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“I fi lm nascono prima nella mia testa, muoiono sull a carta, vengono risuscitati  dai soggetti  
viventi e dagli oggetti  reali  che uso, che vengono uccisi sul la pell icola ma, posti in un certo 
ordine e proiettati  su uno schermo, prendono vita a ncora una volta come fiori nell ’acqua”. 
 

                                                                                 Robert Bresson 
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Cari amici, 
la nostra Federazio- 
ne, da tempo, sta 
cercando di fornire 
“stimoli culturali e 
partecipativi” ai suoi 
Soci, proponendo 
momenti di confronto 
creativo. Ci piacereb- 
be che tutti i Cineclub 
si facessero coinvol- 
gere in  mod o  attivo, 

cogliendo appieno le opportunità di crescita 
e condivisione. Soprattutto vorremmo 
contribuire al risveglio di quei Cineclub che 
-da troppo tempo!- “vivacchiano” nel loro 
orticello e, magari, lamentano il fatto che 
non riescono ad avere un ricambio 
generazionale “perché non arrivano i 
giovani”. 
Io credo che la “ricetta” migliore sia la 
partecipazione : se ci si confronta con gli 
altri si ricevono stimoli, idee, possibilità di 
collaborazioni, eccetera.  
E sono veramente numerose le occasioni 
che stiamo proponendo e sponsorizzando, 
tra quelle collaudate negli anni (che 
cerchiamo di razionalizzare e potenziare) e 
quelle create ex-novo. Basta aver voglia di 
interagire, divertendosi in modo intelligente! 
In questo senso è fondamentale l’opera di 
promozione e convincimento che i singoli 
Presidenti dei Cineclub devono portare 
avanti, trasmettendo ai propri affiliati quel 
sano “spirito di condivisione” che li faccia 
sentire parte di un’unica grande famiglia e li 
induca a mettersi in gioco concretamente.  
In questo modo si può creare un circolo 
virtuoso che porta ad una crescita della 
FEDIC e, di conseguenza, di ogni singolo 
componente. 
Non mi soffermo, in questa sede, ad 
elencare le singole attività che i nostri Club 
più attivi stanno portando avanti anche in 
questi giorni: nelle pagine seguenti sono 
ben illustrate e rischierei di creare inutili 
doppioni.�

Voglio spendere due parole, però, per un 
evento che è tra i più importanti della 
nostra Federazione e ben si modella a 
quella “idea di partecipazione” che sto 
cercando di trasmettere: il Festival di San 
Giovanni Valdarno. Tra pochi giorni avrà 
inizio la sua 33.a edizione e sarà per tutti 
noi un bel momento di incontro e ritrovo, 
un’occasione per trascorrere in modo 
sereno e intelligente una “vacanza 
cinematografica”. Il Comitato Organizzato- 
re, presi in considerazione i suggerimenti 
del Consiglio Nazionale FEDIC, ha 
aumentato gli sforzi per rendere “appetibile” 
la partecipazione dei nostri Soci, creando 
per loro situazioni “speciali”. Una per tutte 
la bellissima idea di far commentare in sala 
a Franco Piavoli (un caro ed importante 
regista amico) tutti i film-FEDIC (e solo i 
film FEDIC!). Sono sicuro che questa 
opportunità sarà molto stimolante e foriera 
di grande crescita culturale. Auspico, 
dunque, una bella partecipazione dei nostri 
Autori, dei loro familiari e di tutti quei Soci 
che vogliono  vedere tanti film, confrontarsi, 
creare scambi, godere di un’ottima cucina 
toscana,… 
Ricordo, inoltre, che abbiamo in essere due 
interessanti Concorsi video: 

a) il concorso “Cortometraggio-Acqua” 
ha scadenza il 31 maggio; 

b) il concorso “Videoclip Inno-FEDIC” 
ha scadenza il 30 giugno. 

Entrambi i concorsi, riservati ai ns. Soci, 
sono dotati di premi molto interessanti ed i 
rispettivi bandi si trovano sul precedente 
numero (il 20) del Nuovo FEDIC Notizie. 
Termino ricordandovi che in settembre ci 
sarà la 13.a edizione dello Stage Nazionale 
FEDIC di Formazione ed Approfondimento 
(bando e spiegazioni nel n°20 del NFN). 
Anche se mancano quasi 5 mesi, vi 
segnalo che molti posti son già stati 
occupati e suggerisco, a chi è interessato, 
di prendere contatti in tempi brevi. 
Un caro saluto. 
 

Roberto Merlino 
Presidente FEDIC  

 

EDITORIALE 

Roberto Merlino  
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Michelangelo Antonioni 
in un prestigioso tempio del cinema mondiale 

Ricordo della sua mitica presenza al 
Valdarno Cinema Fedic 1995 

Michelangelo Antonio 
ni nel prestigioso 
Tempio del cinema 
mondiale. 
La Cinémathèque 
Française di Parigi 
ospita, infatti, fino al 
19 luglio la Mostra 
“Michelangelo Anto- 
nioni a l le orig in i  del 

Pop”, un’esposizione che ripercorre la 
parabola creativa del regista accostando i 
suoi lavori a opere di grandi artisti come De 
Chirico, Morandi, Rotko, Pollock, Burri e 
Vedova, offrendo un inedito e suggestivo 
dialogo tra film e pittura, letteratura, foto- 
grafia e moda. Ciò grazie all’Archivio per- 
sonale di Antonioni, custodito nel Museo di 
Ferrara, consistente in circa 47.000 pezzi 
tra libri, lettere, note, sceneggiature, dischi, 
fotografie, dipinti e disegni. Un’esposizione 
allestita in un unico grande spazio consen- 
tendo così di passare da una visione 
all’altra della creatività e della cultura 
dell’universo antonioniano senza interrom- 
pere l’emozione di trovarsi al cospetto di un 
grande Maestro del cinema. 
Un’esposizione, curata come quella di 
Ferrara del 2013 da Dominique Paini, che 
inizia con un grande dipinto di Julian 
Schnabel che indica la presenza del 
regista  affermando: ”Antonioni è qui”. Da lì 
lo sviluppo di una Mostra che partendo dal 
suo primo lungometraggio “Cronaca di un 
amore” (1950) si conclude con immagini-
video dell’ultimo lavoro del regista 
ferrarese, stimato ed apprezzato a livello 
mondiale, il documentario “Lo sguardo di 
Michelangelo” (2004). Passando per una 
s erie  d i  m om enti  fondamentali della 
filmografia di Antonioni nei quali sono 
collocati materiali (fotografie, locandine, 
ritagli di stampa ed altri documenti) che li 
caratterizzano. 
 

 
 
 
 
 
 
 
 
 
 
 
 
 
 
E ad intrecciare l’universo cinematografico 
antonioniano con la sua cultura, quadri di 
autori che lui amava e dischi della cui 
musica si nutriva fino ad arrivare ai Pink 
Floyd, autori della colonna sonora del film 
“Zabriskie Point” la cui proiezione video 
della sequenza relativa all’esplosione finale 
di oggetti del consumismo moderno 
campeggia in alto in una zona  in cui è 
esposta una significativa selezione delle 
sue “Montagne incantate”. 
 
 
 
 
 
 
 
 
 
 
 
 
“Antonioni è qui” ha ribadi to  Enrica 
Antonioni nella Conferenza Stampa di 
presentazione della Mostra, dichiarando di 
aver provato una grande emozione nel 
vedere tutti i materiali in una grande Sala, 
“la casa che Michelangelo avrebbe voluto” 
per poter vedere tutto ciò che ha rappresen 
 

Paolo  Micalizzi  

La Cinémathèque di Parigi.  

Lucia Bosè e Massimo Girotti in un frame 
tratto dal film “Cronaca di un amore”. 



 
 
 
 
 
 
 
 
 
 
 
 
 
 
 
 
 
 
 
 
 
 
 
 
 
 
 
 
 
 
 
 
 
 
 
 
 
 
 
 
 
 
 
 
 
 
 
 
 
 
 

  ���������������������������������������������������� ���������������� n° 21 –  �������	�
����	�
����	�
����	�
��

tato la sua carriera di cineasta e di uomo di 
cultura. 
 
 
 
 
 
 
 
 
 
 
 
 
“Materiali, quelli esposti, ha sottolineato la 
moglie di Antonioni, che rappresentano 
l’atto di coraggio da parte di Michelangelo 
nell’aver vo lu to   donare a l  pubbl ico, 
attraverso il Museo costituito nella sua città, 
ciò che aveva molto amato e che anch’io 
amavo”. Ho partecipato all’inaugurazione 
della Mostra, invitato da Enrica Antonioni 
(che aveva anche invitato la sua amica 
Antonella Santarelli, filmmaker Fedic), 
e   per m e è s ta to  un a l tro  momento 
importante del mio rapporto con il grande 
Maestro. Un rapporto che ha avuto grande 
significato, dopo incontri e interviste 
precedenti, al Convegno Internazionale di 
Studi svoltosi a Ferrara nel biennio 1982-83 
(alla cui organizzazione anch’io ho 
collaborato) dal titolo: “Michelangelo 
Antonioni: Identificazione di un autore”, i cui 
Atti è possibile leggere nei due volumi 
pubblicati da “Pratiche editrice” di Parma. 
 
 
 
 
 
 
 
 
 
 
Un’amicizia, quella con Michelangelo 
Antonioni e con Enrica che mi ha 
consentito di poterlo invitare come Direttore 
artis tico de l  Fes tiva l  (con grande 
soddisfazione del Presidente Marino 
Borgogni), al “Valdarno Cinema Fedic” 1995 

ad appena un mese dal conferimento 
dell’Oscar ad Hollywood. 
 
 
 
 
 
 
 
 
 
 
 
Fu un momento di cui  ancora a San 
Giovanni Valdarno vi è un vivo ricordo e di 
cui vi è ampia traccia anche nelle cronache 
di “La Nazione”, “La Repubblica” ed altre 
testate giornalistiche che ne diedero allora 
ampio risalto, come testimoniato anche dal 
Catalogo “ Valdarno Cinema Fedic 1983-
2002. Venti anni di Festival”. Nell’occasione 
ad Antonioni venne attribuito il “Marzocco” 
a l la  carriera e fu  anche proiettato il 
documentario di Enrica Fico, diventata poi 
sua moglie, ”Lux Orientis” sulla figura di S. 
Francesco. 
 
 
 
 
 
 
 
 
 
 
 
Altri i Festival in cui, grazie alla mia 
co l laborazione e a l l ’a iu to  d i  Enrica, 
Michelangelo Antonioni fu protagonista. Un 
ricordo particolare è legato alla sua 
partecipazione al “Premio Libero Bizzarri” 
del 2005 di San Benedetto del Tronto, dove 
avvenne l’incontro tra due Monumenti 
viventi  de l  cinem a m ondia le , i l  
novantatreenne Michelangelo Antonioni e il 
novantasettenne Manoel  de Ol ive i ra , 
scomparso nei giorni scorsi a 106 anni. Un 
incontro storico indimenticabile. 
 

Paolo Micalizzi 

La sala  dedicata alla Mostra di Antonioni con 
l’esposizione di importanti documenti del 
Maestro. 

Enrica Antonioni in un atteggia- 
mento affettuoso con suo marito. 

Il Maestro Antonioni con sua moglie Enrica al 
“Valdarno Cinema Fedic” 1 995. 

Manoel de Oliveira premia il 
Maestro Antonioni.  



 

 

 
 
 
 
 
 
 

www.cinemafedic.it 
 

Sarà il Direttore di Film TV, Mauro Gervasini, a pr esentare il film nella serata del 6 
maggio al Cinema Teatro Masaccio 

di San Giovanni Valdarno  (Ar) 
 

  
Roma città aperta di Roberto Rossellini è 
l’evento inaugurale della 33° edizione di 
Valdarno Cinema Fedic.  
  
Il film, che vede protagonisti Aldo Fabrizi 
e Anna Magnani, sarà proiettato in 
occasione del 70° anniversario dalla sua 
realizzazione e della Liberazione. 
  

Mauro Gervasini, Direttore responsabile di Film Tv, l’unico settimanale di cinema in Italia, 
è consulente selezionatore della Mostra d’Arte Cinematografica di Venezia. Giornalista e 
critico cinematografico, cura una rubrica sul cinema italiano su www.mymovies.it. 
 
 

Il Premio Marzocco 2015, prestigioso simbolo della città di S. Giovanni Valdarno, 
che da 33 anni viene consegnato in occasione del Va ldarno Cinema Fedic, 

quest’anno andrà per la prima volta a un regista in ternazionale 
 

La cerimonia della premiazione si svolgerà v enerdì 8 maggio  presso il Cinema 
Masaccio dopo la masterclass sul cinema di Abel Ferrara (che avrà inizio alle ore 
21.30), moderata dal direttore artistico del festival Simone Emiliani e dal vice-
direttore di Sentieri Selvaggi Sergio Sozzo. 
 
Abel Ferrara, regista statunitense del Bronx, Autore di un cinema v iscerale e allucinato,  pone 
spesso al centro dei suoi f ilm i temi del peccato, della redenzione, del tradimento, della follia 
mostrando con il suo inconf ondibile sguardo la discesa agli inf eri dei suoi protagonisti. 

La dimensione notturna della metropoli è un’ambientazione ricorrente che ha già caratterizzato il suo primo 
lungometraggio, The Driller Killer (1979). Ha poi diretto, tra gli altri, dei noir molto personali (L’angelo della vendetta, 
1981; Paura su Manhattan, 1984; Fratelli, 1996), una v ariazione di Romeo e Giulietta in China Girl (1987) e il gangster-
mov ie King of New York (1989) che lo ha f atto conoscere in Europa e ha anticipato quella che è stata def inita la ‘trilogia 
del peccato’ composta da Il cattivo tenente (1992), Occhi di serpente (1993) e The Addiction (1995). Tra i suoi altri f ilm 
più importanti v anno ricordati L’ invasione degli ultracorpi (1993), remake del f ilm di Don Siegel del 1956 in cui la 
dimensione f antascientifica è stata rielaborata in chiav e ancora più personale in 4:44 Last Days on Earth (2011). Tra i 
suoi f ilm più importanti v anno ricordati anche Blackout (1997), New Rose Hotel (1998), Il nostro Natale (2001), Go Go 
Tales (2007), Napoli Napoli Napoli (2009) e Welcome to New York (2014) oltre ai documentari newy orkesi Chelsea on 
the Rock (2008) e Mulberry St. (2010). Nel 2005 con Mary ha v into il Premio Speciale della giuria al Festiv al di Venezia. 
Sempre al Lido ha presentato lo scorso anno, in competizione, Pasolini.   
Nel corso della sua carriera ha lav orato con i più importanti attori statunitensi come Willem Daf oe, Christopher Walken, 
Harv ey  Keitel, Matthew Modine, Annabella Sciorra, Chris Penn, Dennis Hopper, Vincent Gallo, Benicio Del Toro, 
Madonna, Wesley  Snipes, Steve Buscemi, Tom Berenger, Forest Whitaker e Melanie Grif fith. Ma hanno collaborato con 
lui anche alcuni degli interpreti più conosciuti del cinema f rancese (Gérard Depardieu, Juliette Binoche, Marion Cotillard, 
Jacqueline Bisset), italiano (Asia Argento, Isabella Rossellini, Elio Germano, Riccardo Scamarcio, Valerio Mastandrea) e 
inglese (Bob Hoskins). 
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Premio Franco Basaglia  

 
Alla 33° edizione di Valdarno Cinema Fedic, è 
stata confermata proprio in questi giorni, la 
collaborazione tra il Centro di promozione della 
salute Franco Basaglia di Arezzo e il festival che 
assegnerà  il “Premio Franco Basaglia”, del valore 
di 500 euro, “all’Opera che meglio rappresenti le 
tematiche della salute mentale nel nostro presente 
in Italia e nel mondo“. Possono concorrere a 
questo riconoscimento i f ilm di tutte le sezioni del 
festival (Concorso, Spazio Fedic e Spazio 
Toscana). 
Franco Basaglia, medico dell’animo e della 
malattia mentale. Con la rif lessione sociopolitica 
sulla trasformazione dell'ospedale psichiatrico e 
delle esperienze di rinnovamento da lui vissute, 
hanno ispirato l’attuale legge sul trattamento della 
follia. L'impegno per il superamento dell'Istituzione 
manicomiale e la lotta contro ogni forma di 

emarginazione sono tra gli obiettivi principali del Centro di promozione della salute Franco 
Basaglia di Arezzo che contribuirà al premio assegnato dal Valdarno Cinema Fedic. 
 
 
 
In particolare vorremmo invitare a partecipare, con una significativa presenza, tutti i soci dei Cineclub aderenti alla 
Fedic.  

Quest’anno in particolare abbiamo circa 5 ore di proiezione e 3 ore di analisi sulle opere 
presentate da autori ammessi nello Spazio Fedic (sezione non competitiva). E’ questo il 
programma di due mattinate di giovedì 7 e venerdì 8 maggio  (ore 9  ore 13) completamente 
dedicate ai lavori di autori iscritti ai Cineclub. I film, proiettati al Cinema Teatro Masaccio di 
San Giovanni Valdarno (Arezzo), saranno analizzati e commentati con il regista Franco 
Piavoli, 
Al fine di approfondire i contenuti dei film e favorire il dibattito, sarà data precedenza alle 
opere di autori presenti in sala. Una grande opportunità, momento di formazione  per chi ha 
fatto il film ma anche per il pubblico. A differenza delle precedenti edizioni, tutti gli autori 
della Fedic che hanno inviato al festival la propria opera, saranno riportati sul catalogo che 
potrà essere ritirato gratuitamente nei giorni del festival.  

A tutti gli autori Fedic presenti inoltre, sarà offerta in regalo, la pubblicazione del festival sulle location del territorio. Il 
libro, dedicato "Alla cara memoria di Marino Borgogni"  a cura di Stefano Beccastrini, presidente del Festival, si 
intitola "UNA VALLE SULLO SCHERMO. Guida cinematografica del Valdarno Superiore", 120 pag., edito da ASKA 
di Firenze, e uscirà nella collana "Viaggio in Italia", con prefazione di Stefania Ippoliti, responsabile della Toscana Film 
Commission. (Vedi locandina allegata). 
Ricordiamo inoltre che sabato 9 maggio alle ore 9.30 si terrà il salotto Fedic uno spazio autogestito dalla Federazione, 
altra opportunità per far incontrare e discutere tutti gli autori, amici e simpatizzanti della Fedic. A seguire, sarà in 
programma una proiezione in omaggio a Franco Piavoli. 
 
La Giuria del 33° Valdarno Cinema Fedic è composta  dal Presidente  Stefano “Steve” Della Casa (critico, giornalista, 
direttore di festival e storico conduttore del programma di Radio 3 Hollywood Party), Valentina Carnelutti  (attrice di 
cinema, teatro e tv, doppiatrice, protagonista tra gli altri di La meglio gioventù e Tutta la vita davanti e che nel 2013 ha 
diretto come regista il corto Recuiem) e Valentina D’Amico, redattrice di Movieplayer.it. 
La cerimonia di premiazione si svolgerà nella serata di sabato 9 maggio al Cinema Teatro Masaccio della città di San 
Giovanni Valdarno (Arezzo). 
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Omaggio intervista a Carlo Delle Piane 
al festival del Valdarno Cinema 

 

  
Nella serata di 
giovedì 7 maggio, il 
Va ldarno Cinem a 
Fedic renderà 
om aggio a Carlo  
Delle Piane. Dalle 
21.45 l’attore sarà 
protagonista di un 
incontro condotto dal 
d i re ttore artis tico 
Simone Emiliani nel 
quale verranno 
ripercorsi i momenti 
più importanti della 
s ua carriera e 
l ’ in tervis ta  verrà 
accom pagnata da 
contributi filmati. Al 
termine dell’omag- 

gio Delle Piane presenterà al pubblico anche il corto che lo vede protagonista, Culurzones 
di Francesco Giusani, selezionato per il concorso di questa 33° edizione. 
 

Nel corso della sua carriera Carlo Delle Piane interpreta oltre 100 fi lm. Ad appena 11 anni viene scelto da 
Duilio Coletti e Vittorio De Sica per interpretare il ruolo di Garoffi in Cuore dopo alcuni provini fatti nelle 
scuole. Negli anni Cinquanta partecipa ad alcune delle più importanti commedie del cinema italiano; è i l figlio 
di Totò in Guardie e ladri (1951) di Steno e Monicelli, “Cicalone”, l ’amico di Nando Moriconi in Un americano 
a Roma (1954) di Steno e il detenuto “Gnaccheretta” in Ladro lui, ladra lei (1958) di Luigi Zampa. Collabora, 
tra gli altri, anche con Aldo Fabrizi (La famiglia Passaguai, 1951; La famiglia Passaguai fa fortuna, 1952) e 
anche nel decennio successivo gira prevalentemente commedie, molte di queste dirette da Marino Girolami. 
La sua strada incrocia ancora quella di Totò, Fabrizi e Steno in Totò contro i quattro (1963) dove è il ladro 
Pecorino. Ma è diretto anche da registi come Mario Mattoli (Un mandarino per Teo, 1960), fa parte del 
musicarello Perdono (1966) di Ettore M. Fizzarotti, ha un piccolissimo ruolo in Che? (1972) di Roman 
Polanski ed è “Occhi lustri” in Teresa la ladra (1973) di Carlo Di Palma. Negli anni ’70 è tra i protagonisti di 
alcuni popolari ‘commedie erotiche’ tra cui L’insegnante (1975) e La dottoressa del distretto militare (1976) di 
Nando Cicero. Poi l ’incontro con Pupi Avati che segna una svolta nella sua carriera. Diventa così uno dei 
volti più riconoscibili nel cinema del regista bolognese. Il primo film dove collaborano è Tutti defunti…tranne i 
morti (1977), seguito dalla miniserie tv Jazz Band (1978) e Le strelle nel fosso (1979). Ma i ruoli più 
importanti arrivano negli anni ’80 con il professor Balla in Una gita scolastica (1983) ambientato alla vigil ia 
della Prima guerra mondiale, i l fornaio di Festa di laurea (1985) e soprattutto l ’avvocato Santelia di Regalo di 
Natale (1986) con il quale vince la Coppa Volpi come miglior attore al Festival di Venezia. Sempre per Avati 
interpreta Dancing Paradise (1982), Noi tre (1984), Dichiarazioni d’amore (1994), La via degli angeli (1999), I 
cavalieri che fecero l’impresa (2001) e ritrova i vecchi compagni di poker in La rivincita di Natale (2004). 
Collabora anche con Sergio Corbucci nel poliziesco I giorni del commissario Ambrosio (1988) e Felice Farina 
in Condominio (1991). E nell’ultimo decennio, è per Ermanno Olmi ancora un professore che si invaghisce 
della sua segretaria nel collettivo Tickets (2005) e l ’anziano pensionato che stringe amicizia con un giovane 
e timido impiegato (interpretato da Pierfrancesco Favino) in Nessun messaggio in segreteria (2006) di Paolo 
Genovese e Luca Miniero.   
 

Angelo Tantaro 
Responsabile Comunicazione Valdarno Cinema Fedic  
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Tantissimo pubblico per il Bif&st 
In programma quest’anno retrospettive dedicate a Francesco 

Rosi e Fritz Lang e Master Class di eminenti Maestri del 
cinema contemporaneo 

Fa molto piacere, a 
chi ama il cinema ma 
non solo, vedere in un 
Fes tiva l  le  s a le  
sempre affollate, e 
non s o lo  ne l le  ore 
serali, cosi come è 
accaduto, m a l ’ho 
constatato altre volte, 
al Bif&st (Bari Interna- 
tional Fi l m  F&stival) 

ideato e diretto da Felice Laudadio che 
ancora una volta ha dimostrato di essere 
un eccellente direttore artistico e tra i 
migliori che l’Italia annovera. 
Oltre 73.000 gli spettatori che in 8 giorni 
hanno affollato il Teatro Petruzzelli e la 
Multisala Galleria con le sue sei sale, ma 
anche il Teatro Margherita dove avevano 
luogo gli Incontri con gli autori e gli attori 
dei film in  programma ma anche alcune 
iniziative per il Tributo a Francesco Rosi, a 
cui il Festival era dedicato comprendendo  
 
 
 
 
 
 
 
 
 
 
 
anche una retrospettiva dei suoi film, e una 
Mostra documentaria su un gigante del 
cinema mondiale come Fritz Lang che è 
stato riscoperto con la proiezione della 
maggior parte (quelli reperibili, anche con 
molte difficoltà) dei suoi film, che ha 
consentito di far conos cere m ol te  opere 

entrate di diritto nella storia del Cinema: 
suo è un capolavoro come “Metropolis” 
(1927) ritornato recentemente in sala gra- 

zie  a l  res tauro 
eseguito dal Labo- 
ratorio del “Cinema 
Ritrovato” di Bolo- 
gna, ma suoi sono 
anche, tra gli altri, 
film mitici come “I 
nibelunghi” (1924) e 
“M, i l  m os tro  d i  
Dusseldorff” (1931) 
e “Il testamento del 
dottor Mabus e” 
(1933) e noir eccel- 
lenti  com e “Garde- 

nia blu” (1952) e “Il grande caldo” (1953), 
senza dimenticare poi il western romantico 
“Rancho Notorius” con una straordinaria 
Marlene Dietrich. 
Prezios a po i  la  
proiezione di alcuni 
documentari sulla 
sua opera. E cin- 
quantamila erano 
giovani, ”fenomeno” 
che ha portato il 
presidente del Festi- 
val Ettore Scola ad 
essere molto entu- 
siasta e dichiarare 
che “i l  pubbl ico 
barese è un autenti- 
co tesoro. Vedo tantissimi ragazzi curiosi 
che si alzano alle sette del mattino (le 
proiezioni  iniziavano alle nove) per correre 
al cinema e che, dopo le proiezioni, 
continuano a discutere e a confrontarsi. E’ 
in corso un processo osmotico che non 
bisogna sprecare”. E riferendosi alla  situa- 
 

Paolo Micalizzi  

Francesco Rosi  

Fritz Lang 

Marlene Dietrich 
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zione attuale, ha rilevato che mentre la sua 
generazione aveva avuto dei modelli da 
imitare, dei riferimenti come Steno, Risi, 
Pietrangeli, Fellini quella di oggi ha una 
realtà, anche politica, difficile da inter- 
pretare, sicché, di fatto, tutto è nelle sue 
mani. 
Il Festival ha consentito al pubblico, oltre 
alla possibilità di conoscere autori come 
Rosi e Lang, di incontrare maestri 
contemporanei come Jean-Jacques 
Annaud, Costa-Gravas, Alan Parker, Edgar 
Reitz, Margarethe von Trotta, Andrzej 
Wajda e Nanni Moretti  le cui Master Class, 
accompagnate dalla proiezione di un loro 
film significativo della propria filmografia, 
sono state vere lezioni di cinema e di vita. 
 
 
 
 
 
 
 
 
 
 
 
Ma anche la visione dei lungometraggi 
della sezione “ItaliaFilmFest”,  delle  opere 
prim e e s econde e de l  panoram a 
internazionale ha costituito momenti  di 
conoscenza del cinema d’oggi accentuati 
anche dagli incontri con  i loro protagonisti 
(registi, attori/attrici) che hanno consentito 
un approccio informativo utile a meglio 
analizzare le opere programmate e il 
momento cinematografico che viviamo. 

Sessanta spettatori, poi, sono stati coinvolti 
nella giuria delle opere prime e seconde 
decretando vincitore “Più buio di 
mezzanotte” di Sebastiano Riso, incentrato 
sulla crescita di un giovane al quale 
piacciono i ragazzi. 
Ricco poi il program- 
ma dei documentari 
che ha consentito di 
aggiornarsi su una 
produzione che atti- 
ra  s em pre p iù  
“vecchi” e nuovi ta- 
lenti del cinema. Il 
Bif&st ha organiz- 
zato anche alcuni 
laboratori di  sceno- 
grafia e costumi per 
il cinema, il teatro e la televisione, tenuti da 
qualificati esperti del settore a dei giovani 
appositamente selezionati: un’opportuna 
occasione per chi vuole cimentarsi in quei 
mestieri. Spazio al Bif&st anche per i 
videomaker con  il “Short Roads- Motoria”. 
Sul tema “Puglia, frontiera per il domani” 
una ventina i partecipanti a questo premio 
organizzato per il secondo anno da 
Motoria- Mercedes Benz. Ha vinto Viola 
Piccininni con “Domani è qui” aggiu- 
dicandosi mille euro e, in comodato gratuito 
per una settimana, la nuova Mercedes 
Classe A. 
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Per quel che mi riguar- 
da a livello letterario la 
svolta è arrivata nel 
1992 quando non so 
come e non so perché 
mi capitò fra le mani 
Compagno di sbronze, 
una piccola raccolta di 

un allora a me ignoto Charles Bukow ski. Le 
sue storie imperniate su un autobiografismo 
quasi ossessivo: il sesso, l’alcol, le corse dei 
cavalli, lo squallore delle vite marginali, 
l’ipocrisia del "sogno americano" temi sui quali 
vengono poi intessute infinite variazioni uguali 
nella loro unicità mi colpirono oltremodo f ino a 
diventare una luce in anni di per sé molto 
complicati. 
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Una vita dissoluta ma geniale che ha una 
svolta negli anni ‘70 quando f inalmente un 
editore crede in lui regalando al mondo il suo 
genio ed al Nostro una seconda parte della vita 
vissuta in grande serenità ed agiatezza. 
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ATTIVITÀ DEI CINECLUB FEDIC  
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Il più recente lavoro: 
“I CASTELLI DEL PIACENTINO” 

Quando la troupe del Cineclub si è messa al lavoro 
per realizzare un documentario sui Castell i non 
immaginava certo che il territorio piacentino ne 
possedesse addirittura oltre centocinquanta, più di 
quell i del parmense!  
Castell i, rocche, torri e manieri si inerpicano sulle 
coll ine, addentrandosi nelle vallate che scendono 
poi al mare, dominando i punti strategici e le 
principali vie di comunicazione del passato.  
Piacenza fu definita una “fortezza sul Po”. Ed in 
effetti la sua storia, anche quella urbanistica, è 
strettamente legata alle vicende militari che l’hanno 
caratterizzata nel corso dei secoli. 
 
 
 
 
 
 
 
 
 
 
 
 
 
 
E i castell i ne sono una testimonianza concreta. Per 
questo costituiscono punti di interesse per gli 
appassionati di arte e storia e per i turisti che 
vogliano tuffarsi nel passato e ammirare quanto di 
straordinario furono capaci di realizzare i nostri 
lontani antenati. 
Dei tanti castell i di un tempo, di alcuni restano i 
ruderi, di molti si erge ancora l’imponente sagoma.  
Fortunatamente ce ne sono diversi ben conservati, 
altri sono stati trasformati, restaurati e difesi contro il 
degrado a cui l i avrebbero condannati i secoli. 
I castell i piacentini sono sempre stati meta di 
visitatori e di turisti, ma non nella misura che 
meriterebbero, specialmente da parte di stranieri. 
Nell ’ambito del Cineclub Piacenza e non solo, sono 
in molti ad aver fi lmato i castelli del Piacentino, fin 
dal 1971. Tra questi, un gruppo di appassionati 
dell ’epoca, in collaborazione con il Provveditorato 
agli studi di Piacenza ne realizzarono un 
documentario. 
 

 
 
 
 
 
 
 
 
 
 
 
 
Venne girato artigianalmente su pell icola da 8 mm e 
sonorizzato con una pista magnetica applicata al 
bordo della pell icola stessa. Rivedendolo nella 
“Videoteca Piacenza Ieri” del Cineclub, si possono 
immaginare le lunghissime ore impiegate non solo 
per i l “giro” nei principali castelli piacentini, ma per i l 
seguente montaggio costituito dalle centinaia di 
spezzoni di pellicola messi in ordine, seguendo la 
traccia del racconto, ed incollati uno ad uno con 
l’acetone.  
Il Cineclub Cattivelli si era quindi riproposto di rifare 
i l documentario con le moderne tecnologie. 
L’occasione l’ha data l ’EXPO 2015 per realizzare il 
progetto accarezzato da qualche anno: quello di far 
“vedere” con un bel video i nostri castelli a chi non li 
conoscesse, presentando le immagini dei principali 
anche dall ’alto, raccontando in breve la loro storia, 
mostrando le tante ricchezze dei loro interni e 
dell ’ambiente paesaggistico circostante. 
Una troupe, formata da soci appassionati come 
Renato Bersani, Luciano Narducci, Bruno Agosti e 
Adele Marenghi, si è dedicata con passione a girare 
un documentario su 10 castell i visitabil i del 
piacentino: Agazzano, Rocca d’Olgisio, Rivalta, 
Paderna, San Pietro in Cerro, Vigoleno, 
Castell ’Arquato, Bobbio, Gropparello e Sarmato. 
Ne è nato così un video di oltre 90 minuti – 
intitolato, appunto, CASTELLI DEL PIACENTINO, 
con versione anche in l ingua inglese - che verrà 
riprodotto in numerosi DVD per una sua ampia 
diffusione nella prospettiva dell ’EXPO 2015. 
 
 

Rocca d’Olgisio  

Vigoleno 
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Pensieri e immagini di Giorgio Sabbatini 
al Cineclub Fotovideo Genova 

(26 febbraio 2015) 

La percezione che avevamo intuito alla proiezione 
del video di Sabbatini su Anna Frank  nell ’ambito 
del concorso “La Lanterna” è stata confermata e 
arricchita dalla visione dei suoi cinque lavori che 
abbiamo potuto vedere nella serata del nostro 
cineclub a lui dedicata. Si tratta di un autore che 
ama dedicarsi al cinema da lui definito “alternativo” 
e senza dubbio  quello che  abbiamo visto  trova 
piena corrispondenza in detta definizione. Per 
raggiungere questo obiettivo si avvale del mezzo 
elettronico sfruttandone le potenzialità senza 
l’abuso che alcuni ne fanno nell ’i l lusione di 
dimostrare una creatività che non nasce dall ’idea 
ma dall ’elettronica. Con questo intendimento 
Sabbatini ha avviato un percorso di ricerca 
sperimentale, chiaramente deducibile dai fi lmati 
proiettati nella serata. 
 
 
 
 
 
 
 
 
 
 
 
 
 
“La sedia ” inizia con lungo piano sequenza di un 
interno di appartamento che introduce una idea di 
normalità che però gradualmente si dissolve in una 
serie di inquadrature nobilitate da un montaggio 
fluente dove spiccano le belle evoluzioni di un 
balletto che si sovrappongono per contrasto alla 
tragica “sedia” finale. 
Nel video “La finestra ” Sabbatini sfrutta un effetto 
semplice ma efficace per i l lustrare i l passaggio  dei 
pensieri e delle immagini nel tempo, i l tutto  
osservato da un punto di vista fisso e immobile che 
contorna il flusso continuo della rappresentazione. 
“La brioche ” rappresenta, sul piano della tecnica, 
un’impresa veramente fuori dal comune per un 
fi lmmaker non professionista, in quanto l‘intera 
vicenda viene  raccontata con un piano sequenza di 
ben 11 minuti.Il tema è l’indifferenza e il disinteresse 
che molti dimostrano verso il mondo che ci 
circonda. 
 

 
 
 
 
 
 
 
 
 
 
 
 
 
 
“Trasparenze ”. Tutti noi abbiamo visto infinite 
sequenze fi lmate dei campi di sterminio nazisti e 
quindi nel trattare tale argomento è facile cadere nel 
dejà vu, ma Sabbatini è riuscito a non cadere nella 
trappola mediante una serie di trasparenze 
co m p u te ri zza te  d o ve  i n  so vra i m p re ssi o n e  
all ’immagine del campo di sterminio così come è 
oggi, si sovrappongono le immagini dei prigionieri di 
allora che marciano verso le camere a gas.  Il trucco 
è semplice ma le “trasparenze” così ottenute 
descrivono in poche sequenze la tragicità 
dell ’olocausto meglio di cento parole. 
“Tre fogli ”. Un video che scava nell ’intimo dei 
sentimenti di un padre verso un figlio che deve 
ancora venire, espressi mediante la lettura di tre 
fogli  contenenti un diario di viaggio i l lustrato da 
suggestive immagini riprese da un treno che 
percorre paesi lontani, testimoni di una vita 
semplice, non inquinata da clamori e false 
suggestioni. Un tema non nuovo ma trattato da 
Sabbatini in modo originale, tenendo il tema in 
sospeso fino alla frase finale. 
 
Nel dibattito successivo alla proiezione non sono 
mancati i commenti favorevoli da parte del pubblico. 
In particolare i l socio Castelli che si autodefinisce un 
astrattista, ha apprezzato i lavori di  Sabbatini per 
l ’impiego degli effetti, giungendo a consigliargli di 
usare meno la telecamera e più i l computer, 
suscitando qualche perplessità tra i presenti. 
 
 

Giorgio Sabbatini e Mario Ciampolini durante 
la discussione delle opere proiettate. 

Un pubblico particolarmente attento ha 
partecipato al dibattito. 
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Cinque laboratori gratuiti 
di Cinema grazie a CTC 

Dall'otto al dodici aprile si è tenuta per la 
prima volta in Italia, a Pisa, l'assemblea 
annuale dell'ACE – Atéliers du Cinema 
Européen. 
Per dare risalto all'evento, nella città 
Toscana, che ha accolto 185 produttori 
provenienti da tutto il mondo, è stata 
indetta una “Settimana del Cinema”. 
La programmazione ha previsto diverse 
iniziative culturali cinematografiche volte a 
sensibilizzare i cittadini che, oltre ad 
intrattenersi, hanno potuto approfondire le 
conoscenze tecniche sul mondo della 
cinematografia. Grazie alla collaborazione 
con il Comune di Pisa che ha concesso gli 
spazi, quattro soci di Corte Tripoli 
Cinematografica sono saliti in cattedra in 
un circuito di cinque lezioni aperte al 
pubblico. 
A fare gli onori di casa Roberto Merlino , 
Direttore Artistico di CTC, che ha introdotto 
la serie di incontri con una riflessione su 
quanto sia indispensabile conoscere i 
codici del cinema per poi, in un secondo 
momento, sperimentare e dare vita a 
qualcosa di nuovo, di personale. Spiccare il 
volo, un po' come l'airone del logo 
dell'Associazione FEDIC.  
 

E, a questo proposito, è stato ribadito 
quanto sia importante ed utile far parte di 
un Cineclub e di una Federazione di 
Cinema come la FEDIC. 
Si è poi scesi nel pratico con l'intervento di 
Antonio Tosi , Direttore Tecnico di CTC. 
Grazie alla disponibilità in loco di lampade 
di ogni forma e dimensione che hanno 
illuminato a giorno gli spazi malgrado fosse 
sera, è stato possibile vedere nel concreto 
le fasi che portano al posizionamento delle 
fonti luminose, il loro utilizzo più opportuno  
nonché i costi che si trova ad affrontare 
una produzione indipendente. 
 
 
 
 
 
 
 
 
 
 
 
 
 
Con dovizia di dettagli Antonio Tosi ha 
saputo catalizzare l'attenzione dei 
numerosi presenti in aula alternando alla 
mole di nozioni tecniche aneddoti divertenti 
sui set cinematografici, elargendo preziosi 
consigli ("i barba trucchi" (cit.)) su come far 
fronte a problemi che potrebbero 
sorprendere un Direttore della Fotografia 
un minuto prima che venga battuto il ciak. 
Ci si è calati quindi nella stesura del 
“Production Book” grazie alla guida 
spigliata e interattiva di Andrea e Matteo 
Cossi . I due fratelli diplomati alla New York 
Fi lm  Academ y in  USA, hanno condiviso 
 

Roberto Merlino durante la conduzione del 
suo “Laboratorio”. 

Antonio Tosi durante la conduzione del suo 
“Laboratorio”. 



 

 
 
 
 
 
 
 
 
 
 
 
 
 
 
 
 
 
 
 
 
 
 
 
 
 
 
 
 
 
 
 
 
 
 
 
                                                                   
 
 
 
 
 
 
 

FESTIVAL INTERNAZIONALE ITINERANTE DEL 
CORTOMETRAGGIO 

NEL PONENTE LIGURE 
 

SETTIMA EDIZIONE 
3 - 8 AGOSTO 2015 
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con noi i frutti di quell'esperienza nel corso 
di tre lezioni rispettivamente dedicate al 
punto di vista del Regista, del Produttore e 
del Direttore della Fotografia.  Da un’idea 
per un soggetto a un film finito 
preoccupandosi del dopo; il “coloured 
code” cui attenersi durante lo spoglio della 
sceneggiatura; la stesura dei “beats”, uno 
schema promemoria del regista dove si 
appunta le azioni con cui imbeccare gli 
attori per spronarli a identificarsi con la 
scena; le tipologie di “Producer” e le 
relative mansioni;  l'aspetto legale. Questi e 
molti altri argomenti trattati che hanno visto 
l’attenta e viva partecipazione del pubblico 
con domande e inducendo a occasioni di 
dibattito. Particolarmente stimolante è stato 
il raffronto fra il proprio metodo di lavoro e 
quello adoperato oltre oceano. 
 
 
 
 
 
 
 
 
 
 
 
 
 
 
 

Un così dettagliato excursus gratuito sul 
metodo di lavoro ha destato curiosità, ma lo 
spazio espositivo del Polo SMS (Le 
Piagge) non ha ospitato solo proiettori, 
lampade al led o libri di produzione. Infatti, 
per tutta la durata del workshop è stato 
possibile ammirare una parte della mostra 
di foto di scena realizzata dal Socio CTC 
Fausto Ceccarelli , mentre la sera del 12 
aprile è stata la volta del debutto 
cinematografico di "Jobs Attack", seconda 
opera del Socio CTC Simone Bianchi  che 
ha visto la partecipazione di quasi 
duecento spettatori. 
Mostre, laboratori e una proiezione 
gremitissima, per CTC è stato un trionfo. 
Sarebbe meraviglioso se la manifestazione 
non terminasse qui e che il comune di Pisa 
si adoperasse nel rendere la Settimana del 
Cinema un appuntamento annuale, 
ovviamente contando sull'ausilio e la 
partecipazione in prima linea di Corte 
Tripoli Cinematografica. 
 
 
 
 
 
 
 
 

Carlotta Bruschi 
Corte Tripoli Cinematografica 

 

Andrea e Matteo Cossi durante la conduzione 
del loro “Laboratorio”. 
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CHI SIAMO 
 

L’associazione Culturale FILMCARAVAN nasce a 
Imperia, nell’estate del 2008, con l’intento di creare 
un festival cinematografico sulle piazze dei paesi 
del Ponente ligure. Suggestive, silenziose, ancora al 
riparo dall ’inquinamento luminoso: ci eravamo 
accorti che queste erano potenzialmente delle vere 
e proprie sale cinematografiche a cielo aperto. 
Ispirandoci alla tradizione del circo, e più in 
generale a quella dello spettacolo itinerante, 
abbiamo creato questa carovana che ormai da tre 
anni porta i l suo schermo sulle piazze di alcuni dei 
borghi più bell i della zona. 
FILMCARAVAN nasce dall ’energia e 
dall ’entusiasmo di Fabrizio Polpettini e di sua madre 
Monique Martini. Il primo, nato a Roma nel 1978 ma 
cresciuto ad Imperia, ha cominciato ad interessarsi 
al cinema una decina di anni fa, lavorando in uno 
studio di animazione di Milano. Attualmente vive e 
lavora a Parigi, producendo documentari per 
diverse emittenti televisive francesi. La seconda è 
invece nata a Monte-Carlo ma è una vera imperiese 
d’adozione. E’ stata inizialmente responsabile del 
servizio estero del Crédit Foncier de Monaco a 
Monte-Carlo ed ha poi collaborato con la società 
Nova di Milano principalmente nell’ambito di progetti 
di marketing del territorio. 
Un unico progetto quindi, in cui s’incontrano due 
percorsi e due passioni: quella per i l cinema e 
quella per un territorio (Imperia e la sua provincia) e 
la sua valorizzazione. Il festival arriva quest’anno 
alla terza edizione e grazie all ’ottimo riscontro di 
pubblico e critica non ha smesso di crescere. 
 

COSA FACCIAMO  
 

FILMCARAVAN è un festival internazionale 
dedicato al cortometraggio con l’intento di creare 
uno sviluppo sociale, culturale, economico e 
turistico del territorio. 
-  Uno sv iluppo sociale e culturale: perché il 
festival è anche uno spazio di l ibertà nel quale si ha 
occasione di vedere fi lm che, altrimenti, non 
potremmo vedere in un circuito commerciale 
tradizionale. 
- Uno sv iluppo economico e turistico:  perché il 
Festival promuove il territorio facendo conoscere la 
provincia di Imperia e i l suo entroterra a l ivello 
internazionale. Tutto questo grazie alle numerose 
iscrizioni (più di 2.500) provenienti da tutto i l mondo 
e al pubblico eterogeneo ed internazionale, che 
incontriamo d’estate – attratti più dell ’alto valore 
culturale dell ’evento che dalla sua gratuità - sulle 
piazze dei Comuni che visitiamo.  
Inoltre i l merito va anche a quel gruppo di attori, di 
critici, di produttori e professionisti del cinema che 
invitiamo ogni anno a far parte della giuria di 
FILMCARAVAN nonché ai registi delle opere in 
concorso, che sono venuti a trovarci. 
 

Per quanto riguarda la selezione dei fi lm in 
concorso, la nostra prima preoccupazione è la 
qualità: la sezione in competizione è composta da 
circa venti opere selezionate. Oltre ai fi lm che 
riceviamo direttamente, frequentiamo i principali 
festival europei dedicati al genere (Locarno, 
Clermont Ferrand, Cannes, Venezia, Brest, Aix en 
Provence…) consentendoci di avere accesso alle 
opere più interessanti. Il cortometraggio è un genere 
frequentato sia da autori emergenti che da registi di 
fama mondiale.  
In queste sei edizioni la carovana di 
FILMCARAVAN si è fermata sulle piazze di Cervo, 
Dolcedo, Civezza, Diano Castello, Cipressa ed a 
Imperia (Vil la Grock e Parasio). Avendo la fortuna di 
montare il nostro schermo in questi luoghi 
incantevoli, esigiamo che la qualità delle proiezioni 
debba essere perfetta, affidandoci, per questo, alla 
professionalità dell’associazione francese Lo Peolh 
specializzata in proiezioni cinematografiche in spazi 
aperti a Nizza e nelle Alpi Marittime.  
La nostra convinzione è che, grazie a questo 
impegno incessante per la qualità della 
manifestazione unito ad un sempre maggiore 
gradimento del pubblico, i l numero dei partecipanti 
(che per ciascuna delle edizioni del festival è stato 
di oltre 2.000 spettatori) sia destinato ad una rapida 
e costante crescita. 
 

FESTIVAL FILMCARAVAN  7° edizione  
3 – 8 Agosto 2015 

 

La settima edizione del festival del cortometraggio 
Filmcaravan si terrà dal 3 al 8 agosto 2015 sulle 
piazze di sei diversi borghi della provincia di Imperia 
(Vasia, Cervo, Diano Castello, Cipressa, Imperia e 
Dolcedo). 
Il festival continua a privilegiare le proiezioni 
all ’aperto sulle suggestive piazze di piccoli comuni 
della Provincia d’Imperia, una formula che si è 
rivelata efficace per approfondire i l contatto e 
l ’interazione con il pubblico locale. E non solo: nel 
pomeriggio, verranno proposte proiezioni in un 
teatro cittadino di Imperia dedicate alle selezioni 
parallele alla competizione, ai fi lm Fedic, o a 
retrospettive su singoli autori. 
Per quanto riguarda la programmazione essa sarà 
centrata sulla competizione internazionale dei 
cortometraggi, un programma competitivo di circa 
venti fi lm, divisi in tre serate, che vuol essere un 
panorama delle opere a nostro avviso più 
interessanti viste nei festival durante l’anno oltre ad 
alcune prime italiane e mondiali. Cerchiamo opere 
di qualsiasi nazionalità ma con una preferenza per i 
fi lm europei, poiché è fondamentale per noi la 
presenza dei registi, essendo l’incontro con gli 
autori una preziosa occasione di approfondimento. 
 

Dall’edizione 2014 in poi, Filmcaravan propone al 
suo pubblico di scoprire la ricchezza della cinemato- 
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grafia internazionale, mettendo una nazione in 
risalto. Quest’anno, i l festival vuole offrire un focus 
sulla cinematografia palestinese. Nelle serate 
d’apertura e di chiusura saranno proiettati dei 
lungometraggi di autori provenienti dall ’area 
culturale del Medio Oriente, inteso in senso lato. 
L’evento di chiusura si svolgerà nella splendida 
cornice di Piazza San Tommaso a Dolcedo. La 
serata inizierà con un buffet, seguito dalla 
premiazione e dalla proiezione dei fi lm vincitori. 
Con l’inserimento nell ’edizione 2015 di un nuovo 
borgo e quindi di una data supplementare, la nostra 
associazione vuole ampliare la diffusione della 
cultura cinematografica nelle vall i imperiesi per 
contribuire allo sviluppo culturale e turistico, 
promuovendo la conoscenza della Provincia di 
Imperia e del suo territorio. 
 
 
 
 
 
 
 
 
 
 
 
 
 
 

HANNO LAVORATO CON NOI dal 2009 
 

PATROCINI: 
Commissione Nazionale Italiana per l ’UNESCO 
REGIONE LIGURIA 
PROVINCIA D’IMPERIA 
CITTA D’IMPERIA 
IMPERIA SI MUOVE 
COMUNE DI CERVO 
COMUNE DI DIANO CASTELLO 
COMUNE DI DOLCEDO 
GOETHE INSTITUT – GENOVA 
COMUNITA MONTANA DELL’OLIVO E ALTA 
VALLE ARROSCIA 
 
SPONSORS: 
FRANTOIO ULIVI DI LIGURIA  
KI POINT – IMPERIA 
GRUPPO POSTEITALIANE 
MEDIOLANIUM 
UNO COMMUNICATIONS  
HOTEL ROSSINI AL TEATRO - IMPERIA 
HOTEL ARISTON – IMPERIA 
HOTEL LA PIEMONTESE 
HOTEL CENTRO 
HOTEL KRISTINA 
HOTEL ROBINIA 
HOTEL CROCE DI MALTA 
 

 
 
 
 
 
 
 
 
 
 
 
 
 
 
PARTNERS: 
FEDIC 
ZOLEZZI AUTO - ALBENGA 
CONAD – VIA AIRENTI – IMPERIA 
CARIGE ASSICURAZIONI DI SAGLIETTO PIETRO 
– IMPERIA 
BANCA MEDIOLANUM 
FOTOIMMAGINE 
ITHIL WORLD STUDIO 
SELF 
VIDEO DATA BANARE 
IMPERIALI COSTRUZIONI DI IMMOBILIARE 
SOGNO 
LE CINEMA DE BEAULIEU 
MASTER 2 PRO TEST (UNIVERSITA DI NIZZA) 
NABA (Nuova accademia di Belle Arte) MILANO 
DIGIGRAFICA - IMPERIA 
BIRRIFICIO LA SUPERBA 
LO SPAZIO VUOTO – IMPERIA 
TEATRO DELL’ATTRITO 
LO PEOLH CINEMA- NIZZA 
MONFILMFEST 
SEDICICORTI 
NOISETTE B&B 
LA PRIMA PAGINE 
CIRCOLO PARASIO – IMPERIA 
RISTORANTE THE DREAMERS 
RISTORANTE MEDITERRANEO – CERVO 
CAFFE DEL BORGO – DIANO CASTELLO 
RISTORANTE LA TORRE – CIPRESSA 
RISTORANTE SALVO CACCIATORI -IMPERIA 
CAMPING EUCALIPTUS - IMPERIA 
FIORISTA SPINELLI - IMPERIA 
 
 
 
 



 

 
 

PRESENTAZIONE DEI PROMOTORI DELL’ASSOCIAZIONE 
 

Fabrizio POLPETTINI - Nato a Roma ma cresciuto a Imperia. Dopo studi 
artistici si avvicina al cinema lavorando nel campo del film d’animazione a 
Milano. Segue una formazione di produzione presso l’istituto ESRA e di 
documentario presso gli Ateliers Varan,  entrambi a Parigi dove attualmente vive 
e lavora presso la società di produzione e distribuzione cinematografica ATOPIC 
(www.atopic.fr). È il vice-presidente dell’associazione ed il direttore artistico 
della manifestazione. 
 
Monique MARTINI - Nata a Monte-Carlo, è stata responsabile del Servizio 
Estero presso il Crédit Foncier de Monaco ed ha frequentato corsi di 
specializzazione in Economia e Finanza Bancaria, Master in Marketing e 
Communication, Visual Merchandising, Franchising. A Milano ha lavorato presso 
la Società Nova nell’ambito dell’impostazione di Progetti di Franchising, 
Marketing Operativo, Formazione del Personale di Vendita e Marketing del 
Territorio. È il presidente  dell’associazione ed è responsabile amministrativo 
del festival. 
 
STEFANO SENARDI  - Nato a Imperia il primo febbraio 1956, dal 1979-1984 ha 
svolto varie mansioni nell’ambito della promozione per il repertorio 
internazionale e locale di CGD. È stato responsabile del repertorio 
internazionale WEA Italia. Passato poi a CGD/Time Warner è stato direttore 
marketing e poi direttore generale. Dall’ ottobre 1992 al marzo 1999 è stato 
Presidente di PolyGram Italia. Nel marzo del 2000 fonda la Casa discografica 
NuN Entertainment. Nel luglio 2004 ha diretto il Live8 di Roma, in occasione 
della grande manifestazione solidale organizzata da Bob Geldoff. Dal gennaio 
2005 sviluppa le attività discografiche ed editoriali di Radio Fandango e nel 
febbraio 2006 viene eletto presidente onorario di AudioCoop. Dal luglio 2006 è 
membro del Comitato Scientifico della Fondazione Giorgio Gaber e, da giugno 
del 2009, è Senior Consultant per la Sugar Music Publishing.  
 
LIVIA CARLI -  Attrice, regista e docente di teatro nelle scuole di Imperia e 
presso Lo Spazio Vuoto, da lei diretto con Gianni Oliveri. Dall’autunno 2009 
collabora con il DAMS di Imperia. Nel 1999 con Gianni Oliveri fonda la 
Compagnia Teatro Instabile, diventandone regista ed attrice. Anni 2001-2008 
studia canto lirico con A. Brunengo e nell’estate 2005 partecipa ad uno stage 
sotto la direzione di Gabriella Ravazzi. Dopo aver lavorato sul metodo 
Stanislavskij studia e ancora attualmente si perfeziona sugli esercizi di tecnica 
dell’attore elaborati da Michail Cechov. Dal 7 al 29 agosto 2009 porta in scena al 
Fringe Festival di Edimburgo lo spettacolo in lingua Inglese per bambini Tixi & 
Moxo: a colourful adventure di D. Veronese.  
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SPAZIO 
TECNICO 

IL LINGUAGGIO 
CINEMATOGRAFICO 

 

di Gabriella Vecchi 
 

L’idea di una serata su 
questo argomento al 
nostro Cineclub Pie- 
monte è nata dalla mia 
personale esigenza di 
comprendere cosa si 
possa intendere per 
“linguaggio del cinema” 
senza però addentrarsi 
nell’aspetto tecnico del- 
la questione, come 
l’analisi dell’inquadra- 
tura e dei suoi elementi 

costitutivi, scale dei piani, angolazione  o 
movimenti di macchina. Tutte conoscenze 
imprescindibili  per noi f ilmmakers, ma ciò che 
più mi interessava era proporre un viaggio nello 
sviluppo di alcuni aspetti del linguaggio del 
cinema e dei suoi signif icati per arrivare a 
capire meglio ciò che vediamo al cinema se 
spettatori, o a produrre in maniera più 
consapevole se autori. 
Il tutto attraverso spezzoni di f ilm e testimo- 
nianze di grandi maestri, perché è da  loro che 
meglio si può apprendere il linguaggio generato 
da un’emozione. 
 

Il Cosa e il Come 
 

Kandinsky , il grande pittore russo della prima 
metà del 900, considerato il primo artista ad 
aver dipinto opere completamente astratte, ha  
detto: “Nell’arte non conta il cosa, ma il come”. 
Ha poi spiegato meglio che “La bellezza è la 
relazione del contenuto alla forma (ossia il 
rapporto tra l'opera e l'emozione che la fa 
nascere nell'artista). Ogni opera nasce infatti 
da un'emozione. Una volta che l'opera è stata 
creata, ossia una volta che l'emozione ha 
ricevuto una forma ed è stata fissata su un sup- 
 

porto materiale, nello spettatore si genera un 
sentimento che gli consente di ritrovare il 
contenuto dell'opera, l'emozione puramente 
spirituale. L'opera è cosi la forma materiale 
esteriore che consente la trasmissione di 
un'emozione da un'anima a un'altra anima”. 
Il grande Tonino Guerra , scomparso nel 2012, 
è stato un poeta, pittore, scrittore e 
sceneggiatore italiano di fama internazionale. 
Vale la pena di ricordare, tra le collaborazioni 
più feconde quelle con Michelangelo Antonioni 
(con cui ha realizzato «L'avventura», 
«L'eclisse», «La notte», «Deserto Rosso», 
«Blow -up», «Zabriskie Point», «Al di là delle 
nuvole», quest'ultimo anche con Wim 
Wenders) e Federico Fellini (con cui ha f irmato 
«Amarcord», «E la nave va» e «Ginger e 
Fred») ma anche con Andrej Tarkovskij, 
Francesco Rosi, Luchino Visconti, Theo 
Angelopoulos, i fratelli Taviani, Marco 
Bellocchio, Vittorio De Sica, José Marìa 
Sánchez, Elio Petri, Giuseppe De Santis, Mario 
Monicelli. 
 
 
 
 
 
 
 
 
 
 
 
 
 
 
In una sua intervista del 2008 egli afferma: 
“La gente non sa cos’è il cinema, la gente 
crede che il cinema sia un racconto. E non sa 
che oltre al racconto c’è un’altra cosa, e oltre 
quella cosa ce n’è un’altra, cioè c’è un gioco di 
profondità. … Come si fa a spiegare agli 
studenti come si  deve guardare un’immagine? 
non una storia! io non voglio sapere l a storia, 
 

Gabriella Vecchi 

Tonino Guerra  
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voglio sapere “come” lui (n.d.r.Antonioni) ha 
raccontato quell’incontro, cioè un uomo che 
incontra una donna… 
A seconda della forma quindi, cioè il come, il 
linguaggio usato, si può fare un orrido f ilm sulla 
mamma, ma un ottimo f ilm sulla matrigna 
cattiva. 
Sono rapporti complessi quelli che si 
stabiliscono tra i segni che costituiscono il 
linguaggio cinematografico: le immagini, le 
tracce scritte, le voci, i rumori e la musica, 
ognuno dei quali a sua volta complesso ed 
elaborato. Diff icile quindi gestirli con 
padronanza e competenza. Per chi realizza il 
f ilm è necessario mantenere presenti tre 
principi basilari: la coerenza, la compiutezza e 
la comunicabilità. Sono regole che “rivelano 
l’esistenza di una struttura profonda e di un 
programma” (Casetti). Per chi il f ilm lo guarda, 
è fondamentale trovare la “giusta distanza”: per 
questo sarebbe opportuno vederlo almeno due 
volte. La prima per lasciarsi avvolgere 
dall’atmosfera creata, la seconda per 
analizzarne gli aspetti prevalenti e trovare in 
questi le conferme o le sconferme delle nostre 
prime impressioni basate prevalentemente 
sull’emotività. 
Non si dovrebbe infatti mai dimenticare che 
tutto ciò che propone il cinema ha la sua ragion 
d’essere nella f inzione, nella “messa in scena” 
che viene scelta e allestita di volta in volta per 
divertirci, informarci,  rilassarci, emozionarci, 
spaventarci. 
È un fatto che alla f ine dell’ottocento si iniziò 
con i fratelli Lumière a f ilmare la semplice 
realtà per mostrarla. Ma la realtà non si può e 
non si potrà mai mostrare nel cinema, poiché, 
nel momento stesso in cui essa "cade in 
pellicola" (Bazin, 1958), subito si trasforma in 
rappresentazione, diventando il contrario di sé 
stessa. Infatti f in da subito, con Meliès, la realtà 
venne via via alterata dalla scelta di soggetti 
fantasiosi, dalla scenografia allestita allo scopo, 
dagli effetti speciali, dal modo di riprendere e 
dal montaggio. E oggi anche dal  trattamento 
del girato, grazie al digitale. Evidentemente 
l’uomo ha sempre bisogno di continuare a 
raccontare e raccontarsi favole, di sognare e 
vivere  tante altre vite oltre la sua. Funzione 
che f ino alla comparsa del cinema era stata 
assolta solo dalla tradizione orale e dalla 
letteratura, romanzi e teatro, a cui il cinema 
attinse a piene mani come fonti di ispirazione. 
 

Ma romanzi e teatro possedevano un 
linguaggio proprio  consolidato da secoli, il 
cinema doveva invece inventarselo dall’inizio. 
Ancora Tonino Guerra nel 2009 dice la sua sul 
rapporto cinema-letteratura.  
“Questa grande importanza che si dà alle 
storie… per esempio, questi sceneggiatori 
devono scrivere delle storie, e  credono… in 
Russia specialmente, la mia battaglia è sempre 
questa, che ti riferiscono o una storia di Tolstoj, 
o una storia di Cechov… ci son dei libri… 
hanno già una loro completezza, perché 
devono essere rivisitati?… il cinema è una 
cosa nuova.” 
Oltretutto, il passaggio dal linguaggio letterario 
a quello f ilmico non è mai semplice. È una vera 
e propria traduzione da un linguaggio a un 
altro. Corretto sarebbe dunque pensare alla 
traduzione dalla letteratura al cinema non come 
a un f ilm che sia degno del romanzo, ma come 
a una nuova opera che potenzia quella 
originaria. Il risultato del processo di 
trasposizione, quindi, è un nuovo testo, il cui 
senso rimane sostanzialmente equivalente a 
quello di partenza, rispetto al quale presenta 
signif icati potenziati. 
Per vedere più da vicino questi passaggi e 
l’evolversi del linguaggio f ilmico nel tempo si 
può prendere come esempio un testo scritto 
nel 1900: Il  meravigl ioso mago di Oz  (The 
Wonderful Wizard of Oz), un celebre romanzo 
per ragazzi di L. Frank Baum, illustrato da 
W.W. Denslow . 
Nel primo capitolo apprendiamo che Dorothy  
è una bimba che vive in Kansas con gli zii e il 
cane Toto. 
Un giorno, un violentissimo tornado solleva la 
 
 

Un frame tratto da “Il mago di Oz” di Harry 
Simon, da noi conosciuto come ‘Ridolini’ (1925). 
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casa da terra, e la spinge nell'aria. Men- 
tre gli zii riescono a rifugiarsi sottoterra, 
Dorothy e Toto rimangono all'interno della 
casa, e vengono trasportati in volo assieme ad 
essa, f ino alla fantastica Terra di Oz . 
 
Da “Il merav iglioso mago di Oz” di Frank Baum 
 

Il ciclone  
Poi da nord giunse improvviso il cupo ululato del 
vento. (...) Subito dopo un altro ululato si alzò da 
sud e l 'erba si curvò e ondeggiò in quella 
direzione.(…) Poi accadde qualcosa di 
straordinario. La casa roteò due o tre volte su se 
stessa e si sollevò nell 'aria come se si fosse 
trasformata in un pallone. Il vento del nord e quello 
del sud, scontrandosi proprio in quel punto ne 
avevano fatto i l centro del ciclone. Di solito al centro 
del ciclone l 'aria è ferma, ma la violenta pressione 
del vento da ogni lato stava sollevando la casa 
sempre più in alto, la trascinò fino al vertice dove 
rimase e poi la trasportò per miglia e miglia lontano, 
come se fosse una piuma.  
C'era un gran buio, lassù e il vento ululava, ma a 
Dorothy quel viaggio sembrò ugualmente  
divertente. Passarono le ore. Poco dopo dormiva 
profondamente, incurante del dondolio della casa, 
del rumore del vento. 
 

Nel paese dei Munchkin  
Dorothy fu svegliata da un gran colpo. (…). Si alzò e 
solo allora si rese conto che la casa non si muoveva 
più. Non solo, anche il buio era svanito e la luce del 
sole, entrando dalla finestra, i l luminava gaiamente 
la stanza. Subito, con Toto alle calcagna, corse ad 
aprire la porta e non poté trattenere un grido di 
stupore alla vista dello splendido spettacolo che le 
si parava davanti agli occhi.  
Il ciclone aveva deposto la casetta, con una 
delicatezza strana per un ciclone, nel bel mezzo di 
un paese bell issimo. Tutto intorno c'erano immensi 
prati verdi con un'infinità di alberi carichi di frutta 
matura e profumata, ovunque sbocciavano fiori, 
uccell i dalle piume variopinte svolazzavano 
cantando tra gli alberi e i cespugli. Poco lontano, un 
limpido torrente scorreva tra due rive erbose con un 
fruscio dolce che suonava come musica alle 
orecchie di una bambina abituata alle aride e 
silenziose praterie grigie del Kansas. 
 
Dalla sua prima pubblicazione f ino ad oggi il 
libro ha ispirato diversi f ilm. Di due sono state 
presentate le sequenze tratte da questo stesso  
passo del testo.  
Il primo, in ordine cronologico, è ”Il mago di 
Oz“ di Harry Simon , da noi noto come 
Ridolini, del 1925.  Il f ilm, muto e in b/n, è  reso 
in chiave comica e si discosta di molto dal rac- 
 

conto su cui si basa, sia nei personaggi che 
negli episodi. Ma nella sequenza del volo della 
casa è ben resa l’atmosfera fantastica del 
tornado. È il punto in cui forse meglio l’autore 
riesce, con ingenui effetti speciali, a tradurre il 
linguaggio letterario in linguaggio f ilmico. 
Ben diverso però il risultato ottenuto dal 
musical “Il mago di Oz ” di Victor Fleming , del 
1939. Tra i due f ilm erano passati solo 
quattordici anni, ma nel frattempo due 
avvenimenti avevano rivoluzionato il cinema: il 
sonoro e il colore. Il Kolossal è stato tra i primi 
a fare uso del technicolor, ma solo per le scene 
ambientate nella terra di Oz, oltre l’arcobaleno, 
dove il colore serve alla costruzione del 
meraviglioso e diventa elemento narrativo oltre 
che psicologico. 
 
 
 
 
 
 
 
 
 
 
 
 
 
 
 
 
Nella scena proposta assistiamo al repentino 
passaggio dall’uso del b/n, nel volo della casa 
nell’uragano, a quello di un colore caldo e 
smagliante quando la porta si spalanca sulla 
fantastica terra dei Munchkin. L’effetto è 
davvero emozionante. 
 

BN e Colore 
 
Il bianco e il nero aveva favorito lo sviluppo di 
un linguaggio basato sulla costruzione e sulla 
plasticità dell'immagine, sul movimento della 
macchina da presa e sull'uso attento della luce 
e delle arti fotografiche. Il cinema a colori diede 
nuova vita al gusto pittorico dei registi. 
Mi è sembrato interessante proporre la visione, 
grazie a un montaggio in parallelo, della stessa 
scena, quella della doccia, tratta da due f ilm, il 
capolavoro di Hitchcock, Psycho, del 1960, e 
 

Un frame tratto da “Il mago di Oz” di Victor 
Fleming (1939). 
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il suo rifacimento shot by shot da parte di Gus 
Van Sant nel 1998. 
Gus Van Sant  ha sovente ripetuto che il suo 
non è un remake, ma un vero e proprio calco 
dell'originale�� Van Sant volle rendere omaggio 
ad Alfred Hitchcock seguendo minuziosamente 
le stesse inquadrature e gli stessi tagli di 
montaggio hitchcockiani, così come i dialoghi e 
l'intera trama. Tuttavia ci sono  differenze 
basilari tra il remake e l'originale. 
 
 
 
 
 
 
 
 
 
 
 
 
 
 
 
 
Hitchcock girò in b/n per esigenze di 
produzione a basso costo. 
Van Sant Da fa un uso accentuato del colore, 
quasi per marcare a tutti i costi le nuove 
possibilità offerte dalla tecnologia e questo 
impiego del colore frutto di una estetica pop 
conferisce ai personaggi e alle scene un alone 
straniante come se fossero al di fuori di 
qualsiasi epoca storica. 
Il protagonista di Hitchcock, l’alto e f iliforme 
Anthony Perkins, incarna una bellezza quasi 
femminea fragile e malata che non ha bisogno 
di eccessi per rendere il disadattamento e la 
solitudine del personaggio. Da qui la forza della 
sua interpretazione. 
L’attore Vince Vaughn, scelto da Van Sant, ha 
caratteristiche decisamente differenti da 
Perkins: è più massiccio e corpulento, più 
spavaldo e ha bisogno di rendere la fragilità 
psichica del protagonista marcandola con tic. 
 
La scena della doccia 
Hitchcock vs Gus Van Sant  
-  Nell'originale vi è una nebbia, ovviamente è 

vapore acqueo della doccia, che crea 
un'enorme sensazione di angoscia, con 
contributo del bianco e nero. 

 

- Nel remake la protagonista è illuminata dal 
sole, si crea un’immagine luminosissima che 
fa perdere tutta l'angoscia dell'originale. 

- Tra i primi piani della vittima agonizzante e 
quelli dell’assassino coperto dal getto della 
doccia Van Sant inserisce un frammento 
visivo: grandi nuvole in cielo che corrono 
gonfie di pioggia.  È un elemento che non 
possiede alcuna coerenza narrativa con il 
resto della scena e quindi sarebbe stato 
impossibile nel cinema classico di cui 
Hitchcock è un grande esponente: stanno a 
segnare lo scarto tra passato e 
contemporaneità. 

- Una delle inquadrature che con frequenza 
tornano in molti f ilm hitchcockiani, è il 
dettaglio dell’occhio. Quando Hitchcock 
mette in campo dei personaggi «osservanti» 
lo fa sempre fedele al suo principio che «un 
regista non ha niente da dire, deve 
mostrare». Qui la f issità dell’occhio di 
Marion segna il drammatico punto di non 
ritorno alla vita. 

- In Van Sant il movimento di macchina che 
alla f ine della scena ruota intorno al proprio 
asse per mostrare il particolare dell’occhio e 
del volto della vittima sembra essere un 
virtuosismo che non aggiunge nulla alla 
tragicità dell’evento. 

Dal confronto emerge dunque come, al di là 
della trama, le scelte registiche determinino il 
risultato. 
 
Il mistero della visione: la luce e il colore 

 
E’ ormai assodato che certi colori possono 
rappresentare e trasmettere signif icati, 
atmosfere, stati d'animo che nel f ilm possono 
anche non venire mai menzionati. 
Vittorio Storaro  è stato tre volte premio oscar 
alla fotografia per “Apocalypse Now”, “Reds” e 
“L'ultimo Imperatore”. Altri f ilm da lui curati: “Il 
thè nel deserto”, “Un sogno lungo un giorno”, “Il 
conformista”, “Ultimo Tango a Parigi”, “Il piccolo 
Buddha”, ”Dick Tracy”. 
L’approfondimento dei suoi studi sui tre grandi 
nuclei tematici, la luce, il colore e gli elementi, 
ha dato vita alla trilogia “Scrivere con la luce”, 
che, come afferma  lo stesso Storaro, “non è 
solo un libro, ma il progetto di una vita, per 
capire quanto filosofi, pittori, scienziati di tutto il 
mondo hanno speso in ricerca intorno al 
mistero della visione. E’ un insieme di  s c r i t t i  e 
 

Scelte d’illuminazione molto differenti tra l’opera  
di Hitchcock e quella di Gus Van Sant. 
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immagini, frutto di circa trent’anni di 
esperienze, diviso in tre capitoli principali, 
contenenti un unico ragionamento di vita.” 
 
 
 
 
 
 
 
 
 
 
 
 
In un breve f ilmato abbiamo visto riassunti i 
principali signif icati attribuiti da Storaro al 
colore esemplif icati da scene tratte dai suoi 
f ilm. 
Anche Tonino Guerra in un’intervista del 2009,  
esprime il suo pensiero a proposito della luce: 
“Il cinema è luce. La prima cosa che farei fare a 
un giovane… io metto un oggetto su un 
comò… dei guanti, un gatto che dorme, una 
bottiglia… e dico mi fai una cosettina su 
questo, quello che vuoi tu. Allora io vedo se lui 
mi emoziona, e perché. Perché c’è poco da 
fare, anche una candela ti trasforma il tutto.” 
E continua leggendo uno scritto di Federico 
Fellini in proposito: “La luce è la materia del 
film, è sentimento, colore, tono, profondità, 
atmosfera, racconto. La luce è ciò che 
aggiunge, che cancella, che riduce, che esalta, 
che arricchisce, sfuma, sottolinea, allude, che 
fa diventare credibile e accettabile il fantastico 
e il sogno o, al contrario, rende fantastico il 
reale, dà miraggio alla quotidianità più grigia, 
aggiunge trasparenza e suggerisce tensioni, 
vibrazioni. La luce scava un volto, o lo leviga, 
crea espressione dove non c’è, dona 
intelligenza all’opacità. Seduce. La luce 
disegna l’eleganza di una figura, glorifica un 
paesaggio, o inventa dal nulla, dà magia a uno 
sfondo. Il film si scrive con la luce. Lo stile si 
esprime con la luce.” 
 

La colonna sonora 
 
Il colore e la luce diventano gli elementi 
fondamentali di uno dei più bei f ilm di Stanley 
Kubrick: “Barry Lyndon”  del 1975, fotografia 
del grande John Alcott, in cui stile e storia 
fanno un tutt’uno impossibile da districare. 
 

Il soggetto è tratto da un romanzo di un grande 
sc r ittore inglese,  William Makepeace 
Thackeray del 1844 in cui la storia dell'ascesa 
e del declino della fortuna del protagonista si 
dipana tra il 1756 e il 1789. 
Dopo averci mostrato la sua visione del futuro 
in “2001, Odissea nello spazio” nel 1965, il 
regista americano, con il suo caratteristico 
procedere per contrasto, ci accompagna in un 
affascinante viaggio nel passato. L’epoca 
prescelta non poteva che essere il ‘700, il 
Secolo dei Lumi, quello che ha visto il 
progressivo affermarsi della ragione come 
principale motore dell’agire umano. 
 
 
 
 
 
 
 
 
 
 
 
 
 
 
La forza dell’immagine è sempre la prima 
preoccupazione del regista in tutte le sue 
opere,  ma in questa la colonna sonora assume 
un’importanza quasi pari a quella visiva. Ogni 
scena è commentata a livello sonoro: oltre 
Schubert, anche Bach, Mozart, Paisiello, 
Haendel, Vivaldi. 
La scena scelta per la visione in sala è quella 
della “seduzione” con Ryan O’Neil, Marisa 
Berenson e Murrey Melvin, musica da  il Trio di 
Schubert. 
Nell’obiettivo di ricreare atmosfere e 
ambientazioni il più possibile fedeli a quelle 
dell’epoca, Kubrick fa ricorso alla sola luce 
delle candele nelle riprese di interno. Con 
l’ausilio della luce artif iciale, infatti, non sarebbe 
stato possibile ottenere quell’atmosfera calda e 
avvolgente che solo il f ioco e tremolante lume 
di una candela sa creare. Ma, paradossal- 
mente per fornirci una rappresentazione così 
realistica del ‘700, Kubrick fa ricorso ad alcune 
delle più moderne lenti dell’epoca preparate 
per lui niente meno che dalla Nasa. 
Gli attori recitano in uno stato quasi di ipnosi in 
un’inquadratura prolungata dove si ode la sola 

Un frame tratto da “L’ultimo Imperatore” di 
Bernardo Bertolucci (1987). 

Un frame tratto da “Barry Lyndon” di Stanley 
Kubrick (1975). 
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voce della musica: il tempo dell'azione è 
utilizzato come veicolo espressivo e fa parte di 
quel tessuto comunicativo che Kubrick ha 
sperimentato in ogni suo f ilm. 
 

Conclusioni, molto parziali, 
sul linguaggio filmico 

 
Con le immagini, le tracce scritte, le voci, i 
suoni e i rumori si fa dunque un f ilm. Costruire 
un linguaggio cinematografico signif ica creare 
e usare queste componenti ai f ini di una 
trasmissione di un’emozione, che può essere 
via via diversa, anche se prende ispirazione 
dalla stessa fonte.  
Grazie alla preziosa pazienza dei presenti, la 
cosa ci è apparsa  estremamente chiara 
mettendo a confronto due f ilm basati sullo 
stesso testo scritto: il romanzo di fantascienza 
f ilosofica “Solaris ” del polacco Stanislaw  Lem,  
del 1961. 
Il primo f ilm è di Andrej Arsen'evi �  
Tarkovskij, del 1972. Il secondo  è di Steven 
Soderbergh ed è del 2002. 
 
 
 
 
 
 
 
 
 
 
Trama: In una stazione spaziale da 100 anni si 
studia un pianeta, Solaris. Sulla base la 
situazione è diventata diff icile. I pochi 
sopravvissuti si comportano in modo strano e 
viene richiesto l’intervento dello psicologo-
scienziato Kris Kelvin. Apprendiamo con lui che 
Solaris sembra dare vita ai ricordi e 
all’inconscio delle persone con le quali entra in 
contatto, creando delle forme umanoidi. 
Abbiamo visionato due sequenze di questi due 
registi che mettono in scena lo stesso evento, 
l’apparizione improvvisa su Solaris di 
Rheya/Haris, la  moglie defunta dello psicologo 
Kris  Kelvin. 
 

Anche in questo caso le scelte registiche 
hanno connotato molto diversamente i due f ilm.  
In Tarkovskij abbiamo potuto osservare 
dialoghi ridotti all’osso, lunghe carrellate, il 
passaggio intenzionale dal B/N al colore. Il tutto 
potrebbe suonare un po’ noioso e, invece, si 
resta avvinti dalle immagini che si snodano 
sotto i nostri occhi e sottintendono una 
problematica ben più profonda che non una 
semplice  storia di fantascienza. Tutto è lento e 
interiorizzato perché questa non è una storia di 
fantascienza, è una profonda rif lessione 
sull’uomo e il suo rapporto con se stesso e con 
ciò che lo circonda. La luce che inonda la 
stanza della base spaziale all’apparire 
improvviso di Haris è originata da Solaris, a 
sottolineare che la stessa Haris è 
un’emanazione del misterioso pianeta, 
presenza ineluttabile con cui è necessario 
confrontarsi per comprendere se  esistano dei 
limiti (etici, morali, cognitivi) davanti ai quali 
fermarsi. I dubbi, i timori, i sospetti, le ansie, le 
speranze sono mostrati, non detti. Esattamente 
come ci ha insegnato Hitchcock. 
Quella di Soderbergh è proprio una storia di 
fantascienza classica, narrata con stile più 
diretto, veloce nel montaggio e ricca di primi 
piani a ribadirne l’elemento drammatico. 
 
 
 
 
 
 
 
 
 
 
 
 
La stanza buia, la violenta reazione verbale di 
Kris al risveglio trovandosi accanto la moglie, il 
muoversi esagitato, il f lashback che punta a 
centrare il problema soprattutto sulla relazione 
di coppia, i dialoghi serrati, tutto contribuisce a 
rendere la vicenda molto più moderna e umana 
e vicina a noi. Ma certamente più lontana da 
Solaris. 

Un frame tratto da “Solaris” di Andrej Tarkovskij 
(1972). 

Un frame tratto da “Solaris” di Steven 
Soderbergh (2002). 
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