
1



2 3

Investimenti 
sostenibili.

Allinea i tuoi interessi 
a quelli del pianeta.

Paolo Tacchi
Wealth Advisor Banca Generali



4 5

CASA D’ARTE 
SAN LORENZO

1995

MEDIA PARTNERS

connesso oltre lo schermo

CON IL PATROCINIO DI

SPONSOR

PARTNERS

MAIN SPONSOR

Con il contributodel comune di Lucca



6 7

LUCCA FILM FESTIVAL E EUROPA CINEMA 2022

Presidente:
Nicola Borrelli

Vice Presidente:
Stefano Giorgi

Comitato Artistico:
Alessandro De Francesco, Alessandro Romanini, 
Cristina Casati, Cristina Puccinelli, Federico Ghivizzani, 
Francesco Giani, Federico Pesci, Martino Martinelli, 
Laura Da Prato, Noah Cowan, Nicola D’Olivo, 
Rachele Pollastrini, Stefano Giuntini, Romano Guelfi, 
Alicia Reginato

Collaboratori Interni:
Valentina Vasta

Concept, Realizzazione Locandina 2022 
e Ufficio Marketing:
Francesco Giani

Responsabile Coordinamento e Sviluppo Grafico:
Francesco Giani

Responsabile Direzione Tecnica: 
Federico Ghivizzani 

Assistenti Direzione Tecnica:
Gianluca Marzari, Dario Ricci

Direzione Tecnica:
Tania Bossettini, Paolo Salamone

Responsabile Gestione Spazi:
Valentina Vasta

Assistente Gestione Spazi:
Irene Salvetti

Gestione Spazi:
Margherita Bardi, Maria Elena Bigini, Antonio Borsato, 
Eleonora Costanzo, Alice Filippelli, Flora Fodera, 
Letizia Ghisu, Alessia Mei, Matteo Nicolini, 
Alessia Paioletti, Letizia Vita, Iana Vurazhris

Responsabile Accoglienza Ospiti:
Melissa Marangoni

Assistente Accoglienza Ospiti:
Cecilia Corsetti

Accoglienza Ospiti:
Eva Capocchi, Sara Grassi

Direzione Mostre:
Alessandro Romanini, Federico Ghivizzani

Sigla Lucca Film Festival 2022: 
Boguslab, Eupremio Ligorio 

Responsabile Riprese e Montaggio Video:
Daniele Trengia-Boguslab

Riprese e Montaggio Video:
Caterina D’Amico, Nicolò Marcheschi, 
Daniele Perazzoli, Ignazio Rotolo, Susanna Sangregorio

Responsabile Documentazione Fotografica:
Laura Casotti

Assistente Documentazione Fotografica:
Benedetta Vadorini

Documentazione Fotografica:
Federica Furia

Responsabile Acquisizione Diritti 
e Movimentazione Copie:
Martino Martinelli

Assistente Acquisizione Diritti 
e Movimentazione Copie:
Mattia Fiorino

Acquisizione Diritti e Movimentazione Copie:
Samuele Bonaccorsi, Matteo Nicolini, Ignazio Rotolo

Responsabile Concorso Lungometraggi:
Martino Martinelli, Stefano Giorgi

Responsabile Concorso Cortometraggi:
Laura Da Prato, Rachele Pollastrini, Dario Ricci

Responsabile Sottitolatura Elettronica: 
Denise Domenicali, Carolina Metz

Traduzioni:
Myrta Boschetti, Denise Domenicali

Ufficio Stampa e Pubbliche Relazioni:
Reggi & Spizzichino Communication

Responsabile Comunicazione e Social Media: 
Lorenzo Migno

Catalogo a cura di: 
Stefano Giorgi

Assistente Responsabile Relazioni Ospiti e Sponsor:
Melissa Marangoni

Gestione Sito Internet e Newsletter:
Emanuele Melli

Responsabili Biglietteria 
Ilaria Riccomini, Michela Randaccio, Diletta Cioni

Autisti:
Matteo Savi, Edoardo Savi, Alessandro Stranieri

Amministrazione:
Rosita Pieroni, Marco Borrelli

Segreteria:
Lucia Pieroni

Aiuto Segreteria:
Alisia Di Giulio

RINGRAZIAMENTI/AKNOWLEDGEMENTS

Si ringraziano inoltre:
Marcello Petroziello, Alessandro Sabba Salvetti, Fe-
derico Carmassi, Francesco Pera Turrini, Lorenzo Dal 
Poggetto, Giuseppe Guastini, Cristiano Alberti, Angelo 
Paladini, Andrea Salani, Franco Mungai, Marco Lucchesi, 
Giuseppe Corti, Montserrat Jiménez Mühlhausen, Lucia 
Nieri, Francesca Pucci



8 9

LUCCA FILM FESTIVAL E EUROPACINEMA 2022

6           Credits
10         Saluti istituzionali/ Official greetings

GASPAR NOÉ

15         Biografia/Biography
22         Lungometraggi/Feature Films

GIUSEPPE TORNATORE

33         Biografia/Biography
36         Proiezione speciale/Special screening
 
PETER GREENAWAY

39         Biografia/Biography
41         Proiezione speciale/Special screening

SASKIA BODDEKE

45         Biografia/Biography
48         Proiezione speciale/Special screening
 
PAOLO VIRZÌ

51         Biografia/Biography
54         Proiezione speciale/Special screening

PAOLO TAVIANI

59        Biografia/Biography
64        Proiezione speciale/Special screening      

OMAGGI-PASOLINI GASSMAN  VITTI

67        Selezione/Selection

FEATURE FILM COMPETITION

75        Lungometraggi/Feature films
88        Giuria concorso lungometraggi/Feature film competition jury

FEATURE FILM OUT OF COMPETITION

93        Selezione/Selection

SHORTS COMPETITION

97        Cortometraggi/Short films
110      Giuria concorso cortometraggi/Shorts competition jury

SHORTS OUT OF COMPETITION

115      Selezione/Selection

EDUCATIONAL

121      Selezione/Selection

CINEMA ARTE & MUSICA

135      Selezione/Selection

FOCUS ON LUCCA DIRECTORS

141      Selezione/Selection

EXHIBITION

149      L’arte di Marcello Scarselli nel cinema dei Taviani.



10 11

MARCELLO BERTOCCHINI

Direttore della Fondazione Cassa di Risparmio di Lucca.
Director of the Fondazione Cassa di Risparmio di Lucca.

“Every viewer is going to get a different thing. That’s the thing about painting, photography, cinema”. 
Con queste parole, poche, asciutte e penetranti, David Lynch anni fa definiva l’approccio dello 
spettatore all’opera. Un concetto semplice con cui uno straordinario maestro, che abbiamo 
avuto il privilegio di ascoltare a Lucca, voleva raccontare quella del cinema come un’esperienza 
partecipativa, personale e quasi sensoriale, perfettamente coerente con la fascinazione per l’as-
surdo - totalmente soggettiva - che lo assilla e consuma sin dagli albori.
Una frase in cui riconosciamo i valori del coinvolgimento, della multidisciplinarietà e della fluidità 
della creazione artistica. I valori che sono centrali nelle programmazioni e nelle attività del Lucca 
Film Festival che anche in questa edizione 2022 si propone di spaziare attraverso i concorsi, gli 
ospiti, le mostre e le varie iniziative collaterali, per consegnare alla città e a tutti gli appassionati 
un percorso culturale completo in cui si riconosce l’amore per le vicende del grande schermo 
ma anche l’apprezzamento più professionistico e tecnico verso i molteplici aspetti che rendono 
delle semplici riprese una storia, un’ opera d’arte, un cult.
Si tratta di una manifestazione che non ha avuto bisogno di ‘risorgere’ dalle ceneri della pande-
mia perché è riuscita a dare continuità alla propria attività, muovendosi con saggezza all’interno 
del calendario annuale delle manifestazioni di settore. Una tenacia che ha rispettato pienamente 
gli auspici della Fondazione Cassa di Risparmio di Lucca che anche nei momenti più difficili ha 
sempre raccomandato di tenere la fiamma della cultura accesa, protetta, alimentata.
Infatti viviamo tempi che ci pongono a tu per tu con la Storia, in cui quella soggettività cui David 
Lynch fa riferimento diventa un valore importante da difendere e valorizzare in uno scambio 
con il mondo esterno e in un accrescimento culturale costante e continuo. Le emozioni del Ci-
nema concorrono indubbiamente a rendere possibile tutto questo, e a Lucca lo fanno all’interno 
di una rassegna che ha radici solide e aspirazioni importanti, coerenti col percorso intrapreso da 
anni e sempre condiviso con la Fondazione, come di consueto sostegno ‘pensante’ di numerosi 
festival che rendono l’offerta culturale del territorio originale, continua e stimolante.

“Every viewer is going to get a different thing. That’s the thing about painting, photography, cinema.” 
It was with these few, dry and penetrating words that David Lynch, years ago, defined the viewer’s 
approach to the work. A simple concept through which an extraordinary master, whom we had the 
privilege of listening to in Lucca, wanted to describe cinema as a participatory, personal and almost 



12 13

sensorial experience, perfectly consistent with the fascination for the absurd - which is totally subjec-
tive - that has haunted and consumed him from the very beginning.
A statement in which we recognize the values ​​of involvement, multidisciplinarity and fluidity of artistic 
creation. These values are central in the schedule and in the activities of the Lucca Film Festival. As 
well as the previous ones, this 2022 edition aims to range over competitions, guests, exhibitions and 
various collateral initiatives, in order to deliver to the city and all fans a full cultural journey in which 
we recognize the love for the stories on the big screen and also the more professional and technical 
appreciation for the many aspects that make simple shots a story, a work of art, a cult.
The festival did not need to “rise” from the ashes of the pandemic because it managed to keep its bu-
siness running, moving wisely within the annual calendar of film festivals. A tenacity that fully respected 
the wishes of the Fondazione Cassa di Risparmio di Lucca, which, even in the most difficult moments, 
has always recommended keeping the flame of culture alive, protected, and nourished. Indeed, we 
live in times that place us face to face with History; times in which the subjectivity that David Lynch 
refers to becomes an important value to defend and enhance in an exchange with the outside world 
and in a constant and continuous cultural growth. The emotions of Cinema undoubtedly contribute 
to making all of this possible, and in Lucca they do so within a festival that has solid roots and major 
aspirations, consistent with the path undertaken for years and always shared with the Fondazione, 
which, as usual, acts as the “thinking” support of numerous festivals that make the cultural offer of 
the territory original, continuous and stimulating.
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GASPAR CONTRE TOUS
Paolo Zelati 

Per immergersi completamente nell’universo mentale 
di Gaspar Noé è necessario rinunciare ad una spesso 
affannosa ricerca del contenuto (leggi: messaggio) per 
lasciarsi andare, invece, ad un’esperienza prettamente 
sensoriale, composta di suoni, colori, luci, musica ed in-
quadrature che, chirurgicamente, formano un puzzle il 
quale, tessera dopo tessera, acquisisce un senso compiu-
to nella mente dello spettatore.  In questo procedimen-
to il sapiente uso del montaggio diventa uno strumento 
fondamentale (anche più del solito) nelle mani del regi-
sta: pensiamo, per esempio, a Carne (1991) e, soprattut-
to, a Solo contro tutti (1998), primo lungometraggio in cui 
Noé infrange la quarta parete e si rivolge direttamente 
al pubblico mettendolo davanti ad una scelta interattiva. 
Un pubblico al quale Noé rivolge costantemente una 
sfida: quella di farsi sorprendere e, nello stesso tempo, 
di restare al passo delle sue interminabili sperimentazio-
ni linguistiche e narrative che evolvono, da pellicola in 
pellicola, senza fornire all’occhio dello spettatore alcun 
punto di riferimento.  “Andare al cinema non è poi così 
tanto diverso rispetto a salire sulle montagne russe: non 
vai sulla stessa giorstra per cinquanta volte, altrimenti 
ti stanchi. Al cinema cerco quindi di portare qualcosa 
di diverso ogni volta e di attrarre lo spettatore verso 
qualcosa a cui non è abituato, senza però la pretesa di 
stravolgere il linguaggio cinematografico”. Insomma, l’e-
sperienza della sala equivale a quella del Luna Park, con 
la differenza che la giostra sulla quale salire la sceglie, 
sempre, Gaspar. Ma la sfida più ardua, il suo pubblico, 
la deve affrontare in campo cognitivo in quanto il cine-
ma di Noé reinterpreta le coordinate dello spazio, del 
tempo e perfino della realtà, vista come un ibrido in 

GASPAR CONTRE TOUS
Paolo Zelati 

To submerse ourselves completely in Gaspar Noé’s men-
tal universe it is necessary to give up an often-laborious 
research of the content (read: message) and, instead, let 
ourselves go to a strictly sensorial experience, made out 
of sounds, colors, lights, music and framings that, surgically, 
assemble a puzzle which, piece by piece, create a full mea-
ning in the audience’s mind. During this procedure, the skill-
ful use of editing becomes a fundamental tool (even more 
than usual) in the director’s hands: let us think, for exam-
ple, about “Carne” (1991) and, most of all, about “I Stand 
Alone” (1998), first full-length movie in which Noé breaks 
the fourth wall and directly addresses the audience, putting 
them in front of an interactive choice. An audience to whom 
Noé constantly throws a challenge: that of being surprised 
and, at the same time, of keeping up with his endless, lingui-
stic experiments and narrative that evolve, from film to film, 
without giving any point of reference to the viewer’s eye. 
“Going to the cinema is not that much different compared 
to going on a roller coaster : you don’t get on the same 
ride fifty times, you get tired. At the cinema I try to bring 
something different every time and to attract the viewer 
towards something they are not used to, but without the 
presumption of overturning the cinematographic langua-
ge.” Therefore, the experience of the theater is equivalent 
to that of the amusement park, with the difference that 
the ride on which we get on is always chosen by Gaspar. 
But the hardest challenge for the audience is placed in the 
cognitive field, as Noé’s cinema reinterprets the coordinates 
of space, time and even reality, seen like a moving hybrid of 
past, present, reality and fantasy. So, it is not surprising that 
Noé himself compares his role of director with that of a 
“shaman” who shapes the matter of dream so that others 
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movimento di passato, presente, realtà e fantasia. Non 
stupisce, quindi, che sia lo stesso Noé a paragonare il 
suo ruolo di regista con quello di uno “sciamano” che 
plasma la materia di un sogno per far si che anche altri 
ne facciano parte. Il film più rappresentativo, da questo 
punto di vista, è sicuramente Enter the Void (2009), vero 
e proprio viaggio lisergico nel quale la narrazione è fil-
trata dal punto di vista del protagonista Oscar, sotto l’ef-
fetto di DMT, che muore (?) all’inizio della storia. Da qui 
in avanti lo sguardo dello spettatore sembra coincidere 
(anche se così non è) quasi interamente con quello di 
Oscar, il quale mescola l’osservazione del presente con 
eventi del passato trasformando “la soggettiva” in uno 
stream of consciousness di natura psichedelica. Nel ci-
nema di Noé la scrittura (intesa, in senso classico, come 
tessuto narrativo) perde importanza venendo surclas-
sata dal linguaggio cinematografico in costante stato di 
sperimentazione. Con la sola eccezione di Solo contro 
tutti, infatti, i suoi lungometraggi si basano solamente su 
trattamenti di poche pagine (sotto la decina) lasciando 
un enorme spazio all’improvvisazione. A Gaspar non 
piace pianificare proprio niente; persino quando deve 
andare in vacanza compra il biglietto dell’aereo solo la 
notte prima della partenza. E non appena ha cominciato 
a frequentare un set, ha capito con facilità che per rag-
giungere i risultati migliori, per potersi esprimere con 
più efficacia, avrebbe dovuto affidarsi all’istinto, alla fre-
schezza del momento. La più significativa messa in scena 
di questo suo metodo di lavoro è senza ombra di dub-
bio Climax (2018), film nato da una suggestione dopo 
un party in un club di Parigi, girato con quasi tutti attori 
non professionisti (tranne due) e basato su un tratta-
mento di una trentina di righe. Avendo scelto di lavorare 
con ballerini che non erano mai apparsi davanti ad una 
macchina da presa, Noé non ha voluto scrivere dialoghi 

can participate in it. The most representative film, under this 
point of view, is definitely “Enter the Void” (2009), an actual 
lysergic journey in which the narration is filtered through the 
point of view of the protagonist, Oscar, under the effect of 
DMT, who dies (?) at the beginning of the story. From here 
onward the viewer’s gaze seems to coincide (even though 
this is not true) almost entirely with Oscar’s, that mixes the 
observation of the present with events from the past, tur-
ning “the subjective” in a stream of consciousness of psy-
chedelic nature. In Noé’s cinema the writing (interpreted, 
as in the classic sense, as narrative fabric) loses importance 
surpassed by his cinematographic language in a constant 
state of experimentation. As a matter of fact, with the only 
exception of “I Stand Alone”, his full-length movies are ba-
sed purely on treatments made of a few pages (less than 
ten) leaving huge space to improvisation. Gaspar does not 
like planning anything ahead at all; even when he wants 
to go on holiday, he buys his plane ticket the night before 
departure. And as soon as he started frequenting sets, he 
understood with ease that in order to reach the best results, 
to be able to express with more efficacy, he should have 
had to rely on instinct, to the freshness of the moment. The 
most significative mise-en-scéne of this way of working of 
his is, without a doubt, “Climax” (2018), movie born from 
a suggestion after a party in a club in Paris, filmed almost 
entirely with non-professional actors (expect for two) and 
based on a treatment of about thirty pages. Having chosen 
to work with dancers who had never been in front of a 
movie camera, Noé did not want to write dialogues, but 
preferred to suggest scenes day by day and leave to his 
actors full freedom of interpretation. The freshness of the 
result, almost of a documentary nature, satisfied him so 
much that he declared: “ My strength, today, is not wri-
ting”. A position, this one, completely in antithesis to that of 
a market subjugated by the importance of “brand”, more 

ma ha preferito suggerire le scene giorno per giorno e 
lasciare ai suoi attori completa libertà di interpretazione. 
La freschezza del risultato, quasi di stampo documenta-
ristico lo ha soddisfatto talmente tanto da dichiarare: “La 
mia forza, oggi, è quella di non scrivere”. Una posizione, 
questa, completamente in antitesi a quella di un mer-
cato soggiogato dall’importanza del “marchio”, sempre 
più dominato dalle saghe, dai remake e dai franchise, 
che diffida delle novità ed è decisamente terrorizzato 
da ogni forma di sperimentazione che non possa essere 
testata, in anticipo, da una platea di perfetti sconosciuti 
scelti a caso per la strada (ragione, quest’ultima, che ha 
spinto Hideo Nakata a lasciare Hollywood a gambe le-
vate per tornarsene in Giappone). Gaspar, però, non si 
scompone più di tanto del fatto di essere un’ “anomalia” 
e si gode le sue conquiste forte della consapevolezza 
che “nessun regista di fiction è veramente libero”. 
Attenzione però, mancanza di scrittura non significa ne-
cessariamente mancanza di contenuto. Nonostante le 
montagne russe della sperimentazione e le luci strobo-
scopiche, le pellicole di Gaspar Noé sono tutt’altro che 
vuoti balocchi colorati, buoni solo per una provocazione 
usa e getta come alcuni detrattori, fermi alla superficie, 
le hanno descritte. “Non c’è nulla che rimanga, nella vita. 
Ogni cosa che otteniamo, la perdiamo. Ma alla gente 
questo non piace sentirselo dire. Preferiscono i film di 
buoni sentimenti. La malinconia, quella, non paga”. Baste-
rebbe questa dichiarazione del cineasta argentino per 
mettere a tacere qualsiasi analisi critica su una eventuale 
“poetica” del suo cinema e andare, invece, direttamente 
nel cuore del suo (iper)testo filmico sempre in trasfor-
mazione. Se è vero, infatti, che “dirigere un film è solo 
un modo per esprimere se stessi”, lontano da qualsiasi 
operazione artistica pianificata a tavolino, ecco allora 
che per capire ed apprezzare il cinema di Gaspar Noé, 

and more dominated by sagas, by remakes and franchises, 
that distrusts of innovation and is definitely terrorized of 
any form of experimentation that cannot be tested by a 
stall of perfect strangers, chosen randomly from the street 
(reason, this last one, that pushed Hideo Nakata to leave 
Hollywood in a hurry to go back to Japan). Gaspar, however, 
does not get agitated that much by the fact that he is an 
“anomaly” and enjoys his conquests with the awareness 
that “no fiction director is truly free”.
Beware though, lack of writing does not necessarily mean 
lack of content.
Despite the roller coasters of experimentation and the stro-
boscopic lights, Gaspar Noé’s films are anything but empty, 
colorful toys, only good enough for a disposable provoca-
tion as some critics, stopping at the surface, have described 
them. “Nothing stays, in life. Everything we get, we lose. But 
people don’t like hearing that. They prefer movies with good 
feelings. Melancholy, that one, doesn’t pay”. This declaration 
by the Argentinian filmmaker should be enough to silence 
any critical analysis on an eventual “poetic” of his cinema 
and go, instead, directly to the heart of his film (hyper)text 
always in transformation. If it is indeed true that “directing 
a movie is just a way to express ourselves”, away from any 
planned artistic operation, it is here that we need to irre-
mediably be souls akin to him, to understand and appre-
ciate Gaspar Noé’s cinema. Behind a shield of extremism, 
provocations, cynicism and black humor, we find hidden a 
very sensible soul, always doubtful and consecrated to the 
exploration of the Shadow and the complex dynamics of 
the human heart. Defining himself as a “leftist humanita-
rian” who does not believe in the lies of a life after death, 
Gaspar Noé is a huge fan of the duo “Eros & Thanatos”. 
He has said more than once how, according to his opinion, 
“all the great stories have to do with semen, blood and 
tears” and, as a matter of fact, his cinema is soaked with 
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occorre irrimediabilmente essere anime a lui affini. Die-
tro ad una corazza di estremismi, provocazioni, cinismo 
ed humor nero, si nasconde un animo molto sensibile, 
sempre dubbioso e votato all’esplorazione dell’Ombra 
e delle complesse dinamiche del cuore umano. 
Autodefinitesi come un “umanista di sinistra” che non 
crede nelle bugie di una vita dopo la morte, Gaspar 
Noé è un grande fan dell’accoppiata “Eros & Thanatos”. 
Ha dichiarato più di una volta come, a suo parere, “tutte 
le grandi storie hanno a che fare con sperma, sangue 
e lacrime” e, infatti, il suo cinema è intriso di rappre-
sentazioni piuttosto indimenticabili di Amore e Morte: 
pensiamo solo all’uomo al quale viene sfondato il cranio 
in Irreversible (2002) o alla rappresentazione tridimen-
sionale e quasi iper-realista del sesso in Love (2015). Ed 
è proprio questa sua insistenza grafica nella rappresen-
tazione di sesso e violenza che ha spinto certa critica 
ad inserire il nome di Noé nella lista dei registi francesi 
facenti parte della New French Extremity, definizione di 
stampo dispregiativo che racchiude tutti i cineasti d’Ol-
tralpe che, negli ultimi vent’anni, si sono distinti per un 
cinema “particolarmente trasgressivo”.  Non è chiaro se 
il nome di Gaspar Noé appartenga di diritto a questa 
lista, ma è invece certo come la sua “trasgressione” ico-
nografica sia da interpretare come una risposta dell’ar-
tista ad una concezione distorta del Bene e del Male, 
del sesso e della morte in atto nel Mondo Occidentale: 
il regista argentino, in pratica, mira a rappresentare sul 
grande schermo ciò che per molti (troppi) è conside-
rato non rappresentabile. Con un approccio totalmente 
non giudicante (simile a quello di Michael Haneke), il 
cinema di Gaspar Noè, sfruttando quasi sempre la strut-
tura del melodramma, racconta ed esplora il lato oscuro 
della Commedia Umana senza paura di sporcarsi nel 
mostrarne gli aspetti più scomodi. I personaggi del suo 

cinema sono perlopiù impegnati nell’impossibile quest 
di trovare un rapporto duraturo, stabile, qualcosa a cui 
attaccarsi per dare un senso alla propria esistenza. Pec-
cato che il “tempo distrugga ogni cosa” e che, nonostan-
te i nostri sforzi, alla fine ci si ritrovi sempre al punto di 
partenza; proprio come il macellaio equino interpretato 
da Philippe Nahon che, in uno dei suoi molti monolo-
ghi interiori, ci rivela la verità: “Nasciamo soli, viviamo 
soli, moriamo soli. Soli. Sempre soli. Ed anche quando 
scopiamo siamo soli. Soli con la nostra vita, la nostra 
carne. E’ come un tunnel impossibile da condividere. E 
quanto più invecchiamo, più siamo soli”. Un punto di vi-
sta, questo, che trova in Vortex (2022) un’ideale chiusura 
del cerchio. Noé, infatti, grazie all’uso particolarmente 
azzeccato di uno split screen dall’intenso impatto emo-
tivo racconta la vita di due anziani che abitano sotto 
lo stesso tetto ma che sono completamente sconnessi 
l’uno con l’altro. Lei (Francoise Lebrun) sta cominciando 
a sprofondare nel baratro della demenza, mentre Lui 
(Dario Argento) è un critico cinematografico alle prese 
con l’ultimo libro, un testo per lui molto importante in 
quanto dovrebbe rappresentare il suo testamento arti-
stico: non lo terminerà mai e, nel finale del film, in una 
casa sinistramente vuota, le pagine del manoscritto si 
vedono adagiate sul pavimento, pronte per essere but-
tate via dal nuovo inquilino. Con la sua rigorosa sempli-
cità Vortex ti penetra sotto la pelle e si rivela, a parere 
di chi scrive, come il film più genuinamente disturbante 
della carriera di Gaspar Noè. Quasi dimenticavo: a sesso 
e violenza stiamo a zero...

rather unforgettable representations of Love and Death: let 
us reflect on the man whose cranium gets broken down in 
“Irreversible” (2002) or on the tridimensional and almost 
hyper-realistic representation of sex in “Love” (2015). It is 
exactly this graphic insistence of his on the representation 
of sex and violence that pushed some critics to add Noé’s 
name on the list of French directors belonging to the New 
French Extremity, pejorative definition which contains every 
filmmaker from north of the Alps that, in the last twenty 
years, stood out for a “particularly transgressive” cinema. It 
is not clear if Gaspar Noé’s name belongs to this list, but 
it is certain, instead, how his iconographic “transgression” 
has to be interpreted as an answer from the artist to a 
distorted conception of Good and Bad, of sex and death in 
act in the Western World: basically, the Argentinian director 
aims to represent on the big screen what many (too many) 
consider not representable. 
With a completely non-judging approach (like Michael Ha-
nake’s), Gaspar Noé’s works tell of and explore the dark 
side of the Human Comedy, almost always exploiting the 
structure of melodrama, without any fear of getting dirty 
in showing its most uncomfortable aspects. The characters 
from his cinema are mostly occupied in the impossible 
quest of finding a lasting link, a stable one, something to 
get attached to in order to give meaning to their own exi-
stence. It is a pity that “time destroys everything” and that, 
despite our struggles, in the end we always find ourselves 
back to the beginning; just like the butcher played by Phi-
lippe Nahon who, in one of his many inner monologues, 
tells us the truth; “We are born alone, we live alone, we die 
alone. Alone. Always alone. And even when we fuck we are 
alone. Alone with our life, our flesh. It’s like a tunnel impos-
sible to share. And the more we get old, the more we are 
alone”. A point of view, this one, that finds an ideal closing 
of the circle in “Vortex” (2002). Noé, in fact, tells the life 

of two old people who live under the same roof, but are 
completely disconnected from each other, thanks to a par-
ticularly fitting split screen by the intense emotional impact. 
She (Francoise Lebrun) is beginning to drown in the void of 
dementia, while he (Dario Argento) is a cinema critic busy 
with his latest book, a text extremely important for him as 
it should represent his artistic testament: he will never finish 
it and, in the movie’s finale, in a sinisterly empty house, the 
manuscript pages are seen laying on the floor, ready to be 
thrown out by the new tenant. With his rigorous simplicity 
“Vortex” seeps through the skin and is revealed to be, ac-
cording to who is now writing, the most genuinely disturbing 
film in Gaspar Noé’s career. Almost forgot: as for sex and 
violence we are at zero…
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SEUL CONTRE TOUS
Francia/France, 1998, 93’, col.

Il macellaio (già noto per il cortometraggio Carne dello stesso Noé), dopo 
aver scontato un periodo di tempo in prigione per aver colpito l’uomo che 
aveva cercato di sedurre la figlia adolescente affetta da disabilità intellettiva, 
vuole incominciare una nuova vita. Lascia quindi la figlia in una casa di cura e 
si trasferisce nella periferia di Lille con l’amante, che gli aveva promesso che 
avrebbe avuto una nuova macelleria. In realtà, mentiva. Il macellaio decide, 
perciò, di tornare a Parigi per ritrovare sua figlia.

The Butcher (known from Noe’s short film Carne) has done some time in jail 
after beating up the guy who tried to seduce his teenage mentally-handicapped 
daughter. Now he wants to start a new life. He leaves his daughter in an in-
stitution and moves to Lille suburbs with his mistress. She promised him a new 
butcher shop. She lied. The butcher decides to go back to Paris and find his 
daughter.

Regia/Director
Gaspar Noé
Sceneggiatura/Screenplay
Gaspar Noé
Fotografia/Cinematography
Dominique Colin
Montaggio/Film Editing
Lucile Hadzihalilovic, Gaspar Noé
Suono/Sound
Olivier Le Vacon, Valérie Deloof, 
Olivier Dô Hùu, Jean-Luc Audy
Interpreti/Cast
Philippe Nahon, Blandine Lenoir, Frankie Pain, 
Martine Audrain, Zaven, Jean-François Rauger, 
Guillaume Nicloux, Olivier Doran, Aïssa Djabri, 
Serge Faurie, Frédéric Pfohl, Stéphanie Sec, 
Arlette Balkis, Gil Bertharion Jr., Rado, Nicolas Jouhet, 
Ahmed Bounacir, Roland Guéridon
Produzione/Production
Les Cinémas de la Zone
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Dopo aver litigato con il fidanzato Marcus, Alex se ne va via da sola da una 
festa e viene aggredita e violentata da uno sconosciuto mentre sta tornan-
do a casa. Furiosi, Marcus e il suo amico Pierre si mettono alla ricerca dello 
stupratore per vendicarsi.

After Alex has a fight with her boyfriend Marcus, she leaves a party alone and 
is attacked and raped by a stranger on her way home. Furious, Marcus and his 
friend Pierre set out find the rapist and exact revenge.

IRRÈVERSIBLE
Francia/France, 2002, 97’, col.

Regia/Director
Gaspar Noé

Sceneggiatura/Screenplay
Gaspar Noé

Fotografia/Cinematography
Benoît Debie, Gaspar Noé

Montaggio/Film Editing
Gaspar Noé

Musica/Music
	 Thomas Bangalter

Interpreti/Cast
Monica Bellucci, Vincent Cassel, Albert Dupontel, 

Philippe Nahon, Jo Prestia, Stéphane Drouot, 
Jean-Louis Costes, Mick Gondouin, Mourad Khima, 

Layde Hellal, Dominique Nato, Michel Fesche, 
Victoria Jaramillo, Jean-Yves Le Quellec, Isabelle Giami, 

Fatima Adoum, Janice Foulaux, Stéphane Derdérian
Produzione/Production

Eskwad
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ENTER THE VOID
Francia, Germania, Italia, Canada, Giappone/France, Germany, 
Italy, Canada, Japan, 2009, 161’, col.

Un tour psichedelico sulla vita dopo la morte visto interamente dal punto 
di vista di Oscar, un giovane spacciatore e tossicodipendente americano 
che vive a Tokyo con la sorella prostituta Linda. Quando Oscar viene ucciso 
dalla polizia durante una retata finita male, il suo spirito viaggia dal passato, 
dove vede i genitori prima della loro morte, al presente, dove assiste alla 
sua stessa autopsia, e fino al futuro, dove si prende cura della sorella anche 
dall’oltretomba.

This psychedelic tour of life after death is seen entirely from the point of view 
of Oscar, a young American drug dealer and addict living in Tokyo with his pro-
stitute sister, Linda. When Oscar is killed by police during a bust gone bad, his 
spirit journeys from the past-where he sees his parents before their deaths-to 
the present-where he witnesses his own autopsy-and then to the future, where 
he looks out for his sister from beyond the grave.

Regia/Director
Gaspar Noé

Sceneggiatura/Screenplay
Gaspar Noé

Fotografia/Cinematography
Benoît Debie

Montaggio/Film Editing
Marc Boucrot, Gaspar Noé, Jérôme Pesnel

Musica/Music
	 Thomas Bangalter

Interpreti/Cast
Nathaniel Brown, Paz de la Huerta, Cyril Roy, 

Olly Alexander, Masato Tanno, Ed Spear, 
Emily Alyn Lind, Jesse Kuhn, Nobu Imai, 

Sakiko Fukuhara, Janice Béliveau-Sicotte, 
Sara Stockbridge, Stuart Miller, Emi Takeuchi, 

Rumiko Kimishima, Akira Kuzuki, 
Sayuki Nakamura, Kaori Nakamura

Produzione/Production
Fidélité Films, Wild Bunch, BUF, 

Les Cinémas de la Zone, Essential Filmproduktion 
GmbH, BIM Distribuzione, Paranoid Films
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LOVE
Francia, Belgio/France, Belgium, 2015, 135’, col.

Murphy è uno studente americano di cinema che vive a Parigi. Ha un’ex 
fidanzata francese, di nome Electra, che ha frequentato per due anni. Un 
giorno i due incontrano una giovane danese bionda di nome Omi con la 
quale hanno un rapporto occasionale a tre così da aggiungere un pizzico 
di eccitazione alla loro vita sentimentale. Successivamente, però, lui ha un 
rapporto sessuale con lei all’insaputa di Electra, in seguito al quale Omi 
rimane incinta. Questa gravidanza indesiderata mette fine alla relazione tra 
Murphy ed Electra in modo orribile costringendo il ragazzo a sposare Omi. 
Una mattina, la madre di Electra, Nora, gli telefona per chiedergli se avesse 
notizie della figlia, considerato che non la sente da tre mesi e che la ragazza 
ha tendenze suicide. Per il resto della giornata, Murphy ricorda i due anni 
passati con Electra in una serie di flashback frammentati e non lineari: come 
si sono conosciuti a Parigi, il loro rapido incontro e la loro vita nei due anni 
successivi, piena di abusi di droga, sesso sfrenato e momenti di tenerezza.

Murphy is an American cinema school student, living in Paris. He had a French 
girlfriend, called Electra, whom he dated for two years. One day, they met and 
had a no-strings-attached threesome with another woman, a young blonde Da-
nish teenager named Omi, as a way to add some excitement to their love life. 
But later, he had sex with her behind Electra’s back, as a result of which Omi 
became pregnant. This unplanned pregnancy ended the relationship between 
Murphy and Electra on a horrible note, and it forced Murphy to marry Omi. 
In one morning, Electra’s mother, Nora, phones him to ask if he’s heard from 
Electra, because she hasn’t heard from her for three months, and given her dau-
ghter’s suicidal tendencies. For the rest of this day, he recalls his past two years 
with Electra in a series of fragmented, nonlinear flashbacks; how they first met 
in Paris, their quick hookup, and their lives over the next two years which is filled 
with drug abuse, rough sex, and tender moments.

Regia/Director
Gaspar Noé

Sceneggiatura/Screenplay
Gaspar Noé

Fotografia/Cinematography
Benoît Debie

Montaggio/Film Editing
Denis Bedlow, Gaspar Noé

Musica/Music
Pascal Mayer

Interpreti/Cast
Aomi Muyock, Karl Glusman, Klara Kristin, 

Juan Saavedra, Ugo Fox, Gaspar Noé, Isabelle Nicou, 
Benoît Debie, Vincent Maraval, Déborah Révy, 

Xamira Zuloaga, Stella Rocha, Omaima S., David Bohm, 
Richard Blondel, Nikita Bellucci, Kelly Pix, Tony Caliano

Produzione/Production
Les Cinémas de la Zone, RT Features, Rectangle 

Productions, Wild Bunch

In pieni anni ‘90, 20 ballerini francesi di street dance si riuniscono per tre 
giornate di prove in una scuola abbandonata situata nel bel mezzo di una 
foresta per ballare tutti insieme un’ultima volta. A seguire, organizzano un’ul-
tima festa riunendosi attorno a una grande ciotola di sangria. In poco tempo 
l’atmosfera si carica e una strana frenesia si impadronisce di loro per tutta 
la notte. Anche se appare evidente che sono stati drogati, non sanno né chi 
sia stato né il motivo per cui l’abbia fatto. Per loro sarà presto impossibile 
poter resistere alle nevrosi e psicosi, storditi dal ritmo ipnotico e sempre più 
elettrico della musica. E, se per alcuni sembra di stare in paradiso, la maggior 
parte di essi precipita all’inferno.

In the mid 1990’s, 20 French urban dancers join together for a three-day rehe-
arsal in a closed-down boarding school located at the heart of a forest to share 
one last dance. They then make one last party around a large sangria bowl. Quic-
kly, the atmosphere becomes charged, and a strange madness will seize them 
the whole night. If it seems obvious to them that they have been drugged, they 
neither know by who nor why. And it’s soon impossible for them to resist to their 
neuroses and psychoses, numbed by the hypnotic and the increasing electric 
rhythm of the music. While some feel in paradise, most of them plunge into hell.

CLIMAX
Francia, Belgio/France, Belgium, 2018, 97’, col.

Regia/Director
Gaspar Noé

Sceneggiatura/Screenplay
Gaspar Noé

Fotografia/Cinematography
Benoît Debie

Montaggio/Film Editing
Denis Bedlow, Gaspar Noé

Musica/Music
Pascal Mayer

Interpreti/Cast
Sofia Boutella, Romain Guillermic, Souheila Yacoub, 

Kiddy Smile, Claude-Emmanuelle Gajan-Maull, 
Giselle Palmer, Taylor Kastle, Thea Carla Schott, 

Sharleen Temple, Lea Vlamos, Alaia Alsafir, 
Kendall Mugler, Lakdhar Dridi, Adrien Sissoko, 

Mamadou Bathily, Alou Sidibé, 
Ashley Biscette, Mounia Nassangar

Produzione/Production
Rectangle Productions, Wild Bunch
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VORTEX
Francia, Belgio, Monaco/France, Belgium, Monaco, 
2021, 142’, col.

Il film è incentrato su una coppia di anziani che trascorre le proprie giornate 
in un appartamento di Parigi. Entrambi si amano e si prendono cura l’uno 
dell’altra, ma si vedono alle prese con i primi stadi della demenza. Presentato 
in split-screen, il lungometraggio segue la coppia mentre svolge le proprie 
attività quotidiane sia insieme che singolarmente. Man mano, però, che tali 
attività diventano sempre più impegnative, la dimenticanza si trasforma in 
qualcosa di più preoccupante e il figlio lotta per prendersi cura di loro 
mentre si addentrano in un vortice di degenerazione sia mentale che fisica.

The film focuses on an elderly couple who spend their days in a Paris apartment. 
Both love and care for each other, but are grappling with the early stages of 
dementia. Presented in split-screen, we follow the couple as they go about their 
daily routines both together and alone. As everyday tasks become more challen-
ging, forgetfulness shifts to something more troubling and their son struggles to 
care for them as they enter a vortex of mental and physical degeneration.

Regia/Director
Gaspar Noé

Sceneggiatura/Screenplay
Gaspar Noé

Fotografia/Cinematography
Benoît Debie

Montaggio/Film Editing
Denis Bedlow
Musica/Music
Pascal Mayer

Interpreti/Cast
Dario Argento, Françoise Lebrun, Alex Lutz, 

Kylian Dheret, Vuk Brankovic, Kamel Benchemekh, 
Charles Morillon, Frank Villeneuve, Corinne Bruand, 
Joël Clabault, Philippe Rouyer, Jean-Pierre Bouyxou, 

Eric Fourneuf, Nicolas Hirgair, Nathalie Roubaud, 
Sylvain Rottee, Masoud Tosifyan, Laurent Aknin

Produzione/Production
Rectangle Productions, Wild Bunch
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GIUSEPPE TORNATORE
Biografia 

Nato a Bagheria il 27 maggio del 1956, Giuseppe Tornatore 
mostra il suo interesse per la settima arte fin da giovanissimo. 
A soli 16 anni inizia ad occuparsi di regia, mettendo in scena 
Pirandello ed Eduardo e lavorando dietro la cinepresa anche 
per matrimoni e filmetti ricordo. Entra poi in Rai come docu-
mentarista.
Il debutto nel cinema avviene nel 1986 con Il Camorrista, rac-
conto del mondo della malavita napoletana, che gli farà vince-
re il Nastro d’Argento come Miglior Regista esordiente. Sarà 
l’incontro con il produttore Franco Cristalli a dare una svolta 
al suo lavoro.
È il 1988 quando Nuovo cinema Paradiso (1988) esce quasi 
tra l’indifferenza generale: i critici sostengono che si tratti di 
un buon lavoro, ma non un capolavoro e il pubblico lo ignora, 
ma al Festival di Cannes il film riceve il Premio della Giuria e 
nel 1990 l’Oscar come miglior film straniero. Pubblico e critica 
scoprono la storia del piccolo Totò, del suo amore per il cine-
ma e della vita in un paesino di provincia nel dopoguerra. Per 
Tornatore è un successo mondiale.
Nel successivo Stanno tutti bene (1990) il regista dirige Marcel-
lo Mastroianni in una delle sue ultime interpretazioni, un padre 
siciliano in viaggio in Italia alla ricerca dei figli. Nel 1994 Torna-
tore presenterà un nuovo film a Cannes, Una pura formalità, 
in cui troviamo Sergio Rubini accanto a due star d’eccezione, 
Roman Polanski (nel ruolo di attore) e Gérard Depardieu.
L’anno successivo si dedica nuovamente ai documentari e rac-
conta la sua Sicilia in Lo schermo a tre punte. Il 1995 è anche 
l’anno de L’uomo delle stelle, un ritorno al dopoguerra, che 
nonostante la bella prova di Sergio Castellitto e la vittoria del 
David di Donatello e del Nastro d’Argento, non sarà molto 
apprezzato dal pubblico.
Nei seguenti tre anni il regista sarà impegnato con il best-seller 
di Alessandro Baricco Novecento, da cui trarrà La leggenda del 
pianista sull’oceano (1998). Il kolossal racconta la storia del pic-
colo cresciuto nelle sale macchine del piroscafo in cui è stato 
abbandonato e la scoperta della sua eccezionale bravura al 

GIUSEPPE TORNATORE
Biography 

Born in Bagheria on 27th May 1956, Giuseppe Tornatore showed 
interest in cinema from a very young age. At only 16 years old, 
he started directing, staging Pirandello and Eduardo while working 
behind the camera for weddings and small souvenir movies. He 
then began to work at Rai as documentarist. 
His debut on the big screen happened in 1986 with “The Pro-
fessor”, tale of the Neapolitan criminal underworld, which will be 
worth him the Nastro d’Argento for Best New Director. What will 
turn his career around will be his meeting with producer Franco 
Cristalli. 
It was 1988 when “Cinema Paradiso” (1988) came out amid 
general indifference: the critics argued it was a good work, but not 
a masterpiece, and the public ignored it; however, at Cannes Film 
Festival, the film received the Jury Prize and in 1990 the Oscar 
for Best International Feature Film. The public and critics learned 
about the story of little Totò, of his love for cinema and of his life 
in a small provincial town in the postwar period. For Tornatore it 
was a world-wide success. 
In his next film, “Everybody’s Fine” (1990), the filmmaker directed 
Marcello Mastroianni in one of his last interpretations, a father 
from Sicily travelling all around Italy looking for his children. In 
1994, Tornatore presented a new movie at Cannes, “A Pure For-
mality”, in which we find Sergio Rubini along with two extraordina-
ry stars, Roman Polanski (as actor) and Gérard Depardieu.
The following year, he dedicated himself again to documentaries 
and talked about his Sicily in “Lo schermo a tre punte”. 1995 was 
also the year of “The Star Maker”, a return to the postwar pe-
riod, which, despite Sergio Castellitto’s good performance and the 
winning of a David di Donatello Award and of a Nastro d’Argento, 
was not greatly appreciated by the audience.
In the next three years, the director was occupied with Alessandro 
Baricco’s best-seller “Novecento”, from which he will draw inspira-
tion for “The Legend of 1900” (1998). The film narrates the story 
of a kid grown in the engine room of the steamship in which he 
was abandoned and the discovery of his exceptional talent on the 
pianoforte. Played by Tim Roth, with musical scores by Ennio Mor-
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pianoforte. Interpretato da Tim Roth, con il sottofondo della 
colonna sonora di Ennio Morricone, il lungometraggio non ot-
tiene il successo sperato.
La Sicilia è nuovamente presente in Malèna (2000), con pro-
tagonista una sensuale Monica Bellucci che turba i sogni di 
un adolescente. Passeranno sei anni prima di avere un nuovo 
lavoro di Tornatore. È infatti il 2006 quando gira La Sconosciuta, 
che vincerà tre David di Donatello e verrà scelto per rap-
presentare l’Italia nella selezione degli Oscar 2008, ma sarà 
escluso dalla rosa dei candidati alla statuetta. Nel 2009 esce 
l’attesa pellicola intitolata Baarìa (2008), nome fenicio della 
sua città natale, Bagheria. Un progetto corale con un cast im-
ponente fra attori professionisti e non. Troviamo Enrico Lo 
Verso, Monica Bellucci, Raoul Bova, Lina Sastri, i fratelli Beppe 
e Rosario Fiorello, Gabriele Lavia e 20.000 comparse. Per le 
riprese Tornatore ha portato la troupe in Tunisia dove è stato 
più facile ricostruire i vicoli della sua città, i palazzi, la chiesa, per 
una storia d’amore lunga 30 anni, che è anche un affresco sulle 
generazioni dagli anni ’30 ai ’70. 
Tornatore ci racconta quella che ha definito “una commedia 
all’italiana”, ancora una volta piccole storie di passione sullo 
sfondo di decenni di storia d’Italia, con la speranza che il film 
“faccia sorridere e riflettere su temi non sempre comici”. La 
pellicola, uscita il 25 settembre 2009, ha aperto la 66^ edi-
zione della Mostra d’Arte Cinematografica di Venezia nella 
competizione ufficiale. Il film inoltre è stato scelto per rappre-
sentare l’Italia agli Oscar.
Nel 2013 esce La migliore offerta, primo film di Tornatore con 
un cast tutto internazionale tra cui spiccano Geoffrey Rush, 
Jim Sturgess e Donald Sutherland, che si aggiudica 6 David 
di Donatello e 6 Nastri d’Argento e viene acclamato sia dal 
pubblico che dalla critica.
Tre anni dopo arriva La corrispondenza, pellicola dolce e in-
tensa che racconta la storia di un amore reso difficile dalla 
distanza ma non per questo meno forte; protagonisti Jeremy 
Irons e Olga Kurylenko.

ricone, the full-length movie didn’t obtain the expected success. 
Sicily was once again present in “Malèna” (2000), casting a sen-
sual Monica Bellucci as the protagonist who upsets the dreams 
of teenagers. Six years will pass before we have a new work by 
Tornatore. In fact, it was 2006 when he directed “The Unknown 
Woman”, which will win three David di Donatello Awards and 
will be chosen to represent Italy in the 2008 Academy Awards 
selection, before being excluded from the nominees. In 2009, the 
awaited film “Baarìa” (2009), came out, its title being the Pho-
enician name of his hometown, Bagheria. A choral project with 
an impressive cast of professional and amateur actors, starring 
Enrico Lo Verso, Monica Bellucci, Raoul Bova, Lina Sastri, brothers 
Beppe and Rosario Fiorello, Gabriele Lavia and 20,000 extras. For 
the shooting, Tornatore brought his troupe to Tunisia, where it was 
easier to build his hometown alleys, the buildings, the church, for a 
30-year love story, which is also a tableau of the generations living 
between the 1930s and 1970s. 
Tornatore told us what he defined as a “commedia all’italiana 
(Italian-style comedy)”, once more small stories about passion 
against the backdrop of decades of Italian history, with the hope 
that the movie “would make people smile and reflect on themes 
not always comical”. The film, released on 25th September 2009, 
opened the 66th edition of the Venice International Film Festival 
in the official competition. Furthermore, the movie was chosen to 
represent Italy at the Oscars. 
2013 saw the release of “The Best Offer”, the first movie by Tor-
natore with an all-international cast, with names such as Geoffrey 
Rush, Jim Sturgess and Donald Sutherland. The movie won 6 David 
di Donatello Awards and 6 Nastri d’Argento, and was acclaimed 
by both the public and the critics.
Three years later, “The Correspondence” came out – a sweet 
and intense movie about a love story made difficult by distance 
but not less strong because of this; the main roles were played by 
Jeremy Irons and Olga Kurylenko. 
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ENNIO
Italia, Belgio, Paesi Bassi, Giappone / Italy, Belgium, Netherlands, 
Japan, 2021, 150’, col.

Un documentario scritto e diretto da Giuseppe Tornatore sulla vita e sulla 
carriera del leggendario compositore Ennio Morricone, che include intervi-
ste con celebri registi e musicisti, registrazioni dai suoi acclamati tour mon-
diali, spezzoni di film classici da lui musicati e riprese esclusive di scene e 
luoghi che hanno segnato la vita del Maestro.

A feature documentary directed by Giuseppe Tornatore about the life and work 
of legendary composer, Ennio Morricone, including interviews with renowned 
filmmakers and musicians, recordings from Morricone’s acclaimed world concert 
tours, clips of classic films scored by Morricone and exclusive footage of scenes 
and places that have made up Morricone’s life.

Regia/Director
	 Giuseppe Tornatore

Sceneggiatura/Screenplay
	 Giuseppe Tornatore

Fotografia/Cinematography
Giancarlo Leggeri, Fabio Zamarion

Montaggio/Film Editing
Massimo Quaglia

Musica/Music
Ennio Morricone

Interpreti/Cast
Ennio Morricone, Quentin Tarantino, Clint Eastwood, 

Hans Zimmer, Oliver Stone, Terrence Malick, 
John Williams, Barry Levinson, Kar-Wai Wong, 

Dario Argento, Bernardo Bertolucci, 
Giuseppe Tornatore, Quincy Jones, Bruce Springsteen, 

James Hetfield, Roland Joffé, 
Lina Wertmüller, Mychael Danna

Produzione/Production
Piano b Produzioni, Potemkino, Fu Works, Terras, Gaga., 

Blossoms Island Pictures
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PETER GREENAWAY
Biografia 

Peter Greenaway è nato in Galles e ha studiato a Londra. Si 
forma come pittore per quattro anni e inizia a fare film nel 
1966. Ha continuato a fare cinema in una grande varietà di 
modi, che ha contribuito alla realizzazione delle sue installa-
zioni per il Palazzo Fortuny a Venezia, la Galleria Joan Miro 
a Barcellona, il Museo Boymans-van Beuningen a Rotterdam, 
il Louvre a Parigi, i musei di  Rijksmuseum a Amsterdam, di 
Hoffburg a Vienna, di Brera a Milano e di Armony a New York. 
Ha collaborato con i compositori John Cage, Philip Glass, Mi-
chael Nyman, Wim Mertens, Louis Andriessen, Goran Breko-
vic, Giovanni Sollima, David Lang e Marco Rubino e ha fatto 
un tour mondiale con il suo Tulse Luper Suitcases VJ Show. È 
stato regolarmente nominato al Festival di Cannes, di Venezia 
e di Berlino, ha pubblicato libri e scritto per il teatro, l’opera 
e realizzato video installazioni, spesso in collaborazione con 
Saskia Boddeke.
Il suo primo lungometraggio, The draughtman’s contract, com-
pletato nel 1982, ha ricevuto molti complimenti dalla critica 
e lo ha reso uno degli artisti più originali e film maker tra i 
più importanti della nostra epoca a livello internazionale, una 
reputazione consolidata dagli altri film come The cook, the thief, 
his wife & her lover, The pillow-book e più recentemente Goltzius 
and the Pelican company e Eisenstein in Guanajuato.
Nel 2006 Greenaway ha cominciato una serie di video instal-
lazioni digitali come Nine Classical Paintings Revisited, con la 
sua esplorazione di Night Watch di Rembrandt al Rijksmuseum 
a Amsterdam. Il 30 giungo 2008 ha organizzato una perfor-
mance di una notte ‘remixando’ il ‘Cenacolo’ di Da Vinci nel 
refettorio di Santa Maria delle Grazie a Milano per un pubblico 
selezionato. La performance consisteva nella sovrimpressione 
di immagini digitali e proiezioni sull’opera con l’accompagna-
mento di musica composta da Marco Rubino.
La collaborazione con Rubino ha portato alla performance 
Missing Nail, realizzata per la prima volta nel luglio del 2009 
a Milano.
Il suo progetto più recente Eisenstein in Guanajuato è stato 

PETER GREENAWAY
Biography 

Peter Greenaway was born in Wales and educated in London. He 
is trained as a painter for four years and started making his own 
films in 1966. He has continued to make cinema in a great varie-
ty of ways, which has also informed his making of installations for 
the Palazzo Fortuny in Venice, the Joan Miro Gallery in Barcelona, 
the Boymans -van Beuningen Museum in Rotterdam, the Louvre 
in Paris, the Rijksmuseum in Amsterdam, the Hoffburg in Vienna, 
the Brera in Milan and the Armory in New York. He has collabora-
ted with the composers John Cage, Philip Glass, Michael Nyman, 
Wim Mertens, Louis Andriessen, Goran Brekovic, Giovanni Sollima, 
David Lang and Marco Rubino, and toured the world with his Tulse 
Luper Suitcases VJ Show. He has regularly been nominated for the 
Film Festival Competitions of Cannes, Venice and Berlin, published 
books and wrote for theatre, opera and video installations, often in 
collaboration with Saskia Boddeke.
His first feature film, The draughtsman’s contract, completed in 
1982, received much critical acclaim and established him inter-
nationally as one of the most original and important film makers 
of our times, a reputation consolidated by the films, The cook, 
the thief, his wife & her lover and The pillow-book and more re-
cently by Goltzius and the Pelican company and Eisenstein in 
Guanajuato.
In 2006, Greenaway began a series of digital video installations, 
Nine Classical Paintings Revisited, with his exploration of Rem-
brandt’s Night Watch in the Rijksmuseum in Amsterdam. On 30 
June 2008 Greenaway staged a one-night performance ‘remixing’ 
da Vinci’s The Last Supper in the refectory of Santa Maria delle 
Grazie in Milan to a select audience of dignitaries. The perfor-
mance consisted of superimposing digital imagery and projections 
onto the painting with music from the composer Marco Robino.
The collaboration with Rubino lead to the performance “Missing 
Nail”, first performed in July 2019 in Milan.
The most recent completed feature-film project EISENSTEIN IN 
GUANAJUATO had its premiere in competition in the 2015 Ber-
linale.
Films currently in production for 2019/2020 are Walking to Paris, 
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mostrato in anteprima in competizione alla Berlinale del 2015.
I film in produzione nel 2019-2020 sono Walking to Paris, Luc-
ca Mortis, El Bosco e Dear Markus.
Greenaway ha delle lauree ad honorem alle Università di 
Edinburgo, Bucarest, Southampton e Utrecht, nel 1990 è stato 
premiato con un CBE e nel 2014 con un BAFTA per i servizi 
al cinema.

Lucca Mortis, El Bosco, and Dear Markus.
Greenaway has honorary degrees from the Universities of 
Edinburgh, Bucharest, Southampton and Utrecht, and was awar-
ded a CBE in 1990 and a BAFTA in 2014 for services to cinema.



42 43

Inghilterra, 1694. Il superbo paesaggista Neville (Anthony Higgins) riceve un 
insolito incarico da parte della viziosa e astuta Mrs. Herbert (Janet Suzman): 
l’artista dovrà dipingere dodici vedute da angolazioni differenti di Compton 
House, lussuosa dimora di campagna della donna. Il contratto prevede che 
Neville possa usufruire liberamente dell’ospitalità e del corpo della padrona 
di casa. Quando i suoi disegni diventeranno l’unica testimonianza di un omi-
cidio, l’uomo si troverà al centro di una tragica macchinazione.

I MISTERI DEL GIARDINO
DI COMPTON HOUSE

Regia/Director
Peter Greenaway

Sceneggiatura/Ccreenplay
Peter Greenaway

Fotografia/Cinematography
Curtis Clark

Musica/Music
Michael Nyman
Interpreti/Cast

Anthony Higgins, Janet Suzman, Dave Hill,
Anne Louise Lambert, Hugh Fraser

Produzione/Production
British Film Institute, Channel Four

Distribuzione/Distribution
I Wonder Pictures
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SASKIA BODDEKE
Biografia 

Saskia Boddeke, nata a Castricum, è un’innovativa artista mul-
timediale e una regista olandese. A partire dal 1984 Saskia 
ha lavorato all’Opera olandese come assistente alla regia in 
diverse produzioni internazionali insieme a registi come Dario 
Fo, Peter Stein e Pierre Audi. La sua prima collaborazione da 
co-regista con Peter Greenaway è stata nella performance di 
teatro musicale e film Rosa, a Horse drama (1992), seguita due 
anni dopo dal riuscitissimo Writing to Vermeer.
Negli ultimi 30 anni ha sviluppato un linguaggio che abbraccia 
l’uso di molteplici proiettori, programmazioni informatiche so-
fisticate e fenomeni virtuali come Second Life. Saskia utilizza 
molto queste tecniche nelle sue performance live e installazio-
ni artistiche. I suoi lavori fanno il giro del mondo, da New York 
ad Adelaide. Le sue installazioni sono esperienze immersive, 
in cui circonda i visitatori di suoni, luci, odori e oggetti d’arte.
Come Obedience nel 2015, un’installazione in 15 stanze al 
Jewish Museum di Berlino e l’opera Giovanna d’Arco per il 
festival Verdi di Parma nel 2016, in cui utilizzò il grandissimo 
Teatro Farnese come set, arricchendolo con il video mapping, 
proiezioni e tecniche laser. Questa produzione fu nominata 
‘Miglior produzione 2017’ dagli International Opera Awards.
Nel 2015 Saskia fu premiata con il premio Russian TANR- La 
miglior esposizione del 2015 in Russia- per la sua installazione 
multimediale The Black Square, the Golden Age of the Russian 
Avant-Garde al salone espositivo Moscow Manege.
Nel 2016 ha contribuito con la sua installazione Chtchoukine, 
Matisse, la Danse et la Musique all’esposizione ‘Icônes de l’art 
Moderne, La Collection Chtchoukine’ alla Fondazione Louis 
Vuitton a Parigi. Ricevette più di 1.2 milioni di visitatori e, dopo 
Parigi, fu mostrata anche alla Art Gallery New South Wales a 
Sydney.
Nel 2019 la sua installazione Artuum Mobile, una tripla costru-
zione multimediale al Centre of Contemporary Art a Torun, 
ha contribuito all’assegnazione al museo del premio Best Mu-
seum in Poland 2019.
Il suo documentario The Greenaway Alphabet fu premiato tre 

SASKIA BODDEKE
Biography 

Saskia Boddeke, born in Castricum, is an innovative Dutch multi-
media artist and director. From 1984 Saskia worked at the Ne-
therlands Opera as an assistant director on different international 
opera productions with directors like Dario Fo, Peter Stein and 
Pierre Audi. Her first collaboration with Peter Greenaway as co-
director was on making the music theatre performance and film 
Rosa, a horse drama (1992), which was followed up two years 
later with the very successful Writing to Vermeer.
Over the last 30 years, she has developed a language embracing 
the use of multiple screen projections, sophisticated computer 
programming and virtual phenomenon like Second Life. Saskia 
uses these techniques richly within live performances and art 
installations. Her multimedia installations and performances are 
shown worldwide, from New York to Adelaide. Saskia’s installations 
are immersive experiences. She surrounds the visitors with projec-
tions, sounds, light, smells and art objects.
‘Like Obedience’ in 2015, an installation in 15 rooms at the Jewish 
Museum of Berlin and the opera ‘Giovanna d’Arco’ for the Verdi 
Festival in Parma in 2016, where she used the monumental Teatro 
Farnese as her set, enriching it with video mapping, projection 
and laser techniques. This production was nominated ‘Best new 
production 2017’ by the International Opera Awards.
In 2015 Saskia was awarded the Russian TANR award - The best 
exhibition of 2015 in Russia - for her multimedia installation ‘The 
Black Square, The Golden Age of the Russian Avant-Garde’ at the 
Moscow Manege exhibition hall.
In 2016 Saskia contributed with her installation Chtchoukine, Ma-
tisse, la Danse et la Musique to the ‘Icônes de l’art Moderne, La 
Collection Chtchoukine’ exhibition at de Louis Vuitton Foundation 
in Paris. The exhibition received over 1.2 million visitors and was 
after Paris successfully shown at the Art Gallery New South Wales 
in Sydney.
In 2019 her Installation: ‘Artuum Mobile,’ a multimedia triple build 
at the Centre of Contemporary Art in Toruń, contributed to the 
museum’s award: Best Museum in Poland 2019.
Her documentary ‘The Greenaway Alphabet’ was awarded three 
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times best documentary at international film festivals and was 
the winner of the Rose D’Or Arts Award 2019.
In 2020-2021 her immersive Installation: ‘Why is it hard to love?’ 
was shown in MO, Vilnius. The Installation ‘Inside My Heart’ is a 
film that moves between the magic of an opera and the depth 
of a documentary; it is a fairy tale written in verse about murder, 
manslaughter, and eroticism with the seven deadly sins as a si-
gnificant theme.
is a story about how we, as humans, strive for equilibrium in life by 
arranging the good and the bad, eliminating differences between 
the poor and the rich as well as the unsatisfactory inequalities 
between men and women, the antagonism between the young 
and the old, the friction between the races.
In 2022 The feature documentary: ‘Inside my heart’ will be rele-
ased. This film is a ‘baroque costume drama’ Saskia created with 
the theatre-group Kamak. A group of actors who have a disability.
Saskia - AKA Rose Borchovski - is also a well-known artist in Se-
cond Life, where she created multiple art installations. The Second 
Life installations can be visited online at The Second Life Grid and 
the Aire Mille Flux art grid. These installations were shown at the 
Madrid Pavilion at the Shanghai Expo of 2010 and at The Digital 
Art Exhibition in Spain of 2014. The Installation The Inevitability of 
Fate received more than 300.000 visitors.
Projects currently in production are three feature films in collabo-
ration with Peter Greenaway:
‘Lucca Mortis’, ‘El Bosco’ and ‘Dear Markus.

volte come miglior documentario in vari festival del cinema in-
ternazionali e fu il vincitore del premio Rose D’Or Arts Award 
2019.
Nel 2020-2021 la sua installazione immersiva Why is it hard 
to love? fu esposta al MO di Vilnius. È una storia di come noi 
umani aneliamo all’equilibrio nella vita, sistemando il bene e 
il male, eliminando le differenze tra i poveri e i ricchi e le in-
soddisfacenti inegualità tra uomini e donne, l’antagonismo tra 
anziani e giovani, il contrasto tra le razze.
Nel 2022 uscirà il suo documentario Inside my heart, un dram-
ma barocco in costume che Saskia ha creato con il gruppo 
teatrale Kamak, un gruppo di attori con disabilità. È un film 
che si muove tra la magia dell’opera e la profondità di un 
documentario, una favola scritta in versi sull’omicidio, stragi e 
erotismo con i sette peccati capitali come tema principale.
Saskia, ovvero Rose Borchovski, è anche una rinomata artista 
di Second Life, dove ha creato molteplici installazioni artistiche, 
che possono essere visitate online sulla rete di Second Life e 
sulla rete d’arte di Aire Mille Flux. Queste installazioni furono 
esposte al padiglione di Madrid all’Expo di Shangai nel 2010 e 
alla Digital Art Exhibition in Spagna nel 2014. The Inevitability 
of Fate ricevette oltre 300.000 visitatori.
I progetti attualmente in produzione sono tre film in collabo-
razione con Peter Greenaway: Lucca Mortis, El Bosco e Dear 
Markus.
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“La vita è arte e l’arte è vita”. Questo il motto di Peter Greenaway, film-
maker fra i più eclettici del cinema contemporaneo. Partendo da questa 
premessa Saskia Boddeke, artista multimediale nonché moglie del regista, fa 
incursione nella mente del marito. La creatività di Greenaway è incorniciata 
in una conversazione con la figlia adolescente Pip, che in un dialogo ricco d’i-
ronia mette in ordine alfabetico i punti salienti della vita del padre. “A come 
Amsterdam”, dice Mister Greenaway, ma anche “A come Autismo”, lo incal-
za Pip. Le domande della figlia lo colpiscono dritte al cuore, permettendo 
alla moglie di trarne un ritratto unico nel suo genere: quello di un visionario, 
sì, ma soprattutto di un uomo e della sua battaglia contro il tempo.

L’ALFABETO DI 
PETER GREENAWAY

The Greenaway Alphabet 
Paesi Bassi/Netherland, 2017, 68’, col.

Regia/Director
Saskia Boddeke

Fotografia/Cinematography
Ruzbeh Babol, Saskia Boddeke, Sander Snoep

Montaggio/Film Editing
Gys Zevenbergen

Musica/Music
Luca D’AlbertoBorut Krzisnik

Interpreti/Cast
Peter Greenaway, Pip Greenaway

Produzione/Production
Beeld
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PAOLO VIRZÌ
Biografia 

Paolo Virzì, regista italiano nato a Livorno (1964). Con-
siderato tra i maggiori eredi della tradizione della com-
media all’italiana, lo sguardo ironico e attento puntato 
sulle trasformazioni sociali del mondo contemporaneo 
e sull’universo giovanile in particolare, ha iniziato a lavo-
rare per il cinema come sceneggiatore collaborando, tra 
l’altro, con G. Salvatores per il fim Turné (1990).
Ha esordito nella regia con La bella vita (1994), amara 
riflessione sulla progressiva perdita d’identità della classe 
operaia, costruita intorno alla dolorosa fine di un amore, 
per il quale ha vinto il David di Donatello e il Nastro 
d’argento come migliore regista esordiente. Sono seguiti 
la vivace commedia Ferie d’agosto (1996) e, soprattut-
to, Ovosodo (1997), riuscito romanzo di formazione di
un giovane livornese in cui ai toni grotteschi si alter-
nano quelli più lievi e scanzonati, vincitore del Gran 
Premio speciale della giuria alla Mostra del cinema di 
Venezia. Dopo i meno fortunati Baci e abbracci (1999) 
e  My name is Tanino  (2002), ha ritrovato la sua vena 
migliore con Caterina va in città (2003), N (Io e Napole-
one) (2006), film storico incentrato sulla figura di Napo-
leone in esilio all’isola d’Elba; Tutta la vita davanti (2008), 
commedia nera, tragica e comica al tempo stesso, am-
bientata in un call center, L’ uomo che aveva picchiato la 
testa (2009), La prima cosa bella (2010), Tutti i santi gior-
ni (2012), Il capitale umano (2013), che l’anno successivo 
si è aggiudicato sette David di Donatello tra cui quello 
come miglior film e sei Nastri d’;argento tra cui miglior 
film e miglior sceneggiatura, La pazza gioia (2016, cinque 
Nastri d’argento tra cui miglior film e miglior sceneggia-
tura, e cinque David di Donatello 2017 tra cui miglior 
film e miglior regia), The leisure seeker (Ella & John: The 

PAOLO VIRZÌ
Biography 

Paolo Virzì, talian film director (born in 1964 in Livorno, Tu-
scany). He’s regarded as one of the leading heirs to the 
tradition of Italian comedy, with his observant and sarcastic 
gaze, fixed on the social changes of the modern world and, 
in particular, on the world of the youth. He started working
for the film industry as a screenwriter, and collaborated 
with Gabriele Salvatores for the movie Turné (“On Tour”, 
1990), among others. 
Virzì made his debut as a director with La bella vita (“Be-
autiful Life”, 1994), a bitter contemplation on the gradual 
loss of identity of the working class, built around the painful 
end of a love affair. The movie won him the awards David 
di Donatello and Nastro d’argento for best debut director.
His work continued with the lively comedy Ferie d’agosto 
(“August Vacation”, 1996) and Ovosodo (also known as 
“Hardboiled Egg”, 1997), a coming-of-age story of a young 
man from Livorno where the grotesque alternates with a 
more light-hearted tone.
Noteworthy is the Special Jury Prize won by the director 
at the Venice Film Festival. After the less acclaimed movies 
Baci e abbracci (“Kisses and Hugs”, 1999) and My Name 
Is Tanino (2002), he found his inspiration once again with 
Caterina va in città (“Caterina in the Big City”, 2003) and 
N (Io e Napoleone) (“Napoleon and Me”, 2006), a histori-
cal drama on Napoleon and his exile to Elba. 
The list goes on with Tutta la vita davanti (“A Whole Life 
Ahead”, 2008), a dark tragicomedy set in a call center, 
L’uomo che aveva picchiato la testa (“The Man Who Hit 
His Head”, 2009), La prima cosa bella (“The First Beauti-
ful Thing”, 2010), Tutti i santi giorni (“Every Blessed Day”, 
2012), and Il capitale umano (“Human Capital”, 2013), 
which, the following year, was awarded seven David di Do-



52 53

leisure seeker, 2018) e Notti magiche (2018).
Direttore dal 2012 al 2013 del Torino Film Festival, tra 
le sue opere più recenti si segnala il film Siccità (2022), 
presentato fuori concorso alla Mostra di Venezia.

Fonte: www.treccani.it/enciclopedia/paolo-virzi/

natello awards, including the award for best movie, and six 
Nastro d’argento awards, notably for best movie and best 
screenplay. La pazza gioia (“Like Crazy”, 2016) won five 
Nastro d’argento awards, including for best movie and best 
screenplay, and five David di Donatello in 2017 for, among 
others, best movie and best director. Worthy of mention 
are The leisure seeker (“Ella and John-The Leisure Seeker”, 
2017-2018) and Notti magiche (“Magical Nights”, 2018).
Director from 2012 to 2013 at the Torino Film Festival, 
Virzì added to his most recent works Siccità (“Dry”, 2022), 
presented-out of competition-at the Venice Film Festival.

Source: www.treccani.it/enciclopedia/paolo-virzi/
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OVOSODO
Hardboiled Egg
Italia/Italy, 1997, 100’, col.

Il film segue le vicende del giovane e timido Piero, cresciuto in un quartiere 
popolare di Livorno che si chiama come il suo soprannome, che lo accom-
pagna dall’infanzia fino al matrimonio e alla maggiore età (“Ovosodo”). Ven-
gono narrate le vicende di tutte le persone che hanno cambiato la sua vita: 
Giovanna, la professoressa che lo sprona a studiare, il suo migliore amico 
Tommaso, il suo grande amore Lisa che poi partirà per sempre. Una storia, 
questa, che narra anche tutte le disillusioni e i compromessi necessari per 
trovare il proprio posto nella vita.

Story of young and shy Piero growing up in a popular area of Livorno (Leghorn) 
that has the same name as Piero’s nickname (“Ovosodo” - “Hardboiled egg”) 
from his childhood until marriage and coming of age. Mostly a story about all 
the people that changed his life: Giovanna, the teacher that pushes him to study, 
his best friend Tommaso, his great love Lisa who will definitively sail away. It’s also 
a story about all the disillusions and compromises in finding one’s place in life.

Regia/Director
Paolo Virzì
Sceneggiatura/Screenplay
Francesco Bruni, Furio Scarpelli, Paolo Virzì
Fotografia/Cinematography
Italo Petriccione
Montaggio/Film Editing
Jacopo Quadri
Musica/Music
Battista Lena, Carlo Virzì		
Interpreti/Cast
Edoardo Gabbriellini, Malcolm Lunghi, Regina Orioli, 
Alessio Fantozzi, Marco Cocci, Pietro Fornaciari, 
Monica Brachini, Barbara Scoppa, Toto Barbato, 
Claudia Pandolfi, Nicoletta Braschi, Francesco Guzzo, 
Giorgio Algranti, Emanuele Barresi, Claudia Biagiotti, 
Matteo Campus, Francesco Catraro, Isabella Cecchi
Produzione/Production
Cecchi Gori Group Tiger Cinematografica
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SICCITÀ
Italia/Italy, 2022, 124’, col.

Roma. La siccità devasta la città da tre anni e la mancanza d’acqua ha cambia-
to la vita di ognuno. Mentre regole rigide si aggiungono alla sofferenza delle 
persone, strani personaggi girovagano per le strade della capitale. Emarginati, 
persone di successo, vittime e malfattori fanno tutti parte dello stesso tragi-
co quadro e sono tutti alla ricerca della stessa cosa: la redenzione.

Rome, Italy. The drought has been parching the city for three years now, and the 
lack of water has changed everybody’s life. While strict rules add to people’s mi-
sery, odd characters roam the streets of the capital. Outcasts, achievers, victims, 
and wrongdoers are all part of the same tragic picture, and they are all after the 
same thing: redemption.

Regia/Director
Paolo Virzì

Sceneggiatura/Screenplay
Francesca Archibugi, Paolo Giordano, 

Francesco Piccolo, Paolo Virzì
Fotografia/Cinematography

Luca Bigazzi
Montaggio/Film Editing

Jacopo Quadri
Musica/Music

	 Carlo Virzì
Interpreti/Cast

Monica Bellucci, Sara Serraiocco, Sara Lazzaro, 
Silvio Orlando, Valerio Mastandrea, Edoardo Purgatori, 

Vinicio Marchioni, Tommaso Ragno, Claudia Pandolfi, 
Elena Lietti, Gabriel Montesi, Liliana Fiorelli, 

Ludovico Succio, Emanuela Fanelli, 
Diego Ribon, Massimiliano Tortora

Produzione/Production
Wildside, Vision Distribution
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PAOLO E  VITTORIO TAVIANI
Biografia 

Appassionati di cinema fin da giovani, furono tra gli ani-
matori del Cineclub di Pisa. Hanno un fratello minore 
di nome Franco Brogi Taviani, in arte Brogi. Trasferitisi a 
Roma verso la metà degli anni cinquanta, iniziarono a 
lavorare nel cinema e diressero alcuni documentari tra 
cui San Miniato luglio ‘44, con il contributo alla sceneggia-
tura di Cesare Zavattini. Nel 1960 diressero insieme a 
Joris Ivens il documentario L’Italia non è un paese povero, 
mentre con Valentino Orsini firmarono i film Un uomo 
da bruciare (1962) e I fuorilegge del matrimonio (1963). 
Il loro primo film autonomo fu I sovversivi (1967), con 
il quale anticipavano gli avvenimenti del ‘68. Con Gian 
Maria Volonté raggiunsero il grande successo con Sotto 
il segno dello scorpione (1969) in cui s’avvertono gli echi 
di Brecht, Pasolini e Godard.
La tematica della rivoluzione è poi presente sia in San 
Michele aveva un gallo (1972), adattamento del racconto 
di Tolstoj Il divino e l’umano, film molto apprezzato dalla 
critica, sia nel film sulla restaurazione Allonsanfàn (1974) 
dove si rilegge il melodramma viscontiano attraverso 
la lente d’una differente coscienza storica. Protagonista 
Mastroianni, attorniato da Laura Betti e Lea Massari. Il 
seguente Padre padrone (1977, Palma d’oro al Festival 
di Cannes), tratto dal romanzo di Gavino Ledda, rac-
conta la lotta di un pastore sardo contro le regole fe-
roci del proprio universo patriarcale. Ne Il prato (1979) 
si riscontrano echi neorealistici, mentre La notte di San 
Lorenzo (1982) narra, con uno stile che è stato defi-
nito “realismo magico”, la fuga verso “gli americani” di 
un gruppo di abitanti di un paese della Toscana, dove i 
tedeschi e i fascisti compiono una strage nel duomo per 
rappresaglia. La battaglia in un grande campo di grano 

PAOLO AND VITTORIO TAVIANI
Biography 

Both born in San Miniato, Tuscany, Italy, the Taviani brothers 
began their careers as journalists. In 1960 they came to 
the world of cinema, directing with Joris Ivens the docu-
mentary L’Italia non è un paese povero (Italy is not a poor 
country). They went on to direct two films with Valentino 
Orsini, Un uomo da bruciare (A Man to Burn) (1962) and 
I fuorilegge del matrimonio (Outlaws of Marriage) (1963).
Their first autonomous film was I sovversivi (The Subversi-
ves, 1967), with which they anticipated the events of 1968. 
With actor Gian Maria Volonté they gained attention with 
Sotto il segno dello scorpione (Under the Sign of Scorpio, 
(1969) where one can see the echoes of Brecht, Pasolini, 
and Godard.
In 1971, they co-signed the media campaign against Mi-
lan’s police commissioner Luigi Calabresi, published in the 
magazine L’espresso.
The revolutionary theme is present both in San Michele 
aveva un gallo (1971), an adaptation of Tolstoy’s novel The 
Divine and the Human, a film greatly appreciated by critics, 
and in the film Allonsanfan (1974), in which Marcello Ma-
stroianni has a role as an ex-revolutionary who has served 
a long term in prison and now views his idealistic youth in a 
much more realistic light, and nevertheless gets entangled 
in a new attempt in which he no longer believes.
Their next film Padre Padrone (1977) (Palme d’Or at the 
Cannes Film Festival), taken from a novel by Gavino Ledda, 
speaks of the struggle of a Sardinian shepherd against the 
cruel rules of his patriarchal society. In Il prato (1979) there 
are nonrealistic echoes, while La notte di San Lorenzo (The 
Night of the Shooting Stars, 1982) narrates, in a fairy-tale 
tone, a marginal event in the days before the end of World 
War II, in Tuscany, as seen through the eyes of some village 
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tra i fascisti di Salò e i partigiani, a cui si sono uniti alcuni 
dei fuggiaschi, rappresenta il momento culminante di un 
film che riscuote grandi consensi critici e che vince il 
gran premio speciale della giuria a Cannes.
Kaos (1984)-ancora un adattamento letterario-è un sug-
gestivo film ad episodi tratto dalle Novelle per un anno di 
Pirandello. Ne Il sole anche di notte (1990) hanno trasfe-
rito nella Napoli del XVIII secolo il soggetto tratto dal 
racconto Padre Sergij di Tolstoj. Da qui in avanti, l’ispira-
zione dei Taviani procede a corrente alternata, tra epi-
sodiche riuscite come Le affinità elettive (1996, da Goe-
the) e strizzate d’occhio al mercato internazionale come 
Good Morning Babilonia (1987), sull’epopea pionieristica 
del cinema, a film molto meno riusciti, veri disastri col 
pubblico e la critica: la riflessione sul potere corruttore 
del denaro in Fiorile (1993); l’assai poco convincente Tu 
ridi (1998), ispirato ai personaggi e alle novelle di Luigi 
Pirandello.
Quest’ultimo film, con protagonisti Antonio Albanese, 
Lello Arena e Sabrina Ferilli, è diviso in due episodi: nel 
primo Albanese è un ex baritono costretto a rinunciare 
al canto per motivi di salute; il rimpianto e la vita triste 
che conduce lo portano a sfogare le sue frustrazioni 
durante la notte con inaspettate e irrefrenabili risate, 
mentre durante il giorno si interroga sul perché di quel-
le risate. Nel secondo, Lello Arena è uno dei rapitori del 
figlio di un pentito, con cui durante la prigionia instaura 
un rapporto, ma che alla fine, gli eventi, lo portano ad 
uccidere tragicamente. Successivamente i registi hanno 
scelto la via della televisione, firmando una rispettosa 
rilettura di Resurrezione (2001) dell’amatissimo Tolstoj: 
il risultato è notevole ed indica una strada percorribile, 
per un cinema che può meglio esprimersi fuori da trop-
po stringenti logiche di mercato.
Nel 2004 girano per la televisione Luisa Sanfelice, una 

people. The film was awarded the Special Jury Award in 
Cannes.
Kaos (1984)-another literary adaptation-is a poignantly 
beautiful and poetical film in episodes, taken from Luigi 
Pirandello’s Short Stories for a year. In Il sole anche di not-
te (1990) the Taviani brothers transposed in 18th century 
Naples the story from Tolstoy’s Father Sergius. 
From then onwards, the Tavianis’ inspiration proved falte-
ring. Successes like Le affinità elettive, (1996, from Goethe) 
and an attempt to woo the international audiences like 
Good morning Babilonia, (1987), on the pioneers of cinema 
history, alternate with lesser films like Fiorile (1993) and Tu 
ridi (1996), inspired by the characters and short stories of 
Pirandello.
In the 2000s, the brothers turned successfully to directing 
television films and miniseries, such as Leo Tolstoy’s Re-
surrection (2001) and Alexandre Dumas’s Luisa Sanfelice 
(2004), as well as La masseria delle allodole (2007), pre-
sented at the Berlin Film Festival in the section ‘Berlinale 
Special’.
Their film Caesar Must Die won the Golden Bear at the 
62nd Berlin International Film Festival in February 2012.
[2] The film was also selected as the Italian entry for the 
Best Foreign Language Oscar at the 85th Academy Awards, 
but it did not make the final shortlist.[3]
On 15 April 2018, Vittorio Taviani died in Rome after a long 
illness at the age of 88.[4][5]

sorta di ballata romantico-popolare, nella quale i due 
protagonisti (Letizia Casta e Adriano Giannini) si in-
contrano a causa di un conflitto e vivono una storia 
d’amore assoluto, violento e breve come la storia della 
Repubblica Partenopea. Gli adattamenti letterari prose-
guono con La masseria delle allodole (2007), presentato 
al Festival di Berlino nella sezione ‘Berlinale Special’. Con 
Cesare deve morire, la cui peculiarità è dovuta ai detenuti 
che all’interno del carcere romano di Rebibbia recitano 
la tragedia di Shakespeare, i fratelli Taviani vincono nel 
2012 l’Orso d’oro al Festival di Berlino e il David di 
Donatello per il miglior film e il David di Donatello per il 
miglior regista. La città natale, San Miniato, ha intitolato ai 
due fratelli un centro di cultura cinematografica: Centro 
Cinema Paolo e Vittorio Taviani. Nel 2015 esce il film 
Maraviglioso Boccaccio, in cui mettono in scena alcune 
novelle del Decameron di Boccaccio. Nel 2017 tornano 
al cinema con il film Una questione privata, tratto dal 
romanzo omonimo di Beppe Fenoglio, che viene pre-
sentato in anteprima al Festival del Cinema di Roma e 
successivamente distribuito nelle sale.
Nel 2022, quattro anni dopo la morte di Vittorio, Paolo 
Taviani torna in concorso a Berlino con Leonora addio, 
film ispirato all’omonima novella di Luigi Pirandello, con-
quistando il premio FIPRESCI.
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Leonora addio è un film italiano del 2022 scritto e diretto da Paolo Taviani, 
per la prima volta in solitaria dopo la morte del fratello Vittorio (avvenuta 
nel 2018).
Il film non illustra la trama dell’omonima novella di Luigi Pirandello, ma quella 
di un altro racconto dello scrittore siciliano, Il chiodo, che si intreccia con la 
descrizione dei tre funerali celebrati al grande autore in occasione della sua 
morte nel 1936.

Leonora addio is a 2022 Italian film written and directed by Paolo Taviani, for the 
first time solo since the death of his brother Vittorio (2018).
The plot is different from the same Luigi Pirandello’s novella. It’s based on ano-
ther short story by the Sicilian writer, Il chiodo (The Nail), which is intertwined 
with the description of the three funerals held for the great author on the occa-
sion of his death in1936.

LEONORA ADDIO
Italia/Italy, 2022, 90’, col.,BN/B&W

Regia/Director
Paolo Taviani

Sceneggiatura/Screenplay
Paolo Taviani

Fotografia/Cinematography
Simone Zampagni, Paolo Carnera

Montaggio/Film Editing
Roberto Perpignani

Musica/Music
Nicola Piovani

Costumi/Costumes
Lina Nerli Taviani
Interpreti/Cast

Fabrizio Ferracane, Martina Catalfamo, 
Nathalie Rapti Gomez, Roberto Herlitzka, 

Claudio Bigagli, Biagio Barone, Roberto Disma
Produzione/Production

Stemal Entertainment, Luce Cinecittà, 
Rai Cinema, Cinemaundici
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Omaggi
Il regista presenta riprese e scene girate in Africa per un film che non è mai 
stato realizzato, un’Orestiade nera.

The director presents takes and scenes filmed on location in Africa for a film-
that-never-was, a black Oresteia.

APPUNTI 
PER UN’ORESTIADE AFRICANA

Notes Towards an African Orestes
Italia/Italy, 1970, 65’, BN/B&W.

Regia/Director
Pier Paolo Pasolini

 Sceneggiatura/Screenplay
Pier Paolo Pasolini

 Fotografia/Cinematography
Giorgio Pelloni

 Montaggio/Film Editing
Cleofe Conversi, Pier Paolo Pasolini

 Musica/Music
Gato Barbieri

 Interpreti/Cast
Gato Barbieri, Donald F. Moye, Marcello Melis, 

Yvonne Murray, Archie Savage, Pier Paolo Pasolini
 Produzione/Production

IDI Cinematografica, I Film Dell’Orso, 
RAI Radiotelevisione Italiana
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UCCELLACCI E UCCELLINI
The Hawks and the Sparrows
Italia/Italy, 1966, 89’, BN/B&W.

Un vecchio uomo e suo figlio camminano per strada quando all’improvviso 
incontrano un corvo parlante che rappresenta il credo marxista. I due ven-
gono ben presto portati indietro di 750 anni, convertiti in monaci e inviati 
da San Francesco a evangelizzare i falchi e i passeri.

An old man and his son are walking along the road when they suddenly meet 
a speaking crow that represents Marxist beliefs. They are soon taken back 750 
years in time, changed into monks, and sent by St. Francis to convert the hawks 
and the sparrows to Christianity.

Regia/Director
Pier Paolo Pasolini

Sceneggiatura/Screenplay
Pier Paolo Pasolini, Dante Ferretti

Fotografia/Cinematography
Mario Bernardo, Tonino Delli Colli

Montaggio/Film Editing
	 Nino Baragli

Musica/Music
                                                      Ennio Morricone	
	 Interpreti/Cast

Totò, Ninetto Davoli, Femi Benussi, 
Umberto Bevilacqua, Renato Capogna, Alfredo Leggi, 
Renato Montalbano, Flaminia Siciliano, Lena Lin Solaro, 

Giovanni Tarallo, Vittorio Vittori, Nello Appodia, 
Gabriele Baldini, Lina D’Amico, Pietro Davoli, 

Rossana Di Rocco, Cesare Gelli, Vittorio La Paglia
Produzione/Production

Arco Film
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Bruno Cortona e Roberto Mariani si incontrano casual-
mente quando Roberto aiuta Bruno in un giorno in cui 
a Roma è tutto chiuso per il weekend festivo. I due uo-
mini non potrebbero essere più diversi. Bruno, trentasei 
anni, è estroverso, un uomo che coglie le opportunità 
quando gli si presentano; è un ricercatore di emozioni, 
non è mai cresciuto veramente, ma è una persona da 
cui in molte sono attratte per la sua esuberanza e il 
suo aspetto virile. Roberto, studente di giurisprudenza, 

IL SORPASSO 
Italia/Italy, 1962, 105’, BN/B&W.

Regia/Director
Dino Risi

Sceneggiatura/Screenplay
Dino Risi, Ettore Scola, Ruggero Maccari

Fotografia/Cinematography
Alfio Contini

Montaggio/Film Editing
	 Maurizio Lucidi

Musica/Music
Riz Ortolani

Interpreti/Cast
Vittorio Gassman, Catherine Spaak, 

Jean-Louis Trintignant, Claudio Gora, 
Luciana Angiolillo, Linda Sini, Franca Polesello, 

Bruna Simionato, Lilly Darelli, Mila Stanic, 
Nando Angelini, Edda Ferronao, John Francis Lane, Luigi 

Zerbinati, Annette Stroyberg, Jacques Stany, 
Paola Gassman, Aldo Gianni

Produzione/Production
Incei Film, L.C.J Editions & Productions, 

Sancro Film, Fair Film

è introverso, controllato e talmente insicuro di sé che non sa bene perché 
abbia scelto la carriera di avvocato e ha paura non solo di far sapere alla ra-
gazza che vive di fronte a lui, Valeria, che gli piace, ma persino di parlarle. Nel 
portafoglio tiene addirittura una sua foto scattata di nascosto. Roberto si 
lascia coinvolgere a malincuore nel repentino cambio di programma dell’ul-
timo minuto di Bruno per le vacanze. I due partono insieme con la Lancia 
Aurelia di Bruno in un viaggio all’insegna del divertimento e dei desideri di 
quest’ultimo. Questa reticenza è dovuta al fatto che Roberto preferirebbe 
rimanere a casa a studiare per un esame che si terrà nel giro di poche 
settimane. Roberto cerca di scaricare Bruno a ogni fermata, ma ha paura di 
dirgli la verità e cioè che preferirebbe non stare con lui. Ma, con il passare 
del tempo, ognuno dei due impara qualcosa di più sull’altro, e Roberto in 
particolare comincia a capire quanto sia stata vana la sua vita. La domanda 
diventa quindi se Roberto e Bruno possono trovare un buon equilibrio nelle 
loro vite grazie al tempo trascorso insieme.

Bruno Cortona and Roberto Mariani meet by chance as Roberto helps Bruno 
one day while everything is closed in Rome for the holiday weekend. The two 
men could not be more different. Thirty-six-year-old Bruno is extroverted, a man 
who seizes opportunities as they arise, is an excitement seeker, has never really 
grown up, but is a person to whom many are drawn because of his exuberance 
and masculine good looks. Law student Roberto is introverted, controlled and 
so unsure of himself that he doesn’t really know why he chose law as a career 
and is afraid not only to let the girl who lives across the way from him, Valeria, 
know that he likes her, but even to speak to her. He even has a photograph of 
her in his wallet that he took clandestinely. Roberto reluctantly gets caught up in 
the whirlwind of Bruno’s last-minute change in plans for the holidays as the two 
head off together in Bruno’s Lancia Aurelia sports car, their joy ride which will be 
largely at Bruno’s whim. That reluctance is because Roberto would rather stay at 
home to study for an exam a few weeks away. Roberto tries to ditch Bruno at 
every stop, he however afraid to tell Bruno the truth that he’d rather not be with 
him. But as their time together progresses, they each learn a little more about 
the other, with Roberto in particular beginning to understand how stultified his 
life has been. The question becomes whether Roberto and Bruno can find that 
good balance in their lives because of their time with the other.
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LA TOSCA
Italia/Italy, 1973, 104’, col.

Nella chiesa di Sant’Andrea a Roma arriva un fuggitivo, 
l’ex console Cesare Angelotti, condannato a morte per 
aver preso parte a una congiura contro la tirannia che 
domina il Paese. Nella fuga viene aiutato dal giovane 
amico pittore, Mario Cavaradossi. Poco dopo il capo 
della polizia, Scarpia, raggiunge la chiesa e nota la so-
miglianza tra il ritratto di Maria Maddalena, a cui Cava-
radossi sta lavorando, e la contessa Attavanti di Roma. 
Scarpia riferisce questi dettagli all’amata di Cavaradossi, 
la cantante Tosca, la quale, accecata dalla gelosia, arriva 
a casa di Cavaradossi, seguita dagli uomini di Scarpia. Il 
capo della polizia crede di trovarvi il prigioniero e… 
di sedurre Tosca di cui si era innamorato molto tempo 
prima.

To the St. Andrew’s Church in Rome comes a fugitive-Cesare 
Angelotti, former consul, who was sentenced to death for 
taking a part in a conspiracy against tyranny that rules the 
country. In further escape helps him his friend, young pain-
ter Mario Cavaradossi. A bit later the chief policeman Scar-
pia reaches the church. He notices the similarity between 
the portrait of Maria Magdalena, Cavaradossi has been 
working on, and Rome countess named Attavanti. Scarpia 
shows these details to Cavaradossi’s beloved – singer Tosca, 
what makes her jealous. Tosca gets to Cavaradossi’s house 
with Scarpia’s men. Chief of the police believes he will find 
the prisoner there, and... seduce Tosca he fell in love long 
before.

Regia/Director
Luigi Magni

Sceneggiatura/Screenplay
Luigi Magni

Fotografia/Cinematography
	 Franco Di Giacomo

Montaggio/Film Editing
	 Ruggero Mastroianni

Musica/Music
	 Armando Trovajoli

Interpreti/Cast
Monica Vitti, Gigi Proietti, 

Umberto Orsini, Vittorio Gassman, Aldo Fabrizi, 
Fiorenzo Fiorentini, Gianni Bonagura, 

Ninetto Davoli, Marisa Fabbri, 
Goffredo Pistoni, Alvaro Vitali, 

Gino Rocchetti, Franca Sciutto, 
Lorenzo Piani, Antonio Proietti

Produzione/Production
Quasars Film Company, UTI Produzioni Associate
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Un giovane tibetano lotta per superare la scomparsa del fratello maggiore, 
immolatosi come forma di protesta nonviolenta per il trattamento subito dal 
suo popolo che vive sotto l’attuale occupazione cinese. Al contempo, vive 
la vita con un piede nella cultura giovanile occidentale di Toronto, e l’altro, 
con un po’ di riluttanza, nella devota comunità dei compagni tibetani in esilio. 
Con le musiche di Colin Stetson (Hereditary – Le radici del male), TENZIN 
è una storia di crescita tra le fratture intergenerazionali di un popolo esiliato 
in un’epoca corrotta da eccessi materiali e confusione spirituale.

A young Tibetan man whose older brother self immolates as a form of nonviolent 
protest of the treatment of Tibetans living under the current Chinese occupation, 
struggles to come to terms with the loss while navigating a life with one foot in 
the western youth culture of Toronto, and the other, somewhat reluctantly in the 
devoted community of his fellow exiled Tibetans. Scored by Colin Stetson (Here-
ditary), TENZIN is a coming-of-age story amidst the intergenerational ruptures 
of an exiled people in a degraded era of material excess and spiritual confusion.

TENZIN
Canada, 2021, 74’, col.

Regia/Director
Joshua Reichmann, Michael LeBlanc

Sceneggiatura/Screenplay
Joshua Reichmann, Michael LeBlanc

Fotografia/Cinematography
Michael LeBlanc

Montaggio/Film Editing
Michael LeBlanc

Musica/Music
Colin Stetson 

Interpreti/Cast
Tenzin Kelsang, Tenzin Choekyi, Salden Kunga, 
Tenzin Yeshi, Chemi Lhamo, Norbu Dhundup, 

Mr. Tibet Sangy, Ivan Mendez Romero, 
Tsesang Wangmo

Produzione/Production
Low End, Younger Daughter Films



76 77

SEVEN DOGS
Siete perros
Argentina, 2021, 83’, col.

Ernesto vive con i suoi sette cani in un condominio nella città di Córdoba, in 
Argentina. La sua solitaria quotidianità ruota attorno ai bisogni degli animali, 
ai suoi problemi economici e di salute. I vicini organizzano un’udienza di 
mediazione giudiziaria e lo esortano a portare via le bestiole dall’apparta-
mento. Ma Ernesto non vuole vivere senza i suoi cani e non può permettersi 
di trasferirsi altrove.
Così, grazie all’empatia di alcune persone, anch’esse sole, ma che ogni giorno 
condividono degli spazi comuni che le uniscono, Ernesto trova un modo per 
risolvere il conflitto.

Parvis, the son of exiled Iranians, copes with life in his small hometown by in-
dulging himself with pop culture, Grindr dates, and raves. After being caught 
shoplifting, he is sentenced to community service at a refugee shelter where he 
meets siblings Banafshe and Amon, who have fled Iran. As a romantic attraction 
between Parvis and Amon grows, the fragile relationship between the three is 
put to a test. They find and lose each other throughout a summer of fleeting 
youth, an intense first love, an attempt at a joint future, as well as the stark 
realisation that, in Germany, they are not equal.

Regia/Director
Rodrigo Guerrero

Sceneggiatura/Screenplay
Paula Lussi

Fotografia/Cinematography
Gustavo Tejeda

Montaggio/Film Editing
Delfina Castagnino, Susana Leunda

Musica/Music
Alejandro Di Rienzo

Interpreti/Cast
Luis Machín, Maximiliano Bini, Natalia Di Cienzo, 

Paula Lussi, Eva Bianco, Paula Galinelli Hertzog
Produzione/Production

Rodrigo Guerrero
Philip è un uomo di grande successo. Tutto nella sua vita va secondo i suoi 
piani. È un avvocato brillante, che vince tutti i casi più disperati grazie ai suoi 
agganci con le autorità supreme. È sereno anche nella vita privata: la moglie 
virtuosa e i due gemelli adottivi lo amano e lo ammirano. Ma un giorno, 
quest’armonia si sgretola. Una forza maggiore si frappone sulla strada di 
quello che sembrava essere un futuro perfetto. Improvvisamente, si scopre 
che i figli sono affetti da una grave malattia genetica che hanno ereditato da 
uno dei loro genitori biologici.

Philip is very successful. Everything in his life happens according to his plan. He 
is a brilliant lawyer, winning all hopeless cases thanks to his informal connections 
with supreme authorities. He is also happy in his private life: his virtuous wife and 
two adopted twin siblings love and admire him. One day, that harmony crumbles. 
A force major arises on his way to the perfect future. Suddenly, his children are 
found to have a severe genetic disease.

WHITE WHALE
Bely kit

Russia, 2021, 120’, col.

Regia/Director
Tatiana Fedorovskaya

Sceneggiatura/Screenplay
Tatiana Fedorovskaya

Fotografia/Cinematography
Igor Kiselev

Montaggio/Film Editing
Alexey Nazarchuk

Musica/Music
Pavel Dodonov
Interpreti/Cast

Dainius Gavenonis, Rasa Samuolyte, 
Maxim Dromashko, Andrey Haribin, 

Mariya Govorova
Produzione/Production

Second Floor
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Hannah, una cittadina dal cuore buono, si ritrova divisa 
dalle suggestioni e dalle opinioni di coloro che la cir-
condano. Passa le giornate a prendersi cura del padre 
anziano e a fare vari lavoretti nella sua città natale. Ha 
una piccola cerchia di amici e conduce una vita tranquil-
la e felice, rendendosi utile nella comunità, di cui fanno 
parte un affascinante addetto al cinema, un burbero 
meccanico russo, e suo zio hippie, i cui monologhi di 
mezzanotte alla radio donano conforto alle anime soli-
tarie della città.
Paul, il fratello maggiore di Hannah, uomo determinato 

HANNAH HA HA
Stati Uniti/United States, 2022, 76’, col.

Regia/Director
Jordan Tetewsky, Joshua Pikovsky

Sceneggiatura/Screenplay
Jordan Tetewsky, Joshua Pikovsky

Fotografia/Cinematography
Jordan Tetewsky, Tamur Qutab             

(fotografia aggiuntiva/additional cinematography)
Montaggio/Film Editing

	 Jordan Tetewsky, Joshua Pikovsky
Musica/Music

Arden Yonkers
Interpreti/Cast

Hannah Lee Thompson, Roger Mancusi, 
Avram Tetewsky, Charlie “Chaspooley” Robinson, 

Betsey Brown, Jake Stern, Petr Favazza, Peter Cole, 
Alex Robertson, Chuck Fazzio, Pavel Zakharov, 

Pin Southard, Matthew Danger Lippman, Arden Yonkers, 
Shawn Kenner, Brett Shostek, Anatoly Pikovsky

  Produzione/Production                                                             
Fair Oaks Entertainment, Papertree Pictures

e in carriera, si è recentemente trasferito nella stessa zona per stare più 
vicino alla famiglia. Dopo un piacevole inizio, col primo incontro in famiglia 
dopo molti anni, le vecchie dinamiche tra fratelli riemergono e cominciano a 
crearsi alcune tensioni. Il fratello è deluso dal fatto che sua sorella non abbia 
fatto passi in avanti e la esorta a impegnarsi di più, soprattutto perché il suo 
ventiseiesimo compleanno è alle porte e la copertura sanitaria da parte del 
padre sta per scadere. Quale momento migliore per iniziare un “lavoro vero 
e proprio”? Malgrado le buone intenzioni, i suoi consigli fuori luogo e le im-
posizioni non richieste spingono l’ancor meno sicura sorella verso un lavoro 
con salario minimo, benefici limitati e una flebile promessa di avanzamento 
di carriera. Soffocata, così, dalle forti personalità e dalle pressioni che la cir-
condano, Hannah lotta per dare un senso alle scelte che l’hanno allontanata 
dalla sua comunità e dal suo senso di realizzazione. Durante i lunghi turni 
serali di un lavoro alienante e opprimente, comincia a chiedersi se questo 
sia davvero il percorso che vuole intraprendere.

Hannah, a kind-hearted townie, finds herself torn by the influences and opinions 
of those around her. She spends her days caring for her aging father and doing 
various odd jobs around her hometown. She has a small circle of friends and 
maintains a quiet, contented existence being useful in her community, which 
includes a charming movie theater attendant, a gruff Russian mechanic, and her 
hippie uncle, whose midnight radio show monologues comfort the lonely souls in 
town. Paul, Hannah’s driven and career-oriented older brother, has recently mo-
ved to the area to be closer with his family. After a pleasant start to his first stay 
with his family in many years, some tension begins to build as old sibling dyna-
mics re-emerge. He is disappointed in his sister’s lack of progress, and presses 
her to strive for more, particularly as her 26th birthday looms and her coverage 
under her father’s healthcare will lapse. What better time to start a “real job”?
While somewhat good intentioned, his misplaced advice and unsolicited imposi-
tions push his less-assured sister into a minimum wage job that provides minimal 
benefits and tenuous promise of career advancement. Buffeted by the strong 
personalities and influences surrounding her, she struggles to make sense of 
the choices that have moved her further from her community and her sense of 
purpose. As she works long night shifts at an alienating and oppressive job, she 
begins to question if this is truly the path she needs to take.
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TROPIC OF VIOLENCE
Tropique de la violence
Francia/France, 2021, 92’, col.

Moses era solo un neonato quando arrivò illegalmente a Mayotte, un’isola 
francese d’oltremare. Cresciuto da un’infermiera del posto, è ora un ragazzo 
di 13 anni temuto da alcuni abitanti del luogo perché con occhi di colori 
diversi, che vengono chiamati gli “occhi del diavolo”. Alla morte improvvisa 
della madre, e temendo l’espulsione, si aggrega ai bassifondi della città dove 
decine di ragazzi vivono in solitaria, completamente abbandonati dalla socie-
tà. Al seguito di Bruce, il dispotico capo della banda, Moses deve imparare 
ad adottare i loro metodi per poter sopravvivere.

Moses was just an infant when he arrived illegally at Mayotte, a French overseas 
island. Raised by a French nurse, he is now a 13-year-old boy feared by some 
locals because he has different colored eyes, what they call the “eyes of the 
devil”. Upon his mother’s sudden death and fearing deportation, he joins the 
slums where dozens of kids live on their own, completely abandoned from so-
ciety. Following Bruce, the tyrannical leader of the gang, Moses must adopt their 
codes in order to survive.

Regia/Director
Manuel Schapira

Sceneggiatura/Screenplay
Manuel Schapira, Delphine de Vigan

Fotografia/Cinematography
Benoit Soler

Montaggio/Film Editing
Lilian Corbeille
Musica/Music

Olivier Marguerit
Interpreti/Cast

Gilles Alane Ngalamou Hippocrate, Fazal Bacar-Moilim, 
Dali Benssalah, Céline Sallette, Madi Onrwa, 
Elanique Ali, «Chakri» Moussa Chamoueni, 

Eldine Abdallah, «Ouirlax» Nawirou Djanfar, 
Issouf Houmadi, «Kallach» Ambdoilloih, 

«Magui» Madjidi Kazouini, Rafael Daoud, Iba Gueye
Produzione/Production

Windy Production

La cinquantenne Maria Garcia è la proprietaria di Dos Estaciones, una volta 
un’imponente fabbrica di tequila che ora lotta per restare a galla, e ultima 
superstite di generazioni di stabilimenti di tequila di proprietà messicana 
negli altipiani di Jalisco; gli altri si sono dovuti piegare alle società straniere. 
Maria, un tempo una delle persone più ricche della città, sa che la sua attuale 
situazione finanziaria è insostenibile. Ma quando una pestilenza persistente 
e un’inondazione inaspettata provocano danni irreparabili, è costretta a fare 
tutto il possibile per salvaguardare la principale fonte economica e l’orgoglio 
della sua comunità.

Fifty-year-old Maria Garcia is the owner of the Dos Estaciones, a once-majestic 
tequila factory struggling to stay afloat, and the final hold-over from generations 
of Mexican-owned tequila plants in the highlands of Jalisco; the rest have folded 
to foreign corporations. Once one of the wealthiest people in town, Maria knows 
her current financial situation is untenable. When a persistent plague and an 
unexpected flood cause irreversible damage, she is forced to do everything she 
can to save her community’s main source of economy and pride.

DOS ESTACIONES
Messico, Francia/Mexico, France, 2022, 99’, col.

Regia/Director
Juan Pablo González

Sceneggiatura/Screenplay
Juan Pablo González, Ana Isabel Fernández, 

Ilana Coleman
Fotografia/Cinematography

Gerardo Guerra
Montaggio/Film Editing

Juan Pablo González, Lívia Serpa
Musica/Music

Carmina Escobar
Interpreti/Cast

Teresa Sánchez, Tatín Vera, Rafaela Fuentes, Manuel 
García-Rulfo

Produzione/Production
Sin Sitio Cine, In Vivo Films
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ROBE OF GEMS
Messico, Argentina/Mexico, Argentina, 2022, 118’, col.

Nel bel mezzo di un divorzio silenzioso, Isabel lascia la città con i suoi due 
figli per raggiungere la casa di campagna abbandonata della sua famiglia. Ben 
presto scopre che la sorella della governante, María, è scomparsa. Quando 
Isabel le offre il suo aiuto, tra le due donne si crea un tacito patto per ritro-
vare la donna. Nel frattempo, Roberta, la comandante di polizia incaricata 
delle indagini, cerca di sottrarre il figlio ai cartelli. La campagna è minata da 
confusione e pericolo, ma, a prescindere da tali circostanze, sussiste la deter-
minazione di fronte al destino.

In the midst of a silent divorce, Isabel leaves the city with her two children for 
her family’s abandoned country house. She soon discovers that the sister of her 
housekeeper, María, has gone missing. When Isabel offers her help, an unspoken 
pact to find the missing one is born between the two women. Meanwhile, Rober-
ta, the police commander in charge of the investigation, tries to get her son out of 
the cartels. The countryside is mined with confusion and danger, but regardless of 
these circumstances, determination in the face of destiny subsists.

Regia/Director
Natalia López Gallardo

Sceneggiatura/Screenplay
Natalia López Gallardo

Fotografia/Cinematography
Adrián Durazo

Montaggio/Film Editing
Natalia López Gallardo, Omar Guzman, 

Miguel Schverdfinger
Musica/Music

Santiago Pedroncini
Interpreti/Cast

Nailea Norvind, Antonia Olivares, Aida Roa, 
Daniel García, Sherlyn Zavala Diaz, Balam Toledo, 

Ventura Rendón, Mónica Poggio, Gamaliel Ortega, José 
Medina, Ramón Nakash, Montserrat Colsá, 

Leonora González, Francisco Berdiales
Produzione/Production

Cárcava Cine, Lobo en medio de Lobos

Regia/Director
Juichiro Yamasaki

Sceneggiatura/Screenplay
Juichiro Yamasaki

Fotografia/Cinematography
Kenta Tawara

Montaggio/Film Editing
Juichiro Yamasaki

Musica/Music
Olivier Deparis
Interpreti/Cast

Kang Yoon-soo, Kilala Inori, Yohta Kawase, Misa Wada, 
Masaki Miura, Hisao Kurozumi, Mayumi Sakura, 
Riho Shamura, Maki Nishiyama, Tomomi Chida, 

Eiri Okura, Yuya Matsuura, Munetaka Aoki
Produzione/Production

Film Union Maniwa, Survivance

YAMABUKI
Giappone, Francia/Japan, France, 2022, 97’, col.

Una storia che parla di come trovare un luogo in cui affondare le proprie 
radici quando gli ostacoli della vita ti gettano nello sconforto. Changsu, ex 
atleta di equitazione della nazionale sudcoreana, è stato costretto ad abban-
donare prematuramente il suo sogno. Si ritrova a lavorare in una cava nella 
città rurale di Maniwa, nel Giappone occidentale, dove vive con Minami e 
la figlia appena nata. Yamabuki, una ragazza adolescente, inizia a organizzare 
delle proteste silenziose che sfoceranno in vere e proprie azioni comuni-
tarie, con grande rammarico del padre poliziotto. L’apparente tranquillità 
di questa piccola cittadina viene gradualmente meno fino a rivelare la fru-
strazione e la solitudine che, una volta data loro una voce, inizieranno a 
connettere le persone.

A story of finding a place to root yourself when life’s obstacles have dispirited 
you. Changsu, a former equestrian athlete for the South Korean national team, 
was forced to give up on his dream early. He finds himself working at a quarry 
in the rural town of Maniwa in western Japan, where he lives with Minami and 
her infant daughter. Yamabuki, a teenage girl, begins to stage silent protests that 
blossom into community action, much to the dismay of her policeman father. The 
quiet surface of this rural town is gradually peeled off to reveal frustration and 
loneliness that, once given a voice, begin to connect people.
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Nilo è una scrittrice femminista che conduce una vita regolare con il ma-
rito e la figlia tredicenne Laura. Quando l’irresponsabile sorella Maya, i cui 
progetti tendono sempre a naufragare, “sequestra” la Volvo e la figlia di Nilo 
dirigendosi verso sud, Nilo si unisce a loro. La destinazione del viaggio è il 
Portogallo, dove la madre problematica delle sorelle, a cui è stato recente-
mente diagnosticato un cancro, vive insieme al figlio di Maya, per il quale è 
finalmente giunto il momento di assumersi le proprie responsabilità.

Nilo is a feminist writer, living an orderly life with her husband and 13-year-old 
daughter Laura. When her irresponsible sister Maya, whose projects constantly 
tend to bomb, both “kidnaps” Nilo’s Volvo and daughter and heads south, Nilo 
tags along. The goal of the trip is Portugal, where the sisters’ complicated mother 
recently diagnosed with cancer lives, together with Maya’s son, who it has finally 
become time to take responsibility for.

Regia/Director
Lovisa Sirén

Sceneggiatura/Screenplay
Lovisa Sirén, Peter Modestij

Fotografia/Cinematography
Lisabi Fridell

Montaggio/Film Editing
Lovisa Sirén

Musica/Music
	 Per Störby Jutbring

Interpreti/Cast
Bahar Pars, Zhala Zhino Rifat, Nadja Rosenberg, Susan 

Taslimi, Frédéric Clou, Matteo Lima Alves, Fredrik Lycke
Produzione/Production

Totem Films, Umedia, [sic] film AB

MAYA NILO (LAURA)
Svezia, Finlandia, Belgio/Sweden, Finland, 

Belgium, 2022, 102’, col.

Regia/Director
Tiago Guedes

 Sceneggiatura/Screenplay
Tiago Rodrigues, Tiago Guedes

 Fotografia/Cinematography
Mark Bliss

 Montaggio/Film Editing
Marcos Castiel

 Sonoro/Sound
Pierre Tucat

 Interpreti/Cast
Albano Jerónimo, Nuno Lopes, Isabel Abreu, 

João Pedro Vaz, Gonçalo Waddington, 
Leonor Vasconcelos

Produzione/Production
Paulo Branco

REMAINS OF THE WIND / TRACES
Restos do Vento 
Portogallo/Portugal, 2022, 127’, col.

In un villaggio della campagna portoghese, una tradizione pagana lascia trac-
ce dolorose in un gruppo di giovani adolescenti. 25 anni dopo, quando si 
incontrano di nuovo, il passato riaffiora e si scatena la tragedia.

A pagan tradition in a village in the countryside of Portugal leaves painful traces 
in a group of young teenagers. 25 years later, when they meet again, the past 
resurfaces, and tragedy sets in.
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SICK OF MYSELF
Syk Pike
Norvegia/Norway, 2022, 95’, col.

Signe e Thomas vivono una relazione malsana e competitiva che prende una 
brutta piega quando Thomas, ad un tratto, sfonda come artista contempo-
raneo. Per tutta risposta, Signe tenta disperatamente di riguadagnare il suo 
status creandosi un nuovo personaggio che mira ad attirare attenzione e 
compassione.

Signe and Thomas are in an unhealthy, competitive relationship that takes a 
vicious turn when Thomas suddenly breaks through as a contemporary artist. In 
response, Signe makes a desperate attempt to regain her status by creating a 
new persona hell-bent on attracting attention and sympathy.

Regia/Director
Kristoffer Borgli

 Sceneggiatura/Screenplay
Kristoffer Borgli

 Fotografia/Cinematography
Benjamin Loeb

 Montaggio/Film Editing
Kristoffer Borgli
 Musica/Music

Turns
 Interpreti/Cast

Kristine Kujath Thorp, Eirik Sæther, Fanny Vaager, 
Fredrik Stenberg Ditlev-Simonsen, 

Sarah Francesca Brænne, Ingrid Vollan, 
Steinar Kloumann Hallert, Andrea Bræin Hovig, 

Frida Natland, Guri Glans, 
Henrik Mestad, Matilda Höög

Produzione/Production
Oslo Pictures

BORDERS OF LOVE
Hranice Lásky

Repubblica Ceca/Czech Republic, 2022, 95’, col.

Hana comincia a sentire che la sua relazione con Petr sta diventando mono-
tona. Decide quindi di ravvivare la situazione iniziando a condividere con lui 
le sue fantasie erotiche e i suoi desideri più nascosti. Il passo sarà breve per 
passare dalle parole ai fatti. Ben presto i due esploreranno la propria intimità, 
provando esperienze con altri partner e spingendosi sempre più oltre i limiti 
dell’amore e del sesso. Ma un simile esperimento di libertà può facilmente 
sfuggire di mano...

Hana is starting to feel that her relationship with Petr is getting into a rut. So, 
she decides to liven things up and starts sharing her erotic fantasies and secret 
desires with him. It’s just a small step from words to action. Soon they are explo-
ring their own intimacy, trying experiences with other partners, and increasingly 
pushing the limits of just how far they can go in love and sex. However, such an 
experiment with freedom can easily get out of hand...

Regia/Director
Tomasz Wiński
Sceneggiatura/Screenplay
Kasha Jandáčková, Hana Vagnerová, Petra Hůlová, 
Tomasz Wiński
Fotografia/Cinematography
Kryštof Melka
Montaggio/Film Editing
Jan Daňhel
Musica/Music
Šimon Holý
Interpreti/Cast
Hana Vagnerová, Matyáš Řezníček, Antonie Formanová, 
Eliška Křenková, Martin Hofmann, Hynek Čermák
Produzione/Production
Endorfilm, One Way Ticket Films
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ANDREA SARTORETTI

Attore che al cinema nel 1998 con il film Piccole anime 
seguito dai film Eccomi qua e Piovono mucche. Seguo-
no Boris il film, ACAB, A Tor Bella Monaca non piove mai, 
Nevermind, Ogni maledetto Natale, Monte, Settembre. Lo 
abbiamo visto anche nelle serie Squadra Antimafia, Boris 
e Romanzo Criminale. 
Presto lo vedremo ne Il Principe di Roma di Edoardo 
Falcone, la quarta serie di Boris e nel nuovo film di An-
narita  Zambrano. 

DAVIDE RIONDINO

Cantautore degli anni Settanta. Autore di Maracaibo. 
Collabora con giornali satirici, Tango, Cuore, Boxer. In tea-
tro lavora con Paolo Hendel, Paolo Rossi, Dario Vergas-
sola, Sabina Guzzanti, Sandro Lombardi.
In radio, con Stefano Bollani e con Davide Rondoni. Al 
cinema è attore in vari film tra cui la notte di San Lorenzo 
e L’ultimo giorno del toro. Documentarista  e scrittore 
molto legato al mondo della musica.
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CLAUDIO CUPELLINI

Regista e sceneggiatore, diplomato al Centro Sperimen-
tale di Cinematografia, ha diretto per il cinema i film Una 
vita tranquilla, Alaska e La terra dei figli e viene conosciu-
to dal grande pubblico per la regia di Gomorra-la Serie.

LINA NERLI TAVIANI

Costumista con sessant’anni di carriera alle spalle ha vin-
to 2 David di Donatello e 3 Nastri d’Argento, lavorando 
per i più importanti registi italiani, a partire da Giuliano 
Montaldo fino a Ferreri, Lizzani, Amelio, Moretti, Moni-
celli, Mazzacurati; è moglie di Paolo Taviani, con cui ha 
collaborato per numerosi film.
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SOY CUBANA
Francia/France, 2021, 79’, col.

Anteprima europea fuori concorso/
European out of competition Premiere

Le Vocal Vidas sono un ensemble a cappella tutto al femminile proveniente 
da Santiago de Cuba, la culla della musica afrocubana. Nel 2017 vengono 
invitate a esibirsi per la prima volta negli Stati Uniti, proprio quando le rela-
zioni diplomatiche tra quest’ultimi e Cuba iniziano a concludersi. Sulla strada 
verso Los Angeles, cantando in ristoranti e jazz club e preparandosi per il 
loro più grande concerto di sempre di fronte a quattromila losangelini al 
Grand Performances di Downtown LA, il viaggio delle Vocal Vidas assume 
le sembianze di una storia tra due culture, geograficamente vicine, ma ideo-
logicamente diverse, che cominciano a riconnettersi di fronte all’incertezza 
internazionale.

The Vocal Vidas are an all-female a cappella group from Santiago de Cuba, the 
cradle of Afro-Cuban music. In 2017, they were invited to perform in the United 
States for the first time, just as diplomatic relations between the US and Cuba 
began to close. As they traveled to Los Angeles, playing in restaurants, jazz clubs 
and preparing for their biggest concert ever – in front of four thousand Angelenos 
at Downtown LA’s Grand Performances – the journey of the Vocal Vidas came to 
resemble the story of two cultures, geographically close, yet ideologically dispara-
te, as they begin to reconnect in the face of international uncertainty. 

Regia/Director
Jeremy Ungar, Ivaylo Getov
Sceneggiatura/Screenplay
Agustín Rexach Martín, Ivaylo Getov & Jeremy Ungar
Fotografia/Cinematography
Ivaylo Getov & Ezequiel Casares
Montaggio/Film Editing
Agustin Rexach Martín
Musica/Music
Dayramir González	
Interpreti/Cast
Koset Muñoa Columbié, Maryoris Mena Faez, 
Ana Josefina Hernández, Annia del Toro Leyva
Produzione/Production
Robin Miller Ungar
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TUTTI A BORDO
Italia/Italy, 2022, 91’, col.
Anteprima fuori concorso/Out of competition Premiere

All’età di dieci anni e dopo il lungo isolamento dovuto al lockdown, Juri e 
i suoi amici sono pronti a partire per una vacanza-studio. L’idea è stata di 
suo padre Bruno che, con il suo entusiasmo, è riuscito a convincere anche la 
scettica mamma Chiara. Convinto che un viaggio attraverso l’Italia, da Torino 
fino a Palermo, dopo un anno di pandemia, sia per i bambini una bellissima 
esperienza si offre di partire con loro. Si ritrova, inaspettatamente, ad ac-
compagnarli insieme a suo padre, l’inaffidabile Claudio, invitato di nascosto 
dal nipote Juri. Quando accade l’imprevisto: mentre i due adulti sono intenti 
a discutere, il treno dei bambini parte senza di loro. Iniziano così una corsa 
contro il tempo per arrivare alla meta prima di Juri e dei suoi compagni e 
senza che nessuno si accorga del loro monumentale errore. Anche i ragaz-
zini non avranno vita facile con una coppia di controllori, tra cui lo zelante 
Mario, che rischia di scoprire che sono rimasti incustoditi.

Fonte/Source: movieplayer.it

Regia/director
Luca Miniero 

Sceneggiatura/Screenplay
 Luca Miniero, Michele Abatantuono

Montaggio/Film editing
Ian Degrassi

 Musica/Music
Santi Pulvirenti

Produzione/Production
Marco Cohen, Benedetto Habib, 

Fabrizio Donvito, Daniel Campos Pavoncelli
Distribuzione/Distribution

Medusa Film

SPACCAOSSA
Italia/Italy, 2022, 105’, col.
Anteprima fuori concorso/ Out of competition Premiere

Vincenzo fa parte di una banda di truffatori che nei dintorni di Palermo 
si occupa di provocare fratture a persone comuni e simulare incidenti in 
cambio di una fetta degli indennizzi assicurativi. Quella degli “spaccaossa” è 
un’organizzazione meticolosa, ma Vincenzo ha qualche problema a reclutare 
nuovi clienti a convincere i vecchi, come il reticente Macchinetta, a pagare. 
Incoraggiato dall’anziana madre con cui vive, inizia perciò a pensare di coin-
volgere Luisa, una giovane ragazza tossicodipendente a cui si è avvicinato 
per aiutarla.

Fonte/Source: mymovies.it

Regia/director
Vincenzo Pirrotta

Sceneggiatura/Screenplay
Vincenzo Pirrotta, Ignazio Rosato, 

Salvatore Ficarra, Valentino Picone
Fotografia/Cinematography

Daniele Ciprì
Montaggio/Film editing

Agathe Cauvin
Musica/Music

Andro Dgebuadze, Misho Javakhishvili
Interpreti/Cast

Maurizio Bologna, Antonino Bruschetta, 
Giovanni Calcagno, Selene Caramazza, Paride Cicirello, 

Maziar Firouzi, Luigi Lo Cascio, Filippo Luna, 
Simona Malato, Vincenzo Pirrotta, Aurora Quattrocchi

Produzione/Production
Tramp LTD, Rai Cinema

Distribuzione/Distribution
Cinecittà Luce
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PERPENDICOLARE AVANTI (Currents) 
Canada, 2021, 18’, col. 

Found footage

“Currents/Perpendicolare Avanti” è un film collage girato a mano in 
16 mm e senza cinepresa che si basa sull’esperienza autobiografica da 
migrante dell’artista. Il film esplora le dinamiche caratteristiche dell’abi-
tare uno spazio tra più paesi e temporalità tramite astrazione visuale 
e sonora, collegando e riciclando materiali preesistenti e appartenenti 
a film altrimenti lasciati nell’anonimato. Utilizzando questi frammenti, il 
film opera un risanamento, realizzato a mano tramite al tecnica di sol-
levamento dell’emulsione, immaginando, ricostruendo e scomponendo 
la liminalità della vita da migrante. La riscrittura del Sé in “Currents/
Perpendicolare Avanti” è prodotta tramite archivi altrui e attraverso un 
montaggio associativo e atti performativi ripetuti sulla superficie della 
pellicola.

“Currents / Perpendicolare Avanti” is a camera-less, hand-made, 16mm 
film collage, based on the artist’s autobiographical experience as an immi-
grant. The film explores the dynamics of inhabiting the in-between space 
of multiple countries and temporalities through visual and sound abstrac-
tion, interlacing and recycling pre-existing film materials and fragments of 
otherwise anonymous orphan films. Utilizing these so-called scraps, “Cur-
rents” is a film of extensive remediation, treated by hand through the use 
of the emulsion lifting technique, thereby re-imagining, re-constructing, and 
de-constructing the liminality of immigrant life. The re-writing of the self in 
Currents is produced through the archives of others, via associative montage 
and repeated performative acts on the surface of the film.

Regia/Director
Federica Foglia
Produzione/Production
Federica Foglia
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DAFNE IS GONE   
Italia/Italy, 2022, 17’ 47’’, col. 

In una fredda notte d’inverno, una tempesta di neve imperversa fuori 
dalla finestra. Mentre la finestra è aperta e fa volteggiare lentamente 
le tende della stanza, una giovane è ferma a letto e con uno sguardo 
vitreo sembra guardare nel nulla, persa nei suoi pensieri, sempre più 
convinta di ciò che sta per fare. Quando riprende controllo del proprio 
corpo, si alza e va verso la finestra. Nei secondi prima della caduta, una 
visione avuta in sogno diventa reale: la donna rivive l’incontro con il suo 
demone interiore, la personificazione di quella sofferenza che la sta 
inducendo a suicidarsi.

On a cold winter night, a blizzard hisses loudly outside the window. While 
the window is wide open and slowly twirls the drapes of the room, a young 
woman is paralyzed in her bed, with a glassy gaze she looks elsewhere, 
stares in his thoughts, more and more convivial of the act she is about to 
perform. Once she regains knowledge of his body, she gets up and goes to 
the window. In the few seconds before the fall, a dream vision becomes real. 
The woman relives the encounter with her inner demon, the personification 
of the suffering that seducing her to commit suicide. 

Regia/Director
Julie Gun

Sceneggiatura/Writer
Julie Gun 

Produzione/Production
Stefano Memeli

Fotografia/Cinematography
Eleonora Castello

Musica/Music
Marc Gonnella
Interpreti/Cast

Julie Gun, Marek Jason Isleib

ENTRANCE AND EXIT OF MASCHA B. 
Auftritt und Abgang von Mascha B.

Germania/Germany, 2020, 14’, col.
Documentario sperimentale/Experimental Documentary

Entrance and exit of Mascha B. segue una giovane donna in un processo di 
trasformazione digitale. 
Nelle sedi di una grande azienda di visualizzazione architettonica, operazioni 
delicate danno vita ad un rendering fotorealistico per la promozione di 
uno spazio destinato ad essere adibito ad ufficio. Quest’ultimo è allestito e 
occupato da Mascha B. e altri colleghi digitali. Il processo di rendering finale 
è accompagnato dall’aria della meravigliosa opera I racconti di Hoffmann, in 
cui l’eroe si innamora follemente della bambola meccanica Olympia. 

“Auftritt und Abgang von Mascha B.” follows a young woman through a digi-
tal transformation process. In the premises of a big architectural visualization 
company, delicate operations give rise to a photorealistic rendering that is to 
promote a yet-to-be-built office space. The virtual office room is furnished and 
inhabited by Mascha B. and digital colleagues. The final rendering process is ac-
companied by the aria from the fantastic opera The Tales of Hoffmann, in which 
the hero hopelessly falls in love with the mechanical puppet Olympia. 

Regia/director
Laura Engelhardt
Sceneggiatura/Writer
Laura Engelhardt 
Produzione/Production
Laura Engelhardt, Academy of Media 
Interpreti/Cast
Mascha Breuer 
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HUNTERS  
Stati Uniti/United States, 2022, 26’ 19’’, col.

Nei boschi innevati della zona settentrionale del Wisconsin, due cacciatori 
di cervi hanno un conto in sospeso. I due si accorgono presto di non essere 
i soli cacciatori della zona.

In the snowy northwoods of Wisconsin, two deer hunters have a score to settle. 
But they soon learn that they’re not the only hunters in the woods. 

Regia/Director
Rebecca Weaver

Sceneggiatura/Writer
Rebecca Weaver

Produzione/ Production
Rebecca Weaver, Chris Irwin

Interpreti/Cast 
Chris Irwin, Doug Mancheski

Incentrato sulla comunità Koryo-saram a Rostov-on-Don, in Russia, il film 
mostra un rituale sciamanico ancestrale di commemorazione chiamato 
“Jesa”, che racchiude la memoria collettiva della diaspora coreana e il de-
siderio della comunità di unificare la Corea del Nord e del Sud, facendo 
vedere il vero aspetto dei fantasmi dei migranti, la cui trasformazione in 
spiriti non ha avuto successo. “Saram” significa “umano” in coreano. Il titolo 
fa riferimento ai tanti prodotti popolari esportati dalla Corea, come il K-
Drama, il K-Pop e il K-Beauty, così come al nome utilizzato dalla diaspora 
sovietico-coreana al posto del termine sud-coreano “Koryo-In”.
Circa 500.000 coreani risiedono nell’ex Unione Sovietica. La maggior parte 
dei loro antenati furono costretti a scappare durante l’occupazione/annes-
sione giapponese (1910-1945). Il nome che si sono dati è Koryo-saram. La 
loro lingua, il Koryo-mar, discende dal dialetto Hamgyöng (provincia della 
Corea del Nord) e da molte altre varianti del coreano nord-orientale. Il 
documentario configura una narrativa a più voci caratterizzata da riti scia-
manici, glitch digitali, voiceover, testi e panorami sonori. Al contempo inter-
soggettivo e profondamente personale, il film racconta la migrazione, la dia-
spora e la morte con umorismo e leggerezza.

Centered around the Koryo-saram community in Rostov-on-Don, Russia, the film 
displays a shamanistic memorial ancestral ritual “Jesa”, encompassing the col-
lective memory of Korean diaspora, the wish of the Koryo-saram for a unification 
of South and North Korea, and showing the real appearance of the ghosts of 
migrants whose transformation to spirits was not succeeded. “Saram” means hu-
man in Korean. The title refers to the today very popular K-export- products like 
K-Drama, K-Pop, K-Beauty, etc. and to the name that the Soviet-Korean diaspo-
ra uses instead of the South-Korean term “Koryo-In”. Approximately 500,000 
ethnic Koreans reside in the former Soviet Union. Most of their ancestors were 
forced to escape during the Japanese occupation/annexation (1910 - 1945). 
Their self-given name is Koryo-saram. Their language, the Koryo-mar, is descen-
ded from the Hamgyöng dialect (province in North Korea) and multiple other 
varieties of Northeastern Korean. The film is configuring a multi-vocal narrative 
through shamanic ritual performances, digital glitches, voiceover, text and soun-
dscapes. Both inter-subjective and deeply personal, the film treats the tales of 
migration, diaspora and death, with humor and lightness.

K-SARAM: TALE OF THE PIG HEAD  
Ucraina/Ukraine, 2021, 28’, col.
Documentario/Documentary

Regia/Director
Alisa Berger

Sceneggiatura/Writer 
Alisa Berger

Produzione/Production
Alisa Berger
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Lia Cianetti-Larkin è nata in una società post-conflitto durante una pandemia 
globale. Nata a Belfast da madre italiana e padre irlandese, (della Repubblica 
d’Irlanda), Lia ha i passaporti inglese, irlandese e italiano. L’Irlanda del Nord è l’an-
golo più particolare del Regno Unito, o dell’Irlanda, a seconda della persona con 
cui stai parlando! È un luogo “tribale”, in cui neanche la gente del posto riesce a 
mettersi d’accordo sul nome; che sia Irlanda del Nord o il Nord dell’Irlanda, è un 
posto dove l’identità è tutto. Inglese o irlandese, protestante o cattolica? Ma che 
cosa significa essere nordirlandese per la generazione di Lia, nata parecchio dopo 
l’Accordo del Venerdì Santo, meglio conosciuto come il Good Friday Agreement? 
Che cosa significa il conflitto per gli immigrati che hanno deciso di vivere in Irlan-
da del Nord? E con il Covid che lentamente sta svanendo dopo due lunghissimi 
anni, quali saranno gli effetti a lungo termine per coloro che sono nati durante la 
pandemia? E come spiegare loro questa strana epoca negli anni a venire? 

Lia Cianetti-Larkin was born into a post-conflict society in the middle of a global pan-
demic. The Belfast-born child of an Italian mother and a Southern Irish father, Lia has 
British, Irish and Italian passports. Northern Ireland is the strangest little corner of the 
UK - or Ireland - depending on who you talk to! A tribal place where the locals can’t 
even agree on the name - whether it’s Northern Ireland or the North of Ireland - it’s 
a place where identity is everything. British or Irish, Protestant or Catholic? But what 
will it mean to be Northern Irish for Lia’s generation, born long after the Good Friday 
Agreement? What does the conflict mean to the immigrants who’ve chosen to make 
their lives in Northern Ireland? And as Covid slowly recedes after two hard years, what 
will the long-term effects be for those born during the pandemic? How will we explain 
this strange time to them in years to come? 

LETTERA A LIA 
Regno Unito/United Kingdom, 2022,

 14’ 30’’, col.
Documentario/ Documentary

Regia/Director
Nicky Larkin

Produzione/Production
Nicky Larkin

Fotografia/Cinematography
Jennifer Atcheson

RELATIVITY 
Francia/France, 2021, 6’ 25’’, col.

Adams è il primo astronauta ad essersi avvicinato alla velocità della luce. 
A bordo dell’astronave Myriss, fa regolarmente esperimenti per verificare 
l’impatto che tale velocità ha sugli organismi viventi, fino a quando accade 
qualcosa di straordinario e tutto cambia.

Adams is the first astronaut to approach lightspeed. Boarding the spaceship 
Myriss, he experiments regularly in order to analyze how such a speed will affect 
living organisms until an exceptional event happens and changes everything. 

Regia/Director
Jules Rebuffat, Hugo Astesano, Guillaume Hulot, 

Loic Remy, Loic Claux, Benjamin Matthys
Sceneggiatura/Writer

Jules Rebuffat
Produzione/Production 

ArtFX
Interpreti/Cast

Gregory Defleur, Sophia Vesna, Thierry Caumel
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THE CAPTURED 
Qiū Lái Qiū Qù
Cina/China, 2021, 28’ 33’’, col.

Dopo aver scontato la sua pena a Xinjiang, un uomo ritorna nella sua città natale e 
incontra una ragazza che lavorava a Shenzhen. Diventano una coppia grazie all’ap-
puntamento al buio organizzato dalle rispettive famiglie tradizionali cinesi. Imparando 
a conoscersi, i due “emarginati” alle prese con i problemi della vita, trovano un po’ di 
affetto l’uno per l’altra.

After serving his sentence in Xinjiang, a man returned to his hometown and met a girl 
who used to work in Shenzhen. They became a couple through the blind date arranged 
by their traditional Chinese families. With growing understanding 

Regia/Director
Rongqi Huang

Sceneggiatura/Writer
Rongqi Huang

Interpreti/Cast
Xuebing Wang

Un alieno si schianta su un pianeta inospitale e cerca di contattare il proprio 
pianeta natale. In questa sua ricerca, fa esperienza di un mondo in cui ciò 
che è alieno viene al contempo intrappolato e respinto. Quando incontra 
chi ricambia il suo sguardo, insieme si costruiscono un santuario.

Alien crashes on an inhospitable planet and tries to contact his*her home pla-
net. While searching, Alien experiences a world in which Alien is simultaneously 
trapped and repelled. When discovering someone who returns Alien’s gaze, they 
create themselves a sanctuary.

THE FAMILIAR 
Germania/Germany, 2021, 10’ 54’’, col.

Regia/Director
Julian Quentin

Sceneggiatura/Writer
Julian Quentin

Produzione/Production
Nils Ramme

Musica/Music
Roman Jungblut

Fotografia/Cinematography
Linda Schefferski
Interpreti/Cast

Markus J. Bachmann, Biniam Graffé
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THE HEART OF SHELLEY 
Regno Unito/United Kingdom, 2022, 11’ 26’’, col.

Nel 1822 il poeta Shelley annegò e fu cremato su una spiaggia italiana. Due-
cento anni dopo, sua moglie Mary, creatrice di Frankenstein, tocca le nostre 
coscienze e turba le nostre anime con la più grande poesia sui diritti umani, 
“Mask of Anarchy”, scritta dal marito. 

In 1822 the poet Shelley was drowned and cremated on an Italian beach. 200 
years later his wife Mary, the mother of Frankenstein, sears our consciences and 
troubles our souls with her husband’s haunting “Mask of Anarchy”, the greatest 
Human Rights poem of them all. 

Regia/Director
Nick Hugh McCann

Sceneggiatura/Writer
Nick Hugh McCann

Produzione/Production
Ian Vasey

Interpreti/Cast
Celia Gregory, Christopher Howard Ellis

Kenzie e Treyden, una coppia travolta da una storia d’amore da sei mesi, si 
trovano a dover affrontare una dolorosa domanda: la loro relazione è giunta 
alla fine?

Kenzie and Treyden, a couple who’ve been swept up in a whirlwind six-month 
romance, find themselves confronting a painful question: Has their love story 
come to an end? 

WHEN THE RAIN SETS IN 
Regno Unito/United Kingdom, 2021, 

16’ 42’’, col.

Regia/Director
James Hughes

Sceneggiatura/Writer
James Hughes

Produzione/Production
James Hughes

Montaggio/Editor
Patrick J. Don Vito

Compositore/Composer
Jean-Pascal Beintus
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Sorellanza e solidarietà hanno accompagnato le trentadue donne irlandesi 
repubblicane prigioniere di guerra ad Armagh Gaol (carcere), nel 1980, nella 
loro trasgressiva, impegnativa.

Sisterhood and solidarity nourished the thirty-two Irish Republican women POWs 
at Armagh Gaol (Jail) in 1980, as they embarked on a transgressive, challenging, 
and oft-overlooked No-Wash protest against British Colonialism. 

WE HAD EACH OTHER 
Stati Uniti/United States, 2021, 14’ 45’’, col.

Regia/Director
Kelly Gallagher

Sceneggiatura/Writer
Kelly Gallagher

Produzione/Production
Kelly Gallagher
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FILIPPO MAZZARELLA

Critico cinematografico, scrive per Corriere della Sera, 
FilmTv, SegnoCinema, collabora al Dizionario Il Mere-
ghetti; ha collaborato con numerosi festival cinemato-
grafici in Italia e ha ricoperto il ruolo di direttore artisti-
co della manifestazione Cartoomics.

CARLOTTA NATOLI

Attrice, vanta una carriera quarantennale alternando 
ruoli in tv e al cinema; è stata diretta, tra gli altri, da Mi-
chele Placido, Vincenzo Salemme, Francesco Nuti, Edo-
ardo Leo, Francesca Comencini, Ivan Cotroneo, Susanna 
NIcchiarelli. Nel 2004 è vincitrice del Premio Pasinetti 
alla Mostra del Cinema di Venezia
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MICHELE PELLEGRINI

Sceneggiatore, Vincitore del Premio Solinas per il Miglior 
Soggetto nel 2001 (Uno su due), ha scritto numerosi film 
e serie tv, tra cui I liceali, Raccontami, Padroni di casa, Odio 
l’estate, Non pensarci, Troppa grazia.

LIESBET VAN LOON

Storyboard artist, ha vinto il concorso internazionale 
cortometraggi nel 2021 con il corto di animazione Mo-
nachopsis
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GREENHOUSE 
Russia, 2021, 11’ 52’’, col. 

Regia/Director Andrey Lukyanov
Sceneggiatura/Writer Andrey Lukyanov
Fotografia/Cinematography Dmitry Gerasimuk
Produzione/Production Andrey Lukyanov
Musica/Music: Sergey Pakhomov, Evgeniy Kukoverov
Montaggio/Editor Mikhail Myltsev
Interpreti/Cast Sergey Epishev, Sergey Pakhomov, Natalia Garanina, 
Elena Lebedeva, Daria Naumova, 
Antony Zherdeev
Produzione/Production Antonio Medici

Lo scienziato Vasily Sokolov fa resuscitare la propria famiglia, e con loro 
anche tutti i battibecchi che la caratterizzano.

The scientist Vasily Sokolov raises his family from the dead, and along with 
them-ressurects all of his family’s old bickering. 

LE BUONE MANIERE
Italia/ Italy, 2021, 19’ 31’’, col. 

Regia/Director Valerio Vestoso
Sceneggiatura/Writer Valerio Vestoso
Fotografia/Cinematography Ivan Forastiere
Produzione/Production Camillo Esposito
Interpreti/Cast Giovanni Esposito, 
Gino Rivieccio, Claudio Crisafulli, Frank Matano

Mimmo Savarese, 50 anni, fu uno dei più grandi cronisti 
sportivi della sua generazione. Ora che la sua carriera 
è in declino, ha l’opportunità di tornare in auge grazie 
a un’insolita proposta di lavoro, che gli offre anche la 
possibilità di vendicare un drammatico torto subito da 
bambino. Avrà successo nella sua vendetta contro la vita 
grazie al suo miglior talento: l’uso delle parole.

Mimmo Savarese, 50 years old, was the greatest sports 
commentator of his generation. Now that his career is 
in decline, he has the opportunity to make a comeback 
thanks to an unusual job offer, which hides in itself the op-
portunity to masterfully avenge a dramatic wrong suffered 
as a child. He will succeed in retaliating against life with the 
talent he wields best: the exercise of words.
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MILLE CIPRESSI 
Italia/Italy, 2021, 13’ 48’’, col.

Documentario sperimentale/Experimental documentary

Regia/Director Luca Ferri
Sceneggiatura/Writer Luca Ferri

Produzione/Production Andrea Zanoli
Montaggio/Editor Andrea Miele

Un uomo, all’interno della sua cucina, si appresta a preparare la schiscetta perché ha 
deciso di visitare la tomba Brion, un complesso funebre monumentale, progettato e 
realizzato dall’architetto veneziano Carlo Scarpa su commissione di Onorina Brion 
Tomasin per onorare la memoria del defunto e amato congiunto Giuseppe Brion, 
fondatore e proprietario dell’azienda Brionvega. Il monumento si trova nel piccolo 
cimitero di San Vito, nella frazione d’Altivole, in provincia di Treviso. Posizionato il cibo 
all’interno di una borsina di plastica a pois, lo troveremo passeggiare all’interno del 
cimitero osservando con minuziosa cura i dettagli progettati dall’architetto vene-
ziano, mentre nella sua testa silente albergheranno le preziose parole pronunciate 
dall’architetto in una conferenza tenutasi a Madrid nell’estate del 1978. 

A man, inside his kitchen, is preparing his packed lunch. He has decided to visit The 
Brion Tomb, a monumental funeral complex, designed and built by the Venetian 
architect Carlo Scarpa, commissioned by Onorina Brion Tomasin, to honour the me-
mory of the deceased and beloved relative Giuseppe Brion, founder and owner of 
the Brionvega company, located in the small cemetery of San Vito, in the hamlet of 
Altivole in the province of Treviso. Placing the food inside a polka dot plastic bag, we 
will find it walking inside the cemetery, observing with meticulous care the details 
designed by the Venetian architect, while in its silent head will resound the precious 
words pronounced by the architect in a conference held in the summer of 1978. 

NIGHT 
Palestina/Palestine, 2021, 15’ 57’’, col.

Regia/Director Ahmad Saleh
Sceneggiatura/Writer Ahmad Saleh
Produzione/Production Fabian Driehorst, 
Jesica Neubauer, Saleh Saleh
Direttore artistico/Art director Saed Saleh
Musica/Music Suad Bushnaq
Interpreti/Cast Hiam Abbass, Salma 
Saleh, Rafia H. Oraidi

La polvere della guerra impedisce agli occhi di chiudersi 
per abbandonarsi al sonno. La notte porta pace e son-
no a tutte le persone della città distrutta. Solo gli occhi 
della madre del ragazzo disperso rimangono aperti. La 
notte deve riuscire a farla addormentare per salvare la 
sua anima.

The dust of war keeps the eyes sleepless. Night brings pea-
ce and sleep to all the people in the broken town. Only the 
eyes of the mother of the missing child stay resilient. Night 
has to trick her into sleeping to save her soul. 

RIVOLTA E MALINCONIA
Italia/Italy, 2021, 5’ 10’’, B/N
Found footage

Regia/Director Mattia Biondi
Sceneggiatura/Writer Mattia Biondi
Produzione/Production Piccolo cinema ovale

Sulla spiaggia dove la poesia antica si salvò con tutte le 
sue creature, un artista romantico tenta di convincere il 
pubblico borghese dell’intramontabilità del passato.

On the beach where ancient poetry was saved with all its 
creatures, a romantic artist tries to convince the bourgeois 
public of the timelessness of the past.

PAPPO E BUCCO 
Italia/Italy, 2021, 15’ col.

Regia/Director Antonio Losito
Sceneggiatura/Writer Antonio Losito

Produzione/Production Antonio Losito
Musica/Music Claudio Recchia

Interpreti/Cast Massimo Dapporto, Augusto Zucchi, Roberto D’Alessandro

Una parola composta da ‘Libro’ e ‘Anima’, è Animazione Sperimentale 
per dare nuova vita cinematografica al libro. L’obiettivo è quello di crea-
re ‘Book Cinema’ nel terzo ambito tra Libro e Cinema di Chronophoto-
graphy Animation, rendendo omaggio a Edward Muybridge e Entienne 
Jules-Marey.

A compound word of ‘Book’ and ‘Anima’ is Experimental Animation to give 
new cinematic life to book. It aims to create ‘Book Cinema’ in the third 
scope between Book and Cinema by Chronophotography Animation, paying 
homage for Edward Muybridge and Entienne Jules-Marey.
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SISSY 
Italia/Italy, 2022, 20’ 13’’, col. 

Regia/Director Eitan Pitigliani
Sceneggiatura/Writer Etian Pitigliani

Produzione/Production Martina Borzillo, 
Andrew Carlberg

Musica/Music Avi Belleli
Interpreti/Cast Vincenzo Vivenzio, Dea Lanzaro, 

Fortunato Cerlino, Mirella D’Angelo

Luca sta passando un momento buio…Dopo la morte di sua 
madre ha toccato il fondo, vivendo per strada insieme ai senza-
tetto, per sentirsi in qualche modo più vicino a lei…Non è mai 
tornato a casa da quel momento…fino al compleanno di suo 
padre. Luca decide di andarci e scopre una verità dolce-amara: 
suo padre vuole liberarsi di tutto ciò che apparteneva alla madre. 
Luca impazzisce…ma poi accade qualcosa di magico…

Luca’s in a deep end... After his mother’s death, he has hit the 
bottom line, living on the street among the homeless... to feel so-
mehow closer to her...He han’t been back home ever since...until 
the day of his father’s birthday... Luca decides to go, and discovers 
a bittersweet truth... his father wants to get rid of everything 
belonging to Luca’s mother...Luca flips out... But then something 
magic happens...

THE WET NURSE 
La Nourrice
Francia/France, 2021, 15’ 53’’, col.

Regia/Director Arnold de Parscau
Sceneggiatura/Writer Arnold de Parscau
Produzione/Production Marie-Reine Poyteau, Arnold de Parscau
Interpreti/Cast Marie-Reine Poyteau, Agathe de Parscau

Nel 1900 Marie vende pancake fatti con latte materno al mercato di 
un piccolo villaggio bretone. La ricetta spopola e gli abitanti del villaggio 
ne diventano dipendenti. Un giorno Marie finisce il latte, ma la gente ne 
chiede ancora. La tormenteranno per continuare a consumare questa 
preziosa risorsa che pensano essere inesauribile.

In 1900, Marie sells pancakes made with mother’s milk on the market of a 
small Breton village. The recipe is all the rage and all the villagers become 
addicted. One day Marie ran out of milk. But the peasants still ask for more. 
They are going to make her go through an ordeal to continue to consume 
this precious resource that they consider inexhaustible.
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Regia/Director
Alessandro Sarti

Sceneggiatura/Screenplay
Alessandro Sarti, Guido Zipoli

Fotografia/Cinematography
Lucio Lepri

Musica/Music
Giuseppe Vasapolli

Interpreti/cast
Kai Ko, Chloe Maayan, Yufan Bai, Jc Lin

Produzione/Production
Area 51, Besame Pictures

QUEL GENIO DEL MIO AMICO
Italia/Italy, 2021,100’, col.

Il film si sofferma su un periodo cruciale della vita del grande artista Leo-
nardo Da Vinci. Leonardo è in un periodo di crisi creativa, durante il quale 
Lorenzo il Magnifico in persona gli commissiona un quadro per rafforzare 
l’alleanza fra la famiglia Medici di Firenze e gli Sforza di Milano. Nel frattempo, 
Francesco De’Pazzi, deciso a rovinare i piani di Lorenzo, commissiona ad 
alcuni mercenari il furto dell’opera.

Fonte/Source Mymovies.it

The film focuses on a crucial period in the life of the great artist Leonardo Da 
Vinci. Leonardo is in a period of creative crisis, during which Lorenzo the Ma-
gnificent himself commissions a painting from him to strengthen the alliance 
between the Medici family of Florence and the Sforza family of Milan. Meanwhi-
le, Francesco De’Pazzi, determined to ruin Lorenzo’s plans, commissions some 
mercenaries to steal the ‘work.
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PINOCCHIO
Stati Uniti/United States, 2022, 105’, col.

In un piccolo villaggio, la Fata Turchina dà vita al burattino di legno Pinocchio, 
che affronta tante avventure mentre cerca di diventare un bambino vero. 
Tutto viene stravolto, quando lascia la casa del padre per seguire il circo. Il 
regista Robert Zemeckis-vincitore di numerosi oscar e che ha rivoluzionato 
il mondo dell’animazione con Chi ha incastrato Roger Rabbit-reinterpreta 
un grande classico della Disney in chiave live action.

In a small village, the Blue Fairy brings to life the wooden puppet Pinocchio, who 
faces many adventures as he tries to become a real boy. Everything is turned 
upside down when he leaves his father’s house to follow the circus. 
Director Robert Zemeckis-winner of many Oscars and who revolutionized the 
world of animation with Who Framed Roger Rabbit-reinterprets a great Disney 
classic in live action style.

Regia/Director
Robert Zemeckis

Sceneggiatura/Screenplay
Chris Weitz, Robert Zemeckis

Fotografia/Cinematography
Don Burgess

Montaggio/Film editing
Jesse Goldsmith

Musica/music
Alan Silvestri

Effetti speciali/Special effects
John Pilgrim

Produzione/Production
Walt Disney Pictures, 

Walt Disney Animation Studios, ImageMovers

Regia/director
Vincent Maël Cardona

Sceneggiatura/Screenplay:
Costanza Casati, Erminio Perocco

Fotografia:/Cinematography
Giovanni Andreotta

Montaggio/Film editing
Matteo Trevisan

Musica/Music:
Teho Teardo

Interpreti/Cast
Matthias Klages, Antonio Scarpa, Leonardo Scarpa

Produzione/Production
Gebrueder Beetz Filmproduktion, Kublai Film, 

Videe, ZDF/Arte, Zeta Group

TINTORETTO
L’ARTISTA CHE UCCISE LA PITTURA
Italia/Italy, 2021, 53’, col.

Biopic su Tintoretto con focus sull’innovazione da lui rappresentata nel cam-
po della pittura. La figura artistica e umana di Jacopo Tintoretto (Venezia, 
1518-1594) racchiude le più diverse peculiarità che, solitamente, sono dono 
di coloro nati geniali. Nel bene e nel male. 
Tintoretto era un talento nelle arti-dalla musica, fino alla pittura per cui è 
noto ancora oggi-e aveva una natura legata a un’ ossessiva urgenza del fare, 
e dalla forte necessità di giungere in alto, di essere riconosciuto.

Biopic of Tintoretto with focus on the innovation he represented in the world of 
painting. The artistic and human figure of Jacopo Tintoretto (Venice, 1518-1594) 
encompasses the most different peculiarities that are usually the gift of those 
born genius.
Tintoretto was a talent in the arts-from music to painting-and he had a nature 
bound by an obsessive urgency of “doing” and by the strong need to be reco-
gnized.
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ANNA FRANK E IL DIARIO SEGRETO
Belgio, Francia, Lussemburgo, Paesi Bassi, Israele/
Belgium, France, Luxembourg, Netherlands, Israel, 
2021, 99’, col.
Animazione/Animation

Anna Frank e il diario segreto, film diretto da Ari Folman, è ambientato ad 
Amsterdam e ha come protagonista Kitty, l’amica immaginaria di Anna Frank, 
a cui la ragazza ebrea ha dedicato il suo famosissimo diario. La giovane Kitty 
si risveglia dopo decenni nella loro casa in Olanda e si mette subito in viag-
gio alla ricerca della sua cara amica.
Kitty è convinta che Anna sia ancora viva e viaggia per l’Europa nella spe-
ranza di trovarla, mentre rimane basita di fronte al mondo di oggi e alla sue 
evoluzioni. È così che la ragazza si ritroverà faccia a faccia con qualcosa che 
inizialmente non avrebbe mai immaginato di trovare: l’eredità di Anna

Where Is Anne Frank is a 2021 animated magic realism film directed by Israeli 
director Ari Folman. The film follows Kitty, Anne Frank’s imaginary friend to whom 
she addressed her diary, manifesting in contemporary Amsterdam. Seeking to 
learn what happened to her creator, Kitty attracts worldwide attention and inte-
racts with undocumented immigrants.

Regia/director
Ari Folman

 Sceneggiatura/screenplay
Ari Folman

Fotografia/Cinematography
Tristan Oliver  

Montaggio/Film editing
Nili Feller

 Musica/Music
Karen O Ben Goldwasser

Produzione/Production
Purple Whale Films, Walking the Dog,
Samsa Film, Bridgit Folman Film Gang,

Submarine Amsterdam, Le Pacte, 
Doghouse Films, Magellan Films

Benjamin e Joshua Israel sono due gemelli omozigoti di 19 anni di origine 
ebraica che hanno entrambi una disabilità intellettiva ma anche una grande 
caparbietà e carisma. Una volta terminata la scuola, si trovano davanti a un 
bivio. Cosa fare? Molti loro amici e compagni di scuola hanno già pianificato il 
loro futuro, loro ancora no. Sostenuti sempre dalla loro famiglia, prendono di 
petto un mondo che non sembra disposto ad accoglierli con le loro passioni 
e desideri: la Roma, la musica, il sesso o una relazione stabile con una ragazza. 
L’opera prima di Valentina Bertani si fa portavoce di una corretta rappresen-
tazione delle persone con disabilità, e lo fa con uno sguardo diretto ma allo
stesso tempo discreto sulla storia vera dei due gemelli.

LA TIMIDEZZA DELLE CHIOME
Italia, Israele/Italy, Israel, 2022, 96’, col.

Regia/Director
Valentina Bertani

Sceneggiatura/Screenplay
Valentina Bertani, Emanuele Milasi, 

Irene Pollini Giolai, Alessia Rotondo
Fotografia/Cinematography:

Edoardo Carlo Bolli, Emanuele Mestriner
Montaggio/Film Editing:

Marco Bonini 
Costumi:/Costumes

Silvia Ortombina
Musica/Music

Lorenzo Confetta
Produzione:/Production

Diaviva, Movieplus
Interpreti/Cast

 Benjamin Israel, Joshua Israel, Sergio Israel, 
Monica Carletti, Michele Scaramuzza. 
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Nella cosiddetta “Estate Nera” del 2019/2020, l’Australia è stata colpita da 
alcuni dei peggiori incendi della sua storia. Più del 20% della zona boschiva  
del continente è andata distrutta, provocando la morte di oltre un miliardo 
di animali insieme a un numero considerevole di vittime umane. Il satellite 
metereologico Himawari-8 ha osservato questa catastrofe dall’alto.
Per questo documentario sperimentale animato sono stati processati te-
rabytes di dati tramite algoritmi appositamente sviluppati, combinando luce 
visibile e misurazioni a infrarossi con rilevamento di calore. Animate, le im-
magini renderizzate formano un flusso ipnotico che documenta la catastrofe 
come mai prima.

In the “Black Summer” of 2019/2020, Australia had some of the worst bushfires 
in its history. More than 20% of the forested area of the continent was destroyed, 
more than a billion animals were killed along with significant human casual-
ties. The meteorological satellite Himawari-8 observed this catastrophe from the 
far distance. For this experimental animated documentary, terabytes of satellite 
data were processed with specially developed algorithms, combining visible light 
and infrared measurements with heat detection. Animated, the rendered images 
form a hypnotic stream, documenting the catastrophe like never seen before. 

BLACK SUMMER
Germania/Germany, 2022, 11’ 40’’, col.

Documentario sperimentale/
Experimental documentary

Regia/Director 
Felix Dierich

Produzione/Production 
Felix Dierich

Musica/Music
Roman Vehlken

Animazione/Animation
Felix Dierich
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ODDS & ENDS 
India, 2021,12’ 04’’, col.
Documentario/Documentary

In un mondo in cui i rifiuti di plastica stanno ottenendo sempre più atten-
zione da parte dei media, destando preoccupazione, il ventiquattrenne Vivek 
Gurav ha creato un movimento per cambiare la mentalità dei giovani e di 
tutte le persone, fornendo una possibile soluzione al crescente problema 
dei rifiuti.

In a world where plastic waste is garnering more media coverage and creating a 
cause for concern, 24 year old Vivek Gurav has began a movement, of changing the 
mindset of the youth and the people alike, giving a possible solution against the 
burgeoning problem of plastic and garbage. 

Regia/Director
Prachi Bari

Sceneggiatura/Writer
Prachi Bari

Produzione/Production
Prachi Bari, R. N. Sonawane, Varsha Pandit, Lyle Pearson

Fotografia/Cinematography
Devendra Godse, R. N. Sonawane

Montaggio/Editor
R. N. Sonawane

Regia/Director
Maya Connors

Produzione/Production
Maya Connors, Louis Fried, Philipp Hartmann

Interpreti/Cast
Rosemarie Gesell, Sonja Thomys

THE DUNES SAID
Germania/Germany, 2021, 23’ 12’’, col.
Documentario sperimentale/Experimental documentary

Cercando di applicare una legge fisica per spiegare la formazione delle dune 
di sabbia come una struttura intuitiva, “The Dunes Said” intreccia diverse 
immagini e modalità di racconto per creare un profondo viaggio sensoriale. 
Il film si svolge nella città di Villa Gesell sulla costa argentina, costruita su 
dune di sabbia negli anni ’30 del Novecento, e si immerge nelle origini della 
città, creando una vicenda fittizia parallela in cui si inserisce un resoconto 
sulla storia delle dune di sabbia, che ci fa riflettere su temi più ampi relativi al 
rapporto tra uomo e natura, da più prospettive frammentarie.

Attempting to apply a law from physics that explains the formation of sand dunes 
as an intuitive structure, “The Dunes Said” intertwines various images and ways of 
telling stories to create a dense sensory journey. Setting of the film is the Argentine-
an coastal town Villa Gesell which was built on sand dunes in the 1930s. The film 
delves into the town’s origins, creating a parallel fiction in which a report on sand 
dune memory opens up to let us ponder wider themes of the relationship between 
humans and nature, from multiple perspectives, fragmentary.
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L’autrice ritorna nella città dove ha passato l’infanzia. Mentre ripercorre il 
proprio passato e la storia della città, viene alla luce una poetica ricerca sulla 
relazione tra uomo e natura.

The filmmaker returns to her childhood village. As she looks at her own past and 
the place’s history, a poetic investigation into the relationship between human 
and nature takes form. 

Regia/Director
Kirsikka Paakkinen

Sceneggiatura/Writer
Kirsikka Paakkinen

Produzione/Production
Kirsikka Paakkinen

Fotografia/Cinematography
Mauri Lähdesmäki

Musica/Music
Lauri Uusitalo

WHEN THE MILL HILL TREES 
SPOKE TO ME

Svezia/Sweden, 2021, 17’ 36’’, col.
Documentario sperimentale/

Experimental documentary

‘U IARDINU’
Elena Barthel, Alberto Tempi

La nostra ricerca si occupa del ‘Jardinu’, e lo straordinario paesaggio rurale che questo artefatto ha costruito nei secoli, intorno all’agri-
coltura di sussistenza dell’isola di Pantelleria. Ci piace guardare ai ‘iardinu’ come a preziosi templi agresti che, con monumentale fermezza, 
proteggono la salute della comunità. La sacralità del loro spazio interno è straordinaria, e ogni qualvolta ci si inchini per varcarne la porta 
di ingresso, si trasforma l’atto di entrare, in un’ode all’atto di ‘custodire’.

Il giardino una stravaganza inaudita, un pometo con un solo albero dentro… archetipo del paradiso completo dell’aspra conoscenza…spazio 
da tenere in serbo per un Adamo ed Eva dell’ultima ora. 
B.Rudofsky, Architecture without architects, 1964

Delle tante storie sul ‘iardinu’ un che ci interessa particolarmente riguarda la sua capacità di raccogliere la rugiada proteggendo la riserva 
di ‘vitamina c’ dell’isola. In questo senso ci piace guardare al giardino pantesco come ad un ‘guardiano della salute’, oltre che al suo essere 
straordinaria opera architettonica capace di fare un uso sapiente e leggero delle risorse naturali.
Nella società di oggi, così profondamente segnata dai malori dello sviluppo globalizzato, appare particolarmente urgente recuperare 
una cultura del prendersi cura: azione fondamentale per la costruzione e la preservazione di territori e comunità longeve. Quale miglior 
opportunità che apprendere da una intelligenza secolare come quella che ci tramandano oggi i sopravvissuti giardini panteschi? 
Ma perché proteggere proprio un agrume invece di altre specie altrettanto preziose? Questa è una delle principali domande che ci 
interessa esplorare. Se è risaputo che gli agrumi non sopravvivono ai venti del mediterraneo, alla stregua di viti e olivi debitamente potati 
orizzontalmente, questi alberi hanno nei secoli avuto una rilevanza superiore al puro approvvigionamento alimentare legata alla vera e 
propria sopravvivenza della comunità locale. Andando indietro nel tempo fino al medioevo, gli abitanti di Pantelleria conoscevano bene 
l’importanza dell’acido ascorbico nella prevenzione allo scorbuto, malattia particolarmente temuta, per le sue conseguenze, tra le quali il 
cambiamento di personalità, fino alla morte per dissanguamento. Per questo vogliamo ricordarci sempre che il ‘iardinu’ è prima di tutto
un’architettura della salute pubblica. 

E’ in questa capacità di coniugare la cura degli abitanti con la cura del territorio che risiede secondo noi l’eccezionalità di questi artefatti.
Anche se la stessa tecnica costruttiva di muri a secco è stata impiegata in ogni forma di antropizzazione dell’isola, a cominciare dall’unità 
abitativa del Dammuso, il ‘iardinu’ rappresenta la massima espressione della bellezza architettonica mono-materica e site specific di Pan-
telleria. La stessa roccia vulcanica che su tutto il territorio rende la terra difficile da coltivare, nel recinto del ‘iardinu’, diviene una risorsa 
preziosa, utile alla costruzione di un vero e proprio controllore climatico. Le alte mura del giardino funzionano infatti come sistema 
agronomico auto sufficiente trasformando il ‘Iardinu’ nell’unica infrastruttura agricola sull’isola capace di coltivare la vitamina ‘c’, in totale 
assenza di acqua piovana. Durante i mesi caldi, attraverso il processo di condensazione notturna, l’agrume coltivato viene irrigato dalla 
rugiada raccolta nelle cavità del muro. Durante i mesi invernali, grazie alla stessa massa termica della pietra, è invece l’accumulo di calore 
a prendersi cura della pianta. E’ nella straordinaria intelligenza, maestria costruttiva e impiego di risorse naturali che si conferma l’unicità 
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di questi giardini. 
Quale straordinaria intuizione coniugare la pesante e scura pietra lavica, con la rugiada, così impercettibile e trasparente.

La nostra ricerca, sotto forma di mediometraggio, vuole svelare le intangibili storie dei ‘iardinu’, preservate nella memoria collettiva 
dell’isola. Una serie di interviste racconteranno la moltitudine di aspetti della ‘cultura della cura’ così come è stata coltivata per secoli. 
Interpretiamo la nostra ricerca come un viaggio, dove camminare diventa il principale strumento per esplorare, conoscere, ascoltare e 
mappare: un’occasione per immergersi nel territorio e i suoi abitanti.

L’ho scoperto per caso in una notte di luna 
Inseguendo i tuoi passi oscuri.
Perso nel labirinto della tua persona 
Trappola dolce che non perdona.
Il Giardino di Giovanni, Sergio Endrigo 1962.

‘U iardinu’ fa parte della ricerca internazionale ‘MedWays: Le vie del Mediterraneo’ Patrocinata dall’Accademia dei Lincei di Roma insie-
me all’Università di Ingegneria di Trento, con la collaborazione di 150 ricercatori di tutta Europa.
Con gli strumenti della conoscenza interdisciplinare, la ricerca ha, nel suo insieme, l’obiettivo di contribuire ad invertire gli effetti del 
rapido sviluppo turistico nei fragili paesaggi costieri mediterranei attraverso la stesura di un Atlante Aperto del mediterraneo. 
Attraverso una serie di racconti intende promuovere e proteggere gli elementi dell’ identità locale descrivendo una rete di infrastrutture 
paesaggistiche e culturali lente ed ecologiche, capaci di integrare la cultura blu del Mediterraneo con le modalità verdi per lo sviluppo 
del turismo sostenibile.

‘U iardinu’, è stato presentato presso il Padiglione Italia, alla 17. Mostra Internazionale
di Architettura della Biennale di Venezia 2021, il 22 ottobre 2021.
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Tramite Walter Schreifels e la sua musica, viene tracciato un ritratto di un 
mondo che esisteva nel Lower East Side di New York durante gli anni 80 e 
che da allora è scomparso.

Through Walter Schreifels and his music, a portrait is drawn of a world that exi-
sted in New York’s Lower East Side during the 80s and has since disappeared.

AT THE MATINÉE
Italia/Italy, 2019, 85’, col.

Regia/Director
Giangiacomo de Stefano

Sceneggiatura/Screenplay
	 Giangiacomo de Stefano

Fotografia/Cinematography
Andrea Dalpian

Montaggio/Film Editing
Mattia Biancucci

Musica/Music
Brothermartino, Nico Menci

Interpreti/Cast
Walter Schreifels

Produzione/Production
La Sarraz Pictures, Sonne Film
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Un viaggio visionario, l’ascesa e il declino dell’Italia del clubbing, raccontati 
dai protagonisti di questa storia, tra notti in autostrada e afterhour che divo-
rano il giorno. Quattro generazioni che vogliono essere “messe in lista” per 
entrare nei luoghi di aggregazione e di perdizione, dove non conta che cosa 
fai di giorno, ma solo chi interpreti durante la notte. Quarant’anni in cui la 
discoteca ha prodotto cultura, arte, musica e moda.

A visionary journey into the rise and fall of the Italian clubbing culture, as told 
by some of its key players, who recall their nights on the highway and all those 
after hours that devoured their dawns. Four generations out to “make the list” 
to get into these venues, magnets for the young, perdition an option, where what 
counted was the role you played at night, not your day job. Four decades over 
which discotheques churned out culture, art, music, and fashion.

DISCO RUIN
Italia/Italy, 2020, 115’, col.

Regia/Director
	 Lisa Bosi, Francesca Zerbetto

Sceneggiatura/Screenplay
	 Lisa Bosi, Francesca Zerbetto

Fotografia/Cinematography
Salvo Lucchese

Montaggio/Film Editing
Stefania Alberti, Lisa Bosi

Musica/Music
Emanuele Matte
Interpreti/Cast

Ondina Quadri, Albertino, Gianni Andreatta, 
Carlo Antonelli, Claudio Antonioli, Daniele Baldelli, 

Ferruccio Belmonte, Sabrina Bertaccini, Andrea Carnoli, 
Bruno Casini, Demo Ciavatti, Claudio Coccoluto, 

Pietro Derossi, Francesco Farfa, Massimo Giorgetti, 
Nicola Guiducci, Ugo La Pietra, Lorenzo Lsp

Produzione/Production
Sonne Film, K+

Italo Disco. Il suono scintillante degli anni 80 immerge 
lo spettatore nell’universo musicale di un’epoca. Quel-
la in cui milioni di giovani europei si abbandonavano al 
ritmo scatenato di una musica fatta di melodie sinteti-
che e accattivanti, testi inglesi più o meno bizzarri, rit-
mi elettronici coinvolgenti e videoclip visionari. Erano 
brani cibernetici alimentati dai sogni e dalle speranze di 
giovani musicisti capaci di sfornare del pop strabiliante, 
muovendosi sempre a cavallo tra il trash e l’eccellenza. 
Era il mondo della Italo Disco: nato in Italia, rinforzato 
in Germania, fece ballare tutto il pianeta. Nel raccontare 

ITALO DISCO. IL SUONO 
SCINTILLANTE DEGLI ANNI 80

Italia/Germania, 2021, 62’, col.

Regia/Director
	 Alessandro Melazzini

Sceneggiatura/Screenplay
		  Alessandro Melazzini

Fotografia/Cinematography
Alexander Vexler

Montaggio/Film Editing
Massimiliano Cecchini

Musica/Music
Luca Vasco

Interpreti/Cast
Daniele Baldelli, Claudio Casalini, Flemming Dalum, 

Helmut Josef Geier, Ivo Stefano Germano, 
Pierluigi Giombini, Carmelo La Bionda, 

Michelangelo La Bionda, Christa Mikulski, 
Mathias Modica, Stefano Righi, Linda Jo Rizzo, 

Sabrina Salerno, Eckhart Schmidt, Roberto Zanetti
Produzione/Production
Alpenway Media GmbH

la nascita e lo sviluppo di un genere musicale dalle molteplici anime, questo 
documentario approfondisce gli aspetti creativi, economici e produttivi di 
quella che è stata anche industria musicale e fenomeno sociale. Nel farlo 
unisce una approfondita ricerca d’archivio a interviste ad artisti e prota-
gonisti dell’epoca. Come Sabrina Salerno, Linda Jo Rizzo, Johnson Righeira, 
Savage e i fratelli La Bionda, insieme agli esperti dj di oggi tra cui DJ Hell e 
Mathias Modica. Pulsando al ritmo coinvolgente delle composizioni dell’epo-
ca, nonché svelando brani cult meno conosciuti al grande pubblico, Italo Di-
sco. Il suono scintillante degli anni 80 accompagna lo spettatore alla scoperta 
di un suono tanto commerciale quanto avveniristico. Il suono di un’epoca 
molto spesso raccontata, ma non sempre capita veramente.

Italo Disco. The Sparkling Sound of the 80s immerses the audience in a musical 
universe of an era. An era where millions of young Europeans would let loose to 
a wild beat of music made with synthetic and captivating melodies, more or less 
weird English lyrics, electronic rhythms, and visionary music videos. They were 
cybernetic tracks fueled by hopes and dreams of the young musicians, who were 
capable of releasing mind-blowing pop, and always moving between trash and 
brilliance. It was the world of Italo Disco: born in Italy, reinforced in Germany, that 
made the whole planet dance. By telling the birth and development of a music 
genre with many souls, this documentary analyzes the creative, productive, and 
business aspects of what was a music industry and social phenomenon. By doing 
an in-depth archive research with interviews to artists and leading personalities 
of that time. Such as Sabrina Salerno, Linda Jo Rizzo, Johnson Righeira, Savage 
and La Bionda brothers, together with DJs today’s experts including DJ Hell and 
Mathias Modica. Pulsing to the engaging rhythm of tracks of that era, as well as 
revealing lesser-known cult songs unknown to the general public, Italo Disco. The 
Sparkling Sound of the 80s takes the viewer on a journey of discovery of a sound 
that is as commercial as it is futuristic. The sound of an era very much recounted, 
yet not always truly understood.
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PAROLE DIPINTE: IL CINEMA SULL’ARTE 
DI LUCIANO EMMER
Italia/Italy, 2010, 726’, col.-B/N
Verranno proiettati gli episodi: 
L’allegoria della primavera, Isole nella laguna, I disastri della guerra, Il dramma 
di Cristo narrato da Giotto, Leonardo da Vinci, Incontrare Picasso.	

L’edizione, voluta dalla Cineteca di Bologna e curata da Paola Scremin,  ci 
permette di osservare la cinepresa di Emmer che esplora i mondi figurativi 
di Giotto, Bosch, Carpaccio, Leonardo, Michelangelo, Picasso e altri, produ-
cendo nuove luminose visioni. I film di Emmer producono un avvicinamento 
progressivo e appassionante all’opera d’arte, fedeli al  principio che c’è un 
modo scientifico di filmare le opere e ce n’è uno “che potremmo definire 
poetico”, e che ci ammette a un’intimità con le opere altrimenti non speri-
mentabile. Proprio nella loro attenzione a non fornire letture  didascaliche 
della storia dell’arte, questi film sono, oltre che emozionanti esperienze ci-
nematografiche, anche insolite, preziose introduzioni al mondo delle arti 
figurative. 

This edition, commissioned by the Cineteca di Bologna and curated by Paola 
Scremin allows us to observe Emmer’s camera exploring the figurative arts of 
Giotto, Bosch, Carpaccio, Leonardo, Michelangelo, Picasso and others, creating 
new luminous perspectives. Emmer’s movies guide to a progressive and passio-
nate approach to the works of art. The movies are faithful to the principle that 
there is a scientific way of filming works of art and there is one “that we could 
define as poetic”, and that let us create an intimacy with the works that we 
would not otherwise experience. Precisely in their care not to provide didactic 
readings of art history, these movies are not only moving cinematic experiences, 
but also unusual, precious introductions to the world of figurative arts. 

Regia/director
Luciano Emmer

Sceneggiatura/screenplay
Luciano Emmer

Fotografia/cinematography
vari

Montaggio/film editing
vari

Musica/music
vari

Interpreti/cast
vari

Produzione/production
Cineteca di Bologna
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VIVERE ARTE
Italia/Italy, 2022, 30’, col.

Quattro artisti, nati e cresciuti a Viareggio, ci svelano le loro esperienze 
durante diverse fasi della loro vita: una giovane attrice che alterna scuo-
la e teatro, un pittore centenario che dipinge ancora per pura passione, 
un artista visivo che a trent’anni fatica a trovare stabilità, uno scrittore di 
cinquant’anni che è riuscito a inserirsi con successo nell’editoria, dopo 
anni di gavetta. 
Un viaggio alla scoperta del modo di vedere e vivere l’arte di quattro 
diverse generazioni raffrontando le loro motivazioni, le loro aspirazioni 
e le numerose difficoltà incontrate nel proprio percorso.  

Regia/Director
Leonardo Petrucci
Sceneggiatura/Screenplay
Leonardo Petrucci e Martino Martinelli
Montaggio/Film Editing
Leonardo Petrucci
Interpreti/Cast
Giorgio Michetti, Giampaolo Simi, 
Gabriele Libero Balderi, Anita Bertuccelli
Produzione/Production
Leonardo Petrucci e Martino Martinelli
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ANGELO
Italia/Italy, 2020, 3’40’’, col.

Regia/Director
Manuele Moriconi

Sceneggiatura/Screenplay
Manuele Moriconi

Musica/Music
Sergio Brunetti

Voce narrante/Voice over
Silvia Parenti

Durante il periodo dell’emergenza COVID-19, una lettera 
struggente focalizza emozioni passate e presenti, nella 
quale molti si riconoscono.

Per un abitare momentaneo dei corpi nello spazio, tra maceria e rovina.
Pensare un attraversamento che riconsideri il senso del tempo, la materia 
di cui è fatto un luogo, la sua memoria, i suoi misteri, marcando altre tracce.
Quale relazione immaginare tra i corpi, il luogo e ciò che resta vivo in essi?
Come osservare il medesimo frammento e rintracciarne il passaggio dalla 
maceria alla rovina?
Accanto all’idea di un laboratorio insieme al gruppo teatrale dei nontan-
toprecisi, la realizzazione di un film da parte di Corrado Chiatti e Mattia 
Pellegrini, che segua i movimenti di questo corpo-sciame, muta in divenire, 
con sguardo autonomo, da intendersi come studio poetico dell’abitare. 
Il laboratorio è avvenuto nel Luglio 2020, una sorta di riappropriazione dei 
corpi nello spazio dopo i mesi di quarantena.

DISSEZIONE TRAIANO

Regia/director
Corrado Chiatti e Mattia Pellegrini  

con i nontantoprecisi
Suono/Sound

Stefano Losi
Fotografia/cinematography

Claudio Di Paolo
Montaggio sonoro/Sound edit

Giorgia Frisardi

Progetto Cofinanziato dalla Comunità Europea 
Prodotto da ECCOM - idee per la Cultura
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PSYCHOSIS
Italia/Italy, 2022, 13’, col.

Dario Lucciano e Filiberto Corvi sono due pazienti di un istituto psichiatrico 
che soffrono di psicosi; in questo corto vediamo il progredire della malattia 
nei due soggetti all’interno delle loro realtà.

Dario Lucciano and Filiberto Corvi are two patients in a psychiatric institution 
suffering from psychosis; in this short film we can see the progression of the 
illness within their own realities.

Regia/Director
Giulio Malandrino, Yari Cerri
Fotografia/Cinematography

Luca Traverso
Montaggio/Film Editing

Luca Traverso
Suono/Sound design

Alessio Fazzi
Costumi e trucco/Costumes and Make-up

Caterina Valenti Radici e Rebecca Fulfini
Interpreti/Cast

Riccardo Cantoni, Francesco Tateo, 
Damiano Selleri, Marika Favilla

Non è per i 30 pesos. È per i 30 anni.

L’ 8 ottobre 2019, Santiago del Cile. L’aumento del prez-
zo del trasporto pubblico scatena una ribellione ina-
spettata. Ad esplodere è la rabbia popolare, che affonda 
le radici in decenni di malcontento, conseguenza di un 
selvaggio sistema neoliberale che ha privato la gente dei 
servizi più essenziali, in un paese mai tornato ad una 
vera democrazia a trent’anni dalla fine della dittatura di 
Pinochet.
Sin dai primi giorni della ribellione si comincia a sentir 
parlare di una nuova leggenda urbana, la Primera Linea, 
un servizio d’ordine spontaneo che difende i manife-
stanti. Scene di protesta e guerriglia urbana attraversano 
le strade e le piazze del paese. Il popolo affolla la celebre 
Plaza Italia, la zona zero delle manifestazioni cilene, ribat-
tezzata ormai Plaza de la Dignidad.
La repressione della polizia cilena è brutale.

NO TENEMOS MIEDO
Italia/Italy, 2021, 70’, col.

Regia/director
Manuele Franceschini
Fotografia/Cinematography
Felipe “kako” Correa
Operatore di camera/Cameraman 
Felipe “Kako” Correa, Leonardo villar
Lorenzo Franceschini Bunster
Tecnico del drone/Drone operator 
Camilo Iñiguez
Suono in presa diretta/Sound 
Cristian Larrea 
Fixer 
Beny Hernandez Cordero
Montaggio/Film editing 
Desideria rayner
Collaborazione al montaggio/Film editing collaborator 
Tommaso Marchetti
Assistente al montaggio/Film editing assistant 
Marco Rizzo
Fotografie/Pictures
Leonardo Villar
Photo Motion Designer 
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Isravele vive da vent’anni sulla cima di una montagna, portando avanti un’o-
pera portentosa, in assoluta solitudine. Ma da qualche tempo un centro 
commerciale ha aperto le sue porte alle falde del monte, minacciando la 
sua pace.

Isravele has lived on a mountaintop for 20 years, carrying on a portentous work, 
in absolute solitude. But now a commercial center has opened its doors at the 
foot of the mountain, threatening his peace.

LASSÙ
Italia, Francia/Italy, France 2022, 80’, col.

Regia/Director
Bartolomeo Pampaloni
Fotografia/Cinematography
Bartolomeo Pampaloni
Montaggio/Film Editing
Eliott Maintigneux
Musica/Music
Zeno Gabaglio
z Produttore/Producer: 
Enrica Capra (GraffitiDoc), 
Francesca Feder (Aeternam Films)
Produzione/Production
GraffitiDoc s.r.l. (Torino), Aeternam Films (FR); con il contributo della 
Toscana Film Commission, del Piemonte Doc Film Fund e della 
Région Ile-de-France, in associazione con Fair Play
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L’ARTE DI MARCELLO SCARSELLI 
NEL CINEMA DEI TAVIANI.

Forse si muore in tanti modi, e ogni tanto mi chiedo se anche noi non lo stiamo 
facendo senza saperlo.
Alessandro Baricco

Taviani e Pirandello. Di nuovo. Dopo Kaos, dopo Tu ridi. Questa volta però 
c’è solo Paolo, Vittorio ci ha lasciati qualche anno fa, ma in questo film co-
munque si avverte la sua presenza. Il film si chiama Leonora Addio come 
la omonima novella pirandelliana, anche se la trama dell’opera è del tutto 
diversa. Viene da pensare che il titolo, oltre che per affinità pirandelliana, sia 
stato scel-to per quella seconda parola, addio, che in un film che narra di 
congedi, commiati, dalla vita è senz’altro la più appropriata.
 Il film inizia in bianco e nero, in un teatro, il Nobel consegnato a Stoccolma 
a Pirandello nel 1934, e poi vediamo lo scrittore a letto in una stanza grande 
e spoglia, i suoi figli che entrano dalla porta in fondo, bambini, e crescono e 
invecchiano man mano che si avvicinano al suo capezzale, mentre lo scrit-
tore riflette sulla vita e la sua inarrestabile velocità. Questa scena richiama 
alla mente il finale di 2001 odissea nello spazio, quando il protagonista, nel 
suo viaggio, supera l’infinito, invecchia rapidamente e poi rinasce, in un gioco 
raffinato spazio/temporale.
E poi la morte. Le ceneri. Bloccate a Roma dalla guerra e dal fascismo, da 
riportare in Sicilia nel corso di un viaggio pieno di piccole, minimali avven-
ture: una jeep che corre sull’Appia Antica tra le biciclette, un treno diretto 
verso il sud, in un vagone di terza classe, ma pieno di speranza e sogno di 
un futuro migliore.
 Il cinema di Paolo Taviani è rimasto lo stesso, eppure diverso. Con la lingua 
dell’arte, dell’a-strazione, della trasformazione del reale si riflette sul mondo, 
sul cinema, sulla morte. Sugli addii di ieri e quelli di domani. È l’ultima prova 
di una poesia, unica e irripetibile, che trova nell’armonia e nell’equilibrio le 
ragioni profonde di una rinascita. Paolo Taviani riesce a realizzare una lezio-
ne di stile, giocando con il passato e il presente, con i ricordi e le ferite del 
nostro tempo.
Il cinema di poesia di Paolo e Vittorio Taviani resta una delle testimonian-
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ze più importanti dell’arte contemporanea, un universo 
dove si incontrano bellezza e storia, utopia e morte, ra-
gione e passione. Se Fellini ricostruiva, nella finzione del 
teatro di posa, i suoi sogni e ricordi, i Taviani creano le 
loro storie nella natura trasformando, in uno sconfinato 
palcoscenico, la campagna toscana, le città storiche, le 
chiese, i casolari, le piazze. Il viaggio attraverso i luoghi 
dell’Italia, dalla Sicilia di Kaos alla Toscana di La notte di 
San Lorenzo, diventa così un’esperienza straordinaria, un 
modo per raccontare, in maniera esemplare, le stagioni 
del nostro tempo. La grande tradizione pittorica rina-
scimentale, il mondo musicale del melodramma, il neo-
realismo trovano, nel loro cinema, nuove emozioni per 
creare un’opera compiuta di grande pathos e ricca di 
struggente poesia.
La pittura di Marcello Scarselli incontra il mondo dei Ta-
viani, luogo ideale per dare vita alle sue molteplici visio-
ni ricche di suggestioni, segni, graffi, percorsi, colori che 
tentano di restituire, con altri strumenti linguistici, una 
partitura sinfonica piena di luce e buio, felicità e dolore, 
illusioni e segrete armonie. Nel cinema dei Taviani preva-
le uno sguardo puro verso l’uomo e la natura, ed, anche 
la pittura di Scarselli, recupera, in un gioco raffinato, lo 
sguardo innocente dell’infanzia e la scoperta di sempre 
nuove sensazioni, attraverso la semplicità del vivere e 
dello stare insieme.
Ricorda Scarselli: Tra le opere di Paolo e Vittorio Taviani 
sono stato coinvolto soprattutto da tre film: Kaos, Good 
morning Babilonia e, soprattutto, da La notte di San Lo-
renzo. A quest’ultimo sono particolarmente legato non 
solo perché ci fa rivivere il dramma della seconda guerra 
mondiale, ma evoca, in me, momenti della mia infanzia, 
mio nonno infatti è nato a San Miniato. Era un contadino 
e spesso mi raccontava come era la campagna di quel 
tempo, dura da lavorare ma infinitamente bella. Personaggi 

particolari, come Galvano, me lo ricordano; persona semplice, di poche parole, 
non possedeva niente, solo due medaglie della guerra 15-18 e un orologio da 
taschino con la catena. Spesso gli chiedevo: nonno mi fai veder le medaglie… 
Lui mi diceva sempre quando non ci sarò più saranno tue.  Anche Kaos riprende 
in toto i miei sentimenti verso i campi e i contadini, le umiliazioni e le offese, la 
miseria e l’ingiustizia del tempo, mi immerge in un mondo ormai dimenticato, 
ma che grazie a questi capolavori ho riscoperto.
La mostra di Scarselli, Good Morning Taviani, è l’ultimo omaggio ai registi 
toscani, cerca di ricreare, in modo lirico, sulla tela la magia e la poesia del loro 
cinema, due autori tra i più innovativi e originali del nostro tempo. Scriveva 
Gian Luigi Rondi: I Taviani, con La notte di San Lorenzo, hanno invece rivoluzio-
nato il cinema, il cinema italiano e la loro stessa creatività. Sono stati in grado di 
aprire nel cuore degli anni ottanta una breccia attraverso la quale passerà non 
solo il loro cinema, ma tutto il cinema di poesia.
Rivedendo La notte di San Lorenzo, film indimenticabile, a distanza quarant’an-
ni, si resta colpiti dall’attualità e la freschezza di un’opera che, partendo da 
una piccola città della Toscana (San Miniato), riesce a parlare un linguaggio 
universale e avvicina l’uomo in un abbraccio fraterno, narrando, con estrema 
attualità, la tragedia e la violenza della guerra.
Il pittore toscano Scarselli possiede una propria voce, una rara sensibilità 
poetica, che gli permette di cambiare situazioni, forme, dimensioni, colori re-
stando comunque fedele a se stesso, ad una sua idea creativa. È significativo 
avvicinarsi a questo universo pittorico ricco di segni, cromie, frammenti per 
ritrovare un autentico approdo lirico alla vita e ai suoi accadimenti. I segni 
astratti e musicali dell’artista richiamano la pittura di Klee, Mirò, Rothko, ma 
mai evocati come modelli da imitare, semmai compagni di un viaggio nella 
modernità, testimonianza di una ricerca personale e matura. Per Scarselli la 
pittura diventa necessità di comunicare un proprio modo di descrivere la 
realtà, raffigurare, visivamente, sogni e invenzioni dell’arte del cinema che 
trovano, sulla tela o sulla carta, una propria adesione al reale per dirigersi 
verso una dimensione fantastica e ancestrale.
Nel cinema dei Taviani, ricco di umanità e poesia, Scarselli ha trovato un luo-
go ideale per dare vita alle proprie creazioni stilistiche; attraverso frammenti 
e citazioni di La notte di San Lorenzo o Kaos delinea una propria visione nella 
dimensione lirica e nella verità. Il volto di Galvano, la giara, il duomo di Pisa, 
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la campagna toscana, il prete, la luna diventano simbo-
li di un viaggio profondo nelle vicende umane, un’arte 
in divenire, percorsi personali che diventano elementi 
universali. I tre ritratti affettuosi di Lina, Paolo e Vittorio 
sono un altro modo di giocare con miti e icone del 
cinema. Una pittura leggera e fragile per raffigurare, in 
modo nuovo, la realtà che si muove con lievità in mezzo 
al dolore e alle tragedie del nostro tempo, che mantiene 
il sorriso e l’innocenza dell’infanzia anche di fronte ai 
drammi della storia.
Dice la madre di Pirandello al figlio nel finale di Kaos: 
Guarda le cose con gli occhi di quelli che non le vedono più! 
Ne avrai un rammarico, figlio, che te le renderà più sacre e 
più belle. È in questa dimensione di sogno e provvisorie-
tà che si muove la pittura di Scarselli, che coglie la pro-
fondità dell’opera filmica procedendo per frammenti, 
squarci, illuminazioni, annotando sulla tela alcuni episodi 
di una mirabile avventura poetica. 
Il cinema di Paolo e Vittorio è ormai un patrimonio della 
nostra civiltà, un modo per far comprendere come la 
settima arte possa diventare uno dei modelli più pro-
fondi per interrogare il nostro tempo, attraversare i fan-
tasmi e le inquietudini di oggi, conservando un cuore 
antico, illuminando il presente e le sue tragedie. La pit-
tura di Scarselli riesce, attraverso la poetica cinemato-
grafica, ad individuare nuove motivazioni, nuove ragioni, 
per spiegare un tempo così fragile, sempre sul punto di 
dissolversi, che perde riferimenti e certezze.
Suggeriva Bernardo Bertolucci ricorderemo il mondo at-
traverso il cinema e un film, come La notte di San Lorenzo 
(1982), resta ancora di un’assoluta modernità, conti-
nuando a parlare, a distanza di quarant’anni, alle nuove 
generazioni, del dramma e la violenza che esistono in 
ogni guerra: strumento ideale per leggere il passato e 
capire il presente. 

Scarselli, in occasione della mostra, ha realizzato un omaggio particolare e 
sentito al film dei Taviani, proponendo una delicata scultura della bambina, 
protagonista di La notte di San Lorenzo, per raccontare, in maniera onirica, il 
dramma della seconda guerra mondiale, vissuta attraverso lo sguardo puro 
e innocente dell’infanzia.
Forse si muore in tanti modi, e ogni tanto mi chiedo se anche noi non lo stiamo 
facendo senza saperlo sostiene Baricco e, nel cinema dei Taviani e nell’arte di 
Scarselli, si avverte un sentimento di perdita di illusioni e utopie, di fragilità 
dell’uomo di fronte alla storia e al suo incedere, ma resta, comunque, la 
segreta speranza di una possibile rinascita, di un domani ancora da costruire 
e vivere insieme.

Riccardo Ferrucci 
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