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EDITORIALE
Cari lettori, 

Benvenuti al primo numero della rivista CineOn – La Luce del Cinema! 
CineOn è un nuovo progetto editoriale, digitale, gratuito e atipico. Nasce dall’esigenza di un gruppo di giovani 
ex studenti di cinema di presentare in maniera differente il mondo del cinema e dell’audiovisivo. Non solo film 
mainstream ma spazio anche a produzioni meno note e sperimentali. Non solo, noi di CineOn vogliamo pro-
porre una prospettiva editoriale inedita, non la solita rivista di cinema con “Notizie vecchie” che ogni appassio-
nato può andare a procacciarsi sul web. Focus, approfondimenti, micro-saggi e argomenti evergreen, scritti da 
studiosi di cinema e da giovani critici in erba. Una rivista che fonde tematiche autoriali con quelle più popolari, 
presentando temi sia di nicchia (come il focus sul cinema greco) che di moda. 

COS’È CHE CI DIFFERENZIA DALLE ALTRE TESTATE? CineOn è un prodotto figlio del digitale, a costo zero. 
Un PDF scaricabile sul sito (www.cineon.it) e leggibile offline su qualsiasi formato: smartphone, pc, tablet etc. 
Il tutto senza la pubblicità! Tutti noi della redazione abbiamo un background cinematografico e proveniamo da 
studi di critica sul cinema. La nostra novità sta nel presentare argomenti che le altre testate approfondiscono 
poco, in quanto obbligate a proporre argomenti “vendibili”. Non snobbiamo temi mainstream ma, per scelta 
editoriale, abbiamo deciso di proporli come micro-saggi o come focus. Una trattazione del fulcro narrativo 
impostata su una basa saggistica e di critica. Ad esempio, questo numero vi proponiamo come Cover Story i 
10 anni dell’Universo Cinematografico Marvel (MCU), riproponendo dei brevi focus su argomenti mai esplorati 
in questo modo.   

PERCHÉ CINEON? Cineon è stato uno dei primi formati digitali del cinema. È stato creato dalla Kodak negli 
anni Novanta ed era una suite costituita da uno scanner per pellicole cinematografiche, un registratore e una 
workstation con software per il compositing, gli effetti speciali, il restauro delle immagini e il color grading. 
Uno dei primi dispositivi cinematografici a base digitale, che ha dato il via a sistemi complessi come il nuovo 
formato DPX (Digital Picture Exchange). Il sistema non è più in uso, ma a suo tempo è stato pionieristico. Noi 
abbiamo mantenuto l’idea progressista del digitale. Infatti, il nostro logo è la fusione tra una pellicola e il pul-
sante di accensione/spegnimento; una rielaborazione di due immagini conosciute che vengono fuse per dare 
vita ad una nuova struttura, una nuova luce nel panorama editoriale audiovisivo. 

COSA C’È IN QUESTO NUMERO? Come anticipato dalla bellissima copertina realizzata dalla nostra Anna 
Mabi, la Cover Story di questo primo numero è dedicata ai 10 anni del MCU. Un tema trattato da tutti ma che 
noi abbiamo deciso di proporvi focalizzandoci su argomenti, forse ridondanti, ma poco enunciati. Questo primo 
numero propone anche dei focus molto interessanti. Si spazia dall’animazione nostrana con il focus su Gatta 
Cenerentola, all’approfondimento dell’autore sudamericano Manuel Puig, fino ad arrivare alla scoperta della 
cinematografia greca con una breve retrospettiva del grande maestro Yorgos Lanthimos. Ultimo ma non meno 
importante, una serie di recensioni di film presentati in anteprima al Future Film Festival di Bologna. 
In sostanza, per essere un primo numero, c’è tanta carne al fuoco. 
Buona lettura,

Daniele Marazzani
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COVER STORY
10 ANNI DI MCU

INTRODUZIONE DEL MARVEL CINEMATIC UNIVERSE
DI DANIELE MARAZZANI

L’universo cinematografico della Marvel è partito esatta-
mente dieci anni fa con il primo capitolo della serie di 
Iron Man. All’epoca una scommessa, in quanto film di 
debutto dell’attore John Favreau e con un l’altalenante 
Robert Downey Jr. che perlopiù era noto per i suoi guai 
con la droga e con la giustizia. Molti non sanno che i 
Marvel Studios sono nati per una necessità di ricapi-
talizzare le proprietà intellettuali della scuderia interna 
poiché la Casa delle Idee era sull’orlo della bancarotta. 
Iron Man, prima dell’exploit del film, era considerato un 
personaggio minore, un comprimario di lusso; non è 
mai stato uno dei più rappresentativi. I diritti cinemato-
grafici dei supereroi più noti erano stati venduti proprio 
per sopperire al possibile fallimento della compagnia. 
Non a caso, molti di essi furono praticamente svenduti 
a buon mercato. il punto di riferimento della Marvel al 
cinema è sempre stato il mondo dei fumetti. Un univer-
so dove coesistono tutti i personaggi della compagnia 
e che interagiscono tra di loro con crossover, spin-off, 
what if, team-up e così via. Perciò, visto che le poten-
zialità dei loro personaggi era obiettivamente scarsa, 
perché non replicare il modello fumettistico e replicarlo 

al cinema? Perché non creare un mondo interconnesso e concatenato in modo da poter far coesistere e inte-
ragire i supereroi di proprietà? 
Ognuno dei prodotti cinematografici è legato all’altro attraverso dei piccoli rimandi all’interno della storia, in 
modo da rendere bene l’idea di connessione fra un episodio e l’altro. Sicuramente potremmo definirlo un 
gigantesco caso di narrazione seriale legata al transmedia storytelling in quanto creato a tavolino prima del-
la realizzazione e suddiviso attraverso in tre macro-fasi e su multipiattaforma. 1 Con trasmedia storytelling 
(introdotto dallo studioso Henry Jenkins) intendo una forma narrativa che, muovendosi attraverso diversi tipi 
di media, contribuisce a perfezionare e integrare l’esperienza dell’utente con nuove e distinte informazioni.2 
Infatti, non c’è solo il cinema. I più attenti di voi ricorderanno i corti One-Shot Marvel 3, cortometraggi facenti 
parte dell’arco narrativo “MCU” che espandono, in un’altra forma audiovisiva, delle sottotrame lasciate di con-
torno nei film. One-Shot rilasciati prima come extra bonus dei dischi Home Video e, successivamente, diffusi in 
rete sulla propria piattaforma Youtube. Risulta quindi una narrazione frammentata e proseguita in modo altale-
nante su vari medium.  La stessa cosa è avvenuta con la serie televisiva Agents of S.H.I.E.L.D. che è un vero 
e proprio spin-off, diventando con il tempo semi-autonomo e che, parallelamente, espande e copre un’area 
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Infatti, dopo Iron Man e L’Incredibile 
Hulk (l’unico e tuttora vero flop della 
Marvel), il mondo è proseguito con 
Thor e Captain America. Questi sono 
alcuni dei fondatori dello storico gruppo 
fumettistico denominato Vendicatori 
(Avengers), team replicato nel mondo 
del cinema in The Avengers (2012), 
un film che è stato in grado di mettere 
insieme tanti personaggi e di farli co-
esistere senza sminuire le loro intrin-
seche caratteristiche: per molti lettori 
di fumetti, un sogno divenuto realtà. Il 
primo film infatti fu un vero e proprio 
trionfo. Mai prima di allora c’è stata una simile opera collettiva, derivata da numerosi altri film. Un sequel di 
sequel all’ennesima potenza. Se non ci fosse stato Joss Whedon, che con la sua bravura e con i suoi brillanti 
dialoghi ha forgiato quel mondo, forse l’Universo Marvel non sarebbe stato cosi proficuo e soddisfacente. Ora 
The Avengers è diventato una pietra miliare, un capostipite e un punto di riferimento e, per certi versi, ha cam-
biato per sempre il mondo cinematografico supereroistico. Non solo per l’immenso successo commerciale ma 
anche per aver ampliato l’universo forgiando uno spin-off televisivo, Agents of S.H.I.E.L.D. 
Il successo è dovuto principalmente ai continui rimandi tra un film e l’altro. Ciò ha permesso di stimolare gli 
spettatori e fidelizzare il pubblico che, appassionato, si è messo alla ricerca di Easter Eggs e di riferimenti più 
o meno diretti ai vari film. Parlo quindi di pellicole che sono indipendenti ma che allo stesso tempo, in special 
modo con le scene post-crediti, fungono da brevi capitoli di una narrazione molto più ampia. 
Whedon ha forgiato le prime due fasi della continuità e ha cementato la macro-narrazione bissando il succes-
so con Avengers: Age of Ultron, un lungometraggio pensato principalmente per finanziare i due costosissimi 
capitoli conclusivi della macro-narrazione, focalizzati sul conflitto con il Titano Pazzo, Thanos, che fece la 
propria fugace apparizione proprio nei titoli di coda del primo Avengers. La pellicola dedicata al conflitto con 
Ultron in realtà è stata una messinscena per accentuare i piccoli conflitti tra eroi, divergenze sfociate nel vero 
secondo film sugli Avengers, ovvero Captain America: Civil War; una pellicola corale che ha fatto da apripista 
per Spiderman: Homecoming e Black Panther. 
Infine, Civil War ha segnato il passaggio di test imone tra Whedon e i fratelli Russo come “guida degli Aven-
gers”. Vista la bravura nel gestire tanti personaggi con numerose scene d’azione, il due registico è stato 
prescelto per portare alla conclusione il primo macro-arco narrativo. Inoltre, la guerra civile tra supereroi ha 
segnato il ritorno “in casa” di Spiderman, grazie all’accordo stipulato con la Sony (che, ricordo, tuttora detiene i 
diritti di sfruttamento ma che ha concesso l’utilizzo dell’arrampica-muri ai Marvel Studios per cinque pellicole), 
con un’introduzione folgorante e “all’ultimo minuto”, in quando frutto di numerose trattative tra i due Studios, e 
che ha alimentato e potenziato il MCU. 
I fratelli Russo non sono gli unici artefici del successo del MCU post-Whedon. A loro si è affiancato un altro 
grande autore, James Gunn. Gunn, alla stregua di Whedon, è un grande conoscitore di fumetti e anch’esso è 
capace di scrivere brillanti e taglienti dialoghi. Grazie alla sua abile mano è riuscito a portare al successo un 
gruppo supereroistico spaziale tra i meno noti dei fumetti Marvel: I Guardiani della Galassia. Infatti, se la Casa 
delle Idee avesse avuto la possibilità di utilizzare i Fantastici Quattro, il mondo di Star Lord & Co forse non 
avrebbe visto la luce. Gunn ha aperto definitivamente lo sguardo della Marvel verso la fase spaziale, avvici-
nando sempre di più il gruppo alla Terra e facendo un ulteriore passo in avanti verso l’introd    aveva un ruolo 
alla “Imperatore Galattico Palpatine”.  



Tuttavia c’è un vero e unico personaggio cardine dell’universo 
Marvel, un autentico mattatore su cui i Marvel hanno scom-
messo il loro successo: Robert Downey Jr. Come già accenna-
to all’inizio, l’attore era principalmente noto per il suo abuso di 
droghe e alcol e per i suoi trascorsi extra-cinema. Sulla bra-
vura non c’era ombra di dubbio, tuttavia fu una vera e propria 
incognita. Forse il ruolo, che calza a pennello vestendo la suit 
del milionario Iron Man, gli ha giovato e l’ha fatto maturare: 
sono numerose le analogie tra il suo essere e le vicissitudini 
vissute da Tony Stark. In poco tempo Downey Jr. è diventato 
l’attore più amato e osannato dal MCU e grazie a lui la Marvel 
ha potuto costruire il suo successo affiancandogli attori più o 
meno noti, stabilendo un’inedita alchimia. Non a caso è l’attore 
che è comparso più volte, ben otto (che diverranno 9 con Aven-
gers 4), ed è colui a cui è stato proposto di fare da mentore al 
reboot di Spiderman. 
Ora, dopo questo lungo excursus storico sull’Universo Marvel, 
possiamo snocciolare altre basi per definire meglio la tipolo-
gia di Universo Filmico. Infatti, più che un sistema basato sul 
transmedia storytelling, valutando questi dieci anni di attività 
e, visto che è un mondo in pieno mutamento con timeline 
modificabili in corsa (vedi Spiderman: Homecoming), si può 
dire che l’MCU sia un ecosistema narrativo flessibile e con una 
narrazione estesa, ovvero con una storyline costantemente 
in costruzione e dagli sviluppi sempre più complessi grazie 
all’immissione di nuovi personaggi e situazioni.4 Con il rilascio 
di Avengers: Infinity Wars, la prima macro-storia narrata nell’ar-
co di 19 film, la costruzione dell’universo narrativo si evince 
maggiormente. 

Il MCU è un ecosistema narrativo in quanto sistema aperto al cui 
interno vivono personaggi che mutano nel tempo e nello spa-
zio, interconnesso con sequel, prequel, spin-off e crossover. 
Un ecosistema che ha raggiunto una certa stabilità e che è in 
grado di supportare modifiche all’ultimo minuto senza mettere 

a rischio la propria struttura e stabilità. Inoltre è uno sistema che 
lascia lo spettatore libero di muoversi al suo interno grazie a 
continui rimandi ed Easter Eggs. Il pubblico finalmente parte-
cipa in modalità duale: l’audience è attiva e passiva, alimenta 
l’universo espandendo le sottotrame con fan-art e fan fiction e 
operando pratiche di ridefinizione e modellamento dell’universo 
stesso. Si tratta perciò di un modello nuovo e unico nel suo 
genere: un Universo Cinematico definito sin dal principio e 
con una struttura cardine definita in fase di costruzione, un 
universo filmico che va al di là del genere supereroistico e che 
rappresenta un nuovo sistema narrativo multistrato del panora-
ma cinematografico. Non è un progetto derivato dal successo 
di una pellicola corale ma è frutto di una lungimirante e oculata 
programmazione che è stata improntata seguendo una prati-
ca ancestrale del mondo fumetto e riproposta e ridefinita sul 
medium cinematografico. 
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I REGISTI – DA VECCHI CINEASTI A 
SEMI-SCONOSCIUTI 

I Marvel Studios, oltre ad essersi confermati come brillanti 
nella programmazione e nella cementificazione del proprio 
Universo Cinematico, hanno avuto la formidabile idea di 
affidare la regia dei loro progetti ad autori noti principal-
mente per aver diretto commedie o piccoli lungometraggi 
indipendenti. Una scelta peculiare ma che, a posteriori, 
si è rivelata vincente. Molti di essi per certi versi hanno 
trovato la loro vocazione e hanno dimostrato un’eccletti-
cità importante ponderando con oculatezza la loro verve 
da comedy con i toni action e drammatici delle pellicole 
supereroistiche. 
Jon Favreau, che grazie al successo dei due Iron Man ha 

dato il via al MCU, era un semi-debuttante e non aveva mai diretto film d’alto budget. Infatti, Favreau era ed 
è un attore caratterista, una spalla, e proprio nella saga di Iron Man si è 
riservato il ruolo del fido guardaspalle/tuttofare di Tony Stark. Dal punto di 
vista registico non è stato sbalorditivo, in quanto il punto di forza dei due 
Iron Man di Favreau è stata l’irruenza e la straripante bravura di Robert 
Downey Jr., finalmente a suo agio con un personaggio così sfaccettato. 
Favreau ha avuto il merito di saper bilanciare i toni da comedy con il 
dramma e l’action di un cinecomic e, insieme a Downey Jr., ha scelto il 
giusto tono da dare al protagonista ed è stato fondamentale per la riuscita 
del personaggio. 
Guardando i vari registi che si sono susseguiti nel MCU si nota che nella 
prima fase (2008-2012) tutti i lungometraggi sono stati diretti da cineasti 
esperti e con un curriculum di tutto rispetto. Louis Leterrier (L’Incredibile 
Hulk, 2008), Joe Johnston (Captain America, 2011), Kenneth Branagh 
(Thor, 2011) e Joss Whedon (The Avengers, 2012) sono tutti registi che 
hanno avuto esperienze d’alto livello, quotati e dal giusto appeal. Infatti 
la Marvel, per dare maggior peso alle proprie produzioni, si è affidata a 
loro per ottenere un “certificato di qualità”, per dimostrare al mondo che le produzioni dei cinecomic possono 

essere valide e possono coinvolgere nomi blasonati. Quindi la scelta di 
tali registi ha permesso loro di incrementare il proprio appeal, elevando 
il marchio e fornendo credibilità al progetto. Inoltre, la scelta di optare su 
registi cosi esperti è servita per costruire e caratterizzare in maniera idonea 
i personaggi-cardine del progetto a tre fasi, ponderato e prefissato dalla 
Marvel nel 2008. 
Tutti loro sono stati fondamentali per la costruzione delle basi del MCU. 
Joss Whedon ha avuto l’arduo compito di mettere insieme il team e di dar 
vita a una pellicola corale sperimentale, con l’arduo compito di non sna-
turare quanto fatto fino a quel momento e di fornire il giusto spazio ai vari 
protagonisti. Non a caso, per tale compito, la Marvel ha chiamato Whedon, 
un autore televisivo in grado di sapersi orchestrare bene con tanti attori, un 
regista di film di culto la cui bravura nel tessere brillanti sceneggiature gli ha 
permesso di amalgamare i vari personaggi presenti nei vari film.



The Avengers superò le aspettative, ottenendo ottime recensioni, e incassò tantissimo al box office. Il suo suc-
cesso confermò che i personaggi funzionano e che ormai, qualunque regista fosse subentrato agli autori delle 
pellicole d’origine, sarebbe stato un cavallo vincente. Infatti per la seconda parte sono subentrati autori poco 
noti: Joe e Anthony Russo (Captain America: The Winter Soldier, 2014), Alan Taylor (Thor: The Dark World, 
2013), Shane Black (Iron Man 3, 2013) e James Gunn (Guardiani della Galassia, 2014), Peyton Reed (Ant-
Man, 2015), autori diversissimi e poco noti al pubblico. Inoltre avevano esperienze differenti tra di loro e tutti 
venivano dal mondo del basso budget. L’unico elemento che fa da fil rouge tra di loro è la comedy. Tutti loro 
hanno partecipato a pellicole che avevano in minima (o grande, come nel caso dei primi due film dei Fratelli 
Russo e di Peyton Reed) parte degli elementi provenienti dalla commedia. Questo principio comune non è da 
sottovalutare poiché anche nei fumetti il dramma e la commedia si contaminano frequentemente. Nella Marvel 
fumettistica non ci sono mai stati personaggi troppo seri, tutti hanno avuto, chi più e chi meno, il giusto tono 
derivato dall’equilibrio tra questi due costituenti. I fumetti sono sempre stati la base per cementare l’universo 
filmico del MCU e per questo Whedon è stato sin da subito il giusto capitano per portare avanti tale ecosistema 
narrativo. 

Tra i registi della seconda fase, a emergere maggiormente è James 
Gunn, un regista nerd di film di culto come Super (2010), che riesce 
nell’impresa di portare al successo il semi-sconosciuto fumetto del 
team spaziale denominato Guardiani della Galassia. Gunn riesce 
a coordinare uno strambo team, caratterizzando in modo brillante 
ognuno dei personaggi, fornendo il giusto tono e background a 
ognuno di essi. Inoltre, il regista ha inaugurato la “fase cosmica” pro-
ponendo un film interamente ambientato nello spazio e gettando un 
primo ponte fra gli eroi terrestri e quelli cosmici.  Guardiani della Ga-

lassia è un film marcatamente improntato sullo stile del regista. Infonde numerosi elementi preponderanti della 
cultura pop degli anni Settanta (e Ottanta nel seguito) e fornisce un tocco colorato e bizzarro, proponendo uno 
spettro visivo basato su principi cromatici molto evidenti, giocando sui colori primari. Inoltre Gunn propone una 
pellicola incentrata sull’elemento musicale, un ingrediente che sarà il costituente principale della riuscita della 
serie, e lo fa sfruttando le canzoni come elemento narrativo sia diegetico sia extra-diegetico, facendone il ful-
cro dell’intero racconto; una scelta che gli ha permesso di infondere alla (e poi alle) pellicola un suo particolare 
stile, visivo e non, usando le tracce musicali come base per sottolineare i momenti chiave del racconto.  Gunn 
tra tutti è quello che è riuscito a mantenere la sua indole nerd e il proprio stile personale ed è, per certi versi, il 
vero erede di Joss Whedon. Non è un caso che dopo Avengers: Age of Ultron (2015), la supervisione del MCU 
sia passata nelle sue mani (sempre tenendo conto del deus ex machina, Kevin Feige). Tuttavia Gunn non è 
stata una vera sorpresa: a sorprendere sono stati il suo approccio e la facilità dimostrata nel passare da piccoli 
film a blockbuster, ma ha sempre mantenuto il suo stile visivo e registico. Quindi più che sorpresa, si potrebbe 
definire consacrazione.
All’interno della fase due ci sono altri registi che sono emersi e che hanno spiazzato tutti, dalla produzione al 
pubblico. Il caso più lampante è quello dei fratelli Russo in quanto, prima di entrare nella famiglia della Casa 
delle Idee, avevano diretto solo alcune commedie e, a noi italiani, erano noti per la disastrosa pellicola Wel-
come to Collinwood, remake all’americana del capolavoro nostrano I Soliti Ignoti. Con il folgorante debutto 
marvelliano in Captain America: The Winter Soldier i fratelli Russo hanno vissuto una rinascita, proponendo un 
thriller politico supereroistico, con il quale hanno stregato i dirigenti della Marvel, riscoprendosi brillanti registi 
d’azione. Un successo di pubblico e di critica che ha permesso ai due registi di guadagnarsi la riconferma per 
Avengers 2.5, Captain America: Civil War, pellicola corale d’ampia portata e banco di prova per strutturare il 
futuro kolossal, Avengers: Infinity War. Proprio grazie alla loro bravura nel gestire l’imponente cast del terzo 
capitolo di Captain America, la Marvel si è convinta di affidare la regia del doppio Avengers ai fratelli Russo. 
Infatti, il buon vecchio mentore del team, Joss Whedon, si era ritirato poiché voleva ritornare a piccoli film origi-
nali. Si ebbe quindi un passaggio di testimone, Whedon – Russo Brother, con la supervisione dell’altro regista 
favorito, James Gunn. 
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La terza e ultima fase ci propone un altro cambia-
mento nell’ottica registica della Casa delle Idee. 
Jon Watts (Spiderman – Homecoming, 2017), 
Taika Waititi 
(Thor: Ragna-
rok, 2017) e 
Ryan Coogler 
(Black Panther, 
2018) sono 
registi giovani, 
dallo stile dina-

mico e moderno e provenienti dal cinema indipendente. Nelle loro prece-
denti esperienze ci sono piccoli gioiellini low budget e hanno ampiamente 
dimostrato di essere in grado di creare opere emozionanti coniugando in 
maniera oculata la spettacolarità con l’introspezione dei personaggi. Se si 
nota, nessuno di loro ha realizzato pellicole di “origini”: le storie di Pantera 
Nera e di Spiderman non sono propriamente delle vere prime storie. Se si 
analizzano si evince che la costruzione narrativa delle due storyline sono 
congegnate per proporre storie dove gli eroi sono già formati e hanno una 
loro introspezione. Black Panther, come struttura, è perlopiù un secondo 
capitolo che un’opera prima sul personaggio poiché c’è uno scavalcamento dell’archetipo pathos emozionale 
delle origini dove l’eroe viveva un repentino sbalzo tra euforia e paura dovuto all’acquisizione dei superpoteri. 
.Spiderman: Homecoming agisce nella medesima maniera, tuttavia, in questo caso la scelta è dovuta al fatto 
che si trattava del terzo riavvio sul personaggio. Poi parliamoci chiaro, chi non conosce le origini di Peter Par-
ker? Sull’arrampica-muri è stato effettuato un lavoro di cambio di prospettiva; la Marvel ha deciso di puntare su 
un’ambientazione più in linea con i 
fumetti e di proporre un adolescente 
ancora al liceo. Quindi una scelta 
non solo per necessità ma anche 
per ampliare il proprio potenziale, 
coinvolgendo un pubblico di giova-
nissimi che grazie al Peter Parker 
teenager possono immedesimarsi. 
Taika Waititi, autore neozelandese, 
ha avuto invece il compito di rivita-
lizzare il personaggio di Thor dopo 
il brusco calo avvenuto in Thor: The 
Dark World. Waititi ha riplasmato 
il personaggio fornendo uno stile 
colorato e un umorismo grottesco più in linea con i Guardiani della Galassia. Infatti, Gunn ha posto le basi per 
le “pellicole spaziali” della Marvel e Waititi ha proseguito con quegli elementi predefiniti, inserendo Thor in un 
contesto più ampio, slegandolo dal suo ruolo di paladino di Asgard. 
In definitiva le scelte e le strategie della Marvel sono state diverse per ogni fase. Una prima di costruzione e di 
aumento della credibilità del progetto, coinvolgendo cineasti esperti e a loro agio con grandi produzioni; la se-
conda proponendo autori bravi ad alternare parti comiche a quelle drammatiche e, infine, una terza parte dove 
si punta su giovani autori provenienti dal cinema indie, in grado di fornire uno stile di regia fresco e attuale, ma 
anche capaci di creare una forte spettacolarizzazione senza accantonare la caratterizzazione dei personaggi. 



LE SERIE TV MARVEL – 
TUTTE FANNO PARTE DEL MCU?

Il Marvel Cinematic Universe non è composto solamente dalle pellicole, 
anzi, l’ecosistema narrativo della Casa delle Idee è costruito in maniera 
multipiattaforma e con più storie che si influenzano e intersecano, in ma-
niera più o meno diretta, su svariati medium: Cinema, Tv, Libri, Fumetti e 
cortometraggio One-Shots.. Su mondo dei fumetti e dei libri c’è poco da 
dire; sono perlopiù tie-in, prodotti ancillari che approfondiscono o amplia-
no la diegesi dei prodotti audiovisivi. Per gli albi fumettistici tuttavia c’è 
da fare una distinzione ben chiara poiché ci sono due diramazioni: c’è la 
divisione fumettistica che agisce in maniera autonoma e che non ha nulla 
a che vedere con la parte cinematografiche anche se, quest’ultima, ha 
influenzato in maniera esponenziale le strategie e il successo dei supe-
reroi nelle fumetterie (vedi il caso dei Fantastici Quattro che essendo di 
proprietà della 20th Century Fox per un lungo periodo furono “cancellati” 
dal mondo della nona arte). Poi ci sono i tie-in, prodotti diretti che a livello 
fumettistico sono gli albi prequel (o meglio, preludi) che vengono realiz-
zati e diffusi pre-lancio del film. Sono delle brevi introduzioni alle pellicole 
e che fanno parte della narrazione estesa diramata su multipiattaforma. 
Quindi, di conseguenza, anche loro fanno parte del MCU. Tuttavia, la 
parte più corposa di questo macro universo cinematico è composta dal connubio cinema-televisione, un lega-
me complesso e non sempre diretto.  
Nel 2010 nasce Marvel Television, una divisione di Marvel Entertaiment col compito di sviluppare il materiale 
televisivo sia live action che d’animazione basato sui personaggi Marvel. A capo della divisione viene mes-
so Joseph Loeb, storico collaboratore d         ella Casa delle Idee e noto fumettista. Dopo il successo di The 
Avengers, viene deciso di espandere l’MCU, anche in televisione, con la costruzione di una serie tv denomi-
nata Agents of Shield creata da Joss Whedon, Jed Whedon e Maurissa Thancharoen nel 2013. Uno show 
per il network ABC che funge da costola al mondo cinematografico e che fa da contorno ai film. Un prodotto 
parallelo e che si muove in autonomia ma che, all’occorrenza, presenta legami diretti con il mondo filmico. 
Per accentuare maggiormente il legame cinema-televisione, come protagonista dello serie viene “chiamato” 
Phil Coulson, colui che fungeva da trait d’union nelle varie pellicole. Quindi si tratta di un’opera derivata, uno 
spin-off su un altro medium e che è in grado di espandere su un altro mezzo la narrazione. Agents of Shield va 
tuttora in onda e, nonostante gli alti e bassi, presenta sempre dei legami con i film sugli Avengers. Si tratta di 
una relazione che vede privilegiare il mondo del cinema, medium prescelto per veicolare in modo ottimale le 
dinamiche essenziali per portare avanti la diegesi della macro-storia composta dalle tre fasi cinematografiche. 
Sul fronte delle serie ABC, sono nati due prodotti che, con il senno di poi, si sono rivelati dei clamorosi flop: 
Agente Carter (2015-2016) e The Inhumans (2017). Agente Carter è un “doppio spin-off” in quanto personag-
gio comparso nella pellicola Captain America e poiché è la protagonista di un corto one-shots (Marvel’s One-
Shots 4 – Agente Carter, 2011). Le due stagioni brevi sono state un flop e hanno portato alla cancellazione 
dello show. Agente Carter è un collegamento diretto al MCU e copre un arco temporale post Captain America 
e perciò tratta degli anni Quaranta e Cinquanta. La stessa attrice, Hayley Atwell, è rimasta la stessa e ciò 
accentua il legame di continuità tra il cinema e la televisione. Una corrispondenza diretta e palese. Inhumans 
invece è legata in maniera diretta, a livello di continuità, con la serie Agents of Shield, in quanto gli inumani, 
razza creata milioni di anni fa dagli esperimenti genetici fra la razza aliena dei Kree e gli umani, sono presenti, 
co-protagonisti, nella serie capostipite, Agents of Shield. Un collegamento tra i due show che però non ha mai 
generato un contatto diretto, tramite crossover, poichè The Inhumans si è rivelato un grosso fiasco, ottenendo 
un rating d’ascolto bassissimo, il quale ha portato la cancellazione della serie. 
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Nel 2013 Marvel fa un accordo con il sito di streaming Netflix per la creazione di quattro nuove serie, sempre 
collegate al Marvel Cinematic Universe, su altrettanti supereroi: Daredevil, Jessica Jones, Iron Fist e Luke 
Cage. Quattro eroi fumettistici di nicchia (a parte Devil) con l’intento è di creare un cross-over alla The Aven-
gers, ma per la tv, denominato, The Defenders, noto agli amanti dei fumetti come I Difensori. La prima serie di 
Daredevil è stata accolta molto bene sia dal pubblico e dalla critica, il Diavolo di Hell’s Kitchen è il più noto dei 
paladini dei Difensori e, nel 2015, ha dato il via al mondo Marvel/Netflix. In pochi anni sono arrivati gli altri eroi 
e nel 2017 è arrivata la miniserie The Defenders che tuttavia non si è rivelata entusiasmante e ne tantomeno 
“rivoluzionaria” come l’assemble cinematografico dei Vendicatori. Anche le restanti singole stagioni sono state 
accolte in maniera altalenante, però, tutte hanno ottenuto il rinnovo per delle seconde avventure. Daredevil, 
oltre ad essere il più osannato da pubblico e critica, è il personaggio più celebre del gruppo e, nella sua se-
conda stagione, è riuscito ad introdurre con successo il Punitore, celebre antieroe fumettistico che grazie alla 
sua “comparsata” nella serie del Diavolo, si è guadagnato uno show televisivo tutto per sé. L’universo Marvel/
Netflix, con la serie The Punisher del 2017,  si è espanso a sua volte grazie ad uno spin-off e con l’avvento 
della seconda tornata delle prossime avventure dei supereroi aumenterà a dismisura. Tuttavia, siamo così 
sicuri che il mondo Marvel/Netflix faccia parte del MCU? A livello teorico e stando a tutti la risposta è afferma-
tiva ma non ci sono legami diretti tra i due “mondi”. Dal mio punto di vista l’universo supereroistico del colosso 
dello streaming è staccato, assestante. Non ci sono interconnessioni palesi e limpide e perciò bisogna intro-
durre una nuova “tipologia” e differenziare ulteriormente questo sistema seriale con quello diretto degli show 
della ABC. Per me gli eroi dei Difensori sono connessi in maniera indiretta con il MCU. I legami ci sono ma 
sono celati molto bene e sono visibili attraverso piccoli riferimenti e posso essere il frutto di speculazioni di 
appassionati o di gente che cerca di incastrare il tutto in modo forzato.  Se si presta attenzione, le macrona-
razzioni dei due universi non si influenzano in una maniera rettilinea in quanto mancano la causa e l’effetto, 
le concatenazioni. Non si contaminano e ciò che accade sul mondo MCU non intacca la stabilità dell’universo 
Marvel/Netflix. Entrambi i due sistemi non presentano delle chiare scansioni temporali e perciò diventa difficile 
amalgamare il tutto in maniera omogenea. Sul fronte Marvel/Netflix, come già accennato, ci sono dei velati ri-
ferimenti, piccoli echi indiretti e perciò il collegamento si può evincere in maniera allusiva. Perciò, dal mio punto 
di vista, non si possono equiparare le serie ABC con quelle di Netflix. Sono due mondi distanziati e che, per 
certi versi, viaggiano su binari paralleli. Quando ci sarà un collegamento palese e una contaminazione vera e 
propria, magari tra Marvel/Netflix e i film MCU, allora si che si potrà rivalutare il tutto ma, per ora, si tratta solo 
di speculazioni. Certo che il passaggio di un eroe dalla televisione al cinema sarebbe qualcosa di interessante 
e mai accaduto sul fronte Marvel. 



Attualmente il mondo seriale della Marvel si sta ampliando su più network e, paradossalmente, gli show che 
stanno avendo più successo fanno parte di servizi streaming a pagamento. Infatti, oltre a Netflix, recentemen-
te, è stata rilasciata su Hulu la prima stagione di The Runaways, teen drama basato sull’omonimo fumetto 
creato da Brian K. Vaughan e Adrian Alphona (nel 2003). Dieci puntate che hanno riscosso successo e che, 
per ora, rappresentano, per la Marvle, il primo esperimento seriale interamente dedicato ad eroi adolescenziali. 
Dall’altro lato, le serie ABC stanno facendo molta fatica: Agente Carter e Inhumans sono già state cancellate 
mentre Agents of Shield sono anni che arranca e si salva, stagione dopo stagione, solamente grazie alla sua 
interconnessione diretta con il mondo cinematografico. Infatti, le serie ABC, quindi di una rete “generalista”, 
che dovrebbe avere un ampio pubblico, si sono dimostrate infruttuose e discontinue. Prive di caratteristiche 
originali hanno fatto fatica a trovare un proprio posto di riguardo nel variegato mondo seriale contemporaneo. 
All’inizio, sull’onda del collegamento diretto con il MCU, sono partite forte ma, alla fine, senza una costruzione 
narrativa autonoma adeguata, si sono sgonfiate e sgretolate in poco tempo. Agents of Shield arranca e, con 
alte provabilità, concluderà il suo ciclo con la sesta stagione che uscirà sulla ABC nel 2019. Non a caso, ha già 
“guadagnato” un ridimensionamento dalle canoniche 22 puntate, la sesta stagione sarà composta da “solo” 
tredici puntate.  
Le serie presenti sui servizi streaming Hulu e Netflix sono più sfaccettate e presentano delle strutture solide e 
articolate. Sono due “network” di nicchia ma i loro show sono preconfezionate per un determinato target (Mar-
vel/Netflix più dark e destinate ad un pubblico adulto mentre la serie Hulu è per teenagers) e perciò riescono a 
destreggiarsi sul fronte seriale. Hanno una struttura breve e hanno dei legami indiretti con il MCU.  
A conti fatti, nel panorama seriale Marvel, si evidenzia che le serie di maggior successo provengono da servizi 
di streaming e non da network classici. Anzi, questi ultimi si sono rivelati dispersivi e con un target di riferi-
mento poco chiaro. Inoltre sembra paradossale ma le serie Netflix-Hulu hanno un collegamento indiretto con 
il MCU mentre quelle della ABC hanno un forte connessione con il mondo cinematografico. Sarà un caso? 
Oppure il successo della Marvel in tv è proporzionalmente inverso a quello del MCU. Legame forte = serie tv 
di insuccesso – legame debole = show di successo. Sono solo congetture?  Forse, ma dal lungo excursus si 
evince che questa “teoria” può stare in piedi.  Prossimamente arriverà sulla piattaforma Freeform, una nuova 
serie, Cloak & Dagger, teen drama composto da dieci puntate, e che sarà il vero banco di prova per vedere 
se questa peculiare “ipotesi” ha motivo di esistere o meno. Lo show debutterà tra qualche settimana perciò, 
presto, potremo confermare o rivalutare “l’enunciato”. 
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PROSPETTIVE FUTURE
TEORIA SUL PROSEGUIO DEL FRANCHISE (CONTIENE SPOILER SU INFINITY WAR)

Il MCU è in continua evoluzione, quest’anno Avengers: Infinity War ha spiazzato tutti fornendo il primo tassello 
conclusivo della macro-storia iniziata nel 2008 da Iron Man. L’anno prossimo uscirà Avengers 4 (3 maggio 
2019), film controparte di Infiniry War e che porterà a termine l’arco narrativo composto da tre fasi e da ben 22 
lungometraggi. Il guru e capo della divisione filmica della Marvel, Kevin Feige ha dichiarato ripetutamente che 
il quarto capitolo dei Vendicatori terminerà in modo radicale e cambierà per sempre il MCU. Infatti, tutt’ora non 
sono stati rivelati i possibili film in lavorazione post 2019. Ad ora, solamente tre sono le pellicole annunciate 
per l’ipotetica “fase quattro”: Captain Marvel, Spiderman:  Homecoming 2 e Guardiani della Galassia vol. 3. 
Ufficiosamente, però, si sa che sono in via di sviluppo: Un film standalone su Vedova Nera e uno sugli Eterni. 
Proprio quest’ultimo titolo ha dato adito a teorie, in quanto i lettori di fumetti sanno che il super cattivo, Thanos, 
è figlio di due Eterni emigrati su Titano. Quindi sarebbe, l’eventuale pellicola sugli Eterni sarebbe il giusto titolo 
di congiunzione. 
Molte cose, per me, sono state “congelate” in attesa di un eventuale acquisizione da parte degli asset Marvel 
della Fox da parte della Disney. Cosa non è più così scontata come sembrava qualche settimana fa.

DA QUESTO MOMENTO SPOILER!
Thanos, forte del Guanto dell’Infinito, ha schioccato le dita, dissolvendo cosi metà del genere umano. Molti su-
pereroi molto amati sono morti. Avengers 4 sarà un proseguimento della storia di Infinity War e vedrà in azione 
Captain Marvel, eroina definita dal produttore Feige, “Il supereroe più forte apparso nel MCU”. Toccherà dun-
que a lei salvare l’universo dal Titano Pazzo. Quello che si sa è che il “tempo” avrà un ruolo cruciale, in quanto 
saranno presenti viaggi temporali alla “Ritorno al Futuro”.  Secondo me, questo fattore porterà alla creazione di 
una nuova linea temporale che “resettera” il MCU, aprendo un nuovo ciclo. Verrà creata una linea alternativa e 
parallela che presenterà alcuni personaggi già noti, in una nuova veste. Non tutti i Vendicatori originali subiran-

no un reboot ma molti si. Alcuni avranno un recasting 
perché più giovani o semplicemente perché verranno 
utilizzate “nuove versioni dei personaggi”. (Per fare un 
esempio, nei fumetti non esiste solo lo Spiderman di 
Peter Parker ma è presente anche la versione di Miles 
Morales. Questa cosa esiste per quasi tutti i personag-
gi Marvel). Mi spingo più in là, dal mio punto di vista la 
nuova “macro-area” del prossimo arco narrativo della 
Marvel tratterà delle Guerre Segrete. Il ciclo fumettisti-
co delle Secret Wars è corposo ed è composto da due 
rivisitazioni: quella “classica” scritta nel 1984 e quella 
“moderna” del 2015. Per me, le prossime fasi, saranno 
ispirate ai cinque volumi di Secret Wars. 
Ovviamente, il tutto si tratta di pura speculazione, di 
una teoria che ha un minimo di fondamenta. Tuttavia, 
mi aspetto che nei prossimi anni arrivino sul grande 
schermo i seguenti personaggi: Nova, Warlcok (già an-
nunciata la sua comparsa in Guardiani della Galassia 
3), She-Hulk e un film sui Nuovi Vendicatori. 
Non ci resta che aspettare il 3 maggio 2019 per assi-
stere alla conclusione del primo macro-arco-narrativo 
composto da ben 22 film. 



AVENGERS: INFINITY WAR 
FORZE E LIMITI DI UN UNIVERSO

DI MARCO VECChI

A dieci anni dal suo inizio, uno dei progetti più ambiziosi della storia del cinema è arrivato al suo culmine. Con Aven-
gers: Infinity War il Marvel Cinematic Universe (MCU) si avvia a chiudere una macrotrama che viene portata avanti 
ormai da 19 film; il progetto, redditizio come mai prima d’ora, è destinato a continuare, ma lo farà basandosi su nuove 
linee narrative che si preannunciano decisamente diverse da quelle sviluppate finora. Diretto dai fratelli Russo e scritto 
dalla coppia Christopher Markus/Stephen McFeely, come vari altri film della saga particolarmente importanti per il suo 
sviluppo, Infinity War vanta un cast numerosissimo, formato dalla maggior parte degli attori protagonisti dei rispettivi film 
all’interno del MCU; un cast che rappresenta uno dei principali componenti dell’immenso budget del film, superiore a 
300 milioni di dollari e tra i cinque più elevati di sempre. L’evento intorno al quale viene costruito Infinity War è l’impresa 
del tiranno alieno Thanos (Josh Brolin), già visto o menzionato più volte nei film precedenti, che consiste nel recuperare 
le sei Gemme dell’Infinito, anch’esse già note agli spettatori abituali del MCU; i collegamenti tra le Gemme e i perso-
naggi della saga porteranno i suddetti ad un inevitabile incontro, reso ancora più importante dalla necessità di unire le 
forze per sconfiggere l’antagonista.  Il film risulta all’altezza delle aspettative. Ricco di azione girata con mestiere, Infinity 
War riesce a gestire un gran numero di sottotrame e a farle convergere con un ritmo che, nonostante la durata forse 
leggermente eccessiva, coinvolge dall’inizio alla fine. I fan non sono stati scontentati, regalando ai loro amati perso-
naggi nuovi outfit e nuove armi che aumentano la spettacolarità dell’azione e strizzano ancor più l’occhio ai fumetti da 
cui tutto ha avuto origine; una menzione speciale va al potenziamento di Spider-Man (Tom Holland), un meccanismo 
formato da quattro braccia meccaniche, che sommate ai quattro arti naturali del ragazzo formano un totale di otto arti, 
proprio come quelli dei ragni cui il personaggio è ispirato. Ancora più rilevante il cambiamento di Captain America (Chris 
Evans), ormai spogliato di tutto ciò che lo legava agli Stati Uniti, che non indossa più i colori e i simboli americani e vie-
ne chiamato semplicemente “Capitano” o “Cap” dagli altri personaggi. Tutte caratteristiche, quelle elencate finora, che 
comunque rientrano perfettamente nei canoni del genere (o meglio, sottogenere) supereroistico. Il più grande punto di 
forza di Infinity War infatti è proprio quello in grado di fungere da spartiacque con gli altri film dello stesso filone, ossia il 
controverso finale, apocalittico come mai si era visto in una pellicola di supereroi. Un finale mesto a tutti gli effetti, come 
testimoniano gli stessi titoli di coda, che per una volta si spogliano della sfarzosità tipica dei film Marvel e si riducono 
a semplici scritte bianche che appaiono e scompaiono su uno schermo completamente nero: una finezza stilistica che 
può risultare facilissima da trascurare. Chi è avvezzo ai meccanismi di produzione dei cinecomics tuttavia non resterà 
troppo di stucco per questo finale, consapevole che tutto ciò che è stato disfatto può essere rifatto in ogni momento.  
Un altro elemento fondamentale per l’identità del film è il volontario squilibrio di caratterizzazione tra Thanos e l’insieme 
degli eroi che gli tengono testa. Già ai tempi del primo The Avengers, scritto e diretto da Joss Whedon nel 2012, era 
successo che la caratterizzazione dei singoli personaggi fosse stata messa da parte in favore di un altro elemento; 
questa operazione, allora come adesso, è stata resa possibile dal fatto che i singoli eroi hanno avuto in precedenza film 
loro dedicati, permettendo, nei film collettivi, di concentrare più azione del normale e privilegiare scambi di battute volti 
più che altro a divertire lo spettatore. 
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In Infinity War a questi elementi si è aggiunta una componente fon-
damentale, la focalizzazione sull’antagonista Thanos, praticamente 
assente nei film precedenti. Le motivazioni di Thanos vengono 
finalmente rivelate, il suo background esplorato e la sua psicologia 
chiarita. I traumi del suo passato lo hanno portato a sviluppare un’i-
dea dannosissima e a cercare di portarla a compimento allo scopo 
di impedire il ripetersi  dell’evento che lo ha tristemente segnato. 
Supportato anche dall’interpretazione di Josh Brolin, più intensa 
della recitazione media nei cinefumetti, Infinity War dà vita a un tipo 
di antagonista tra i più pericolosi in assoluto, quello convinto che il 
proprio punto di vista, per quanto terrificante, illogico e catastrofico, 
sia l’unico che permetta di raggiungere obiettivi elevati, nobili. 
La centralità di Thanos è ribadita persino nei titoli di coda: di norma 
alla fine di questi ultimi viene scritta una frase per preannunciare il 
ritorno del protagonista del film dedicato. Al termine dei titoli di 
Infinity War appaiono sullo schermo le parole “Thanos will return”, a 
ribadire la gestione del personaggio e la sua preminenza sui compri-

mari.  Tutto ciò ovviamente non rende Infinity War un film privo di difetti. I volenterosi si saranno affrettati a 
trovare tutti gli innegabili difetti di sceneggiatura, anche se alcuni di questi potrebbero essere chiariti nei 
capitoli successivi (l’uscita del sequel è programmata per il 3 maggio 2019). Il più grande difetto del film però si 
manifesta quando lo si prende e giudica in rapporto al contesto seriale cui appartiene. Per rendersene conto 
bisogna innanzitutto immaginare di fruire del film come si faceva in passato, prendendolo come opera a sé 
stante: nonostante tutti i pregi già elencati, in tal caso diventa molto più difficile dare un giudizio entusiasta alla 
pellicola, per il semplice fatto che i suoi protagonisti, essendo già stati esplorati negli anni precedenti, risultano 
caratterizzati in modo superficiale e la trama molto più confusionaria. Il problema di Infinity War è che viene 
compromesso anche se fruito nel modo opposto, ovvero da spettatore ben informato sulla produzione del 
MCU e conscio di tutto ciò che verrà realizzato in futuro: sapendo già quali film saranno prodotti negli anni 
seguenti e quali attori ne faranno parte, tutta la potenza derivante dal suo finale viene soffocata, poiché l’emo-
zione causata dalle morti dei personaggi diminuisce in modo inevitabile con la consapevolezza di un loro futuro 
ritorno. L’unica maniera di fruire Infinity War senza doverlo “svalutare” sarebbe dunque quella di vedere il film 
come un tassello dell’enorme universo condiviso Marvel/Disney, ma senza conoscere nulla di ciò che questo 
presenterà in seguito: un modo decisamente forzato, che però si rivela necessario sempre più spesso in un 
mondo in cui la serialità al cinema cambia sempre più. Non ci è ancora dato sapere se un simile cambiamento 
nella fruizione (e di conseguenza nell’analisi) dei film in serie diventerà la norma. Al momento non si può che 
considerarlo un limite.



IL CINEMA GRECO DI YORGOS LANTHIMOS: 
RADIOGRAFIA DI UNA CINEMATOGRAFIA RIDOTTA ALL’OSSO

DI fLAVIA MAINIERI

Se si prova a digitare su Google parole come “Grecia” e “crisi”, si aprirà agli occhi uno scenario inquietante, desolato 
e quasi apocalittico, con titoli di giornali funesti quali «Grecia alla fame», «Ripresa economica sulla pelle dei poveri», 
«Grecia ostaggio della crisi, fra ospedali al collasso e miseria», «Fuga dalle banche greche»,  «Sull’orlo della bancarot-
ta». Era il 2009 quando il virus-crisi, fino a quel momento in incubazione, scoppiò e iniziò il suo lento decorso, infettando 
il sistema nervoso economico della Grecia, lasciando il paese come un moribondo infermo e scheletrico e mandando nel 
panico le economie mondiali per allarme di contagio. La “punizione” per la Grecia sarebbe stata quella di vivere in una 
sorta di bolla isolante, la quarantena, e di essere sottoposta a salassi di “sangue d’oro” per arginare l’epidemia. Curioso 
notare come la radice etimologica di “crisi” sia riconducibile al termine greco “krisis” che, oltre all’accezione di “scelta, 
decisione”, era usato in ambito medico per indicare un improvviso cambiamento di fase nel corso di una malattia, un 
momento decisivo per determinare la guarigione o meno del paziente. 
Ed è in questa particolare sfera che fa riferimento alla patologia, al deterioramento psicofisico del corpo umano, che 

sembra prendere le mosse la cinematografia greca dell’ulti-
mo decennio. Uno stato critico che, manifestatosi nella realtà 
economica del Paese, viene traslato, nella finzione dell’arte, 
in un cinema che lo rende corporeo e fisico nel senso più pret-
tamente fisiologico: una particolare fase morbosa, l’esaspera-
zione di una situazione. In questo “cinema della krisis”, una 
krisis estendibile al mondo contemporaneo, non sembra tanto 
interessare una reale denuncia agli effetti economico-politici 
devastanti per la società quanto piuttosto osservare gli effetti 
parossistici di questo “morbo” e rappresentare come abbia 
collateralmente afflitto e infettato i legami affettivi umani (e 
a partire da questi, anche i costrutti sociali che ne derivano).          

Il 2009 è l’anno emblematico di un parto quasi gemellare: ad ottobre il governo socialista di Georges Papandreou 
annuncia un punto di non ritorno nel deficit e nel debito pubblico greco, con conseguente imposizione di una severa 
politica di austerità e tagli alle spese statali, mentre a novembre esce nelle sale del Paese il film cardine di questa Nuova 
Cinematografia Greca: Kynodontas di Yorgos Lanthimos.
Nonostante i giovani cineasti greci si trovassero allo sbaraglio, privi di un sostegno statale per realizzare le proprie idee 
e con un budget minimo, hanno dato vita a un nuovo modo di fare cinema, intimo, basato sul sostegno reciproco e sulla 
volontà di creare a partire da una struttura scheletrica. Un cinema ridotto all’osso.
Tra i rappresentanti di questo nuovo corso spiccano due figure: Athina Rachel Tsangari, regista e fondatrice nel 1997 
della Haos Film, che vide nel giovane talento di Yorgos Lanthimos una possibilità di riscatto per il moribondo cinema 
greco, producendone i primi tre lungometraggi (Kinetta, Kynodontas, Alps). Classe 1973, Lanthimos si diploma in regia 
alla Stavrakos Film School di Atene. Durante gli anni Novanta inizia ad approfondire le possibilità audiovisive della 
televisione dirigendo pubblicità, videoclip musicali, cortometraggi e spettacoli teatrali. Il suo vero approdo alla regia 
cinematografica avviene nel 2005, anno in cui realizza l’enigmatico e sperimentale lungometraggio Kinetta: tre individui 
– un fotografo, un uomo inspiegabilmente fissato con le BMW e una cameriera – “indagano” su alcuni casi di omicidio 
e violenza e li rimettono in scena. Con una forma che spiazza 
fin da subito lo spettatore e lo disorienta, Kinetta è stato definito 
il manifesto poetico di Lanthimos, summa della scarnificazione 
del mezzo cinematografico che in diverse modalità investirà an-
che gli altri successivi lungometraggi. 
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Lanthimos destruttura lo stesso principio su cui si basa l’arte cinematografica, l’illusione di finzione, riducendo al minimo 
il “battito cardiaco” del film (l’azione e i dialoghi), spolpando via gli artifici scenici e rendendo perennemente invadente 
l’occhio della macchina da presa tramite un uso a mano, basato su movimenti grezzi, volutamente amatoriali e spesso 
fuori fuoco, che rendono molesta la visione.
L’impatto che si ha ricorda lo stesso che scaturisce alla visione di un film ap-
partenente a “Dogma 95”, movimento avanguardistico cinematografico ideato 
nel 1995 da Lars Von Trier e Thomas Vinterberg, che invocava un “voto di 
castità” del mezzo cinematografico tramite una totale epurazione dall’ecces-
siva “cosmesi”, ovvero il complesso degli effetti speciali e degli artifici tecnici 
di messa in scena della finzione propri dei film ad alto budget – la colonna 
sonora, l’illuminazione, gli artificiosi movimenti di macchina, la scenografia, 
i ritocchi digitali –, rei di illudere e ingannare il pubblico: «Il risultato è vuoto. 
Un’illusione di pathos e un’illusione d’amore. Per Dogma 95 il cinema non è 
illusione!».

Kinetta svela una sottile volontà metacinematografica con la quale Lanthimos compie un preciso atto di sovra-esibizione 
del mezzo cinematografico che, allo stesso tempo, lo denuda fino a mostrare le strutture portanti, l’ossatura. I tre indivi-
dui protagonisti del film, nel mettere in scena le violenze, rimandano a un rudimentale set cinematografico: un operatore 
di ripresa, il regista e l’attrice. Sarà proprio quest’ultima, marionetta per eccellenza, a diventare succube della stessa 
logica di riproduzione, non distinguendo più morte reale e morte inscenata. In quasi tutti i suoi film Lanthimos sembra 
essere ossessionato dal rapporto tra realtà e finzione, appagato nello sperimentare come l’equilibrio tra questi due mon-
di sia precario e come la loro unione o, al contrario, la totale mancanza di uno o dell’altro, possa essere letale.
In Kinetta la stessa recitazione, una delle vertebre che formano la spina dorsale del cinema perché essenziale a 
“illudere” lo spettatore, diviene parodia di se stessa con l’intento di descrivere le dinamiche e gli atti del movimento, 
quasi si analizzasse una sceneggiatura. Kinetta è l’esasperazione estrema di una particolare tendenza recitativa che 
è rintracciabile in tutti i film di Lanthimos (e in molti altri film greci), quella che vuole volutamente avvicinare l’attore-es-
sere umano all’automa, espropriandolo esattamente di ciò che ontologicamente la recitazione è: immedesimazione in 
qualcun altro da sé ed espressione delle emozioni umane. I personaggi, estranei da sé e dagli altri, paiono non prender-
si veramente sul serio e forzati nell’assumere l’identità che stanno mettendo in scena: disinteressati, se non addirittura 
incapaci, di mostrare alcun sentimento. La finzione viene forzata a tal punto da diventare grottesca e buffa in senso 
straniante; l’inespressività agghiacciante, tanto innaturale quanto assurda e bizzarra. Così l’essere umano di Lanthimos 
viene depersonalizzato, svuotato della propria persona, e tale è il personaggio.  



KYNODONTAS: 
QUANDO LA REALTÀ È UNA CASA DELLE BAMBOLE

DI fLAVIA MAINIERI

L’estetica dell’immagine dei film di Lanthimos cambia nel successivo Kynodontas, film vincitore del Premio “Un Certain 
Regard” al Festival di Cannes del 2009, facendosi così pulita e precisa da risultare 
sterilizzata, sottoposta a intervento chirurgico. Ed effettivamente l’intervento operato 
dal regista è quello sull’anatomia di una “normale” famiglia greca media.
Tre fratelli, due femmine e un maschio, vivono un’esistenza segregata nelle pareti di 
casa per volere dei genitori. Questi ultimi, infatti, sono ossessionati dall’idea di tenere 
i figli, ormai giovani adulti, in una ‘provetta asettica’, protetti dal ricettacolo di abomini 
che il mondo riserva. Ciò che accade all’esterno del cancello? È solo un’infinita e irre-
ale estensione delle pareti di casa. Quella di Kynodontas è la messinscena di un vero 
e  proprio esperimento sociale: la costruzione in laboratorio di un mondo parallelo – 
irreale e inconcepibile in modo comico e inquietante –, per osservare l’agire umano nel 
momento in cui gli vengono sostituiti gli schemi tradizionali di pensiero. Lanthimos ci 
mostra cos’è un uomo se sottratto dal suo essere un “animale politico”, un essere che 
per natura deve vivere il sociale in modo comunitario. Rimane l’animale e basta, un 
corpo biologico incapace di immaginare, un automa che vive un’esistenza atrofizzata 

e sospesa.
Quello del regista è uno studio sui sentimenti disinfettati dall’affetto, “dis-affettati”, come fossero un mero atto istintivo pro-
prio della specie umana, un riflesso nervoso a cui si reagisce in maniera automatizzata. Cresciuti come animali in cattività 
(esemplare in questo senso la scena in cui il padre li induce ad abbaiare come cani per scacciare la feroce minaccia di 
un gattino), i tre giovani non possiedono nemmeno dei nomi: sono la Figlia Maggiore, la Minore e il Figlio; i ruoli vanno 
a sostituire l’identità, precludendo così la possibilità di chiamarsi e definirsi come individui e vietando di conseguenza 
una riflessione sul sé.E qui subentra l’importanza del logos – tema portante nei film del regista -, la funzione sociale del 
linguaggio considerato come ciò che mette in forma il pensiero e ordina il reale: «Un mare è una poltrona in cuoio con 
braccioli di legno come quella che c’è in soggiorno», recita la voce registrata dei genitori, l’Autorità. Sotto la pellicola 
dell’assurdità rappresentata, Kynodontas insinua una specie di dissimulata satira politica: l’unione arbitraria tra concetti e 
parole può influenzare il pensiero e modificare lo stato delle cose, alterarne la percezione e portare gli individui a credere 
ad assurdità logico-ideologiche instillando paure e ansie. E molte volte su queste paure ed ansie si costruiscono le fortez-
ze dei modelli sociali dominanti, quale la fobia dell’esterno, dell’estraneo: «Se resterete all’interno, starete al sicuro», «Un 
bambino è pronto a lasciare la sua casa quando il canino cade» continuano a ripetere i genitori ai figli.
Come la storiella sulla fatina dei denti, i genitori imbottiscono di false credenze i loro “bambini”, fino a inebetirli. Quello 
creato nei film di Lanthimos è spesso un microcosmo – tanto parallelo quanto vicino alla realtà – che si regge da solo e 
possiede il suo solipsistico sistema di rituali, leggi e sovrastrutture; una 
vera società in miniatura con un proprio sistema distorto che manipola il 
vivere dei personaggi.
In Kynodontas, per esempio, il mondo diventa la casa e il fuori non è 
neanche concepibile con l’immaginazione. Ma nel momento in cui viene 
introdotta una minima “contaminazione” esterna, le fragili pareti di carta-
pesta della casa tentennano:  sarà proprio il cinema che «con la dinamite 
dei decimi di secondo fa saltare questo mondo simile a un carcere». L’atto 
d’amore di Lanthimos nei confronti del cinema è qui, nel mostrarci la sua 
capacità di liberare la mente e dare la possibilità di concepire mondi diversi con cui confrontare e problematizzare quello 
reale. È un film che parte dal cinema per tornare nel cinema: un prodotto di fantasia – un film – su un mondo artificioso 
che implode grazie alla stessa forza della finzione; un film che finisce proprio lì dove l’esterno e la vita reale cominciano, 
lasciando lo spettatore indolenzito, come se un canino affilato (kynodontas, in greco) gli fosse penetrato nella carne.
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Con soli 250.000 euro Lanthimos realizza un film che come un difetto di fabbrica è anomalo, imperfetto, deviato, ma 
che proprio per questo spicca su tutti gli altri innumerevoli prodotti che escono dalla “catena di montaggio” omologati e 
perfettamente identici tra loro. Il film però, così come gli altri lungometraggi del regista in lingua greca, non è mai stato 
distribuito in Italia. 
Forse che si preferisca l’inconsapevolezza, pensando che uno “zombie” sia un amorevole fiorellino giallo sbocciato nel 
prato del proprio giardino?

Dal 1999 e per quasi dieci anni, al fine di garantire l’entrata e 
poi il mantenimento della Grecia nell’eurozona, i governi che si 
sono succeduti hanno falsato i bilanci e truccato i conti statali 
per nascondere ai cittadini la reale decadenza del Paese. In 
questo senso è emblematico un dialogo presente in Attenberg 
(2010) di Athina Tsangari: «È come se stessimo calcolando con 
matematica precisione la catastrofe finale. Specialmente per un 
paese che ha saltato l’era industriale tutta insieme. Dai pastori 
ai bulldozer, dai bulldozer alle miniere, e dalle miniere diretta-
mente alla piccola isteria borghese. Abbiamo costruito una co-
lonia industriale su un recinto di pecore e pensato che stavamo 

facendo la rivoluzione» dice il padre a Marina, giovane protagonista del film. Marina è la maschera della dissociazione 
e della repulsione verso gli altri; un “riccio” che non permette a nessuno di avvicinarsi, si compiace nel compiere atti 
nonsense e trova rassicurante la piatta uniformità della società in cui vive: è un prodotto aberrato di essa.
È come se i cineasti greci avessero reagito al grido di «basta imbottirci di inganni e bugie»: l’illusione (artistica o politica 
che sia) può essere infatti confortevole, una pillola 
indorata analgesica che certamente allevia dal dolore 
ma allo stesso tempo anestetizza la percezione alla 
vera problematicità della realtà. Non guarisce e non 
rende coscienti del male. È vero che quello greco è un 
cinema pessimista e a tratti nichilista, che non cerca 
di dare sollievo ed evasione a chi lo guarda ma, anzi, 
si rende appositamente sgradevole. Punge per tenere 
consapevoli e critici perché, come un cactus, il terreno 
in cui cerca di proliferare è un habitat estremo, arido e 
sterile. Il cinema greco ha fatto della necessità la sua impellenza, andando dritto fino all’osso.



THE KILLING OF A SACRED DEER
DI CECILIA bELLUZZO

Cosa accadrebbe se a un ragazzo fosse dato il potere di vendi-
carsi su chi gli ha fatto un torto? È la domanda attorno a cui Yor-
gos Lanthimos costruisce “The Killing of a Sacred Deer”, nelle 
sale italiane dal 28 giugno.
Colin Farrell – alla sua seconda collaborazione con il regista – in-
terpreta Steven Murphy, chirurgo di successo sposato con Anna 
(Nicole Kidman). La coppia ha due figli e una grande casa im-
mersa in un quartiere di lusso fuori città, ma vive una vita vuota 
di sentimenti.
All’insaputa della famiglia, Steven stringe un legame con Martin 
(Barry Keoghan), uno strano ragazzo rimasto orfano di padre. I 
loro incontri sembrano quelli di una coppia clandestina, e ricu-

cendo a poco a poco i frammenti delle loro conversazioni, si intuisce che tra i due vige una sorta di patto, i cui dettagli 
sono, in un primo momento, poco chiari. Steven decide di presentare Martin alla famiglia, e il ragazzo inizia a frequentare 
regolarmente la casa dei Murphy.
Tutto sembra andare bene, fino a quando Martin rivela a Steven che un destino orrendo e inesorabile si abbatterà sui 
membri della sua famiglia, e la colpa è sua. Il filo della tensione tessuto fino a quel momento si spezza, e lo spettatore 
è gettato, al pari dei personaggi, in un labirinto surreale e claustrofobico, alla rincorsa di una espiazione che richiederà il 
pagamento di un prezzo altissimo: il sacrificio di un innocente.
Per il titolo, il regista si ispira alla tragedia euripidea “Ifigenia in Aulide”. Figlia di Agamennone, Ifigenia è destinata a essere 
sacrificata per assicurare la buona riuscita del viaggio della flotta greca. All’ultimo momento, la ragazza verrà salvata dalla 
dea Artemide, che al suo posto sacrifica una cerva. L’animale sacrificale è il centro della riflessione di Lanthimos, simu-
lacro della scelta di trasferire simbolicamente le proprie colpe su un capro espiatorio che ci permetta, al tempo stesso, 
assoluzione e preservazione della vita.
Quest’ultima opera del regista greco può forse essere letta come una risposta al finale sospeso di “The Lobster” (spero 
che lo abbiate visto tutti, nel caso SPOILER ALERT): quando al protagonista viene chiesto di mutilarsi per omologarsi alla 
condizione dell’amata, la mano esita. E non potrebbe essere altrimenti.
Tra horror paranormale e distopia del contagio, “The Killing of a Sacred Deer” è la cronaca del tempo di una scelta che 
era chiara fin dall’inizio, tanto abominevole quanto inevitabile. Il regista interroga lo spettatore sull’ipocrisia dei rapporti 
umani e mostra il crudele egoismo dietro le decisioni dell’individuo, dettate non dall’amore, ma dall’assoluta necessità di 
non soccombere.
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OMBRE BORBONICHE
COME NAPOLI HA CAMBIATO LA STORIA DEL 

CINEMA D’ANIMAZIONE ITALIANO 
DI fEDERICA CADALANU

“Ma che avranno mai da essere così allegri, que-
sti napoletani! Disgustoso! Ridono, ridono, e non 
hanno neppure gli occhi per piangere! Hanno le 
ragnatele nello stomaco e cantano! Saltano i pasti 
ballando!” 

Avevo sei anni quando uscì al cinema Totò Sapore 
e la magica storia della pizza, nel 2003. Non ne ho 
molti ricordi: le poche immagini rimaste nella mia 
testa sono quelle di lunghissime canzoni, che, ap-

prendo oggi, erano per la maggior parte di Edoardo Bennato, e l’immagine di un mostro di magma in digitale, 
che, apprendo oggi, si chiamava Vesuvia. Devo averlo visto poche volte, dove poche volte, per un bambino di 
sei anni, vuol dire almeno quattro o cinque. A cercarlo adesso su YouTube ne capisco il motivo: il film è ovvia-
mente in napoletano, nemmeno troppo stretto, ma comunque lontano dall’italiano di un bambino romano.
La trama è ambientata nella Napoli del XVIII secolo, povera e affamata.  La cattivissima Vesuvia, lava del 
vulcano personificata, vuole, per pura cattiveria, privare i napoletani dell’unica gioia che hanno, il cantastorie 
Totò, che mantiene alta la felicità del paese, nonostante le difficoltà. Ad aiutare Totò è Pulcinella, esuberante 
ex-attore di teatro. Alla fine del film, dopo aver sconfitto Vesuvia, Totò e Pulcinella cucinando nel vulcano un 
nuovo piatto riescono a togliere la fame ai napoletani: è nata la pizza. 
Il film non è solo un omaggio a Napoli e alla sua storia, ma anche al cinema d’animazione italiano. Il personag-
gio di Pulcinella, infatti, è chiaramente ispirato al protagonista del cortometraggio omonimo del 1973 di Luzzati 
e Gianini, uno dei capolavori dell’animazione italiana, quasi una versione napoletana di Fantasia, tra guardie 
borboniche che diventano mostri terrificanti e paesaggi colorati, candidato anche all’Oscar.
Al di là di Totò Sapore, però, tutta la storia del cinema d’animazione italiano sembra proporre una sfumatura di 
influenze borboniche. Per vederne le origini, ci si deve allontanare dal nostro stivale e partire invece dall’antica 
Teruel, in Aragona.
Il primo fu Segundo.
A Teruel nacque, nel 1871, Segundo de Chomón, importante uomo di cinema, noto come il “Méliès spagnolo”. 
Egli visse tra la Spagna, la Francia e l’Italia, dove arrivò nel 1912, assunto dalla Itala Film di Giovanni Pastro-
ne, a Torino. Allo spagnolo, uno dei migliori operatori europei, Pastrone lasciò la possibilità di sperimentare 
sul set: carrellate, uso delle lampade elettriche, 
modellini (avanguardia cinematografica per l’inizio 
del secolo). 
Se quindi oggi vediamo Cabiria come il primo 
grande film italiano e come uno dei più grandi 
della storia del cinema lo dobbiamo anche a 
Chomón, che sul set fu operatore ed esperto di 
effetti speciali insieme ad Eugenio Bava (la cui 
passione per gli effetti speciali fu passata al figlio 
Mario, ma questa è un’altra storia). La celebre 
scena dell’eruzione dell’Etna in Cabiria è invec-
chiata benissimo e sembra credibile anche più di 
un secolo dopo.



Nonostante la definizione di “Méliès spagnolo”, lo stile di Chomón è diverso da quello del cineasta francese per 
un certo gusto dell’onirico e dell’assurdo. Anche Méliès (col quale Chomon lavorò negli ultimi anni dell’Ottocen-
to), ovviamente, rimanda a un immaginario affine, ma le sue narrazioni sono caratterizzate da una maggiore 
linearità della storia. Di Chomón, invece, sono rimasti cortometraggi (la maggior parte commissionati dalla 
Pathé) in cui il gusto per il magnifico è l’unico pretesto della messa in scena. In La grenouille, si alternano sullo 
schermo rane, teste giganti e composizioni scultoree; nel meraviglioso Les Kiriki, acrobates japonais una fami-
glia di acrobati si destreggia nelle più improbabili piramidi umane; in Les papillons japonais una farfalla cambia 
forma e colore ad ogni battito d’ala.
Col successo di Cabiria (e di Maciste, altro grande successo al quale partecipò lo spagnolo), a Torino Chomón 
ebbe via libera per la regia di un progetto scritto da Giovanni Pastrone. La guerra e il sogno di Momi è un 
film del 1917 di quaranta minuti, nel quale viene raccontata la storia di un bambino che aspetta il ritorno del 
papà dal fronte. Dopo aver ascoltato il nonno che legge una lettera del papà, Momi si addormenta e comincia 
a sognare. Sogna i suoi pupazzi Trik e Trak animarsi e darsi una terribile guerra con eserciti, cannoni e città 
incendiate. Nasce il cinema d’animazione italiano, attraverso la tecnica del passo uno, che oggi conosciamo 
come stop-motion. 
Non è il primo ad utilizzarlo: il frame-by-frame fu utilizzato per la prima volta da Albert E. Smith e J. Stuart 
Blackton, nel cortometraggio del 1897 Humpty Dumpty Circus, andato perso. Tra gli italiani il passo uno fu 
usato egregiamente da Romeo Bosetti in Le garde-meubles automatique, girato nel 1912, nel quale una casa 
viene arredata dagli stessi oggetti che si spostano in giro senza che nessuno li tocchi (l’idea venne nel 1907 
proprio a J. Stuart Blackton e venne ripresa anche dallo stesso Segundo de Chomón nel suo Hotel Electrico 
del 1908). Il primo ad usare pupazzi animati come personaggi fu probabilmente il russo Władysław Starewicz, 
con il cortometraggio Lucanus Cervus anch’esso andato perduto. La guerra e il sogno di Momi rimane comun-
que uno dei film più importanti nella storia di questo genere, per la qualità tecnica e la durata delle animazioni.
Cento anni dopo
Cento anni dopo, nel 2017, le cose sono cambiate, sì, ma la storia si ripete. Un altro film su dei pupazzi che 
prendono vita ha cambiato totalmente il panorama del cinema animato. Toy Story, uscito nel 1995, e la sua 
casa di produzione, la Pixar, hanno aperto la strada al digitale. Il nome di Chomón lo ricordano in pochi, ma l’a-
nimazione in Italia tradisce ancora un’influenza borbonica. Per la seconda volta, un immigrato a Torino mostra 
all’Italia la strada dei cartoni animati, in maniera ineguagliata fino a pochi anni fa. Arrivato nel 1979 per lavorare 
con la casa di produzione Lanterna Magica, Enzo D’Alò è nato a Napoli e alla città sembra essere affezionato.



25

Per esempio, nel suo capolavoro 
La Freccia Azzurra, passando dal 
racconto di Gianni Rodari all’adat-
tamento cinematografico, un per-
sonaggio di nome Teresa diventa il 
temibile Dottor Scarafoni. E ancora, 
l’adattamento di Pinocchio ha, per 
ammissione stessa del regista, rife-
rimenti a Totò e Pulcinella. “Quando 
lessi per la prima volta il romanzo 
di Collodi avevo otto anni ed ero 
a casa dei miei nonni, al Vomero. 
Conservo ancora quel libro”.  C’è 
poi Opopomoz, ambientato pro-
prio a Napoli, con le musiche di Pino Daniele. Tre diavoletti devono fare in modo che un bambino pronunci 
la parola magica “Opopomoz”, per evitare la nascita del Bambino Gesù. Il Natale viene però salvato da una 
filastrocca contro il cattivo Sua Profondità, che viene cacciato dalla città. “Questi napoletani ne sanno una più 
del diavolo, cioè… di noi”, ammettono i tre servetti. 
In una delle interviste più recenti, D’Alò ha affermato che anche per un autore tutto sommato affermato come 
lui è difficile trovare produttori lungimiranti, disposti a raccogliere i fondi per un film animato. Ma c’è speranza: 
“Quando verrò a Napoli andrò a visitare gli studi della Mad di Luciano Stella. Sono molto curioso…”
La Mad Entertainment ha la sua sede nel pieno cen-
tro storico della città, a Piazza del Gesù; il suo autore 
più prolifico è sicuramente Alessandro Rak. Cercan-
do il suo nome su Google, si scopre che il regista 
“vive e lavora ai Quartieri Spagnoli”. Nonostante il 
cognome suggerisca provenienze dall’est, la famiglia 
Rak vive a Napoli da almeno due generazioni (lo zio 
di Alessandro, Michele, è un noto critico letterario 
partenopeo). In un’intervista su Repubblica, però, 
Rak ha raccontato che il suo insegnante del Centro 
Sperimentale, Giulio Gianini, lo considerava poco 
napoletano. Gianini (autore del già citato Pulcinella), 
avrebbe dovuto ricredersi: le opere di Rak L’arte della 
felicità e Gatta Cenerentola (quest’ultimo firmato 
anche da Ivan Cappiello, Marino Guarnieri e Dario 
Sansone), a Napoli devono non solo l’ambientazione 
ma anche il pretesto narrativo: il Vesuvio nel primo 
film, il porto di Napoli e le favole di Basile nel secon-
do, e in generale, quella sensazione a metà strada 
tra degrado e speranza, tra abbandono ed estro 
creativo che caratterizza la città campana. 
Persino il maestro di tutti, Bruno Bozzetto, parla di 
Napoli in termini di “creatività oltre ogni immaginazio-
ne”,  anche se difficilmente ci potrebbe ambientare il 
suo signor Rossi, impiegato sconfitto e conformista. Dice, invece, Rak: “Napoli è il luogo dove gli artisti pos-
sono vivere, perché si campa con poco. Qui c’è un’alta concentrazione di persone eclettiche. E l’ispirazione 
prende forma”. 



INCONTRO CON..... MARINO GUARNIERI
DI gIACOMO MARChESELLI

In occasione del Future Film Festival di Bologna abbiamo avuto occasione di assistere alla Masterclass del regista e ani-
matore Marino Guarnieri, uno dei fondatori dello studio MAD di Napoli e co-regista del pluripremiato Gatta Cenerentola.
Durante l’incontro sono stati fatti vedere materiali direttamente dal backstage del film, compresi alcuni schizzi preparatori 
e la lavorazione in post-produzione, oltre a un simpatico video in cui è stato fatto vedere tutto il lavoro di doppiaggio e 
motion-capture dei personaggi, realizzato con una tecnica veramente innovativa.
Adoperando, infatti, tutta al loro “arte di arrangiarsi” il collettivo MAD ha realizzato il lungometraggio sfruttando program-
mi completamente open source a cui poi hanno affidato solo le finiture a uno studio esterno, raggiungendo il loro obietti-
vo di fare un cartoon al 100% made in Naples.
“Come membro direttivo dell’ASIFA Italia posso dire che oggi c’è molta curiosità e interesse verso l’animazione ma anco-
ra non c’è un vero e proprio mercato in Italia. Dal canto nostro volevamo realizzare qualcosa che fosse diverso da quan-
to si vede oggi in giro. E questo ha fatto sì che Gatta Cenerentola sia un prodotto veramente ibrido, al di fuori da qualsia-
si genere e con un target particolare: gli adulti; qualcosa considerato sicuramente a-normale in Italia dove l’animazione è 
considerata esclusivamente come un prodotto per bambini. Un concetto che cozza con quella che è poi effettivamente la 
storia dell’animazione italiana che, da Bozzetto in poi, è sempre stata rivolta più agli adulti che non ai bambini”
“L’animazione, come tutti i tipi di narrazione, si basa su qualcosa da dire. Noi volevamo fare un omaggio alla narrativa di 
Giambattista Basile, colui che per primo ha inventato la favola di Cenerentola. Una storia che, nella sua prima versione, 
era molto più horror di quella di Perrault che venne poi usata per la famosa trasposizione della Disney. Volevamo riap-
propriarci della nostra storia e ribadire il legame che c’è tra la favola e la città di Napoli”
L’incontro prosegue con la descrizione del lavoro che è stato fatto per il film, a partire dagli schizzi originari dei singoli 
personaggi fino ad arrivare alla post-produzione. Quello che viene fuori alla fine dell’incontro
 è quello di una piccola bottega artigianale di animazione dove, anche con pochi collaboratori, possono venire fuori dei 
capolavori capaci di vincere premi come due David di Donatello (Miglior produttore e Migliori effetti speciali) e un EFA 
Awards (per L’arte deLLa feLicità, nel 2014).

innanzitutto Le presentazioni…

Mi chiamo Marino Guarnieri, sono regista di “Gatta cenerentoLa” insieme ad Alessandro Rak, Ivan Cappiello e Dario 
Sansone. Sono qui al Future Film Festival per tenere una masterclass sugli effetti digitali del nostro film che, di fatto, è 
un effetto digitale lungo 86 minuti.
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Ve L’aspettaVate tutta questa attenzione nei confronti deL Vostro fiLm?
Noi siamo tutte persone che vengono da un background di arti visive, non solo di cinema, per cui sapevamo che fare 
un film d’animazione sarebbe stato un lavoro lungo e difficile, tuttavia noi abbiamo la gioia di portare questo nostro 
prodotto in giro per l’Italia e per il mondo, ma la cosa che ci importa di più (e che ci ha dato più soddisfazione) è il fatto 
che finalmente l’animazione viene declinata come un “linguaggio” e non come un “genere”. Noi stiamo raccontando una 
storia “con l’animazione” poiché solo sulla carta non sarebbe stata adatta perché non è targettizzabile, è stata pensata 
per essere rivolta a tutti. E questo ,per fortuna si è capito e forse siamo stati d’ispirazione per una futura generazione di 
animatori.

iL future fiLm festiVaL compie Venti anni in questa edizione, doV’eri tu Venti anni fa?
Dunque siamo nel 2018 quindi venti anni fa era il 1998. A quell’epoca facevo varie cose all’interno della pubblicità e del 
mondo della comunicazione. Diciamo che ero in giro, cercavo un mio mezzo di espressione. Ero un giovane di 23 anni 
con la capacità di fare qualsiasi cosa e poche opportunità per realizzarle. Ora sono un giovane regista di 43 anni con 
qualche opportunità in più!



doVe credi che sarà tra Venti anni iL cinema d’animazione?
Io penso che il cinema è fatto dalle persone, non è un’entità astratta. Quindi credo che tra venti anni le stesse persone 
oggi hanno forza e vitalità per fare cinema e, in particolare, animazione, saranno ancora lì a fare sognare con le loro 
storie perché questo è un tipo di vita che si sceglie di abbracciare nonostante tutte le difficoltà.
Com’è lavorare in team e com’è possibile lavorare collettivamente (il gruppo MAD conta ben 15 collaboratori) a un film?
Beh ovviamente ci sono difficoltà soprattutto quando ognuno ha una propria idea e vuole portarla avanti. Ma proviamo 
comunque ad essere sempre i primi spettatori di quello che facciamo, guardando il prodotto con occhi esterni. È ne-
cessario spogliarsi di quello che si è per poter vedere in modo neutro il proprio lavoro, il che è molto difficile perché uno 
tende ad andare verso la propria idea. In questo senso il lavoro di gruppo aiuta perché bisogna andare non verso l’idea 
che piace solo a noi ma verso l’idea che piace a tutti. Quando questo avviene vuol dire che il prodotto è buono. È una 
sorta di “democrazia artistica” diciamo.

com’è LaVorare in team e com’è possibiLe LaVorare coLLettiVamente (iL Gruppo mad conta 
ben 15 coLLaboratori) a un fiLm?
Beh ovviamente ci sono difficoltà soprattutto quando ognuno ha una propria idea e 
vuole portarla avanti. Ma sappiamo anche che in un prodotto artistico la cosa più im-
portante è essere sempre i primi spettatori di quello che facciamo, guardare il prodotto 
con occhi esterni. È necessario spogliarsi di quello che si è per poter vedere in modo 
neutro il proprio lavoro, il che è molto difficile perché uno tende ad andare verso la 
propria idea. In questo senso il lavoro di gruppo aiuta perché bisogna andare non verso 
l’idea che piace solo a noi ma verso l’idea che piace a tutti. Quando questo avviene 
vuol dire che il prodotto è buono. È una sorta di “democrazia artistica” diciamo.

quaL è iL rapporto che traspare neL fiLm riGuardo La Vostra città, napoLi?
A differenza de “L’arte della felicità” dove la città di Napoli era presente ma appariva 
un po’ nascosta per dare più spazio alla storia e ai personaggi, qui abbiamo voluto 
valorizzare maggiormente la nostra città, perciò risulta, a tutti gli effetti, come un vero 
e proprio personaggio a sé stante. In questo film c’è veramente Napoli, c’è l’odore di 
Napoli, la sua umidità ma anche la sua cultura e la sua lingua.
Allo stesso modo la nave dove avvengono la maggior parte delle vicende, è sia un luo-
go che un vero e proprio personaggio e abbiamo impiegato molto tempo per pensarla e 

realizzarla.

La discussione prosegue con la descrizione dei passaggi e del lavoro fatto per realizzare le ambientazioni e le sceno-
grafie del film, dai disegni preparatori alla loro ricostruzione tridimensionale, come la costruzione di un vero e proprio set 
fatto al computer, realizzato come se fosse possibile muoversi dentro di esso.

un aLtro discorso moLto importante deL Vostro fiLm riGuarda La musica…
Abbiamo avuto la fortuna di avere fin dall’inizio nel nostro gruppo Dario Sansone che è anche il cantante dei Foja. 
Grazie a lui tutti i nostri film hanno sempre avuto colonne sonore molto particolari ed elaborate (abbiamo anche ricevuto 
molte candidature per le canzoni dei nostri film). Per l’occasione abbiamo ricevuto, inoltre, alcuni “regali” che alcune 
persone ci hanno fatto: pezzi originali fatti apposta per il film e adattamenti di canzoni popolari napoletane. E stiamo 
parlando di persone come Enzo Gragnaniello, il quale ha anche interpretato un personaggio all’interno del film. Si può 
dire che dopo il visivo, il sonoro e in particolare la musica è la parte fondamentale di questa pellicola, è l’elemento che 
fa esplodere veramente l’emotività del film.

tornando aLLo studio mad, Voi Vi occupate anche di formazione. che caratteristiche doVrebbe aVere un GioVane che potreb-
be aVere interesse a coLLaborare con Voi?
Beh essendo il nostro uno studio che vuole essere il più indipendente possibile occorre che i nostri collaboratori siano 
il più vicino possibile alla zona di Napoli per poter garantire un lavoro fatto bene in tempi rapidi. Ma cosa più importante 
è l’essere multitasking: all’interno del nostro Studio tutti fanno tutto e cercano di imparare cose nuove. Occorre avere la 
capacità e la voglia di imparare e mettersi alla prova. Questo è l’unico requisito fondamentale.
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FUTURE FILM FESTIVAL
VENTESIMA EDIZIONE

DI gIACOMO MARChESELLI

IL future fiLm festiVaL (29 maggio - 2 giugno)  è la prima manifestazione a cui CineOn ha partecipato. Si tratta di un 
festival bolognese che da vent’anni propone film fantascientifici, di animazione e di genere horror provenienti da tutto il 
mondo.  Quest’anno ha festeggiato il ventennale Abbiamo seguito la rassegna e abbiamo fatto una serie di recensioni e 
di interviste (In particolare l’incontro con Guarnieri co-regista di Gatta cenerentoLa).
La manifestazione ha proposto delle picoole perle dell’animazione e delle anteprime interessanti e che abbiamo deciso 
di proporvi sulla rivista. Inoltre, per celebrare l’anniversario, il Future Film Festival ha realizzato una mostra presso la 
Bibblioteca Salaborsa di Bologna che si è esaurita l’11 giugno ma che vi proponiamo qua in calce.
Il festival ha visto trionfare WindoW horses: the poetic persian ephifany of rosie minG film canadese diretto da ann 
marie fLeminG. Una piccola gemma animata dallo stile stilizzato, particolare e con tonalità molto colorate (vi rimando alla 
nostra recensione di pagina 31).  
Un’edizione all’insegna della realtà virtuale, una nuova forma artistica che sta ottenendo sempre più spazio e che 
presenta prodotti audiovisivi sempre più audaci ed in grado di fornire una fruizione attiva da parte dello spettatore. Una 
nuova frontiera, ancora acerba, ma che sta aquisendo sempre più spessore e identità. A vincere è stato rone Vr 
interactive app, di Lester Francois (Nuova Zelanda), un audiovisivo “non-filmico” che però ha conquistato la giuria per la 
sua interattivita e la sua originalità. 

Questa ventesima edizione ha visto :
33 lungometraggi (10 in concorso)
95 cortometraggi (selezionati da ben 400 arrivi)
2 follie notturne
12 opere nel nuovo concorso Virtual Reality Contest, 10 in concorso e 2 fuori concorso, con una Vetrina Cinema Virtual 
Cultural Eritage

Is It Future Is It Past

 is it future is it past, una mostra che racconta in venti tappe la storia degli effetti speciali e visivi al cinema.
Si tratta di un’installazione in legno costruita in mezzo alla piazzetta coperta della biblioteca SalaBorsa, da sempre 
luogo speciale per le iniziative a carattere culturale del capoluogo emiliano. All’interno dell’installazione venti postazioni 
video con cuffie raccontano il making of di venti film che hanno fatto la storia del cinema. Si va dai classici del periodo 
muto come il Viaggio nella Luna di Georges Méliès ai classici Disney a tecnica mista (Mary Poppins), fino ad arrivare a 
film più recenti come Avatar e uno speciale documento video sul making of di Ready Player One, ultima fatica di Steven 
Spielberg, uno dei registi che, più di ogni altro, ha innovato la settima arte proprio  partire dagli effetti speciali dei suoi 
film.
Il titolo della mostra, inoltre, (dal sapore vagamente amletico) si sposa bene con quanto viene mostrato e raccontato in 
quanto la parte più interessante e importante della mostra sono proprio le testimonianze dei film più “vecchi” e il raccon-
to degli effetti speciali realizzati con mezzi sicuramente più artigianali di quelli di oggi ma in grado di suscitare comunque 
emozioni maggiori di quanto possa regalarne oggi una “semplice” CGI.



OBBLIGO O VERITÀ
DI DANIELE MARAZZANI

Obbligo o verità è una pellicola thriller-horror della casa di produzione Blumhouse, una compagnia votata alla produzio-
ne di lungometraggi low-budget a tinte nere. Prodotti originali, a costo contenuto e che hanno come target i teenagers. 
Infatti, la maggior parte dei film si rivelano enormi successo al botteghino nonostante il budget striminzito.
Le pellicole proposte non sono vere e proprie pellicole orrorifiche bensì prodotti thriller che giocano sulla suspense. Mi-
schiano più generi e si aprono a nuove frontiere narrative e sono, complessivamente, dei prodotti molto validi dal punto 
di vista sia della resa che del contenuto. Purtroppo però “non tutte le ciambelle vengono con il buco”. Qualche giorno 
fa, durante il Future Film Festival di Bologna, è stato presentato, in anteprima italiana, il film Obbligo o Verità (Truth or 
Dare) diretto da Jeff Wadlow (Kick Ass 2).
Il plot è molto semplice: un gruppo di amici, durante il classico “Spring Break”, va in vacanza in Messico per divertirsi e 
per festeggiare tutti insieme la ricorrenza. Durante la loro permanenza arrivano in un sito “atipico” e iniziano a giocare 
ad “obbligo o verità”.  Ritornati a casa scoprono che una forza misteriosa li costringe ad andare avanti con il gioco e li 
informa che… in caso di diniego, la pena sarà la morte.
Il film segue un’Idea molto semplice e, sotto molti punti, presenta una prospettiva inedita delle “maledizioni messicane”. 
Il problema principale è la sceneggiatura che si rivela poco soddisfacente in quanto non coesa e piena di cliché triti e 
ritriti già esplorati in numerosissimi lungometraggi di quel filone. Il classico filmetto adolescenziale di (e per) “ragazzini 
pseudo-coraggiosi che amano giocare con il fuoco”.  I personaggi sono delle macchiette, hanno un’evoluzione forza-
ta, prevedibile ed effimera. Ognuno di loro presenta delle problematiche adolescenziali tipiche (ci sono: l’alcolista, la 
promiscua, la santarellina, il bravo ragazzo, lo spaccone e l’omosessuale) ma i loro disturbi sono stati “affibbiati” sola-
mente per creare un legame emotivo con gli spettatori. Legame che però non viene mai instaurato, in quanto tali disturbi 
risultano solo elementi di contorno che anziché elevare e dare maggior peso alla storia, contribuiscono a renderla piatta 
e scialba. Soprattutto poiché queste caratteristiche non vengono approfondite o caratterizzate a dovere. Sono messe lì 
e basta. Dal mio punto di vista, sarebbe stato più proficuo focalizzarsi su un numero minore di personaggi, sviscerare la 
storyline con tempi più lenti e giocare maggiormente sulla sospensione dell’incredulità davanti ad eventi sovrannaturali.
Obbligo o verità è un film con un’ottima idea di partenza ma, complessivamente, è realizzato con superficialità e ba-
nalità. È un lungometraggio spuntato, dai personaggi insulsi ed effimeri e privo di qualsiasi elemento di tensione o di 
intrattenimento. Una sceneggiatura ripetitiva e fragile che rende impaziente lo spettatore con il suo continuo insistere su 
elementi poco interessanti e incisivi. Né pauroso né divertente, è un film precario e labile, che sbaglia completamente 
direzione e affossa i costituenti più interessanti. Spesso conta avere l’idea vincente ma, il più delle volte, è più importan-
te prestare maggiore attenzione allo sviluppo e alla resa.
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BIG FISH AND BEGONIA 
DI gIACOMO MARChESELLI

Ormai si può tranquillamente dire che la Cina si 
sta affermando come nuova potenza mondiale 
per quanto riguarda il cinema d’animazione.
Tra i paesi dell’Est Asiatico, infatti, il solo Giap-
pone è riuscito a creare una vera e propria indu-
stria di anime da poter creare una vera e propria 
concorrenza ai rivali americani (tanto che, 
ancora oggi ne sono il principale concorrente).
Tuttavia anche il mercato cinese dell’animazio-

ne, pur partito da poco, sta dimostrando di essere al pari dei colleghi del Sol Levante, come dimostra il successo, nel 
2016, del film Your Name.
Big Fish And Begonia riprende esattamente da lì, con una tecnica d’animazione che ricalca esattamente lo stile e i 
cliché dei film made in Studio Ghibli, ma caratterizzandoli con una morale tipicamente cinese.
A prima vista, infatti la vicenda raccontata ha tutto il sapore degli echi di Miyazaki (in effetti è stata descritta come la 
risposta a La città incantata) con una giovane protagonista, Chun, appartenente a un mondo parallelo al nostro dove 
i giovani compiono un “rito di passaggio” passando una settimana sulla Terra sotto forma di delfini. Durante questo 
periodo la giovane s’innamora di un giovane essere umano. Questo l’aiuta a salvarsi dalle reti dei pescatori che l’hanno 
intrappolata e che le impediscono di tornare a casa. Chun si salva ma il giovane muore e a questo punto Chun decide 
di fare un patto con una potente strega del suo mondo. 
Questa trasforma il giovane in un delfino a cui Chun dovrà badare fino a che non sarà abbastanza grande da poter 
passare attraverso il varco e tornare a casa. Nel momento in cui tutto questo si compirà però Chun avrà la propria vita 
dimezzata rispetto a quanto previsto da suo destino.
Già da questo incipit si possono notare alcune somiglianze con La città incantata (ma anche un substrato narrativo che 
attinge a piene mani dalla favolistica mondiale tra cui le fiabe di Andersen). Tuttavia Big Fish And Begonia si dimostra, 
per molti aspetti, diverso dal film di Miyazaki. tanto per cominciare la tematica sessuale è resa in maniera più evidente, 
risulta chiaro che l’opera è rivolta ad un pubblico più tardo-adolescenziale e quasi adulto, mentre l’opera di Miyazaki 
rimaneva sempre ristretta al target più infantile (ovviamente anche qui non ci sono scene esplicite di sesso però si 
avverte il tono più maturo della pellicola).
Anche qui, inoltre, c’è una tematica ambientalista di fondo e la “punizione divina” per chi infrange questo delicato siste-
ma naturale delle cose. E si può dire che, da questo punto di vista, il film si presenta come più manicheo e poco incline 
alle soluzioni narrative facili. Il percorso di formazione che la protagonista compie è un cammino difficile, fatto di scelte 
che, ogni volta, comportano una perdita di qualcosa/qualcuno di importante per lei, ma solo grazie ad esse riuscirà a 
raggiungere il suo obiettivo e ad essere felice
Si tratta di una fiaba amara con un finale agrodolce, ma proprio in questo sta la forza del film: nella sua empatia che 
crea con lo spettatore tramite i vari plot twist che compongono il film come tanti frammenti di un mosaico unico. L’atten-
zione, in questo modo non cala mai e non esiste nessun tempo morto, fino all’ultimo non si può mai sapere se Chun 
riuscirà nel suo obiettivo oppure no.
Per quanto riguarda la tecnica d’animazione il film rispecchia in tutto e per tutto i canoni miyazakiani (anche alcuni es-
seri che popolano l’upside down dove vive Chun sembrano quasi ricalcati da La città incantata) con una buona dose di 
sperimentazione per quanto riguarda i fondali, soprattutto quelli marini che mischiano animazione tradizionale con una 
buona CGI che gioca con i riflessi dell’acqua e la condizione del mare.
Mare che diventa, di volta in volta, casa accogliente ma anche, allo stesso tempo, portatore di morte, così come simbo-
lo di rinascita nel finale, ed è, a tutti gli effetti, il co-protagonista del film.
Big Fish And Begonia non è un film facile, anzi colpisce proprio per la sua complessità tematica e stilistica. Si tratta di 
un film pieno di rimandi e simbolismi in cui alla fine tutti nodi tornano al pettine e l’equilibrio viene sempre ripristinato. 
Così come accade in natura, così come accade tra i due mondi del film. Come direbbe Eraclito (sempre a proposito di 
metafore acquatiche): tutto scorre!



UNSANE
DI gIACOMO MARChESELLI

Presentato in anteprima al Future Film Festival di Bologna, Unsane è sicuramente una delle sorprese migliori dell’anno 
pur essendo, a tutti gli effetti, il più “tradizionale” dei film presentati.
Steven Soderbergh, regista tra i più sperimentali e innovativi della sua generazione, decide di cimentarsi in un film gira-
to interamente con un Iphone 7. Se l’idea in fondo non è così nuova come può sembrare (esperimenti del genere con 
tecnologie a basso costo sono già stati fatti in passato, uno su tutti il noto Blair Witch Project realizzato con cineprese 
amatoriali) è il particolare utilizzo del mezzo a rendere veramente interessante questo film.
Come annunciato dall’introduzione alla proiezione fatta da Oscar Cosulich, direttore del festival, si tratta di un film “sinto-
matico” per questa particolare edizione del FFF. Un’edizione che guarda al futuro ma, allo stesso tempo, al passato del 
cinema, come due piani inscindibili tra loro. Si tratta di una vera e propria dimostrazione del fatto che guardare al futuro 
non significa necessariamente cercare il “nuovo” (l’ultimo ritrovato della tecnica, l’ultima app digitale…) ma sfruttare al 
meglio il potenziale che la tecnologia del presente già offre (Oscar Cosulich). 
Così, anche un semplice Iphone (con tutto che gli ultimi modelli non hanno nulla da invidiare alle macchine da presa 
professionali) può risultare efficace per raccontare una storia medical-thriller che si presenta fin da subito come espe-
rienza claustrofobica e disturbante per lo spettatore.
La storia, infatti, ha come protagonista Sawyer Valentini (Claire Foy), un’ex infermiera vittima di paranoie e manie di 
persecuzione causate da una precedente esperienza traumatica con uno stalker che la infastidiva. Le sue paranoie la 
portano a crisi nervose e depressione così che Sawyer è costretta ad essere internata a forza in una struttura psichiatri-
ca. Sembrerebbe il posto più sicuro al mondo, ma in realtà anche questo luogo si rivela essere alquanto pericoloso per 
la sua salute mentale. Soprattutto perchè Sawyer crede di riconoscere in uno degli infermieri proprio lo stalker che la 
perseguita, ma nessuno sembra crederle. Semplice paranoia o un pericolo reale?
Il film gioca tutto sulle possibilità che le riprese da Iphone 7 permettono: i numerosi campi e controcampi tra i personag-
gi, le riprese in notturna e le inquadrature perfettamente orizzontali ma, allo stesso tempo mosse e sgranate, rendono 
l’ambiente intorno a Sawyer straordinariamente inquietante e calustrofobico, con la sensazione continua di un pericolo 
imminente.  La fotografia cupa che pervade tutta la pelliclla è sicuramente il punto di forza così come il montaggio alter-
nato e schizofrenico che ricalca esattamente la follia che pervade la protagonista.
Per quanto riguarda la trama in sé Unsane risulta abbastanza prevedibile nel suo svolgimento (ma non per questo 
banale). È ovvio che l’attenzione è data principalmente dall’uso degli effetti visivi e dal montaggio che mettono però in 
secondo piano tutto il resto. Ma si tratta, per fortuna, di un difetto secondario rispetto alla straordinaria interpretazione di 
Clayre Foy che regala un personaggio veramente interessante, che tratta una tematica quantomai attuale e necessaria. 
Ottime anche le interpretazioni dei comprimari (Joshua Leonard e Juno Temple su tutti) incluso un simpatico cameo 
di Matt Damon che riesce, per un momento, a smorzare il tono, prettamente drammatico, con una vena di black humor.
Il film che inaugura la ventesima edizione del FFF si caratterizza perciò con una buona dose di tradizionalità che risulta 
però innovativa proprio perchè contro l’uso di effetti speciali più “invasivi” ma pechè cerca invece di servirsi della tec-
nologia giusta per creare emozione e suggestione. Il che rappresenta perfettamente il vero scopo per cui dovrebbero 
essere utilizzate tali tecnologie al cinema. Una vera e propria lezione di regia e montaggio che il regista di Atlanta regala 
agli amanti del genere horror e thriller.
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WINDOW HORSES
DI MARCO VECChI

  Quando una figura carismatica del mondo dell’intrattenimento unisce le proprie forze a 
quelle di un gran numero di sostenitori e appassionati di storie fuori dall’ordinario, il risultato 
può rivelarsi sorprendente. In questo caso, la figura carismatica è la produttrice del film San-
dra Oh, attrice canadese divenuta celebre per il ruolo di Cristina Yang nella serie televisiva 
Grey’s Anatomy, i mecenati sono tutti gli utenti che hanno contribuito con generose donazio-
ni tramite la piattaforma di crowdfunding Indiegogo, e il risultato è il lungometraggio animato 
Window Horses, diretto da Ann Marie Fleming nel 2016 e da pochissimo dichiarato vincitore 
del Platinum Grand Prize al Future Film Festival di Bologna. Il film usa un pretesto narrati-
vo semplicissimo per raccontare qualcosa di molto più grande. Rosie Ming (doppiata dalla 
stessa Sandra Oh), aspirante poetessa che convive con i nonni materni a Vancouver, viene 
scelta per partecipare ad un festival internazionale di poesia nella città iraniana di Shiraz, 

iniziando un viaggio che la porterà alla scoperta di sé stessa e delle molteplici facce della poesia. Tale moltitudine di 
aspetti si nota già a livello grafico: più di 10 tra registi e anim ecifici segmenti del film, tutti legati alla recitazione delle po-
esie e alle storie che le circondano. Ai differenti stili di disegno e animazione corrispondono vari stili di poesia. Come per 
registi e animatori infatti, anche diversi poeti sono stati convocati per diversificare la rappresentazione artistica nel film.
Questa caratteristica di Window Horses ha generato molto plauso, ma ha spesso contribuito a mettere in ombra la veste 
grafica principale del film, che ha comunque elementi interessanti da offrire. Il più significativo è il character design 
della protagonista Rosie: in mezzo ai personaggi che la circondano, tutti dotati di caratteristiche fisiche ben definite, la 
ragazza spicca “in negativo”. Pelle totalmente bianca, busto e arti che sono semplici linee tracciate sullo sfondo e volto 
ovale senza lineamenti (occhi a parte) e privo di bocca, che viene disegnata e animata solo durante i dialoghi in cui 
Rosie è coinvolta; tutte caratteristiche che sembrano inadatte alla protagonista di un racconto, ma che in realtà sono 
perfettamente funzionali al carattere del personaggio e al suo ruolo nella trama. La testa di Rosie ha infatti dimensioni 
del tutto in linea con quelle di qualunque altro personaggio del film; sul suo corpo filiforme risulta però decisamente 
sproporzionata, e questo costringe lo spettatore a focalizzarsi su di essa, rendendo così l’aspirante poetessa un simbolo 
della preminenza della mente sul corpo, coerentemente con il suo status di artista.
I suoi lineamenti anonimi sono inoltre in linea con le origini del personaggio, che all’inizio del film sono sconosciute 
sia agli spettatori che alla stessa Rosie, inconsapevole di molti eventi avvenuti alla sua famiglia. Viaggio alla scoperta 
della poesia quindi, ma anche alla scoperta della propria identità, che il film ci svela volta per volta attraverso numerosi 
flashback, anch’essi disegnati/animati secondo la regola degli stili multipli. Data la semplicità del volto di Rosie, risulta 
impossibile definirne l’origine iraniana fin quando non è lei a parlarne, ma è 
da quel momento che nella storia inizia ad infiltrarsi la Storia: tramite i rac-
conti dei molti personaggi assistiamo a momenti fondamentali del Novecento 
iraniano, quali la Rivoluzione Islamica (1979) e la guerra contro l’Iraq (1980-
1988), e internazionale, come la protesta di piazza Tienanmen avvenuta in 
Cina nel 1989.  Le verità che Rosie apprende nel corso dell’opera la mettono 
sempre più a dura prova. Il chador donatole dai nonni per il suo viaggio in 
Iran, si rivela fondamentale su più piani; già a livello di produzione, la sua 
capacità di coprire il corpo quasi integralmente, la monocromaticità e la forma molto semplice da disegnare si rivelano 
degli ottimi elementi per permettere di risparmiare sulle animazioni. Se scendiamo a livello diegetico notiamo però la 
sua vera importanza: all’arrivo di Rosie a Shiraz, le viene fatto notare come il chador in Iran sia considerato un indumen-
to eccessivamente occultatore, smontando quello che per molti occidentali è uno stereotipo negativo sulle costrizioni 
che avvengono nelle nazioni islamiche. Quel chador, che Rosie indossa durante tutte le rivelazioni che riceve nel corso 
della trama, finisce per accompagnarla anche nel suo momento più buio, quando sta per rinunciare ad esibirsi nella 
recitazione delle proprie poesie; ma le parenti appena ritrovate la convincono a rimettersi in gioco, facendole indossare 
un hijab molto più rivelatore e confortevole con il quale la rinvigorita poetessa giunge sul palco del festival a declamare 
il proprio lavoro. Ormai libera da ogni impedimento, Rosie si esibisce davanti a tutto il pubblico, tra il quale si nota anche 
Mehran, il padre che non vedeva da anni; con poesia e musica si chiude una storia che per la vastità di culture e forme 
della cultura che racconta e per le tematiche che rappresenta, appartenenti a tutta l’umanità (viaggio, affetti familiari, 
ricerca di sé), si può definire davvero universale. Universale, proprio come la poesia e la musica.



BIOGRAFILM FESTIVAL
Internationa Celebration of Lives 2018

DI DANIELE MARAZZANI

bioGrafiLm festiVaL è una manifestazione che da oltre una decade indaga le nuove tendenze filmiche e del documenta-
rio. Il festival ha sempre riservato una particolare attenzione per i racconti di vita, e in questa quattordicesima edizione 
la biografia è protagonista più che mai, con tante attesissime anteprime di film capaci di ritrarre i più grandi protagonisti 
dell’arte e della cultura mondiali.
Dal 14 al 21 giugno, a Bologna, abbiamo seguito il festival e per questo nostro primo numero abbiamo deciso di pro-
porvi una serie di recensioni dei titoli più interessanti che abbiamo visto. Quest’anno il programma del Biografilm ha 
proposto delle pellicole provenienti da ogni festival: Sundance, Berlino e Cannes. In particolare, molte di esse, hanno 
ottenuto riconoscimenti e vengono proposte in ateprima italiana al pubblico. 
Essendo una manifestazione con più categorie abbiamo pensato di suddividere le nostre recensioni in tre macroaree: 
Cinefili, Festival e Doc. 
Iniziamo dalla prima categoria:

                                  BIO-CINEFILI
MY GENERATION di David Batty 
(Daniele Marazzani)  
my Generation è una pellicola documentaristica narrata da Michael Caine; il noto autore britannico è 
chiamato a fare da cicerone ad una storia che si focalizza sulle icone british agli anni Cinquanta e Sessanta 
(Beatles, Rolling Stone, Twiggy, David Baily, Marianne Faithfull, Mary Quant).  Il cuore narrativo è impron-
tato su una visione personale, intima e filtrata dall’attore che, parlando dei suoi primi anni di carriera, si 
sofferma e analizza le chiavi portanti di quelle storiche decadi. Gli anni Sessanta sono importanti e segnano 
una rinascita culturale dopo i nefasti anni della Seconda Guerra Mondiale. C’è un rinnovamento sociale e 
culturale. La pellicola si concentra su tre macro-aree: l’ascesa della classe sociale media come guida per 
il nuovo Regno Unito, la rivoluzione culturale dovuta principalmente dalla nascita di movimenti artistici figli 
della nuova società di ceto medio ed, infine, la rottura definitiva del cambiamento, con la fine degli anni 
Sessanta (quest’ultima parte, in particolare si focalizza sull’ascesa della droga nel mondo dello spettacolo 
e sull’influenza che questi personaggi famosi hanno verso il pubblico). In poche parole, il film racconta la 
nascita della cultura pop.
Quindi la pellicola si basa su una visione privata e dal “micro” sguardo di una persona che ha vissuto 
appieno queste fasi di cambiamento. Attraverso questo racconto personale, di una persona “privilegiata”, in 
quanto in ascesa in ambito cinematografico e  “vicino” ai divi protagonisti, si arriva ad una macro narrazione 
che copre una moltitudine di concetti e di persone.
my Generation, dal punto di vista di contenuti, non offre niente di nuovo, sono tutte nozioni che ognuno di noi apprende negli anni della scuola, 
perciò è un lungometraggio un po’ carente e privo di spunti inediti ed originali. Tuttavia, l’idea di filtrare la macro-narrazione e di ancorarla ad 
una micro-narrazione di Caine è vincente e offre una prospettiva particolare e che offre due storie: una doppia ascesa, quella del ceto medio e 
quella dell’attore. In un certo senso, my Generation offre due film al prezzo di uno. Si tratta di una riflessione postuma, uno sguardo improntato 
ad analizzare una parte importante del proprio passato e che, ad una certa età, è possibile soppesare e valutare con raziocinio e obbiettività.

La regia racconta la nascita della cultura pop utilizzando un mix tra immagini di 
repertorio di matrice privata , scene dei notiziari, spezzoni di film, il tutto alternato 
con inquadrature di Caine, ai giorni nostri, che racconta in prima persona la storia. 
Una costruzione della diegesi via flashback. In particolare, my Generation ha 
un’idea registica che funziona e che è idonea al contenuto che vuole veicolare, 
prendendo spunto direttamente dalla cultura pop. Un percorso riflessivo che vuole 
essere un viaggio all’interno di quegli anni, catapultando lo spettatore negli anni 
che cambiarono per sempre il volto culturale del mondo occidentale.
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THE EYES OF ORSON WELLS di Mark Cousins
(Daniele Marazzani)  

the eyes of orson WeLLs è un lungometraggio passato recentemente al festiVaL deL cinema di cannes, 
dove è stato accolto in maniera tiepida. Si tratta di un dialogo personale, intimo tra il regista e lo stesso 
Wells. Conversazione riflessiva e postuma che mette in evidenza quanto sia cambiato il modo di fare il 
cinema al giorno d’oggi. Un confronto focalizzato nel svelare il personaggio e l’influenza che ha avuto 
la pittura nelle sue opere. Il tutto per far emergere il suo tratto, la sua visione, la sua concezione e il 
suo modus operandi nella creazione di un’opera. La pellicola nasce su una riflessione di Cousins, cosa 
avrebbe fatto il regista al giorno d’oggi con internet? Chissà che opere avrebbe realizzato con le poten-
zialità immense del digitale? Da questo spunto, a ritroso, si riscopre la figura, intraprendendo un viaggio 
visivo all’interno dei suoi bozzetti privati.
Come già accennato, si tratta di un vero e proprio saggio: c’è l’introduzione, lo svolgimento e ci sono le conclusioni. Una piccola tesi intenta 
ad omaggiare una grande figura cinematografica, attraverso una prospettiva inedita e poco nota: la pittura. Attraverso la produzione artistica 
pittorica di Wells, Cousins inizia a tratteggiare l’uomo e l’artista dietro alle seminali opere cinematografiche. Grazie all’accesso dell’archivio e 
al contributo della figlia di Orson Wells, Beatrice, viene costruito il percorso artistico del Maestro, soffermandosi principalmente su opere meno 
note come f for fake, mr. arkadin e macbeth.

Si tratta di un progetto filmico interessante e cinefilo. Una riflessione esaustiva e argomentata con 
semplicità e chiarezza. Un viaggio all’interno del mondo di Orson Wells filtrato dai suoi disegni che, 
indirettamente (o direttamente), hanno influenzato in maniera evidente la sua produzione filmica. 
Forme, colori e prospettive che prendono spunto dall’arte visiva per eccellenza e che fanno emerge-
re la grande visionarietà del regista di quarto potere.
the eyes of orson WeLLs è un lungometraggio documentaristico ben fatto, maturo, ordinato ed esau-
stivo. Narrato in maniera cronologica e con un’ibridazione narrativa tra passato e presente (E tra 
immagini di repertorio e immagini riprese nell’odierno), propone uno sguardo completo sul maestro, 
considerato uno dei più grandi cineasti della Storia del Cinema. Il pregio della pellicola è che, nono-
stante sia un racconto intimo, “narrato ad alta voce”, attraverso una struttura saggistica, ricopre tutta 
la carriera di Wells mettendo in luce numerosi aspetti della sua produzione, scandendo, tematica 
dopo tematica, una conversazione postuma atta ad intrattenere ed informare sia un pubblico cinefilo 
che uno principiante, incuriosito dalla figura di Orson Wells.

JANE FONDA IN FIVE ACTS di Susan Lacy
(Marco Vecchi)  

Poche stelle del cinema hanno vissuto una vita, sia pubblica che privata, mutevole come 
quella di Jane Fonda: l’infanzia traumatica, i primi passi nella recitazione, la fama, l’attivismo, 
le relazioni tormentate. Susan Lacy, già autrice di un apprezzato documentario su Steven 
Spielberg (spieLberG, 2017), continua la sua collaborazione con HBO in Jane fonda in fiVe 
acts, documentario sull’iconica attrice, che nel film racconta la sua vita, come da titolo, in 
cinque atti, ognuno rappresentativo di un periodo rilevante del suo percorso personale e pro-

fessionale. Con estrema linearità, il film ripercorre quindi tutte le tappe che hanno portato Jane Fonda a divenire la figura celebre e controversa 
che è oggi. Due aggettivi, celebre e controversa, che sono le due colonne portanti sulle quali è costruita la narrazione. Il film infatti pone enfasi 
sia sui traguardi professionali e filantropici di Fonda che su tutte le contraddizioni che l’hanno caratterizzata e la caratterizzano ancora oggi. 
Le tappe della sua evoluzione come figura pubblica sono note ai più: da figlia d’arte, costretta in ruoli che non sentiva propri, a icona sexy, con 
risultati identici, per poi diventare attivista convinta e usare il proprio ruolo per agevolare la produzione di film come tornando a casa (Hal Ashby, 
1978), sindrome cinese (James Bridges, 1979) e daLLe 9 aLLe 5… orario continuato (Colin Higgins, 1980), tutte pellicole di notevole risonanza 
sociale. Infine i celebri video di aerobica diffusi in VHS negli anni Ottanta e la rinascita attoriale in tarda età, sia sul grande che sul piccolo scher-
mo. Anche la sua vita privata sconfinò nel pubblico, grazie ai matrimoni con celebri personaggi quali Roger Vadim, Tom Hayden e Ted Turner.
Durante tutto lo svolgimento del film risulta quindi evidente l’estrema mutevolezza di Fonda, attrice e pensatrice in continua trasformazione, 
anche a costo di risultare incoerente ad alcuni. Quel che traspare dalla narrazione è in realtà una persona tormentata dal proprio passato: il 
suicidio della madre Frances Ford Seymour e il difficile rapporto con un padre come Henry Fonda hanno segnato profondamente l’artista, che 
in quello che è forse il momento più toccante del film racconta la genesi del film suL LaGo dorato (Mark Rydell, 1981). Il film in questione viene 
rivelato per come Jane Fonda, comprando i diritti dell’opera teatrale omonima, lo aveva pensato fin dall’inizio: un’occasione per riallacciare i rap-
porti con il proprio genitore ormai prossimo alla morte, che infatti sarebbe sopraggiunta l’anno successivo. Nel suo descrivere le scene topiche 
del film con questo nuovo punto di vista, la sequenza va oltre l’emozione del momento, rendendo impossibile rivedere Sul lago dorato con gli 
stessi occhi che lo avevano guardato la prima volta.
Jane fonda in fiVe acts non è però privo di difetti: la coerenza e la pulizia che mostra nel raccontare il suo soggetto risultano il vero punto debole 
del film. L’approccio fin troppo televisivo e lo storytelling di taglio giornalistico-biografico finiscono alla lunga per rendere il film ridondante; l’as-
senza di una regia che vada oltre le convenzioni, o che comunque abbia un taglio riconoscibile, rende quasi inevitabile il sopraggiungere della 
noia, considerando anche la durata forse eccessiva. In definitiva dunque, il documentario riesce nel suo intento di raccontare, anche emozio-
nando, la sua protagonista, ma viene ostacolato da un’impostazione stilistica che risulta inadatta al tipo di storia che racconta. Essendo una 
produzione HBO, viene da pensare che trasmetterlo in televisione dividendolo in due parti sarebbe forse stata una scelta migliore.



                                  BIO-FESTIVAL
WE THE ANIMALS di Jeremiah Zagar
(Marco Vecchi)  
Il romanzo We the animaLs, scritto da Justin Torres e pubblicato nel 2011, ricevette critiche 
molto positive. Il film omonimo che ne è stato tratto, diretto da Jeremiah Zagar, sta rice-
vendo, meritatamente, lo stesso entusiasmo. Primo lungometraggio di finzione diretto dal 
documentarista Zagar, è un racconto di formazione con protagonisti tre fratelli, Jonah (Evan 
Rosado), Joel (Josiah Gabriel) e Manny (Isaiah Kristian), nati da una coppia interrazziale 
del basso ceto economico, che vivono la loro giovane vita tra tutte le difficoltà date dalla loro 
condizione.Zagar si mostra a suo agio nel trattare l’argomento; la sua minuzia nel raccontare 
tramite le immagini si adatta benissimo anche al film di finzione. Diversi eventi ricchi di emotività vengono inclusi nella trama: le violenze esegui-
te dal padre (Raùl Castillo), la solitudine della madre (Sheila Vand), i tentativi di furto dei ragazzini, il trasloco. Ciò che emerge è una pellicola in 
grado di prendersi i propri tempi, dosando i dialoghi con sapienza e usando un approccio molto tendente al realismo, tranne per un particolare 
importante di cui si parlerà a momenti.Il rapporto umano in We the animaLs è fondamentale. Coloro che lo hanno paragonato al grande successo 
di critica di Barry Jenkins, moonLiGht (2016), non hanno sbagliato: i due film condividono infatti numerose tematiche, situazioni e approcci. Ciò 
che però contraddistingue davvero il film di Zagar è l’utilizzo dell’elemento onirico: Jonah per fuggire dalla realtà che lo circonda si rifugia nella 
propria immaginazione, e il regista mette in scena questi attimi di fuga sia tramite l’uso di sequenze irrealistiche, prima fra tutte una nella quale 
Jonah si ritrova a volare sovrastando il bosco vicino, sia tramite l’animazione. Un’animazione i cui disegni hanno tratti appositamente grezzi, in 
modo da sembrare dei disegni di un bambino su un foglio di quaderno.
In fondo, la storia che viene raccontata è quella di un’infanzia, con tutte le sue caratteristiche. I tre fratelli si riuniscono più volte durante il film, 
mettendosi sotto una coperta e sussurrando ripetutamente la parola “calore”, trasmettendosi (appunto) calore a vicenda, in senso sia letterale 
che figurato. La storia di un’infanzia che però devia senza tregua dai propri binari, poiché la vita costringe i ragazzini a crescere prima del 

tempo: il loro “rituale” del calore infatti verrà col tempo abbandonato nel corso del film. Nei 
fratelli maggiori subentrerà semplicemente una condizione di freddezza. Per Jonah il discorso 
è diverso, dato che nel suo caso l’affetto fraterno sarà sostituito da quello sentimentale/ses-
suale. Il ragazzino scoprirà infatti, durante l’incontro con un amico conosciuto in precedenza, la 
propria omosessualità: altro punto in comune con moonLiGht e caratteristica che aggiunge un 
ulteriore elemento di scoperta al racconto di formazione. Si spera soltanto che le vicinanze al 
film di Barry Jenkins non risultino controproducenti, relegando We the animaLs allo status di mera 
imitazione, perché questo non è proprio il caso.

SUMMER di Kirill Serebrennikov
(Daniele Marazzani  )  

Il festival bolognese bioGrafiLm porta, in anteprima italiana, uno dei film più 
apprezzati dell’ultima kermesse di Cannes, summer (Leto) del regista russo Kirill 
Serebrennikov. Si tratta di una pellicola molto particolare, quasi in toto in bianco e 
nero e con un formato particolare (molto panoramico, aspect ratio –  2.71:1). La 
storia è molto semplice: Leningrado. Anni Ottanta. In una Russia ancora in pieno 
regime comunista, si intrecciano le vite tra due musicisti di diverse generazioni: il 
giovane Viktor e l’adulto Mike. I due sono accumunati dalla passione per la musi-
ca rock occidentale: David Bowie, Lou Reed, i Sex Pistol, Mark Bolan e Iggy Pop 

sono i loro idoli: rivoluzionari, eccentrici, dissacranti e vere e proprie icone musicali. Mike e Viktor sognano la libertà di espressione nella Russa 
Comunista attraverso il fare rock e seguendo lo stile di vita dei loro idoli musicali. Un regime oppressivo dove non è possibile manifestare la pro-
pria creatività seguendo uno stile di vita occidentale. Infatti, i due sognano di fare rock in un periodo dove inseguire virtù filo-americane poteva 
costare la vita. Quindi il fare rock era osteggiato e ostacolato dalle forze dell’ordine del regime. summer è, anche, un racconto di formazione in 
quanto il rapporto che si crea tra Mike e Viktor è di maestro e allievo. Mike prende sotto la sua ala il giovane e lo contamina con le sue passioni 
rock, influenzandone lo stile e spingendolo ad adottare uno stile di vita più libero ed ideologico. Fare canzoni per gli altri, per far emergere la 
propria espressione creativa e fornire spunti allegorici e dissacranti attraverso l’arte musicale. Virtù rockettare da perseverare. In più, tra i due, a 
fare da unione “romantica” c’è anche la moglie di Mike che inizia a provare un sentimento amoroso per il giovane cantautore.
summer, essendo un film biografico, racconta la storia di loro tre in modo molto diretto e semplice. Le licenze “poetiche” sono state inserite per 
mettere in luce la tematica, il fare rock nel regime comunista, e per far emergere i sentimenti e le introspezioni psico-fisiche dei protagonisti. Dal 
punto di vista visivo, tutto ciò è evidenziato dall’utilizzo di animazioni/illustrazioni extra-dieGetiche che scandiscono la storia e fungono da veri 
intermezzi musicali. Immagini di ribellione e di rivoluzione, scandite da tracce seminali del rock degli anni Ottanta (the passenGers, chiLdren of 
a reVoLution e molti altri).  In particolare, in tutta la pellicola ci sono dei “videoclip” che rappresentano delle scene “false, mai successe” ma che 
i protagonisti “avrebbero voluto fossero vere”. Momenti di vita impossibili da espletare in pubblico in quanto inadeguati al regime comunista. 
Queste scene musicali vengono utilizzate in maniera differente ma perlopiù rappresentano la visione interna dei personaggi ma sono anche dei 
“What if”. Sono parti che servono a mitizzare il rock, a renderlo eroico ma, dall’altro lato, mostrano personaggi che non agiscono in maniera pro-
prio eroica. Si muovono sulla superficie, in modo lento e agendo con circospezione. Lo sognano e lo venerano ma sono consapevoli che essere 
rockstar nella Russia comunista, sarà impossibile.
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TOUCH ME NOT di Adina Pintilie
(Daniele Marazzani)  
bioGrafiLm porta in anteprima italiana il film rumeno touch me not di Adina Pintilie, vincitore 
dell’orso d’oro all’ultima edizione del festiVaL deL cinema di berLino. Un lungometraggio 
controverso, atipico e sperimentale. Sette anni di lavorazione per raccontare una vicenda 
personale, la scoperta del proprio corpo e sulla ricerca dell’intimità. Una costruzione 
narrativa che ibrida realtà e finzione, un po’ documentaristico e un po’ artificioso. Proprio 
quest’ultimo aspetto è la croce e delizia di questa complessa pellicola. Da un lato è un 
prodotto sperimentale e perciò va preso come innovativo nel linguaggio ma dall’altro lato, 
se preso come prodotto filmico, è sconclusionato e inconcludente. Pesante e di difficile interpretazione. La sua visione non è adatta a tutti e 
presenta alcune scene al limite della pornografia che non tutti sono in grado di digerire.
Touch me not mette in mostra una tematica attuale sul corpo che viene eviscerata in tutti i suoi aspetti con estrema crudeltà e nudità. Segue i 
percorsi emotivi di Laura, Roman e Christian, lanciando uno sguardo profondamente empatico sulle loro vite. Loro tre stanno percorrendo un 
viaggio personale e intimo alla ricerca di un proprio equilibrio psico-fisico che sfida preconcetti mentali, tabù e pregiudizi della società. Cercano 
di vivere in modo libero la loro sessualità e di sentirsi al proprio agio con il loro corpo. Chi detiene il controllo? Cosa voglio dal mio corpo? Come 
mi vedono gli altri? Quando e come mi sento a mio agio? Tutte domande messe in mostra dal lungometraggio e che creano un dibattito in quan-
to molti aspetti toccano la sessualità. Essendo una società prettamente ancora bigotta e puritana, è difficile trattare questi argomenti con facilità.  
La regista, attraverso numerose inquadrature e camere di ogni genere (anche della sicurezza), cerca di mostrare un percorso nella sua crudità, 

senza filtri, senza censure e senza costruire una vera storia. La dura e cruda realtà.
Ebbene, touch me not è un film sperimentale e perlopiù incompleto in quanto tende 
a raccontare una storia intima e pregna di sentimenti in maniera fredda, documen-
taristica e asettica. Paradosso che complica la visione e che cozza con il tema che 
vuole veicolare. Un argomento molto dibattuto e controverso che però in touch me not 
colpisce perlopiù per le sue forti immagini e non perché promulgatore di un messaggio 
ben delineato e disteso. Tante e troppe scene e una narrazione troppo frammentata. 
La costruzione narrativa agisce per distacco e ogni volta sembra “voler dare un pugno 
allo spettatore” mostrando scene forti e, a volte, prive di un significato che ne giustifi-
chino l’utilizzo. C’è la sottotraccia della libertà sessale ma, a volte, non è necessario 

mostrare in modo diretto, si può raccontare attraverso metafore e allegorie. Forse non siamo ancora pronti ad un film del genere, che va preso e 
valutato per la sua natura sperimentale, tuttavia rimane un lungometraggio lacunoso e che, dal mio punto di vista, non è stato in grado di fornire 
emozione o dibattito. Ne documentario e ne di finzione, si aggira in un limbo di avanguardia che tuttavia non è in grado di veicolare in modo 
adeguato il suo argomento cardine.

HANNAH diAndrea Pallaoro
(Daniele Marazzani)  

bioGrafiLm propone hannah, opera del regista italiano Andrea Pallaoro, presentato all’ul-
tima edizione della mostra deL cinema di Venezia. È il film che ha fatto vincere a Charlotte 
Rampling la coppa VoLpi come miGLior interprete femminiLe.  La pellicola racconta una 
storia di vita solitaria, triste ed effimera. Un breve arco temporale di una persona, di 
Hannah, una donna anziana rimasta sola e che consuma i suoi giorni da sola e senza 
affetti.Pochi dialoghi, inquadrature fisse, messinscena classica (sia sotto il profilo della 
costruzione del personaggio che della fotografia con luci di tagli efficaci e intense) e una 
recitazione fatta per sottrazione che mette in mostra, con gesti e sguardi, l’anima soli-

taria di hannah. Il film è molto emotivo e, nonostante non sia un lungometraggio canonico con una trama che ha un inizio ed una fine, mantiene 
alta la concentrazione e l’intensità. Si sa poco della storia, del background della protagonista. La camera segue la sua vita senza “intromissioni”, 
senza avvicinarsi troppo. Sta fissa, la osserva e permette allo spettatore di entrare, quasi in maniera voyeurista, nella sua intimità. Sembra quasi 
messa per documentare, un occhio che segue un’anima senza fornire nessuna coordinata spazio-temporale. La musica extra-dieGetica non è 
presente, solo suoni e rumori che fanno parte della diegesi. Nessun’abbellimento scenico e nessun rafforzativo. Sotto certi aspetti, quasi un film 
neorealista. La vita di hannah viene raccontata in maniera semplice, ma proprio questo “povertà” rende grande e intensa la sua storia. Attra-
verso il suo sguardo lo spettatore vive le sue stesse emozioni, viene catapultato nel suo mondo ed essendo un essere umano i suoi sentimenti 
sono facilmente comprensibili in quanto tutti hanno sperimentato la solitudine, la malinconia e la disperazione. Sentimenti viscerali, intimi e 
profondi che Pallaoro mette in mostra attraverso una costruzione per sottrazione, fornendo meno elementi possibili in modo da  poter sottolinea-
re maggiormente quei pochi che sono il cardine dell’intero film.
hannah è un piccolo grande film. Girato in modo classico, racconta una scoper-
ta dolorosa (che viene svelata man mano) e della solitudine umana. Intenso, 
emozionante e ben curato. Tuttavia, il successo è dovuto interamente a Charlotte 
Rampling che interpreta magnificamente il ruolo, fornendo intensità e spessore 
ad una figura che altrimenti risulterebbe piatta e banale. Grazie alla sua perfor-
mance il film si mantiene alto di livello in quanto, complessivamente, è ben curato 
ma che dal punto di vista della costruzione narrativa è un po’ datato e “privo di 
mordente”. Nonostante ciò, hannah è un buon prodotto.



DREAMING MURAKAMI di  Nitesh Anjaan
(Giacomo Marcheselli)  
C’è un rospo gigante che si risveglia nel mezzo di un bosco in Giappone. Sta cercando 
alleati per combattere una battaglia contro il Grande Verme.E c’è una traduttrice che si 
prepara per incominciare un lavoro su Ascolta la canzone del vento, opera prima dello 
scrittore giapponese Haruki Murakami. Se non fosse che Dreaming Murakami è il titolo 
di un documentario danese (diretto dal regista Nitesh Anjaan), vista la trama potrebbe 
tranquillamente essere un racconto uscito proprio dalle mani dell’autore di norWeGian 
Wood, con la sua poetica che oscilla perenne tra realtà e sogno. Il film parte dal lavoro che la traduttrice danese Mette Holm fa sul primo roman-
zo dell’autore giapponese. Ma si capisce subito che il tema principale del documentario è un altro. Si parla soprattutto del viaggio che questa 
compie nel Giappone contemporaneo, alla ricerca dei luoghi e delle sensazioni che lei stessa legge continuamente nei romanzi che si trova a 
dover tradurre. Da qui parte una lunga riflessione sul valore della parola e sul lavoro della traduzione, dal verbo latino trado che vuol dire, in 
primo luogo, “condurre, portare”. E in effetti la traduzione è da sempre veicolo principale per portare le persone (anche se non fisicamente) in 
altri luoghi. Per questo Mette Holm decide di compiere un lavoro di traduzione a 360 gradi, partendo lei stessa per il paese del Sol Levante, e 
portando con sé lo spettatore che si trova così catapultato in un mondo lontano eppure così vicino a lui.Basta poco, infatti, per scoprire che, 
nonostante le differenze spesso inconciliabili tra la cultura occidentale e quella orientale, possono esserci però anche dei punti comuni tra questi 
due mondi,che partono dalle reciproche riflessioni sulla condizione umana e sui sentimenti personali e quotidiani. Temi che, guarda caso, sono 
proprio quelli trattati da Murakami ne suoi romanzi. Così si scopre che anche ai giapponesi piace ascoltare la musica rock anni 50 o che molti 
ristoranti di sushi tradizionale lamentano la concorrenza della pizza dal momento che “i giapponesi mangiano solo quella ormai, e i nostri piatti 
nazionali ci rimettono” (dialogo presente nel film, ndA). Nel frattempo il grande Rospo continua il suo viaggio inframmezzando le visioni di Tokio 
dall’alto con lunghe e profonde riflessioni. La fotografia e gli effetti speciali (debitori, per molti versi, dell’immaginario orrorifico giapponese) sono 
i veri protagonisti della pellicola. Attraverso i cambiamenti di stagioni e di paesaggi si svolge il viaggio di Mette nei luoghi letterari che diventano 
realtà attorno a lei.
dreaminG murakami è un documentario atipico che in molti momenti si fa pura fiction, ma che, nonostante questo, non rinuncia al suo radica-
mento nella realtà, vera fonte d’ispirazione di tutte le storie narrate nei romanzi dell’autore giapponese. Così anche l’aspetto antropologico e 
sociologico della materia trattata non rinuncia al piacere del racconto e anzi, le due parti dell’opera si completano tra di loro senza che nessu-
na di esse prenda il sopravvento sull’altra, regalando così un prodotto che piacerà sicuramente sia allo spettatore appassionato delle storie 
fantasiose e misteriose, sia a quello che vuole scoprire il vero volto del Giappone e della sua letteratura e scoprire i segreti che si celano dietro 
il lavoro del traduttore. Non resta, dunque, che seguire il Rospo e perdersi dietro di lui in questo viaggio affascinante e suggestivo. Sperando di 
non incontrare il Grande Verme.

STORIE DEL DORMIVEGLIA di  Luca Magi
(Daniele Marazzani)

storie deL dormiVeGLia di Luca Magi. Si tratta di una pellicola di breve durata (67’) incen-
trata sulla storia di alcuni “residenti” del dormitorio bolognese, Rostom. La struttura offre 
un giaciglio e un riparo a numerosi senzatetto, provenienti da tutta Europa. Un luogo che 
racchiude personaggi variegati, uomini e donne, che tra una sigaretta e l’altra si ritrovano a 
convivere in modo pacifico la loro vita, condividendo riflessioni ed esperienze tragiche della 
vita. Tutti loro sono accomunati da una forte componente religiosa che li tiene ancorati alla 
realtà e che li porta a sopravvivere e ad andare avanti nonostante le avversità.

storie deL dormiVeGLia è un documentario molto toccante ed emotivo. Gli inquilini si raccontano con estrema umanità ed intimità. Non si piango-
no addosso, non sono arrabbiati con il mondo per essere stati abbandonati e condannati ad una perpetua attesa. Si confessano, dolori, gioie, 
speranze, incubi. Vite umane che stallano in un limbo etereo e che sperano di vedere la luce. Persone ghettizzate, dei fantasmi viventi che la 
società ha abbandonato e che cela dietro una struttura posta fuori dal centro storico.
Il regista costruisce la narrazione soffermandosi sul lato umano, sui visi e sui primi piani delle persone che vivono nella struttura. Storie di 
enorme umanità raccontante attraverso una struttura poetica e allegorica, improntata sulla luce e sul concetto religioso di “redenzione”. Una 
fotografia essenziale e che sfrutta in modo consono l’ambiente circostante: luce naturale proveniente perlopiù dalle sigarette e dal fuoco acceso 
per riscaldarsi. Chiari e scuri, luci ed ombre che mettono in risalto il volto, la faccia, la comunità e l’appartenenza. Un racconto allegorico pieno 
di poesia e di memoria intima e privata. Non è un racconto di denuncia bensì una storia 
di speranza e di fiducia verso il mondo. Le uniche immagini ampie sono oniriche, in 
prospettiva, con in lontananza una vita d’uscita dalla struttura che porta alla luce. Infine, ci 
sono immagini molto allegoriche che tracciano un legame tra la natura e l’uomo, costruite 
mediante sovra-esposizione e con l’uso sapiente della luce.
La dieGesi è costruita attraverso una voice-over di David che, in maniera poetica, disse-
mina parole di contatto tra il mondo naturale e quello umano. Due sistemi vitali che si 
contaminano e che fanno parte del cerchio della vita. storie deL dormiVeGLia è una pelli-
cola, intensa, forte, coraggiosa ed emotiva. Costruita seguendo una base fotografica ben 
improntata, offre numerosi spunti su una tematica spesso occultata e sottodimensionata.

                                  BIO-DOC
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IL CLAN DEI RICCIAI di  Pietro Mereu
(Marco Vecchi)  
La possibilità di redimersi e il reinserimento nella società sono argomenti sui quali è possibile costruire 
infinite storie, grazie alla loro vicinanza con la realtà di tutti i giorni. iL cLan dei ricciai, documentario 
diretto da Pietro Mereu e prodotto dai noti attori Matteo Branciamore, Eros Galbiati, Primo Reggiani e 
Nicolas Vaporidis, attinge direttamente a questa realtà. Ad essere raccontate sono le vicende di alcuni 
ex-detenuti residenti a Cagliari e il loro tentativo di ricominciare a vivere sotto il segno dell’onestà; le 
difficoltà nel trovare un impiego li spingono verso la rischiosa attività di pescatori di ricci di mare, ricciai 
appunto.Nonostante le condizioni proibitive impostegli dagli intervistati, tra le quali un limite di tempo di 
dieci giorni per girare tutto il materiale, Mereu svolge un ottimo lavoro di regia. Anche non considerando le particolarità del soggetto che tratta, 
il film risulta dinamico e ben attento ai tempi narrativi, con inquadrature ben studiate che rendono il tutto molto fluente. Volendo invece parlare 
dell’argomento e dei suoi protagonisti, bisogna ammettere che è inevitabile non interessarsene anche solo un minimo. Gli ex-detenuti si organiz-
zano sotto la guida di Gesuino, il capo dell’attività di pesca dei ricci, in un vero e proprio gruppo coeso, un clan appunto, nel quale si sostengono 
a vicenda. Traspare una forte umanità dagli appartenenti al clan. Sono di certo uomini che nella vita hanno commesso errori; ma il passato li 
perseguita anche dopo lo sconto delle loro pene, dato che quasi nessuna azienda decide di affidare loro un lavoro. Il loro bisogno di cambiare è 
tuttavia più forte di quanto si possa immaginare, e pur di non ripiombare nel mondo della criminalità decidono di lavorare per Gesuino, in modo 
da poter andare avanti con la speranza di riuscire a ricostruirsi una vita onesta tramite impieghi futuri. Il discorso che iL cLan dei ricciai porta 
avanti si sposta anche sulle condizioni dei detenuti in Italia. Il periodo di detenzione ci viene raccontato dalle parole di chi lo ha vissuto, e ne 
emerge una situazione chiaramente problematica, che spesso e volentieri non contribuisce neanche in minima parte alla riabilitazione dei carce-
rati. Necessario citare la presenza nel film di Joe Perrino. Artista rock e autore delle canzoni che formano la colonna sonora del documentario, 
parla al pubblico delle vicende di malavita che avvengono a Cagliari, con una precisione e una conoscenza che lasciano credere, erroneamen-
te, che anch’egli sia stato un criminale. Le sue “canzoni di malavita”, comunemente a generi d’oltreoceano come il gangsta rap o il narcocorrido 
messicano, mettono in melodia storie criminali, e rappresentano fedelmente lo spirito del film. Infatti queste canzoni, storie di crimine scritte 
da chi con il crimine non ha nulla a che fare, mostrano come sia possibile emanciparsi dall’illegalità, in tutte le sue forme, e restarne separati: 
esattamente ciò che stanno facendo gli appartenenti al “clan dei ricciai”.

MATANGI / MAYA / M.I.A. di  Stephen Loveridge Stephen Loveridge 
(Daniele Marazzani)  

Artista di origine Tamil è emigrata da piccola Londra dove da Maya, acerba videomaker, è 
diventata un astro nascente del panorama musicale. Hip-hop, dance, elettronica e reggae 
Matangi – Maya – M.I.A è diventata, in poco tempo, un’icona musicale in tutto il mondo. 
Infatti, la pellicola mette in mostra l’evoluzione della donna da rifugiata londinese a causa 
della guerra in Sri Lanka a popstar. La pellicola è diretta da Stephen Loveridge, amico di 
vecchia data di Maya, che ha filmato ogni cosa nella vita della vita di M.I.A. Loveridge ho 
girato tutte le scene in quanto amico ed ex compagno di corso di Maya. Infatti, la ragazza, 
prima di diventare cantante, frequentava corsi per diventare una filmmaker. La svolta è 
stata quando ha conosciuto Justine Frischmann, leader degli Elastica, grazie alla quale si 

avvicina alla musica. Da quel momento in poi inizia a proporre demo musicali ed in poco tempo diventa un vero e proprio fenomeno della scena 
rap.
MATANGI / MAYA / M.I.A. è un documentario ben riuscito e che riesce a muoversi sapientemente sia nell’ambito musicale che in quello biogra-
fico. Il giusto equilibrio tra queste due realtà conferiscono alla pellicola uno spessore e una completezza importante e offrono uno sguardo inte-
ressante ed esaustivo. La figura di M.I.A. viene raccontata senza filtri ed è uno sguardo interno, intimo, amicale che però mostra anche la vita 
privata e la sua controversa natura. Il soggetto viene raccontato a tutto tondo sia nel bene che nel male. La costruzione narrativa è perlopiù fatta 
con uno sguardo diegetico molto forte in quanto le riprese provengono direttamente dal regista, amico di Maya, che “con occhio investigativo” la 
riprende costantemente e filma situazioni di alti e bassi. Riprese fatte a mano, sgranate, con pellicola e con una cinepresa perlopiù amatoriale. Il 
personaggio è consapevole di essere ripresa e spesso “dialoga” direttamente con la telecamera. La sposta e la muove egli stessa. Infatti, tutto 
ciò è nato come un progetto casuale che poi è stato trasformato in un film. La parte più interessante avviene nel montaggio dove viene effettiva-
mente sviluppato il documentario. Loveridge utilizza, oltre alle proprie riprese, filmati presi ai vari network, video dietro le quinte di alcuni show, 
videoclip e immagini di repertorio videoripresi direttamente Maya. Attraverso flashback e flashforward si ripercorre la storia della giovane. Un 
montaggio ben gestito e che non frammenta l’azione e né tantomeno disturba la fruizione. In questo modo viene percorsa sia la storia biografica 
che quella della guerra in Ski Lanka, il cui conflitto ha creato una controversia tra M.I.A. e i media, in quanto rea di appoggiare i “terroristi”. Alti e 
bassi, momenti piacevoli (le riprese dei videoclip) e momenti difficili (come le critiche dopo il concerto di Madonna al Superbowl). M.I..A è un arti-
sta cosmopolita e che nella sua musica ha mixato culture e sonorità provenienti da tutto il mondo. Africa, Asia, Sudamerica, culture meno note, 
spesso osteggiate che offrono spunti interessanti sia dal punto di vista umano che musicale. Maya, durante la lavorazione dei suoi dischi, ha 
attinto a tutto ciò e si è fatta promotrice di alcuni messaggi politici importanti attraverso le sue canzoni provocatorie. Si è battuta per i diritti civili 
ed ha osteggiato la guerra. In particolare, si è battuta per il conflitto civile del suo paese natio. Tale “intromissione” l’ha portata nell’occhio del 
ciclone mediatico. Infatti, i media l’hanno etichettata come  una radical chic, una simpatizzante terrorista, per i suoi commenti politici sull’oppres-
sione della popolazione tamil e per il dito medio censurato alla telecamera mentre era ospite del Super Bowl.
matanGi / maya / m.i.a. è un ottimo film documentaristico. Un ottimo lungometraggio che intrattiene, informa e mette in evidenza una figura 
carismatica e combattiva. In particolare, la pellicola emerge grazie all’equilibrio tra la storia biografica e quella musicale. Due entità gestite 
sapientemente in fase di montaggio, forniscono allo spettatore uno sguardo esaustivo su M.I.A. Il documentario ci mostra una donna combat-
tiva, che ha sudato per ottenere il successo e che si è sempre dibattuta per le minoranze. Controversa, rivoluzionaria, il film mostra un’artista 
radicale, forte, contradditoria, attivista e che nonostante le sue numerose ambiguità è riuscita a rimanere coerente in ogni suo percorso.



TRA CINEMA E LETTERATURA: 
“IL bACIO DELLA DONNA RAgNO” ED ALTRE OPERE DI MANUEL PUIg                                      

DI MARTINA VENTURA

Nel secondo dopoguerra, in Argentina, la scena politica è lungamente occupata da una figura dai tratti ambi-
gui, il generale Juan Domingo Peròn. Regime di stampo populista, con un’ascendenza prevalentemente fa-
scista ( Peròn darà asilo ad alcuni generali nazisti tra cui Eichmann e Mengele), vennero portate inoltre avanti 
delle riforme in favore del popolo e degli operai, che garantirono così il plauso anche degli strati sociali più bas-
si. Peròn presentò il proprio programma politico come alternativo alla pianificazione sovietica ed al liberismo 
americano. I “descamisados”- sostenitori fedeli del leader- contavano membri tra gli schieramenti di destra 
e di sinistra. Il governo peronista viene rovesciato nel ’55 da un golpe militare, tuttavia nel ’73, per volontà di 

popolo, il generale viene richiamato dall’esilio insieme alla moglie Eva 
Duarte (carismatica figura politica, cui l’Argentina deve il suffragio 
universale maschile e femminile) e torna brevemente al potere fino 
all’anno della sua morte nel ’76. Sin dal ’73 prende però avvio una 
convulsa fase politica -Manuel Puig stesso, con la pubblicazione del 
suo terzo romanzo “The Buenos Aires affair” finisce nella lista nera ed 
è costretto ad un esilio forzato- le misure adottate nei confronti degli 
oppositori politici si fanno ora più esplicitamente intolleranti. Nel’76 
comunque, alla morte del generale Peròn, se ne afferma un altro, 
George Rafael Videla, il quale instaura una dittatura militare tra le più 
efferate e repressive dell’America Latina.
In questo anno di transizione, 1976, Manuel Puig scrive “Il bacio della 
donna ragno”, romanzo che racconta la convivenza, nello spazio 

claustrofobico di una cella, di un quarantenne omosessuale, Luis Molina, ed un giovane militante marxista, 
Valentin Arregui. La storia procede attraverso le narrazioni che Molina fa ad Arregui di pellicole hollywoodia-
ne degli anni ’30-’40. Il racconto ha la peculiarità stilistica di essere 
scritto a mo’ di dialogo cinematografico: escluse non più di una decina 
di pagine, il libro di Puig potrebbe tranquillamente considerarsi una 
sceneggiatura. 
Del suo debito per la cultura cinematografica se ne trovano numerose 
tracce anche in alcune componenti biografiche; nel 1956 il giovane 
scrittore argentino (al tempo universitario) viene chiamato a studiare a 
Roma, con una borsa di studio assegnatagli dal Centro Sperimentale. 
Un primo tentativo di combinare cinema e letteratura risale a pochi 
anni dopo quando, nel 1960, inizia la stesura del suo primo romanzo, 
originariamente pensato come una “sceneggiatura della propria vita”. 
Se però “Il tradimento di Rita Hayworth” assume successivamente 
una forma più strettamente romanzesca (pur con i dovuti distinguo di 
un’opera fortemente impregnata di influenze post-moderne), “Il bacio 
della donna ragno” rappresenta invece una più compiuta realizzazio-
ne dell’ ideale connubio tra cinema e letteratura. Già nell’incipit Puig 
si diverte a giocare sulla natura ambivalente delle proprie pagine, 
presentando la descrizione di una donna con modalità che ricordano 
fortemente la didascalia cinematografica.
-Lei si vede che ha qualcosa di strano, che non è una donna come tutte. Molto giovane, un venticinque anni 
al massimo, con un faccino un po’ da gatta, il naso piccolo, all’insù, il taglio della faccia è… più rotondo che 
ovale, la fronte spaziosa, le guance pure grandi ma che poi scendono a punta, come i gatti.
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In queste prime righe il prigioniero Molina sta 
raccontando al compagno di cella il primo di una 
serie di film, (in questo caso peraltro realmente 
girato, “Il bacio della pantera” pellicola del 1942 di 
Jacques Turner) e nel farlo adopera una termino-
logia tesa a restituire al lettore un’immagine il più 
possibile nitida ed immediata. Manuel Puig attinge 
per questo ad un linguaggio, quello cinemato-
grafico, che ha una sua codificazione e delle sue 
caratteristiche ben precise. Per prima cosa, infatti, 
la letteratura cinematografica consente di scrivere 
esclusivamente ciò che è possibile vedere/rap-
presentare. L’incipit del romanzo si attiene chiara-
mente a questo principio. Si noti infatti l’indicazione 

approssimativa sull’età della donna  (registicamente è difficile fornire con precisione questo tipo d’informazioni, 
a meno di non utilizzare un dettaglio ad esempio su un documento) e come l’intera descrizione non vada mai 
ad inferire sulla dimensione introspettiva della donna, limitandosi rigorosamente a considerazioni sull’aspetto 
fisico. La didascalia di una sceneggiatura deve inoltre essere funzionale e mai accessoria; per questo motivo ci 
troviamo di fronte ad una presentazione oltre che molto breve particolarmente incisiva, e che riesce in qualche 
modo, anche attraverso il paragone con il gatto, a restituire al lettore una visione chiara, cinematografica per 
l’appunto, del personaggio.
Ci sono invece più o meno tre passaggi che tradiscono l’impostazione generale del libro, avvicinandosi a 
tutt’altro tipo di modelli. Circa a metà del romanzo troviamo alcune riflessioni di Molina, che pensa al prossimo 
film da raccontare, mentre contemporaneamente dentro di lui pende corpo un processo psicologico che lo 
porterà a tradire il compago di cella alla polizia. La narrazione prende quindi le forme di un flusso di coscienza 
joyciano, che sfrutta i meccanismi tipici di questa scrittura, le associazioni di immagini senza nessi logici espli-
citati, oltre che una punteggiatura ed una sintassi del tutto irregolari. 
Le altre due sezioni che trasgrediscono l’impostazione cinematografica sono gli ultimi due capitoli del libro. 
Uno è un rapporto di polizia che registra empiricamente tutti gli spostamenti di Molina una volta uscito di carce-
re; l’altro è invece il racconto delirante di un sogno di Arregui indotto dalla morfina, somministratagli per lenire i 
dolori della tortura. In generale l’idea di un collage di stili narrativi è ricorrente nella letteratura di Puig e in altri 
romanzi ciò appare in modo anche più evidente. Sia “Il tradimento di Rita Hayworth” che “The Buenos Aires 
affair”, entrambi precedenti alla donna-ragno, si costruiscono infatti su una continua sovrapposizione di diversi 
generi, che vanno dalla pagina di diario, alla lettera, fino ad una surreale intervista, tenuta da Gladys, protago-
nista di “The Buenos Aires affair” ed un reporter frutto della sua immaginazione.
 Abbiamo detto della convivenza forzata di due figure apparentemente agli antipodi, da un lato il rivoluzionario 
marxista, uomo virile e tutto d’un pezzo, dai forti ideali politici; dall’altro un omosessuale, Molina, la Donna-ra-
gno, appassionato di tanghi, boleri e pellicole hollywoodiane, visceralmente attaccato alla figura materna, che 
rappresenta per lui l’unica spinta alla vita. In realtà c’è una vicinanza tra i due personaggi che viene messa in 
risalto proprio dalla dimensione cinematografica. Entrambi i personaggi infatti vivono ai margini della società, 
uno perché vuole sovvertirla, l’altro perché ne è sostanzialmente rifiutato. Ciò che realmente distingue Arregui 
dalla Donna-ragno è che il primo possiede una coscienza politico-sociale, l’altro si limita a vivere remissiva-
mente la propria condizione di semi reietto. Qui entra in gioco l’interpretazione che Puig dà del cinema come 
strumento di alienazione e manipolazione di massa. Non è infatti un caso che l’attivista marxista non riesca a  
richiamare alla memoria neanche un film (probabilmente ne ha visti molto pochi), mentre la Donna-ragno ha 
nella mente una rete vastissima di riferimenti al mondo hollywoodiano, in particolare a quello delle grandi dive. 



Il cinema (chiaramente si parla della Hollywood degli anni ’30-’40, contemporaneamente si sta infatti già svilup-
pando un altro tipo di cinema fatto di un maggiore impegno politico) viene qui considerato al pari di una droga. 
-tu sai chi erano i partigiani?
-Sì, lo so che erano dei patrioti, ma nel film no. Tu lasciami continuare. Allora…cosa veniva dopo?
-Io non ti capisco.
-E’ che il film era divino, e quello che mi interessa è il film, perché in fin dei conti finché sono chiuso qua dento 
non posso fare altro che pensare a cose belle, per non diventare matto, no?...Rispondimi.
-Cosa vuoi che ti risponda?
-Che mi lasci un po’ scappare dalla realtà. Perché dovrei disperarmi ancora di più? Vuoi che mi metta a strap-
parmi i capelli come una matta? Mica li ho lunghi come un’hawaiana
-No sul serio d’accordo, è vero che qui puoi disperarti fino a diventare matto, ma puoi diventare matto non solo 
se ti disperi.. ma anche se ti alieni, come fai tu. Questa tu mania di penare alle cose belle, come dici tu, può 
essere pericolosa.
-Perché? Non è vero.
-Po’ essere pericoloso scappare così dalla realtà, è come una droga. Perché ascoltami, la tua realtà, la tua 
realtà, non è soltanto questa cella. Se stai leggendo qualcosa, studiando qualcosa, trascendi già dalla cella mi 
capisci? Per questo io leggo e studio tutto il giorno.
Interpretazioni altrettanto critiche del cinema derivano direttamente anche da figure storiche contemporanee o 
leggermente precedenti. Un esempio è la figura di Malcom X, leader sociale di una parte della comunità afro-
americana, che dopo essersi convertito alla religione dei Black Muslims (tra il ’48 ed il ’52, anno in cui esce di 
galera) proibisce ai suoi seguaci di andare al cinema, ritenendolo un tipo di droga alla stregua delle sostanze 
stupefacenti. Condanna ogni tipo di romanticismo in qualche modo riconducibile alle “scempiaggini hollywoo-
diane”, considerandole appunto strumenti di manipolazione nelle mani del governo bianco. Si pensi oltretutto 
al ruolo svolto dal cinema di propaganda nazista (nel libro ne viene raccontato uno) ed al cinema dei telefoni 
bianchi. Si tratta di tipologie cinematografiche ampiamente sfruttate dai rispettivi regimi, nazista e fascista, 
come strumenti di manipolazione ideologica ed alienazione.
D’altra parte ci son anche risvolti positivi della settima arte che emergono dal romanzo. Sono infatti i racconti 

di Molina a permettere ad Arregui  di riprendere contatto con la sua parte emotiva 
e che accompagnano la Donna-ragno in un processo di formazione e di acquisizio-
ne di coscienza politico-sociale. Oltretutto, anche da un punto di vista puramente 
narrativo, gli scenari cinematografici rendono meno angusto, meno claustrofobico, 
lo spazio di una prigione.
Il titolo stesso “Il bacio della donna ragno”, fa riferimento al tentativo di Molina di 
irretire il compagno di cella con questa trama di film e di storie, se non che la Don-
na-ragno ne rimane lei stessa intrappolata. La metafora della donna-ragno è inoltre 
interpretabile come il simbolo della condizione dell’omosessuale, imprigionato in 
una fisicità in cui non si riconosce.
Per quanto Manuel Puig sia generalmente considerato un autore camp, non è 
corretto, nel caso specifico di questo libro, farlo rientrare in questa definizione. Si 

tratta piuttosto di una rappresentazione dialettica di due inclinazioni dell’autore stesso, una più marcatamente 
camp, impersonata dalla donna-ragno, una più culturalmente consapevole e politicamente impegnata, incar-
nata invece dal militante marxista. E’ infatti una rivelazione stessa dell’autore, quella di aver fatto della don-
na-ragno  una sua proiezione, attribuendogli anche elementi autobiografici (la passione per il cinema, il legame 
fortissimo con la madre oltre che l’omosessualità). Anche però il carattere sovversivo è una componente che 
appartiene innegabilmente in qualche misura allo scrittore. Ricordiamoci infatti che “Il bacio della donna ragno” 
viene scritto in esilio da un’ Argentina dove sta per aprirsi la stagione dei desaparesidos.
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START CINEM-UP
5 START UP ChE STANNO CAMbIANDO IL MONDO DEL CINEMA ITALIA-

NO E NON SOLO
    DI gIACOMO MARChESELLI

 “Il cinema è un’invenzione senza futuro”
(Luis Lumière)

Così sentenziava un giovane Luis Lumière quando qualcuno gli chiedeva qualcosa riguardo quello strambo 
dispositivo che proiettava immagini in movimento, inventato insieme al fratello Auguste una fredda mattina di 
dicembre del 1898.
A distanza di anni si può affermare che fortunatamente aveva torto.
Non solo l’avventura del cinematografo è proseguita ed è arrivata fino ad oggi, ma ha dimostrato, nel tempo, 
di sapersi evolvere continuamente in mille modi e declinazioni. E ancora oggi, nonostante una millantata 
“morte del cinema tradizionale” (espressione che da anni ormai si ripete ciclicamente) si può dire che il me-
dium regge bene in mezzo al mare magnum dell’audiovisivo che la rivoluzione digitale ha portato negli ultimi 
tempi.
Non solo, ma il cinema può essere ancora una fonte inesauribile di progetti imprenditoriali innovativi all’inter-
no delle cosiddette Industrie Culturali e Creative, un settore che, negli ultimi tempi, si sta sviluppando sempre 
di più.
Ad esempio con le startup, termine derivante dall’economia che indica tutte quelle piccole imprese o idee im-
prenditoriali che sono ancora agli inizi e che cercano soluzioni organizzative e strategiche che siano ripetibili 
e possano crescere indefinitamente. E perché non provarci anche con il cinema?
Ecco, dunque, una lista di 5 start up che, partendo proprio dal cinema, si stanno facendo strada nel mondo 
delle industrie creative:

MOVIEDAY
Piattaforma web, nata nel 2015, che permette di organizzare 
proiezioni nei cinema di tutta Italia; seguendo i principi della 
sharing economy, gli spettatori scelgono dal catalogo generale i 
film che vogliono vedere (si va dai grandi classici alle produzioni 
contemporanee, soprattutto quelle indipendenti) e decidono dove 
e quando organizzare la proiezione. Movieday sta lentamente rivo-
luzionando la distribuzione cinematografica italiana valorizzando 

soprattutto il lavoro di esordienti, indipendenti e cinematografie straniere che, altrimenti, avrebbero fatto fatica 
a trovare un proprio spazio nella programmazione delle sale cinematografiche.

CAUCASO FACTORY
Cooperativa di produzione cinematografica, nata in forma di start-
up, a vocazione sociale; Caucaso Factory produce documentari 
sociali e contenuti crossmediali con particolare attenzione a un 
pubblico svantaggiato (non vedenti e non udenti), in collabora-
zione con l’Università di Bologna e altri enti e istituti di ricerca 
in Italia e in Europa; sonorizzano i propri film dal vivo e tengono 
laboratori formativi coniugando la passione per la ricerca e la 

formazione; le loro produzioni assumono una grande valenza terapeutica a forte impatto sociale e per questo 
motivo hanno ricevuto numerosi riconoscimenti.



COMBO
Cooperativa di servizi e casa di produzione nata all’interno 
dell’associazione El Garaje di Bologna; gestiscono un labora-
torio, un teatro e una sala di posa condivisa in cui le diverse 
professionalità del settore possono incontrarsi e fare piccole 
produzioni indipendenti legate al territorio; l’obiettivo è incre-
mentare i servizi creando un polo cinematografico, cittadella 
delle arti e dei mestieri che accentri il lavoro e ne semplifichi le 
fasi produttive in spazi connessi e condivisi tra professionisti e 

studenti che si vogliono avvicinare al lavoro sul set.

TRINITY TEAM
Progetto vincitore dell’ultima edizione di Incredibol! (premio 
per progetti di impresa nel settore creativo e culturale del 
Comune di Bologna), la società, nata nel 2015, è formata 
da quattro ragazzi con esperienze pregresse nel settore 
dell’industria videoludica; nel 2017 il team progetta un vide-
ogioco chiamato “Schiaffi & Fagioli”, ispirato ai film di Bud 
Spencer e Terrence Hill. Si tratta di un videogame in pixel 
art del genere “beat’em up” a scorrimento, con aggiunta di 
meccaniche platform e minigiochi. Dato il successo della 
versione demo gratuita, il team ha avuto il supporto di Bud 
Spencer Official (pagina ufficiale gestita dagli eredi dell’attore) in seguito a una campagna su Kickstarter.

OFFICINA D’ARTE.IT
L’associazione culturale Officina d’arte.it nasce a Roma dalla 
passione dello scultore Paolo Brozzi. Si tratta di un luogo 
dove si sperimenta artisticamente e in cui le diverse attività 
creative e artistiche confluiscono in un unica struttura in gra-
do di accogliere tutte le potenzialità di forma e di linguaggio 
che caratterizzano l’ambito dell’espressione artistico-creativa: 
cinema, recitazione, fotografia, arte pittoriche e materiche. 
Ampia e variegata, dunque, l’offerta formativa, con corsi di 
cinema e fotografia e la possibilità di affittare lo spazio per 
mostre ed eventi
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IN SALA
ULTIMI FILM USCITI A GIUGNO



RECENSIONI
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ThELMA  
LE TORbIDE fORZE MAgNETIChE DEL DESIDERIO

DI fLAVIA MAINIERI

Alcuni pesci vagano intrappolati sotto la lastra di ghiaccio di un lago. Al di sopra di essa la piccola Thelma (Eili Harboe) li 
fissa. Un istante dopo la macchina da presa scavalca il pavimento di ghiaccio e mostra la protagonista dal punto di vista 
dei pesci: la vera prigioniera nella sua sagoma opaca.
Si apre così, nelle sconfinate e glaciali distese norvegesi, la storia di liberazione e redenzione d’amore di Thelma dalle 
reclusioni mentali erette come fortezze dal fondamentalismo cristiano della famiglia. Trasferitasi ad Oslo per studiare 
Biologia all’università, Thelma, ragazza timida e timorosa, inizia ad assaporare le piccole gioie dell’indipendenza e della 
crescita, fra tutte l’irresistibile forza attrattiva del desiderio, quello che cresce sempre più intensamente nei confronti 
di un’altra studentessa, Anja (Kaya Wilkins), giunta in suo soccorso durante un improvviso attacco epilettico. Le crisi 
convulsive di Thelma si infittiscono al crescere del legame emotivo tra le due. Scavare nella propria psiche per com-
prendere, e soprattutto accettare, la causa delle crisi sarà per Thelma un viaggio regressivo alla scoperta di sconcertanti 
verità su se stessa, sulla sua infanzia e sulle fondamenta marce su cui è stata costruita la “fortezza paterna”, percorso 
catartico verso una demolizione delle opprimenti gabbie di essa.Thelma è il quarto lungometraggio del norvegese Joa-
chim Trier, un thriller psicologico-soprannaturale capace di evocare in modo armonico e originale sia il cinema d’autore 
di Bergman e Hitchcock sia i conflitti archetipici dei miti greci: la famiglia come nucleo potenzialmente mortifero, lo 
scontro tra un padre e una figlia, figure femminili di grande complessità drammatica. Come un’eroina tragica, Thelma è 
afflitta tra dover fare ciò che le è stato imposto (la “legge del Padre”) e ciò che profondamente vuole (la “legge dell’indi-
viduo”). Ma la sua energia interiore – un potere straordinario che cova dentro di sé, cui è incapace di opporre resistenza 
– la trascina fatalmente verso il principio di piacere a cui tutti tendiamo, la pulsione magnetica della soddisfazione del 
desiderio, nella faticosa e sofferente accettazione di un destino, proprio e autodeterminato, diverso da quello imposto. Il 
confine tra amore e morte si assottiglia, e più la mente della ragazza cerca di allontanare i “pensieri impuri” su Anja, più 
il corpo reagisce fisicamente – sotto forma di perturbanti crisi psicogene (auto)distruttive – per cercare di dar sfogo alle 
represse tensioni sessuali. L’angoscia di Thelma è angoscia del desiderare che oscilla tra volere e temere di volerlo.
Repulsione mortale e attrazione vitale sono le forze (sopran)naturali che determinano l’agire della protagonista in quello 
che è, in definitiva, un racconto di formazione, di esperienza ed esplorazione del mondo e dell’altro verso la scoperta di 
sé, che trascende con maestria l’ordinario. E ciò è ottenuto grazie ad un uso elegante del soprannaturale che si mani-
festa anche in una raffinata e inquietante regia “di cristallo”, fatta di panoramiche simmetriche e gelide della selvaggia 
natura norvegese (contrapposta all’ultramodernità di Oslo), di una delicata macchina da presa che striscia sui corpi e di 
conturbanti “effetti Vertigo” focali, volti a intensificare determinati passaggi narrativi ed emotivi della vicenda. La natura 
incontaminata viene così caratterizzata, resa pericolosa, come fosse anch’essa un personaggio capace di trasmettere 
energia e personificare tensioni drammatiche. Nell’ancestrale scontro tra natura e cultura, caos e controllo, Thelma, 
fragile e potente allo stesso tempo, subisce e reagisce nuotando in apnea alla ricerca della sua strada.
«Ho avuto paura. La porta si è dischiusa, ma il Dio che è entrato era solo un ragno. Si è avvicinato a me e io l’ho visto in 
faccia: un viso ripugnante e gelido».Con queste parole Karin, la protagonista di Come in uno specchio (1961) di Berg-
man, giungeva al culmine del suo delirio mentale/crisi di fede. Come Karin, Thelma è preda di allucinazioni e dà corpo 
animale alle sue crepe spirituali, l’una un ragno e l’altra un serpente, tentazione peccaminosa che cerca continuamente 
di insinuarsi nel suo corpo. Thelma è anche un percorso liberatorio che cerca di destrutturare le arcaiche paure instillate 
dalle credenze religiose, talvolta radicate nella coscienza individuale fino al controllo di essa. Per l’educazione con cui 
è stata cresciuta, la cosiddetta “educazione del senso di colpa da espiare”, Thelma è “eretica” perché creatura erotica, 
così come in antichità le donne affette da crisi convulsive venivano stigmatizzate come streghe sulla base di superstizio-
ni; per molto tempo infatti la medicina non è riuscita a spiegare l’epilessia, definendola “morbo sacro” a causa di quello 
stato di estasi, fuoriuscita da sé, che provoca. Da un lato l’indottrinamento religioso, dall’altro la sedazione farmacologi-
ca, metodi usati in diverse epoche per manipolare gli spazi reconditi della psiche umana, lì dove né un Dio punitore può 
arrivare né Scienza sanare perché dominio dell’oscura volontà d’amore.

NOVERVEGIA, DANIMAECA, FRANCIA, SVEZIA, 2018 reGia Joachim trier interpreti eiLi harboe, kaya 
WiLkins, henrik rafaeLsen distribuzione teodora fiLm durata 1h e 56’  



A quiet passion
IL CINEMA RISCOPRE EMILy DICkINSON

DI DENISE PENNA

Nonostante ai suoi contemporanei sia passata quasi totalmente inosservata, Emily Dickinson è considerata una delle 
autrici letterarie più prolifiche e significative dell’Ottocento ed è stata infatti riscoperta solo dopo la sua scomparsa, 
grazie alla pubblicazione postuma delle oltre 1700 poesie da lei composte e accuratamente conservate. L’idea di voler 
dare il proprio contributo al tardo riconoscimento della poetessa, figura che curiosamente anche il cinema non ha mai 
considerato, il regista inglese Terence Davies propone il suo personale omaggio nel biopic A Quiet Passion.
Delineando un ritratto che va dall’adolescenza all’età adulta, Davies si concentra sulla forte personalità della Dickinson, 
che già molto giovane decide di lasciare la rigida educazione cristiana impartitale al collegio di Mount Holyoke per poter 
professare una spiritualità molto più intima e personale, lontana dai bigotti dettami dell’epoca (“Dio sa cosa c’è nel mio 
cuore”). Il suo carattere ribelle, oltre al distacco dalle convenzioni religiose, porta la donna a limitare la sua vita sociale, 
trascorrendo le sue giornate nella propria casa, con la sua adorata famiglia. Il rapporto con i fratelli Austin e Vinnie, 
con la madre e soprattutto con il padre Edward è infatti molto saldo e aperto, di una modernità quasi anacronistica, ma 
spesso anche conflittuale, al limite dello scontro. L’unica figura esterna alla famiglia con cui Emily riesce a instaurare 
un rapporto sincero e di ammirazione è Miss Buffam, una donna indipendente ed emancipata, amante degli aforismi di 
wildiana memoria, con la quale condivide la sfrontatezza e l’ironia nei confronti della vita.
Alla coralità del film si aggiunge inoltre la presenza quasi fisica della casa, con i suoi colori pastello e la sua luce calda, 
sia diurna che notturna, che diviene spesso l’oggetto della macchina da presa attraverso lunghe panoramiche; proprio la 
casa, il focolare domestico, il luogo deputato alla protezione di chi vi abita, diventerà per Emily, dopo la morte del padre, 
una sorta di volontaria prigione, sede di un ormai totale isolamento e un progressivo e letale peggioramento fisico.
Per il ruolo da protagonista Terence Davies sceglie una straordinaria e intensa Cynthia Nixon, che descrive come “una 
donna di grande passione e senso dell’umorismo, ma soprattutto vera”, in grado di rappresentare con grande trasporto 
e partecipazione tutti gli aspetti del personaggio – ironico, femminile, sensibile, tenero, aggressivo.
A Quiet Passion è dunque una vera e propria finestra non solo sull’intimità domestica della Dickinson e, banalmente, 
sulle sue vicende familiari, ma soprattutto sulla sua, per l’appunto, passione silenziosa, sul suo controverso animo 
d’artista, fortemente votato all’onestà intellettuale ma allo stesso tempo sensibile e tenero, concentrato sui sentimenti, 
sulla bellezza della natura e soprattutto sul binomio morte-vita. Il voice over della Nixon, che recita i componimenti della 
poetessa, accompagna lo spettatore durante la visione e gli permette di addentrarsi su quest’ultima riflessione, summa 
di un mondo interiore troppo ricco e complesso per essere condiviso con i propri simili ma destinato a diventare, con il 
tempo, immortale.

GB/BELGIO/USA, 2016 reGia TERENCE DAVIES interpreti cynthia nixon, Jennifer ehLe, emma beLL
distribuzione satine fiLm durata 2h e 5’
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PERFECTOS DESCONOCIDOS
LA VERSIONE DARk E TRAgICOMICA DI PERfETTI SCONOSCIUTI

DI ERICA bENEDETTELLI

Presente nell’undicesima edizione del Festival del Cine Español di Roma, Perfectos Desconocidos è il remake dell’omo-
nimo film italiano Perfetti Sconosciuti (2016) diretto da Paolo Genovese. Al di là della trama e dei dialoghi riportati quasi 
fedelmente, l’adattamento di Álex de la Iglesia pone l’accento su aspetti che nella versione nazionale erano marginali, 
se non completamente ininfluenti. Da questo punto di vista, quindi, Perfectos Desconocidos può essere considerato un 
film nuovo, nel genere e nelle scelte registiche, nonostante mantenga costanti le tematiche di base. 
Cinque amici si riuniscono per una cena in compagnia durante un’eclissi; nel corso della serata decideranno di fare un 
gioco: mettere i cellulari al centro del tavolo e rispondere pubblicamente ai messaggi e alle chiamate che arriveranno. 
Come si evince da questa breve sinossi, la trama di Perfectos Desconocidos è la medesima della versione nazionale 
che, grazie alla maestria del regista e degli attori, è riuscita a incassare oltre diciassette milioni di euro al botteghino, 
diventando il secondo film più visto nella storia del cinema italiano.  Ad avvalorare la somiglianza tra i due prodotti, c’è 
sicuramente la scelta della location, del cast e dei dialoghi. Infatti, la casa in cui viene ambientata la vicenda è molto 
simile a quella originale e gli attori sono stati selezionati in modo da rispecchiare le fisicità dei protagonisti italiani. Tra 
questi è possibile ritrovare anche alcuni volti noti al pubblico nazionale, come Dafne Fernandez che ha interpretato 
Marta Ramon in Paso Adelante (2002 - 2005), Belén Rueda protagonista del film premio Oscar, Mare Dentro (2004), 
Juana Acosta Restrepo nota per le serie televisive Velvet (2014) e La Dama Velata (2015) e Eduardo Noriega che ha 
interpretato Perducas nella trasposizione cinematografica de La Bella e La Bestia (2014) di Christophe Gans. Corrispet-
tivi spagnoli degli attori Alba Rohrwacher, Kasia Smutniak, Anna Foglietta e Edoardo Leo, per alcuni di questi protago-
nisti sono stati tradotti anche i nomi, come nel caso di Bianca diventata Blanca. Oltre a questo trasferimento, anche i 
dialoghi sono rimasti intoccati, tranne per qualche lieve modifica che li ha adatti alle vicende. Per esempio, la conversa-
zione famosa sulla supremazia di coppia, che avviene tra Rocco (Marco Giallini) ed Eva (Kasia Smutniak) e che nasce 
dalle loro consapevolezze, nella versione spagnola viene trasformata nel suggerimento dello psicoterapeuta di Alfonso 
(Eduard Fernández) e diviene la frase motrice di un’importante decisione finale. 
Come già anticipato, infatti, ci sono notevoli differenze tra la versione spagnola e il nostro Perfetti Sconosciuti, divergen-
ze in grado di rendere la prima versione un film nuovo rispetto alla pellicola d’origine. Benché la tematica di base sia 
rimasta intoccata, durante il corso del film subentra un nuovo tema: il sovrannaturale. L’eclissi di luna che, nella versio-
ne italiana, è solo un pretesto per ambientare le vicende, nella controparte spagnola è il motore che scatena gli eventi. 
La gigantesca luna rosso sangue che fa da sfondo alle vicende dei cinque amici è la causa degli episodi di violenza 
immotivata e delle situazioni paranormali che si verificano durante la cena. Questa scelta ha provocato indubbiamente 
un cambio di registro del film e a comportato nuove reazioni ai fatti e un nuovo epilogo. In sostanza, la pellicola è pas-
sata dall’essere un’opera drammatica e profondamente realistica, ad essere un film con una forte componente comica e 
oscura. 
Complessivamente, Perfectos Desconiscitos può essere considerato un prodotto originale sotto diversi aspetti. Un 
primo punto riguarda la tematica della tecnologia. A differenza della versione italiana dove questa è vista come una 
“scatola nera” in grado di rivelare al mondo i segreti più oscuri, nella trasposizione spagnola questo tema diviene la 
conseguenza di una situazione sovrannaturale e paradossale, eliminata la quale niente dovrebbe accadere. Un secon-
do aspetto riguarda le reazioni. La rabbia esplosiva e gli episodi di violenza che caratterizzano questa pellicola, infatti, la 
avvicinano a prodotti molto più melodrammatici rispetto al Perfetti Sconosciuti di Genovese. Indubbiamente, queste due 
scelte sono state determinate anche dalle abitudini registiche di Álex de la Iglesia, che è noto soprattutto per i suoi film 
grotteschi in grado di unire lo humor nero con le situazioni paradossali. Nonostante le decisioni stilistiche, l’opera risulta 
godibile in tutte le sue parti ma, l’importanza data ad alcuni aspetti piuttosto che ad altri, ha portato alla mancanza di 
una riflessione finale, un punto centrale nella pellicola nostrana. 

SPAGNA, 2017 reGia ÁLEX DE LA IGLESIA interpreti beLen rueda, ernesto aLterio, Juana acosta
distribuzione ??? durata 1h e 37’  - Visto durante iL festiVaL spaGnoLo a roma 



Solo: A Star Wars Story
SIL PRIMO VERO fLOP DELLA LUCASfILM

DI DANIELE MARAZZANI

Qualche settimana fa è uscito l’ennesimo lungometraggio appartenente alla mitologia di Star Wars. Questa volta non si 
tratta di una pellicola della saga cardine bensì dello spin-off su Han Solo, Solo: A Star Wars Story. Il film ha avuto una 
produzione turbolenta e problematica, ricucita solo parzialmente dal veterano, Ron Howard.
Questo secondo spin-off è complessivamente complicato da valutare in quanto possiede sia delle qualità pregevoli ma 
anche delle notevoli mancanze. Purtroppo si concentra sul personaggio più amato della saga starworsiana ed ha l’ar-
duo compito di proporre un giovane nuovo attore nella parte che fu di Harrison Ford. La nota negativa e che “ammazza 
negativamente” il film è la poca voglia di osare, proponendo una sceneggiatura fin troppo tradizionale e figlia di un 
certo modo di fare cinema tipico degli anni Ottanta. Non è un caso che Lawrence Kasdan, sceneggiatore della pellicola 
insieme al figlio Jake, si proprio il classico autore proveniente dalla cinematografia degli anni Ottanta. Autore di L’impero 
Colpisce Ancora e de I predatori dell’Arca Perduta, due cult di quegli anni.
Proprio la sceneggiatura è l’apparato maggiormente 
discutibile in quando presenta degli spunti e delle trovate 
molto banali e dei punti di svolta classici, leggibilissimi e 
privi di una storyline ben congegnata e strutturata. Anche 
i dialoghi sono molto semplici e per molti versi banali e 
discutibili. In particolare, manca la caratterizzazione dei 
personaggi. Han Solo si conosce ma le genesi del suo 
personaggio ha un background insulso e pieno di forza-
ture. Solo è già cosi: arrogante, ribelle, ottimo pilota ma 
la figura è priva di un arco in crescendo e di epicità. Lo 
stesso dicasi per la controparte femminile, Qui’Ra, un 
personaggio insulso e che non aggiunge nient’altro alla mitologia o al proseguito evolutivo di Han. Dal punto di vista 
narrativo, l’interesse amoroso è il motore della storia ma è talmente semplicistico e ripetitivo che per essere un film di 
Star Wars è alquanto imbarazzante. I legami tra i vari personaggi nascono in modo discutibili e l’unico momento buono 
è la nascita, casuale, dell’amicizia tra Chewbacca e Han. Il Lando di Donald Glover viene inserito per via del Falcon ma 
a livello di storia non aggiunge niente. Non fornisce nessun contributo rilevante.
Il film scorre e si concentra sul genere avventuristico con molti riferimenti al mondo automobilistico poiché nella pellicola 
ci sono molti inseguimenti con automezzi. Sotto certi aspetti è “colpevole” di far parte della mitologia di Star Wars. Se 
fosse un film nuovo e con personaggi nuovi avrebbe un giudizio meno negativo, tuttavia, facendo parte di quell’univer-
so, i giudizi devono per forza guardare ad una prospettiva più ampia.
Ron Howard non riesce a salvare il film. Forse l’ha diretto per cortesia perché molte scene non sembrano avere il calore 
tipico del sui film. Una regia classica, mai sopra le righe ma che, impalpabile, non riesce a fornire al lungometraggio un 
cuore e un’anima.  Gli attori, se pur non cosi’ male, non riescono a risollevare il film e alla fine, anche le loro interpreta-
zioni vengono fagocitate dalla pochezza complessiva.
Il risultato? Solo è un film mediocre, dimenticabile e impalpabile. I pochi momenti epici, tipici della saga di Star Wars, 
non emergono e anzi, spesso, vengono “affossati” e abbassati di tono, come a voler dire “questo è un film di Star Wars 
ma non è Star Wars”. Sia la conquista del Millennium Falcon che la mitica Rotta di Kessel in 12 Parsec, si rivelano 
deludenti e prive di quei momenti di gloria e di epicità spettacolare. Sconfortano i fan. Manca di personalità, di forza e di 
carisma. Assolutamente perdibile e trascurabile all’interno del franchise di Star Wars.

USA, 2018 reGia RON HOWARD interpreti aLden ehrenreich, Woody harreLson, emiLia cLarke
distribuzione disney durata 2h e 15’
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Parigi a Piedi nudi
SCAPPANDO DAL gRIgIORE DELLA CITTA’

DI MARTINA VENTURA

Che la formazione dei due registi di “Parigi a piedi nudi” non sia esattamente di matrice cinematografica è ben chiaro fin 
dalla prime inquadrature. Dominique Abel e Fiona Gordon sono infatti una coppia 
di attori/registi attivi sulla scena teatrale da oltre 25 anni, lavorano attualmente in 
pianta stabile in un open space di Bruxelles, ma le rappresentazioni dei loro testi 
hanno avuto una circolazione mondiale. Incontrano per la prima volta la dimen-
sione cinematografica negli anni Novanta con il cortometraggio “Merci Cupidon” e 
“Parigi a piedi nudi” costituisce il quarto lungometraggio realizzato dal duo.
Il racconto prende avvio sulla cima di una montagna, da cui si intravede un de-
solato centro abitato nel Canada ricoperto dalla neve (per tutto il film pare che in 
questo paesino non debba succedere altro che nevicare incessantemente). Sotto 
la tempesta una giovane zia, Martha, annuncia alla nipotina Fiona l’imminente e 
definitiva partenza per Parigi.
Molti anni dopo, in modo del tutto stravagante, una ormai cresciuta Fiona (inter-
pretata dalla regista Fiona Gordon) viene convocata in aiuto dell’ottantenne zia 
Martha (Emmanuelle Riva). Con una lettera finita nella spazzatura, successi-
vamente recapitata tra la nevi del Canada, zia Martha comunica che la sua vita 

libertina e bohemien è minacciata dall’intervento di assistenti sociali che vorrebbero rinchiuderla in una casa di riposo. 
Prontamente Fiona abbandona la piccola e desolante realtà di paese per avventurarsi nella metropoli e riscattare la 
libertà compromessa della zia. L’arrivo nella grande città è però particolarmente traumatico e rocambolesco, si apre con 
l’incidente del tuffo nella Senna (quasi a mo’ di battesimo), e prosegue in una spirale di catastrofi che si concludono con 
la misteriosa scomparsa della zia. Interviene a questo punto un terzo personaggio, quello di un clochard  intraprendente 
ed un po’ vanitoso, Dom (Dominique Abel), che vive sul lungo Senna e si ritrova fortuitamente coinvolto nella vicenda. 
Sarà infatti lui a ricongiungere la latitante zia Martha alla nipote. L’intreccio discretamente complicato, che vira ad un 
certo punto verso una piega quasi da giallo, è in realtà pretestuoso. I veri elementi caratterizzanti della messa in scena 
sono piuttosto le continue trovate comiche,  dalle semplici gag (che si rifanno ai lazzi tipicamente teatrali, agli sketch 
della slapstick e della comicità rivendicata di Jacques Tati) fino ad elementi da pura commedia plautina, tra i quali quello 
dello scambio dei personaggi. E’ inoltre  la recitazione molto atletica, quasi acrobatica ( in momenti come quello di uno 
stravagante tango ballato a bordo Senna), oltre che le espressioni  teatralmente esasperate ed un po’ stranianti dei pro-
tagonisti, a dare dinamismo al film. Un contributo importante viene inoltre da Emmanuelle Riva (zia Martha), che dopo 
l’ultimo pluripremiato film di Heneke, “Amour”, ritroviamo nei panni di un’allegra ma determinata ex ballerina in fuga 
dalla vecchiaia, che esibisce un distinto lato comico, oltre che una performance di tip tap molto divertente.  L’ascenden-
za teatrale non si limita però allo stile interpretativo degli attori, ma si riflette anche su una rappresentazione artificiale e 
stilizzata di Parigi, costruita attraverso una rete di luoghi simbolici ( come il lungo Senna o l’immagine troneggiante della 
tour Eiffel, fino addirittura ad una riproduzione della Statua della Libertà), tutti inspiegabilmente, ma allo stesso tempo in-
scindibilmente collegati tra loro. I protagonisti seguono per la durata del film a riconcorrersi tra un posto ed un altro (dal 
Canada alla Francia, da un punto all’altro dei sobborghi parigini) con lo spirito avventuroso, un po’ ingenuo dei bambini, 
sempre attento a tenere a debita distanza il resto della società, che con il suo grigiore ed il suo  cinismo spietato minac-
cia la loro vitalità sfrenata. 
“Noi resistiamo allo spirito pessimista e violento dei nostri tempi” dicono i due registi Dominique e Fiona; è pur sempre 
vero, però, che la fuga continua e la totale mancanza di contatto con la società, rappresentano risposte non definitive, a 
volte un po’ vane, alla concretezza brutale della realtà. 

FRANCIA, 2014 reGia BRICE CAUVIN interpreti Laurent Lafitte, aGnes Jaoui
distribuzione kitchen fiLm durata 1h e 40’



Favola
fILM EVENTO TARgATO NExO DIgITAL

DI DANIELE MARAZZANI

Favola è un film atipico, inusuale per la cinematografia italiana in quanto surreali-
sta, bizzarro e, volutamente, sopra le righe. Si tratta dell’adattamento dell’omonima 
pièce teatrale scritta da Filippo Timi, diretta da S bastiano Mauri (anch’esso dietro 
lo script teatrale come consulente).  Una favola grottesca, stralunata e che strizza 
l’occhio a celebri libri per ragazzi (favole) come Alice nel Paese delle Meraviglie 
di Lewis Carrol e Il Mago di OZ di L. Frank Baum. Tutta la costruzione narrativa e 
scenografica è strutturata in modo inverosimile, paradossale e stralunata. Sem-
bra frutto di qualche droga o allucinazione. La casa sembra una zucca, ha colori 
sgargianti e proporzioni sfasate. Una fiaba dove un animale di pezza, un peluche, 
può interagire “indirettamente” ed avere una parte importante all’interno della storia. 
Una diegesi che mischia anche generi diversi e che, a volte, si tinge di tinte da noir 
classico.
La vicenda è molto semplice. Anni Cinquanta. Stati Uniti. La Signora Fairytale è la 
classica casalinga americana, annoiata e perennemente segregata in casa dall’au-
toritario marito che quando torna a casa da lavoro, vuole che tutto sia “perfetto”. 
Infatti, la donna vive solo per compiacere al marito. Oltre a lei ci sono dei bizzarri 
personaggi, tra cui la sua migliore amica, Emerald, sofferente a causa del perpetuo tradimento del marito. La vita di 
Fairytale cambia repentinamente quando scopre di essere diventata un uomo! Un cambio improvviso di gender che farà 
cambiare prospettiva alle due donne. L’ambientazione Anni Cinquanta permette di far riflettere su concetti e tematiche 
passate che, tuttora, non sono state risolte completamente. Molto woman oriented, Favola rappresenta, in modo alle-
gorico, le turbolenze e le discriminazioni da parte della società verso le donne. Ogni giorno emergono avversità verso 
il sesso femminile e perciò, la pellicola mette in mostra un sistema gerarchico maschilista per poi distruggerlo nel corso 
della vicenda.
Toni esagerati ed eccessivi per sottolineare maggiormente il paradosso e il grottesco messo in scena nella costruzione 
narrativa. I dialoghi riprendono vecchie pubblicità “maschiliste” che limitavano o sottodimensionavano la donna. Moven-
ze e ripetizioni bizzarre e divertenti (come quando il suono e i baci “volanti” quando Fairytale è contenta). Infatti, la cosa 
positiva di Favola è il tono divertente e giocoso. Tratta di diverse tematiche serie ed attuali ma non le fa con la voglia 
di creare scandalo o discussione politica. Il film si “limita” a mettere in mostra la sua storia, mantenendo una coerenza 
sorprendente, giocando con atmosfere grottesche, surreali e soffermandosi a bizzarrie comiche al limite della slapstick. 
Gli attori saltellano, si strusciano, bofonchiano.
La matrice predominante della struttura registica rimane prevalentemente teatrale. Le sue fondamenta provengono dal 
palcoscenico in quanto la macchina da presa si muove poco ed è composta prevalentemente da inquadrature fisse. 
Pochi movimenti o cambi di campi. Una scelta giusta dato che la storia e la messinscena scenografica è già molto 
pregna di elementi colorati e rafforzativi per la diegesi. Il mondo favolistico viene accentuato anche attraverso i parti-
colari costumi, molto plasticosi e cromatici. Elementi tecnici fondamentali che fanno capire che Favola è un film di tutto 
rispetto e ben strutturato. Filippo Timi è bravissimo (non solo lui, anche tutti gli altri attori sono bravissimi) nel travesti-
mento e si conferma un’ottima…. Donna. La sua Ms. Fairytale strizza l’occhio alla Ms Doubtfire ma, complessivamente, 
si dissocia dal personaggio interpretato dal compianto Robin Williams. Fairytale offre uno spunto sull’essere donna e sul 
cambio di genere. Una prospettiva che muta e che emerge nell’evoluzione della protagonista durante il suo improvviso 
e inaspettato cambio di gender, quando capisce di essere diventata un uomo. In particolare pone questa riflessione, 
se una donna, di colpo, diventasse un uomo, come si comporterebbe? Maschilista, autoritaria e avversiva delle donne 
oppure diversamente?  

ITALIA, 2017 reGia SEBASTIANO MAURI interpreti fiLippo timi, Lucia mascino, Luca santaGostino
distribuzione nexo diGitaL durata 1h e 28’
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Una visione particolare, che si può ribaltare in chiave opposta: Un uomo come si comporterebbe se all’improvviso 
diventasse donna? Spunti interessanti e attuali. Inoltre, Favola fa capire che non esistono distinzioni di genere, i ma-
schi e le femmine devono essere alla pari poiché entrambi sono esseri umani e di principio, questioni di gender, non 
dovrebbero nemmeno esistere.
Favola è un ottimo film. Particolare, bizzarro, surreale e grottesco, mette in mostra un mondo fatato che racchiude 
riflessioni molti importanti sull’emancipazione femminile e sulla “questione” di genere. Un lungometraggio solido, forte 
e recitato (e diretto) con bravura. Non tutti apprezzeranno la narrazione allegorica, la sua struttura teatrale e la temati-
ca queer, tuttavia, Favola è un ottimo lungometraggio. Una piccola chicca per la cinematografia italiana ed è quasi un 
peccato che rimanga in sala per un periodo così breve. 



L’ARTE DELLA FUGA
DI MARTINA VENTURA

Uscirà nelle sale italiane il 31 Maggio “L’arte della fuga” opera seconda di Brice Cauvin e distribuito dalla Kitchenfilm 
solita nel contesto, alle scelte fuori dal mercato ufficiale, ai prodotti ricercati che con il lancio di questo film affronta forse 
per l prima volta un’opzione più “concorrenziale”.
Gérard, Antoine e Louis sono tre fratelli che vivono un particolare periodo delle loro vite: Gérard non è ancora rassegna-
to alla fine del suo matrimonio, depresso e disoccupato trova rifugio occupandosi del negozio di abbigliamento di fami-
glia, Louis il più giovane, bello e in carriera ha una futura moglie bellissima 
e molto amata dai genitori ma si innamora di un’altra donna a Bruxelles 
dove vive per lavoro. Antoine ama ormai da dieci anni il suo compagno 
Adar psicologo dalla personalità mite e remissiva che vuole comprare una 
casa nella periferia di Parigi. Spento dall’ idea della nuova abitazione, in 
Antoine inizia ad alimentarsi un conflitto interiore, una melanconia che 
cerca di colmare anche incontrando un suo ex e cercando la compagnia 
della sua collega e amica Ariel (Agnès Jaoui che collabora anche alla 
sceneggiatura del film) l’unico personaggio fuori dalla famiglia che non 
ne obbedisce alle regole affettive ma anzi le ostacola con la sua brama e 
voracità. 
Fratelli molto diversi tra loro ma altrettanto uniti che subiscono e condi-
vidono le proprie frustrazioni e fragilità che si intersecano nella dinamica 
del nucleo familiare caratterizzato e influenzato da una guida matriarcale 
arguta ma ancora troppo ingombrante che vuole vedere a tutti costi sereni 
e stabili i propri figli.
La svolta delle tre circostanze emotive conducono melanconicamente lo 
spettatore nella dicotomia del rimorso e del rimpianto, il conflitto tra la  vo-
glia di evasione e di leggerezza di Antonie, la passione e il temperamento 
di Luois, la fragilità e l’insicurezza di Gerard; compongono questa comme-
dia dei sentimenti mai esasperati e mai banali, dove l’arte della fuga può fare o non fare il suo compimento.
Adattamento “libero e fedele” come lo stesso autore del romanzo lo definisce, l’americano Stephen McCauley  prende 
parte alla sceneggiatura del film che è stato presentato per la prima volta al festival di San Francisco come ha precisato 
Cauvin in conferenza stampa, sottolineando il lavoro fatto per rielaborare i personaggi di una famiglia americana nella 
cultura francese, lavoro che  ha messo sicuramente in risalto la formazione linguista del regista, interessato in particolar 
modo al linguaggio del cinema, peculiarità che molte volte lo ha portato a collaborare alla scrittura di varie
 sceneggiature. 

Cauvin in conferenza stampa si definisce sul set un diret-
tore d’orchestra, sceglie infatti un titolo che dialoga con 
la musica e la scelta dei brani reinterpretati sulle musiche 
delle fughe è compiuta per descrivere “ambiguità e contrad-
dizione” delle situazioni e ammette di aver pensato alle sue 
tre sorelle per la costruzione dei personaggi sottolineando 
il soggetto principale del film, la famiglia, che sarà anche 
quello del suo prossimo film, costruito su tre generazioni.
Impegno molto accurato anche della scenografia nella 
riproduzione degli ambienti.

FRANCIA, 2014 reGia BRICE CAUVIN interpreti Laurent Lafitte, aGnes Jaoui
distribuzione kitchen fiLm durata 1h e 40’



55

OCEAN’S 8
DI gIACOMO MARChESELLI

Tra i vari eventi in programma al Biografilm Festival di quest’anno c’è stata anche l’anteprima italiana del film Ocean’s 
8 sequel e spin-off del fortunato franchising cinematografico, ideato dal regista Steven Soderbergh, il cui capostipite è 
stato il film Ocean’s Eleven del 2001.Film che annoverava, tra i vari nomi del cast, celebrità come George Clooney, Matt 
Damon e Brad Pitt.È indubbio che la fama e il successo del film (e dei relativi sequel) erano dovuti in parte alla sceneg-
giatura brillante di George Clayton Johnson (in grado di unire caper movie e commedia) e alla regia studiata e precisa 
dello stesso Soderbergh, ma soprattutto al grande eco mediatico che il film suscitava per via del suo cast. In un solo film 
venivano concentrati una serie di star cinematografiche, in ascesa all’epoca, e alcuni bravi caratteristi che poi sarebbero 
diventati colonne portanti della saga (due su tutti: Elliott Gould e Shaobo Qin, non a caso presenti anche in questo film 
in due simpatici cammei). Nell’ottobre 2015 l’ideatore della saga Steven Soderbergh annunciò che ci sarebbe stato 
un proseguimento della serie di Ocean ma stavolta da un punto di vista completamente diverso. Protagoniste, infatti, 
sarebbero state 8 attrici (la cui leader annunciata sarebbe stata Sandra Bullock nei panni di Debbie, un’ideale sorella 
di Danny Ocean), nei panni di una banda di criminali donne intente a progettare un grosso colpo. Stesso copione dei 
precedenti film, dunque, ma con la volontà di rinvigorire il franchise e di rendere meno “machista” la storia, in linea con 
la domanda crescente (già allora, ben prima dello scandalo Weinstein) di un ruolo più preponderante per le donne nelle 
saghe cinematografiche. Così, affidata la regia del film a Gary Ross (mentre Soderbergh rimane ma solo come produt-
tore), è nato Ocean’s 8. Una scelta sicuramente coraggiosa, dal momento che esperimenti del genere non hanno avuto 
sempre un grande successo (si pensi solo all’ultimo Ghostbusters che partiva da premesse simili) soprattutto per via del 
fatto che la sensazione è sempre quella di operazioni fatte a tavolino per allargare il possibile target di pubblico con una 
retorica femminista da due soldi e una sceneggiatura scopiazzata a tavolino dal film originale.
Per fortuna Ocean’s 8 riesce, a fine visione, a dimostrarsi un prodotto genuino e coerente con i suoi obiettivi, non solo 
commerciali.Tutto questo per merito soprattutto di una sceneggiatura rigorosa e serrata dove viene eliminato tutto ciò 
che non serve, facendo della semplicità (per quanto possibile essendo un film corale di 8 personaggi) il proprio punto di 
forza. Il film inizia, infatti, subito in medias res con la detenuta Debbie Ocean (Sandra Bullock) che viene rilasciata per 
buona condotta con il proposito di poter rifarsi una vita migliore. Peccato che il vero proposito di Debbie sia tutt’altro: 
organizzare una mega-rapina in uno dei luoghi più sorvegliati e in vista del mondo: l’annuale Met Gala di New York!
Da qui in poi il film racconta esclusivamente la preparazione e la successiva esecuzione di questo piano apparente-
mente impossibile. Tutta la spiegazione di come avverrà la rapina è concentrata in poche battute, concentrandosi più 
sull’aspetto visivo del film che non su quello dialogico. Allo stesso modo il reclutamento delle altre 7 co-protagoniste 
(Cate Blanchett, Mindy Kaling, Helena Bonham-Carter, Rihanna,  Sarah Paulson, Awkwafina e Anne Hathaway) avviene 
man mano durante il film seguendo le varie fasi del piano. Questo potrebbe sembrare all’apparenza un voler rilegare il 
resto del cast in secondo piano, rispetto al ruolo preponderante della Bullock nella storia, in realtà è la maniera perfetta 
per rendere protagoniste tutte e 7 le rapinatrici che svolgono, ciascuna secondo le proprie abilità, una parte fondamen-
tale del piano, riuscendo a ritagliarsi uno spazio anche per mostrare la loro psicologia e background. In particolar modo 
risultano molto riusciti i personaggi di Helena Bonham-Carter e Sarah Paulson, forse non a caso i due che hanno un 
vero e proprio percorso di formazione come storyline secondaria e interna a quella principale.
Il risultato è certamente un film femminista, nel senso più ampio e non superficiale del termine: un colpo del genere 
poteva essere affidato solo a delle rapinatrici donne e, grazie a questo escamotage, i motivi che spingono le protago-
niste a partecipare al colpo non sono completamente a caso, ma rispondono a una logica precisa. Il cast di attrici poi si 
rivela perfettamente adeguato allo scopo mantenendo le proprie caratteristiche comportamentali senza dover per forza 
“scimmiottare” il cast maschile originario.Anzi, la stessa retorica femminista viene ridicolizzata grazie a una battuta pro-
nunciata dalla protagonista principale in cui viene ribadita l’importanza del piano “per tutte quelle bambine che sognano 
un giorno di diventare criminali“.
Dunque, a tutte le bambine che sognano un giorno di pianificare una rapina, ma anche semplicemente a chi si vuole 
godere un film di sano intrattenimento, consigliamo caldamente la visione di questo film.

USA, 2018 reGia GARY ROSS interpreti sadra buLLock, cate bLanchett. anne hathaWay, rihanna 
distribuzione Warner bross.  durata 1h e 40’ anteprima itaLiana a bioGrafiLm festiVaL 2018



ALTRE USCITE:
Una commedia divertente, poetica e sgangherata come i 
suoi protagonisti, che parla di sogni, di cinema e di incon-
tri. Cinque italiani, spiantati e in cerca di un’occupazione, 
vengono mandati a girare un film in Armenia. Appena 
arrivati scoppia una guerra e il sedicente produttore spari-
sce con i soldi. Abbandonati all’Hotel Gagarin, isolato nei 
boschi e circondato dalla neve, trovano il modo di inven-
tarsi un’originale e inaspettata occasione di felicità che non 
potranno mai dimenticare. 

A cinque anni da La Vita di Adele, il regista tunisino Ab-
dellatif Kechiche torna al cinema con una storia d’amore, 
presentata all’ultima Mostra del Cinema di Venezia.. Amin, 
un aspirante sceneggiatore che vive a Parigi, ritorna per 
l’estate nella sua città natale, una comunità di pescatori del 
sud della Francia. Occasione per ritrovare la famiglia e gli 
amici d’infanzia. Accompagnato da suo cugino Tony e dalla 
sua migliore amica Ophelie, Amin passa il suo tempo tra il 
ristorante di specialità tunisine dei suoi genitori, e i bar del 
quartiere e la spiaggia frequentata dalle ragazze in vacanza. 
Incantato dalle numerose figure femminili che lo circonda-
no, Amin resta soggiogato da queste sirene estive, all’op-
posto del suo cugino dionisiaco che si getta nell’euforia 
dei corpi. Munito della sua macchina fotografica e guidato 
dalla luce eclatante della costa Mediterranea, Amin porta 
avanti la sua ricerca filosofica lanciandosi nella scrittura 
delle sue sceneggiature

Presentato all’ultima edizione della Festa del Cinema di 
Roma, torna il regista Steven Soderbergh con una com-
media frizzante e con un cast all star! Nel tentativo di 
risollevare le sorti della famiglia, i fratelli Jimmy (Chan-
ning Tatum) e Clyde Logan (Adam Driver) si organizzano 
per mettere a segno una rapina alla Charlotte Motor 
Speedway, durante la leggendaria gara di auto Coca-Cola 
600 e per attuare l’ambizioso piano ricorrono all’aiuto 
dell’esperto in esplosioni Joe Bang (Daniel Craig). Proprio 
quando sembra che il colpo del secolo sia stato portato a 
termine, un’inarrestabile agente FBI, Sarah Grayson (Hi-
lary Swank), inizia a ficcare il naso sulla scena del crimine, 
sospettando di tutto e di tutti coloro che incontra.
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PROSSIME USCITE:
L’unità speciale Alpha 595 guidata dal Capitano Mitch Nelson (Chris Hemsworth)
parte volontariamente per l’Afghanistan all’indomani degli attentati dell’11
settembre.
12 uomini in missione nella terra più pericolosa del mondo devono affrontare
50,000 talebani, combattendo contro carrarmati e lanciarazzi in un territorio
controllato dai fondamentalisti. Per sopravvivere una sola possibilità: vincere.
Nell’inferno di una terra straniera ed ostile, una battaglia epica e spettacolare,
che porterà Mitch e i suoi uomini a cambiare la storia.

IN SALA DAL 12 LUGLIO

Will Ford, è un ex leader del Team di Recupero Ostaggi dell’FBI e veterano america-
no di guerra, che ora valuta la sicurezza dei grattacieli. Durante un lavoro in Cina tro-
va il più alto e sicuro edificio del mondo improvvisamente in fiamme e viene incolpato 
per questo. Da ricercato in fuga, Will deve trovare i responsabili, ripulire il suo nome e 
salvare in qualche modo la sua famiglia intrappolata all’interno dell’edificio in fiamme.

IN SALA DAL 19 LUGLIO

Audrey (Mila Kunis) e Morgan (Kate McKinnon), due amiche trentenni che vivono a 
Los Angeles, si ritrovano al centro di una cospirazione internazionale, quando l’ex fi-
danzato di Audrey (Justin Theroux) si presenta nel loro appartamento per nasconder-
si da un gruppo di spietati assassini che lo stanno inseguendo. Incredule e stupite, le 
due donne saranno costrette ad entrare in azione e trasformarsi in due spie provette. 
Dovranno fare i conti con i killer e con un agente segreto britannico, misterioso e 
affascinante, mentre cercano di salvare il mondo… e la loro pelle.

IN SALA DALL’ 8 AGOSTO

Scott Lang deve affrontare le conseguenze delle proprie scelte sia come supereroe sia 
come padre. Mentre è impegnato a gestire la sua vita familiare e le sue responsabilità 
come Ant-Man, si vede assegnare una nuova e urgente missione da Hope van Dyne e 
dal Dr. Hank Pym. Scott dovrà indossare ancora una volta la sua tuta e imparare a com-
battere al fianco di Wasp, mentre la squadra cercherà di far luce sui segreti del proprio 
passato.

IN SALA DALL’ 8 AGOSTO



SERIAL WORLD
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SERIAL WORLD

LOST IN SPACE 
RITORNA LA SERIE DEGLI ANNI SESSANTA

DI DANIELE MARAZZANI

Il fenomeno dei revival televisivi non è nuovo, anzi, questo fenomeno sta prendendo 
piede, e spesso una serie di successo viene riproposta sul piccolo schermo per ripre-
sentare la storia alle nuove generazioni. Il più delle volte è il genere sci-fi che viene 
rilanciato, riadattato e riproposto in una nuova veste, in quanto i cambiamenti tecno-
logici hanno ampliato le potenzialità del genere. Inoltre, la fantascienza è da sempre 
promulgatrice di valori umani molto forti e piena di riferimenti etici e filosofici. Parlare 
dell’ipotetico futuro inserendo metafore e allegorie per raccontare il mondo e i cambiamenti dell’oggi.
Il 13 aprile Netflix ha rilasciato le 13 puntate di Lost in Space, remake dell’omonima popolare serie degli anni Sessanta, 
andata in onda dal 1965 al 1968. Nel 1998 fu realizzata una versione cinematografica ma, nonostante dei nomi impor-
tanti nel cast, fu un sonoro flop che affossò completamente le potenzialità del progetto. Netflix con questo remake si 

conferma volenterosa nel proporre serie per famiglie, puntando ad un intratteni-
mento più ampio e aperto a qualsiasi tipologia di spettatori.
Le premesse rimangono invariate a quelle della serie degli anni Sessanta e 
del film degli anni Novanta. La famiglia Robinson è diretta su Alpha Centauri 
per ricominciare la una nuova vita ma, per una serie di sfortunati eventi, si 
ritrova sperduta su un pianeta ostile e alieno. Il concetto di famiglia non solo è 
rilevante per quanto riguarda la strategia produttiva, ma è rimarchevole per-
ché Lost in Space ha come protagonista una famiglia, i Robinson. È proprio il 
nucleo famigliare che subisce il riadattamento più significativo: si adatta alla 
contemporaneità e viene allargato cosi come nell’attualità. I Robinson sono 
una famiglia moderna, hanno tre figli ma una tra questi, meticcia, è figlia di una 
precedente relazione. Una scelta opportunistica che però si rivela vincente e 
idonea per sopravvivere al mondo televisivo odierno, pieno di prodotti maturi 
e pieni di sfaccettature. Inoltre, avere come protagonista un nucleo famigliare 
permette agli spettatori di trovare un personaggio in linea con i propri gusti, 
perciò diventa semplice creare un legame emotivo ed empatico, elemento a 
cui le serie tv d’oggi mirano. Una famiglia moderna e allargata, figlia del mon-
do di domani (o dell’oggi). I membri della casata sono modellati seguendo 
schemi universali ed un concetto di 

nucleo odierno, con riferimenti diretti alla struttura famigliare contemporanea.                                    
A comandare non è più il padre militare, ma la madre Maureen, brillante scien-
ziata che, come una leonessa, fa di tutto per salvaguardare i propri figli. Una 
figura femminile tuttofare, empatica, autonoma e in grado di superare qualsiasi 
situazione. Un po’ come una madre dei nostri giorni che si deve destreggiare 
in ogni direzione per gestire la famiglia. La figlia maggiore Judy, avuta da una 
precedente relazione di Maureen, è studiosa e paziente. Penny è goffa, ironica 
e pigra mentre il più piccolo, Will, è un ragazzino tanto brillante quanto fragile. Il bambino vive una delle parabole più 
importanti ed è, per certi versi, il fulcro della serie. Insicuro e impaurito subisce un percorso di crescita involontario e 
accelerato. Non si sente pronto a dare il suo contributo e perciò la sua spensieratezza lo porta a creare una relazione 
amicale con un robot alieno.
Lost in Space però non è una serie “moderna” solamente per quanto riguarda il nucleo famigliare; lo è perlopiù per 
come affronta le tematiche ecologiche dovute all’abbandono del pianeta Terra che si ritrova danneggiato e impoverito 
dai repentini cambiamenti climatici, causati alla cattiva gestione dell’ecosistema naturale da parte dell’umanità. I Ro-
binson si ritrovano su un altro pianeta dall’ecosistema instabile e perciò, in alcuni casi, si può trovare una sottotrama 
ecologica in questa prima stagione. Non solo, oltre ai riferimenti dell’ecosistema, si parla anche di diversità, di comunità 
e del rapporto con sé stessi. Tematiche che toccano principi etici e biologici fortemente dibattuti al giorno d’oggi.



Infine, Netflix opera un cambiamento di genere importante e sempre figlio della contemporaneità. Ad un certo punto 
della serie, il dottor Smith da uomo diventa una donna attraverso uno stratagemma narrativo semplice, funzionale e ben 
riuscito. Tale cambiamento conferma la volontà di presentare uno show fresco e incline a seguire la cronaca, dando 
maggior spazio a ruoli femminili. Una scelta che aumenta maggiormente la curiosità e la prospettiva della serie. Il perso-
naggio della dottoressa Smith, a parte il genere, si conferma fedele allo spirito originale: furba, manipolatrice e disposta 
a tutto pur di salvarsi. Anche in questo revival, crea un forte legame con il piccolo Will e l’unica modifica radicale del 
personaggio è il fatto che in realtà questi non sia un dottore. Tuttavia Smith, interpretata dall’ottima Parker Posey, agisce 
seguendo delle motivazioni chiare e comprensibili. Attraverso dei flashback vengono offerti dei retroscena che rafforza-
no il ruolo e generano sentimenti contrastanti in quanto personaggio ambiguo che si muove sulla linea sottile di giusto/
sbagliato, buono/cattivo.
Quindi, complessivamente, la prima stagione si conferma soddisfacente ed emozionante. Un’avventura spaziale ben 
scritta, con personaggi ben sfaccettati e riusciti, e in grado di intrattenere e, spesso grazie agli ottimi effetti speciali, di 
incantare. Incentrata sulla famiglia Robinson, Lost in Space presenta numerose sfaccettature e sottotrame che parlano 
di argomenti universali molto di moda nel periodo attuale. Un ritmo avvincente e mozzafiato in grado di offrire il giusto 
mix di emozione ed azione. Un revival figlio dell’oggi che si rivela anche una serie matura, complessa e adatta al pano-
rama televisivo contemporaneo.
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L’ASSASSINIO DI GIANNI VERSACE – 
AMERICAN CRIME STORY

DI DANIELE MARAZZANI

Inchiesta, introspezione, colpi di scena, crimine, storia. Prosegue la serie antologica dedicata ai crimini più emblematici 
d’America. Dopo la vicenda su O.J.Simpson, American Crime Story racconta l’assassinio del noto stilista Gianni Versa-
ce. Icona del mondo Gay, Versace viveva a Miami con il suo compagno quando, nel 1997, fu assassinato da Andrew 
Cunanan, un giovane omosessuale disturbato e pluriomicida. 
Tra ville sfarzose, vestiti eleganti, sole cocente e locali glamour si consuma uno degli omicidi più sconvolgenti degli Stati 

Uniti. Il delitto Versace funge come punto di 
partenza per raccontare la vita omossessuale 
del paese negli anni Novanta, attraverso il punto 
di vista dell’assassino. La serie infatti è total-
mente incentrata su Andrew Cunanan, sulla sua 
prospettiva, sul suo background e sulla sua evo-
luzione: da ragazzo brillante e pieno di risorse a 
pluriomicida a sangue freddo. Una ricostruzione 
che più che essere d’inchiesta, come fu la prima 
stagione dedicata a O.J. Simpson,  è un ana-
lisi interiore, un viaggio nell’abisso oscuro del 
crimine. Un declino psicologico messo in scena 
attraverso una narrazione non lineare che, pun-
tata dopo puntata, giustifica e motiva la fragile 

emotività dell’assassino. Un lavoro enorme, elaborato e che, nonostante in molti casi sia forzata e alcuni punti siano “di 
finzione”, presenta un punto di vista interiore molto forte. 
Se facciamo un paragone tra la prima e la seconda stagione, troviamo un cambiamento enorme di prospettiva. In 
quest’ultima, Versace, la celebrità è solo l’incipit per raccontare il punto di vista del carnefice. Nella prima, O.J.Simpson 
era il protagonista assoluto. Il dibattito in aula, le macchinazioni ne tribunali e il dislivello tra bianchi e neri. Un’ottica 
differente che si rivela vincente per L’Assassinio di Gianni Versace.  Le due stagioni mostrano una costruzione della 
vicenda partendo da estremi ma, alla fine, raccontano, in maniera metaforica, la società americana.  I conflitti razziali 
nella prima e nella seconda il mondo omossessuale. Minoranze che vengono esposte mostrando tutta la crudeltà della 
società che, ancora ottusa e bigotta, fa fatica a cambiare nonostante il rinnovamento sia sotto gli occhi di tutti. Temati-
che molto attuali e che, forse, ora si stanno risolvendo. Tuttavia, sono miglioramenti forzati da vicende sanguinose e mai 
da una normale crescita mentale della società. La tolleranza è sempre stata mediata da vicende criminose. 



L’omofobia è il tema portante di questa seconda stagione. Andrew Cunanan è un gay represso che mente a tutti pur di 
sopravvivere. Si muove in un mondo che odia gli omosessuali e perciò vive in un paese che lo odia e che lo disprezza. 
Un emarginato che vuole semplicemente vivere senza doversi nascondersi dagli sguardi di spregio delle persone. Dalla 
labile psicologia non accetta questa condizione perché vanitoso e, per certi versi, esibizionista. Costretto a nascondere 

la sua condizione e perciò viene svilito e repres-
so, costretto ad opprimere il proprio se per venire 
incontro al volere degli altri.  È una persona fragile 
che è alla ricerca del proprio posto nel mondo e che 
non riesce ad accettarsi per quello che è. Una figura 
disturbata e fortemente divisa, che vive un conflitto 
interiore. Una perdita di controllo e di lucidità che fa 
scattare in lui una reazione a catena. 
Dal punto di vista della messinscena, come glia det-
to, viene privilegiata una narrazione non-lineare con 
continui e repentini salti cronologici con una struttura 
a puzzle. Frammento per frammento per portare 
all’ultimo finale atto quando viene braccato l’assassi-
no. Lo stile di regia rimane invariato per entrambe le 

stagioni: sporco, ruvido, con camera a mano e con una forma espressiva documentaristica. 
Per quanto riguarda il cast attoriale, c’è un po’ di delusione per gli attori di nazionalità latina chiamati ad interpretare 
personaggi italiani. La somiglianza con gli “originali” c’è ma dal punto di vista dell’interpretazioni sono sembrati legnosi 
e, dal mio punto di vista, nessuna prova eccelsa. Vero che hanno parti complessive brevi e perciò meno spazio per 
emergere in quanto comprimari di lusso. Bravo, Darren Criss nel ruolo dell’assassino. Una prova attoriale forte, sicura e 
incentrata su sguardi e sulla fisicità. 
L’assassinio di Gianni Versace – American Crime Story si conferma un’ottima seconda stagione. Diversa ma analoga 
per struttura, si mantiene sul pregevole livello della precedente (anche se complessivamente recitata nettamente meglio 
di quest’ultima). Un viaggio nella psiche del carnefice non facile da mettere in scena che porta alla luce un altro grande 
pregiudizio americano (e non solo): l’omofobia. Una crime-story che intrattiene e fa riflettere. Molti forse si aspettavano 
che fosse incentrata su Versace ma, alla fine, è stato più interessante capire le introspezioni dell’assassino, anche per-
ché non essendo una serie biografica, questa prospettiva è stata più idonea a veicolare tematiche universali e altamen-
te contemporanee.
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MARVEL’S RUNAWAYS 
ADOLESCENTI FUGGITIVI 

 DI DANIELE MARAZZANI

L’Universo Cinematografico Marvel è sempre più in espansione. Oltre alle fasi cinematografiche, la Casa delle Idee 
sta spingendo in maniera massiccia anche sul fronte 
televisivo. Netflix è in continuità con i lungometraggi 
tuttavia è indirettamente collegato mentre le serie del-
la ABC sono dirette e hanno numerosi riferimenti alle 
opere viste sul grande schermo. In particolare Agents 
of Shield, serie ponte e di congiunzione tra cinema e tv. 
Ebbene, il mondo Tv Marvel si è espanso anche su un 
altro canale streaming Usa, Hulu.  Hulu è un servizione 
streaming molto in voga in questi mesi perchè network 
della premiata e chiacchierata serie tv Hundsmaid 
Tale.  Come vi avevamo già scritto tempo fa, le serie 
tv della ABC non stanno ottenendo il successo spera-
to. Inhumans è stata un flop ed è già stata cancellata 
dopo una sola (breve) stagione. Hulu, qualche mese fa, ha rilasciato le 10 puntate della serie adolescenziale Marvel, The 
Runaways. Basata sulla fortunata run fumettistica creata da Brian k. Vaughan, la serie  ha ottenuto un ottimo riscontro 
ed è stata rinnovata per una seconda stagione.  La trama è molto semplice e fedele al fumetto. Degli adolescenti, amici 
fin dall’infanzia, scoprono che i loro genitori fanno parte di una setta e sono degli assassini. Spaventati dalla situazione si 
coalizzano per sconfiggerli. Man mano che tengono d’occhio i propri genitori, scoprono di avere abilità fuori dal comune.  
La serie è molto ben strutturata ed è composta da dieci episodi da 50 minuti ciascuno. Scritta in modo semplice e lineare, 
presenta numerosi cliché delle serie adolescenziali e, a tratti, per un pubblico adulto, può risultare molto banale e frivola. 
Tuttavia, quelle situazione tipiche dei teenager vengono riproposte attraverso un teen drama supereroistico  attuale e 
intenso. Amori, gelosie, ansie giovanili, tematiche omosessuali fanno da sfondo ad un conflitto umano generazionale . Il 
dramma personale che coinvolge i ragazzi è causato dai loro malefici genitori. Uno scontro figli-genitori riproposto a livello 
estremo. Piena di sottotesti interessanti e profondi, racconta una storia adolescenziale per adolescenti in modo coeso e 
divertente.  Per certi versi The Runaways di Hulu è un incrocio tra il dissacrante teen drama supereroistico cult britannico, 
Misfits (di Channel 4 di qualche anno fa, consigliatissima) e del teen movie disneyano Descendants (film tv  dove i figli dei 
classici villain disneyani sono buoni e si scontrano con i loro diabolici genitori). Dalla serie british prende la costruzione 
dei personaggi e la creazione del gruppo mentre dall’altro prende le dinamiche tra genitori cattivi e figli.  Ciò rende The 
Runaways un prodotto pregevole è che la dicotomia bene e male non è cosi marcata. Si i genitori compiono omicidi ma lo 
fanno per il bene dei propri figli. Anche i ragazzini, in alcuni frangenti agiscono in maniera non cosi limpida. In particolare, 
ha il privilegio di offrire personaggi variegati e in grado di soddisfare qualsisi tipologia di spettatore, soprattutto per i più 
giovani. Quindi ha un’elevata capacità empatica negli adolescenti che si immedesimano dopo poche puntate ai prota-
gonisti. Quindi una serie tv dalle multiple sfaccettature e che segue i canoni moderni di narrazione: empatia, multietnica, 
azione veloce, ben scritta, ben realizzata ed in grado di offrire letture molteplici e svariati punti di vista.  Un altro punto a 
favore della serie e che non si adagia negli effetti speciali. Sono presenti dei poteri ma hanno un ruolo minore all’interno 
della diegesi. Il sottotesto supereroistico viene messo in secondo piano. Runaways si concentra sui personaggi ed è un 
bene. Spesso in produzioni simili la storia viene messa da parte a scapito di un’elevata spettacolarità. In questa serie, il 
nucleo interno, il motore di tutto, è la creazione del gruppo. Questa prima stagione è una storia di origini, un punto zero, 
un’introduzione ai personaggi. Alla fine di questa prima stagione si capisce che Runaways ha ancora tanto da offrire e 
che il meglio deve ancora fornirlo. Ci sono numerose possibilità narrative da esplorare.  La serie The Runaways cambia 
molto rispetto alla fonte fumettistica che è molto più cruda, estrema e “mistica”. In questa trasposizione Hulu e la Marvel 
hanno preferito addomesticare il tutto, abbassando il tono per soddisfare maggiormente gli adolescenti. Il pubblico che 
si è appassionato alla run fumettistica è cresciuto e la versione tv di Runaways non è stata creata per soddisfarli. Non 
punta ai vecchi fan cresciuti bensi alle generazioni più giovani.  Quindi, in un certo senso, la serie non piacerà a chi ha 
amato follemente il fumetto. Tuttavia si tratta di un prodotto notevole e ben fatto. La scelta di renderla breve funziona e fa 
condensare le parti migliori senza annoiare gli spettatori.  A livello di teen drama sono poche le serie che si addentrano in 

maniera cosi intensa a tematiche adolescenziali senza cadere in banalità o frivolezze.



DC UNIVERSE
WARNER LANCIA IL SERVIZIO STREMING

 DI DANIELE MARAZZANI

Warner Bros. ha ufficialmente annunciato che il servizio streaming della DC si chiamerà dc uniVerse. Oltre all’annuncio 
della nuova piattaforma, nel comunicato emergono anche i loghi ufficiali dei progetti che faranno parte del servizio stre-
aming: l’attesa serie live action titans, il cartoon younG Justice: outsiders e la serie animata rated-R su harLey quinn. 
Oltre a loro, si aggiungono il progetto metropoLis e l’adattamento live-action di sWamp thinG.
Oltre a sWamp thinG , del regista James Wan, attualmente, in Brasile, si stanno tenendo le riprese della prima serie, 
titans, progetto live-action. Successivamente, ci sarà una serie su doom patroL. Ma non è tutto! è stato annunciato che 
il servizio di streaming DC Universe ospiterà numerosi vecchi classici titoli DC, inclusi tutti e quattro i film originali di 
Superman con Christopher Reeve , la serie Wonder Woman e la storica e apprezzata: batman: the animated series. 
Il servizio ospiterà anche i film d’animazione Justice LeaGue: the fLashpoint paradox, Green Lantern: first fLiGht e 
Wonder Woman, e senza dubbio aggiungerà molti titoli animati
Il serivizio dovrebbe partire ad Agosto negli Stati Uniti.

titans è basato sul fumetto della DC ed ha come protagonisti dei 
giovani eroi capitanati da Dick Grayson, noto per essere un collabo-
ratore di Batman, prendendo lo pseudonimo di Robin. Jason Todd 
è stato il successore di Grayson come alleato dell’uomo pipistrello 
e, nei fumetti, è celebre la sua morte per mano del Joker. La serie 
è stata sviluppata da Greg Berlanti , Geoff Johns e Akiva Goldsman 
ed è essenzialmente una versione grintosa della serie Teen Titans, 
con personaggi come Dick Grayson / Robin, Rachel Roth / Raven e 

Garfield Logan / Beast Boy. La serie includerà anche Jason Todd e introdurrà doom patroL, personaggio che avrà una 
sua  serie spinoff nel 2019.

La serie su sWamp thinG che verrà prodotta dalla Atomic Monster di 
James Wan.  Il personaggio creato da Len Wein e Bernie Wrightson è 
uno dei più celebri della DC. Inoltre è una figura che è stata “ritoccata” 
da maestri del fumetto come Alan Moore. Wan non sarà coinvolto nel 
progetto solo come produttore; l’autorevole sito rivela che il regista 
co-dirigerà il pilot assieme a Deran Serafian. sWamp thinG è scritta da 
Mark Verheiden  e Gary Dauberman. 
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DISINCANTO
L’ATTESA SERIE ANIMATA NETFLIX DAL PAPA’ DEI SIMPSON

 DI DANIELE MARAZZANI

disincanto, la nuova serie d’animazione di Matt Groening, il creatore de I Simpson, arriverà sul servizio streaming Netflix  
il 17 agosto 2018.
Il pubblico sarà trasportato nel fatiscente regno medievale di dreamLand, dove potrà seguire le disavventure della princi-
pessa ubriacona Bean, dell’esuberante compagno Elfo e del suo demone personale Luci. Lungo la strada, il trio stram-
palato incontrerà orchi, spiritelli, arpie, folletti, troll, trichechi e molti sciocchi umani.
disincanto è prodotto da The ULULU Company per Netflix, Matt Groening e Josh Weinstein (I Simpson, Futurama) sono 
i produttori esecutivi. L’animazione è a cura dei Rough Draft Studios (futurama).

CATCH-22
SKY ITALIA CO-PRODURRÀ LA SERIE 

DIRETTA E INTERPRETATA DA GEORGE CLOONEY 
COMUNICATO STAMPA

Sky Italia sarà tra i co-produttori della nuova produzione internazionale catch-22, prodotta 
da Paramount Television, Anonymous Content e Smokehouse Pictures. La serie evento 
in sei parti è basata sull’omonimo romanzoantimilitarista del 1961 scritto da Joseph Heller 
(noto in Italia con il titolo di Comma 22), uno dei classici della letteratura americana del XX 
secolo e vero e proprio romanzo di formazione, un “romanzo eccellente” per il Guardian 
«capace di avere, ancora dopo oltre 50 anni, una indimenticabile presa comica sul lettore».
Tra i produttori esecutivi spicca George Clooney – che sarà anche regista e interprete della 
serie – insieme al suo partner Grant Heslov. Un sodalizio che nel 2013 ha portato loro un 
Oscar® per la produzione di Argo, premiato come Miglior Film. Tra i registi anche Ellen 
Kuras (Se mi lasci ti cancello) che dirigerà la serie al fianco di Clooney ed Heslov. 
La serie – ambientata in Italia durante la seconda guerra mondiale – racconta la storia del giovane soldato americano John Yossarian (interpre-
tato da Christopher Abbott, noto per the sinner e GirLs), un bombardiere dell’aviazione. Il suo vero problema, in realtà, più ancora che i nemici, 
sono i suoi stessi superiori, che continuano ad aumentare il numero di missioni da completare prima di poter ottenere il congedo e tornare a 
casa. Un modo per evitare di dover combattere ancora ci sarebbe e Yossarian vorrebbe provarci. Per riuscirci, però, il giovane finirebbe per 
incappare nel paradossale Comma-22, che stabilisce che chi è pazzo può chiedere di essere esentato dalle missioni di volo, ma nel momento 
stesso in cui fa tale richiesta, dimostra automaticamente di non essere pazzo, perché solo un pazzo vorrebbe continuare a volare quelle missio-
ni.Nel cast anche Hugh Laurie nel ruolo del Maggiore de Coverley, soldato a capo della squadra di stanza nella base aerea di Pianosa. Il suo 
personaggio è descritto come una presenza nobile e imponente, che ricorda un generale della Guerra Civile e che segue un ritmo tutto suo. È 
ammirato dagli uomini che lavorano con lui, passa il tempo a parlare di ferri da cavallo, ascolta musica jazz dal suo fonografo, si prepara martini 
ed affitta appartamenti per i suoi ufficiali in ogni nuova città che gli americani conquistano.
Tra i protagonisti poi anche Kyle Chandler (Friday Night Lights, Manchester by the Sea, Argo) che interpreterà il Colonnello Cathcart, colui che 
manda fuori di testa Yossarian continuando ad aumentare il numero di missioni assegnate ai soldati.
La sceneggiatura dei sei episodi è firmata da Luke Davies, nominato all’Oscar® e vincitore del premio BAFTA per la Miglior Sceneggiatura con 
Lion – La strada verso casa, e David Michôd, vincitore del Premio della Giuria al Sundance Film Festival con Animal Kingdom. I due saranno 
anche produttori esecutivi insieme a Richard Brown (True Detective) e Steve Golin (Il caso Spotlight, Revenant – Redivivo) per Anonymous 
Content, e ai già citati Clooney e Heslov per la loro Smokehouse Pictures.
La serie sarà girata in Italia, tra la Sardegna e Roma, e il primo ciak sarà battuto nel corso del mese maggio. catch-22 sarà poi trasmessa in 
esclusiva per l’Italia da Sky Atlantic nel 2019. 



NON SOLO CINEMA
GEORGE LUCAS: LA BIOGRAFIALA

DI DANIELE MARAZZANI

George Lucas non è solo il genio dietro alla saga di Star Wars, è un visio-
nario artista ed è stato un lungimirante imprenditore. Puntando su sé stesso 
ha creato un impero milionario che lo ha reso uno dei magnati del cinema 
indipendente più influente al mondo. Ha dato vita a quasi una mini-major in 
grado di spaziare su più piattaforme mediali. Sembra paradossale definire 
Lucas un grande del cinema indipendente tuttavia è cosi, dopo il primo Star 
Wars ha finanziato in toto tutti i suoi film (e non solo), rischiando, più volte, 
di mettere a repentaglio la LucasFilm. Il tutto, non tanto per i soldi (con-
tano ma sono anche giusti alla fine, no?), ma semplicemente per avere il 
totale controllo creativo dei propri progetti. Disprezzava il sistema Hollywo-
odiano e si è appoggiato alle major solamente per la distribuzione. Amante 
del cinema d’avanguardia e sperimentale, nel 1977, con un semplice film di 
fantascienza low-budget ha cambiato per sempre il modo di fare cinema. 
Brian Jay Jones ha scritto la biografia di Lucas in un volume uscito qualche 
mese fa e edito da Il Castoro. 
Il volume non è solamente per gli amanti di Star Wars ma è idoneo a tutti 
coloro che vogliono approcciarsi alla vita e alla carriera di George Lucas, 
che oltre ad essere un regista di fama, è (o meglio era visto che si è ritirato) 
un pioniere del Cinema. Jones ripercorre l’avanzamento professionale di 
Lucas in modo cronologico partendo dalla sua nascita (1944) fino all’immi-
nente uscita de Il Risveglio della Forsa (2015). Una biografia corposa che 

sviscera in modo approfondito, non tanto il genio della persona, ma l’uomo, l’essere umano. È pieno di dettagli intimi e 
personali che danno statura al libro e aggiungono quel tocco in più rispetto ad altre volumi o trattati su George Lucas. 
Fornisce spunti interessanti che rendono il libro un must have per amanti del cinema. 
Una biografia corposa (ben 507 con inclusi sia bibliografia e i ringraziamenti) che forse fanno perdere un po’ di attratti-
vità verso il prodotto ma, una volta iniziato, si procede spediti nel mondo di George Lucas. Strutturato in ordine cronolo-
gico e a blocchi. Ideale per frammentarlo o per leggerlo tutto d’un fiato. Suddiviso in tre macro aree, come da tradizione 
starwarsiana: la speranza, l’impero e il ritorno.  Titoli simbolici appropriati e che si riferiscono a tre opere che hanno 
caratterizzato maggiormente la vita del cineasta. Inoltre si adattano bene a raccontare tre macrotemi esistenziali.
La Speranza racconta gli inizi di carriera: dagli anni universitari presso l’USC fino ad arrivare al primo “successo” 
commerciale con American Graffiti. Quindi dal 1944 al 1973. L’Impero narra gli anni più impegnativi e corposi. Quelli 
importanti e di svolta nella sua carriera (1973 – 1983). Quelli che da cineasta anti sindacato cinematografico e anti-Hol-
lywood, l’hanno portato a costruire una 
ditta milionaria indipendente e autosuffi-
ciente, la LucasFilm. Sono anche le decadi 
più buie e più complicate. Oltre alla fama 
crescente, Lucas ha vissuto di alti e bassi 
sia nel pubblico che nel privato. Il Ritorno 
compre più decadi, 1983-2016, chiude il 
cerchio artistico del regista e si focalizza 
sul suo lascito in termini di ambia portata 
verso il mondo cinematografico. 
Il libro è una trattazione molto completa dei 
successi e dei fallimenti di George Lucas. 
Scritta con passione e senza elaborazioni 
prolisse o clichè, fornisce un ritratto esau-
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IL GLADIATORE IN MUSICA 
IL CINE-CONCERTO CHE OMAGGIA L’ANTICA ROMA

DI DENISE PENNA

Con il sopraggiungere del 2000 il regista Ridley Scott ridiede ufficialmente vita, in grande stile, al mitico filone cinemato-
grafico dei peplum, che tra gli anni Cinquanta e gli anni Sessanta aveva portato alla massima espressione il consolidato 
rapporto di fascinazione tra Hollywood e l’Antica Roma, ma che, da decenni, sembrava ormai tramontato. Con Il Gladia-
tore, Scott volle porgere il suo personale omaggio alla Città Eterna e ai suoi antichi splendori, ma anche ai grandi maestri 
del cinema che l’avevano celebrata; una lavorazione mastodontica e ambiziosa che, seppure con qualche incongruenza 
storica, guadagnò a suo tempo ben 5 cinque premi Oscar, grazie ai meravigliosi costumi, alle sfarzose scenografie e 
naturalmente al cast, in cui figurano i compianti Oliver Reed, Richard Harris e David Hemmings. Ma accanto al fiero 
guerriero Russel Crowe nei panni di Massimo X Meridio e al suo perverso rivale, Joaquin Phoenix, in quelli di Commodo, 
la vera protagonista de Il Gladiatore è certamente la splendida e celebrata colonna sonora. Composta da Hans Zimmer 
e cantata da  Lisa Gerrard, che ne è anche interprete, la OST del film, ormai divenuta leggendaria, valse ai due autori il 
Golden Globe nel 2001.

L’8 e il 9 giugno Hollywood è finalmente tornata sul Tevere e Roma ha contraccambiato l’omaggio di Ridley Scott con un 
evento unico nel suo genere, un cine-concerto dal vivo nel cuore della Capitale, al Circo Massimo, organizzato da Forum 
Music Village insieme a CineConcerts, con i 200 musicisti e coristi dell’Orchestra Italiana del Cinema e con la partecipa-
zione straordinaria di Lisa Gerrard. Su un maxi schermo di 25 metri, il film ha preso dunque vita con un accompagnamento 
musicale da brividi, diretto da Justin Freer. Per quasi 3 ore l’Orchestra, insieme alla voce ultraterrena della Gerrard, ha 
regalato un’appassionata performance in perfetta sincronia con le immagini e la colonna sonora, trionfante, celebrativa, 
sognante e angelica, ha riportato alla memoria degli spettatori l’inconfondibile flusso di emozioni del primo ascolto. Sulle 
note dell’iconica Now we are free, sui titoli di testa della pellicola, il pubblico si è infine radunato sotto al palco per una 
sentita standing ovation.

Infine, per la platea del Circo Massimo, le ormai leggendarie gesta di Massimo, il generale che divenne gladiatore e che 
sfidò l’Impero dell’usurpatore Commodo, sono state introdotte da Russel Crowe in persona, che in veste di ospite speciale 
dell’evento si è detto, in italiano, “al servizio di Roma”.


