricazione sono i cardini che regolano anche le dinamiche de La favorita, nelle sale italiane dal 24 gennaio.

Durante un breve periodo del XVIII secolo tre donne hanno manovrato lo scenario storico e politico europeo. La re-
gina Anna Stuart (Olivia Colman), stanca e malata di gotta, è confusa sulle sorti della sua Inghilterra in lotta contro la 
Francia: continuare o no a combattere una guerra estenuante? Incapace di reale potere decisivo, la sovrana si barca-
mena tra i consigli dei Tories e degli Whigs, ma, soprattutto, si mostra carne debole alle lusinghe delle due favorite a 
corte: l’amante storica Lady Sarah Churchill (Rachel Weisz), donna di azione, e la nuova domestica Abigail Masham 
(Emma Stone), nobile caduta in disgrazia e pronta a tutto pur di avere la sua rivincita. In una tela intricata di potere e 
seduzione, dove la politica diventa principale riflesso delle dinamiche erotiche, le due giovani pretendenti inizieranno 
un gioco letale per accaparrarsi le grazie della Regina e, inevitabilmente, l’influenza a corte.

Ed è a questa fugace e intensa parentesi, forse considerata futile dalla “Storia dominante” – quella maschile –, che 
Yorgos Lanthimos vuole conferire importanza e sfaccettatura narrativa. Giunto al suo sesto lungometraggio, grazie 
al quale ha vinto il Gran premio della giuria al Festival di Venezia 2018, il regista greco mette in scena quella parte 
di “Storia sotterranea”, popolata da regine, dame e domestiche, che ribalta e offusca la narrazione storica principale, 
quella con cui siamo cresciuti, che abbiamo studiato sui libri di scuola e che ha sempre preteso di parlare a nome di 
tutti, di tutte. La storia occidentale è stata scritta dagli uomini. E se a parlare fosse l’Altro, le Altre?

Tre figure femminili curate nella caratterizzazione nei minimi dettagli, tra tutte la regina 
“di cuori” Anna (valsa a Olivia Colman il Golden Globe come migliore attrice), donna 
estremamente fragile, nevrotica, capricciosa e sofferente; vive schiacciata tra il fardel-
lo di una malattia che la porta a un lento deterioramento fisico e il peso di un potere 
assoluto che la affatica. Unica cura e sollievo dei suoi turbamenti fisici e psichici sono 
le due dame satelliti, la duchessa Sarah e sua cugina Abigail, tanto cruda e ambizio-
sa la prima quanto adulatrice e arrivista la seconda. Le due ragazze, affascinanti e 
seducenti, non fanno che sfruttare machiavellicamente il punto debole della regina, la 
sua bulimia d’affetto (e di dolci), per raggiungere i propri scopi personali, che siano la 
realizzazione politica – quella un tempo riservata agli uomini – o il miglioramento del 
proprio status sociale. In questa dinamica della guerra di tutte contro tutte, tutte e tre 
sono allo stesso tempo vittime e carnefici, pedine di una scacchiera triangolare da loro 
stessa mossa e spinta dal naturale istinto di soddisfacimento dei propri egoistici desi-
deri di affetto, affermazione, affrancamento. I personaggi maschili, tra tutti Robert Harley (Nicholas Hoult), esponente 
dell’ala Tory, vengono dipinti come parodie prive di spessore. Resi ancora più ridicoli dai chili di trucco e parrucco in 
voga all’epoca e relegati a ruoli marginali, sono incapaci di essere soggetti attivi e reali motore d’azione.



Il radicale pessimismo cinico, quindi, continua a dominare le temati-
che care al cinema di Lanthimos, tra tutte la sopraffazione reciproca, 
la concezione dell’uomo come animale il cui istinto è sopravvivere 
e l’idea dell’affetto meccanico controllato dal potere/autorità. Ma la 
grande novità, dovuta probabilmente al fatto che quella de La favo-
rita è la prima sceneggiatura non firmata da Lanthimos (Deborah 
Davis, Tony McNamara), è l’avvicinamento all’essere umano dei suoi 
personaggi. Quegli automi che forzatamente inscenavano un affetto 
chirurgicamente asettico si riappropriano qui di un senso umano 
pieno di sfumature psicologiche e caratteriali. L’amore rappresentato 
è sì artefatto (e in parte, forse, provato) ma non meccanicamente 

imitato. Le tre donne infatti compiono azioni dettate da forti sentimenti, per quanto meschini e spregiudicati: la regi-
na Anna, in tutte le sue folli ossessioni, è probabilmente il personaggio più umanamente fragile apparso in tutta la 
cinematografia del regista greco. Ogni aspetto del film viene sottoposto al processo di cui Lanthimos è maestro: la 
distorsione. Il continuo uso della prospettiva grandangolare a “fish-eye”, le inquadrature sbilenche dal basso, le pano-
ramiche a schiaffo, non sono che la messa in forma materiale di un’esasperazione narrativa propria del film. La lente 
del grottesco e dell’esagerato, che produce per contrasto stridenti elementi comici e ironici, riesce, come sempre, a 
strappare quell’amara riflessione rispetto ai personaggi e ai fatti rappresentati, insita nel suo cinema d’autore. Ci si 
aspetterebbe assoluta raffinatezza dagli aristocratici, ma ciò che puntualmente ci viene da loro restituito è un’eccentri-
ca bassezza morale in tutto e per tutto.

Lontana dall’ambiente greco, la cinematografia del regista, decisamente incrementata di budget, ha deciso di intra-
prendere una nuova strada in ascesa dagli “inferi” e più prossima all’Olimpo di Hollywood. Basti pensare al cast stella-
re presente sia in The Killing of a Sacred Deer (Colin Farrel, Nicole Kidman), sia ne La favorita. Il percorso extra-greco 
a partire dall’uscita di The Lobster (2015), suo primo film in lingua inglese, ci ha gradualmente abituato a una pillola 
più indorata. Ciò ha permesso al suo cinema di prendere una boccata d’aria dall’arido terreno dell’industria greca, 
facendosi però più digeribile e mansueto, dagli angoli smussati. Sebbene i ruoli siano sempre ben cuciti sugli attori, 
la controindicazione è proprio la creazione di quell’atmosfera familiare che mette a proprio agio sia vedendo volti noti 
sia ascoltando la dolce sonorità della lingua inglese, entrambi fattori che non riescono a sprigionare la stesso  effetto 
straniante dei precedenti film di produzione greca. La narrazione e la messa in scena de La favorita sono impeccabili 
e curatissime ma, in sostanza, tradizionali e meno dirompenti della crudezza a tratti assurda e nichilista a cui il regista 
ci aveva abituato con pellicole quali Kinetta, Kynodontas e Alps.

Nonostante ciò, e come il loro creatore, le Erinni di Lanthimos sono inevitabilmente destinate a risalire l’Ade da cui 
provengono per occupare prepotentemente e meritatamente l’Olimpo. Non a caso La favorita ha ricevuto ben 10 
nomination agli Oscar. Le tre dee-lady demoniache agiscono per vendetta ma, allo stesso tempo, hanno il merito di 
riappropriarsi per giustizia di un momento storico-politico-sessuale – cinematografico – che gli appartiene. Col tempo 
le Erinni vennero venerate e identificate come Eumenidi (“le benevole”), confondendo ancor di più i confini tra una 
vendetta giusta e una giustizia sbagliata. Se l’uomo è lupo con l’uomo, la femmina è ancor più lupo con la femmina, 
diceva Gramsci.
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vOCI DAl NERD shOW 2019
    di giacomo marcheselli

Si è svolto dal 9 al 10 febbraio 2019 il Nerd Show di Bologna, la fiera di tutto ciò che concerna la “cultura nerd” Fu-
metti, film, serie tv, videogiochi e cosplaying (tanto cosplaying!) sono stati il succo di questa due giorni di eventi e di 
incontri interessanti.

Grande successo hanno riscosso soprattutto gli youtuber. A questi, infatti, il Nerd Show riserva un focus particolare 
dal momento che la piattaforma di video online è ormai il luogo d’elezione per tutti gli appassionati nerdofili. Nume-
rose infatti sono state le file che i fan hanno fatto attorno alle aree signing per una foto e/o un autografo con i propri 
beniamini (tra i più famosi: LaSabri, The Mates, CaptainBlazer…).
Tra gli eventi speciali di questa edizione si segnalano la novità del wrestling (anch’esso di grande successo tra la 
folla) e La TV dei ragazzi un incontro-show in cui si sono esibiti alcuni dei protagonisti della celebre trasmissione tv 
anni 80/90 BimBumBam.
Tra i concerti grande successo ha ottenuto il live di Giorgio Vanni (che ha avuto una guest star d’eccezione: Giovanni 
Muciaccia) e The Spleen Orchestra-Tim Burton Show, una band che ha come unico scopo quello di rendere omaggio 
al genio del regista di Nightmare Before Christmas.

Nel frattempo chi è interessato non deve perdere la visita a questa interessante mostra, visitabile fino al 16 settembre 
durante gli orari d’apertura della Salaborsa (con pausa estiva dal 30 luglio al 15 agosto compresi). Una bella occasio-
ne se siete in ferie e volete vedere qualcosa che unisca turismo e amore per il cinema!

Grande spazio ovviamente è stato dato anche la mondo dell’audiovisivo, in particolare per quanto riguarda il mondo 
dell‘animazione.
In questo campo sono state presentate alcune cose veramente interessanti.

La prima riguarda il mondo degli anime, protagonisti di questa edizione grazie a Crunchyroll, nuova piattaforma strea-
ming specializzata in anime giapponesi (e orientali in generale) con ben 300 titoli presenti nel proprio catalogo.
La particolarità di questa piattaforma, sviluppata per essere fruita anche attraverso una comoda app, è il fatto di es-
sere gratuita e di fornire le serie animate subito dopo la messa in onda delle televisioni giapponesi. Essendo gratuita 
ovviamente ci sono spazi pubblicitari obbligatori, scansabili attraverso la sottoscrizione dell’abbonamento Premium 
che permette di vedere in HD i contenuti della piattaforma senza interruzioni commerciali. Il tutto a soli 4,99€ al mese 
(per i nuovi iscritti è comunque previsto un periodo di prova Premium di 14 giorni).



Grazie alla collaborazione con questa piattaforma è stato possibile vedere, 
nella sala proiezioni apposita della Fiera, alcune chicche come le antepri-
me della stagione 3 de L’attacco dei Giganti e la stagione 2 di Mob Psycho 
100.

Per quanto riguarda il mondo della serialità televisiva tout court, particolar-
mente interessante è stato l’incontro del 10 febbraio relativo al mondo del 
doppiaggio.

La questione del doppiaggio, infatti, è un argomento ampiamente dibattu-
to (e non solo nel mondo dell’animazione) tra detrattori e appassionati di 
questo particolare mestiere audiovisivo.
Gli ospiti erano naturalmente di parte trattandosi di Fabrizio Mazzotta 
(storica voce di personaggi dei cartoni animati come Krusty il Clown, Puffo 
Brontolone ed Eros di Pollon) e Alberto Pagnotta (youtuber e doppiatore divenuto famoso per il format Un Po’ di voci). 
Ma l’incontro è stato ancora più interessante in quanto ha messo in luce delle peculiarità di questa pratica ricorrente 
della settima arte.

I mediatori dell’incontro hanno chiesto ai due ospiti 
cosa li ha spinti ad intraprendere questa carriera in un 
mondo che è sempre e comunque “sotterraneo” nel 
mondo (più ampio) della recitazione. Per Pagnotta “si 
tratta di una sfida vocale più che fisica, è un modo per 
mettersi alla prova come attori in un contesto che ti 
consente di usare come unico strumento la tua voce e 
basta”.

Mazzotta, invece, racconta della sua carriera che nasce 
come attore teatrale e televisivo (per alcuni spot pub-
blicitari) e che poi si è specializzato con successo nel 
mondo del doppiaggi, fino a diventare anche uno degli 
insegnanti più richiesti del settore nonché, a sua volta, 
direttore di doppiaggio.

Viene dunque ribadito il legame tra mondo del doppiaggio con il mondo della recitazione, per cui il doppiatore altro non 
è che un performer che ha scelto di puntare tutto sulla duttilità della propria voce, il che è una vera e propria sfida in 
quanto si tratta di far scaturire determinate sensazioni allo spettatore senza poter usare la mimica corporea e l’azione. 
Mazzotta, inoltre aggiunge il fatto che il doppiaggio è stato un evoluzione necessaria del cinema, nel suo passaggio dal 
muto al sonoro (viene usato dagli stessi attori per “rifare” le proprie voci in fase di post-produzione nei film sonori).
Con la differenza che il doppiatore di serie tv e film d’animazione deve fare le “voci” di altri che non sono lui, spesso 
non avendo neanche il tempo di impararsi per bene il copione.

Da qui, infatti, Mazzotta descrive la “giornata tipo” di un doppiatore, fatta di sessioni in cui i doppiatori si dividono in 
“turni” in cui prestano la voce ad alcuni personaggi per delle scene. In poco tempo bisogna leggere il copione e capire 
che sensazione si deve dare (per questo esistono i “direttori di doppiaggio” che, come registi, dirigono i doppiatori nel 
loro lavoro), ma bisogna essere veloci perché bisogna anche sincronizzare il tutto con le immagini e con il labiale dei 
personaggi doppiati.
Per questo occorre tanta pratica e anche una discreta capacità di improvvisazione, ma soprattutto rapidità per capire 
cosa succede in ogni singola scena.

I due descrivono poi la loro “gavetta” per entrare nel mondo del doppiaggio. Un mondo che è sempre stato (ed è tutto-
ra) molto elitario ed esclusivo.
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Mazzotta ricorda l’importanza di una formazione iniziale in recitazione 
(dizione, canto…) per poi specializzarsi successivamente nel solo dop-
piaggio tramite le accademie predisposte (“le sole che contano”, aggiun-
ge) e poi di non fermarsi mai e di continuare sempre a fare esercizio e 
pratica in quanto “come nelle canzoni di Gianni Morandi, solo uno su 
mille ce la fa” e il mondo del doppiaggio è molto elitario e ci si accede 
solo dopo numerosi provini.
Lo stesso discorso, sebbene il suo percorso professionale sia in qualche 
modo “anomalo” rispetto a un normale doppiatore, viene ribadito da Pa-
gnotta. Il quale ricorda come, prima di cominciare la carriera da youtu-
ber, abbia comunque frequentato corsi di dizione, recitazione e doppiag-
gio, e che solo successivamente li abbia “trasposti” nei suoi video.
Il discorso, dunque, si sposta sul fronte-web e su come YouTube abbia, 
di fatto, creato nuove opportunità e nuovi lavori per il mondo dell’enter-

tainment. “Il che è senza dubbio un vantaggio per quelli come me” afferma Pagnotta “che hanno un’ulteriore oppor-
tunità per emergere (Pagnotta ha iniziato a lavorare da alcuni anni come doppiatore professionista proprio in seguito 
al suo successo come youtuber, ndA), ma questo prevede anche di dover affinare capacità ulteriori rispetto a quelli 
normalmente previsti dal mestiere. Uno su tutti quello del montaggio perché a quel punto la performer diventa un vero 
e proprio show e devi essere capace di creare emozioni anche con il video. Io impiego circa due pomeriggi per girare 
un video e quasi un mese per montarlo”.

Vengono quindi meno tutte quelle limitazioni dette prima relative al corpo, per cui Youtube ha sdoganato il concetto per 
cui “il volto del doppiatore non si deve mai vedere”. Allo stesso tempo viene meno  lo “stare nascosti” dietro la sala di 
doppiaggio. A tal proposito, Mazzotta racconta di come, quando si fanno le registrazioni, il corpo debba restare perfet-
tamente immobile, per evitare che si prenda contro al leggio o ad altri oggetti (registrando così anche i rumori di fondo). 
L’elemento che rimane inalterato però è la necessità dello studio e del mettersi in gioco in un mondo non facile.

Viene poi affrontato il difficile tema del “familismo” all’interno del mondo del doppiaggio, per cui molti doppiatori diventa-
no tali in quanto appartenenti a famiglie che sono già all’interno di quel mondo, creando delle vere e proprie “dinastie”.
Per Mazzotta (che viene da una famiglia di attori teatrali) le dinastie sono, in qualche modo, una conseguenza inevi-
tabile in un mestiere che, fino a qualche tempo fa, non era così popolare e veniva praticato da poche persone. In un 
certo senso è anche sinonimo di “qualità” in quanto i figli di doppiatori vengono avviati al mestiere fin da piccoli e quindi 
hanno molta più pratica alle spalle (ma aggiunge anche: “è necessario però che ci siano anche voci nuove perché la 
bravura si affina anche lavorando con gente diversa e con diversi tipi di voci. Altrimenti il mestiere muore”).

Ai due ospiti viene poi chiesto qual è il loro personaggio “doppiato” preferito. Per Mazzotta: “Puffo Brontolone ed Eros 
di Pollon, perché li vedo molto simili a me caratterialmente (ride); e poi Mignolo di Mignolo e Prof. perché il doppiatore 
originale (Rob Paulsen) è un vero mostro, è capace di fare cose incredibili con la propria voce al servizio del perso-
naggio, e per me è stata una bella sfida stargli dietro cercando di fare lo 
stesso in italiano!”
Per Pagnotta: “Come doppiatore professionista, Clark, il miglior amico 
della protagonista di Diario di una nerd superstar (serie tv andata in 
onda su MTV), perché è un personaggio veramente ironico e schizzato 
e mi è piaciuto interpretarlo; come youtuber, mi sono divertito a rifare la 
voce di Homer Simpson perché è il personaggio con cui, da bambino, mi 
sono innamorato del doppiaggio”.

L’incontro ovviamente si conclude con un dialogo improvvisato tra 
Homer Simpson (Alberto Pagnotta) e Crusty il Clown (Fabrizio Mazzot-
ta) che ha divertito il pubblico presente, una degna conclusione per la 
giornata!



IN SALA
ULTIMI FILM USCITI A GIUGNO
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RECENSIONI



COPIA ORIgINAlE 
can You ever forgive me?

di danile marazzani

Copia Originale (Can you ever forgive me?) è un film drammatico di Marielle Heller, basato sulla storia vera 
della squattrinata scrittrice di biografie, Lee Israel (interpretata dall’ottima Melissa McCarthy), che, senza 
lavoro e succube dell’alcool, si è cimentata alla falsificazione di lettere di grandi scrittori per poi rivenderle a 
collezionisti. Una geniale truffa orchestrata per diverso tempo grazie alla sua bravura nella scrittura. Il lungo-
metraggio, basato sull’omonimo libro redatto dalla stessa Israel, racconta tale vicenda in maniera brillante, 
grazie all’ottima sceneggiatura e alla bravura dei due attori principali.

Ambientato negli anni Novanta a New York, la città dalle mille opportunità e fulcro del sapere e del Mondo Oc-
cidentale. Un luogo pregno di circoli di intellettuali, di persone talentuose ed illuminate che sognato di sfondare 
attraverso il loro talento. Israel è una donna sola di mezza età, alcolizzata ed appassionata di biografie. Ma-
sticata e rigettata dal mondo letterario newyorkese, Lee non riesce a trovare un posto in grado di valorizzare il 
suo enorme talento per la scrittura e perciò, per sopravvivere, casualmente, gli viene l’idea (originale) di scrive 
false lettere (copie) di celebri personaggi statunitensi per poi rivenderle, spacciandole per autentiche, a quegli 
stessi circoli di intellettuali spocchiosi ed interessati alla fama e al collezionismo. Visto il suo talento, le falsifica-
zioni sono quasi “meglio dell’originale” in quanto Lee si immedesima talmente bene nel personaggio che crea 
delle vere opere d’arte.

Come da buona storia che si rispetti, la pellicola ha come fulcro la manipolazione delle lettere per raccontare 
la vicenda di una donna sola, scorbutica, dalla scarsa igiene personale, con problemi nel socializzare e dal co-
stante abuso di alcolici. È una storia di emarginazione e di castrazione del proprio talento. Indisposta e scon-
trosa è demoralizzata dal mondo editoriale newyorkese che preferisce puntare su scrittori mediocri, perché 
vendono, piuttosto che sulle capacità e sulla brillantezza degli autori che sono in grado di snocciolare scritti 
eruditi, Lee è costretta a trovare un ingegno truffaldino pur di sopravvive. Una sorta di rivalsa in negativo dove 
vengono compiuti atti illeciti pur di mostrare la propria passione e bravura. Una rivincita in un mondo imper-
fetto, crudele e che non lascia la possibilità di realizzare i propri sogni nonostante il proprio talento. Tuttavia, 
Lee non ambisce alla gloria, al cambiamento e alla prospettiva di diventare ricca e famosa. Per lei l’unica cosa 
importante è rimanere coerente con sé stessa, con la sua scrittura, mantenersi il suo appartamento e vivere 
serenamente con la sua malata gatta. La falsificazione gli permette di avere tutto ciò e gli fornisce il giusto 
scopo per vivere.  

USA, 2018 Regia MARIELLE HELLER inteRpReti  MELISSA MCCARTHY, RICHARD E. GRANT, ANNA DEAVE-
RE SMITH, JULIE ANN EMERY, DOLLY WELLS distRibuzione 20tH CentuRy FoX duRata 1H e 46’  
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Essendo una reietta, Lee stringe amicizia con il fanciullesco omoses-
suale Jack, un’ex scrittore anch’esso frequentatore dei circoli letterali da 
cui è stato ostracizzato a causa del suo essere succube alle droghe e 
all’alcool. Tra loro due, anime solitarie e abbandonate, nasce un rapporto 
di amicizia sincero, diretto e che li porta a diventare complici nelle fal-
sificazioni. Grazie al successo della truffa e della serenità amicale, Lee 
ritrova finalmente un quieto vivere, una rivincita personale dopo anni di 
fallimenti e frustrazioni. Il terzo atto, la conclusione del film, è il momento 
più importante per capire finalmente la personalità di Lee che non si pen-
te di aver truffato perché in quella parentesi della sua vita è riuscita, final-
mente, a essere sé stessa e di aver dato sfogo alla sua scrittura. Anzi, è 
grata a quell’esperienza. Non ha mai sognato di frodare le persone e di 
essere ricordata per le sue malefatte, tuttavia, orgogliosa, è contenta di 
aver trovato il coraggio di aver trovato un ingegno che le ha permesso di 
valorizzarsi e di mostrare il suo versatile talento letterario.

La pellicola mette in risalto tutto ciò con 
ironia e con battute taglienti ed efficaci. Una rappresentazione sincera e veritie-
ra dell’autrice e del mondo reprimente dell’editoria letteraria. Una storia senza 
gloria, dimenticata ed inusuale che viene proposta in questo bellissimo lungome-
traggio. Copia Originale è un film ben riuscito, non solo grazie all’ottima struttura 
narrativa, ma anche dalle magnifiche interpretazioni che danno spessore e 
umanità ai personaggi. Melissa McCarthy si rivela un’attrice versatile ed adatta a 
rappresentare la spigolosa e svuotata scrittrice, mentre Richard E. Grant si con-
ferma un abile caratterista. Il suo Jack è la personificazione dell’eterno bambino 
che però è marcio nei modi, un emarginato, un senzatetto senza dimora che, 
alcolizzato, si può trovare in qualsiasi bar del proprio quartiere.

In conclusione, Copia Originale è un bellissimo film. Atipico e scritto molto bene, 
presenta una storia inusuale su una storia di rivalsa in negativo di una donna 

che ha trovato il modo di sfruttare il proprio talento per mantenersi. Interpretato ottimamente, il lungometraggio 
presenta una riflessione sul mondo letterario e sulla miopia degli editori nell’incoraggiare i talenti.



mANI ROssE
di giacomo marcheselli

La storia di questo lavoro è molto partico-
lare: finanziato in parte tramite crowdfun-
ding, l’idea iniziale comincia ben 5 anni fa 
dall’incontro dell’autore-regista Francesco 
Filippi con l’autore-produttore Michele 
Fasano di Sattva Film, entrambi presenti 
durante l’anteprima.

L’opera inoltre ha ricevuto finanziamen-
ti dalla Regione Emilia-Romagna e da 
MEDIA-Europa creativa e ha avuto una 
genesi particolare, come spiegato dai suoi 
stessi creatori.

Partito infatti come cortometraggio si è sviluppato poi come mediometraggio (della durata totale di 30′), come ribadi-
to dalle parole dei due autori e da Giulietta Fara, direttrice artistica del Future Film Festival che ha seguito e suppor-
tato da sempre l’opera, definendola un esperimento creativo più che un film.

In effetti Mani Rosse è un’opera davvero particolare, sia come tematica che come tecnica. Nato come film puramen-
te in stop-motion (tecnica d’animazione in passo uno fatto con pupazzi animati) si è poi avvalso della collaborazione 
di numerosi animatori-artistiche l’hanno reso un prodotto ibrido di animazione 2d+stop motion. Ogni “segmento 
tecnico” dell’opera corrisponde a una determinata sensazione rilasciata dalla storia ed è pensato per riprodurre al 
meglio tale sensazione e rendere così più empatico lo spettatore. Un film definito per questo motivo paratattico, in 
quanto le singole scene si susseguono per connessione logica che non è tanto quella dell’intreccio quanto, appun-
to, quella dell’empatia.

Ma di cosa parla esattamente Mani Rosse?
La storia è ambientata in quella che potrebbe essere un’anonima città italiana (anche se le scenografie che mostra-
no continuamente portici e canali tradiscono l’origine bolognese dell’opera). I protagonisti sono due adolescenti, 
Ernesto e Luna.
Ernesto vive con la zia, una famosa fashion blogger, anche se in realtà lei è quasi sempre fuori casa per lavoro. Il 
ragazzo passa le sue giornate chiuso in casa (per assecondare le numerose fobie della zia) ad osservare la vita 
che scorre nelle strade. Un giorno decide di trasgredire alle restrittive regole della zia e si avventura nel mondo 
esterno. Qui la sua attenzione viene subito catturata da alcuni disegni di colore rosso sui muri della città. Indagando 
su questi scopre che l’autrice è Luna, una ragazza che vive vicino a lui e che ha uno strano potere: dalle sue mani 
sgorga questo strano liquido rosso (che non è sangue, come precisa lei stessa) che le permette di creare cose e 
disegni con le sue stesse mani.

I due ragazzi fanno presto amicizia, ma Luna nasconde anche un terribile segreto: il colore rosso che esce dalle 
sue mani è anche simbolo delle continue violenze domestiche che il padre-padrone le infligge continuamente. 
Scoperta questa cosa Ernesto cerca di fare qualunque cosa pur di salvare l’amica da un destino che sembra per lei 
ineluttabile…

ITALIA , 2018 Regia FRanCesCo FiLippi  geneRe: aniMazione stop-Motion  distRibuzione pResentato in 
antepRiMa aL FutuRe FiLM FestivaL 2019
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Mani Rosse affronta temi veramente delicati e pesanti attraverso i suoi personaggi. Si capisce subito che il target di ri-
ferimento dell’opera non sono tanto i bambini quanto gli adolescenti, anche se di fatto è un prodotto trasversale adatto 
a tutte le età. Il design dei personaggi, così come quello delle scenografie è volutamente opaco, tendente al bianco. 
Da un alto questo risalta simbolicamente il loro carattere “puro”, ancora fanciullesco, in contrapposizione con il design 
dei personaggi adulti che è più acceso ma anche più “sporco”. In più una tale scelta cromatica, oltre a tutti i simbolismi 
presenti in essa, è adatta a far risaltare per contrapposizione il colore rosso, vero e  proprio leitmotiv di tutto il film.

La struttura paratattica del film potrebbe far pensare a un’animazione statica, a prima vista. In realtà, la composizione 
eclettica del film e il passaggio da vari tipi di animazione fa sì che questo abbia un ritmo molto scorrevole. Il climax 
narrativo, che attiene alla storia di formazione dei due ragazzi, poi crea un’atmosfera da fantasy-horror onirico che 
riesce ad intrattenere positivamente lo spettatore senza annoiarlo.

Quindi, anche se la struttura narrativa tradisce il fatto che l’opera sia un “work in 
progress continuo” (inizialmente partiva come corto, poi è diventato un mediometrag-
gio e non è escluso, a detta del produttore Fasano e visto il suo finale aperto, una 
possibile traduzione in lungometraggio), in realtà il risultato finale lo rende un film 
veramente compatto e coerente con il suo obiettivo pedagogico-artistico.

Durane la serata di anteprima Francesco Filippi ha inoltre mostrato, tramite immagini 
idi repertorio e backstage, le varie fasi di lavorazione del prodotto, con particolare 
attenzione sulla costruzione dei pupazzi e sugli effetti visivi ottenuti tramite un misto 
di animazione tradizionale e software grafici in CGI, il tutto pensato per tradurre al 
meglio in immagini le emozioni dei protagonisti. Anche i possibili “errori” visivi sono 
stati in realtà pensati ad hoc per questo scopo e risultano funzionali all’opera stessa.
Si tratta di una pellicola che si crea “in levare” selezionando pochi ma decisivi ele-
menti che nel complesso la rendono un’opera veramente unica nel suo genere.

Mani rosse rappresenta una sfida culturale ed economica non da poco per il panorama italiano e, allo stesso tempo, 
per tutto il panorama dell’animazione internazionale. Non è facile, infatti, affrontare tematiche scomode e rappre-
sentarle in una forma così poetica e simbolica tanto da essere apprezzati da un pubblico che è effettivamente molto 
trasversale al suo interno (dai bambini ai ragazzi fino agli adulti). Si tratta di un’impresa non facile soprattutto in un 
campo artistico che, ancora oggi, vive dello stereotipo del “prodotto per bambini”. Non a caso per questo motivo il 
mediometraggio ha già vinto un premio molto importante: il Fabrique Du Cinema Award come miglior cortometraggio 
italiano, surclassando anche avversari “live-action”.

Il film è un mix di tante tematiche a e di tante tecniche messe insieme, un melting pot artistico unico nel suo genere 
che merita veramente la visione, e non solo per il forte messaggio che trasmette. Si tratta di un “prodotto per adole-
scenti” e per questo motivo non standardizzabile in un pubblico unico, qualcosa di cui si sentiva veramente la necessi-
tà in quanto sono veramente poche le opere d’animazione assimilabili ad esso, “che non mira a omologare il pubblico 
adolescente a quello adulto ma ad adolescentizzare il pubblico adulto al linguaggio dei ragazzi” (parole del produttore 
Fasano, ndA). Un esperimento molto costoso, non solo sul piano economico ma anche sul piano sociale (poiché vuol 
dire non cadere in facili stereotipi), e proprio per questo necessario per il panorama artistico italiano e non solo.

Per coloro che fossero interessati: il film verrà proiettato ancora il 16 febbraio presso il Cinema Orione di Bologna e 
il 18 febbraio presso il Cinema Moderno di Castel Bolognese (RA). È inoltre previsto un passaggio televisivo su Rai 
Ragazzi, altro partner produttivo del progetto, che però al momento non ha una data certa. Per tutte le informazioni e 
le ulteriori anteprime si consiglia di tenere d’occhio la pagina Facebook del film.

Mani Rosse è un riuscito esperimento di animazione italiana trasversale e sicuramente merita di essere visto per capi-
re come si possa produrre un prodotto per un certo tipo di pubblico che difficilmente viene rappresentato così bene in 
un’opera cinematografica.



gREEN bOOK
di danile marazzani

Green Book è un lungometraggio diretto da Peter Farrelly (uno dei due fratelli noti per le commedie demenziali 
come Scemo e più Scemo e Tutti pazzi per Mary), presentato alla Festa del Cinema di Roma dello scorso anno.

Arriva in sala una storia condita dai buoni sentimenti e dal polity correct. La pellicola tratta della questione razziale 
statunitense e racconta l’improbabile amicizia tra il celebre pianista afroamericano, Don Shirley, e il buttafuori/auti-
sta italoamericano Tony Vallelonga (detto Tony Lip). Ambentato negli anni Sessanta, è un road movie che mostra le 
diverse sfumature della discriminazione tra bianchi e neri negli Stati Uniti. Un percorso che offre spunti di riflessioni 
e che mette in luce una nuova prospettiva sulla quesitone razziale.

Sotto certi aspetti sembra quasi un “americanata”: attori statunitensi che tentano di parlare in italiano e buoni senti-
menti. Tuttavia, la storia ha una buona sceneggiatura ed è interpretata da un’ottima coppia di attori che si amalga-
mano bene: Mahershala Ali e Viggo Mortensen.

Volutamente una storia positiva e che inneggia all’amicizia per superare momenti drammatici. Quindi ecco due 
persone diverse, ai due lati di un ring che per esigenza si ritrovano a percorrere un viaggio negli Stati più ostili ai 
neri. Tony non ama le persone di colore, è schifato da loro e ha dei pregiudizi. Tuttavia, ha bisogno di un lavoro per 
mantenere la famiglia e il celebre musicista, osannato in ogni posto, gli offre un buon compenso per solo due mesi 
di lavoro come autista/guardaspalle. Quindi, nonostante i due non siano in sintonia, sono “costretti” a stare insie-
me.  Giorno dopo giorno, Tony e Don iniziano a conoscersi e si aiutano a vicenda. Don Shirley inizia una lente e 
progressiva educazione, nei confronti di Tony, verso il rispetto per gli ambienti e per le persone mentre l’altro inizia 
a rendersi conto della gravità della questione razziale. Entrambi sono diversissimi e sono all’estremità anche dal 
punto di vista caratteriale: Tony è chiacchierone mentre Don è timido, introverso. La loro relazione inizia a giovare 
ad entrambi

Il dramma maggiore è vissuto da Don, non tanto perché è il personaggio di colore, ma soprattutto perché, a diffe-
renza di Tony, non ha una famiglia, nessuno con cui relazionarsi e aprirsi. Non conosce bene le sue origini e sta in 
una via di mezzo tra bianchi e neri. I primi lo trattano malamente mentre i secondi lo odiano in quanto persona che 
si atteggia “da bianco”.  Non sa bene chi sia in quanto viene celebrato dai bianchi, ma viene comunque trattato ma-
lamente ed inoltre, non ha radici con la sua gente. Una persona sola, triste e malinconica. Succube dal suo succes-
so come pianista che è la croce e delizia della sua vita. L’amicizia con Tony gli fornisce una nuova consapevolezza 
di sé. 

USA, 2018 Regia PETER FARRELLY inteRpReti  VIGGO MORTENSEN, MAHERSHALA ALI, LINDA CAR-
DELLINI, SEBASTIAN MANISCALCO, DIMITER D. MARINOV, MIKE HATTON, P.J. BYRNE, JOE CORTESE 
distRibuzione eagLe piCtuRes duRata 2H e 10’  
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La relazione tra Don e Tony, pertanto, è costruita secondo le basi di un buddy movie, giocando sulle differenze tra 
i protagonisti per poi trovare dei punti in comune per consolidare il rapporto. Il viaggio è sia metaforico e che lette-
rale in quanto entrambi i protagonisti vivono uno cambiamento interiore. Un percorso emotivo che li porta a essere 
diversi da com’erano ad inizio film. Mutano e hanno un profondo cambio di mentalità. 

Il titolo è dovuto alla Negro Motoris Green Book, una guida che veniva fornita alle persone di colore che si addentra-
vano nelle zone con il maggior tasso di discriminazione razziale. Il libricino, stampato fino alla fine degli anni Ses-
santa, forniva le indicazioni per hotel e ristoranti per neri.

La pellicola si limita a mettere in scena una storia prega di discriminazioni razziali ma lo fa in modo superficiale. Non 
sia addentra in profondità della questione poiché il fulcro centrale è la nascente amicizia tra i due protagonisti. Per 
la narrazione interna di Green Book, il superamento della “faida” tra bianchi e neri avviene con il rispetto che si crea 
tra Don e Tony. Quindi, il non entrare in profondità in una storia simile non è una cosa negativa. Essendo un “feel 
good movie” non è nelle sue corde. Anzi, il non approfondimento rende la pellicola scorrevole, meno ingessata in 
questioni “minate” e inoltre non sarebbe in sintonia con il tono, quasi da commedia, preimpostato. Per le due ore di 
visione, il film mantiene un buon livello e la storia scorre tranquilla e si segue con tranquillità e interesse. La regia 
è fluida e la sceneggiatura è solida. C’è un ottimo bilanciamento tra scene drammatiche e comiche. Si ride, ci si ar-
rabbia e ci si commuove. Una grande capacità di colpire il pubblico come emotività presentando una storia sintetica 
che in realtà condensa una carica politica molto forte. Fluido, leggero ma con “riflessioni”, è un buon lungometrag-
gio. Una buona pellicola che si guarda con passione e che presenta una prospettiva differente sulla discriminazione 
razziale statunitense.



ClOsE
acTion movie al femminile Per neTfliX

di andrea sPazzoli

Close è un film diretto da Vicky Jewson e distribuito da Netflix a partire dal 18 gennaio 2019, interpretato da Noomi 
Rapace e Sophie Nélisse.

La pellicola, ispirata a Jacquine Davis, ovvero una delle guardie del corpo donne più famose e spesso ingaggiata 
per proteggere membri di famiglie “importanti”, ci immerge subito nell’azione, presentandoci la protagonista, Sam, 
impegnata in Afghanistan con la missione di fare da scorta ad una troupe di giornalisti. Da qui vediamo subito la sua 
durezza, non fine a sé stessa, unita alla sua estrema professionalità. In seguito partirà in viaggio da Londra arrivan-
do in Marocco come scorta alla figliastra snob di una miliardaria. Successivi intrighi porteranno il duo nel bel mezzo 
di una caccia alla loro pelle, da sole contro tutti.

Il duro percorso delle due ci mostrerà come due personalità così diverse possono essere più vicine di quanto si 
possa pensare, infatti Sam, inizialmente scocciata dall’incarico, vedrà ben presto la sua protetta come la rappresen-
tazione di una figlia da proteggere a tutti i costi. Un rapporto che, però, non aggiunge quasi nulla di nuovo ad una 
sottotrama archetipica già vista, ovvero il protettore che assume una figura genitoriale nei confronti di un debole e 

fragile protetto (il quale si rafforzerà col proseguire delle vicende e con la vicinanza 
al suddetto).

Ma in Close non troviamo niente di troppo originale. Una storia vista e rivista negli 
schermi, che può ricordare un Solo 2 Ore (giusto per dirne uno) al femminile, con 
tutti i cliché del caso. Dall’altro lato della medaglia si può vedere il suddetto elemen-
to come una piccola ventata di aria fresca in una trama già utilizzata centinaia di 
volte per lo più con interpreti maschili.

Da apprezzare rimane, comunque, l’interpretazione di una durissima Noomi Ra-
pace, sempre più a suo agio nelle parti action, pur rimanendo sempre più lontana 
dal cinema che conta. Inoltre le scene d’azione sono ottimamente realizzate senza 
cadere nella noia. Insomma, un film che presenta buoni elementi, per gli amanti 
degli action movies, ma che non aggiunge quasi nulla al già visto, pur rimanendo 
comunque piacevole nella messa in scena.

USA/GRAN BRETAGNA, 2018 Regia VICKY JEWSON  inteRpReti  NOOMI RAPACE, SOPHIE NÉLISSE
distRibuzione netFLiX - RiLasCiato iL 18 gennaio 2019  duRata 1H e 39 ’  
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POlAR
mads miKKelsen nel film di neTfliX

di andrea sPazzoli

Polar è il nuovo film di Netflix, prodotto da Constantin Film e dalla Dark Horse Entertein-
ment, distribuito a partire dal 25 gennaio. Nel cast troviamo Mads Mikkelsen, Vanessa 
Hudgens, Katheryn Winnick e Matt Lucas. Tratto dall’omonimo graphic novel del 2012 
scritto da Victor Santos è diretto da Jonas Akerlund.

Duncan Vizla, soprannominato Black Kaiser, è un assassino su commissione prossimo 
all’età pensionabile che cerca di costruirsi una vita “normale” lasciandosi alle spalle tutta 
la morte e la violenza della precedente. Il suo capo, Blut, dirige un’agenzia di assassini 
professionisti la quale, come politica, prevede che, col superamente dell’età pensionabi-
le stabilita nei cinquant’anni, al lavoratore spetti una copiosa liquidazione, la quale, però, 
è destinata a tornare all’agenzia nel caso della morte dell’avente diritto. Trovandosi in 
una situazione debitoria decide, quindi, di avvalersi di questo cavillo legale per trattenere 
le pensioni degli ex dipendenti, tra cui, appunto, il nostro Black Kaiser.

Importante risulta il rapporto tra Duncan e la sua vicina di casa, Camille, una ragazza estremamente fragile e pacifi-
ca. Pur estremamente diversi il loro legame fa, in 
parte, da motore per il procedere della narrazione 
che diviene sempre più violenta e movimentata. Di 
contorno ci sono una sfilza di personaggi estre-
mamente colorati, per rendere l’effetto ancora più 
fumettoso, ed estroversi. Dalla squadra che si 
occupa di “liquidare” gli agenti prossimi alla pen-
sione, a Fierce, quasi una femme fatale (anche se 
un po’ troppo ingessata e poco caratterizzata), fino 
ad arrivare a Blunt, un misto tra un egocentrico 
vanesio e un boss mafioso.

Polar, però, non risulta spiccare da quella coltre di scene un po’ troppo confuse che vediamo. Si alternano momenti 
di azione concitata e ben fatta ad altri che appiattiscono il tutto facendo salire un senso di noia. Probabilmente il 
regista si accontenta di proporre scene di violenza un po’ per colmare il senso di noia a cui ci conduce la narrazione, 
o di darci dei personaggi un po’ troppo stereotipati e privi di caratterizzazioni convincenti, come il gruppo di assassini 
che da la caccia al protagonista. Non basta un sempre ottimo Mikkelsen per portare avanti, da solo, una trama con 
molti più alti che bassi, che ci lascia in testa davvero poche scene, come ad esempio la lunga scena di sesso tra 
Duncan e il personaggio interpretato da Ruby O. Fee, un po’ fine a sé stessa, ma con l’evidente intento di attirare 
l’attenzione di un annoiato spettatore.

Il problema è che il film non riesce a proporre qualcosa di convincente, restando in quella categoria di pellicole 
anonime le quali vengono facilmente dimenticate il giorno dopo averle visionate, non lasciando assolutamente nulla 
allo spettatore.
Ci si augura che da uno dei più fantasiosi e originali esponenti dell’animazione giapponese contemporanea si possa 
in futuro apprezzare un cambio di rotta o un azzardo in più.

USA/GERMANIA, 2018 Regia JONAS ÅKERLUND  inteRpReti  MADS MIKKELSEN, VANESSA HUDGENS, 
KATHERYN WINNICK, MATT LUCAS, RUBY O. FEE, FEI REN, ROBERT MAILLET
distRibuzione netFLiX RiLasCiaRto iL 25 gennaio 2018  duRata 1H e 58’



vElvEt bUZZsAW
di giacomo marcheselli

Horror satirico ambientato nel mondo dell’arte. Il risultato però non è dei migliori.
Il legame tra il mondo delle arti visive e quello del cinema è sempre stato molto stretto come è giusto che sia per due 
discipline che si basano entrambe sul visivo.

Per quanto riguarda il cinema horror si potrebbe citare il thriller psicologico di Dario Argento del 1996 La sindrome di 
Stendhal, in parte ambientato nel mondo dei musei e delle gallerie d’arte, luoghi pieni di fascino ma anche di perso-
naggi avidi e meschini.

In questo tipo d’ambiente si svolge anche la storia di Velvet Buzzsaw, film Originale Netflix diretto da Dan Gilroy (già 
regista di Lo sciacallo-Nightcrawler), che presenta al suo interno una vera e propria satira legata la mondo dei mu-
sei-gallerie intese più come il luogo in cui l’arte si compra e si vende. Protagonisti della pellicola, infatti, sono il critico 
d’arte Morf Vandelwalt (Jake Gyllenhall), la proprietaria della Galleria Haze Rhodora (Rene Russo) e le spregiudicate 
agenti/manager artistiche Gretchen (Toni Collette) e Josephina (Zawe Ashton).
Tutti e quattro questi personaggi ruotano attorno all’importante Galleria Haze, luogo dove gli artisti emergenti fanno 
a gara per essere notati e dove, dietro la facciata luccicante dei colori e delle tempere, si nasconde un covo di vipere 
pronte a sbranarsi per avere più potere e considerazione (e soldi ovviamente).
L’occasione della vita per ciascuno di loro è rappresentato dal ritrovamento fortuito di alcuni dipinti di quello che all’ini-
zio sembra essere un anonimo pensionato morto d’infarto.
Si scopre poi che il vecchio pensionato è un ex internato di un manicomio e che nel tempo ha sviluppato una passione 
per il disegno rappresentando le terribili esperienze della sua vita. Dei dipinti di una bellezza tragica e rara che attirano 
subito l’attenzione dei quattro protagonisti, i quali cercano a tutti i costi di approfittare della scoperta di questi dipinti 
preziosi, tralasciando il fatto che l’autore, nel suo testamento, si era raccomandato di farli bruciare in quanto sembrano 
posseduti da strane presenze che diventano particolarmente vendicativi quando qualcuno prova a venderli.

Velvet Buzzsaw si presenta come uno strano mix di satira sociale (riguardo per l’appunto il mondo dell’arte) e di thriller 
soprannaturale. Più che un miscuglio però il risultato finale è una  distinzione netta tra i primi 50 minuti del film e il suo 
seguito. La prima parte del film, infatti, è tutta basata su dialoghi brillanti da screwball comedy in cui viene fuori tutto 
il cinismo dei quattro protagonisti principali e le nevrosi del mondo attorno a loro. Non si può, infatti, non pensare alla 
famosa scena di “approccio” di Provaci ancora Sam, nel dialogo iniziale tra Morf e Gretchen.
Poi, quasi improvvisamente, dal minuto 50 avviene il vero colpo di scena veramente “horror” che poi si esplicherà in 
visioni oniriche e uccisioni compiute dagli stessi quadri e dipinti.

USA, 2018 Regia DAN GILROY  inteRpReti ZAWE ASHTON, JAKE GYLLENHAAL, TONI COLLETTE, NATALIA 
DYER, BILLY MAGNUSSEN, JOHN MALKOVICH, RENE RUSSO, PETER GADIOT, TOM STURRIDGE, DAVE-
ED DIGGS, ANDREA MARCOVICCI distRibuzione netFLiX RiLasCiato iL 1 FebbRaio 2018  duRata 1H e 53’
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Il risultato è una pellicola che risulta discontinua e poco 
amalgamata in tutti i suoi elementi narrativi. L’eccessiva 
durata poi (quasi due ore) non aiuta certo a diminuire 
l’effetto straniante di un film che cerca continuamente di 
stupire con effetti particolare e barocchismi registici che 
però sembra vogliano solo mascherare e abbellire una 
storia molto “piatta” e banale sotto molti punti di vista.

Entrambe le parti sembrano poi non funzionare molto 
bene. Sebbene, infatti, il film presenti un cast molto ricco e 
già “rodato” per il regista (a cui si aggiungono uno straordi-
nario John Malkovich e una brillante Natalia Dyer) la prima 
parte del film presenta recitazioni al limite del macchietti-
stico (in particolare il personaggio di Gyllenhall) che appaiono molto forzati e quasi fuori dal contesto. La sensazione è 
che il regista abbia dato parecchia libertà interpretativa ai propri attori quando però sarebbero servite, forse, un’indica-
zione e una linea comune più precise. Mentre alcuni personaggi, infatti, fanno dell’esasperazione del proprio cliché il 
proprio punto di forza, altri si perdono in dialoghi/monologhi che virano sul filosofico/esistenzialista. contribuendo così 
a rendere la pellicola discontinua.

Non se la cava di certo meglio la parte “horror” che riprende stilemi già utilizzati in altri film al limite del citazionismo (il 
“proiettore maledetto” pare ripreso da IT di Andres Muschietti) che a maggior ragione sanno di già visto e che cercano 
inutilmente un effetto jumpscares che, di fatto, non avviene quasi mai. Il meccanismo di suspense su cui si regge tutta 
questa seconda parte diventa ben presto prevedibile, cosicché lo spettatore immagina fin da subito come andrà a 
finire il tutto, e la previsione si avvera ampiamente.

L’effetto finale è più grottesco che non horror vero e proprio, con poche sorprese e con un dark humour che non riesce 
ad essere veramente feroce quanto dovrebbe. Anche perché l’ambientazione scelta è troppo “particolare” affinché ci 
sia una reale empatia con i personaggi e la loro visione cinica e nichilista dell’esistenza.

A trovate stilistiche geniali, dunque, si contrappone una storia abbastanza semplicistica e banale che non appassiona 
e non riesce a suscitare la suspense promessa, sempre in bilico tra due generi inconciliabili come la commedia grotte-
sca e l’horror.

Si può considerare la pellicola solo come un esperimento malriuscito, sperando che la lezione si stata appresa da 
regista e interpreti, che rimangono comunque un ottimo cast nonostante tutto. 



CREED  II
di daniele marazzani

La saga di Rocky continua con una nuova avventura con la seconda pellicola 
dedicata al “figlioccio”, Adonis Creed, figlio del suo più caro amico Apollo. 
Questo secondo capitolo conferma che c’è ancora molto da raccontare della 
mitologia del pugilato di Rocky Balboa. Il tempo passa e le generazioni si 
susseguono ma il concept rimane lo stesso: creare un dramma sul pugilato 
che utilizza la metafora sportiva per raccontare i problemi della vita, del supe-
ramento degli ostacoli e del non arrendersi mai di fronte alle avversità. I film 
su Rocky hanno sempre avuto una struttura narrativa tradizionale, semplice, 
ma funzionale per mettere in scena dinamiche drammatiche che trattano di 
seconde possibilità, di redenzione, di rivalsa. Dopo un primo capitolo sorpren-
dete, che ha riesumato tale mitologia, arriva al cinema un secondo capitolo 
che si conferma solido e, complessivamente, un bel film che trascende la 
rivalità sportiva.

Per mantenersi congruo alla mitologia interna, come antagonista, viene 
ripescato uno dei nemici più iconici di Rocky: Ivan Drago. Il lottatore russo 
fu colui che uccise sul ring Apollo Creed in Rocky IV. Più di trent’anni dopo, 

l’amatissimo “ti spiezzo in due” torna in azione con suo figlio, Viktor, pronto a fidare Adonis, figlio di Apollo, fresco 
vincitori della cintura dei pesi massimi del pugilato.

Apparentemente, la storia potrebbe sembrare una sorta di “revenge movie sportivo” , ma in realtà, Creed 2, offre nu-
merosi spunti drammatici che mostrano che il franchise è maturo ed è in grado di parlare di numerose tematiche che 
hanno affinità con la vita quotidiana. I grandi protagonisti sono Ivan e Viktor Drago in quanto sono loro che portano 
avanti la storia e, alla fine, sono loro i personaggi più importanti. 
Emarginato dal mondo del pugilato per la sconfitta con Rocky, Ivan 
ha covato odio e vendetta per anni e ha trasmesso tali sentimenti 
anche suo figlio, Viktor. Entrambi sono cresciuti nella povertà e 
con l’abbandono da parte della moglie/madre. Cresciuti in cattività, 
meditano una rivalsa, una seconda occasione. In particolare, Ivan è 
colui che ha un messo maggiore nella storia poiché ha cresciuto lui 
il ragazzo ed è colui che trasmette valori negativi a Viktor. Il ragaz-
zo, grande e grosso, in realtà, si affida al genitore, suo unico pilastro 
famigliare, e soffre dell’abbandono da parte della madre. Per far 
felice suo padre, cerca di battere Adonis, ma in cuor suo sa bene 
che non ha niente contro di lui. Entrami cercano approvazione, il primo da parte dell’élite del pugilato sovietico che 
l’ha scaricato anni fa, mentre il secondo dalla madre e spera di non deludere il padre.

Tutti i personaggi di questa storia soffrono di un vuoto. Una perdita che può essere sia fisica che mentale. Hanno 
paure di perdere qualcosa e si fanno intimorire dalle loro paure. Rocky non si dà pace per il mancato rapporto con 
suo figlio e con il suo nipotino, perciò non trova il coraggio di chiamarlo e di ricongiungersi. Bianca e Adonis portano 
avanti la loro relazione con l’arrivo di una bambina e la paura che la piccola possa nascere sorda. Inoltre, il giovane 
pugile vive una sorta di trauma con l’arrivo del figlio di Ivan Drago che lo sfida per il titolo.

USA, 2018 Regia STEVEN CAPLE JR.  inteRpReti MICHAEL B. JORDAN, SYLVESTER STALLONE, TESSA 
THOMPSON, DOLPH LUNDGREN, WOOD HARRIS, FLORIAN MUNTEANU, ANDRE WARD 
distRibuzione WaRneR bRos. duRata 2H e 10’
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Come si può evincere, all’interno di Creed 2 ci sono tante storyline drammatiche e che dimostrano che la pellicola va al 
di là del dramma sportivo e che si rifà direttamente a sentimenti umani universali. La cosa bella di questo seguito è che 
funziona molto bene sia dal punto di vista drammatico che sportivo.

Seppur dalle dinamiche narrative tradizionali, il lungometraggio presenta una storia coinvolgente, emotiva e ben struttu-
rata. Tutti i personaggi hanno una parabola drammatica sviluppata in modo semplice e comprensibile. Inoltre, ognuno di 
loro vive momenti di paura e di incertezza. Questo secondo capitolo è un viaggio interiore, uno scontro intimo e perso-
nale per trovare la forza per superare i propri ostacoli. Il triangolo Balboa-Drago-Creed funziona molto bene e tutti e tre 
i nuclei vivono di traumi del passato. Ferite ancora aperte che, forse, non si emargineranno mai. La mancanza è qual-
cosa di essenziale per portare avanti la storia. La paura di perdere, non solo dal punto di vista sportivo, sotto l’aspetto 
psco-fisico. In questo secondo capitolo, le fatiche sportive sono la manifestazione metaforica del viaggio interiore di 
Adonis. Le due cose si sommano, si accavallano e si fondono in un’unica storia pregna di emozione e di tensione. Ci 
sono tanti elementi nel film ma l’elemento cardine rimangono sempre le relazioni umane, le persone.

Creed 2 è un ottimo sequel. Un buon secondo capitolo della storia che arricchisse ancora di più la mitologia di Rocky 
presentando una storia emozionante, d’altri tempi, che coinvolge e intrattiene. Le dinamiche drammatiche vengono 
raccontate in maniera congrua e sentimenti quali dolore, perdita e paura di fallire, sono messi in evidenza attraverso 
una metafora sportiva molto potente. Oltre alla componente umana, ciò che rende Creed 2 è il perfetto bilanciamento 
con la controparte sportiva. Lo scontro viene enfatizzato attraverso una costruzione epica dove l’epopea raggiunge alti 
livelli di intensità visiva ed emozionale. Un crescendo ben dosato e caricato di tensione grazie allo sviluppo sagace e 
passionale. Un climax in crescendo e che trova il suo apice nello scontro finale dove tutti i personaggi mettono defini-
tamente fine ai loro timori e smettono di pensare al passato. Il film offre una tale potenza metaforica che coinvolge e 
commuove. Creed 2 è un prodotto filmico caldo, accogliente, che ci presenta una storia umana che va di pari passo con 
il dramma sportivo. Una storia dalla struttura d’altri tempi, riadattata, con efficacia, per piacere alle nuove generazioni. 
Come accadde con Rocky, anche Creed è destinato a diventare un cult della cinematografia. 



IL PRIMO RE
di fiorenza PeTrocchi

Chi, negli ultimi dieci anni, ha seguito più o meno attentamente l’andamento del cinema italiano, saprà di 
certo che Matteo Rovere è uno di quei nomi da tenere sempre in considerazione, che sia nei panni di regi-
sta, di sceneggiatore o di produttore.

Rovere ha la capacità di spiccare fra tutti sulla scena italiana contem-
poranea per quella sua attitudine alla sperimentazione e alla sfida che 
lo rendono davvero un personaggio unico nel suo genere. Ma è la fidu-
cia in sé, nei suoi progetti e nei suoi collaboratori il vero punto di forza 
del suo lavoro, perché crede davvero che un cinema italiano diverso e 
migliore sia possibile. E l’ha dimostrato con il suo ultimo lungometrag-
gio, Il primo Re, di cui ha firmato la regia, la sceneggiatura (insieme 
con Francesca Manieri e Filippo Gravino) e la produzione (con Andrea 
Paris).

Il primo Re è un film di cui si è sentito parlare già da tempo. La storia 
raccontata è quella leggendaria dei due fratelli Romolo e Remo, rispet-
tivamente interpretati da Alessio Lapice e Alessandro Borghi. Dopo 
essere stati travolti dall’esondazione del Tevere, i due fratelli vengono 
catturati dalle genti di Alba. Riusciti a salvarsi grazie alla loro complicità 

e d’accordo con altri compagni, conducono con loro la vestale Satnei (Tania Garribba), colei che porta il 
fuoco sacro, e vanno in cerca di un territorio dove potersi stabilire. Remo si dimostra un abile condottiero, 
capace di guidare i suoi compagni e sconfiggere gli avversari, mentre Romolo resta in disparte e semi-in-
cosciente a causa di una ferita. Ben presto, le diverse inclinazioni dei fratelli li porteranno a compiere delle 
azioni che segneranno per sempre il loro destino. «L’idea è stata quella di costruire un film mai affrontato 
prima – spiega Matteo Rovere in sede di conferenza stampa –. Ho voluto raccontare cosa succede quando 
il destino è più forte di te e cosa fa su di noi e sui nostri sentimenti».

Il film di Rovere può essere considerato letteralmente eccezionale, nel senso che è un’eccezione nella pro-
duzione italiana, per una serie di elementi che lo contraddistinguono da altri film.

Innanzitutto perché è un film in lingua, ma non in 
una lingua qualsiasi, bensì in latino, o meglio, in 
latino arcaico, in ogni caso in una lingua che, da 
quando non si indossano più toghe e calzari, suo-
na innaturale alle nostre orecchie. 

ITALIA/BELGIO, 2018 Regia MATTEO ROVERE inteRpReti  ALESSANDRO BORGHI, ALESSIO LAPICE, 
TANIA GARIBBA, MASSIMILIANO ROSSI, LORENZO GLEIJESES, VINCENZO PIRROTTA, MICHAEL SCHERMI  
distRibuzione 01 distRibution. duRata 2H e 7’
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.
Gli sceneggiatori si sono avvalsi dell’aiuto di linguisti e latinisti per ricostruire una lingua non attestata, ma 
che con molta probabilità era parlata al tempo in cui vissero i protagonisti. Eppure, se per la prima mezz’ora 
i nostri occhi devono seguire i sottotitoli, dopo un po’ – e se si ha avuta la fortuna di studiare il latino – ci abi-
tuiamo a riconoscere parole come hodie, regem, fratre. Ma non solo. Sembra che riusciamo ad anticipare 
mentalmente quello che stanno per dire i personaggi (non in latino, però!) grazie alla spontaneità dei gesti e 
al naturale susseguirsi degli eventi

Altro grande elemento distintivo è la fotografia, affidata a Daniele Ciprì, il quale ha utilizzato solo la luce 
naturale per ricreare un’atmosfera estremamente realistica, in quel paesaggio che sembra (anzi è) il suolo 
italico su cui poi sarebbe stata fondata la città di Roma.

Il film è molto crudo, le scene di violenza non vengono risparmiate e conferiscono tratti epici alla narrazione, 
motivo per cui la recitazione degli attori è quasi tutta fisica, ma magnificamente coniugata con quella verba-
le.

Alessandro Borghi nei panni di Remo è il vero protagonista della vicenda: nella prima parte lo vediamo 
amorevole e premuroso col fratello ferito, poi diventa sempre più autoritario e desideroso di potere. Alessio 
Lapice, ovvero Romolo, invece per buona parte del film resta in secondo piano, perché ferito nello scontro 
iniziale. Si delinea però sin da subito la visione antitetica dei due fratelli: uno, Romolo, rispettoso del volere 
degli dei, l’altro, Remo, più razionale e fermamente deciso a scrivere lui stesso il proprio destino.

«Quello che porta i due fratelli a essere diversi è l’accettazione del destino – afferma Borghi -. È fondamen-
tale il concetto di comunità: chi decide di farne parte è quello che trionfa. L’individualismo fallisce sempre».



l’UOmO DAl CUORE DI fERRO
di denise Penna

Reinhard Heydrich è un nome che probabilmente non dirà nulla ai più, eppure fu 
uno dei più pericolosi e sanguinari gerarchi del Terzo Reich, perché «il potere ha 
sempre bisogno di uomini nell’ombra». Per volere di Himmler, Heydrich divenne 
leader della divisione di controspionaggio delle SS e principale fautore della puli-
zia etnica degli ebrei in Boemia e Moravia, nonché uno dei più motivati promotori 
della cosiddetta “soluzione finale”.

Tratto dal romanzo HHhH di Laurent Binet, L’uomo dal cuore di ferro di Cédric 
Jimenez racconta l’ascesa di Heydrich ai vertici della Germania nazista e la 
lotta che la resistenza cecoslovacca intraprese contro di lui.L’uomo dal cuore di 
ferro e Il boia di Praga sono solo due dei soprannomi che derivano dalla fama 
di Heydrich, che da ex soldato della marina tedesca congedato con disonore 
diviene l’uomo di fiducia di Himmler e in seguito, nel 1941, governatore del Pro-
tettorato di Boemia e Moravia, dove perpetra numerose e violente stragi in interi 
villaggi. Di pari passo all’ascesa di Heydrich, la resistenza corre ai ripari e alcuni 

esponenti di Praga organizzano una missione per eliminare il nemico, l’Operazione Anthropoid; grazie al coraggio e al 
sacrificio di Jozef Gabcik e Jan Kubis, due giovani soldati paracadutisti, il nazista viene ferito gravemente in un atten-
tato dinamitardo, il 24 maggio 1942. Heydrich morirà di lì a poco, mentre i due militari verranno braccati all’interno di 
una chiesa e preferiranno suicidarsi piuttosto che cadere sotto il fuoco nemico.

Nonostante la comprensibile necessità di veridicità storica – impeccabile dal punto di vista ambientale ed estetico – 
Jimenez compie una scelta infelice e divide il film in due parti nettamente separate: la prima si concentra alquanto 
superficialmente sulla vita e la carriera di Heydrich, la seconda sulla messa in atto della strategia offensiva dei par-
tigiani, coinvolgendo una serie di alleati di Gabcik e Kubis. Ne deriva una narrazione disomogenea e sbilanciata, in 
cui la seconda parte del film predomina sulla prima, superandola in durata e mostrando inutili e dettagliate lungaggini 
francamente fini a sé stesse, con l’aggiunta di parentesi sentimentali e personaggi dimenticabili. Inevitabilmente, è 
dunque il capitolo dedicato esclusivamente ad Heydrich, che dovrebbe essere il protagonista della vicenda, a soffrirne. 
Ne deriva una visione raffazzonata, scialba e approssimativa che poteva invece rivelare una chiave di lettura più in-
teressante; Reinhard è infatti inizialmente descritto come un giovane spavaldo ed emotivo, in seguito come un leader 
spietato e senza scrupoli, ma anche come un padre di famiglia molto presente, un abile spadaccino, un amante della 
musica, caratteristiche che aleggiano in poco più di quaranta minuti di pellicola, senza alcun approfondimento. Un vero 
spreco per lo spigoloso Jason Clark, la cui performance, nonostante l’impegno, non ha modo di decollare.

Un’altra occasione persa è la descrizione del rapporto tra il gerarca e la moglie Lina – una gelida Rosamund Pike che 
in pochi minuti monopolizza la scena – nazista radicale, amica di Himmler, profondamente persuasa che il Führer 
salverà la Germania e la riporterà ai sui antichi splendori, nonché di fatto promotrice della carriera del marito. Tra i due 
si percepisce inizialmente una complicità solida, data da una condivisione di obiettivi e visioni, e in seguito un allonta-
namento, ma nulla di tutto ciò viene esplicato o in qualche modo valorizzato. Trattasi anche in questo caso, purtroppo, 
di approssimazione e pressapochismo.

Alla fine della visione viene da chiedersi per quale motivo non sia stata fatta una scelta unitaria e coerente, puntando 
direttamente sulla missione della resistenza e valorizzando le figure dei due eroi patriottici, oppure concentrandosi 
totalmente sulla figura di Heydrich, colui che dà il titolo alla pellicola. L’uomo dal cuore di ferro, in conclusione, si rivela 
un film le cui sostanziose potenzialità sono state a dir poco ignorate: un vero peccato.

FRANCIA, BELGIO, REGNO UNITO, USA, 2017 Regia CÉDRIC JIMENEZ inteRpReti  JASON CLARKE, RO-
SAMUND PIKE, JACK REYNOR, MIA WASIKOWSKA, JACK O’CONNELL, STEPHEN GRAHAM
distRibuzione videa duRata 1H e 59’
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vOglIO mANgIARE 
Il tUO  PANCREAs

di giacomo marcheselli

Parafrasando Cristina D’Avena si potrebbe dire che “in un 
giorno di pioggia Sakura e Haruki s’incontrano in ospedale 
per caso”. E da qui incomincia la loro relazione particolare 
nel momento in cui Haruki trova, per caso, il diario segreto 
di Sakura in cui lei rivela di avere un tumore al pancreas 
per cui rischia ogni giorno la morte.
Dopo questa importante rivelazione tra i due personaggi, 
così estremamente diversi per carattere e natura, sembra 
nascere qualcosa, una sorte di “patto di collaborazione” 
per aiutarsi a vicenda e superare i rispettivi drammi interio-
ri.

Tratto dal pluripremiato romanzo di Yoru Sumino, Voglio mangiare il tuo pancreas è l’ultimo grande appuntamento 
della stagione degli anime al cinema, una rassegna curata da Nexo Digital e Dynit che mira a portare nel mondo il 
meglio della produzione anime mondiale.

Così, dal 21 al 23 gennaio sarà possibile vedere, anche nelle nostre sale, questo ultimo lavoro di Shinichiro Ushijima 
(già regista delle serie d’animazione One Punch Man e Hunter x Hunter).
Tutta la storia ruota attorno a questa strana coppia di personaggi, i quali sono, come dichiarato da loro stesi, agli an-
tipodi l’uno con l’altro. Così come Sakura è sempre solare ed estroversa (pur nascondendo una sorta di “ombrosità” 
dovuta alla sua condizione), così Haruki è sempre ombroso ed introverso, concentrato solo sulla lettura dei suoi libri.

L’incontro e la successiva relazione che s’instaura tra i due è il motore di 
tutta l’azione del film, un percorso di formazione continuo che i due fanno 
lungo tutte le due ore e mezza di film.
A prima vista potrebbe sembrare che la storia rientri in un genere narrati-
vo ben preciso: quello della sick-lit.
Le storie che uniscono malattie (più o meno terminali) e buoni sentimen-
ti sono un must della letteratura e della filmografia cosiddetta “Young 
Adult”. In questo filone può essere tranquillamente inserito anche questo 
film, con la differenza che la relazione che si crea tra i due co-protagonisti 
sembra essere fatta apposta per sovvertire i canoni di questa narrazione.
di nota, unite all’uso di simbolismi visivi molto interessanti.
ne pentirete!

Innanzitutto, dall’inizio alla fine non è ben chiaro il tipo di rapporto che 
intercorre tra i due. Semplice amicizia? Compassione reciproca? Una 
qualche forma di eros?

GIAPPONE, 2018 Regia SHIN’ICHIRÔ USHIJIMA  doppiatoRi oRiginaLi BYUKIYO FUJII, JUN FUKUSHIMA, LYNN, 
SHIN’ICHIRÔ MIKI, MAHIRO TAKASUGI, ATSUKO TANAKA
distRibuzione nezo digitaL duRata 1H e 55 ’



L’unica cosa certa è che i due compiono un vero e proprio percorso di affettività, la cui conclusione però è lasciata 
interamente all’interpretazione dello spettatore.
Il quale segue (o, per meglio dire, è portato a seguire) la narrazione da entrambi i punti di vista, prima di Haruki e poi 
di Sakura, scoprendo lentamente i segreti dei due personaggi.

Il tutto condito da continue citazioni letterarie colte (una su tutte Il piccolo principe di Saint-Exupery) e metafore conti-
nue che traspaiono dai dialoghi dei due, che spaziano dal mondo animale (le interiora, da cui il titolo) a quello vegeta-
le (i fiori e la primavera, come “morte” e “rinascita” insieme).

Potrebbe sembrare, ad un certo punto, che questa “guida passiva” allo spettatore possa risultare banale e stantia, ma 
in realtà il film presenta una costruzione dell’intreccio narrativo molto più stratificata di quanto si posa sembrare. E il 
finale fa capire bene come, nonostante l’apparente caos (e caso, che sembra muovere costantemente le azioni dei 
personaggi) c’è dietro una logica ben precisa, che sta solo allo spettatore di ri-costruire.

Tale “gioco” narrativo basato sui piccoli dettagli della vita privata dei due, che saltano fuori nei momenti topici della 
storia, è la base di tutta la trama e quello che fa stare mirabilmente in piedi tutto quanto.
A questo si aggiungono le musiche e le canzoni del film ,particolarmente studiate, e la grafica che riesce a rendere 
semplice e immediata la riconoscibilità delle situazioni. Una semplicità che è però, allo stesso tempo, elaborata e 
“ricercata”, che non lesina anche sperimentazioni visive degne di nota, unite all’uso di simbolismi visivi molto interes-
santi.

Ci sono tutti gli elementi per poter dire che Voglio mangiare il tuo pancreas è una delle sorprese migliori di questa 
stagione di anime, qualcosa che colpisce non tanto per gli effetti visivi quanto per la sua (non) banale semplicità e 
schiettezza.

La forza della storia sta principalmente tutta nel suo storytelling preciso e dettagliato e nell’alchimia che si costruisce 
tra i due protagonisti, che si rivelano essere dei personaggi veramente “a tutto tondo” nonostante, all’inizio, sembrino 
un po’ dei cliché.

Voglio mangiare il tuo pancreas è una storia di formazione che va “vissuta” per intero pur sopportando alcuni inevita-
bili aspetti “triti e ritriti” e portando pazienza “come i ciliegi che aspettano pazientemente la primavera”.
Ma se si riescono a superare le iniziali diffidenze allora si può certamente godere di un’opera sincera e appassionan-
te che affronta argomenti sicuramente non banali, con uno stile decisamente poetico e unico nel suo genere.

Lasciatevi dunque ispirare dalla forza dei sentimenti e vedrete che non ve ne pentirete!
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IO sONO mIA
di denise Penna

Esistono artisti della musica italiana il cui reale apprezzamento arriva solo quando ormai non sono più tra noi, a seguito 
di un mero riconoscimento tardivo o per pura ipocrisia. L’accanimento che si ebbe nei confronti di Mia Martini, oggi uni-
versalmente riconosciuta come grande interprete, fu frutto di superstizione, invidia e cattiveria e ha certamente contri-
buito ad incrinare la carriera e la vita di una donna di indiscusso talento e sensibilità. Riccardo Donna dirige un vero e 
proprio messaggio di scuse tardivo alla cantante e una dedica a chi non ha avuto modo di conoscerla, raccontandone 
l’ascesa, la caduta e il ritorno nel suo Io sono Mia, prodotto dalla Eliseo Fiction di Luca Barbareschi e Rai Fiction.

Il film si apre con l’arrivo di Mia Martini a Sanremo nel 1989, a poche ore dall’edizione del festival che segnerà la sua 
ricomparsa sul palcoscenico, dopo 6 anni di silenzio, con Almeno tu nell’universo. Provata dall’ansia e dal nervosismo 
pre-esibizione, la cantante incontra la giornalista Sandra (Lucia Mascino) per un’intervista che diventerà un’occasione 
per raccontarsi intimamente. All’interno di questa cornice narrativa, verranno ripercorse tutte le tappe fondamentali del 
suo cammino personale e artistico, a partire dalle esibizioni nei locali di Roma col suo 
gruppo jazz e il suo incontro col manager Alberigo Crocetta (Antonio Gerardi), grazie al 
quale Mimì Bertè diviene Mia Martini. Verranno inoltre raccontati i suoi successi, la sua 
lotta contro i compromessi e le imposizioni delle case discografiche, la sua amicizia 
con colleghi del calibro di Charles Aznavour (Corrado Invernizzi), Bruno Lauzi e Fran-
co Califano (Edoardo Pesce), che scrive per lei Minuetto. Una serie di soddisfazioni e 
successi mai giunti a compimento, a causa del diffondersi del pettegolezzo secondo 
il quale la cantante portasse sfortuna, motivo per cui molti colleghi e “pezzi grossi” 
dell’ambiente non vollero avere a che fare con lei. Libera interpretazione viene data 
invece alla sua vita privata, segnata dall’incontro sulle spiagge della Versilia con il foto-
grafo Andrea (Maurizio Lastrico), colui che sarà il grande amore ma anche l’oggetto di 
accesi conflitti. Grandi assenti nella pellicola Ivano Fossati, compagno della Martini, e 
Renato Zero, suo grande amico.

ITALIA, 2018 Regia RICCARDO DONNA inteRpReti  SERENA ROSSI, MAURIZIO LASTRICO, LUCIA MASCINO, 
DAJANA RONCIONE, ANTONIO GERARDI, NINA TORRESI 
distRibuzione neXo digitaL  duRata 2H e 10’



Il film di Donna, sceneggiato da Monica Rametta, si concede numerose licenze sulle vicende di Mimì, evitando di ada-
giarsi troppo sulla “cronaca” e concentrandosi maggiormente sui tratti della sua personalità, sulle sue emozioni, sulle 
motivazioni che la spinsero a fare determinate scelte, ed ecco perché il titolo è da leggersi come una dichiarazione sia 
di affermazione che di appropriazione. Per un ideale ritratto della cantante, il regista ha compiuto una lunga ricerca, 
rivolgendosi agli amici e i conoscenti, leggendo il suo diario personale e coinvolgendo nella lavorazione le sorelle Olivia 
e Loredana Bertè.

A dare il volto a Mia Martini, un’immensa Serena Rossi, che – strana coincidenza – aveva già avuto modo di imperso-
narla a “Tale e Quale Show” alcuni anni fa. L’attrice napoletana riesce a ricostruire il complesso e variegato profilo di 
Mia con grande intensità, appropriandosi della sua testardaggine e del suo carattere spinoso e sensibile, ma anche 
trasmettendo la fierezza di una donna che ha saputo rialzarsi dopo aver pagato lo scotto dei suoi “no”, comunicando 
tanto l’entusiasmo e l’amore per la musica quanto la sofferenza e l’amarezza nel corso delle avversità, specialmente 
per colpa delle malelingue e della malattia alle corde vocali che la tennero lontana dal suo amato microfono. L’impeto 
emotivo di Mimì si percepisce concretamente attraverso l’interpretazione canora della Rossi, di fatto un’autentica riap-
propriazione, lontana da una banale imitazione che avrebbe sminuito l’intento della pellicola; un’interpretazione che ha 
infatti ricevuto il plauso e la benedizione di Loredana Bertè, che si è detta «colpita al cuore».

Grande merito infine agli arrangiamenti musicali, realizzati da Mattia Donna e La Femme Piège con strumenti analogici 
dell’epoca, alle scenografie dei teatri e dei locali ad opera di Leonardo Conte e Alessandra Panconi e ai costumi di 
Enrica Barbano, fedelissimi al look gipsy, bohémien e in seguito mascolini della Martini.
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ALTRE USCITE:
Un’avventura mozzafiato nel mondo sommerso dei sette mari. Ar-
thur Curry, metà umano e metà atlantideo, viene a sapere che lui è 
l’erede del regno sottomarino di Atlantide. Questo fatto non solo lo 
costringerà a prendere atto di chi sia veramente, ma anche a sco-
prire se è degno di essere ciò per cui è nato... un re. Ora spetta a lui 
farsi avanti per condurre il suo popolo e diventare un eroe per tutto 
il mondo.
Film DC che ha sbancato il botteghino mondiale ed è la pellicola DC 
di maggior successo. Con Jason Momoa e diretto da James Wang.

Attraversando mezzo secolo, il complesso viaggio di Cheney, da operaio 
elettrico del rurale Wyoming a Presidente de facto degli Stati Uniti, offre 
una prospettiva interna, a volte amara e spesso inquietante, sull’uso e l’abu-
so del potere istituzionale. La dicotomia di Cheney, tra amorevole padre di 
famiglia e burattinaio politico, è raccontata con intelligenza e audacia nar-
rativa. Guidato dalla sua straordinaria e fedelissima moglie Lynne, e avendo 
come mentore il brusco e spavaldo Donald Rumsfeld, Cheney si insinua nel 
tessuto politico di Washington DC durante l’amministrazione Nixon, diven-
tando Capo dello Staff della Casa Bianca sotto Gerald Ford e, dopo cinque 
mandati nel Congresso, Segretario alla Difesa per George W. Bush. Nel 2000 
rinuncia alla sua posizione di C.E.O. di Halliburton per ricoprire il ruolo di 
vicepresidente di George W. Bush, con l’implicito accordo che avrebbe eser-
citato un controllo quasi totale. Un copresidente in tutto e per tutto, tranne 
che per il nome. Le astute e segrete manovre politiche di Cheney hanno 
modificato il panorama politico americano in modi che continueranno a 
riecheggiare per i decenni a venire.

Primi anni del XVIII secolo. L’Inghilterra è in guerra contro la Fran-
cia. Ciò nonostante, le corse delle anatre e il consumo di ananas 
vanno per la maggiore. Una fragile regina Anna siede sul trono 
mentre l’amica intima Lady Sarah Churchill governa il paese in sua 
vece e, al tempo stesso, si prende cura della cattiva salute e del 
temperamento volubile della sovrana. Quando l’affascinante Abi-
gail Masham arriva a corte, si fa benvolere da Sarah, che la prende 
sotto la sua ala protettiva. Per Abigail è l’occasione di tornare alle 
radici aristocratiche da cui discende. Mentre gli impegni politici 
legati alla guerra richiedono a Sarah un maggiore dispendio di 
tempo, Abigail si insinua nella breccia lasciata aperta, diventando 
la confidente della sovrana. Grazie all’amicizia sempre più stretta 
con Anna, Abigail ha la possibilità di realizzare tutte le sue ambi-
zioni e non permetterà a niente e a nessuno – donna, uomo, poli-
tica, coniglio – di intralciarle la strada.



PROSSIME USCITE:
La vera storia della crescita, della presa di coscienza e della dichiarazione del-
la propria omosessualità di Jared Eamons, figlio di un pastore battista di una 
piccola città dell’America rurale, che all’età di 19 anni ha deciso di aprirsi con i 
suoi genitori, riguardo alle proprie preferenze sessuali. Temendo di perdere la 
famiglia, gli amici e la chiesa cui appartiene, Jared viene spinto a partecipare 
ad un programma di terapia di conversione. Mentre è lì, Jared entra in conflitto 
con il suo terapeuta e inizia per lui il viaggio alla ricerca della propria voce e 
per accettare il suo vero io.

IN SALA DAL 7 MARZO

Scritto e disegnato da Kohei Horikoshi a partire dal luglio 2014, My Hero 
Academia è il manga che sta rapidamente assurgendo a nuovo fenomeno 
mondiale, tanto da essere avvicinato a pietre miliari come Dragon Ball, Na-
ruto, One Piece. Dal manga sono nate così tre serie animate con 63 episodi 
totali. Ora, visto il successo di un fenomeno sempre più globale, My Hero 
Academia ha debuttato al cinema dove ha già conquistato le sale ameri-
cane, raggiungendo il podio che accoglie i film d’animazione coi maggiori 
incassi di sempre in USA. Nel lungometraggio, avremo modo di ritrovare i 
nuovi eroi della serie al loro debutto cinematografico in una storia originale, 
dove nuovi personaggi e vecchie conoscenze ci regaleranno anche un ine-
dito sguardo al passato di All Might. È proprio All Might, infatti, a ricevere un 
invito proveniente da un vecchio amico per partecipare alla première di un 
grande raduno scientifico di caratura internazionale che si svolgerà su una 
gigantesca città mobile galleggiante chiamata ‘I Island’. Tuttavia, un misterioso villain attaccherà la fiera, dal 
nome ‘I Expo’, dando inizio al piano per sradicare la società degli eroi. Sarà in grado il protagonista Deku di 
salvare tutti da questa crisi senza precedenti?

IN SALA DAL 23 MARZO
  

Tessa è una studentessa e figlia modello, con all’attivo una relazione di 
lunga data con un fidanzato dolce e affidabile. Al primo anno di college, 
Tessa sembra avere un futuro già scritto, ma le coordinate del suo mondo 
così sicuro e protetto cambiano radicalmente quando incontra il misterioso 
Hardin Scott, un ragazzo arrogante e ribelle e allo stesso tempo magneti-
co, che le fa mettere in dubbio tutto ciò che pensava di sapere di se stessa 
e quello che vuole realmente dalla vita.

IN SALA DALL’11 APRILE
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SERIAL WORLD



SEX EDUCATION
di daniele marazzani

Sex Education è una serie adolescenziale britannica prodotta da Netflix. Composta da otto puntate di circa 
52 minuti ciascuna, presenta una storia incentrata su dei liceali 
alle prese con i loro problemi sessuali. Lo show creato da Lau-
rie Nunn si concentra principalmente sullo sviluppo sessuale ed 
emotivo del sedicenne Otis, un ragazzo timido e introverso, figlio 
di una stimata terapista sessuale. Pregno di conoscenze nell’am-
bito genitale, a causa della lettura e dell’ascolto involontario delle 
pratiche della madre, Otis si fa persuadere dalla solitaria Maeve 
ad imbastire una sorta di “clinica sessuale” nei bagni della scuola 
dove ogni studente, durante le pause scolastiche, può presentare 
al giovane le proprie problematiche relative al sesso.

La serie fornisce un compendio completo ed esaustivo sulle maggiori preoccupazioni dei ragazzi sull’appa-
rato genitale. Una sorta di educazione sessuale 2.0 dove i ragazzi si confrontano tra di loro attraverso uno 
scambio di pareri dove Otis è la persona che ascolta, e mette in luce le dinamiche, valutando, da loro pari, le 

situazioni. Le tematiche sono affrontate in modo schietto e diretto, seppur con 
un pizzico di ironia e divertimento. Il sesso è un argomento cardine nell’intero 
show ed è pretesto che porta avanti l’intera narrazione. Ovviamente, gli argo-
menti trattati hanno come punto di partenza il sesso, ma nel proseguo della 
storia si evince che sono il pretesto per parlare di questioni giovanili molto più 
importati.
Identità sessuale, l’amicizia, le prime cotte, il rapporto conflittuale con i geni-
tori e il percorso formativo di crescita. Questi sono tutti argomenti che la serie 
mette in evidenza partendo da presupposti sessuali. Una prospettiva interes-
sante, inedita e costruita attraverso una brillante narrazione che snocciola tali 
questioni con schiettezza e disinvoltura. Sin dal primo episodio si comprende 
che le dinamiche sessuali riflettono l’emotività della persona e perciò, per 
stare bene e vivere serenamente il sesso, è necessario affrontare la propria 
coscienza e capire il proprio io. Scoprire la propria identità e intraprendere un 

arco di maturazione, opponendosi a tutte le difficoltà che si frappongono nel proprio cammino di crescita.

In Sex Education emerge che la famiglia è uno degli elementi più importanti per creare stabilità emotiva e 
favorire un percorso di sviluppo atto a far progredire il proprio rapporto con sé stesso. Il nucleo famigliare è 
un potente mezzo di sostegno e di supporto e nello show sono presenti numerose tipologie di parentela. I 
figli riflettono ciò che percepiscono dai loro cari e perciò i turbamenti giovanili derivanti principalmente dalla 

paura di comunicare in modo diretto e rassicurante con i propri 
genitori. Otis vive quotidiani momenti imbarazzanti a causa del 
lavoro di sua madre, Jean, che preoccupata per i cambiamenti 
del figlio, insiste nel voler parlare con lui sui suoi turbamenti 
sessuali. Il ragazzo rappresenta la sintesi perfetta delle preoc-
cupazioni liceali in ambito sessuale e nello sviluppo psico-fisi-
co del procedimento di maturazione del proprio carattere. Tutti 
i protagonisti della seria hanno problemi irrisolti con i propri 
genitori.
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Il sesso è una delle componenti più importanti per 
creare un proprio senso critico e acquisire sicurezza. 
Pertanto, la ricerca della propria sessualità è un ele-
mento essenziale e che va di pari passo con il trovare 
il proprio posto nel mondo. Otis incarna tutto ciò pur 
essendo un ragazzo di sedici anni che ha un rapporto 
conflittuale con il proprio genitale. Vergine e consi-
derato “sfigato”, vive una ribalta grazie alle sue com-
petenze analitiche e terapeutiche in grado di mettere 
in evidenza che i problemi sessuali derivano princi-
palmente da incertezze mentali.  Da buon terapista 
capisce che nel sesso non è importante il quanto si fa ma come e perché viene praticato. Il rapporto sessuale 
è frutto di una complessa  evoluzione psicologica dei ragazzi.

Il periodo adolescenziale è per antonomasia l’intervallo di tempo in 
cui si commettono maggiori errori. Attraverso di essi si cresce e si 
evolve a livello personale acquistando un certo bagaglio esperien-
ziale. In quella fase della vita dove il corpo subisce un cambiamen-
to repentino, il sesso è un elemento preponderante all’interno della 
psiche giovanile. Sex Education rappresenta tutto ciò in maniera 
verosimile e pertanto lo show risulta genuino e ben rappresentativo 
dello scompenso emotivo di quegli anni adolescenziali. I ragazzi 
vivono situazioni credibili e hanno problemi in linea con quello che 
avviene nella realtà. Perciò la serie dipinge gli studenti in maniera 
consona, senza giudicare o censurare. Pur mettendo in scena i 
classici archetipi liceali (il nerd, la ragazza popolare, l’atleta, etc), la 
serie non piega mai in cliché melensi e stantii, anzi fornisce ampio 
spazio a tutte le diverse tipologie sviluppando le storie con finez-
za, simpatia e professionalità. Seppur prevalentemente di genere 
comedy, Sex Education tratta con leggerezza questioni spinose 
tipiche della serie dramma americane. In questo prodotto Netflix 

emerge il tipico humor britannico e si evince dell’atipica ambientazione del paesaggio idilliaco gallese. Ri-
spetto ad altri prodotti del palinsesto dello streamer (come Big Mouth o Tredici), quest’ultimo show affronta la 
sessualità con una dolcezza innata e con una prospettiva ottimistica, verde e gioiosa. Non cupa e tragica, ma 
cementando la storia con una modalità educativa.  Imparare per crescere. Comprendere la “potenza” dell’atto 
sessuale per non commettere errori e vivere in modo sereno e soddisfacente la propria vita.

Sex Education è un teen dramma scolastico che porta avanti 
una storia focalizzata sulle pratiche sessali che però riflettono 
su elementi quotidiani. Il classico stratagemma narrativo di 
sfruttare una visione nuova, dall’ampio appeal, che serve per 
mascherare il vero sunto della storia che, in sintesi, si ricon-
duce a problematiche quotidiane della vita adolescenziale di 
natura emotiva. Complessivamente, si tratta di una serie molto 
divertente, adorabile sotto certi aspetti, con personaggi ben 
concepiti e con una prospettiva di partenza fresca, originale ed 
interessante. Uno dei più bei prodotti seriali giovanili di Netflix.



BIG MOUTH: 
UN SAN VALENTINO MOSTRUOSO

di daniele marazzani

Big Mouth è una delle serie animate più amate e seguite di Netflix. La crescente popolarità del prodotto ha 
portato, dopo due eccellenti stagioni, lo streamer ha ordinare un episodio speciale (di ben 42 minuti) incen-
trato su San Valentino: Big Mouth: Un San Valentino mostruoso. Lo show racconta di un gruppo di pre-a-
dolescenti alla scoperta della loro sessualità.  Giovani ragazze e ragazzi alle prese con le loro disavventure 
sessuali.

Grazie all’humor e all’autoironia degli autori, Big Mouth è un prodotto animato adatto sia ai giovani che agli 
adulti. Divertente, strambo e con la finalità di educare sessualmente lo spettatore attraverso il ribaltamento di 
alcuni cliché più noti. Tabù, leggende e storie focalizzate a raccontare tutti gli aspetti delle relazioni sessuali 
(e amorose) avendo protagonisti che iniziano ad affrontare il cambiamento dei loro corpi. La nota divertente 
è il modo in cui vengono rappresentati tali questioni. Inoltre, l’istinto sessuale dai ragazzini viene guidato dai 
“mostri dell’ormone”, esseri che hanno il compito di aiutare i ragazzi a soddisfare le loro pulsioni. Ogni ragaz-
zino ne ha uno, tuttavia, essendo trasfigurazioni delle pulsioni, non sono cosi perfetti e quindi sono pasticcio-
ni e sempre “arrapati”.

Questo episodio speciale di San Valentino riprende la storia dei nostri protagonisti intenti a rimediare ai 
pasticci combinati nell’ultima puntata della seconda stagione. La più grande novità riguarda Nick che si vede 
assegnato un Mostro degli Ormoni, femmina, Connie che segue anche la problematica Jessi che continua a 
vivere un rapporto conflittuale con sua madre. Il ragazzino, infastidito dal fatto che il suo mostro sia femmi-
na, vive un periodo di grande cambiamento in quanto inizia ad entrare dell’adolescenza, manifestando una 
sensibilità rara per un maschio. Andrew invece continua a combinare pasticci per riconquistare la sua amata 
Missy.

Narrativamente, l’episodio si apre in stile Modern Family con una storyline che sovente viene intramezza-
ta da interviste dei protagonisti che ricordano come hanno incontrato il loro mostro degli ormoni e di come 
hanno imparato a conviverci. 
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A parte questa novità, lo stile di Big Mouth rimane invariato e propone una comicità che gioca con la consa-
pevolezza di essere un cartone animato, rivolgendosi direttamente allo spettatore, rompendo la quarta pare-
te. Si tratta di una narrazione che cammina sul filo della diegesi e che manifesta un’abile costruzione arche-
tipa, sfruttando un genere (animazione) per veicolare un prodotto che ha la finalità di educare intrattenendo. 
Il tutto con un humor grottesco, con personaggi indimenticabili e molto divertenti. Uno show completo e che 
utilizza in modo idoneo le possibilità dell’animazione, offrendo anche spunti musicali come se fosse un vero 
e proprio musical. A livello narrativo, lo speciale chiude l’arco della seconda stagione e si conclude con una 
risoluzione di tutte le questioni lasciate in sospeso. Tuttavia, da buona forma seriale, lo show chiude delle 
storyline

L’episodio si focalizza quasi interamente su San Valentino e perciò smonta e riadatta la festività alla propria 
mitologia interna, per costruire una storia atta per portare avanti gli intrecci dei protagonisti. Come di con-
sueto per lo show, San Valentino, generalmente visto come un giorno romantico e positivo, viene ribaltato e 
perciò diventa il peggior giorno dell’anno per i protagonisti. Rispetto agli altri episodi, lo speciale si focalizza 
perlopiù su Matthew che da personaggio secondario e stereotipo dell’omosessuale, diventa il vero e pro-
prio protagonista.  Un personaggio solo che trova conforto in Jessi, anch’essa sola ed isolata. Uno dei temi 
cardini dell’episodio è la solitudine, l’essere soli e sentirsi schiacciati dallo sconforto di non avere nessuno al 
proprio fianco. L’argomento viene tratto in modo ampio in quanto ogni personaggio vive diverse esperienze di 
solitudine. La pluralità di prospettiva è uno dei punti di forza dello show e anche in questo episodio speciale, 
tale caratteristica viene mantenuta intatta e rafforzata da una storia curata e ben sviluppata.  Gli atti sono 
gestiti in maniera ottimale e scaglionati da situazioni di semplice comprensione che danno il ritmo e portano 
avanti la narrazione (i continui ribaltamenti). Lo speciale porta avanti la storyline e compie un’ulteriore pas-
so evolutivo nel progresso psico-fisico dei protagonisti che iniziano ad essere più consapevoli della propria 
sessualità.

Complessivamente, Big Mouth: Un San Valentino mostruoso è un buon speciale e si mantiene in linea con la 
serie. Divertente, graffiante e dall’humor particolare, lo show continua il suo racconto nelle pulsioni sessuali 
di giovanissimi alle prese con i primi approcci genitali. L’unico neo è che rispetto alle precedenti episodi, la 
dilatazione temporale a doppia non rende sempre fluida e convincente la narrazione. Troppo diluita e meno 
concentrata del solito, fa perdere all’episodio del mordente e il ritmo graffiante. Tuttavia, essendo distaccato 
e “speciale”, Un San Valentino mostruoso si rivela godibile e di intrattenimento. Forzato dal tema della festa, 
offre una storia meno incentrata sul sesso, ma più riflessiva e focalizzata sui sentimenti dei protagonisti. 
Quindi, sotto l’aspetto del ritmo e dell’umorismo graffiante, lo speciale perde in cattiveria. Nonostante ciò, Big 
Mouth rimane un prodotto interessante e da vedere.  



ESCAPE AT DANNEMORA 
(MINISERIE SKY ATLANTIC/SHOWTIME)

di daniele marazzani

Escape at Dannemora è una miniserie tv del canale statunitense Showtime, trasmessa in Italia da Sky Atlantic. 
Totalmente girata da Ben Stiller, segna la prima incursione registica del noto attore comico in una serie televisiva. 
Lo show, composto da otto puntate (in originale 7, ma in Italia l’ultimo episodio è stato scisso in due parti) di durata 
variabile, racconta la storia vera della fuga di due detenuti (Richard Matt e David Sweat) della prigione di Dannemora 
nello Stato di New York nel 2015.

La qualità della miniserie è molto alta e nella resa, 
complessivamente, è un buon prodotto televisivo. In 
gran parte, la brillantezza è dovuta alla performance 
dei tre protagonisti (Del Toro, Paul Dano e Patricia Ar-
quette) che reggono molto bene e rappresentano, con 
efficacia, le diverse sfumature fisiche e psicologiche 
dei loro personaggi. La scelta del cast, in generale, 
è ottima e rende in maniera ottimale in quanto attori 
scritturati appositamente per quei ruoli. Benicio del 
Toro si conferma un carismatico abile manipolatore in 
grado di passare da una modalità “tranquilla” ad “san-
guigna, violenta”. Dano si conferma il bravo ragazzo, 

gran lavoratore, un po’ sognatore e poco sicuro di sé stesso.  La vera “rivelazione” è Patricia Arquette con una per-
formance che sorprende, visto il difficile compito di rendere efficace e credibile la personalità di una persona che si fa 
sedurre dai due prigionieri, in quanto brava a rendere le sfumature della donna in modo ambiguo (infelice, libertina e 
che rivive una nuova giovinezza e vigore grazie alla sua relazione clandestina con David Sweat).

Il fulcro dell’intera vicenda è Matt, artista tormentato (Pittore) e con una complicata relazione con le sue due figlie, che 
riesce a sfruttare la relazione clandestina tra Tilly (Arquette) e David ed è abile nel manipolare la donna e “costringer-
la” ad aiutarli nella fuga, facendogli reperire seghetti e altri oggetti 
per organizzare l’evasione. Grazie al suo carisma riesce ad avvalersi 
di David che, alla fine, inizia a sognare la libertà. Matt è il personag-
gio che sotto certi aspetti ha il maggior stravolgimento all’interno 
della storia perché il suo atteggiamento nella prigione è completa-
mente differente rispetto a quello che atteggia durante la fuga. Fuori 
dalla prigione non riesce ad orientarsi e trovare un equilibrio mentale 
per riuscire ad evadere; incolpa gli altri per non essere riuscito a 
completare il suo piano. Ubriaco, violento e pericoloso non riesce 
ad adeguarsi all’aperto. Abituato ad essere un leone in una “gabbia 
dorata”, in cattività si sente debole e vulnerabile. Succube di vizi e 
inadeguatezza, con poco istinto di sopravvivenza.

Quindi è il personaggio che cambia maggiormente, che mostra un diverso lato di sé. David, invece, vive un ribalta-
mento opposto pur non cambiando mai il proprio essere. Rimane una persona coerente, affidabile, sia dentro che 
fuori le sbarre. All’esterno inizia a sognare la libertà in quanto reo di un’ingiustizia penale. Incitato da Matt, pensa alla 
fuga come ad una corsa ad ostacoli. Tilly è succube delle proprie pulsioni libertine e della poca autostima che ha di sé 
stessa. Perennemente insoddisfatta, si abbassa ai piaceri della carne e, a causa della sua ingenuità, si lascia per-
suadere da Matt. Dire che non è esattamente una classica “paesanotta” insegua. Nella sua indole, anche Tilly mostra 
delle abilità manipolatorie e, all’occorrenza, riesce ad essere crudele e spietata.  
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Abbagliata dal rinvigorimento carnale con il giovane David e dal sogno di “evade-
re” dalla sua realtà per il Messico (qua visto come un paese della Terra Promes-
sa), si lascia persuadere. Tuttavia, a causa della sua labile personalità, si blocca 
per dei sensi di colpa e di lealtà verso il suo secondo marito Leyle, brava persona 
ingenua pazza di sua moglie. La parabola discendente della donna è un con-
trappasso congruo a ciò che ha seminato lungo la sua vita. Un percorso fatto di 
numerosi errori e che la mettono in una posizione simile ai due detenuti.

La regia è semplice, tradizionalista e buona. Ci sono dei momenti di puro vir-
tuosismo che sono congrui alla tipologia di storia (prison drama). In particolare, 
emerge il piano sequenza nel quinto episodio dove l’incipit della puntata ci mostra 
il percorso verso la libertà. Una regia curata e con occhio ai dettagli. Tuttavia, in 
numerosi casi è fredda e distaccata. Non fonde il giusto calore alla storia. Meglio 
negli spazi chiusi della prigione piuttosto che nei campi lunghi della montagna.

Il neo di tutto ciò è la troppa dilatazione e il poco bilanciamento nei momenti di climax. Troppi episodi per orchestrare 
la fuga e troppo poco tempo per l’epilogo. Quindi, dal punto di vista narrativo c’è uno sbilanciamento e una mancanza 
di sintesi che rendono la storia poco fluida e troppo alterata. Inoltre, l’episodio sei che racconta il passato dei tre pro-
tagonisti è sballato. Non solo cronologicamente, ma anche dal punto di vista dell’impatto emotivo complessivo nello 
show. Fornisce un rafforzamento e un background ai protagonisti ed inoltre serve come “ribaltamento” di prospettiva 
nei confronti della loro percezione agli occhi degli spettatori. Se nella prigione sono tranquilli detenuti che sognano 
la libertà, in quell’episodio ci viene mostrato anche il loro passato e da lì in poi si cambia la loro impressione. Questo 
è un rafforzativo narrativo che pare eccessivo e che, forse, non era necessario. Sarebbe stato più idoneo evocare il 
passato con flashback. Vero che non racconta la storia in maniera convenzionale e lascia ampio dibattito fuori dalla 
diegesi in cui gli spettatori possono trarre le proprie conclusioni sul passato dei protagonisti, ma ciò va a discapito 
della godibilità della storia. Meglio la parte in prigione in cui le vicende sono interessanti e veicolate da una regia 
fluida. Nell’ultima parte i personaggi sono meno caratterizzati e poco curati e, nonostante le ottime prove recitative, 
diventano bidimensionali e vittime di difetti di scrittura.

Escape at Dannemora è una buona miniserie. Un escape prison drama narrato in maniera anticonvenzionale con una 
storia interessante e sbalorditiva. Ben recitata, soffre maggiormente nella seconda parte. Tuttavia, rimane un buon 
prodotto. Godibile anche se non arriva mai ad eccellere in modo in particolare. Buona regia e ottimi attori.  Molto 
riflessiva e distaccata. Lascia ampio spazio allo spettatore di farsi un’idea sulle dinamiche. Imperfetta ma dalla storia 
interessante.



TITANS 
 di daniele marazzani

Negli ultimi anni, le produzioni seriali DC sono state 
sempre dei buoni prodotti audiovisivi; sotto certi aspetti, 
nettamente, superiori a progetti dei “rivali” della Marvel 
che in tv (o streaming) non hanno convinto del tutto. La 
DC lavora da più anni sulle proprie proprietà intellettuali 
fumettistiche e perciò ha già un meccanismo oliato di 
creazione di un universo condiviso su produzioni dai 
tempi diegetici dilatati. Un esempio è il successo delle 
produzioni di The CW che da Arrow in poi hanno sfornato 
numerosi show concatenati.  Quelle serie fanno parte di 
un diverso formato seriale (lunga serialità con puntate di 
24 episodi). Ora, grazie all’introduzione del DC Universe, 
le produzioni si orientano al target Netflix, proponendo 
prodotti con stagioni brevi.

Titans è la prima serie del servizio streaming della DC, ma in Italia è stata distribuita da Netflix (l’11 gennaio). Si 
tratta di un’ottima prima stagione dedicata al gruppo giovanile supereroistico dei “Giovani Titani”.  Un prodotto che 

si differenzia enormemente dai precedenti show di The CW, colorati e positivi, 
sia come tono che nella forma. Il tono è cupo, graffiante ed estremamente vio-
lento; per giovani-adulti, ma non esattamente adolescenziale (come per Arrow e 
altri show dell’arrowverse) . Nella forma invece sfrutta molto bene le possibilità 
del servizio streaming con 11 episodi di durata variabile (dai 40 ai 55 minuti). 
Questo “limite” di concezione è in realtà un punto di forza in quanto rende fluida 
ed essenziale questa prima stagione.

I protagonisti di questo adattamento di Teen Titans sono: Robin, Raven, Star-
fire e Beast Boy; In aggiunta Hawn & Dove che ricorrono ma non fanno, an-
cora, parte di questo gruppo. L’espediente narrativo che porta avanti la storia 
è Rachel (Raven), la più giovane del gruppo, in quanto è la “prescelta” ed è 
vittima di un’organizzazione mondiale che tentano di rapirla poiché portatrice 
di un potente potere oscuro. Dick Grayson, ex Robin e ora un detective della 
polizia di Detroit, è invece colui che aiuta la ragazza insieme a Kory (Starfire) e 
Garfield (Beast Boy). Dick è il leader del gruppo; ha maggior esperienza ed è 

stato addestrato dal grande Batman. È il collante dell’intero gruppo. A lui viene dedicato più spazio e è colui che ha 
maggior appeal verso il pubblico. Non a caso, il suo passato con l’Uomo Pipistrello viene snocciolato in più episodi 
e ha il culmine nell’episodio finale che sorprende e mostra, finalmente, in modo sfocato, il Cavaliere Oscuro.

Sebbene sia una storia fumettistica, Titans tratta di numerose questioni 
come la scoperta di sé, la famiglia, l’amicizia, il passaggio dall’età ado-
lescenziale a quella adulta e della diversità. Tematiche importanti che 
vengono toccate attraverso una storia fantasiosa che supper irreale ha 
uno sviluppo aderente alla realtà. I due nodi importanti di questa prima 
stagione, i più importanti, sono la scoperta di sé e la formazione del 
gruppo. Ogni personaggio non ha una propria voce, non sanno bene chi 
siano e non conoscono il loro passato. 
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Per Dick, Kory e Rachel, questa prima stagione è un viaggio alla scoperta del proprio passato che ha attinenza 
su ciò che gli succederà in futuro. Tutti e tre hanno subito traumi e devono superare le proprie paure per poter 
acquisire maggiore sicurezza in sé stessi e per trovare il proprio posto nel mondo. Kory è vittima di una potente 
amnesia e l’unico suo tassello è Rachel, Dick invece si ritrova coinvolto per caso nella vicenda e è sempre tur-
bato dal suo passato come Ragazzo Meraviglia, spalla di Batman. L’ombra di Gotham City aleggia su tutta la 
stagione e Il Cavaliere Oscuro viene utilizzato pretesto pauroso per racchiudere le paure del giovane detective.

L’altro macro-area riguarda la creazione del gruppo fornendo ad ogni personaggio una propria origine. Ad 
ognuno di loro viene fornito un background psicologico dovuto a qualche trauma infantile. Puntate dedicate 
ad hoc dove spicca l’episodio di formazione del duo Hank & Dove. Questo primo arco narrativo si concentra 
maggiormente su Dick e Kory e sul loro passato. Sono i più adulti e hanno più spazio.Tra tutti, Beast Boy è il 
personaggio meno “arricchito” poiché la sua “entrata in scena” è stata atta per introdurre i membri della Doom 
Patrol che saranno protagonisti della serie spin-off. Tuttavia, nella seconda stagione, Garfield dovrebbe avere 
più spazio grazie anche alla sua nascente relazione con Rachel.

La storia si sviluppa in modo lento ed è concentrata maggiormente per presentare i personaggi e fornirgli il 
giusto background psico-fisico. Inoltre, alcune puntante servono per cementare il gruppo e si svincolano dalla 
trama centrale che si scopre a poco a poco. Le relazioni tra i diversi componenti del gruppo si creano in modo 
genuino e ci sono degli ottimi dialoghi che snocciolano le diverse peculiarità dei personaggi. Le scene d’azione 
sono ridotte all’osso ma sono efficaci e ben riuscite con coreografie di tutto rispetto. Anche dal punto di vista 
degli effetti speciali, lo show offre una buona prova, in particolare per quanto riguarda le manifestazioni dei 
poteri di Kory e Rachel. Questo primo ciclo di episodio è quasi un incipit, un preludio a qualcosa di più grosso.

Titans è un ottimo show. La prima stagione è lenta ma funzionale alla costruzione del gruppo.  Cupa, graffiante 
e con uno svolgimento interessante e spesso spiazzante, offre un primo arco narrativo interessante e dal buon 
intrattenimento. 10 + 1 episodi (già perché l’episodio finale è quasi a parte vista la sua costruzione illusoria) 
che lasciano lo spettatore con la voglia di continuare a seguire l’avventura dei giovani titani. Sebbene dia per 
scontate alcune cose del mondo della DC, la prima stagione offre alcune scene di grande impatto e si diffe-
renzia da altri prodotti DC, sfruttando l’onda matura e complessa simile al Daredevil di Netflix. Il finale lascia 
l’amaro in bocca perché sorprende e poi riporta in alto gli entusiasmi con una scena post-titoli che fa letteral-
mente sognare e fa presagire ad una seconda stagione più ricca e spettacolare. Per essere il primo prodotto 
del DC Universe, Titans è senza dubbio uno show imperdibile per gli appassionati di supereroi.



CARMEN SANDIEGO
 di daniele marazzani

Netflix riporta sul piccolo schermo le avventure della scaltra ladra, 
Carmen Sandiego attraverso una serie frizzante, divertente e d’in-
trattenimento. Nove puntate (dalla durata di 25 minuti cadauna) 
che compongono una prima stagione ben riuscita e in grado far 
riscoprire la mitologia della mitica ladra rossa.

L’operazione dello streamer è duale: far scoprire la serie ai nuovi 
spettatori e allo stesso tempo riportare in vita un brand che può 
piacere anche ai nostalgici del vecchio cartoon. Carmen Sandiego 
è uno show animato pensato per piacere alle nuove generazioni 

e perciò è stato impostato per avere un maggior appeal tra i giovanissimi. Rimodellato seguendo una tecnologia 
contemporanea, le avventure della ladra Carmen Sandiego hanno una forte componente d’intrattenimento che va 
di pari passo con una forte volontà di raccontare delle storie cosmopolite e che hanno finalità anche educative. 
Seppur sia una ladra, l’eroina della storia non è malvagia, anzi, è una sorta di un Robin Hood che ruba ai ricchi (in 
questo caso cattivi).

Lo show punta molto sui valori educativi e si fa carico an-
che di presentare nozioni formative sugli elementi cardine 
della città protagonista della singola puntata. Un carosello di 
informazioni narrate in maniera sintetica e che sono inse-
rite in modo congruo alla diegesi della storia.  Rudimenti 
di geografia, di storia dell’arte e di storia. Un compendio di 
informazioni che hanno la finalità di “Intrattenere educando”. 
Quest’elemento era già preponderante sia nei videogiochi 
che nella vecchia e celebre serie animata che andò in onda 
su Rai due negli anni Novanta.

Netflix ha deciso di rivitalizzare tutto il mondo di Carmen Sandiego cambiando quasi totalmente la mitologia, riscri-
vendo l’intera storia. Certo, i punti principali ed essenziali del personaggio sono stati mantenuti ma rimodellati per 
piacere ad un pubblico attuale, hight tech. Questa nuova iterazione mantiene l’outfit originale e le finalità educative, 
tuttavia lo sviluppo e la storia prendono dinamiche mature, in linea ad una forma seriale contemporanea, che porta 
a strade completamente nuove.

La mitologia viene completamente sovvertita e ribaltata. Carmen non è più il 
capo della V.I.L.E, la super segreta organizzazione criminale, ma è la sua ar-
ci-nemica. Da antagonista a protagonista assoluta. Affascinante e sempre un 
passo avanti rispetto agli agenti delle forze dell’ordine. Una sorta di versione 
femminile di Lupin III a capo di una grossa e malefica organizzazione crimina-
le che viene contrastata da due agenti, Zack e Ivy. In questo reboot avviene 
un rovesciamento di prospettiva interessante e che sovverte completamente 
la storia di Carmen. Sia la ACME che la VILE sono entrambe presenti, ma 
vengono completamente rimodellate per costruire una narrazione estesa, più 
fluida, dove Carmen Sandiego figura come una paladina freelance al di sopra 
della legge, al limite tra il bene (ACME) e il male (VILE). Si batte per il bene 
comune e per riportare nei luoghi d’origine le opere rubate dall’organizzazio-

ne criminale. Tutti la cercano ma nessuno riesce ad afferrarla.
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Un altro grande cambiamento riguarda i perso-
naggi di Zack e Ivy in quanto, in origine, erano 
agenti alla ricerca di Carmen, mentre in questa 
nuova storia sono due complici della ladra 
rossa. Anch’essi giovanissimi, agiscono come 
spalle per le sue missioni. Narrativamente, visto 
che sono pasticcioni (in particolare Zack), sono 
il motore comico della serie animata e spez-
zano il ritmo con buffonate divertenti. Un duo 
comico che gioca sul rapporto fratello/sorella e 
maschio/femmina. L’elemento comico è anche 

preponderante nella costruzione “dell’antagonista”, l’ispettore Chase Devineaux che è un maldestro poliziotto 
dell’interpool che viene promosso ad agente dell’ACME, assieme alla sua partner, Julia, una giovane detecti-
ve arguta e dalla buona fede che si contrappone alla goffaggine del suo collega. Per questi due personaggi, 
inediti e mai visti nella vecchia iterazione, la comicità scaturisce sulla dinamica tonto-colto. Proseguendo sul 
cambio di prospettiva e sull’aggiornamento del reboot, player, l’aiuto di Carmen, diventa così un ragazzo high 
tech, un genio informatico che aiuta la ladra rossa da remoto. In questo modo si rende il personaggio più 
vicino ai ragazzini del target principale, anch’essi portati per la tecnologia.

I primi due episodi (su 9) sono di incipit e fungono come introduzione alla mitologia e svelano l’origine dell’e-
roina. Le puntate successive sono autoconclusive e mantengono la consueta formula di Carmen che svetta 
i diabolici piani della VILE. Ogni puntata c’è un cambio di location e ognuna racconta qualcosa di nuovo a 
livello educativo, attraverso un incipit grafico che sintetizza le nozioni formative più importanti e che hanno 
affinità con la diegesi. Lo show animato cerca di espandere la sua mitologia interna sfruttando sia una trama 
orizzontale che verticale ma non assume mai toni adulti e non si discosta mai dal suo target di riferimento.  Si 
tratta di una buona cosa in quanto non è altalenante ed è incentrata bene nel panorama seriale. Difatti, sep-
pur presenti un cambiamento radicale di prospettiva e una mitologia quasi completamente resettata, Carmen 
Sandiego è uno show di puro intrattenimento visivo ed educativo. Le avventue sono semplici di comprensione 
e i personaggi sono simpatici e divertenti. I co-protagonisti hanno delle basi solide e sono definiti in modo 
chiaro e diretto. Costruiti tradizionalmente, sono spalle che servono a far emergere le qualità di Carmen San-
diego che è la protagonista assoluta.  In un certo senso, la serie è un incrocio tra Lupin III e Robin Hood in 
versione femminile. L’unico neo è che rispetto al leggendario show giapponese, Carmen Sandiego non è un 
prodotto esplosivo e con personaggi cosi iconici. Tuttavia, essendo una serie per giovanissimi (mentre Lupin 
III è già per adulti), veicola molto bene i suoi contenuti e piace. Al pubblico originale, ormai grandicello, forse 
potrà non piacere a causa dello stravolgimento della mitologia, tuttavia, il reboot di Netflix è uno show visiva-
mente molto bello e divertente. Avventure cosmopolite educative con una ladra sexy e scaltra. Cosa volere di 
più?



NON SOLO CINEMA
MR LAUREL & MR HARDY 

di daniele marazzani

Mr Laurel & Mr Hardy è un libro scritto da John McCabe, edito da Sa-
goma editore. Si tratta dell’unica biografia autorizzata che parla dei due 
leggendari comici. Il testo è stato scritto anni fa, ma nel corso del tempo 
è stato rimodellato fino a giungere all’edizione completa nel 2003. Mc-
Cabe, membro dei “figli del deserto”, ha conosciuto i due comici, seppur 
in età avanzata, ed è riuscito a confezionare un racconto imperdibile 
che racchiude sia il lato umano del dinamico duo che l’essenza della 
comicità di Stanlio & Ollio.

L’edizione di Sagoma è l’ultimissima versione aggiornata, riveduta e 
ampliata. Numerose sono le fotografie inedite proposte che aggiungo-
no valore al volume. La genesi del libro è iniziata sin dal 1961 ma non 
era mai stato pubblicato in Italia. Grazie all’editore e alla traduzione del 
testo coadiuvata assieme all’associazione Noi siamo le colonne, arri-
va, finalmente, anche nel nostro paese. Il titolo è azzeccato e riesce a 

rendere bene l’idea del doppio in quanto il libro non è una classica biografia poiché non utilizza una struttura 
cronologica ma amplia il suo discorso attraverso lettere, vecchie interviste e materiale raccolto dopo la diparti-
ta dei leggendari attori.

Non la classica biografia! La struttura del volume non è un racconto 
consequenziale e unico. Si divide in macro-categorie: Interviste (a 
Stan Laurel), Lettere (la vedova Hardy racconta il marito) e altro 
materiale di ricerca (in special modo un excursus cronologico della 
storia artistica dei due). Punti importanti che soddisfano in modo 
esaustivo tutti gli appassionati. Come struttura è interessante, atipica 
e alleggerisce il peso della lettura, proponendo una costruzione del 
due che alterna “vita sul palco” e “vita reale”. Alla fine, il libro riesce 
a infondere tutto il cuore della comicità di Stanlio & Ollio, fornendo le genesi delle loro mitiche gag slapstick. 
Più che una biografia è quasi un saggio sulla “ricerca del cuore della comicità”.

Nel 1961, quando uscì, il libro fu apripista di una rivalutazione della critica nei confronti del duo e ha cambiato 
per sempre la percezione della loro innovativa e geniale verve comica. Da un certo punto di vista, sono stati 
gli unici che hanno saputo tenere testa a Chaplin come portata delle loro trovate comiche e come duo sono 
stati i più popolari al mondo. Imitati ma mai raggiunti, hanno sdoganato il duo comico nel panorama mondia-
le.

Complessivamente, Mr Laurel & Mr Hardy è un volume imperdibile e da comprare assolutamente. Non la 
classica biografia ma una bibbia sulla comicità che sprizza umorismo, risate e perle di saggezza comica da 
tutte le pagine. Un diario che racconta benissimo e in modo curioso la vita privata e artistica del più importate 
duo comico della Storia della Commedia. La storia di un duo leggendario che tuttora appassiona numerosissi-
mi spettatori in tutto il mondo.
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SEE YOU LATER 
di daniele marazzani

See you later è un libro scritto da Sandro Patanè e edito da Sagoma Editore. Il volume 
è dedicato alla vita del grandissimo caratterista italiano, Guido Nicheli, il leggendario 
cumenda delle commedie italiane. Pubblicato ben dieci anni dopo la sua scomparsa 
(28 ottobre 2007 – con il libro pubblicato nel 2018), lo scritto non è la classica biografia 
che racconta la vita dell’attore, anzi, è quasi una ricostruzione collettiva della sua me-
moria in quanto presenta numerose interviste a persone che hanno conosciuto Guido. 
L’opera ha quindi il fine sia di raccontare la persona che la sua comicità. Il tutto però 
distanziandosi dal classico tomo letterario o accademico. Il volume ricostruisce la vita 
di Nicheli attraverso una serie di interviste esaustive e che offrono la loro visione del 
comico. Un racconto intimo delle persone che l’hanno conosciuto e che hanno avuto 
legami con lui. Per questo motivo, alla fine, il libro offre uno sguardo unico, interessan-
te, particolare, intenso e umano. 
Guido Nicheli è noto prevalentemente per aver data vita alcumenda milanese nelle 
classiche commedie italiane degli anni Ottanta, Novanta e Duemila. Noto al grande 

pubblico per le pellicole dei fratelli Vanzina, Nicheli ha incarnato i sogni di milioni di italiani, elaborando una propria raf-
figurazione dell’impresario nordico. Una vita da milionario fatta di belle donne, di sole, relax e di viaggi.  Un caratterista 
unico del suo genere e, oramai, figlio di un vecchio modo di fare cinema. Il buon Guido, con le sue trovate comiche, è riu-
scito ad entrare nella memoria collettiva per la sua comicità diretta, in grado 
di essere comprensibile a tutti. Memorabili le sue battute: Taaccc! See you 
later! Testina!  Vari slang figli della comicità milanese sviluppata negli anni 
Settanta e Ottanta, derivante dal cabaret di storici locali come il Derby. 
Il libro propone un racconto a frammenti, filtrato dalla moltitudine di voci che 
hanno conosciuto Guido. In questo modo emerge una visione intima molto 
forte e vengono evidenzaiti particolari poco noti del comico che mettendo in 
luce le sue numerose qualità umane e comiche. La vita del Dogui (così ve-
niva soprannominato) è stata appassionante perché, alla fine, continuando 
ad impersonare un milionario, dalla gente, Nicheli è sempre stato ritenuto 
un vero imprenditore. Difatti, sotto molti aspetti, Nicheli ha vissuto una vita 
da cumenda nonostante non fosse ricco. Si manteneva con poco e viveva “sfruttando” le sue qualità. Nel libro emergono 
tutte queste sue peculiarità. Una persona che si è sempre data da fare per mantenersi e portare avanti le sue più grandi 
passioni (i viaggi). 

L’autore propone una ricostruzione attraverso un mezzo insolito che fornisce uno sguar-
do esaustivo e intimo della persona. Nel volume emerge la vita autentica di Nicheli, 
offrendo un full immersion nella sua carriera fuori e dentro lo schermo. Un milionario 
senza portafoglio che ha fatto innamorare milioni di persone attraverso la propria comi-
cità diretta e semplice. Quindi un forte elaborato di ricerca con interviste ad amici (Jerry 
Calà, Fassari e altri autori/comici/registi) che mettono 
in risalto una storia umana intensa e appassionante. 
Una ricostruzione unica ed esaustiva dietro agli slang.  
Il volume perciò diventa essenziale per poter raccon-
tare la biografia di una persona che ci ha dato gioia 
per tanti anni con le sue apparizioni comiche che ha 

segnato in modo indelebile le commedie all’italiana. See you later diventa perciò un 
libro importante per dare il giusto risalto e mostrare la vera maschera di Guido Nicheli, 
l’anima dietro le sorprendenti trovate comiche.   


