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Bolt è un cagnolino bianco con una saetta tatuata sul pelo, star di un telefilm
fantascientifico, dove in coppia con la padroncina Penny compie imprese spet-
tacolari. Vissuto fin da cucciolo in uno studio hollywoodiano fra pericoli fasulli
e pasti sicuri, Bolt si è convinto che quella è la realtà, inclusi i suoi poteri ecce-
zionali. Quando però Penny viene rapita dal perfido Dottor Calico, Bolt parte
immediatamente alla sua ricerca e viene catapultato nelle rischiose strade della
vera New York. Inizia così un avventuroso viaggio nel corso del quale incon-
trerà nuovi irresistibili amici, come la cinica (in apparenza) gatta randagia
Mittens e il criceto obeso e teledipendente Rhino, ma soprattutto si accorgerà con
grande stupore di non essere un vero supereroe, bensì semplicemente l’attore a
quattro zampe di una serie televisiva. Attraversando l’America Bolt ritroverà la
sua identità canina, ovvero l’inclinazione al gioco unita all’inossidabile fedeltà
alla padroncina. E quando scoprirà che la vita da cane qualunque ha anche i
suoi vantaggi, imparerà quanto siano importanti l’amicizia, il gioco di squadra
e la scoperta di se stessi. Alla fine ritroverà Penny e con un gesto stavolta davve-
ro eroico le salverà la vita, mettendo a rischio la propria.

Bolt è il terzo “computer-animated film”, dopo Chicken Little e I Robinson - Una famiglia
spaziale, prodotto da Walt Disney Animation Studios, e il quarantasettesimo lungometrag-
gio animato Disney. All’inizio del 2006 John Lasseter ha assunto il comando dell’azienda e
ricopre attualmente il triplice ruolo di direttore creativo dei Walt Disney Studios, dei Pixar
Animation Studios e di supervisore delle attrazioni di Disneyland. Secondo molti è il legitti-
mo erede di Walt Disney e in comune con il leggendario Walt possiede una conoscenza
profonda dei materiali, un’indubbia capacità creativa di guardare a distanza ma anche una
pericolosa vocazione all’accentramento che rasenta la dittatura, nonostante le dichiarate
riunioni di verifica-prodotto con tutti i registi Pixar e alcuni membri esterni. D’altra parte
dopo i disastri ripetuti e continuativi delle produzioni Disney dal 2000 a oggi, lo stesso Roy
Disney ha parlato di avvento di un “salvatore” e Lasseter sembra aver preso il ruolo molto
sul serio, al punto da intervenire in maniera radicale per salvare il salvabile su tutti i lungo-
metraggi già in fase di preparazione. Per I Robinson - Una famiglia spaziale fece rifare il
60 per cento del film e nel caso di Bolt, licenziato Chris Sanders, già regista del pur prege-
vole Lilo & Stich, perché orientato a dare al lavoro una certa eccentricità con la partecipa-
zione di gatti orbi e conigli radioattivi, ha affidato la direzione ai più ossequienti esperti ani-
matori Chris Williams (Le follie dell’imperatore) e Byron Howard (Koda, fratello orso), im-
ponendo maggiore amabilità ai personaggi in modo che ci si rivolgesse a un pubblico sen-
za età. Inizia così a delinearsi meglio una linea editoriale: Lasseter ha anche fatto creare un
nuovo raffinato marchio per i Walt Disney Animation Studios con i bozzetti e i fotogrammi
di Topolino che prendono vita in Steamboat Willie a voler ribadire che la grandezza, l’arte e
l’eleganza dell’impero Disney nascono da lì. I prodotti Pixar vengono spinti verso un “poe-
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ticismo” quasi chapliniano, e quelli
Disney verso il ritorno alla grande
animazione sia in 2D che in 3D e alle
favole magiche.
Sulla scia di una tradizione cinemato-
grafica di cani in carne e ossa come
Rin Tin Tin, Lassie, Rex con un’attitu-
dine per le gesta eroiche, Bolt esibi-
sce la maggiore fisicità tridimensio-
nale del cane, la forza visiva dei pae-
saggi ottenuta con un’animazione
d’avanguardia che si ispira alla pittu-
ra iperrealista di Edward Hopper con
i suoi giochi di luci e ombre e una qualità fotografica ottenuta con la tecnologia digitale,
che si richiama a Vilmos Zsigmond, realizzando un’indovinata miscela di umorismo, avven-
tura e tenerezza.
I due film a cui Bolt si ricollega immediatamente sono The Truman Show, di cui mantiene
il rapporto tra verità e rappresentazione nella versione canina, mostrando che non solo gli
umani, ma anche gli animali subiscono le nefaste influenze dello strapotere della televisio-
ne, e Gli incredibili, di cui conserva la stessa angolazione nel guardare i super-eroi, per sco-
prire che dentro di loro ci sono solo super-illusi. L’elemento originale e quindi vincente è
che in Bolt non è il personaggio a reagire alla situazione circostante, ma un cambiamento
di mondo che supplisce all’indebolimento del personaggio: la scoperta scioccante di aver
perso qualcosa di fondamentale, ovvero i suoi super-poteri, con tutte le conseguenze che
questo comporta all’esterno.
Secondo la migliore tradizione Pixar il film si è concentrato sulla messa a punto dei perso-
naggi, caratterizzati da un tratto morbido e piacevole e da psicologie complementari e ric-
che di sfumature: il cane divo, il fan criceto e la gatta scettica. Grazie al 3D nelle scene d’a-
zione le immagini paiono staccarsi dallo schermo, avventandosi sullo spettatore che temerà
di essere colpito dall’ologramma di una siringa o di un camion… Il disegno è vivace, lo sfor-
zo produttivo enorme, centinaia di artisti si sono mobilitati per mettere sullo schermo l’in-
calzante avventura. Inoltre il montaggio serrato e concatenato di azioni costituisce una
grande lezione stilistica rispetto alla ridondanza di alcuni film con attori in carne e ossa. Il
buon doppiaggio italiano propone Raoul Bova come simpatica voce di Bolt, mentre nell’ori-
ginale è affidato a John Travolta.
La vicenda può indurre a riflessioni importanti: il rapporto fra finzione e realtà, la messa in
discussione della sindrome di onnipotenza tipica dell’infanzia che secondo la psicoanalisi va
abbandonata in età matura, pena la follia. Da un certo punto in poi lo scontro tra il bene e il
male avviene lungo il mai rinnegato stereotipo americano del viaggio attraverso l’America,
qui destinato a concludersi sotto la scritta magica “Hollywood”, riscoperta dopo la presa di
coscienza come paese dei balocchi, terreno della fantasia dichiarata e quindi amica. Si tratta
di un viaggio di formazione, dove le illusioni dell’infanzia lasceranno via via il posto a una
maggiore consapevolezza, rinsaldata da un sentimento di amicizia forte e imprescindibile. In
una società così ossessivamente immersa nella necessità dello straordinario a scapito di una
noiosa e rassicurante normalità, il film è una sorta di richiamo all’ordine: il protagonista, con-
vinto di avere dei superpoteri, scoprirà infatti che non li possiede e soprattutto che non gli
servono per “sentirsi qualcuno”,perché ciascun individuo è unico e speciale in quanto tale.

a cura di Silvia Savoldelli
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SPUNTI DI RIFLESSIONE
• Vista laser, super-abbaio che travol-

ge i nemici, fiuto eccezionale… In-
dividua e analizza tutti i superpoteri
di Bolt.

• Esamina le caratteristiche degli altri
personaggi: la dolce ma determinata
Penny, la gatta maltrattata e abban-
donata Mittens, il criceto esagitato e
fan televisivo Rhino.

• Una divertentissima gag è quella dei
piccioni, che parlano in un modo
molto particolare. Chiedi all’inse-
gnante a quale famosissimo film si rifanno.

• Se negli Incredibili una famiglia eccezionale finge la normalità, in Bolt un cagnetto brillante e
fotogenico ma comune crede di avere dei superpoteri. In entrambi i casi però a contare sono
le doti personali, il senso di responsabilità e di coraggio capace di volgere al meglio anche le
situazioni più complesse. Dopo aver visto questi due film, individua analogie e differenze.

PERCORSI DIDATTICI
• In Bolt è stata utilizzata la tecnologia NPR (Non Photorealistic Rendering), che al contrario

della computer graphic tradizionale non mira al fotorealismo, ma alla riproduzione digitale di
effetti simili a quelli del disegno a mano libera e della pittura, in modo da rendere visivamen-
te quel mondo fittizio ma assolutamente credibile in cui Bolt è vissuto ed è convinto di vivere
ancora. Ti sembra che il risultato sia efficace?

• Conosci delle serie televisive con cani per protagonisti? Quali?
• In Bolt la televisione è rappresentata esattamente per quello che è: un ex elettrodomestico

che ormai ha la forza di sostituirsi alla e di impadronirsi della fantasia dei bambini. Sei d’ac-
cordo? Perché?



13

Il leone Alex, la zebra Martin, la giraffa Melman e l’ippopotamo Gloria stanno
per tornare a casa, o quantomeno questa è la loro intenzione: a bordo di un
vecchio aereo intendono infatti volare dal Madagascar all’amata New York, ma
tutto ciò che riescono a rimediare è un atterraggio di fortuna nel cuore dell’A-
frica e precisamente nella riserva dove vivono i genitori di Alex. Il quartetto sem-
bra ambientarsi in fretta alla vita nella giungla, dove ciascuno di loro pare tro-
vare ciò che aveva sempre sognato: una famiglia per Alex, un branco per Mar-
tin, un ruolo importante come quello del “dottore” per Melman e un compagno
per Gloria.
Ma ben presto emergono le difficoltà e le differenze: Alex infatti non è capace di
combattere come comanda il rito di passaggio all’età adulta che i leoni seguono
fedelmente; Martin ha perso la sua unicità in un branco che sembra possedere
le sue stesse attitudini; Gloria non è convinta delle avances dell’affascinante ma
superficiale ippopotamo Moto-Moto e non si accorge dei sentimenti di Melman:
questi, peraltro, si è convinto di aver contratto una malattia letale e quindi si
abbandona alla disperazione. Ben presto anche i rapporti di lunga data fra i
quattro protagonisti sembrano risentire della situazione e si incrinano vistosa-
mente. A rimettere le cose a posto, però, ci pensa un insperato imprevisto: una
siccità che colpisce la riserva e che costringe i quattro a dimostrare le proprie
reali capacità.

Il moderno panorama dell’animazione americana ha visto la consolidata tradizione Disney
essere accantonata in favore di un dualismo che al momento divide il mercato principal-
mente fra i prodotti Pixar (che peraltro si pongono in continuità con la tradizione della
stessa Disney) e quelli della Dreamworks, caratterizzati da un ritmo più frenetico, un’ironia
dissacrante che a volte sfocia nel non-sense e una più marcata tendenza alla tipizzazione.
Madagascar 2 è probabilmente il film più felice sinora prodotto dalla casa americana, poi-
ché non rinnega le caratteristiche tipiche del marchio, ma allo stesso tempo dimostra di sa-
per caratterizzare in maniera più forte i personaggi, permettendo al pubblico di sviluppare
la giusta dose di empatia: una caratteristica, questa, che sinora era sempre stata sacrificata
per conferire centralità al meccanismo comico e agli intrecci narrativi (fatto che faceva ap-
parire eccessivamente “freddi”e meccanici i cartoons Dreamworks).
La legge del sequel, dunque, ha giovato a Madagascar che, non dovendosi più preoccupare
di costruire un sistema di riferimenti all’interno del quale far muovere lo spettatore, può
ora permettersi di definire in modo più puntuale i protagonisti, le loro caratteristiche, i loro
timori e i loro legami, senza per questo rinunciare a un ritmo frenetico e a un umorismo
perfettamente codificato. L’idea di base, anche in questo caso, si rifà vagamente al modello
disneyano nella misura in cui risulta prediletto l’uso di animali antropomorfi che convivo-
no all’interno di una comunità capace di riprodurre le dinamiche della nostra società mul-

MADAGASCAR 2 - VIA DALL’ISOLA

Regia Eric Darnell, Tom McGrath Origine Usa, 2008 
Durata 87’ Distribuzione Universal
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tietnica: erbivori e carnivori, dunque,
stazionano all’interno dello stesso
spazio senza sbranarsi a vicenda, ma
riflettendo invece gli umori e le rela-
zioni di affetto e di potere che rego-
lano anche il mondo degli umani.
L’umorismo irriverente si ritrova in
alcune simpatiche prese in giro delle
ossessioni che caratterizzano il mon-
do moderno: centrali in questo senso
diventano i comprimari, dallo stralu-
nato re Julien che sogna di dominare
il mondo ma in definitiva appare co-
me un giocherellone, ai favolosi pinguini che agiscono in perfetta sinergia e con incredibili
capacità tattiche, e che irridono l’ossessione per l’efficienza tipica della società capitalista
(con tanto di gag sulle contrattazioni sindacali).
Il centro della scena però è per i quattro protagonisti, sinora ritratti come un estemporaneo
gruppo di personaggi dalla marcata vis comica e che stavolta perdono parte della loro tipiz-
zazione attraverso un confronto con una comunità di simili. In particolare il leone Alex e la
zebra Martin si ritrovano a soffrire per problemi diametralmente opposti: il primo a causa
della propria natura di ballerino sostanzialmente refrattario alla violenza, che marca pertan-
to la differenza con gli altri leoni della savana e in particolare con il padre; il secondo, inve-
ce, a causa della propria perdita di unicità nel branco di zebre da cui è indistinguibile. Se,
dunque, Alex, in quanto figlio del capobranco, può inizialmente godere di una posizione
privilegiata che annulla qualsiasi possibilità di spersonalizzazione nel mucchio, per Martin
accade esattamente l’opposto e la crisi interiore diventa tanto più sfacciata quando arriva a
riflettersi nel rapporto di amicizia fra i due. Preoccupati per i propri problemi, infatti, il leo-
ne e la zebra non riescono a comprendersi rispettivamente e quindi finiscono per minare
alle fondamenta il loro rapporto, sino a quel momento basato sull’accettazione dell’altro in
quanto personaggio unico e speciale. In entrambi i casi, infatti, è abbastanza chiaro come il
problema sia quello di far accettare o far emergere la propria specificità:Alex infatti deve
far accettare a genitori e compagni di branco l’idea di un leone ballerino che non sa com-
battere e ci riuscirà quando dimostrerà che le sue capacità potranno rivelarsi utili per risol-
vere il problema della siccità. Martin, invece, deve ritrovare la propria unicità nel branco e
potrà farlo solo risolvendo i conflitti creatisi con lo stesso Alex, che gli permetteranno di es-
sere ancora una volta al suo fianco nell’avventura finale.
La dicotomia Alex/Martin si riflette a sua volta in quella fra Gloria e Melman: la prima igno-
ra il secondo cercando nella vicinanza con i propri simili l’appagamento di un desiderio
d’amore finora negatole dalla vita nello zoo. Scoprirà con stupore che, invece, proprio Mel-
man è il compagno ideale sinora rimasto nascosto ai suoi occhi, e gli restituirà per questo la
perduta voglia di vivere.
Ciò che dunque il film vuole porre in essere è la necessità di un ripensamento delle dinami-
che affettive tradizionali, che portino a un orizzontalità dei rapporti: viene quindi abolita la
verticizzazione padre/figlio, cacciatore/preda, latin-lover/compagna remissiva, in favore di
nuovi tipi di rapporti non tradizionali che danno vita a una comunità allargata e dove c’è
posto per tutti. Non a caso manca la reale “resa dei conti” fra Zuba, il coraggioso padre di
Alex, e il suo storico nemico Makunga (risolta con l’utilizzo di un altro personaggio assolu-
tamente estemporaneo e figlio della tipizzazione cara alla Dreamworks, ovvero l’irriducibile



nonna karateka) proprio perché vie-
ne a cadere il concetto di potere ca-
ro al secondo. Alex dunque non ri-
scatta se stesso come figlio del capo-
branco, ma semplicemente rivela alla
comunità l’esistenza di un sistema di
riferimenti diverso da quello sinora
applicato e che è in grado di conferi-
re dignità a pratiche in precedenza
ritenute vili.
Il merito del film sta dunque tutto
nella sua capacità di trattare con
semplicità un tema complesso: la
struttura narrativa pertanto tenta di rispecchiare anch’essa la conciliazione fra stili diversi, e
se nel complesso il film resta frenetico e in grado di “bruciare” le gag con un ritmo che non
sembra conoscere soste, riesce nel contempo a offrire una definizione eccellente dei perso-
naggi e anche a ritagliare alcuni momenti più lieti nei quali lasciar affiorare un sentimento
di commozione. La serietà si alterna dunque alle parti più amene, regalando profondità a
una storia che nel primo capitolo non era riuscita a spingersi più in là di un semplice diver-
tissement comico.
Non è casuale, infine, nemmeno il fatto che il film arrivi a rinnegare il presupposto enuncia-
to sin dal titolo, ovvero la fuga dall’Africa per un ritorno a casa: i personaggi quindi decido-
no di restare nella savana dove sembrano aver trovato la stessa importanza che avevano a
New York.

a cura di Davide Di Giorgio

SPUNTI DI RIFLESSIONE
• In quale dei quattro protagonisti ti riconosci maggiormente e perché?
• Il tema dell’amicizia è centrale nel film: quanto sono importanti gli amici nella tua vita e

quanto influiscono sulle tue scelte o sulla tua visione della vita?
• Il film illustra le vicende di quattro personaggi atipici alle prese con una realtà tradizionale

nella quale faticano a integrarsi: ti è mai capitato di non essere apprezzato o di essere consi-
derato “strano”per alcune tue capacità originali che gli altri non capivano?

• Il film mostra una vasta serie di animali e illustra luoghi come il Madagascar, l’Africa, New
York, lo zoo, la riserva: elenca gli animali che hai riconosciuto e approfondisci la conoscenza
di quei posti.

PERCORSI DIDATTICI
• Animali antropomorfi nella storia del cinema e dell’animazione: dai classici e solari personag-

gi Disney (Topolino, Paperino) agli eroi problematici di Madagascar.
• Umani e animali nella storia del cinema: problemi e vantaggi di un’amicizia che supera le bar-

riere della specie. Possibili titoli: Due ragazzi e un leone, Beethoven, L’incredibile volo, Gar-
field.

• Pinguini in animazione, un filone che ultimamente sta prendendo piede: confrontare i diversi
modi in cui questi animali sono stati recentemente portati alla ribalta e indagare i motivi che
li rendono così amati presso il grande pubblico. Possibili titoli: Madagascar, Surf’s Up, Happy
Feet.
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Nella profondità degli abissi che circondano una piccola isola giapponese, lo
stregone Fujimoto compie vari esperimenti per sconvolgere gli equilibri
ambientali e realizzare il dominio dei mari sulla Terra. Un giorno, però, una
delle figlie, la pesciolina Ponyo, decide di abbandonare la casa paterna per
avventurarsi in un viaggio verso le coste emerse che la porta a incontrare
Sosuke, un bambino di cinque anni che vive con la mamma su una scogliera.
Tra i due nasce subito una grande affinità e un legame fortissimo suggellato
dalle parole di Sosuke:“Non devi temere più niente, io mi prenderò cura di te
per sempre”. Col passare del tempo Ponyo si scopre essere una pesciolina sui
generis, in grado di parlare, ghiotta di prosciutto e, soprattutto, capace di tra-
sformarsi in essere umano. Gli avvenimenti porteranno i due ad affrontare
prove difficili e pericoli naturali come lo tsunami ma rafforzeranno anche la
loro unione, fino alla decisione finale: Ponyo rimarrà umana per sempre?

Ponyo sulla Scogliera è il ventunesimo film del maestro dell’animazione giapponese Hayao
Miyazaki, prodotto dallo Studio Ghibli e tratto dal racconto “Iya Iya En”, scritto dall’autrice
giapponese Nakagawa Rieko e illustrato da Yamawaki Yuriko. Una storia dai colori caldi, ac-
querellati che, rispetto al precedente Il castello errante di Howl abbandona la complessità
narrativa in favore di una chiarezza compositiva che trasforma anche lo tsunami in una ca-
valcata di enormi pesci (dalla Cavalcata delle Valchirie di Wagner che fa da colonna sonora).
Il film, uscito nelle sale giapponesi nel luglio del 2008, ha partecipato con grandissimo suc-
cesso di pubblico e di critica alla 65ª Mostra Internazionale d’Arte Cinematografica di Vene-
zia. Definito come “un film per tutti i cittadini del mondo” (perché parla di emozioni pure e
le emozioni non hanno nazionalità), questo ultimo sforzo dell’animazione orientale prima
di essere una fiaba delicata e poetica, prima ancora di essere un film impeccabile, rappre-
senta qualcosa su cui riflettere. Ponyo sulla scogliera, infatti, oppone al successo dei film
d’animazione ormai totalmente realizzati in 3D, il gusto e l’esperienza di una scelta artigia-
nale, ancora manuale. Quella del disegno su carta fatto con matita e pennello, definito, per
convenzione e in opposizione alle tecniche digitali, come 2D. Un lavoro che ha richiesto
uno sforzo enorme (170.000 disegni) e una grande conoscenza dei mezzi perché è risaputo
che il mare è uno degli elementi più difficile da animare. “Attualmente faccio sempre meno
uso della computer grafica perché trovo che oggi, nel mondo dell’animazione, il suo uso sia
eccessivo come quello del 3D. I cartoon hanno ancora bisogno della mano dell’uomo e io,
finché potrò, cercherò di tenere sempre la matita in mano”. Strano soprattutto che un pae-
se all’avanguardia nella ricerca e nelle risorse informatiche, capace di realizzare i sogni dei
più fantasiosi scrittori di fantascienza sia al tempo stesso la patria a cui si guarda quando si
parla di animazione classica. Probabilmente la risposta non è da ricercare nell’inferno dei
“pasokon otaku” (“geek” dei personal computer), quanto nella persona di Hayao Miyazaki,
in grado di rendere moderni e sempre attuali valori che hanno il profumo di tempi lontani,

PONYO SULLA SCOGLIERA
Regia Hayao Miyazaki Origine Giappone, 2008 
Durata 100’ Distribuzione Lucky Red
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quali quello dell’innocenza, dell’amo-
re, della responsabilità e soprattutto
della promessa. Una promessa fatta e
riconfermata, qualcosa di unico che
sfida le leggi naturali e che regala a
Ponyo la realizzazione di un sogno,
quello di poter diventare finalmente
umana. Proprio come la Sirenetta di
Andersen ma con toni più leggeri,
con un motivetto che accompagna
l’intera vicenda e che parla di
“Ponyo, Ponyo tenera pesciolina dal
profondo mare blu/ Ponyo è una ra-
gazzina/è una bambina dalla rotonda pancina…”, una canzoncina melodica tipica dei carto-
ni animati e che riporta un po’ tutti all’infanzia. In effetti, racconta Miyazaki “Questo film è
un’opera universale, non cerca definizioni, con una luce di speranza offerta ai bambini per-
ché è in loro che trovo ancora la forza di andare avanti”, e spiega come, recentemente, nel
suo staff molte persone abbiano avuto dei bambini “e ciò mi ha motivato ancora di più a
raccontare questa storia. Per il coraggio di Lisa, invece, mi sono ispirato alle loro madri”. Un
film, quindi, più che “made in Japan”,“made in Ghibli”, interamente fatto in casa, non solo
per la realizzazione che ha il sapore della bottega artigianale ma anche per l’ispirazione: l’a-
spetto di Sosuke riprende quello di Gorÿ Miyazaki, figlio di Hayao, all’età di cinque anni;
Ponyo è ispirata alla figlia di tre anni di Katsuya Kondô, l’animatore capo, che a sua volta è
stato ripreso nel personaggio dello stregone Fujimoto, padre di Ponyo nel film. E i riferi-
menti non si esauriscono qui. Il premio Oscar dell’animazione, infatti, ha voluto inserire nel
film anche un momento personale, rappresentato dall’incontro di Sosuke con una donna
anziana. “Ho raggiunto un’età” dice il sessantasettenne regista “in cui posso contare con le
dita gli anni che mi avanzano da vivere... e quando sarò lassù, sarò probabilmente riunito a
mia madre: cosa potrò mai raccontarle?”. Questo, secondo il produttore Toshio Suzuki, era il
pensiero fisso nella testa di Miyazaki durante la realizzazione di Ponyo e soprattutto aveva
l’intenzione di trasmettere un messaggio: per quanto vecchio uno possa diventare, se torna
a pensare da bambino concepirà sempre l’esistenza di una madre come qualcosa di vasto e
profondo. Ed è proprio la figura ancestrale della madre a farsi portatrice di principi univer-
sali che superano le differenze e vedono trionfare l’amore. Agli occhi dei due bambini, infat-
ti, nonostante l’una sia una dea pesce mentre l’altra un essere umano, sono entrambe “bel-
lissime, ma a volte mettono tanta paura!”. Un insegnamento che viene dal mondo infantile,
fonte d’ispirazione, l’unico che riesce a trovare similitudini laddove sussistono solo diffe-
renze. “La cultura europea e quella asiatica si scontrano ma si incontrano spesso”, conclude
Miyazaki, “gli opposti si attraggono, gli scambi sono continui e ci arricchiscono. Ponyo è
un film per tutti i cittadini del mondo, le emozioni non hanno nazionalità. Il mio desiderio,
nei tempi tristi in cui viviamo, è quello di regalare un sorriso e una favola a tutti”.

a cura di Valeria De Rubeis
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SPUNTI DI RIFLESSIONE
• Centrali nel film sono i rapporti che

si instaurano tra i due bambini ma
anche tra questi e gli adulti. Qual è
il legame che si crea tra Ponyo e So-
suke? Sarebbe possibile al giorno
d’oggi? Analizzare anche le relazioni
tra personaggi secondari, sono pura-
mente fantastiche oppure hanno un
fondo di realismo?

• In Ponyo centrale è lo tsunami che,
a metà del film, sommerge il paesi-
no in cui vivono Sosuke e la madre.
I media riportano costantemente notizie di catastrofi naturali focalizzando l’attenzione sull’a-
spetto drammatico dell’avvenimento e sul dolore individuale, mentre il regista giapponese
sembra averli affrontati con un altro animo:“Mentre creavo non ho mai pensato allo tsunami
come pericolo, il mare va e viene, ci sono cicli della natura che l’uomo non deve dimenticare
mai, noi giapponesi viviamo su isole e Ponyo è un memento per tutti noi”. Riflettere sulle dif-
ferenze.

• Sosuke, mettendo in salvo la pesciolina nel suo secchiello verde, le promette di prendersi cu-
ra di lei per sempre. Cosa comporta per il bambino prendere tale responsabilità?

PERCORSI DIDATTICI
Per eventuali spettatori delle scuole secondarie.
• Il rapporto tra uomo e natura, l’industrializzazione, la migrazione forzata dalla campagna alla

città sono temi fondamentali del cinema di Miyazaki, nello specifico, ma sono propri della cul-
tura orientale, in generale. Non a caso il “protocollo di Kyōto”, trattato internazionale in mate-
ria ambientale, è stato sottoscritto proprio nell’omonima città giapponese. Cosa prevede il
protocollo e quali sono stati i recenti sviluppi in materia ambientale? Nel G8 tenuto all’Aquila
quali sono stati i problemi ambientali affrontati? E come si è rapportato il nostro paese? 

• Il riferimento alla “Sirenetta” di Andersen, oltre che implicito, è stato ammesso dallo stesso re-
gista che lesse la storia a nove anni: “C’era una cosa che non mi piaceva. Perché gli esseri
umani hanno un’anima e le sirene no? Io ho dato un’anima alla Sirenetta”. La parola “anima”
ha origini latine, mentre in greco è più simile ad “ànemos” che vuol dire vento. Nella Grecia
antica si faceva a volte riferimento all’anima con il termine psychè (da cui psicologia), con un
significato più vicino a spirito. Numerosi libri, film, fumetti, hanno giocato sulle implicazioni
di tale entità. Esaminare degli esempi e rintracciare i toni usati in funzione delle differenti de-
clinazioni (anima gemella, vendere l’anima, ecc.).

• Il rapporto contrastato tra genitori di Ponyo, lo stregone Fujimoto e la bellissima dea della Mi-
sericordia, potrebbe ricordare quello fra Sarastro e la Regina della Notte ne “Il Flauto Magico”.
Il film è pieno di metafore, simbolismi e temi letterari come la metamorfosi che costituiscono
precedenti interessanti con cui confrontare la produzione giapponese. Rintracciare altri pos-
sibili paralleli.
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Età 
consigliata 

dai 4 anni

TIFFANY E I TRE BRIGANTI
Regia Hayo Freitag Origine Germania, 2007 
Durata 80’ Distribuzione Bim 

La piccola Tiffany rimane orfana ed è perciò destinata all’orfanotrofio. In una
notte buia viene trasportata su una carrozza, sola con la sua bambola, attra-
verso un bosco fitto, pieno di occhi che scrutano da tutti gli angoli. Durante il
viaggio tre briganti avvolti nei loro mantelli neri danno l’assalto in cerca di oro.
Non trovando altro che una piccolina, stanno per andarsene, quando lei, per
sfuggire alle grinfie della Maestra Cattiva che l’aspetta nel tetro orfanotrofio,
dove i bambini devono lavorare come schiavi per fabbricare tutto lo zucchero
necessario a soddisfare la mostruosa golosità della direttrice, riesce a convincer-
li di essere la figlia di un ricco Maharaja.
Sperando nel riscatto, i tre trasportano la bambina nella loro tana in cima a
una montagna, dove la mettono a dormire al caldo nel loro letto, mentre conti-
nuano ad accumulare oro e gioielli senza uno scopo preciso. Scoperto l’inganno
della furba Tiffany, decidono di riportarla dove era diretta e dove anche loro,
tanti anni prima, erano stati vittime della direttrice che ancora li terrorizza nel
ricordo.
Ma Tiffany, con l’aiuto di un amico, ingaggia una rivoluzione a colpi di torte
in faccia e alla fine i tre briganti sapranno come utilizzare il loro oro: un
castello dove tutti i bambini poveri vivranno felici e contenti.

“C’erano una volta / tre feroci briganti / con grandi mantelli neri / e alti cappelli neri”.
E le tre figure, stagliate nettamente sul fondale azzurro, invadono pagina e schermo,
catturando immediatamente l’attenzione per semplicità, eleganza e comunicatività.
I tre briganti armati di uno schioppo, un soffietto con il pepe e un’enorme mannaia
rossa spaventano la gente, fracassano le carrozze, rubano ai passeggeri e trascinano il
bottino in una caverna in alta montagna. Tiffany, creduta fonte di facile ricchezza,
sconvolgerà le loro vite. La sua ingenua domanda:“Che cosa ne fate di questi oggetti
preziosi?” sconcerta i briganti, che, fedeli al loro ruolo, si erano limitati, fino ad allora a
rubare e ammucchiare. E la storia si capovolge: le tre terribili figure nere raccolgono
bambini abbandonati e con le ricchezze accumulate comprano un lussuoso castello
dove tutti vivono felici.
Diversa dai cartoon tradizionali, giocati sul ritmo, la velocità, la deformazione, le gag
grossolane, la storia s’impone per semplicità narrativa, tematica e figurativa. La voce
narrante ripete spesso il testo del libro; persone, oggetti in primo piano (la mannaia
rossa!), le sagome nere da cui sbucano solo gli occhi, spiccano nette sui fondali con
grande forza espressiva; il grottesco e l’ironia (il rapimento della bambina, il fuggi fug-
gi degli uomini più coraggiosi alla vista dei malandrini, i cavalli storditi dal pepe) equi-
librano quel tanto di tensione e di paura che sollecitano interessi profondi dei bambi-
ni. Il ritmo pacato, la non invadenza della musica, la linearità narrativa e, non ultima, la
non banalità dei temi (l’uomo nero non è tutto e sempre nero) offrono un’alternativa
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rassicurante alla normale pro-
duzione frenetica ed eccitante,
proprio per le caratteristiche
del linguaggio oltre che per i
contenuti.
Come in tanta animazione, si
parte da un libro, un classico
della letteratura per l’infanzia,
per trarne un film di alto livello
qualitativo: I tre briganti, scrit-
to e disegnato negli anni 60 da
Tomi Ungerer, alsaziano di lin-
gua tedesca, uno dei maestri
dell’illustrazione contemporanea. Ha vinto prestigiosi premi e le illustrazioni per bam-
bini rappresentano solo una parte della sua multiforme attività di designer, pubblicita-
rio, disegnatore satirico, con un curriculum di 40mila disegni, oltre 140 libri, un Mu-
seo e un Centro a lui dedicati. Tradotto in 18 lingue, oltre 2 milioni di copie vendute,
edito in Italia da Nord-Sud, questo breve racconto (30 pagine), viene finalmente porta-
to sullo schermo con l’approvazione dell’Autore (in originale voce narrante), mai
giunta prima per analoghi progetti.
Il film rispetta semplicità di contenuti, linearità narrativa ed eleganza grafica dell’esile
vicenda di partenza, che arricchisce e varia con un’attenzione particolare alla seduzio-
ne visiva; allo stile immediatamente riconoscibile del disegnatore si aggiunge il fascino
dell’immagine in movimento, delle luci usate in modo innovativo (il bosco di notte
con piccole luci improvvise, pulsanti, l’articolata caverna sui monti), degli sfondi in-
cantevoli per la mutevolezza e i particolari curatissimi: una bellezza che si trasforma
in comunicatività immediata, anche, e soprattutto, per bambini piccoli. È uno dei po-
chi casi in cui il film, pur autonomo, non tradisce il fascino del libro. Sarà molto utile
un gioco di rimandi dall’uno all’altro testo.
Ogni elemento di questo testo fortemente coeso contribuisce all’obiettivo di raggiun-
gere alle radici l’interiorità del piccolo spettatore proprio per la semplicità narrativa,
tematica e figurativa sopra richiamate. Siamo di fronte a caratteri e situazioni quasi ar-
chetipiche:Volente, Nolente e Potente, cappellaccio nero calato su occhi lampeggian-
ti, sono l’Uomo Nero uno e trino: non sempre cattivi, comunque; la morte dei genitori,
l’orfanotrofio trasformato in zuccherificio con tanto di lavoro a catena, rappresentato
con modalità da Tempi moderni, e la direttrice sono l’esasperazione del clima dicken-
siano: ma con deliziosi tratti umoristici e trasgressivi. E poi… possono esistere paradi-
si per bambini soli anche fuori dalla famiglia. Bene e male non sono nettamente di-
stinti, nemmeno nel mondo delle favole; ironia e un pizzico di ribellione, di sana anar-
chia alleggeriscono la tensione; la morale dei protagonisti, dediti alla routine del bri-
gantaggio quasi senza motivo, muta durante il racconto, come lo splendore delle im-
magini, dei colori, usati anche metaforicamente, del disegno, dei contorni. Domina la
paura, ma il lieto fine sicuro e, soprattutto, il fascino della bellezza la fanno passare in
secondo piano. È un cartoon classico, una favola raffinata e uno splendore per gli oc-
chi, per bambini che vi possono trovare una degna alternativa all’estetica imperante
del digitale, e per adulti nostalgici del tempo perduto dell’illustrazione. Non solo TV e
non solo Disney.

a cura di Carla Delmiglio
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SPUNTI DI RIFLESSIONE
• La paura: del buio, delle punture…

piccole paure, fino alla paura più
grande, quella di rimanere soli.

• Ma esistono paure piccole e grandi
paure? O soltanto la PAURA?

• L’uomo nero di tanti racconti… chi
sarà mai?

• Essere mandati in collegio per puni-
zione: tanti anni fa (soltanto?) era
uno spauracchio. Tutto si può supe-
rare con un po’ d’iniziativa. Tiffany
non si perde d’animo, sa cogliere il
lato meno brutto della situazione.

• Ti è mai successo di scoprire persone buone sotto un’apparenza temibile?
• Si può star bene anche lontani dalla famiglia, insieme ai propri amici e ai maestri, non sempre

tanto cattivi come nella fiaba?
• Preferisci guardare le figure o vedere il film? Che cosa aggiunge (toglie) fascino alle prime o

al secondo?

PERCORSI DIDATTICI
• Confronta libro e film: il racconto è molto breve. Come si è potuto trarne un film di discreta

durata?
• Quali elementi del racconto sono stati sviluppati? il rapporto tra Tiffany e i ladroni, il perso-

naggio della Maestra cattiva. Continua tu…
• E nel modo di illustrare, secondo te, ci sono differenze? O ritrovi lo stile del disegnatore?
• “Guardare le figure”: la magia dei libri illustrati e i grandi disegnatori. In proposito ricordiamo

la Mostra Internazionale degli illustratori per l’infanzia, realizzata nel municipio di Sarmede
(TV) detto “la cappella degli Scrovegni della fantasia”.

Per eventuali spettatori degli ultimi anni della primaria e delle secondarie.
• L’uso del colore ha sempre un significato in questo film. Il rosso dei mantelli rossi finali, quel-

lo dell’unicorno dal passo felpato; il nero dei mantelli, del bosco, del buio… Spesso al cinema,
non solo per bambini, il colore viene usato in funzione emotiva/metaforica.

• Confronta questo film con altri cartoon moderni, dal disegno ben diverso, più vicino alla
realtà, ottenuto con mezzi tecnici dei nostri tempi: il computer, il 3D…

• Intervista i tuoi genitori e chiedi quali cartoon vedessero da bambini; discuti con loro sulle
differenze e sulle loro preferenze.

• I classici della letteratura per l’infanzia portati sullo schermo, a partire da Pinocchio.
• Gli orfani tra letteratura e cinema: Cenerentola, Bambi, Oliver Twist, Harry Potter…
• Le torte in faccia: un momento tipico del cinema comico.
• La serializzazione del lavoro e la sua rappresentazione nel cinema.
• Il lavoro minorile. Sei sicuro che sia un fenomeno di tanto tempo fa? Il pallone con cui giochi

al calcio, il pesce che mangi (leggi le etichette sui prodotti)… I diritti dei bambini sono sem-
pre rispettati oggi, in ogni paese del mondo?





LE AVVENTURE DEL TOPINO DESPERAUX

IMPY SUPERSTAR - MISSIONE LUNA PARK

MOSTRI CONTRO ALIENI

PICCOLO GRANDE EROE
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Roscuro è un ratto marinaio che, sceso a terra, si trova nel Regno di Dor che ha
la sua festa principale dedicata ogni anno a una Zuppa dal sapore straordina-
rio preparata dallo chef André. Lo sbarco coincide con il momento dei festeggia-
menti. Peccato però che Roscuro, estasiato dagli effluvi che provengono dai piat-
ti serviti al Re, alla Regina e alla Principessa, vi precipiti dentro provocando la
morte per spavento della Regina. Da quel momento l’animale è costretto a trova-
re rifugio nel mondo sotterraneo dei ratti i quali sono stati banditi dal Regno. Il
Re, travolto dal dolore, decide che non si dovranno mai più cucinare zuppe, la
bionda Principessa è prigioniera delle sue aspirazioni e il sole scompare immer-
gendo la vita quotidiana in un grigiore totale.
Un giorno però nasce il topino Despereaux Tilling. Dotato di grandi occhi ed
enormi orecchie, è predisposto per conoscere il mondo senza timori mentre i
suoi simili hanno fatto della paura una virtù. Despereaux diventa così un vero
problema per la sua comunità. Il suo non aver paura lo rende diverso. Un gior-
no, affidato al fratello che dovrebbe insegnargli a mangiare i libri, entra nella
biblioteca reale e impara a leggere i volumi che trova. Si tratta di storie di dra-
ghi e cavalieri e di belle dame da portare a salvamento. Nel corso di una delle
sue visite al castello incontra la Principessa Pea la quale vorrebbe potersi lascia-
re alle spalle la tristezza cupa in cui il suo regno è precipitato. Il topino si con-
vince di essere il cavaliere destinato a liberarla da quella sorte.
Despereaux ha però infranto delle regole, compresa quella del divieto di parlare
con un umano, e viene cacciato dal Mondo dei Topi per essere confinato nel
Mondo dei Ratti. Qui viene salvato da morte certa nell’arena da Roscuro che,
preso sotto tutela dal malvagio signore di quel popolo, dovrebbe dimostrare una
cattiveria che non prova. Il ratto cerca la luce di cui sente il bisogno per fuggire
dall’oscurità di quel mondo sotterraneo. Despereaux e Roscuro fanno amicizia
e, grazie a quanto Despereaux gli racconta della Principessa il ratto decide di
andare a chiederle perdono. Pea però quando lo vede lo riconosce e lo scaccia
con violenza. Da quel momento Roscuro decide di vendicarsi e, alleato a Maia
Lina (una serva che da sempre sogna di diventare principessa), sequestra Pea
per consegnarla alla furia dei ratti. Tocca a Despereaux intervenire per salvarla
e ci riuscirà anche perché Roscuro comprende di aver sbagliato e lo aiuta. Il
mondo dei ratti viene invaso dalla luce e il sole torna a splendere sul regno in
cui si torna a cucinare la straordinaria zuppa.

Un film ispirato a un libro per bambini (poco noto alle nostre latitudini) si trova spesso (e
più che in altri casi) dinanzi ai problemi dell’adattamento essendo ormai consolidato anche
per le immagini che hanno illustrato le vicende su carta. In questo caso però è la stessa au-
trice Kate DiCamillo che, a proposito della propria opera, afferma:“Quando la letteratura

Età 
consigliata 

dai 7 anni

LE AVVENTURE DEL TOPINO
DESPEREAUX
Regia Robert Stevenhagen, Sam Fell 
Origine Usa/Gran Bretagna, 2008 Durata 90’ 
Distribuzione Universal 
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per bambini funziona davvero bene,
c’è ancora la magia e delle possibilità
che non sono talvolta permesse in
un libro per adulti. Nutre una parte
necessaria di noi e parla al bambino
che è nell’adulto. Io volevo scrivere
una storia che ci mostrasse quanto
siamo profondamente complicati, co-
me possiamo essere buoni e allo
stesso tempo cattivi e come trovia-
mo conforto e consolazione gli uni
negli altri.” Con queste potenzialità a
disposizione è stato più semplice per
Stevenhagen e Fell realizzare un’opera che si rivolge direttamente al mondo dell’infanzia e
della preadolescenza senza perdere nulla in qualità visiva consentendo anche, con i più
grandi, delle riflessioni sull’arte pittorica. Il Regno di Dor infatti è stato concepito sotto l’in-
fluenza della pittura fiamminga, con un particolare riferimento a Vermeer e Brueghel. La lu-
ce è diventata quindi una dominante fondamentale ma si è trattato di un’illuminazione dai
toni smorzati in grado di offrire la sensazione di un mondo, quello del regno dopo la pro-
clamazione di una sorta di lutto perpetuo, che rischia di autorecludersi in un irreversibile
crepuscolo in cui al contempo c’è chi avverte (la Principessa Pea, Despereaux e, nel sotto-
suolo, Roscuro) che questa non può essere l’unica, ineluttabile, scelta. Con un’eccezione
che noi italiani non possiamo che apprezzare: è infatti esplicita ne il “genio della cucina”
che si manifesta al cuoco suggerendo varianti culinarie l’ispirazione all’opera pittorica del-
l’Arcimboldi con i suoi quadri vegetali che già sulla tela sprizzavano vitalità e che qui trova-
no un ulteriore guizzo nel personaggio spagnoleggiante.
Se Bertolt Brecht considerava in condizioni disperate un popolo che avesse bisogno di eroi,
in questo caso (sarà bene avvertire gli spettatori più giovani) l’eroe compare a film abbon-
dantemente iniziato. Perché all’inizio si vuole che ci si interessi alle vicende del ratto Ro-
scuro, tanto vivace quanto inopportuno nel momento in cui, estasiato dagli effluvi prove-
nienti dalla zuppa, precipita nel piatto della Regina con tutte le conseguenze del caso. De-
spereaux viene al mondo allora, con le sue orecchie enormi e con una caratteristica che lo
rende da subito un “diverso”. La mancanza di paura (che non significa però mai sprezzo in-
sensato del pericolo) per i topi è una caratteristica negativa e il topino verrà severamente
punito per questo (con l’assenso di un padre del tutto ossequiente al potere).
Ci sono tre mondi (ognuno con le proprie regole che non tengono conto del vero sentire
di tutti) che vengono quindi a essere unificati nelle aspettative di tre personaggi assoluta-
mente differenti ma spinti da uno stesso anelito. Pea, Roscuro e Despereaux. Gli Umani, i
Ratti, i Topi. Tre realtà in cui gli “adulti” finiscono con il farsi dominare dallo status quo della
paura, della diffidenza, del buio mentre loro sperano in un mondo diverso e forse migliore.
Se Pea, con il suo aspetto diafano e con un padre annichilito dal dolore, è al contempo simi-
le e differente rispetto alle innumerevoli principesse che hanno popolato favole e cinema,
la scelta di raccontare ancora al cinema grazie a topi e affini era quanto di più rischioso si
potesse pensare. Il rischio viene superato grazie anche alla scelta di una voce narrante che
accompagna lo spettatore e sulla quale Sigourney Weaver (che ha sostenuto il ruolo nella
versione anglofoba) ha espresso una considerazione che merita di essere riportata:“Si deve
sentire che il Narratore avrà cura di te, non importa quanto pericolosa sia la storia. Devi sa-
pere che lui (lei) sa dove sta andando e che in qualche modo tutto andrà bene. La voce de-
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ve dare questa sicurezza. Il Narratore
deve voler portare il pubblico fino al
precipizio e, allo stesso tempo, fargli
sapere che sarà lì per afferrarlo”.
I più piccoli ne avranno forse biso-
gno quando si troveranno di fronte a
personaggi che mutano il loro com-
portamento. Perché è più facile con-
frontarsi con un “cattivo” a tutto ton-
do come il malvagio dominatore del
mondo dei ratti che non con una
principessa diafana che aggredisce
un ratto che è andato a chiederle
perdono o con un personaggio come il simpatico Roscuro che, spinto dal desiderio di ven-
detta nei confronti di quell’aggressione, organizza un rapimento in piena regola. Aiutato da
un personaggio, la serva Maia Lina che, al contrario, sembra solo cattiva e rapace e della
quale si avrà modo di scoprire un passato per nulla felice. Se il finale, da un punto di vista
sociale, è favorevole allo status quo (ognuno ritorna al suo posto), la morale sul piano della
necessità di non arrendersi mai a ciò che appare ineluttabile è decisamente positiva.

a cura di Giancarlo Zappoli

SPUNTI DI RIFLESSIONE
• Abbiamo mai pensato di cercare di scoprire se chi si comporta male lo fa per cattiveria o per-

ché crede così di risolvere dei problemi che si porta dentro?
• La paura è un sentimento necessario?
• Se un popolo intero ha paura è una buona cosa?
• Il fratello maggiore di Despereaux ha il compito di insegnargli a conformarsi alle regole dei

topi e quindi non vuole che sia coraggioso e che legga i libri che, invece, dovrebbe mangiare.
Qual è il ruolo dei fratelli/sorelle maggiori?

• Quando ci accade qualcosa di spiacevole è naturale che ci prenda la tristezza. È però giusto
che duri per sempre?

• Ti è capitato di leggere un libro e di immaginare di poterti comportare come chi ne era pro-
tagonista? Racconta.

PERCORSI DIDATTICI
• Lettura di alcune pagine del romanzo “Firmino” edito da Einaudi per individuare analogie con

Despereaux.
• Ricerca sulla funzione dei giochi circensi per gli antichi romani.
• Ricerca di immagini che rappresentano luoghi luminosi e luoghi dalla luce plumbea.
• Per gli eventuali alunni delle secondarie. L’arte fiamminga e la sua rappresentazione del

mondo messa a confronto con ambienti e costumi del film.



27

Da un anno il piccolo dinosauro Impy si trova sull’incontaminata isola del
Pacifico di HulaHula e tutti i suoi amici hanno deciso di festeggiarlo. La maia-
lina Piggy, una specie di mamma adottiva, gli offre un regalo speciale: una
sorellina che lui sembra aver desiderato, ma che ora si presenta con le fattezze
di Baboo, una piccola panda molto bisognosa di affetto. Lontano da HulaHula
intanto l’impresario Barnaby ha chiesto il denaro di tre sceicchi per creare un
Luna Park di nuova concezione. Fra le varie attrazioni comprende un delphi-
narium, un castello pieno di favolose ricchezze dove vive anche un autentico
fantasma e immense, strabilianti montagne russe, ma il dinosauro meccanico
che dovrebbe costituirne l’attrazione principale va in tilt. Gli sceicchi impongo-
no allora la ricerca di un dinosauro vero che, secondo la loro assistente Miss Lee
esperta in arti marziali, si troverebbe su un’isola. Obiettivo della missione è
Impy, il quale, geloso di Baboo che secondo lui lo oscura davanti agli amici e gli
ruba anche l’affetto dello scienziato “papà” Albert Siebenstein, si lascia attrarre
dal miraggio di diventare una star. Ridotto in catene, scoprirà che la fama non
è tutto nella vita, ma per fortuna gli amici di un tempo, con l’apporto decisivo
di Baboo, non lo abbandonano e vanno a salvarlo per riportarlo a casa.

Dopo Impy e il mistero dell’isola magica (2006) ritornano le avventure del piccolo dino-
sauro reso celebre in Germania dai libri per bambini di Max Cruse. L’autore, nato nel 1921,
era figlio di Käthe Kruse, creatrice delle famose bambole che hanno preso il suo nome. Fin
dagli anni Cinquanta Max pubblica libri per l’infanzia, romanzi, raccolte di poesie. Negli an-
ni Sessanta inventa il personaggio di Urmel (nome originale tedesco di Impy, che significa
“cucciolo primordiale”), che diventa protagonista del programma televisivo Augsburger
Puppenkiste di grande successo tra i piccoli alla fine di quel decennio. La sua attività lette-
raria gli ha fruttato soprattutto negli ultimi anni numerosi premi e riconoscimenti alla car-
riera nel proprio paese.
Il regista della versione per il grande schermo, Reinhard Kloos, ha studiato letteratura a
Marburg/Lahn e Londra. Dopo il diploma ha lavorato come autore freelance di radio, tv e
quotidiani. Kloos ha mosso i suoi primi passi nel mondo del cinema nel 1986 lavorando
per la Constantin Film, la stessa che produsse due anni fa Uibù fantasmino fifone. Da allo-
ra come produttore, autore e regista ha contribuito alla produzione di oltre venti film. Dal
2004 ha avuto un ruolo fondamentale nella nascita e nello sviluppo della Bavaria Pictures
fino al 2006, anno in cui è divenuto produttore alla Constantin Film.
Holger Tappe, nato nel 1969, si è diplomato in fotografia al Lette Verein di Berlino e ha stu-
diato design dei nuovi media alla Fachhochschule di Hannover. Ha collaborato a molti vi-
deo musicali e spot pubblicitari di clienti importanti come Volkswagen e per l’Expo 2000.
In collaborazione con Stefan Mischie e Reinhard Kloos ha fondato la Ambient Entertain-
ment GmbH nel 1999, diventandone fin da subito Managing Partner. La società è specializ-

IMPY SUPERSTAR
MISSIONE LUNA PARK

Regia Reinhard Kloos, Holger Tappe Origine Germania, 2008
Durata 84’ Distribuzione Mediafilm

Età 
consigliata 

dai 7 anni
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zata in animazione 3D, produzioni di
computer grafica e post produzione
digitale. Con Back to Gaya (2004), il
loro primo film, ha realizzato come
regista il primo film tedesco di ani-
mazione digitale. Ha poi diretto
Impy e il mistero dell’isola magica
e dopo Impy Superstar - Missione
Luna Park ha collaborato con
Reinhard Kloos all’adattamento del
classico di Erich Kästner La confe-
renza degli animali.
Questo secondo capitolo delle av-
venture del piccolo dinosauro, caratterizzato da una maggior consapevolezza delle poten-
zialità dei personaggi, continua a rivolgersi a un pubblico infantile ma stavolta pensando a
un target di bambini un po’ più grandi. Alcune gag appaiono addirittura per adulti, ad esem-
pio quando Impy interpreta una canzone di Tom Jones, personaggio già utilizzato con suc-
cesso nel cinema d’animazione in Giù per il tubo, dove il ricco topolino protagonista con-
quista l’ammirazione della nonna della sua socia in affari che lo ha addirittura scambiato
per il cantante, oppure la disperata richiesta di SOS avanzata dai delfini attraverso uno spe-
ciale tuffo. La trama stessa è troppo complicata perché un bambino la possa cogliere fino
in fondo, tuttavia la storia è ricca di sequenze d’azione ben sviluppate – quella sulle monta-
gne russe è fra le più belle mai realizzate in digitale – e di esilaranti colpi di scena, ad esem-
pio la folle corsa di Piggy sullo skateboard o l’incontro fra Barnaby e l’extraterrestre lancia-
to in orbita.
L’animazione tridimensionale computerizzata è ottima, i colori sono vivaci e allegri, e ci so-
no nuovi personaggi molto simpatici, come la piccola panda Baboo, il maldestro cane bull-
dog di Barnaby Otto, che tenta disperatamente di fare il suo lavoro ma ne ricava solo sgrida-
te, la sensualissima e terribile guerriera Lee e il fantasma Edward, che non si lava da qualche
secolo.
La storia non dimentica di veicolare una morale a misura di bambino sul tema del miraggio
del successo e sulla solidarietà fra soggetti (uomini o animali che siano) diversi. Marco Car-
ta, giovane vincitore dell’ultima edizione del Festival di Sanremo, doppia con accento sardo
e relative tipiche esclamazioni lo sceicco Dubai e interpreta un’irresistibile versione della
hit dance “That’s the way (I like it)” dei KC and the Sunshine Band. Agli spettatori più pa-
zienti sono riservate alcune sorprese durante i titoli di coda.

a cura di Silvia Savoldelli
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SPUNTI DI RIFLESSIONE
• L’incontro con Impy trasforma inte-

riormente tutti coloro, animali e
umani, che lo incontrano. Che cosa
secondo te lo rende così speciale?

• Perché all’inizio Impy non riesce a
sopportare Baboo e decide di lascia-
re l’isola?

• Come si comporta Otto, il cane di
Barnaby?

• Quali sono gli amici fidati che insie-
me a Baboo aiutano Impy a fuggire?

• Nei titoli di coda, la rigida Miss Lee
fa una brutta fine. Quale?

PERCORSI DIDATTICI
• In questo film ci sono alcuni riferimenti a Jurassic Park o ad altre pellicole con dinosauri “in

carne e ossa”. Al cinema preferisci gli animali preistorici animati o quelli “veri”? Perché?
• Il professor Siebenstein è un evidente richiamo al grande scienziato del Novecento Albert

Einstein. Scopri con l’insegnante chi era e quali sono le sue scoperte principali.
• Max Kruse, inventore del personaggio letterario di Urmel, era figlio di Käthe Kruse, creatrice

delle bambole che hanno preso il suo nome. Le conosci?
• Sei mai stato al Luna Park? Quali attrazioni hai trovato più divertenti?
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Modesto. California. Nel giorno del suo matrimonio con Derek, ambizioso
meteorologo televisivo che vuol diventare conduttore, Susan Murphy è colpita da
un meteorite pieno di sostanze interstellari. Cresciuta fino a cinque piani d’al-
tezza, la ragazza demolisce la chiesa del matrimonio, facendo fuggire gli invi-
tati. La mancata sposa, bloccata dall’esercito degli Stati Uniti d’America, è con-
dotta in un carcere di massima sicurezza sotto gli occhi meravigliati degli ospiti
stravaganti. Susan, ribattezzata Ginormica, prova ad abituarsi alle nuove
dimensioni, mentre un Robot alieno monoculare, gigantesco, atterra sul nostro
pianeta. Intanto la ragazzona fa amicizia con quattro creature mostruose ma
simpatiche: l’insettiforme Dottor Professor Scarafaggio che è il risultato di un
esperimento non riuscito, il supermacho (metà scimmia e metà pesce) Anello
Mancante, il gelatinoso ma indistruttibile B.O.B., capace di trasformarsi in ogni
cosa e d’ingurgitarla, e un bruco di oltre cento metri di lunghezza chiamato
Insettosauro. Intanto il Robot rifiuta le proposte pacifiche del Presidente ameri-
cano Hathaway ed elimina il comitato di accoglienza. Il governo, allarmato
dalla presenza di alieni distruttivi, chiede aiuto al generale W.R. Monger e al
suo reparto di mostriciattoli. Spetterà a loro, guidati dalla coraggiosa Susan,
combattere il macrocefalo Gallaxhar e il suo esercito di replicanti in una batta-
glia campale sul ponte del Golden Gate di San Francisco, salvando la Terra dal-
la distruzione totale. A questo punto Susan, dopo aver conosciuto un’altra fami-
glia, rivede i genitori e il fidanzato sotto una nuova luce.

Primo lungometraggio d’animazione realizzato dalla DreamWorks con la nuova tecnologia
3D digitale che richiede occhiali speciali in sale attrezzate, Mostri contro alieni rappresen-
ta qualcosa di più di un prototipo e di una commedia fantascientifica. Si sa che la nuova
conquista tecnologica si sta diffondendo sul mercato ed è un po’ come l’invasione che si
vede nel film perché sta avvenendo in modo progressivo ma inesorabile. È come se questo
film volesse preparare il pubblico, soprattutto infantile e adolescenziale, alla nuova rivolu-
zione. Siamo anche alle soglie del 3D in arrivo nei televisori di casa, senza bisogno di oc-
chiali. Quindi, come negli Anni Cinquanta, si preannuncia un’altra grande battaglia tra il
nuovo cinema e quello vecchio, proprio come i mostri buoni che sono in 3D mentre gli
alieni sono monoculari (come i Ciclopi). C’è chi sostiene che al di là della terza “rivoluzio-
ne”, dopo il sonoro e il colore, come predica il responsabile della DreamWorks, Jeffrey Kat-
zenberg, il disegno industriale di Hollywood sia quello di usare il 3D come un cavallo di
Troia. Sarebbe un modo, più rapido ed efficace di altri, di far convertire il prima possibile le
sale cinematografiche vecchio stampo al digitale.
Il 3D digitale (qui il sistema si chiama “InTru 3D”) si può applicare all’animazione ma con
sistemi di ripresa complessi anche ai film “dal vero”, quelli con attori in carne e ossa, e per
di più ai film bidimensionali, quelli d’archivio o di genere. Ci sono varie tipologie di imma-

Età 
consigliata 

dai 7 anni

MOSTRI CONTRO ALIENI
Regia Rob Letterman, Conrad Vernon Origine Usa, 2009 
Durata 94’ Distribuzione Universal 



31

gine 3D: quella “estroflessa” (trucchi,
azioni, lanci d’oggetti verso lo spetta-
tore) e quella “introflessa” (una mag-
giore profondità di campo per raffor-
zare l’effetto realistico dell’immagine
e l’esperienza cinematografica dello
spettatore).
Mostri contro Alieni sembra privile-
giare l’immagine ”introflessa” ma, an-
che grazie alla potenza del suono, il
film non trascura gli effetti di fuoriu-
scita dallo schermo di personaggi e
inseguimenti sorprendenti quanto
esilaranti, come quello sul celebre ponte rosso di San Francisco. Qui sta la sua novità tema-
tica. Ecco un grande contenitore parodistico di B-movies tra fantascienza, horror e catastro-
fico, molti dei quali proprio degli Anni Cinquanta: da Il mostro della laguna nera (1954) di
Jack Arnold al seguito La vendetta del mostro (1959) girato in 3D, da Blob - Fluido morta-
le (1958) a L’esperimento del dottor K. (1958), tra meteoriti e insetti giganteschi, passando
per Una donna in “crescendo” (1993), rifacimento in chiave femminista di un film del
1958 in cui, appunto come in Mostri contro Alieni, una donna maltrattata in famiglia cresce
fino a diventare gigantesca. Tuttavia gli alieni non assomigliano ai modelli Anni Cinquanta
quanto ai marziani burloni di Mars Attacks! (1996) di Tim Burton, anche per via dell’umori-
smo alla Simpson che aleggia nel film. Ma ci sono anche riferimenti al Dottor Stranamore
di Kubrick (la “Stanza della Guerra”), al Grinch, E.T. e Incontri ravvicinati del terzo tipo
con la scena ironica dell’arrivo dell’astronave e del dialogo mancato con il Presidente. E
magari anche al giapponese Godzilla.
Secondo gli autori, infatti, il film è frutto dell’eredità dei B-movies degli Anni Cinquanta/Ses-
santa e della grafica pubblicitaria dell’epoca, fra cui certe riviste americane come “Mad”, a
cui collaboravano dei grandi illustratori. Nella scena della Stanza della Guerra ci è mostrato,
infatti, del materiale d’archivio sulle folli gesta dei mostriciattoli prima della loro cattura,
con immagini che si rifanno alle fonti storiche citate. Allo stesso tempo, lo stile visivo del
film è un mix di realismo e fumetto, come si vede nella scena in cui i personaggi disegnati
al computer, grazie al 3D, s’inseriscono perfettamente sul Golden Gate Bridge e nel porto di
San Francisco: è una delle sequenze più ricche di ritmo e inventiva, con un’atmosfera moz-
zafiato da “live-action” dei grandi film spettacolari con attori come Bullitt con Steve Mc-
Queen o Le strade di San Francisco con Michael Douglas e Karl Malden. D’altronde è pro-
prio qui che Susan si trasforma in una super eroina senza sapere cosa sta facendo: così, la
ragazzona prende due automobili e le fa diventare pattini ai suoi piedi. Vedendo poi il pon-
te invaso dalle macchine che fuggono dalla città evacuata e quindi bloccato da un inciden-
te a catena, Susan si ferma per aiutare la gente, quando vede il robot correre verso di loro.
Qui i realizzatori hanno saputo mescolare le immagini animate con una cinepresa manuale,
girando immagini molto veloci, anche correndo, e ottenendo immagini eterogenee, grazie
all’utilizzo di molte riprese in esterni. Il che è molto insolito nell’animazione. E che dire
poi delle misure alla Gulliver dell’eroina? 
Com’è tradizione nella versione americana alcune star hanno dato voce ai personaggi ani-
mati: da Reese Witherspoon per la protagonista a Hugh Laurie (l’interprete inglese del dr.
House che è colto come il Dottor Professor Scarafaggio che doppia), da Will Arnett (L’Anel-
lo mancante) a Kiefer Sutherland (Generale W.R. Monger). Tutto contribuisce a rendere
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omaggio al vecchio cinema, ap-
profondendo con ironia le psicologie
dei personaggi, soprattutto gli “spo-
stati” e con qualche riferimento criti-
co alla politica americana dell’ex
presidente Bush a favore della guer-
ra. Il 3D, quindi, non è solo una nuo-
va tecnologia di visione (molto usata
già in pubblicità e nei programmi di
simulazione) per i più piccoli e per
gli appassionati di novità informati-
che, ma anche un nuovo consumo
culturale. Il riciclaggio del vecchio
cinema di genere non serve solo a riportare le nuove generazioni in sala ma anche a riutiliz-
zare il magazzino del nostro immaginario in modo parodistico e critico per gli spettatori
più grandi.

a cura di Elio Girlanda

SPUNTI DI RIFLESSIONE
• Come è raffigurata la cittadina di provincia (Modesto) dove vive la protagonista con la sua fa-

miglia? E i suoi abitanti?
• Quali sono i veri “diversi” nel film? I robot alieni o i vivaci ma simpatici mostriciattoli in pri-

gione? Perché la protagonista simpatizza proprio con i personaggi più mostruosi e apparente-
mente più cattivi?

• Galaxhar, il comandante alieno assetato di potere, è un megalomane un po’ machiavellico che
vuole sostituire gli abitanti della Terra con i propri doppioni, i cloni di se stesso. Quali sono
gli altri grandi cattivi delle favole e dei libri per l’infanzia?

PERCORSI DIDATTICI
• Quali sono i giganti delle fiabe classiche e della letteratura dell’infanzia, richiamati dal film?

Oltre a Gulliver, Gargantua…
• Nei film d’animazione più recenti (come Toy Story, Shrek, Kun Fu Panda) i personaggi fem-

minili sono più maturi e coraggiosi di quelli maschili. Anche la protagonista di Mostri contro
Alieni, Susan, sviluppa un percorso di miglioramento: la ragazza minuta e comune si trasfor-
ma in una donna gigantesca e coraggiosa. Invece il suo fidanzato…

• Prendendo in esame alcuni romanzi di fantascienza e fumetti di diversi autori e periodi stori-
ci, considerare il modo in cui sono raccontati gli alieni, i marziani, i mostri venuti dallo spazio.
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Stati Uniti, 1932. Nonostante la miseria e la crisi dovute alla Grande Depressio-
ne, resiste il mito del baseball incarnato, per esempio, dal leggendario battitore
Babe Ruth. A New York un ragazzino di dieci anni è così patito della celebre
squadra degli Yankees da chiamarsi lui stesso Yankee Irving. Naturalmente gio-
ca a baseball, nella squadra della scuola e addirittura come battitore, ma non
gli riesce un colpo, così lo eliminano.
Sconsolato, mentre torna a casa il ragazzo incontra una palla da baseball che
parla, rivelandogli subito un carattere buffo. Yankee assiste poi al furto di Dar-
ling, la prestigiosa mazza del suo idolo: purtroppo il padre, custode dello stadio,
viene subito licenziato perché è il primo indiziato. In realtà la mazza è stata
sottratta da un giocatore della squadra rivale dei Chicago, su incarico del suo
truffaldino presidente, prima della partita della finale mondiale, nella certezza
che il suo proprietario, adesso, perderà tutta la propria forza, e in effetti al furto
segue una serie di sconfitte degli Yankees.
Il protagonista, frustrato perché conosce la verità ma nessuno gli crede, intende
fare di tutto per riportare la mazza prodigiosa, che parla con modi civettuoli
alle sue orecchie innocenti, al legittimo proprietario, inseguito dal ladro che l’ha
rubata su commissione.
Comincia così il lungo e faticoso viaggio coast to coast fino alla lontana Chica-
go, fra tanti ostacoli e nemici. Il finale sarà lieto e trionfale perché Yankee si
dimostrerà addirittura un grande eroe e imparerà a non aver più paura di
ribattere colpo su colpo.

Il cinema e i film sono un universo complesso, fatto di visionarietà, scrittura, talenti creativi,
organizzazione pratica. Per bucare il grande schermo servono anima, cervello, spalle larghe
e braccia forti. Tuttavia per alcune opere basta solo il cuore, e Piccolo grande eroe ne è la
dimostrazione. Tecnicamente e artisticamente inappuntabile, se non ci fossero stati Super-
man e la sua famiglia, sarebbe stato solo l’ennesima favoletta didattica e didascalica per
bambini. Invece, quel pomeriggio in cui Christopher, già costretto alla totale immobilità dal
1995 per una caduta da cavallo, accettò una regia e una sfida impossibili, e quella notte in
cui la moglie Dana gli lesse la storia dopo che il figlio Will gliel’aveva sottratta perché rapito
dal racconto, successe un piccolo miracolo. Questa coppia leggendaria ha messo le proprie
forze ed energie per mostrarci l’epopea del piccolo Yankee che arriva alle World Series.
Giunto in Italia solo nel 2008, dopo un passaggio al Future Film Festival di Bologna e a
Giffoni, con due anni di ritardo sull’uscita in patria, Piccolo grande eroe non ha potuto ot-
tenere elevati incassi sia per il sovrapporsi di prodotti di animazione, sia perché la vicenda
è tipicamente americana avendo come sfondo il baseball, uno dei due sport più popolari
negli States ma da noi poco seguito.
Nel 2004, poco prima di morire, Christopher Reeve aveva ultimato l’intero storyboard e sta-

PICCOLO GRANDE EROE
Regia Christopher Reeve, Dan St. Pierre, Colin Brady 
Origine Canada/Usa, 2006 Durata 90’ 
Distribuzione Medusa

Età 
consigliata 

dai 7 anni
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va lavorando alla regia di questo car-
tone animato in cui un bambino rie-
sce a realizzare i sogni della propria
vita grazie alla coerenza e alla forza
di volontà.
La storia, molto didattica, è evidente-
mente un’eco della vita sfortunatissi-
ma dell’interprete di Superman, rima-
sto paralizzato e capace di affrontare
con tutte le sue forze l’ostacolo di
muoversi su una sedia a rotelle. Ab-
bandonati il costume attillato e le
sue incredibili avventure, Reeve si è
rivelato un vero supereroe, non soltanto nel mondo dei fumetti. Ha lottato per la ricerca
medica battendosi a livello internazionale per lo studio dei traumi al midollo spinale, ha
scritto e diretto film per dimostrare che si può vivere anche senza potersi muovere, è stato
un esempio di stoica sopportazione della sofferenza. Credeva così tanto al progetto di que-
sto film che sua moglie Dana, poi scomparsa a sua volta, ha voluto realizzarlo con la colla-
borazione di altri registi e anche di altri sceneggiatori, dando inoltre la voce ad Emily, mam-
ma del protagonista della pellicola.
Piccolo grande eroe è un film pulito, accattivante e persino istruttivo, senza il solito stuc-
chevole buonismo. La storia è ricca di tante piccole finezze: ad aiutare il bambino, per
esempio, sono dei barboni e la squadra nera e operaia di Cincinnati. Tra i pregi emergono
l’ambientazione a tinte fosche soffuse nell’epoca della Grande Depressione, l’integrazione
tra neri e bianchi, in realtà un po’ in anticipo sui tempi, e la grafica ispirata ai dipinti di Nor-
man Rockwell, che illustrò l’America per decenni con disegni e colori iperrealisti, e a quelli
di Edward Hopper per le scene notturne.
Purtroppo la tardiva distribuzione non ha giovato al film perché lo stile è già invecchiato e
la versione italiana non può avvalersi delle voci originali radunate in omaggio al compianto
Reeve, ossia Rob Reiner, Macy,Whitaker,Whoopy Goldberg. La colonna sonora per fortuna
è rimasta intatta, con le canzoni della strepitosa Ella Fitzgerald nell’interpretazione di Wy-
clef Jean.
Il linguaggio dell’animazione riprende il soggetto ormai vecchio in una forma aggraziata e
nello stesso tempo epica, dando vita a un film educativo e insieme molto divertente. I dise-
gni, con il digitale, acquistano tutti la terza dimensione, i personaggi hanno facce gentili per
un verso, mentre per un altro, il cattivo di turno, il ladro della mazza, è portato furbescamen-
te fino ai limiti di una caricatura che, anziché mostrarcelo feroce, lo rende ridicolo, coinvol-
gendolo in una serie di disavventure in più momenti addirittura esilaranti, senza risparmio di
sberleffi. Gli altri personaggi a volte sono un po’ di maniera, compreso il piccolo protagoni-
sta con atteggiamenti leggermente stereotipati,ma l’insieme è indubbiamente gradevole.
L’ambientazione nella vecchia America rurale e i colori forti rimandano a una linea lettera-
ria dalle solide radici popolari, anche se per lo spettatore europeo la presenza come moto-
re narrativo del baseball e della sua mitologia rappresenta un limite, e forse un freno al
coinvolgimento emotivo. Il film, che ha un’impronta fortemente tradizionale, ha una morale
vecchia e insieme sempre nuova: quando il bambino si confronta con il mondo degli adulti,
la sua forza e il suo credere in se stesso gli permettono di non aver paura degli ostacoli e di
superarli.

a cura di Silvia Savoldelli
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SPUNTI DI RIFLESSIONE
• Quali sono i personaggi positivi del

film? E quelli negativi? Sono molto
differenti?

• Babe Ruth è creato a immagine e so-
miglianza di un personaggio famo-
sissimo: quale?

• Secondo te il tipo di animazione
scelto si adatta a questa vicenda?
Perché?

• Il film rappresenta la lezione/testa-
mento morale di Reeve espressa at-
traverso una storiella per bambini
che invita a non mollare mai, anche se tutto sembra perduto. Commenta questa frase.

PERCORSI DIDATTICI 
• Raccogli informazioni su uno sport nazionale americano, il baseball.
• Visione e analisi del film Superman interpretato da Christopher Reeve.
• Per gli eventuali alunni della secondaria. La Grande Depressione del 1929 in America.





CORALINE E LA PORTA MAGICA

EARTH - LA NOSTRA TERRA

MOONACRE - I SEGRETI DELL’ULTIMA LUNA

WALL-E
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Coraline Jones ha 11 anni. È una bambina spigliata, curiosa, esuberante e con
un grande spirito d’avventura. La piccola si è appena trasferita nell’Oregon con
i suoi genitori, lasciando la sua vecchia casa e i suoi amici. Con sé ha solo una
bambola che non lascia mai. Trascurata dai genitori, troppo presi dal lavoro e
dalle nuove responsabilità, Coraline cerca di darsi da fare, inventandosi tanti
piccoli (quanto inutili) compiti. Fa amicizia con Wybie, un bambino un po’
strano e il fido gatto di questi, e va a bussare alla porta degli altri vicini di casa:
le signorine Spink & Forcible, due ex attrici, amanti dei fox terrier e il signor
Bobinski con il suo circo di topi. La noia, però, è sempre dietro l’angolo e decide
quindi di esplorare interamente la casa. Una casa dalle 13 porte ma sarà la
quattordicesima a cambiare la sua (monotona) quotidianità. Attraversando
quella porta la coraggiosa Coraline entrerà in un mondo misterioso, affasci-
nante e spaventoso. Un’alternativa solo apparentemente meravigliosa alla sua
ordinaria vita…

Tratto dal romanzo di Neil Gaiman, Coraline e la porta magica è il primo film girato in 3D
con la tecnica della stop-motion, tanto cara a Henry Selick già coautore insieme a Tim Bur-
ton di quel piccolo capolavoro che è Nightmare Before Christmas. Coraline è una favola
gotica che, quando uscì nel 2002, vinse diversi premi letterari: l’Hugo, il Bram Stoker e Ne-
bula.
Così come nell’Alice di Carroll, Coraline è accompagnata da un Gatto nel paese delle mera-
viglie ma i rimandi all’interno del film sono molteplici: basti pensare a Beetlejuice oppure a
Il Mago di Oz il cui sentiero di mattoni gialli è stato sostituito dal tunnel matriarcale. E non
a caso le allegorie pervadono tutto il film. Attratta da una vita migliore, la bambina percorre
il tunnel dapprima morbido e caldo per arrivare a una nuova vita, fatta di magia, desideri e
soddisfazione degli stessi. Solo in un secondo momento quello stesso tunnel si trasforma in
un passaggio “inquietante”. All’inizio tutto corrisponde alle aspettative, i genitori sono co-
me ogni bimbo li vorrebbe: al loro completo servizio. Premurosi, attenti e amorevoli. Diver-
si dai genitori reali: distratti, occupati e qualche volta bruschi. Ma chi ha detto che la perso-
na più amorevole ci ama nel modo giusto? E chi ha detto che dei genitori distratti non sia-
no capaci di regalare amore profondo e incondizionato? E poi il desiderio, che dopo le pri-
me lusinghe si trasforma in una sorta di incubo. La triste e noiosa quotidianità viene rim-
pianta, rincorsa e riconquistata. Il coraggio e l’indomito spirito libero di Coraline dominano
tutta la seconda parte del film e – tra bambini fantasma ritrovati e i genitori scomparsi – la
piccola si trasforma suo malgrado in un’eroina contemporanea che uccide seppur simboli-
camente la sua stessa origine, le radici che le hanno dato la vita. La trasformazione, la cre-
scita e la maggiore consapevolezza di sé crescono via via nel corso del film, portando la
piccola Coraline (e i tanti bambini come lei) verso l’agognata autonomia, da vivere e da
condividere con gli amici e i genitori stessi. Un po’ come è accaduto per certi versi alla dol-

CORALINE E LA PORTA MAGICA
Regia Henry Selick Origine Usa, 2008 Durata 100’
Distribuzione Universal 

Età 
consigliata 

dai 10 anni
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cissima protagonista de La città in-
cantata di Hayao Miyazaki.
Atteso come uno degli eventi cine-
matografici dell’anno, Coraline e la
porta magica non delude le aspetta-
tive. Nato dalle sapienti mani di
Henry Selick, è l’avventura che ogni
bambino vorrebbe vivere. Annoiati
da un’abitudine domestica, dove i ge-
nitori sono spesso (inconsapevol-
mente?) assenti, i ragazzi guarderan-
no a questo film come a una sorta di
riscatto. La magia e il sogno sono tra
gli ingredienti principali di un’avventura domestica tutta vissuta tra le mura di casa.
Nonostante (l’apparente) innocenza della storia comunque, il film è in realtà poco adatto a
un pubblico di piccoli spettatori, denso com’è di ataviche paure mai completamente supe-
rate nemmeno da parte di molti adulti. L’inconscio prende la forma di oggetti o persone
estremamente rassicuranti eppure tremendamente angoscianti. Il regista ha, però, sapiente-
mente dosato l’allegoria al fantasy e l’horror all’ironia: da sempre i tunnel hanno rappresen-
tato l’ignoto e il percorrerli mette insieme curiosità e paura. Coraline è curiosa, e vogliosa
di prendere (e fare) parte di quel mondo magico ma è anche intimamente infastidita e im-
paurita. Due sentimenti che verranno prepotentemente alla luce quando si troverà faccia a
faccia con la trasformazione dell’altra madre.
Già perché la natura dell’Altra Madre – o meglio la sua trasformazione – è uno dei passaggi
chiave del film. La donna, nel corso del racconto, comincia a cambiare fino a divenire un
vero e proprio ragno, da sempre simbolo (dal punto di vista psicanalitico) di un essere vo-
race e cannibale che fa di tutto per trattenere le vittime a sé (in questo caso i figli). La lotta
è senza esclusione di colpi, dove la sopravvivenza dell’una è la morte dell’altra. Non posso-
no coesistere, né convivere. Così come succede dal vero in un rapporto maturo e risolto
tra madre e figlia.
Infine, mettere dei bottoni al posto degli occhi (e questo Gaiman lo ha sottilmente definito
fin dall’inizio) è come dire che l’Altra Madre, l’Altro Padre e gli Altri Abitanti sono già morti.
Anche nell’Antichità si mettevano delle monete sugli occhi dei morti. Molti altri sono poi i
simboli sparsi in tutto il racconto. Tra allegoria, sogno e realtà.
La storia di Gaiman (scritta per la figlia Holly) si sposa perfettamente con la tecnica della
stop motion in 3D utilizzata da Selick che riesce a trasmettere ancora più meraviglia e stu-
pore. Tutto è perfettamente al suo posto. I protagonisti, pettinati e illuminati come fossero
veri attori, si muovono su un set che di immaginario non ha molto. I colori utilizzati per le
scene – soprattutto nell’Altro Mondo – sono i colori del sogno, della favola, sgargianti e po-
tenti come fiumi in piena. La fotografia – tra chiaroscuri e luci improvvise – suggerisce vol-
ta per volta i sentimenti di Coraline: la paura, i timori e le scoperte. Buone e cattive. Fino al
bianco e nero della battaglia suprema, quella con l’Altra Madre. Perché non poteva essere
altrimenti: bianco o nero, vincere o morire. Non a caso qualcuno ha detto, a proposito della
stop-motion, che “è come scolpire con la luce”. Migliaia le inquadrature fotografate per la
macchina da presa, che proiettate insieme in sequenza danno l’idea della fluidità del movi-
mento continuo. Un lavoro lungo e certosino che ha richiesto tre anni di produzione e po-
st-produzione.
Un film intenso e magico che imbriglia la fantasia e l’emozione, ma anche gli atavici sgo-
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menti che ognuno di noi si porta
dentro, come muti abitanti, per poi
lasciarli uscire senza più controllo
mostrandoli per quelli che sono: solo
paure. Innocue paure.

a cura di Caterina D’Ambrosio

SPUNTI DI RIFLESSIONE
• Crescita, paura e trasformazione so-

no i temi dominanti del film. Analiz-
za come questi agiscono sul singolo
individuo e sul gruppo.

• Quanto è difficile essere figlio?
Quanto è difficile essere genitore? Analizzare e mettere a confronto le aspettative dei ragazzi
e dei genitori e le (eventuali) conseguenti delusioni rispetto alle aspettative di ruolo.

• Sviluppare il tema della comunicazione e del raggiungimento degli obiettivi personali, così
ampiamente descritto nel libro di Gaiman (del quale consigliamo vivamente la lettura) e nel
film di Selick.

PERCORSI DIDATTICI
Mettete a confronto Coraline e la porta magica con i seguenti film:
• per un approfondimento della scoperta di nuove realtà diverse da quelle normalmente vissu-

te: Alice nel paese delle meraviglie (C. Geronimi,W. Jackson, H. Luske, 1951) e Harry Potter
e la Pietra Filosofale (Chris Columbus, 2001);

• per l’analisi dei temi del viaggio, del cambiamento e la scoperta che si intersecano e si so-
vrappongono: Le cronache di Narnia (Andrew Adamson, 2005) e Il mago di Oz (Victor Fle-
ming, 1939), La città incantata (Hayao Miyazaki, 2003);

• per meglio analizzare l’aspetto magico, che trova la sua naturale dimensione nell’attraversa-
mento di una Porta, si consiglia anche la visione e il confronto stilistico e di linguaggio di
questo film con Ponyo sulla scogliera (di H. Miyazaki, 2008) e con Beetlejuice (T. Burton,
1988).

Così come per i film già citati, è la fascinazione dell’incantesimo a dettare le regole stilistiche. In
tutti gli esempi riportati c’è un dato che domina su tutti: l’impegno di un singolo soggetto che
con il suo coraggio riesce ad aiutare se stesso e gli altri, sconfiggendo la paura e i dubbi. A que-
sto proposito attraverso i film sarà possibile condurre gli spettatori a riflettere anche sui temi
della solidarietà, dell’amicizia e del sostegno reciproco.
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Un’orsa con i suoi due piccoli appena nati, un orso alla ricerca del cibo, una
balena megattera e suo figlio, un elefantino e la sua mamma, i leoni, l’anatra
mandarina e i suoi pulcini, l’uccello del Paradiso, il ghepardo e la gazzella, i
caribù, gli uccelli migratori sono tra i protagonisti del film Earth. I registi pedi-
nano queste creature nei loro habitat naturali seguendone i rituali spostamenti
e la lotta per la sopravvivenza.

Earth: cinque anni per realizzarlo, quarantacinque cineoperatori, duemila giorni di riprese,
duecentoquattro locations, sessantadue Paesi ospitanti, sette continenti. Un percorso cine-
matografico documentario a forte vocazione ambientalista. Un movimento epico appassio-
nante, imprevedibile, spaventoso e affascinante. Un enorme impegno di uomini, mezzi, sia
temporale che fisico e finanziario per assolvere a un dovere. Quello di portare una testimo-
nianza a chi oggi sta crescendo, diventando adulto e anche a chi adulto lo è già, ma non ha
occhi per vedere. A essere fotografati da cineprese e obiettivi ad alta risoluzione sono pae-
saggi di ogni latitudine, abitati dalla flora e dalla fauna autoctone, luoghi non ancora depre-
dati o sfruttati dall’essere umano. Zone del pianeta di rara bellezza difficilmente raggiungi-
bili dal turismo di massa e ancora non aggrediti dal cemento e dalla follia del consumismo.
Luoghi importantissimi per il Pianeta Terra, riserve di ossigeno, culla del ripopolamento ani-
male, sorgenti dell’acqua dolce, scrigno della vita. Ma dall’equilibrio fragile, dove ogni esse-
re, ogni creatura, animale o vegetale, dipende, nell’eterno ritorno delle stagioni e nello scor-
rere del tempo, da una concatenazione di cause e di effetti che non può essere alterata sen-
za provocare danni irreversibili.
I due registi del film,Alastair Fothergill e Mark Linfield, attraverso la voce narrante (nell’edi-
zione italiana è quella di Paolo Bonolis) che sottolinea i momenti cruciali del racconto, vo-
gliono risvegliare la capacità critica di chi è ormai assuefatto all’autodistruzione:“Guardia-
mo ciò che abbiamo e ciò che stiamo per perdere”.
Il cinema nella sua capacità di valorizzare, grazie all’azione dell’inquadrare, ciò che cade
sotto il suo sguardo, può raccontare la bellezza e la complessità del nostro Pianeta. Perché i
nostri occhi possano tornare a vedere il paesaggio – riconoscendo le diverse sfumature del
colore della terra, lo scorrere delle acque, limpide, limacciose, oscure, spumeggianti, le spe-
cie animali nell’infinita varietà del loro aspetto e delle loro caratteristiche, nella loro capa-
cità di lottare per salvare i propri cuccioli – è possibile visionare questa pellicola in cui l’e-
stetica si fa etica.
Il racconto cinematografico, un lungo fluttuare di immagini, musica e parole, viene scandito
temporalmente dallo scorrere dei mesi: da gennaio a dicembre, seguendo il percorso del so-
le, inizia a settecento miglia dal Polo Nord, si spinge nella Tundra, precipita all’Equatore, fi-
no al Sud Africa, si sposta nell’Africa Orientale, si innalza sulle vette dell’Himalaya, si immer-
ge nei mari tropicali, accarezza gli oceani fino alla penisola Antartica e, infine, ritorna alla
base di partenza.

Età 
consigliata 

dai 10 anni

EARTH - LA NOSTRA TERRA

Regia Alastair Fothergill, Mark Linfield 
Origine Gran Bretagna/Germania, 2007 
Durata 99’ Distribuzione Walt Disney 
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La consapevolezza di contare su un
budget cospicuo ha dato agli autori
del film (che trae origine dalla serie
televisiva Planet Earth, suddivisa in
undici capitoli, prodotta dalla BBC e
da Discovery Channel) l’opportunità
di sperimentare l’ultima tecnologia
in HD (alta definizione). Tempo ed
energie per provare nuove attrezza-
ture cinematografiche in luoghi del
pianeta dove condizioni climatiche
estreme hanno stimolato gli operato-
ri alla macchina e i direttori della fo-
tografia a mettere alla prova la propria professionalità e la propria creatività.
La gran parte delle riprese è stata effettuata utilizzando l’elicottero, sia per catturare con
uno sguardo d’insieme la moltitudine delle mandrie e gli infiniti spazi che per rispettare la
vita di animali non abituati alla presenza umana. Un giroscopio montato con uno stabilizza-
tore sotto la pancia dei velivoli ha permesso agli operatori, seduti in cabina di pilotaggio, di
riprendere, ruotando l’obiettivo a 360°, angoli di incomparabile, nascosta bellezza.
La passione e la volontà di catturare attimi irripetibili rendono il film rimarchevole per la
perfezione cinematografica: da ricordare la ripresa della “danza sull’acqua” dello squalo
bianco: è stata utilizzata la camera digitale Photrom, che registra mille fotogrammi al secon-
do. Il gigantesco animale, nel suo salto fuori dalle acque dopo aver catturato fulmineamen-
te la preda, lascia stupefatto lo spettatore che può tornare ad ammirarne la potenza grazie
all’effetto super slow motion. Questa prodezza tecnica si rinnova nella capacità di accom-
pagnare, con una carrellata ottica mozzafiato, la corsa del ghepardo e della gazzella, caccia-
tore e preda, coinvolti in un confronto dall’esito prevedibile.
Grazie alla tecnica del Time Lapse, che velocizza lo scorrere del tempo, dalla terra vediamo
spuntare gli steli, mentre i fiori drizzano il capo, le corolle si schiudono, il viola, striato di
giallo, si sparge a macchia d’olio, l’Aurora australe dipinge il cielo di striature delicate. Una
ricerca e una sperimentazione al servizio di un linguaggio poetico e didascalico allo stesso
tempo… I registi hanno scelto di non portare alle estreme conseguenze gli effetti degli at-
tacchi mortali che inevitabilmente scandiscono la vita animale: non strazio dei corpi, ma
opportune dissolvenze o stacchi nel montaggio. Scevra da inutili voyerismi, l’emozione
sgorga intensa e improvvisa, supportata musicalmente dalla colonna sonora ideata da Geor-
ge Fenton ed eseguita dai Berliner Philharmoniker.
Questo viaggio ideale nel mondo, con le diverse specie animali protagoniste, ha un anda-
mento circolare, inizia e termina nell’Artico. In apertura una panoramica aerea mostra la su-
perficie ghiacciata percorsa da un orso polare che si aggira solitario in cerca di cibo. In
chiusura, dopo alcuni mesi, a testimoniare il tremendo impatto del riscaldamento globale
sull’ambiente, vediamo il ghiaccio sciogliersi, la banchisa assottigliarsi. L’orso polare con il
peso del suo corpo non trova luoghi sicuri dove spostarsi ed è costretto a nuotare a lungo.
Esausto e affamato, avvistato su una riva un branco di leoni marini, cerca di attaccarli per
nutrirsi. Troppo debole per procurarsi il cibo, si accascia al suolo.
La drammaticità di alcuni momenti è stemperata da episodi divertenti. Ricordiamo la poeti-
ca ripresa dell’anatra mandarina che invita i suoi piccoli, nati solo da due giorni, a lasciarsi
cadere fiduciosi, uno dopo l’altro, dal nido, per poi rimbalzare come stupefatti da tanto ardi-
re, su un letto morbido di foglie e i “riti amorosi” dell’Uccello del Paradiso. Il luogo dove il
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maschio deve esibirsi, per conquista-
re la sua “compagna”, deve essere
rassettato in ogni angolo. Quando,
dopo aver raschiato con il becco
ogni impurità, è pronto per lo spetta-
colo, l’Uccello del Paradiso dà fondo
alla sua sapienza d’attore: il manto
nero si gonfia, lasciando intravedere
intense macchie d’azzurro intorno
agli occhi e al becco e lui è pronto
per la seduzione…

a cura di Angela Mastrolonardo

SPUNTI DI RIFLESSIONE
• I canali satellitari e alcune trasmissioni televisive “storiche” come Quark ci hanno fatto sco-

prire o riscoprire la bellezza e le potenzialità del documentario naturalistico: vedere al cine-
ma, sul grande schermo, con la necessaria concentrazione, un’opera come Earth non può la-
sciare indifferenti. La natura ha bisogno del nostro contributo per essere amata, rispettata e
tutelata.

PERCORSI DIDATTICI 
• Dopo aver visto Earth è possibile visionare con rinnovato interesse alcuni documentari di

forte impatto emotivo e visivo.
Ad esempio Profondo blu di Andy Byatt,Alastair Fothergill (Germania/Gran Bretagna 2004) ci
fa viaggiare “dalle più basse barriere coralline alle scogliere della costa antartica, dai vasti spa-
zi dell’oceano ai paesaggi notturni dei più profondi abissi oceanici”; Il popolo migratore di
Jacques Perrin, Jacques Cluzaud, Michel Debtats (Francia 2002) ci fa scoprire il mondo dall’al-
to, seguendo le rotte degli uccelli migratori; Microcosmos, di Claude Nuridsany e Marie Peren-
nou (Francia 1996) ci porta invece a diventare piccoli e a scoprire un universo che normal-
mente sfugge al nostro sguardo. Girato con una cinepresa speciale, riprende la vita degli in-
setti che popolano i campi; Serengeti, la sinfonia della natura, di Hugo Van Lawick (Olanda
1998) offre agli spettatori una documentazione della vita nella Riserva Nazionale Serengeti in
Tanzania.

• Letture consigliate.
A come ambiente, a cura di Caroline Toutain, Isabelle Ramade-Masson, Nadia Benlakhel, Jean-
François Noblet, Michèle Mira Pons, Editoriale Scienza; Gli animali della foresta, testi di
Nancy Honovich, illustrazioni di Ryan Hobson e Marc Dando, De Agostini; Il grande libro de-
gli animali, De Agostini; Breve storia del clima (e del riscaldamento globale), Tim Flannery,
Salani Editore; Orsi polari, di Norbert Rosing con Elizabeth Carney, National Geographic.
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Tanto tempo fa viveva una giovane donna, molto bella, gentile, sensibile e buo-
na. Era talmente amata dalla luna che l’astro, per dimostrarle la sua protezio-
ne, le regalò alcune pietre magiche. Da quel momento venne chiamata “Princi-
pessa della luna”.
Maria Merryweather è una ragazzina di tredici anni, curiosa e vivace. Vive a
Londra e, come tutte le persone di città, non ha grande dimestichezza con gli
animali. Rimane orfana dei genitori e viene affidata allo zio Sir Benjamin che
vive in campagna, nella valle di Moonacre. Qui, nel castello Moonacre Manor,
Maria si trasferisce con la solare governante Miss Heliotrope. Ma la simpatia
delle due ospiti viene smorzata da Sir Benjamin, duro e scontroso, il quale vieta
alla ragazza di recarsi in alcune stanze della dimora. Il divieto, però, aumenta
la curiosità di Maria, che inizia a perlustrare il castello e la foresta che lo cir-
conda.
Mano a mano che osserva, la ragazza ha l’impressione di aver già visto quei
luoghi. Poi capisce: il castello è identico a quello raffigurato nel libro che rac-
conta la storia della principessa della luna! La ragazzina corre in camera sua
per leggere con attenzione la vicenda della bella principessa: scopre che que-
st’ultima stava per sposare Sir Merryweather (lo stesso cognome di Maria…), ma
che proprio il giorno del matrimonio era stata lanciata una terribile maledizio-
ne sulla valle di Moonacre. A questo punto si intrecciano passato e presente,
fantasia e realtà.
Nella valle abita infatti anche la famiglia De Noir, composta da Coeur e da sua
figlio Robin. Il malvagio Coeur De Noir è il padre anche di Loveday la quale,
tanti anni prima, innamoratissima, avrebbe dovuto sposare Sir Benjamin. Love-
day era una “principessa della luna”: non essendo riuscita a portare a termine
la sua missione, era stata bandita dal castello di Moonacre. Ora suo padre
nutre un risentimento profondo per Sir Benjamin. Anche il giovane Robin, cre-
sciuto nella cultura dell’odio, vorrebbe vendicare l’onore della sorella e pensa
che l’unico modo per farlo sia rapire Maria.
Intanto la bambina ha fatto amicizia con il cane Wrolf e, insieme a lui, conti-
nua a esplorare l’edificio. Scopre una piccola porta, la oltrepassa e si ritrova in
una grande cucina: il regno di Marmaduke, chef straordinario e persona che
conosce molti segreti. Sarà lui a svelare a Maria che anche lei è una “principes-
sa della luna”: e solo lei può salvare la comunità di Moonacre dall’antica male-
dizione. Prima del sorgere della nuova luna piena dovrà risolvere la faida tra
Sir Benjamin e la famiglia De Noir.
Maria riuscirà nel suo compito grazie all’aiuto di oggetti magici (le perle che
hanno il potere di svelare la verità che si nasconde nel cuore degli uomini; il
libro con le figure animate che sarà il motore di tutto il percorso interiore della

MOONACRE 
I SEGRETI DELL’ULTIMA LUNA

Regia Gabon Csupo 
Origine Ungheria/Gran Bretagna/Francia, 2008 
Durata 103’ Distribuzione Moviemax

Età 
consigliata 

dai 10 anni 
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protagonista); di ani-
mali (il cane e il coni-
glio che le danno il
coraggio di continuare
l’avventura; il pony e il
cavallo bianco che con-
ferma a Maria la sua
identità di “Principessa
della luna”); con il
sostegno e i consigli
anche di altre persone:
Marmaduke, Digweed,
il fedele servo di Sir
Benjamin, la stessa Loveday. Ma soprattutto la protagonista farà riconciliare gli
abitanti della valle di Moonacre grazie alle proprie qualità – la sensibilità, la
determinazione e la generosità – insegnando loro i valori della compassione e
del perdono.

Il regista ungherese Gabor Csupo – già pluripremiato per Un ponte per Terabithia – realiz-
za Moonacre - I segreti dell’ultima luna, liberamente tratto dal romanzo “The little white
horse”, scritto nel 1946 che sembra abbia ispirato anche l’autrice della fortunatissima saga
di Harry Potter. Qui il ruolo principale è affidato a una figura femminile che, con le caratte-
ristiche di un eroe, segue un percorso di formazione di consapevolezza, reso possibile dagli
elementi simbolici che caratterizzano ogni storia appartenente a questo genere. È impor-
tante, ad esempio, il castello di Moonacre che – come quasi in tutte le favole – rappresenta
(con la foresta circostante) un mondo nuovo da scoprire, il mondo degli adulti: e allora le
porte e i varchi sono i diversi “passaggi” nel percorso di crescita interiore; la caverna di Lo-
veday è un ventre materno, un luogo sicuro (il luogo dell’infanzia) mentre l’anfiteatro sarà il
palcoscenico finale sul quale Maria dimostrerà di essere diventata adulta.
I personaggi che arricchiscono la storia sono tutti importanti e dinamici (pensiamo, ad
esempio, a Sir Benjamin: all’inizio viene descritto come un vecchio scorbutico, ma in segui-
to si rivela come un uomo malato solo di nostalgia. E questo dimostra che l’animo umano è
mutevole e che tutti possono redimersi, se lo vogliono e se riescono a esprimere le verità
nascoste in fondo al cuore.
Per le riprese “in esterni” è stata scelta l’Ungheria perché è una nazione che presenta alcu-
ne location interessanti per le atmosfere lugubri e, allo stesso tempo, affascinanti; la fotogra-
fia luminosa o intensa, di ombre e chiaro-scuri, contribuisce a rendere la psicologia dei per-
sonaggi e il significato che si cela nei loro comportamenti. Pensiamo, ad esempio, alla co-
struzione (regia, luci e colori, colonna sonora) della sequenza, forse la più significativa, in
cui Maria si avventura nella foresta seguendo le note di una musica misteriosa. La melodia
la conduce in una stanza dove vede un bellissimo pianoforte. La bambina inizia a suonare e
a lei si aggiunge Loveday: le due donne si perdono nella musica e il passato prende vita. In
uno specchio dorato (altro elemento ricorrente nelle favole, che ha a che fare con il tema
dell’identità) scorre l’antica storia d’amore tra Loveday e Sir Benjamin. Interessante notare
come una forma d’arte – la musica – risvegli i ricordi e, con essi, anche emozioni e senti-
menti sepolti sotto la coltre del rancore e dell’orgoglio.
Una storia, quindi, ben curata dal punto di vista della messa in scena: costumi preziosi, am-
bientazioni ricercate, immagini colorate e suggestive. E una storia ben scritta anche dal



46

punto di vista della sceneggiatura: un
testo, infatti, che si rivolge ai giovani
ma anche ai “grandi”, che parla e re-
cupera valori positivi, che ricorda
quanto sia inutile rimanere ancorati
ai risentimenti e quanto, invece, sia
meglio comunicare con sincerità per
ritrovare l’armonia con gli altri. E
non è un caso che nel film sia una ra-
gazzina a (re)insegnarlo agli adulti.

a cura di Alessandra Montesanto

SPUNTI DI RIFLESSIONE
• La storia è ambientata in uno spazio temporale indefinito per sottolineare l’universalità dei te-

mi trattati. Quali sono, secondo te?
• Rifletti sulle qualità simboliche di alcuni animali: ad esempio, il coniglio rappresenta la “com-

passione”, il cane la “fedeltà”e la “fiducia”e così via.
• Maria segue un percorso di crescita e consapevolezza che, alla fine, la porterà a ricordare agli

altri personaggi il significato del perdono e della responsabilità. Secondo te questo ha a che
fare con il fatto che è una “principessa della luna”? E questa figura può simboleggiare la “Gra-
zia divina”?

• Prova a descrivere l’evoluzione del sentimento tra Maria e Robin.
• Uno dei temi principali del film è quello dell’importanza di una famiglia unita e serena: la pro-

tagonista riesce a ricreare per se stessa un nuovo nucleo familiare? E da chi è composto?
• Qual è il significato dei termini:“perdono”e “identità”?
• Perché nelle fiabe spesso le missioni dei protagonisti devono essere portate a termine in un

arco di tempo preciso? (qui, ad esempio,“prima del sorgere della prossima luna piena”)?
• Disegna la mappa del castello e della valle di Moonacre e ripensa al percorso di formazione

di Maria. Cosa scopre ogni volta che si ritrova in un luogo o in uno spazio nuovo?

PERCORSI DIDATTICI
• Confronta Moonacre - I segreti dell’ultima luna con altri film recenti (La storia infinita, Ali-

ce nel paese delle meraviglie, Harry Potter, Un ponte per Terabithia). Evidenzia differenze e
similitudini.

• Leggi un romanzo di genere fantasy e vedi il film corrispondente. Fai un confronto tra i due
testi e il linguaggio che usano.

• Elenca le qualità di un eroe (o eroina). Fai alcuni esempi tratti dalla letteratura e dalla cinema-
tografia.

• Raccogli il materiale riguardante altri protagonisti di racconti che rimangono orfani e fai un
confronto con Maria Merryweather.

• Scopri che cos’è lo story-board e prova a realizzare quello del film.
• Scegli la scena del film che ti ha colpito di più. Realizzane un tuo disegno e poi motiva la tua

scelta.
• Prova a tradurre dall’inglese alcuni dei nomi (e cognomi) dati ai personaggi del film e rifletti

sui motivi per cui sono stati scelti.
• Che importanza possono avere, secondo te, gli animali nella vita di una persona? Fai alcuni

esempi.
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Terra, in un lontano futuro: il pianeta è ormai disabitato, ricoperto da una col-
tre di immondizia che ne testimonia la rovina. Unico abitante è rimasto Wall-E,
un robot spazzino che prosegue imperterrito nel suo compito di compattare i
rifiuti in balle che, una volta impilate, arrivano a creare interi palazzi, ridise-
gnando la geografia delle città. Wall-E vive solo in una baracca circondato dai
cimeli raccolti durante le sue giornate di lavoro e come unico amico ha un grillo.
Un giorno sul pianeta arriva Eve, un robot femmina il cui compito è esplorare
la Terra per cercare tracce di vita organica che possano testimoniare una possi-
bile rifioritura del mondo morto. Nonostante sia anche dotata di armi letali,
Eve, con la sua eleganza, fa breccia tra gli ingranaggi che compongono il cuore
meccanico di Wall-E che tenta, riuscendoci, di entrare nelle sue grazie e di pro-
teggerla dalle tempeste che periodicamente si manifestano. Tutto questo fino a
quando Eve non trova finalmente una traccia di vita organica (una piantina)
e fa quindi ritorno all’astronave madre, nel profondo spazio, dove i superstiti
dell’umanità vivono una vita oziosa, ridotti a organismi pigri e opulenti. Wall-E
segue l’amata e scopre così che le macchine, in ossequio a una direttiva ormai
superata, continuano a mantenere gli uomini in quello stato e non hanno nes-
suna intenzione di farli tornare sulla Terra ormai in procinto di rifiorire. Wall-
E ed Eve diventano quindi la loro unica speranza.

L’immagine più potente che un film come Wall-E ci possa regalare la troviamo in apertura:
una carrellata si avvicina progressivamente alla superficie del pianeta, solo per mostrarci
come quelli che in apparenza sembrano palazzi sono in realtà enormi cumuli di immondi-
zia, accatastati diligentemente dal robot spazzino. Quello che dunque si palesa al nostro
sguardo è un mondo vuoto, dove l’unico lascito dell’umanità è dato dagli scarti della so-
cietà opulenta. È un’immagine forte perché molto diretta, che ci dice come, in un eventua-
le – e speriamo solo ipotetico – futuro l’unica testimonianza del nostro passaggio non sarà
data dall’arte o dal progresso, ma dai rifiuti che avremo accumulato sul pianeta. Ed è un’im-
magine che esce rafforzata dal confronto diretto con il robot protagonista, che evoca, per
contrasto, un forte senso di tenerezza con il suo buffo design a metà strada fra E.T. e il pro-
tagonista meccanico di Corto circuito.
Wall-E in sé rappresenta perciò una sintesi fra la necessità di un mondo che deve fare i con-
ti con la propria immondizia e una tenerezza che evoca immediatamente l’alterità, ovvero
la non coincidenza del personaggio con l’ambiente che lo circonda. Certo, la coazione a ri-
petere giornalmente sempre gli stessi gesti può essere letta come una metafora dell’aliena-
zione dell’uomo moderno, costretto in schemi ripetitivi tipici della nostra società sempre
più disumana: l’unico che dunque riesce a sopravvivere allo stress di questa vita è, non a ca-
so, un robot che, anzi, proprio in questo eterno ripetersi trova lo scopo del suo esistere.
Ma, nonostante questo,Wall-E è un elemento incongruo rispetto a quel mondo disabitato:

Età 
consigliata 

dai 10 anni 

WALL-E
Regia Andrew Stanton Origine Usa, 2008 Durata 98’
Distribuzione Buena Vista
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l’ambiente tende infatti al passato in
modo inane, si caratterizza per una
forma indistinta dove emergono gli
scheletri di ciò che è stato, e non
progredisce. Al contrario Wall-E guar-
da al passato per imparare, conserva
con intelligenza gli elementi più si-
gnificativi (splendida la scena in cui
lo vediamo gettar via un inutile
gioiello per trattenere invece il più
utile involucro) e impara dal cinema
la forza dei sentimenti.
Paradossalmente Wall-E compie quin-
di un’operazione critica ed è l’unico a farlo nell’intero film, poiché è l’unico che sembra
dotato di una volontà che, nell’eterno ripetersi dei gesti, intravede uno spiraglio di prospet-
tiva. Se inquadrato in quest’ottica, anzi, persino il suo agire sempre uguale diventa ispirato
e virtuoso: ciò che in fondo il robot compie, infatti, altro non è se non ridare senso a quel-
l’indistinto agglomerato di rifiuti, trasfigurandolo in un’autentica rifondazione: la costruzio-
ne di una città. Ecco dunque che i palazzi di immondizia assumono un doppio significato:
sono il monito ecologista di una società che ha fagocitato se stessa ed è stata sostituita dai
propri scarti, ma sono anche la speranza di un mondo che possa continuare a costruirsi an-
che dopo la catastrofe.
Wall-E conosce dunque il valore della vita e dell’amore e si fa tramite e comunicatore fra le
realtà più disparate: quella meccanica, attraverso i sentimenti che nutre per Eve; quella ve-
getale, raccogliendo la piantina che fornirà alla storia il suo punto di svolta; quella animale,
attraverso l’amicizia con il grillo (unica forma di vita a quanto pare rimasta sulla Terra); e, in-
fine, quella umana. A proposito degli ex abitanti della Terra, la visione che il film ci mostra è
particolarmente pessimista e costituisce un ottimo contraltare al pianeta abbandonato e in
balìa dei rifiuti: gli uomini del futuro sono infatti degli individui obesi e apatici, che sembra-
no usciti da un romanzo di H.G. Wells o di George Orwell, lobotomizzati dalla pubblicità
che non permette loro di instaurare relazioni con il prossimo (tanto che quando invece una
cosa del genere accade le reazioni sono molto imbarazzate) e inscatolati in un eden artifi-
ciale dove si perpetua il nulla. Il non-agire degli umani, in questo senso, è perfettamente op-
posto a quello di Wall-E, perché inserito in un contesto lindo e apparentemente perfetto,
ma privo di prospettiva.
Ciò che quindi il film pone in essere è un ribaltamento delle parti, che in una certa misura
ridimensiona la tenerezza che il protagonista porta con sé per regalare invece al film una
certa cupezza. I manicheismi però sono tenuti a bada grazie al confronto critico fra i prota-
gonisti robotici, ma capaci di amare, e i macchinari dell’astronave-arca, che mantengono l’u-
manità sotto controllo e si oppongono a un loro ritorno sulla Terra. Ecco, proprio i macchi-
nari dell’astronave costituiscono il terzo vertice del triangolo che il film mette in scena, poi-
ché anch’essi sono imbrigliati in un’eterna coazione a ripetere e tendono a mantenere la si-
tuazione esattamente nel modo in cui è. Diversamente da Wall-E, quindi, anch’essi non agi-
scono in una prospettiva critica e sono ancorati a una direttiva proveniente da un passato
che non esiste più e che continuano ciecamente a seguire. Il percorso che dunque il film
compie è il passaggio da una condizione di ignoranza, dove si seguono solo le direttive im-
poste dall’alto a quella di un’autocoscienza che porti a una rifondazione dell’ordine delle
cose e, soprattutto, all’acquisizione di una consapevolezza critica capace di far comprende-
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re al pubblico come tutto sia inter-
connesso e le scelte dei singoli pos-
sano avere conseguenze per tutti.
Tutto questo si articola all’interno di
una struttura narrativa che, pur nella
cupezza di fondo citata, predilige to-
ni poetici e leggeri, attraverso le te-
nere gag fra Wall-E ed Eve e le scene
d’azione più concitate che emergo-
no nella parte finale. L’aspetto più in-
teressante riguarda però l’estrema
espressività del protagonista mecca-
nico, perfettamente opposta alla mo-
nodimensionalità dei corpi obesi degli umani: capace di esprimere a perfezione amore, tri-
stezza, timidezza o preoccupazione,Wall-E si staglia come il più “umano” dei personaggi e
riflette in questo modo la poetica alla base della Pixar, basata sulla commistione fra un alto
valore tecnologico dei suoi film, e una profonda sensibilità di storie e temi, capace per que-
sto di parlare al cuore dello spettatore. In ragione di ciò alcuni momenti si stagliano per la
loro forza lirica, come il timido e incerto stringersi le “mani” di Wall-E, e il suo volteggiare
nello spazio, sospinto dalla forza di un piccolo estintore, fino a immergersi nello splendore
degli anelli di Saturno.

a cura di Davide Di Giorgio

SPUNTI DI RIFLESSIONE
• Il film mostra l’amore fra due robot: ti è mai capitato di provare sentimenti profondi per un

personaggio irreale? (protagonisti di film o cartoni animati, personaggi dei fumetti,
giocattoli).

• La tecnologia nella realtà quotidiana: quanto ci aiuta e quanto invece ci impigrisce e nuoce al-
la nostra curiosità nell’affrontare i problemi?

• Wall-E ha un insetto come amico: hai animali domestici? Qual è il tuo rapporto con loro?

PERCORSI DIDATTICI
• Ecologia e rifiuti: il tema è stato al centro delle cronache recenti e si rinnova periodicamente.

Analizza il processo di raccolta e stoccaggio dei rifiuti e le dinamiche della raccolta differen-
ziata.

• Wall-E, come spiegato nella scheda, riprende alcune caratteristiche esteriori di E.T. e del pro-
tagonista meccanico di Corto circuito: oltre a una possibile analisi in parallelo con questi tito-
li, cerca altri possibili modelli cinematografici per il protagonista.

Per eventuali spettatori delle scuole secondarie
• Wall-E nello spazio: nell’anno in cui ricorre il quarantennale dello sbarco sulla Luna analizzare

il sistema solare e le sue dinamiche.
• Robot nella storia del cinema, da Metropolis a Wall-E e Transformers: analisi di un’evo-

luzione.
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Germania, 1942. Bruno è un bambino di nove anni che vive una tranquilla
esistenza in una bella casa di Berlino con la famiglia. Il padre, ufficiale nazi-
sta, quando viene promosso di grado, capo di un campo di concentramento, de-
ve trasferirsi con la famiglia lontano dalla città, in una zona desolata e in una
grigia casa controllata dai soldati, quartier generale che confina con il lager.
Da quel momento le giornate spensierate di Bruno terminano, il bambino sco-
pre che non può più giocare liberamente e che certi luoghi della nuova abita-
zione gli sono vietati. La sorella maggiore Gretel rimane invece affascinata dalle
idee del nazismo, dal giovane tenente Kotler e dall’anziano insegnante che dà a
lei e al fratello lezioni di storia, vale a dire di propaganda.
Solo e senza più amici, un giorno Bruno disobbedisce alla madre e si avventura
nel retro della casa fino a un bosco e a un recinto di filo spinato oltre il quale ci
sono i deportati. Fa così conoscenza, e amicizia, con il coetaneo Shmuel, che
indossa, come tutti i prigionieri, un pigiama a righe. Bruno e l’amico ebreo si
incontrano segretamente ogni giorno, separati dalla rete di recinzione.
Scoprendo che Shmuel è alla ricerca del padre scomparso, Bruno si introduce di
nascosto nel lager per aiutare l’amico. Ma una retata li sorprende, destinando
anche loro alla camera a gas.

Esiste, nella storia del cinema, un’ampia filmografia, quasi un vero e proprio “genere”, che
racconta, nelle forme della finzione e del documentario, l’olocausto, la tragedia dei campi di
concentramento, lo sterminio compiuto dai nazisti verso gli ebrei. E che si è arricchita di
un nuovo titolo, Il bambino con il pigiama a righe, diretto dall’inglese Mark Herman, do-
ve un bambino di nove anni scopre l’orrore della guerra e la politica di sterminio messa in
atto da Hitler. Un pre-testo di indubbio impatto emotivo – soprattutto nel crescendo dram-
matico e nel suo epilogo di tragedia annunciata e mantenuta, senza ricerca di un finale con-
solatorio – che si traduce in una struttura filmica solida ma anche convenzionale, nel senso
di immagini che trattano con puntigliosa costruzione diegetica quella profonda materia
emozionale dalla quale il film trae ispirazione.
Protagonista de Il bambino con il pigiama a righe è il ragazzino tedesco Bruno, anche se
il titolo fa riferimento all’altro piccolo personaggio, il coetaneo ebreo Shmuel, che entra in
campo e nella narrazione a film ben avviato, dopo il “prologo” berlinese, l’arrivo e i primi
contatti esplorativi di Bruno e della famiglia nella casa-quartier generale riservata loro dai
vertici delle SS affinché il padre possa gestire quotidianamente da lì lo sterminio in quel la-
ger. Protagonisti sono così due bambini, due figure innocenti di fronte alla guerra che si
specchiano l’una nell’altra, come ben evidenzia la scena che vede Bruno e Shmuel seduti a
poca distanza, eppure separati da una rete di filo spinato – corpi speculari entrambi prigio-
nieri di un mondo più grande di loro che lentamente e inesorabilmente li schiaccerà; en-
trambi collocati in posti dichiaratamente o simbolicamente di reclusione (il campo di con-

52

Età 
consigliata 

dai 12 anni

IL BAMBINO 
CON IL PIGIAMA A RIGHE
Regia Mark Herman Origine Gran Bretagna/Usa, 2008 
Durata 95’ Distribuzione Walt Disney Italia



centramento per Shmuel; la dimora
circondata dai militari e dai divieti
per Bruno, solo apparentemente libe-
ro, spesso filmato dietro sbarre me-
taforiche: la ringhiera della scala, una
persiana…). Due sguardi innocenti
che inizialmente ignorano quel che
sta accadendo, che lentamente pren-
de forma e corpo, e si fa immagine,
ovvero l’olocausto il quale, da sogget-
to fuori campo, si manifesta sempre
più nella sua concretezza, sia dei
campi di sterminio e dei deportati
sia delle figure naziste e dei loro gesti totalitari.
Il bambino con il pigiama a righe, nel suo andamento compatto che non prevede digres-
sioni, scene inutili, è un viaggio nell’orrore dell’olocausto che dissemina nelle inquadrature
una serie di elementi necessari al progressivo avvicinamento alle scene madri. Le bandiere
naziste esposte ai balconi berlinesi all’inizio del film. La festa per la promozione del padre
di Bruno, con i gerarchi invitati a casa. La nonna di Bruno che in quell’occasione esprime il
suo dissenso al nazismo, a differenza del marito. Da quelle prime scene, e appunto con una
tensione crescente (che la colonna sonora, va notato, amplifica eccessivamente per “chiede-
re” una partecipazione emotiva già ben presente nelle immagini), Il bambino con il pigia-
ma a righe aderisce al percorso verso la conoscenza di Bruno, alla sua progressiva curio-
sità di esplorazione, anche se vietata, di quanto lo circonda. Un’esplorazione che diventa
davvero tale dal momento in cui il piccolo protagonista si trova confinato in un luogo ino-
spitale e periferico rispetto a quello fino ad allora abitato, un bel palazzo berlinese e le stra-
de intorno a esso, dove correre liberamente con gli amici. Quegli agi non sono presenti nel-
la nuova, squallida dimora, anche se i lager paiono ancora lontani. Nonostante la vicinanza,
sono presenza ancora misteriosa per Bruno, spazi che si intravedono attraverso gli alberi
dalla finestra della sua camera o segnali che il bambino vede mentre gioca sull’altalena, in
forma di fumi che salgono nel cielo… La lenta, ma determinata, esplorazione di quel che
esiste negli spazi più segreti della casa e oltre l’edificio, nel cortile e nel bosco, permette a
Bruno, e alla storia che si sviluppa con lui, di portare il fuori campo in campo e di penetra-
re in esso, nel farsi di un percorso iniziato come gioco e divenuto sempre più pericoloso e
mortale.
Un percorso che per Bruno è una continua ricerca dell’oltre, del vedere e dell’andare ol-
tre, dell’avanzare oltrepassando limiti con gli occhi e con il corpo, guardando dalla finestra
della camera e dall’altalena o superando la finestra del capanno per inoltrarsi nel bosco e
infine, scavando una buca nella terra, nel lager. Nei suoi spostamenti progressivi e segreti,
Bruno conosce Shmuel e guarda con nuovi occhi il cuoco e giardiniere di casa, Pavel, ex
dottore, anch’egli deportato. Anche se gli servirà del tempo per capire davvero. Mentre ac-
canto a lui le relazioni e i personaggi cambiano, in particolare quelli della madre, inizial-
mente all’oscuro dei forni crematori, e della sorella maggiore di Bruno, che in poche sce-
ne si trasforma in adepta nazista, per poi ritrovarsi ragazza indifesa accanto al fratello
quando i genitori litigano proprio su quelle questioni.
Mark Herman (già regista della commedia sociale Grazie, signora Thatcher) lavora sui
personaggi, sulle menzogne (fino a quelle veicolate dai filmini di propaganda che, in
una scena collocata come un inserto, descrivono i lager luoghi poetici e pieni di attività
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d’intrattenimento), sulle verità sve-
late (Bruno capirà l’atrocità del po-
sto e la falsità del documentario cui
aveva assistito in casa soltanto en-
trando nel lager). Fino a unire, den-
tro il lager, nella camera a gas, nelle
baracche infine vuote, il campo e il
fuori campo, accompagnando Bru-
no oltre il filo spinato, verso il com-
pleto abbandono dell’infanzia e la
morte.

a cura di Giuseppe Gariazzo

SPUNTI DI RIFLESSIONE
• L’amicizia fra il tedesco Bruno e l’ebreo Shmuel. Il rapporto di complicità, molto spesso silen-

zioso, che si crea fra due bambini coetanei, estranei alla guerra, che vorrebbero condividere
esperienze e che invece la crudeltà degli adulti separa, unendoli soltanto nella morte.

• Uno degli aspetti più interessanti del film è il modo con cui vengono descritte le diverse rea-
zioni dei personaggi di fronte alla drammatica realtà del nazismo. Proponendo per brevi ac-
cenni, con dei dialoghi o dei gesti, il punto di vista sia della famiglia di Bruno sia di altri perso-
naggi, come il giovane tenente tedesco Kotler.

• La segregazione riguarda tutti i personaggi in un film che parla del vivere reclusi non solo in
un campo di concetramento, ma anche al di fuori di esso. Non sono meno prigionieri dei de-
portati, e destinati a una morte morale, anche i personaggi tedeschi riunchiusi nelle loro abi-
tazioni-prigioni e nelle loro ideologie, a partire dal padre di Bruno che inconsapevolmente
manda a morte anche il figlio, non riuscendo a salvarlo dalla camera a gas.

PERCORSI DIDATTICI
• Alla base del film c’è un preciso riferimento letterario, l’omonimo romanzo di John Boyne.

Un punto di partenza originale, l’olocausto scoperto da un bambino, nella sua espressione te-
matica e narrativa. Analizzare la relazione fra la pagina scritta e il testo filmico.

• La filmografia sull’olocausto ha talvolta come protagonisti dei bambini, in modo trasversale,
quasi subliminale (si pensi all’apparizione della bambina con il cappotto rosso nel capolavoro
in bianconero di Steven Spielberg Schindler’s List, 1993), o centrale (come ne La vita è bella,
1997, di Roberto Benigni).

• Il ruolo del cinema, usato dai regimi come strumento per manipolare la verità. Come si nota
nella scena emblematica del filmino di propaganda girato dall’esercito tedesco sui campi di
concentramento.
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Episodio 1 - Storia di Leo 
Eleonora, detta Leo, vive serenamente con madre e nonna, fino a quando non
si ripresenta dopo dieci anni il padre, attore di teatro argentino in tour in Italia.
Divisa da sentimenti contrastanti, decide di modificare il proprio look e fre-
quentare il corso di recitazione tenuto dal padre, fino allo svelamento.

Episodio 2 - Storia di Alì
Coetaneo di Leo, Alì vive in una famiglia tipo. Invaghito di Sara, che però sem-
bra rifiutarlo, decide di corteggiarla via mail, attraverso poesie e disegni. Sara,
inizialmente affascinata dal suo spasimante sconosciuto, rimane delusa dopo
la scoperta che in realtà l’uomo misterioso è Alì.

Episodio 3 - Storia di Michele
Leo trova un lavoro estivo: vigilare una settimana sull’anziano Michele, mentre
la figlia è in vacanza. L’uomo vive immerso nel ricordo di Maria, un amore an-
tico. Il carattere difficile dell’uomo rende problematico il lavoro di Leo, che tro-
va però conforto in Alì, che aiutando il padre giardiniere si trova a occuparsi
delle piante di Michele. Tra i due c’è un’attrazione reciproca, dichiarata solo
quando entrambi si metteranno alla ricerca dell’anziano fuggito di casa per
cercare Maria.

Diari è stato realizzato da Attilio Azzola a compimento di un percorso laboratoriale condot-
to dalle associazioni Fuoricampo e Poiesis, rivolto agli adolescenti di alcune scuole superio-
ri dell’hinterland milanese: una formazione finalizzata all’utilizzo delle tecniche legate al ci-
nema e al video, nonché alla realizzazione di un cortometraggio professionale, per permet-
tere ai partecipanti di fare esperienza sul campo. L’esperienza del corto ne ha poi generata
una più ambiziosa e supportata da enti istituzionali. Nasce così Diari, che segue gli stessi
criteri realizzativi su un racconto di respiro più ampio, diviso in tre capitoli.
Identificate tematiche portanti quali la libertà, la fraternità, l’uguaglianza e la diversità, senti-
te dall’universo giovanile come valori da rintracciare e fare propri nonostante la società
non sempre si offra a modello, è partita un’avventura creativa che ha messo gli adolescenti
di fronte tanto al cinema, come complessa macchina produttiva, quanto alla possibilità di
trasformare in racconto le loro esperienze quotidiane. Il che implica una riflessione profon-
da sulla realtà esperita, sui rapporti relazionali vissuti a volte superficialmente con adulti e
coetanei, sulla necessità di valorizzare se stessi senza prevaricare sull’altro, riconoscendone
la diversità.
Il lavoro ha privilegiato le dinamiche di gruppo e gli aspetti formativi rispetto alle logiche
legate a una produzione commerciale. In tal senso Diari racconta prima di tutto la libertà
creativa con cui è stato realizzato, la serena disponibilità del regista a mettere in scena l’uni-

DIARI
Regia Attilio Azzola Origine Italia, 2008 
Durata 90’ Distribuzione Atlantide Entertainment srl

Età 
consigliata 

dai 12 anni
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verso adolescenziale, così come è
emerso dai laboratori che hanno pre-
ceduto le riprese, colmo di quegli
aspetti che caratterizzano i sedici an-
ni: ingenuità, frustrazioni, sofferenze,
disorientamenti e riorientamenti,
confronto costante con il mistero del
mondo, che contiene tracce delle
fantasticherie dell’infanzia, ma già i
segni della concretezza degli adulti.
Leo e Alì sono due aspetti di uno
stesso grosso problema: crescere. Ri-
trovarsi di fronte allo specchio e rin-
tracciare se stessi sotto le forme che cambiano, cercando la difficile comprensione dei coe-
tanei, anche loro in trasformazione, col preciso intento di evitare, come scrive Leo,“ciò che
non è possibile controllare o che possa farmi male”. Riconoscersi nella propria unicità sen-
za perdere però il contatto col gruppo, che rassicura uniformando, tanto per non sentirsi
inadeguati e rifiutati, nonostante le diversità possano essere talvolta palesi, come nel caso di
Alì, nord-africano-italiano in un contesto che ancora fatica a emanciparsi culturalmente.
Reggersi sulle proprie gambe diventa così questione di carattere, ma anche di modelli. Se
Alì può contare su una famiglia strutturata con figure genitoriali presenti ed efficaci nella
loro azione educativa, nel rendere decifrabili i ruoli e i confini tra libertà di crescere e li-
bertà di “fare ciò che mi pare”, per Leo la vita si complica quando questi confini vengono
messi in discussione da un fattore esterno e imprevisto, che trasforma la normalità in ano-
malia: il ritorno del padre, che rimette in discussione equilibri psicologici e meccanismi
educativi madre-figlia-nonna oliati col tempo. Leo si trasforma. Lo specchio a un tratto resti-
tuisce un volto diverso, uno sguardo che ha scoperto gli occhi del genitore resuscitato at-
traverso l’unica modalità possibile: la finzione del teatro. Una metafora efficace, che diviene
chiave di lettura non solo del primo episodio. Del resto anche Alì veste i panni dello scono-
sciuto prima di dichiararsi a Sara e il personaggio dei suoi fumetti non è altro che un avatar
virtuale in un mondo altro desiderato.
Rappresentazione: la pratica preferita dall’adolescente che con l’immaginazione scolpisce
la propria figura come uno scultore, trasformando una particella di mondo in un’idea uni-
versale (il bisogno di essere centrali e misura di tutte le cose). La passionalità e l’urgenza di
esprimerla trova “rimedio” solo nel contatto con gli altri. Nel primo Diario è l’accucciarsi di
Leo sul grembo materno, ma anche il maturo e liberatorio grido verso il padre; nel secondo
Diario è la colazione che Alì prepara al padre e il cameratismo tutto maschile con il gruppo
di amici. Nel terzo Diario il convergere di Leo e Alì nella storia del vecchio Michele ha del
confluire di due rivoli in un fiume. Mettersi in relazione sembra un’impresa improbabile, in
quanto il presente dei tre protagonisti è spezzato tra proiezione nel futuro e immersione
nel passato. I due ragazzi per inerzia si trovano coinvolti nelle spire della memoria di un
vecchio “che non c’è tutto”. Eppure la distanza incolmabile tra ieri e domani trova un pun-
to di incontro nella dimensione dell’immaginazione: Michele che rivive e attualizza il film
di un amore antico idealizzato; Leo e Alì che montano e rimontano con alcune varianti il
film della vita che li aspetta, attingendo senza volerlo alla loro esigua memoria, ma soprat-
tutto alla memoria di chi ha già lungamente vissuto, filmato, archiviato in un Diario.

a cura di Alessandro Leone



SPUNTI DI RIFLESSIONE
• Analizza la costruzione del film e

prova a rintracciare le connessioni
tra i primi due capitoli.

• Quale funzione assume il terzo capi-
tolo?

• Da che tipo di esperienza arrivano
Leo e Alì?

• Esamina il contesto familiare dei
due protagonisti.

• Perché Leo è sconvolta dall’arrivo
del padre?

• Alì è figlio di immigrati.
Sente la distanza culturale con il paese ospitante? Emerge nella sua storia?

• Chi è Michele? Qual è il suo profilo psicologico?
• Che rapporto hanno Leo e Alì con Michele?
• Come vedi la distanza generazionale tra i due protagonisti e l’anziano? Esiste uno scambio? 

Di che tipo?
• Prova a riflettere sulla condizione degli anziani e il rapporto con la famiglia.

PERCORSI DIDATTICI
• Diversi sono gli esempi di forma diaristica in letteratura e nel cinema. Il diario come strumen-

to per raccontarsi (autobiografia) o per annotare una serie di eventi, le fasi di un periodo sto-
rico, un vissuto personale; il diario come strumento di elaborazione di un vissuto. Il cinema
“biopic” come riduzione di un diario; la compilazione del diario come struttura narrativa alla
base di un testo filmico.
Dopo la visione del film proponiamo un approfondimento sui temi sopra ricordati.
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Daniel, un dodicenne canadese, vive in un motel gestito dai genitori, che non
hanno tempo da dedicargli. Dovrebbe svolgere qualche lavoretto, ma preferisce
stare da solo. Dorme in una camera del motel e, un po’ annoiato, passa la gior-
nata tra un tuffo in piscina, una partita solitaria di pallamano, qualche tiro al
biliardo, qualche passeggiata. Non frequenta una cerchia di amici e i due ra-
gazzi che incontra casualmente sono poco raccomandabili: gli chiedono infatti
di rubare una bottiglia di whisky per un party. Daniel a malincuore, per ingra-
ziarseli, promette loro di procurarla.
Non si interessa dei clienti del motel, ma una mattina segue una ragazzina, Ve-
ra, e la trova in piscina che galleggia con la faccia nell’acqua. È appena stata
testimone di una violenta lite tra i genitori e manifesta così il suo dolore. Daniel
le lancia un salvagente e i due ragazzi si trovano a passare la giornata insieme.
Vera dovrà partire la sera stessa perché il padre ha trovato un nuovo lavoro
presso una grande impresa di Toronto. Quella giornata diventerà molto impor-
tate per entrambi. Un unico giorno per conoscersi, mettere in comune i propri
pensieri, le proprie emozioni, capirsi e imparare a volersi bene. Giocano a palle
di neve, si procurano rifornimento di cibo nella cucina del motel, visitano la
tomba del cane di Daniel, si prendono cura l’uno dell’altra (Vera, che è narco-
lettica, si addormenta improvvisamente spaventando Daniel), si scambiano po-
che parole dense di significato. Vera riceve una telefonata di richiamo dal pa-
dre, ma preferisce prolungare ancora un poco la piccola vacanza con quello
che sta diventando suo grande amico.
Scoprono insieme i ruderi di una vecchia casa che trasformano con la fantasia
in un luogo misterioso, sconosciuto come il sentimento che provano. L’ora del-
l’addio li vede, emozionati e imbarazzati, scambiarsi il numero di telefono e un
castissimo bacio.

La regista Ingrid Veninger, già autrice di alcuni corti (Urda/Bone, Hotel Vladivostok,
Mama) con l’attore e regista Simon Reynolds, ha voluto cimentarsi in un primo lungome-
traggio per realizzare alcuni suoi impellenti desideri: lavorare con suo figlio dodicenne, ri-
cordare se stessa quando aveva la stessa età, parlare di una storia reale recitata non da attori
professionisti, ma da ragazzi nella piena freschezza della loro età. Protagonisti, infatti, sono
Jacob Switzer, figlio della regista, nella parte di Daniel e una sua compagna di scuola, Elena
Hudgins Lyle, una Vera sensibile e psicologicamente matura.
Only è un piccolo “grande” film presentato ai Festival di Toronto, di Vancouver, di Sud-
bury e approdato ultimamente al Festival Internazionale del Film di Roma, nella Sezione
“Alice nella città”, dove ha ricevuto l’assenso unanime della critica e del pubblico. La
Fondazione Cineteca Italiana, sempre attenta a ricercare film belli e sconosciuti perché
ignorati dalla distribuzione di mercato, ne ha acquistato i diritti per il circuito non com-
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Età 
consigliata 

dai 12 anni

ONLY
Regia Simon Reynolds, Ingrid Veninger Origine Canada, 2008
Durata 74’ Distribuzione Fondazione Cineteca Italiana 



merciale italiano, lo ha sottotitolato
e presentato in sala alla presenza
della regista e del direttore della fo-
tografia Ian Anderson.
Evidente il tono autobiografico. La
regista in un metaforico incontro ge-
nerazionale ricorda, nel personaggio
del figlio, se stessa bambina, nel mo-
tel gestito dai genitori (lo stesso in
cui è stato girato il film), il suo isola-
mento, la sua solitudine e il desiderio
di trovare una profonda amicizia.
Frutto del cinema indipendente ca-
nadese alla continua ricerca del minimalismo, Only riduce il contesto dell’azione a una sola
giornata, che segna una tappa importante nella vita dei due protagonisti. Due preadole-
scenti, colti in un momento difficile della loro esistenza. Due solitudini che si incontrano e
hanno un solo giorno per conoscersi, capirsi, volersi bene.
L’azione del film non è esteriore, non un susseguirsi di fatti, ma un graduale evolversi di
sentimenti che porta i due ragazzi a cercare prima un contatto di comunicazione, poi di
comprensione, di amicizia, di affetto e infine un primo timido sentimento amoroso. L’iter
segna il passaggio dall’egocentrismo infantile (in cui si desidera tutto dagli altri che esisto-
no solo in senso funzionale) alla scoperta dell’altro da sé con la conseguente capacità di
amare.
La piccola storia dilata i numerosi momenti di silenzio sullo sfondo della natura solitaria,
selvaggia, innevata dell’Ontario nel Canada occidentale, ben fotografata da Ian Anderson.
Ampi spazi disabitati che accentuano la solitudine dei protagonisti, ma che diventano spec-
chio della magia, indeterminatezza e vastità di sentimenti ancora in parte sconosciuti.
Momento magico è la scoperta della casa diroccata, di cui Daniel aveva sentito parlare ma
che non aveva mai trovato. La scoperta sbriglia la fantasia. Per Vera era quella l’abitazione
di una principessa… Daniel inscena un duello e agita un’invisibile spada. È l’eroe che sal-
verà la principessa. La mdp si ferma sulle mani di Vera che scorrono sul muro che la divide
da Daniel, quasi una carezza, già segno di un amore adulto fatto dell’eterno gioco di un’al-
ternanza di disponibilità e di negazione.
I dialoghi sono concisi, ma importanti. A poco a poco i due ragazzi mettono in comunione i
pensieri più profondi e più intimi: le paure, i desideri, le prospettive per il proprio futuro.
Daniel ha idee ancora un po’ confuse: potrebbe essere un robot (un manichino nella vetri-
na di un negozio) o uno stuntman, vorrebbe onniscienza e forza. Vera, più adulta perché
provata dalla sofferenza, desidera solo sicurezza. Si scambiano anche considerazioni sulla
vita, il destino del pianeta, l’ecologia, la mancanza dell’acqua e del petrolio e perfino sfiora-
no l’argomento spirito e anima. Difficile per gli adulti riprodurre e mettersi in sintonia col
linguaggio dei ragazzi, la regista ha lasciato perciò che i due interpreti improvvisassero le
battute con semplicità. La recitazione è infatti estremamente reale e spontanea. Perfino al-
cune scene sono nate dalla fantasia di Jacob come quella di una partita a tennis senza palla
e racchette che diventa quasi una danza rituale.
Il film mette in evidenza il tema del difficile rapporto con i genitori: troppo indaffarati quel-
li di Daniel, in crisi quelli di Vera, che è chiamata ad assistere, con grande sofferenza, alle lo-
ro liti. La ragazzina è consapevole di essere forse l’unico anello di congiunzione tra i due,
cosa che la responsabilizza e l’avvicina al padre di cui inconsciamente coglie la fragilità.
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Le immagini, ben fotografate, sono
talvolta simboliche (le rotaie del tre-
no, ad esempio, che corrono paralle-
le si uniscono a un tratto per poi al-
lontanarsi in direzioni diverse; il pae-
saggio innevato è candido come le
anime dei due ragazzi), altre volte
quasi documentaristiche. Da sottoli-
neare l’attenta colonna sonora, che
riflette lo spirito e l’evoluzione delle
anime dei protagonisti. I pezzi, suo-
nati da Band indipendenti del Cana-
da, spaziano da “Shooting Star” dei
Bebop Cowboys a “Sorry”dei Blue Healers, a “Wet and Rusting”dei Menomena.
Film adatto a tutti: ai ragazzi per operare un processo di identificazione, agli adulti per ri-
cordare il proprio passato e comprendere meglio il presente.

a cura di Anna Fellegara

SPUNTI DI RIFLESSIONE
• L’amicizia tra due ragazzi può nascere da un incontro casuale, ma per consolidarsi e svilup-

parsi necessita di alcuni elementi che si possono scoprire a poco a poco come la fiducia reci-
proca, la capacità di ascoltare l’altro, la capacità di aiutarlo, di fare sacrifici, la possibilità di
confidarsi, di mettere in comune i propri pensieri e desideri, ma anche di giocare e divertirsi
insieme.

• Una profonda amicizia può trasformarsi in un sentimento d’amore.
• L’amicizia deve lasciare liberi di agire secondo la propria coscienza, altrimenti si diventa suc-

cubi dell’altro e si può arrivare a comportarsi come non si vorrebbe (così Daniel sottrae la
bottiglia di whisky per compiacere “gli amici”).

• Il rapporto tra genitori e figli può essere difficile e creare solitudine, incomprensione o un ec-
cessivo senso di responsabilità.

• Il passaggio dall’infanzia all’adolescenza si può riassumere nella paura di dover abbandonare
una situazione conosciuta, in cui le decisioni spettano agli altri, per trovarsi ad agire in prima
persona, assumendo la piena responsabilità delle proprie scelte e delle proprie azioni.

• Sviluppo ragionato di alcuni argomenti toccati da Daniel e Vera: la vita, la morte, la reincarna-
zione, l’ecologia, la sopravvivenza del pianeta, la coscienza…

PERCORSI DIDATTICI
• Effettuare una ricerca geografica e politica sull’Ontario nel Canada, il paese in cui è ambienta-

to il film.
• Approfondire lo studio del linguaggio cinematografico rilevando l’importanza della fotogra-

fia, della musica, delle immagini e del loro significato simbolico.
• Visione commentata di altri film che descrivono il difficile passaggio dall’infanzia all’adole-

scenza e la nascita del primo amore.
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Romania, 1992. Tre anni dopo la caduta del regime di Ceausescu, Miloud
Oukili, un clown francese, ma di origini algerine, giunge a Bucarest con un’or-
ganizzazione umanitaria con l’idea di restarvi solo pochi mesi. Desideroso di
vedere cos’è successo dopo la “rivoluzione”, scopre il dolore e la tragedia: nel
sottosuolo della città vivono in condizioni pressoché disumane i boskettari,
bambini scappati da squallidi orfanotrofi o da drammatiche situazioni familia-
ri. Si tratta di centinaia di piccoli e adolescenti incattiviti e sospettosi. Intontiti
dalla colla che inalano come droga, si aggirano in branco per la città trascor-
rendo le giornate tra furti, accattonaggio e prostituzione.
Nonostante i boskettari siano come invisibili, sono in realtà sotto il controllo di
tutti: delle istituzioni, della polizia, della malavita. Nessuno però ha intenzione
di occuparsene concretamente. Miloud invece se li prende a cuore: desidera vin-
cere la loro indifferenza a tutto e vuole restituire loro dignità. Il suo impegno gli
procura alcune inimicizie: accusato di pedofilia, rischia di essere espulso dalla
Romania; alcune delle organizzazioni umanitarie che lo avevano aiutato in un
primo tempo, ora lo privano del loro sostegno.
Coraggioso, paziente e ostinato, Miloud mette a disposizione dei ragazzi la sua
umanità e creatività. Dopo un percorso lungo e faticoso, svolto insieme ad alcu-
ni volontari che credono nel suo progetto, Miloud conquista la fiducia dei ra-
gazzi trasformandoli in artisti di strada, oggi noti in tutto il mondo. Pa-ra-da –
nome dell’associazione fondata da Miloud e della compagnia circense – si esibi-
sce in pubblico, aggrega, rende visibili gli abbandonati agli occhi della società,
restituisce loro la dignità del lavoro e dell’esistere.

Già noto come direttore della fotografia, Marco Pontecorvo è al suo primo lungometraggio.
Il regista prosegue un percorso già intrapreso dal padre Gillo (a cui il film è dedicato), alla
ricerca delle contraddizioni della società. Lo fa con rispetto per la materia, consapevole di
toccare le corde della commozione, ma lo fa con pudore, attento cioè a non costruire un’a-
giografia dal tono un po’ favolistico ma consapevole di una tragica condizione umana anco-
ra non sanata (a Bucarest come in altre parti del mondo).
Tre sono i protagonisti della vicenda: Miloud, i boskettari e le istituzioni (governative e di
volontariato) che si muovono attorno a loro.
I ragazzi (tutti attori non professionisti) rappresentano un’umanità disperata, conseguenza
drammatica della caduta di un regime dittatoriale che dava alle famiglie un sussidio per
ogni nascita e che ora, dalle sue macerie, ha generato fughe e abbandoni. Vivono in branco,
imitando i vizi peggiori dell’età adulta e simulando una durezza che li difenda da quella del
mondo. Spesso infatti, di fronte ai giochi di Miluod, brilla nei loro occhi la gioia e la dolcez-
za dell’infanzia, purtroppo offuscata dai fumi dell’alcool e della droga. Fra loro emergono
Cristi e Tea. Cristi è il primo a conoscere Miluod: è vispo, ama disegnare, come se il disegno

PA-RA-DA
Regia Marco Pontecorvo Origine Italia, 2008 
Durata 100’ Distribuzione 01 

Età 
consigliata 

dai 12 anni
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fosse un mondo entro cui rifugiarsi.
Lo sguardo di Tea è invece dolente, il
suo atteggiamento scontroso, una di-
fesa e una richiesta d’aiuto allo stes-
so tempo. Ha solo 13 anni ed è già
incinta. Sarà grazie a Miluod che en-
trambi i ragazzi ritroveranno la loro
dignità e un progetto che dia senso
al vivere.
Lo stato dimentica i ragazzi in orfa-
notrofi fatiscenti da cui è facile fuggi-
re; in alternativa controlla, attraverso
la polizia, che non creino disordine.
Dominano l’omertà e la connivenza con la malavita che li sfrutta tenendoli legati a sé con
la dipendenza dalla droga. Ad occuparsi dei boskettari ci sono anche organizzazioni umani-
tarie: alcune sono più concrete, altre scendono a compromessi con le istituzioni che inevi-
tabilmente limitano l’efficacia del loro agire. Con la sua arte, Miloud deve farsi strada tra il
muro di gomma delle istituzioni e i ragazzi, scontrosi e difficili da avvicinare. Ben presto
però capisce che la clownerie può essere per loro molto più che un divertimento: è un’oc-
casione di riscatto, offre un progetto in cui impegnarsi e grazie a cui ritrovare il rispetto
per se stessi. Il progetto di Miluod è quasi utopico, il suo agire è concreto: scende nei cana-
li; abbandonato dalle organizzazioni umanitarie che lo accusano di protagonismo, crea Pa-
ra-da con alcuni volontari; organizza uno spettacolo raggiungendo così risultati insperati.
Miloud è paziente, propositivo, costante, testardo, deciso nel far recuperare ai boskettari di-
gnità e ciò che resta ancora della loro infanzia.
Il percorso intrapreso con i ragazzi riserva gioie e scoramento che segnano una progressiva
definizione degli obiettivi del progetto Pa-ra-da. Una sera, nel sottosuolo dove dormono tut-
ti insieme, Miloud vede un ragazzo fare pipì: sbotta, si arrabbia, chiede di avere rispetto ver-
so se stessi. Rispetto è la parola chiave che s’imprime nella mente dei ragazzi che iniziano a
vedere in Miluod e negli altri adulti che lavorano con lui persone che cercano di liberarli
dalla loro condizione con un impegno concreto che non impone il cambiamento ma che
lavora perché siano i ragazzi stessi a desiderarlo. La morte di Mihai, trovato su una panchi-
na, e quella di Alina, violentata e uccisa, mostrano esiti drammatici più che frequenti tra i
boskettari ma segnano svolte importanti per i ragazzi. Dopo la morte di Mihai, Miluod ha
l’idea di allestire uno spazio (un prato che grazie a del nastro legato agli alberi definisce
idealmente una casa) in cui i ragazzi possano trovare serenità e imparare i fondamenti della
clownerie per dar vita a uno spettacolo che si terrà nella piazza dell’Università, lì dove an-
che la rivoluzione contro la dittatura ha avuto inizio. Dopo la morte di Alina, a cui Cristi è
molto legato, i ragazzi decidono di cambiar vita, di abbracciare quel rispetto di cui Miluod
ha spesso parlato loro: rispetto del sé e del proprio corpo, niente più droga, sesso o alcool,
furti e accattonaggio. Nasce così Pa-ra-da, un gruppo circense che diventerà famoso in tutto
il mondo e un’associazione internazionale e multietnica che oggi offre appartamenti socia-
li, centri diurni, progetti artistici stabili.
I momenti alti e bassi s’alternano in un’orchestrazione forse sin troppo perfetta, ma Ponte-
corvo non cade mai nelle trappole del sentimentalismo. In questo è stato aiutato dagli atto-
ri dalle fisionomie decise e ben delineate e dal dinamismo della camera a mano che ha per-
messo di avvicinarsi ai ragazzi senza essere troppo ingombrante, preservando la loro fre-
schezza e allo stesso tempo assicurando dinamismo e immediatezza.



Il regista si muove tra narrazione e
registrazione della realtà. Lo dimo-
stra l’uso della macchina a mano da
una parte e l’inserimento d’immagini
chiaramente simboliche dall’altra: co-
sì come lo spettacolo tenutosi nella
piazza dell’Università. Anche l’imma-
gine finale è assai simbolica: la pira-
mide di ragazzi formata nel numero
conclusivo diventa il simbolo del so-
stenersi reciproco, inoltre con la sua
verticalità rimanda anche spazial-
mente alla volontà di elevarsi in con-
trapposizione al sottosuolo da cui i ragazzi provengono. Il regista inserisce nel film anche
immagini disturbanti come la presenza in scena dei sacchetti di plastica pieni di colla che i
ragazzi inalano e che continuano a gonfiarsi, quasi fossero un’appendice che permette loro
di respirare.

a cura di Daniela Previtali

SPUNTI DI RIFLESSIONE
• Le immagini che scorrono sui titoli di coda ricordano che c’è ancora tanto da fare per i ragaz-

zi di strada: commentale nel segno di un progetto iniziato nel passato ma che in questo modo
viene rilanciato al presente chiamando in causa anche lo spettatore.

• Il film spesso sceglie di osservare la vicenda dalla parte di Miloud: i suoi pensieri, il modo in
cui vede i ragazzi, come decide di salvarli. I ragazzi hanno imparato tanto da lui ma cosa Mi-
loud può aver imparato da loro? Qual è invece il punto di vista dei ragazzi sulla vicenda e sul-
la loro condizione?

PERCORSI DIDATTICI
• Cerca notizie su Pa-ra-da, sulla sua diffusione, sulle sue attività, sugli spettacoli che allestisce.
• Pa-ra-da racconta una vicenda d’infanzia negata: cerca informazioni circa le associazioni che

si occupano della difesa dell’infanzia. Quali sono? Quali i progetti che hanno attivato? In quali
luoghi? 

• In merito al tema dell’infanzia può essere utile visionare anche Born into Brothels (Zana Bri-
ski, Ross Kauffman, 2005) dedicato a un progetto che ha cercato di restituire dignità ai figli
delle prostitute di Calcutta attraverso la fotografia.

• Confronta Pa-ra-da con La classe (Cantet, 2008). Entrambi si muovono sulla dinamica ester-
no-interno inteso sia in senso fisico che ideale, ed entrambi fanno largo uso della macchina a
mano oscillando tra registrazione e rappresentazione della realtà.
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IL GIARDINO DI LIMONI

THE MILLIONAIRE

OPERAZIONE VALCHIRIA

SI PUÒ FARE

STELLA
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IL GIARDINO DI LIMONI
Regia Eran Riklis Origine Israele/Germania/Francia, 2008
Durata 106’ Distribuzione Teodora Film

Salma Zidane è una vedova palestinese sui cinquant’anni che vive in un villag-
gio della Cisgiordania occupato dall’esercito israeliano. Abita da sola nella sua
casa circondata da un magnifico e storico giardino popolato da alberi di limo-
ni, che cura con amore e passione, essendo la sua unica fonte di sostentamento
e un indelebile legame con le proprie radici. Quando nell’abitazione costruita
sul terreno confinante con il suo si trasferisce il ministro della difesa israeliano
Navon con la moglie Mira, la zona viene militarizzata con eccessive misure di
sicurezza per difendere la nuova proprietà. Gli alberi di limoni di Salma
potrebbero infatti costituire un serio ostacolo all’incolumità del ministro e della
sua famiglia, essere addirittura la copertura per attacchi terroristici. Per questo
motivo vanno abbattuti. Ma Salma si ribella a quell’assurda decisione e, deter-
minata a far valere le proprie ragioni, fa causa allo stato d’Israele, aiutata da
un giovane avvocato che l’ama e con la complicità, silenziosa ma fondamenta-
le, di Mira. La lotta di Salma finisce sui giornali e in televisione e la donna vin-
cerà, almeno in parte, la sua battaglia legale, costituendo così un importante
precedente. Gli alberi non saranno sradicati, ma ridotti a moncherini da far
ricrescere, mentre Salma e il ministro continueranno a vivere separati dal muro
che divide le loro case.

Si basa su una storia realmente accaduta il film dell’israeliano Eran Riklis. Un pre-testo ai li-
miti dell’assurdo che ben spiega il livello di paranoia della sicurezza diffuso in Israele (e nel
mondo occidentale), se un semplice giardino di limoni può diventare soggetto di pericolo
per la vita di un ministro di uno degli stati più potenti e armati del mondo. Riklis rifugge
dalle trappole del cinema politico e dal suo realismo per costruire un dramma, tinto appun-
to di assurdo, della separazione e dell’incomunicabilità, del difficile, ma non per questo im-
possibile e quindi da rifiutare a priori, avvicinamento tra persone che abitano una stessa
terra. Quello di Riklis è cinema intimista, di stati d’animo, di azioni dettate dal cuore e dal-
l’urgenza di resistere contro i soprusi. Da lì, da quegli spazi invisibili che abitano un essere
umano, si fa strada il discorso politico, durissimo, contro la politica d’occupazione e di co-
lonizzazione del governo israeliano nel corso del tempo.
E si affida, Riklis, a un’attrice del calibro di Hiam Abbas per rendere ancora più memorabile
la protagonista de Il giardino di limoni. Attrice palestinese (nata a Nazareth, in Israele),Ab-
bas da una decina d’anni sta segnando, con le espressioni e i gesti del proprio volto e cor-
po, la storia del cinema d’impegno civile e sociale palestinese e israeliano e, più ampiamen-
te, di un cinema arabo e apolide che si confronta con la questione essenziale dell’identità e
della sua ridefinizione, ovvero come viverla oggi nella ricerca di un posto dove stare sulla
terra. Quella di Hiam Abbas è una presenza filmica possente e discreta, determinata e silen-
ziosa, intransigente e sensuale, che percorre le inquadrature verso la meta mai abbandona-
ta, da raggiungere a qualsiasi costo, e sempre senza mai eccedere, con una forza interiore

Età 
consigliata 

dai 14 anni
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che si materializza nella fisicità mai
nascosta del suo corpo. È una pre-
senza mutante, per la capacità di
reinventarsi di film in film, del cine-
ma pan-mediterraneo più innovativo,
ma anche corpo non estraneo a pro-
duzioni internazionali (da Nativity a
Munich, da Lo scafandro e la farfal-
la a L’ospite inatteso). In tale conte-
sto, Il giardino di limoni è un ulte-
riore, esemplare capitolo all’interno
di una filmografia militante nel senso
di una rivendicazione dei propri di-
ritti attraverso la fierezza di un’appartenenza da alimentare con la comprensione e il dialo-
go con l’altro, o il silenzio, che è comunicazione altrettanto significativa.
Il giardino di limoni è un film che esplora le conseguenze dell’occupazione, elaborando
scene contestualizzate nel presente della narrazione, che però potrebbero essere senza
tempo, talmente iterato nel tempo è il conflitto con i suoi massacri e le sue finte trattative
di pace. Salvo poi, Riklis, far irrompere, sempre con una macchina da presa mai ingombran-
te che definisce il suo stile, la verità più indelebile dell’oggi, ovvero il muro della separazio-
ne fatto costruire da Israele per annettere ulteriori territori e disperdere ancor più la popo-
lazione palestinese. Sono brevi immagini documentarie della sua continua costruzione
(mostrata in una scena anche dai militari in un modellino), specchio reale e quotidiano del-
le altre separazioni che trovano spazio nel film. Infatti, la casa e il giardino di Salma si tra-
sformano in un labirinto di altri muri e altre reti di protezione fatte installare dal ministro.
Gli alberi di limoni sono messi sotto sequestro, ingabbiati. Salma è impossibilitata a raggiun-
gere il giardino e quel confine (ma sfiderà quelle leggi assurde), allontanata dai soldati (che
fanno anche irruzione nella sua abitazione, durante la festa d’inaugurazione della casa del
ministro, per paura di un attentato). Ma lentamente dialogherà a distanza e nel silenzio
con Mira, che non nasconde al marito le sue (ir)responsabilità nella gestione della questio-
ne israelo-palestinese.
Infatti, come già nel film precedente di Riklis La sposa siriana, anche Il giardino di limo-
ni è ritratto di intense figure femminili, diventando in particolare un duetto silenzioso e di
complicità che va oltre ogni barriera, ogni frontiera, ogni muro, fra Salma e Mira. Le due
donne, separate dal giardino e dalle reti fra gli alberi (ostacolo che Salma supera, perché
innaffiare le piante è gesto imprescindibile), si osservano, si guardano a distanza, fino a tro-
varsi faccia a faccia davanti al tribunale nel momento decisivo della causa contro Israele,
della missione impossibile compiuta dalla vedova. E si sorridono, pur senza parlarsi, mai.
D’altronde, gli sguardi silenziosi e dunque ancor più penetranti che si scambiano anche al-
tri personaggi (una soldatessa con Mira e il ministro; il soldato di guardia sulla torretta im-
provvisata nel giardino del ministro, figura lenta nei movimenti e grottesca che passa il
tempo a indovinare demenziali quesiti registrati, e Salma) sono la cifra rivoluzionaria di un
film che, osservando ripetersi e lievemente modificarsi l’evento scatenante, fa sentire in
maniera ancor più tangibile la rabbia di una donna, la solidarietà femminile, la dolcezza di
personaggi maschili ricchi di sfumature e l’assurdità della burocrazia e delle istituzioni mi-
litari.

a cura di Giuseppe Gariazzo
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SPUNTI DI RIFLESSIONE
• Il conflitto fra Israele e Palestina è

raccontato elaborando in forma di
finzione una storia vera ed è osser-
vato attraverso gli occhi di due don-
ne: una vedova palestinese che si ri-
bella ai soprusi dello stato di Israele
e la moglie di un ministro israeliano
le cui abitazioni confinano. Rifletti
in proposito e ricerca nel film le in-
quadrature in cui traspare questa so-
luzione espressiva.

• In maniera più estesa, il film ritrae la
solidarietà femminile (tra i personaggi secondari ma importanti c’è quello di una giornalista
del quotidiano israeliano Yediot Aaronot) e personaggi maschili fuori dagli stereotipi (come
l’anziano custode della casa di Salma e il giovane avvocato, timido amante di Salma). Ripensa
anche a questo e discutine con compagni e insegnanti.

• Il film è lo specchio di vari gradi di separazione. Le divisioni nate dalle (non) relazioni fra le
due famiglie confinanti riproducono in un luogo più ristretto la violenza fisica e psicologica
attuata da Israele, fino alla costruzione del muro (500 chilometri di cemento e filo spinato per
combattere gli attacchi dei kamikaze che hanno diviso in due villaggi e campi, isolando i loro
abitanti), e la resistenza al diritto alla propria terra da parte della Palestina. Avvia una ricerca
su questi temi.

PERCORSI DIDATTICI
• Il regista Eran Riklis, nato a Gerusalemme e cresciuto fra Stati Uniti, Canada, Brasile e Inghil-

terra, ha già affrontato la complessa questione mediorientale ne La sposa siriana (2004), am-
bientato sul confine fra Israele e Siria, sulle alture del Golan militarizzate dal 1967 da Tel Aviv,
e già interpretato da Hiam Abbas nel ruolo di una madre e moglie drusa. Se possibile, visiona-
te anche tale film, discutetene in classe facendo opportuni confronti.

• Per una più ampia comprensione della situazione mediorientale si consiglia la visione di altri
film del recente cinema palestinese e israeliano. Fra le opere fondamentali, Route 181 -
Frammenti di un viaggio in Palestina-Israele (2002) di Michel Khleifi e Eyal Sivan, Paradise
Now (2005) di Hany Abu-Assad, Per uno solo dei miei due occhi (2005) di Avi Mograbi e la
filmografia di Amos Gitai. Inoltre, Private dell’italiano Saverio Costanzo.

• La potenza interpretativa di Hiam Abbas è ben presente anche in Satin rouge (2002) della tu-
nisina Raja Amari, Bab el-shams (La porta del sole, 2004) dell’egiziano Yusri Nasrallah, Paradi-
se Now, Free zone (2005) dell’israeliano Amos Gitai, L’ospite inatteso (2007) dello statuniten-
se Thomas McCarthy.
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THE MILLIONAIRE
Regia Danny Boyle Origine Gran Bretagna/Usa, 2008 
Durata 120’ Distribuzione Lucky Red

Gerry Scotti è il famoso conduttore televisivo che, in Italia, presenta il format in-
titolato “Chi vuol essere milionario”: un gioco a quiz che vede come concorrenti
persone diverse – giovani, adulti, uomini, donne, professionisti, studenti – tutte
accomunate dal desiderio di vincere un ricco montepremi (sfoggiando narcisi-
sticamente un po’ di cultura generale) e di realizzare i propri sogni. Il program-
ma, emblema, forse, di un certo “entertainment” occidentale, è seguito anche
dall’altra parte del mondo, in India. E proprio a Mumbay – in quella metropoli
più conosciuta con il nome di “Bombay”, in cui alcuni mesi fa si è verificato
uno degli attentati terroristici più duri degli ultimi tempi – vive Jamal Malik, un
diciottenne che tenta di sopravvivere servendo tè in un call-center e che si iscrive
al gioco rispondendo in modo corretto a tutte le domande, fino ad arrivare a
un passo dal trionfo e dai 20 milioni di rupie in palio. Prem Kumar, però, il vi-
scido presentatore, insinua il dubbio della truffa (forse perché oscurato dalla
bravura e dal carisma del ragazzo) e chiama la polizia. Questo è soltanto il
prologo.
Il vero film comincia, infatti, quando la finzione televisiva e l’intrattenimento si
confondono con la vera vita, con le esperienze anche drammatiche che Jamal
ha vissuto sulla propria pelle. Il protagonista viene interrogato per ore e tortura-
to dai poliziotti, ma alla ripresa della trasmissione, quando si riaccendono su
di lui le telecamere, ricomincerà a dare le risposte esatte alle domande del quiz
e ogni risposta permetterà al ragazzo di raccontare i vari momenti della sua vi-
ta: momenti sereni, imprevedibili, ma spesso difficili. Jamal ha perso da piccolo
i genitori e ha vissuto nelle baraccopoli, povere e sporche. Suo fratello ha scelto
di far parte della mafia locale e Latika, la ragazza di cui Jamal è perdutamente
innamorato, non vuole saperne di lui; Latika è una giovane donna, quasi an-
cora bambina, prima prostituta e ora compagna di un delinquente. Proprio lei
è il motivo principale per cui Jamal si iscrive al programma televisivo: per gua-
dagnare abbastanza da poterle garantire un futuro migliore e creare con lei
una famiglia serena.
Tutta l’India rimane incollata al televisore, con il fiato sospeso, per partecipare
all’impresa di Jamal, per seguire i suoi racconti e per gioire con lui della vincita
finale, come in un rito catartico e liberatorio. E il sipario si chiude su luci sfavil-
lanti, musica, lacrime, sorrisi smaglianti, balletti e applausi. Jamal ce l’ha fatta,
ma restano milioni di schiavi bambini, di persone nella miseria, di individui
umiliati e molti di loro non hanno certo il tempo di fermarsi a guardare la tele-
visione.

Età 
consigliata 

dai 14 anni
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Con The Millionaire (il titolo origi-
nale del fi lm è Slumdog
Millionaire) il regista britannico
Danny Boyle – già famoso per Train-
spotting – ha trionfato ai Golden
Globes e ai Premi Oscar per la capa-
cità di mescolare, in questo racconto
per immagini tratto dal romanzo del-
lo scrittore Vikas Swarup, gli elemen-
ti della commedia, del dramma e del
musical (con una strizzatina d’oc-
chio, quindi, a Bollywood e alla tradi-
zione cinematografica indiana). La
confezione del film può sembrare un po’ superficiale o “furba”: i colori dei costumi e delle
scenografie, ad esempio, sono vivaci, la fotografia è piuttosto patinata, la musica sicura-
mente coinvolgente. E, a una prima visione, anche la sceneggiatura risulta banale, perché
ricorda una favola moderna.
Ma non è così. Danny Boyle sa conquistare l’attenzione del pubblico realizzando opere gra-
devoli da guardare, dal ritmo e dalla regia sostenuti – inquadrature dal basso, soggettive dei
protagonisti, tagli obliqui – e con battute spesso argute, ma in questo modo, riesce a far pas-
sare messaggi importanti e ad affrontare temi seri e di attualità. The Millionaire, proprio
per la sua piacevole messa in scena alla quale è unita la recitazione di attori non professio-
nisti, è un film adatto agli spettatori giovani e adulti, spettatori che abbiano sufficiente cu-
riosità e sensibilità per andare oltre la cura stilistica e cogliere – tra le pieghe delle parole,
negli sguardi di Jamal, nei dettagli delle inquadrature – i segni di una realtà economica, poli-
tica e sociale contraddittoria e complessa come quella indiana.
Questo è confermato dal fatto che Jamal non partecipa alla trasmissione per ottenere fama
e ricchezza da sperperare in beni superflui. A differenza dei luoghi comuni sui giovani del-
l’epoca contemporanea, il ragazzo vorrebbe ottenere il denaro per assicurare a se stesso (e
alla propria amata, quindi anche all’altro da sé) il riscatto sociale, una quotidianità basata
sul valore dell’onestà e una vita diversa da quello che è stato il loro passato.
Attraverso l’espediente delle risposte esatte e con l’uso di numerosi flashback, Boyle deli-
nea un affresco di una città e di un Paese (se non addirittura di un’intera aerea del mondo)
in cui vigono il libero mercato e la globalizzazione con le relative conseguenze negative: to-
tale mancanza di regole e devastante sperequazione sociale. Si aggiungano la suddivisione
della cittadinanza in caste e l’eterna lotta tra musulmani e hindù. Ed è, dunque, tutto questo
ciò che viene fatto conoscere agli spettatori dei “paesi ricchi”; e su cui il regista ci invita a
riflettere: lui, un occidentale, che ha talmente capito quali siano i problemi ancora da risol-
vere per alcune popolazioni, da riuscire a identificarsi con Jamal, il ragazzo serio e determi-
nato, dagli occhi dolci e profondi.

a cura di Alessandra Montesanto
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SPUNTI DI RIFLESSIONE
• Approfondisci il personaggio di

Prem. Perché ostacola la vittoria di
Jamal? Per le tue riflessioni, conside-
ra che il conduttore apparteneva al-
la casta degli umili e poi ha fatto
carriera nello spettacolo…

• Che cosa rappresenta, metaforica-
mente, il personaggio di Latika, l’u-
nica importante figura femminile
del film? Secondo te, è un personag-
gio dinamico? Motiva la risposta.

• Elenca le qualità di Jamal e fai un
confronto con i ragazzi occidentali che appartengono alla sua generazione. Quali ideali e
obiettivi hanno in comune? Quali esperienze di vita? Quali opportunità (di studio, di lavoro,
di svago)?

• Commenta la città di Mumbay, così come viene descritta nel film (per esempio, con la presen-
za dei grattacieli accanto alle distese di baraccopoli). A quali tipi di problemi culturali e socia-
li fa da sfondo?

• Le scelte di Jamal e di suo fratello sono molto diverse. Commenta questa affermazione e ri-
fletti sul concetto di “libero arbitrio”.

• Nel film, come si comportano le autorità nei confronti dei cittadini? Motiva le tue risposte.
• Per te che significato hanno i termini: destino, coraggio e legalità?
• Che cosa significa, per te,“competere”. Fai alcuni esempi.
• Se tu vincessi un’ingente somma di denaro, come la spenderesti?

PERCORSI DIDATTICI
• Svolgi una ricerca sulla città di Mumbay. Dal passato al presente: vicende storiche e politiche.
• Svolgi una ricerca più ampia sul continente indiano, seguendo la traccia dell’economia e delle

religioni.
• Quali sono stati, negli ultimi due secoli, le personalità indiane più importanti? Filosofi, religio-

si, scrittori, leader politici. Fai alcuni esempi.
• Perché la società indiana è divisa secondo un sistema di caste? È cambiato qualcosa negli ulti-

mi cinquant’anni?
• Approfondisci il tema del lavoro minorile. Se vuoi, realizza un manifesto di denuncia di que-

sto problema.
• Svolgi una ricerca sul genere cinematografico chiamato “Bollywood” (se vuoi, anche sulla dan-

za che porta lo stesso nome).
• Confronta lo stile e le tecniche di ripresa di un prodotto televisivo (di un quiz, di un reality-

show, di uno spot, di un telefilm) con quelle di un’opera cinematografica.
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OPERAZIONE VALCHIRIA
Regia Bryan Singer Origine Usa/Germania, 2009 
Durata 120’ Distribuzione 01

Operazione Valchiria è un film ispirato a fatti realmente accaduti. Narra la sto-
ria dell’attentato – fallito – compiuto da un gruppo di ufficiali tedeschi capeg-
giati dal Tenente Colonnello Claus von Stauffenberg (Capo dello Stato Maggiore
della Riserva) allo scopo di uccidere Hitler e rovesciare con un colpo di stato il
regime nazista per “salvare” quel che restava dell’onore della Germania e dell’e-
sercito tedesco, ormai sull’orlo della sconfitta finale. Il Colonnello è stato subito
giustiziato insieme ad altri congiurati e la reazione del Dittatore ha coinvolto,
oltre agli attentatori, anche i loro familiari e parenti.
Il prologo si svolge in Africa dove Stauffenberg (interpretato da Tom Cruise),
consapevole della disfatta in cui sta precipitando la Germania, riesce a convin-
cere un superiore a ignorare un ordine che provocherebbe inutili sofferenze ai
soldati. Nonostante ciò, durante un attacco aereo, viene ferito gravemente; per-
de un occhio, il braccio destro e due dita della mano sinistra. Tornato in patria,
insieme a un nutrito numero di alti ufficiali e ad alcuni uomini politici (tra cui
Henning von Tresckow, autore di un fallito e mai scoperto tentativo di uccidere
il Fuehrer), organizza un’operazione in grande stile riscrivendo il piano Val-
chiria originariamente studiato per garantire la sicurezza degli apparati chiave
del Reich in caso di morte prematura di Hitler e trasformato in un piano per
impadronirsi degli stessi.
L’attentato vero e proprio si svolge nella Tana del Lupo, quartier generale del
Fuehrer, il 20 luglio 1944 per mezzo di una valigetta esplosiva collocata sul po-
sto dallo stesso von Stauffenberg, che una volta avvenuta l’esplosione torna a
Berlino per coordinare i congiurati.
Una serie di sfortunati eventi – una bomba invece delle due previste, lo sposta-
mento della riunione in un edificio con le finestre aperte anziché nel bunker
dove l’esplosione avrebbe causato maggiori danni, il casuale spostamento della
borsa, ritardi nell’attuazione della seconda parte del piano, oltre al fatto che
Hitler nello scoppio non muoia ma rimanga solo superficialmente ferito – fa sì
che il complotto fallisca e che i congiurati vengano tutti condannati a morte.

Operazione Valchiria – con uno script di ferro e un budget da 95 milioni di dollari sborsati
dallo stesso protagonista della vicenda sullo schermo,Tom Cruise (produttore del film) – ha
preso le mosse dalla curiosità di un americano nei confronti di un monumento di Berlino
dedicato alla resistenza germanica (in tedesco Widerstand, movimento clandestino di op-
posizione al Nazismo, attivo in Germania dal 1938 al 1945, responsabile di ben 17 attentati
alla vita di Hitler, l’ultimo dei quali quello portato in primo piano da questo film). Tale ame-
ricano era Christopher McQuarrie, lo sceneggiatore del film che, fatte molte ricerche sulle
vicende legate al monumento, ha pensato di trasferirle in parte in un film per ricordare che
non tutti i tedeschi stavano con Hitler, che molti di loro hanno avuto il coraggio di opporsi

Età 
consigliata 

dai 14 anni
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al regime e alle scelleratezze del Ter-
zo Reich.
Il film – che si sofferma più sulla ri-
costruzione cronometrica del fallito
attentato del 20 luglio 1944 piutto-
sto che sulla complessa fase della
preparazione del piano – è un thril-
ler storico, che ripropone con effica-
cia l’atmosfera e gli ambienti della
Germania negli anni che segnarono
il declino e la fine della sua potenza
militare e politica. A mettere a punto
l’intreccio e a dirigere attori di in-
dubbia professionalità Bryan Singer (regista affascinato dal nazismo, e dal Male in genere,
fin da I soliti sospetti e L’allievo) il quale con Operazione Valchiria rinnova il sodalizio con
il già citato sceneggiatore McQuarrie, suo collaboratore anche ne I soliti sospetti (1995).
L’attenzione per i dettagli è scrupolosa, così come la ricostruzione di Berlino fatta utilizzan-
do i pochi edifici d’epoca nazista rimasti senza ricorrere al digitale. Belle poi le immagini
delle Alpi bavaresi – dove Hitler aveva una sua residenza, il Berghof –, e degna di nota anche
la ricostruzione della Tana del Lupo nella Prussia Orientale.
Anche se la conclusione del dramma è conosciuta, il regista riesce a mantenere viva la su-
spense adottando un montaggio incalzante ma variegato, concedendosi inoltre l’uso della ca-
mera a mano durante i momenti dell’azione vera e propria. Così il ritmo del film non cala mai
e la cupezza dell’atmosfera è realistica. La tensione rimane alta fino alla fine, dando il senso
del rischio e della difficoltà dell’operazione. Perfetto nelle sue caratteristiche di macchina
spettacolare, il “diario” del conte Claus von Stauffenberg diviene quasi un manuale sui “colpi
di Stato”che nascono da una casta militare priva dell’appoggio rivoluzionario e popolare.
Il cast di attori, che nella versione originale hanno recitato per volere del regista ciascuno
con il proprio accento, è pregevole. Tom Cruise nell’impersonare il Conte von Stauffenberg
risulta credibile, anche se si vede che quello richiestogli nel film non è un ruolo propria-
mente adatto a lui (che infatti recita in modo un po’“crudo”). Pur manifestando un caratte-
re deciso e un altissimo senso dell’onore, determinato a portare a termine il suo compito
anche a rischio della vita, è una sorta di eroe romantico. Dolce, comprensiva e cosciente di
quello che rischia il marito, la Frau Stauffenberg di Carice Van Houten è convincente sia nel
ruolo che nell’interpretazione. Kenneth Branagh è un generale Henning von Trezscow che
riesce a rendere al meglio un personaggio chiave della vicenda. Buone anche le interpreta-
zioni degli altri personaggi come quelle di Bitt Nighy nei panni del generale Friedrich Ol-
bricht (uno dei principali artefici dell’operazione), di Terence Stamp, un ottimo generale
Ludwig Beck (il cervello di Valchiria) e di Kevin McNally nel ruolo del conservatore Carl
Goerdeler, ex sindaco di Lipsia (uno dei nemici storici di Hitler).
Se la vicenda è tratteggiata ampiamente e compiutamente, è scarso l’approfondimento con
cui sono rappresentate le crisi spirituali dei congiurati, coscienti fin dall’inizio di andare in-
contro a morte certa qualora il piano fosse fallito.
Il risultato complessivo è un film gradevole, con una buona fotografia, una colonna sonora
di sicuro interesse, ma che, al di là dell’ottima resa scenografica e del ritmo incalzante, rima-
ne un po’ scarno.
Gli effetti visivi sono stati creati dalla Sony Pictures Imageworks, che aveva già lavorato
con Bryan Singer per Superman Return. Comunque la maggior parte degli effetti generati
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al computer è stata usata per ripren-
dere von Stauffenberg ferito in guer-
ra. Per le varie battaglie, tra le quali
quelle in nord Africa, sono stati usati
gli effetti delle P-40 Warhawks. Inve-
ce, per le riprese che inquadrano
squadroni di soldati non sono stati
usati effetti digitali, ma “veri squadro-
ni” clonati da fotografie o video del-
l’epoca. La Sony Pictures Ima-
geworks ha espanso altri tipi di bat-
taglie, utilizzando però tecniche digi-
tali. L’esterno della residenza di Hi-
tler è stato creato digitalmente, adattandone l’aspetto dalla struttura originale.
Sebbene il film non abbia la pretesa di essere storicamente attendibile – precisa infatti di
essersi solo “ispirato a una storia vera” –, è bene ricordare in questa sede che Stauffenberg e
Olbricht nominano Beck come comandante supremo della Wehrmacht, mentre storicamen-
te tale grado era ricoperto da Erwin von Witzleben; che Stauffenberg aveva un fratello
(Berthold von Stauffenberg, non menzionato nel film), anch’egli coinvolto nell’attentato del
20 luglio e giustiziato il 10 agosto; che al complotto ha preso parte anche Hans Bernd von
Haeften, fratello di Werner von Haeften; che la fine del film ha degli errori perché Beck in
verità ha fallito il suicidio e Goerdeler è stato decapitato (mentre nel film viene impiccato).

a cura di Filippo Bascialli

SPUNTI DI RIFLESSIONE
• Analizza il personaggio di Claus von Stauffenberg e seguine l’evoluzione dal suo primo appa-

rire in Africa all’atteggiamento e allo sguardo che assume dopo il fallimento dell’attentato,
non dimenticando il suo comportamento in ambito familiare.

• Prendi in considerazione gli altri personaggi importanti del film, individuandone le caratteri-
stiche e il carattere, cercando di capire anche le motivazioni delle loro scelte.

• Il film ti sembra una pura operazione spettacolare e commerciale o ritieni abbia anche altri
valori?

PERCORSI DIDATTICI
• Ricerca alcuni libri sugli stessi temi affrontati dal film e opera dei confronti. Ti suggeriamo ad

esempio “Operazione Walkiria – Hitler deve morire” di Luciano Garibaldi e “Volevamo uccide-
re Hitler”di Philipp von Boeselager.

• Altri film hanno affrontato il tema dell’opposizione al Nazismo in termini maggiormente toc-
canti. Tra tutti ricordiamo Schindler’s List di Steven Spielberg e La Rosa Bianca – Sophie
Scholl di Marc Tothemund. Se ti è possibile, analizza anche questi due film, discutendone con
i compagni e gli insegnanti per fare confronti e approfondimenti.
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SI PUÒ FARE
Regia Giulio Manfredonia Origine Italia, 2008 
Durata 111’ Distribuzione Warner 

Milano, 1983. Nello (Claudio Bisio) è un sindacalista considerato “troppo moder-
no” e con idee troppo avanzate dai suoi compagni e “troppo antico” e nostalgico
dalla fidanzata Sara (Anita Caprioli) e da Padellari (Bebo Storti), suo amico di
un tempo, fino a pochi anni prima idealista e combattivo, ora perfetto yuppie in-
tegrato e dedito alla moda e al business nella cosiddetta Milano “da bere” degli
anni 80. Nello invece è un soggetto “fuori dal coro”. Sensibile e propositivo, cerca
di convincere i colleghi dell’importanza di aprirsi al mercato, di coniugare la so-
lidarietà con la responsabilità, lo spirito d’iniziativa e l’impresa sociale, ma si
scontra con vecchie visioni e rigide ideologie. Per questo viene rimosso dall’inca-
rico e “rimpiazzato” nel ruolo di direttore della Cooperativa 180, associazione di
malati di mente sorta in seguito all’entrata in vigore della legge 180, nota come
legge Basaglia, dallo psichiatra veneziano suo ispiratore. Fino all’arrivo di Nello
la cooperativa, gestita dalla supervisione di uno psichiatra di vecchia scuola
(Giorgio Colangeli) che crede nei farmaci e non nell’emancipazione del lavoro, è
ridotta a un luogo in cui i malati sono esclusivamente impegnati in attività assi-
stenziali, banali e di scarsissima utilità. Nello non sa nulla di psichiatria, non
conosce strategie d’intervento e modalità d’azione, ma si fa guidare dall’istinto e,
già dal primo incontro con i malati, sente forte il desiderio di sottrarre queste
persone da occupazioni inutili e demotivanti, per spingerli sulla strada di compi-
ti socialmente utili. Di fatto Nello non fa altro che applicare con i malati la stessa
metodologia partecipativa sperimentata nel sindacato. Osserva con attenzione i
suoi nuovi “dipendenti” e, individuate in ognuno di loro delle potenzialità, deci-
de di coinvolgerli in un lavoro di squadra, attribuendo a ciascuno un ruolo ade-
guato. Così, con tutte le complessità del caso, trasforma i soci della cooperativa in
richiestissimi parquettisti: infatti il disastro che combinano al primo lavoro – una
stella composta da tutti gli scarti di legno realizzata per necessità, essendo finita
la materia prima – viene scambiato da un giovane architetto rampante per origi-
nale creatività e ciò genera la commissione di altri lavori importanti. Nello sfrut-
ta “l’errore” e utilizza le assemblee, il dialogo, l’osservazione attenta delle azioni
di ciascuno per stimolare i dipendenti a lavorare con impegno, portandoli a con-
frontarsi con il mercato del lavoro e a impegnarsi nella gestione dell’offerta e del-
la richiesta dei clienti. Così, fra successi inaspettati, soddisfazioni, buoni risultati,
ma anche difficoltà, crisi, fallimenti, il sindacalista riesce a dimostrare che “si
può fare”, che è possibile mettere in atto percorsi capaci di portare i malati a
riappropriarsi della loro dignità e tutti, anche i sani, a una ritrovata umanità e
a ciò che questa comporta: impegno, dolore, felicità sofferenza, riscatto.

Fabio, Luca, Gigio, Luisa, Miriam, Goffredo, Nicki, Carlo, Roby, Ossi, Enrica sono i soci della
Cooperativa 180, i malati di mente che la legge Basaglia ha voluto liberare dai manicomi, fi-

Età 
consigliata 

dai 14 anni
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gure emblematiche di un’umanità ai
margini, ripiegata su se stessa,“addo-
mesticata”dai farmaci e nei confronti
della quale pare si possa provare solo
pena. Un’umanità che Manfredonia
sa filmare e raccontare con sapiente
sensibilità, alternando momenti di
commedia lieve e ilare a situazioni di
toccante commozione. I volti dei ma-
lati di mente sono “paesaggi che mu-
tano” quando alla gestione non parti-
colarmente illuminata dello psichia-
tra Del Vecchio, si sostituisce quella
dirompente del sindacalista Nello, mosso da grande sensibilità e da un singolare ottimismo
della volontà. Il sindacalista non ha mai sentito nominare Basaglia, non sa niente della legge
180, ma si lascia guidare da una semplice idea:“Quello che fa stare bene me, farà star me-
glio anche loro” e la convinzione che ognuno abbia un suo talento e possa “metterlo” sul
mercato riesce a umanizzare in maniera sorprendente gli 11 soci, li rende partecipi, vitali,
entusiasti, desiderosi di impegnarsi in un progetto comune e di ottenere risultati positivi.
Nello applica cioè la legge Basaglia a modo suo: i malati sono lavoratori, si guarisce riprenden-
do in mano la propria vita e buttando le medicine. Non tutto andrà bene,numerosi saranno gli
inciampi e le difficoltà, ma tutti cresceranno e l’epilogo del film mostrerà un’umanità che è
nuova in consapevolezza, autonomia e capacità d’iniziativa e dimostrerà quanto sia stata effica-
ce l’opera di Nello che ha saputo coltivare la resilienza intesa come flessibilità,capacità di adat-
tarsi alle situazioni traumatiche e di combattere la rassegnazione e il senso d’impotenza,minac-
cia principale della paralisi esistenziale. Si può fare ha il sapore della commedia delicata e toc-
cante,capace di far pensare, sorridendo,di tenere uniti ragione e sentimento,di mettere in sce-
na un’utopia che si fa concreta, soprattutto se si tiene conto che quella raccontata in realtà è
una storia vera ispirata alle cooperative sociali nate negli anni 80 per dar lavoro alle persone di-
messe dai manicomi e, in particolare, all’esperienza dello psichiatra Giorgetti che negli anni 80
aprì a Pordenone la cooperativa Noncello in cui i malati mentali si dedicavano davvero alla po-
sa del parquet e in cui i dirigenti ripetevano sempre “si può fare”ai loro soci. Bonifacci,ottimo
sceneggiatore, ha scoperto la storia del riscatto sociale di Noncello da un articolo di giornale e
ci ha costruito una narrazione molto “vera”. Il regista ci ha creduto e gli ha dedicato un lavoro
intenso e atipico, coniugando in modo efficace una regia pulita ed essenziale, senza mai essere
piatta e banale, a un’ottima direzione delle interpretazioni degli undici straordinari e scono-
sciuti attori e di Bisio che nel ruolo del sindacalista riesce a essere sempre credibile, toccante e
a rifuggire da facili rischi di stereotipia o semplificazione. Manfredonia inoltre ha il pregio di
evitare la ricerca del vero e del realismo (ma non della verosimiglianza) e riesce così a trattare
un tema delicato e complesso senza retorica, senza cercare di dimostrare tesi, ma invitando lo
spettatore a osservare e ascoltare le vite degli altri anche oltre le parole, proprio come fa Roby
nella sequenza finale quando chiede di poter fare un discorso e lascia che sia il suo sguardo in-
tenso ad accogliere nella cooperativa nuovi malati di mente e Ossi commenta:“Presidente que-
sto sì che è un grande discorso”. Come a volerci ricordare che l’incontro con l’altro è, o do-
vrebbe essere, prima di tutto capacità di guardare dentro gli sguardi, di leggere i silenzi, di
ascoltare le storie che si celano nei piccoli gesti. “La follia è una condizione umana”dichiarava
Basaglia. “In noi la follia esiste ed è presente come lo è la ragione. Il problema è che la società,
per dirsi civile,dovrebbe accettare tanto la ragione quanto la follia, invece incarica una scienza,
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la psichiatria,di tradurre la follia in ma-
lattia allo scopo di eliminarla”. Si può
fare è un racconto cinematografico
leggero e profondo che ben incarna
questo pensiero e che ci guida a ri-
pensare al rapporto tra ragione e fol-
lia; è un’opera gioiosa e rigorosa al
tempo stesso che ci spinge a guardare
con occhi altri alla malattia mentale; è
un film singolare, importante e neces-
sario che fa riflettere sul significato di
società civile.

a cura di Patrizia Canova

SPUNTI DI RIFLESSIONE
• Manfredonia sa raccontare con efficacia le diverse personalità dei soci della Cooperativa 180

e offre dunque interessanti spunti per analizzare e interpretare i tratti distintivi di ciascuno di
essi, il ruolo che assumono nel racconto e per riflettere sul percorso di cambiamento e cre-
scita di ciascuno.

• Malattia mentale, esclusione, integrazione, motivazione: il film invita a indagare il tema attra-
verso le idee e il comportamento di Nello, degli psichiatri e dei cosiddetti “normali” e a discu-
tere sul significato delle scelte, sui rischi e le opportunità, sulle responsabilità di chi opera in
certe strutture e sulle modalità di reagire alle sconfitte, di trovare forza e senso, di mettere in
atto veri e propri processi di resilienza.

• Alcune affermazioni, particolarmente significative, possono diventare spunto di discussione e
di espressione di pareri degli studenti:“Se la malattia mentale è, alla sua stessa origine, perdita
dell’individualità, della libertà, nel manicomio il malato non trova altro che il luogo dove sarà
definitivamente perduto, reso oggetto della malattia e del ritmo dell’internamento” (Basaglia).
“La malattia mentale non si può abrogare con una norma giuridica” (professor Del Vecchio in
un dialogo con Nello). “Siamo matti, mica scemi”, “Quando uno dorme, bisogna svegliarlo”
(Luca in due sequenze del film). “Se una cosa fa bene a me, farà bene anche a loro” (Nello in
un dialogo con lo psichiatra Del Vecchio).

• Il film può rappresentare il punto di partenza per approfondire l’argomento sia ricercando
cooperative sociali e raccogliendo testimonianze per analizzare storie differenti e modi diver-
si di affrontare la malattia mentale, sia promuovendo azioni e progetti di collaborazione con
cooperative sociali che operano sul territorio.

PERCORSI DIDATTICI
• Confronti intertestuali. Si può fare e Qualcuno volò sul nido de cuculo (di M. Forman,

1975). Due film in cui lo spettatore viene messo a contatto con le diverse forme di gestione
della malattia mentale.

• Dal cinema alla partecipazione. La visione del film Si può fare potrebbe rappresentare il
trampolino di lancio per sviluppare un percorso che, attraverso la lettura di testi, la visione di
altri film, discussioni collettive, incontri con rappresentanti di cooperative sociali e il contatto
diretto con persone diversamente abili, possa sviluppare negli studenti una maggiore capa-
cità di giudizio critico, spogliato da luoghi comuni, stereotipi e preconcetti che frequente-
mente generano paura, chiusura, rifiuto dell’altro. E possa stimolare in loro il desiderio di im-
pegnarsi con azioni di volontariato, di cittadinanza e di partecipazione.
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STELLA
Regia e sceneggiatura Sylvie Verheyde Origine Francia, 2008
Durata 102’ Distribuzione Sacher 

Parigi, 1976. Stella Vlaminck è iscritta a una scuola per ricchi, nonostante sia
figlia di due baristi con poca cultura. Gli insegnanti sembrano marcare la sua
differente appartenenza sociale, come pure i coetanei, da cui Stella si sente su-
bito lontana. Fa però amicizia con Gladys, figlia di intellettuali ebrei-argentini,
che spesso la ospita in casa offrendole un’alternativa al bar, frequentato da
ubriachi, giocatori di carte e di flipper, amici di mamma e papà. Uno di questi
se la fa con la mamma e neppure il papà disdegna qualche scappatella. Stella
ne è consapevole. Al panorama desolante la bambina sfugge appassionandosi
casualmente a Balzac che, insieme a Gladys, costituisce la vera alternativa alla
solitudine, vincendo il sospetto di essere poco portata per gli studi. Del resto a
scuola sembra scaldare il banco e, se non fosse per l’incitamento di un paio di
insegnanti e la nuova passione per la lettura, non avrebbe alcuna chance.
Stella così supera l’anno senza un vero aiuto da parte degli adulti a lei vicini,
nonostante un contesto ambientale sfavorevole, incitata dall’amica Gladys. Pa-
ga però la disattenzione dei genitori a caro prezzo, abusata da un anziano
amico di famiglia, fatto che, probabilmente, ne segnerà l’adolescenza.

Un po’ bulla, senza amici, cresciuta tra adulti disfunzionali, l’undicenne Stella, che veste in
maniera eccentrica, pare bastare a se stessa. La storia è la cronaca di un difficoltoso passag-
gio dall’infanzia all’adolescenza. Fa da sfondo la Parigi del 1976, di cui non si sente nemme-
no l’eco delle proteste studentesche di qualche anno prima. Anzi gli ex sessantottini sono
genitori disattenti, egoisti, fedigrafi, liberi di eccedere, ma scarsamente consapevoli di rap-
presentare una generazione di insoddisfatti che dagli anni settanta si aspettava una svolta.
I signori Vlaminck, baristi e figli del proletariato francese, iscrivono Stella a una scuola per
ricchi, delegando non solo la vicenda educativa a un’agenzia esterna (quella scuola che
avrebbe l’obbligo di formare a valori di uguaglianza e libertà di pensiero), ma misurando
sull’apparenza di facciata il valore del proprio stare al mondo. Stella è costretta così a far da
sola, fidandosi di un occhio ancora, e giustamente, immaturo, di un intuito che non conosce
che semplici sistemi etici, guardando negli unici luoghi che conosce, percorrendo nei due
sensi la strada che dal bar/casa porta a scuola: il primo è luogo frequentato da ubriachi, gio-
catori di carte e di flipper, mezzi delinquenti; il secondo è l’anonima piazza dove giocarsi
personalità e carattere, al limite farsi bulla e sfrontata, tra insegnanti vittime di preconcetti e
caratterizzati da una superficiale lettura della società a loro contemporanea e coetanei vi-
ziati dai figli della “rivoluzione”culturale parigina.
Gladys irrompe nella vita di Stella con la leggerezza di un angelo. Un colpo di fulmine che
colpisce entrambe in diversa misura, se è vero che Gladys è “protetta” da una famiglia aper-
ta intellettualmente e prodiga di stimoli, mentre Stella investe totalmente nella nuova amici-
zia. È il contatto con l’amica che le permette di fare la conoscenza dei grandi scrittori fran-
cesi, a cui si appassiona senza che a scuola si accorgano di nulla. La scuola anzi pare priva

Età 
consigliata 

dai 14 anni
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di interesse e incapace di offrire in-
put, tanto quanto la famiglia. Balzac e
Gladys vivificano lo sguardo di Stella,
abituata al fumo che veste di grigio
gli avventori del bar, uniche relazioni
umane extrafamiliari, che raccontano
storie di disintegrazione, di alienazio-
ne, di naufragi. Non fanno eccezione
la mamma e il papà, vinti anche loro,
stanchi di un rapporto stantio e invi-
schiati in squallide relazioni extraco-
niugali (la mamma addirittura con
l’amico del papà).
La vasca in cui Stella si immerge, prima timidamente, poi sempre più consapevolmente, è
fuori dal chiassoso e apparentemente innocuo stare al mondo che caratterizza l’umanità
del bar. Le boccate di ossigeno che Gladys offre all’amica ne trasformano quasi i lineamen-
ti, che diventano illeggibili, a un certo punto, anche per sua madre, troppo coinvolta in un
matrimonio fallimentare. Se Stella migliora il suo rendimento scolastico, se costruisce dei
rapporti sociali più sani, a dispetto dei modelli “da bar”, non è per la provocazione involon-
taria di due genitori che invitano a fare da sola per il solo fatto di credere nell’intelligenza
della figlia (che è poi dribblare la responsabilità educativa). Stella si forma e comincia a co-
noscere se stessa a causa di una naturale inerzia che la muove fuori dalle mura domestiche.
Raccoglie emozioni ed esperienze, misurandone la bontà sul benessere che queste le pro-
curano, mancando il confronto con l’adulto, eccezion fatta per un ragazzotto borderline,
uno dei disperati che frequentano il bar,“adottato” da Stella, un po’ come fratellone, un po’
perché se ne invaghisce (personaggio di confine, capace di produrre un linguaggio che gli
permette di comunicare tanto con la bambina quanto con i reietti, impersonato dal bravo e
prematuramente scomparso Guillaume Depardieu, su cui la regista cuce un abito perfetto).
Sylvie Verheyde ha affermato, in occasione del passaggio veneziano, quanto il suo film con-
tenga elementi autobiografici: la scuola media in cui entra nel 1977, il caffè gestito dai geni-
tori, il clima sociale e culturale dell’epoca, non ultime le sue origini popolari. Non nascon-
de, poi, i suoi debiti con i maestri, primo fra tutti Truffaut, ma corre lontana dal pericolo di
mettere in scena la parabola di un Antoine Doinel al femminile. I quattrocento colpi di Stel-
la esplodono con modalità diverse. Antoine era il risultato delle periferie del dopoguerra,
atterrato sul pianeta per caso e sopportato suo malgrado, destinato a scomparire dallo
sguardo dei genitori e a crescere privo di un linguaggio affettivo (cosa che pagherà in età
adulta, basti rivedere gli altri quattro capitoli della saga Doinel). Stella invece tenta di smar-
carsi dai cattivi maestri, senza peraltro riuscirci davvero. Intuisce le essenze di un mondo
altro fuori dagli aromi sgradevoli del caffè, partecipa con Gladys alla scoperta dei primi se-
gni di un corpo che cambia, tenta di leggere i primi imbarazzi amorosi; in vacanza dalla
nonna (dove viene parcheggiata durante una pausa scolastica) accetta le provocazioni del-
l’amica più emancipata (in realtà vittima di un padre violento) e “svelta” con i ragazzi. La re-
gista senza buttar via i dialoghi, ne coglie le emozioni sul volto, fino a quando il fumo non
se la riprende e uccide l’infanzia definitivamente, scaraventandola prematuramente nella
confusione dell’adolescenza per mano di un orco. Il commento over della protagonista, che
ha fino a quel momento accompagnato il film, si spegne in un’assenza significativa: Stella ri-
mane senza voce. È il momento più drammatico del film, nonostante – e per fortuna – la re-
gista rinunci a immagini che descrivano la violenza (ma per questo non meno impressio-
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nante). Non che fossero mancati altri
episodi brutali: vedi la scoperta del
tradimento della mamma, ma anche
l’impossibilità di dormire a causa del-
le continue feste a base alcolica, gio-
co d’azzardo e musica. Una sottile
violenza psicologica insita nel vissu-
to di Stella, così esposta alle nefan-
dezze degli adulti e così poco rispet-
tata nella sua legittima richiesta di vi-
vere l’ultima fase dell’infanzia.

a cura di Alessandro Leone

SPUNTI DI RIFLESSIONE
• Metti a fuoco il periodo storico in cui è ambientato il film.
• Analizza l’ambiente in cui vive Stella e valutane i diversi aspetti (negativi e positivi).
• Analizza il rapporto tra Stella e i genitori. Cerca di individuare le caratteristiche di entrambi.
• Da chi è frequentato il bar? Che tipo di persone sono gli avventori? Cosa attrae Stella? 
• Come mai Stella vive in maniera conflittuale la scuola?
• Analizza il legame tra Stella e Gladys. Che tipo di conforto trova nell’amica?
• Come cambia la vita di Stella l’amicizia con Galdys? I genitori ne sono partecipi?
• Stella ha anche un’altra amica. Vive nel paese dove abita la nonna. Che differenze ci sono tra

questa ragazza e Gladys? Che tipo di esperienze condivide con lei?
• Stella non ha ancora dodici anni, in che modo l’inesperienza nei rapporti sociali la punisce?

In quali occasioni?

PERCORSI DIDATTICI
• Rapporto genitori/figli. Proiettivi, punitivi, oppositivi, destrutturanti, ma anche modelli di rife-

rimento, educatori rigidi ma accoglienti e rispettosi, gli adulti sono comunque attori principa-
li nella formazione di bambini e adolescenti. Il cinema ha colto il potenziale drammaturgico
insito nelle dinamiche relazionali tra minori e figure genitoriali, toccandone aspetti profondi.
Proponiamo un percorso filmico che possa condurre a una riflessione in merito e ad ap-
profondimenti sul vissuto individuale e la sfera emotivo-relazionale.
Consigliamo in proposito la consultazione delle mappe tematiche nei cataloghi “Arrivano i
film”delle passate edizioni.
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In attesa del lavoro definitivo Gianfranco, vulcanologo fresco di laurea con
lode, accetta un posto in un call center. Marzia, la sua ragazza, sta per lau-
rearsi in giornalismo e nel frattempo lavora come cameriera. Entrambi sono
orfani e sono stati cresciuti lui dalla nonna e lei dal nonno. Ora che i nipoti
sono grandi, i nonni hanno deciso di rendere pubblica la loro relazione per
sposarsi e andarsene di casa.
Senza volerlo davvero, i due si trovano a convivere e a doversi mantenere. A
malapena raggiungono i fatidici 1000 euro mensili che le spese assorbono com-
pletamente. Gianfranco decide così di fare più straordinari al call center e di
trovarsi un secondo lavoro: farà le pulizie presso una famiglia di filippini occu-
pata, a sua volta, con le pulizie in case d’altri. Anche Marzia trova un secondo
lavoro in una hot line. La stanchezza, l’annichilimento, l’assenza di qualsiasi
gratificazione minano il legame tra i ragazzi che non perdono occasione per
discutere chiudendosi pian piano in loro stessi. A complicare le cose giunge
un’inaspettata gravidanza. In mezzo ci si mettono un test rubato perché troppo
costoso e un serio litigio con Gianfranco che viene cacciato da casa.
Dopo qualche tempo, Marzia si presenta come giornalista al call center chieden-
do di intervistare alcuni lavoratori tra cui Gianfranco. L’intervista sulle condi-
zioni di lavoro in azienda si trasforma ben presto in un momento di riappacifi-
cazione in cui parlare del loro futuro a tre.
Il regista alterna alla narrazione interviste a veri impiegati di call center che
parlano del loro lavoro, delle loro esperienze e attese.

Fuga dal call center è un po’ film e un po’ documentario. Alla vita dei ragazzi si mescolano
infatti interviste a veri impiegati di call center, appunti di un film in bianco e nero che sono
stati per il regista lo spunto per costruire il film. Questi volti e racconti hanno sfumature di
realtà, mentre le vicende di Gianfranco e Marzia sono così esasperate da apparire grotte-
sche e sfiorare il nonsense. Il mondo del precariato forse è così folle e privo di regole, che
non resta altro che descriverlo attraverso una favola nera e surreale, in cui fantomatici
scommettitori puntano sul cavallo da call center più produttivo e supereroi in calzamaglia
compaiono ai dipendenti più stanchi.
Gianfranco e Marzia sono giovani, neolaureati e orfani. Solo i nonni fanno loro da sfondo fa-
miliare, ma ben presto si defilano decisi a vivere una libertà tardiva ora che i nipoti hanno
raggiunto l’ultima soglia della formazione e della gioventù, pronti per entrare a pieno titolo
nel mondo del lavoro e nella totale autonomia. Ma è proprio l’ingresso nel mondo del lavo-
ro a creare problemi: è pressoché impossibile svolgere la professione per cui ci si è formati,
i salari sono troppo bassi, non si riesce a ottenere credito dalle banche, ci sono difficoltà
nel percepire il proprio posto nella società e, sia nell’ambito lavorativo che in quello della
formazione, emerge l’idea che studiare ciò che si è desiderato sia un lusso, un allungare il

Età 
consigliata 

dai 16 anni

FUGA DAL CALL CENTER
Regia Federico Rizzo ed Emanuele Caputo Origine Italia, 2008 
Durata 95’ Distribuzione Orda d’oro distribution
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più possibile l’adolescenza. Il docen-
te che ha conferito la lode a Giancar-
lo, ad esempio, gli ricorda che i vul-
cani in Italia sono tre e la facoltà di
vulcanologia da vent’anni a questa
parte ha sfornato ben 100 laureati
l’anno… E comunque, se avesse ini-
ziato a lavorare a 16 anni, ora non
avrebbe questi problemi…
Intervistando Gianfranco, Marzia get-
ta un ponte tra fiction e realtà come
se tutte le interviste che hanno in-
frammezzato la vicenda fossero state
realizzate da lei. La realtà entra nella narrazione ma allo stesso modo la narrazione si trasfor-
ma in realtà tanto che i due ragazzi diventano il volto di tanti nell’Italia d’oggi. Le interviste
a reali impiegati di call center (250mila secondo le stime della Camera del Lavoro, di cui il
10% a Milano) sono state lo spunto attorno a cui costruire la vicenda, spunto particolar-
mente sentito visto che anche lo stesso regista ha lavorato per 3 anni in un call center. Gli
impiegati raccontano la loro esperienza in centri di varia natura (vendita, raccolta d’intervi-
ste, hot line): esperienze di sfruttamento, umiliazione e alienazione dove il lavoro viene per-
cepito da alcuni come un impiego “vero e proprio” e da altri come un’occupazione tempo-
ranea per arrotondare o mentre si terminano gli studi, ma dove invece si finisce per restare
intrappolati per mille motivi diversi.
Il film racconta la realtà del precariato attraverso uno dei suoi luoghi simbolo, il call center,
che replica una società dominata da rapporti di potere e da una malsana competitività che
disgrega la solidarietà tra i lavoratori. Qui chi ha potere spesso non lo merita; è richiesta di-
sponibilità assoluta in termini di tempi di lavoro (e a volte persino sessuale) e non ci sono
sicurezza né comportamenti corretti (non si dà copia del contratto al lavoratore e non è
permesso fare domande in merito per non essere accusati di “sovversione”, si tutela mag-
giormente il datore di lavoro che ad esempio si prende la libertà di licenziare quando lo de-
sidera o di declassare e promuove senza motivi di (de)merito). Il call center dimostra, come
sotto a una lente d’ingrandimento, ciò che nella nostra società non funziona: la diffusione
di contratti precari e l’insicurezza cronica, l’assenza di una rete di welfare, la carriera che
spesso non avanza per il solo merito, la scarsa valorizzazione delle competenze e l’assenza
di gratifiche (le persone vengono chiamate con la loro qualifica, quasi una presa in giro vi-
sto che si è tutti al call center), la formazione poco aderente al mondo del lavoro o conside-
rata inutile dalle stesse istituzioni formative, il benessere morale e materiale raggiunto sem-
pre più tardi (inquietante esempio sono i nonni 80enni che ora si sentono liberi di iniziare
una vita nuova), la difficoltà di comunicazione tra le persone e nella gestione dei ruoli del
maschile e del femminile, le aspirazioni tranciate che generano accettazione e rassegnazio-
ne più che desiderio di rivalsa.
E, in merito a quest’ultimo aspetto che sembra caratterizzare i personaggi, anche il termine
“fuga”del titolo pare un po’ ambiguo. Si tratta di una vera fuga? La fuga implica una presa di
coscienza fattiva che, in questo caso, può concretizzarsi nella decisione di Gianfranco di
cercare un altro lavoro. Ma non succede. Verso dove si scappa? Il film non sa bene cosa
suggerire, anche perché pare che altrove le cose non siano diverse. Ma questa sospensione
forse è un bene, vista la materia spinosa affrontata. La fuga potrebbe allora essere intesa in
senso ideale: fuga mentale dal lavoro che offre solo insicurezza. La felicità viene da altrove,
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nella relazione con Marzia e nella fu-
tura famiglia con lei. E allora una
conclusione che valorizza l’aspetto
privato di Gianfranco è coerente, an-
che se forse un po’ debole vista la de-
nuncia che permea tutto il film. Il re-
gista suggerisce un’altra lettura anco-
ra: il rimando è a Fuga da Alcatraz
“perché la prigione è la metafora del
precariato. Molti di questi ragazzi
non riescono a scappare dal call cen-
ter e vivono un’eterna frustrazione. È
una generazione rancorosa che pri-
ma o poi esploderà”.
Le dinamiche sin qui illustrate trovano conferma sia nelle interviste che scandiscono la nar-
razione, sia nella vicenda di Gianfranco e Marzia. Dinamiche che emergono grazie a diverse
soluzioni testuali: tutta la storia è permeata dal registro del grottesco; l’alienazione di Gian-
franco si concretizza non solo in un progressivo allontanamento da Marzia, ma anche nelle
sue allucinazioni (tra le postazioni di lavoro vede uno strano supereroe col mantello); e an-
cora gli innesti di sequenze ambientati in un’agenzia di scommesse rendono l’idea che si
possa scommettere sulla produttività dei lavoratori così come si fa coi cavalli.

a cura di Daniela Previtali

SPUNTI DI RIFLESSIONE
• Qual è l’atteggiamento dei personaggi e dei lavoratori nei confronti dell’impiego precario e

mal pagato?
• Qual è la differenza tra ironia, comicità e grottesco? Cerca nel film esempi di questi registri.

Qualcuno dei tre emerge con più evidenza?
• Il precariato del lavoro spesso si accompagna al precariato sentimentale. L’insicurezza e l’im-

possibilità di fare progetti si ripercuotono sulla sfera privata. È possibile costruire relazioni
solide su basi fragili?

PERCORSI DIDATTICI
• Confronta questo film con Tutta la vita davanti (Virzì, 2008) e con Parole Sante (Celestini,

2007), entrambi dedicati al lavoro nei call center. Quali sono i toni della narrazione e come il
call center, i lavoratori e le relazioni che si intrecciano tra loro vengono descritti? Se il sinda-
cato è presente, come si manifesta?

• Confronta il film con Il posto (Olmi, 1961), anch’esso ambientato a Milano, città del lavoro
per eccellenza. Verifica se e come siano cambiate le condizioni d’ingresso nel mondo del la-
voro per i giovani.
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Ignazio, Lucia e Fabio sono originari del Salento, terra di Puglia. Negli anni 60
erano bambini sereni, inseparabili nei giochi d’infanzia e impacciati nei primi
timidi tentativi sentimentali. Trascorrono trent’anni e, nei primi anni 90, li ri-
troviamo cambiati nei volti e nei percorsi esistenziali. Ignazio è andato a Mila-
no per studiare e avviare la carriera di magistrato: viene trasferito a Lecce e le
vicende dei tre amici sono destinate a intrecciarsi di nuovo. Fabio, infatti, viene
trovato senza vita a causa di un’overdose di roba tagliata male. Fabio ha sem-
pre sentito la mancanza di Ignazio e, forse a causa di questo senso di abbando-
no, è diventato un tossico che si forniva da Infantino, arrogante proprietario
del bar della zona, in realtà pavido cocainomane di fronte ai veri boss.
Proprio Ignazio deve svolgere le indagini sulla morte dell’amico e, seguendo al-
cune tracce, è costretto a fare i conti con Lucia e con il proprio passato. Lucia –
mentre il giudice si trovava al Nord – ha avuto un figlio da Infantino ed è di-
ventata una “donna di mafia”, a servizio del potente Carmine Za’ che gestisce i
suoi affari dal Montenegro. Ma in Puglia c’è un altro malavitoso – Barabba
(nome o soprannome forse non casuali) che vuole impossessarsi del territorio di
Lucia per compiere i suoi loschi traffici. Si scatena la guerra tra i clan, la vio-
lenza sale alle stelle. In questo clima di sangue e ricatti, però, c’è lo spazio per
un piccolo germoglio: Ignazio e Lucia – pur di estrazione sociale e culturale di-
verse (lui è di famiglia borghese, lei figlia di contadini), pur avendo preso strade
opposte – ritrovano il sentimento che provavano da piccoli. Un lontano affetto,
ora, si trasforma in una passione che esplode per una sola notte e che frantuma
le loro certezze. Il giudice – in nome di quell’amore scellerato che prova per la
donna – non la denuncia alle autorità; e lei, per non compromettere l’unico uo-
mo che può redimerla, decide di scappare, ma la sua fuga probabilmente non
avrà buon esito. Il finale di questa storia resta aperto, ma allo spettatore rimane
un dubbio ombroso, il gusto amaro della consapevolezza di quanto sia difficile
riparare a certi errori e uscire salvi dai meccanismi spietati della criminalità.

Galantuomini, titolo dell’ultimo film di Edoardo Winspeare, presentato con successo alla
scorsa edizione della Festa del Cinema di Roma, ha due significati. Il primo si riferisce a
quelle persone, spesso del Sud d’Italia, ritenute oneste e integerrime. Il secondo, invece, è
un significato in senso ironico, riferito a coloro che sono affiliati di qualche cosca mafiosa,
in questo caso della Sacra Corona Unita, l’organizzazione che ha preso il controllo delle ter-
re salentine durante gli anni 80. E Winspeare, dopo Pizzicata, Sangue vivo e Il Miracolo,
torna a girare nei luoghi che meglio conosce perché, a dispetto del cognome inglese, in
quei luoghi ci è nato: in quella striscia di meridione, al confine con l’Albania e la Grecia, mi-
crocosmo di mare e di frontiera che si fa metafora del mondo.
Qui il regista ambienta un noir – nelle caratteristiche dei posti, del plot criminale e dei pro-

GALANTUOMINI 
Regia Eduardo Winspeare Origine Italia, 2008 
Durata 100’ Distribuzione 01

Età 
consigliata 

dai 16 anni
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tagonisti: lui il detective e lei la dark
lady – e un melodramma, puntando
la sua attenzione su una storia d’a-
more impossibile, destinata a rimane-
re tronca, sospesa nel non detto, tra
sguardi, silenzi e gesti trattenuti.
Quasi una punizione, questa, per i
due amanti, Ignazio e Lucia, che non
hanno gli strumenti o il coraggio di
andare fino in fondo, di prendersi la
responsabilità delle proprie scelte o
dei propri sentimenti.
Ecco, dunque, che una parte della
sceneggiatura – scritta a tre mani con Alessandro Valenti e Andrea Piva e che mette in risal-
to la relazione tra un uomo di legge e una donna del crimine in maniera un po’ banale – as-
sume, invece, toni shakespeariani e propone un dilemma universale: la scelta tra il codice
dell’amore e il codice dell’onore, considerato nella sua accezione negativa.
Nel nostro Paese – come ha dichiarato lo stesso regista durante la conferenza stampa – “sia-
mo tutti un po’ collusi, clientelari” e questo può ampliare la riflessione sulla natura dell’uo-
mo, sempre borderline tra Bene e Male. E tale riflessione, nel film, è data anche dall’uso ac-
curato della fotografia, delle immagini a volte solari e limpide (soprattutto nella prima par-
te, raccontata in flashback e ambientata molto tempo fa) e a volte cupe e “sporche” per sot-
tolineare la deriva morale dei personaggi e, forse, di un’intera popolazione. Una regia anche
a tratti documentaristica per far entrare il pubblico nelle maglie arrotolate e labirintiche di
un tessuto urbanistico ed etico contorto e degradante, ma a tratti anche ferma e sicura per
suscitare il ricordo di un periodo tranquillo e gioioso – per quei tre ragazzini – immersi nel-
la bellezza struggente del Salento, ancora inconsapevoli e ingenui nelle loro azioni e nei lo-
ro pensieri.
Galantuomini è stato infatti definito come un film duro (anche per l’uso del dialetto che
conferisce una sorta di approfondimento antropologico al testo) e politico, proprio perché
chi lo ha realizzato è vero che non si arroga il diritto di dare espliciti giudizi morali, ma è
anche vero che non fa sconti alle debolezze, alle prepotenze e alla mancanza di valori dei
protagonisti, che diventano figure esemplari di una società confusa e marcia, componenti
di un coro tragico sul palcoscenico dell’Italia di oggi.

a cura di Alessandra Montesanto

SPUNTI DI RIFLESSIONE
• Uno dei temi del film è quello della nostalgia per il passato, in particolare per il tempo dell’in-

fanzia e della sua innocenza. Approfondisci questo argomento, magari facendo riferimento an-
che ad altri film.

• Il film suggerisce un finale aperto, pessimistico. Secondo te, però, è possibile che si instauri
un sentimento di amicizia o di amore tra due persone molto diverse? Motiva la tua risposta e,
se puoi, fai alcuni esempi.

• La morte di Fabio è il motore del racconto: approfondisci il suo personaggio dal punto di vita
psicologico.

• Per tratteggiare il personaggio femminile, Winspeare si è rifatto a una sua esperienza in un
carcere minorile in cui ha conosciuto alcune donne di “picciotti”. Perché una donna (capace
di amare) e una madre diventa una donna di mafia, un’assassina? Lucia è una vittima o un car-
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nefice in una società in cui le leggi
– non scritte – sono dettate dai ma-
schi?

• Ignazio dovrebbe essere il deposita-
rio dei valori del rispetto e della le-
galità. Approfondisci questa afferma-
zione.

• In una scena del film, Barabba – du-
rante il giuramento di fedeltà di In-
fantino – sfascia il televisore che tra-
smette un futile programma di ap-
profondimento. Commenta la scena
e il personaggio di Barabba, il suo
ruolo all’interno del film e il ruolo della televisione nella nostra vita quotidiana.

• Approfondisci il significato narrativo dell’ambientazione geografica.

PERCORSI DIDATTICI
• Svolgi una ricerca – sociologica, culturale – sul Salento. Considera anche la tradizione musica-

le, fai un parallelo con la colonna sonora del film, spesso caratterizzata dalle note “pizzicate”
alla chitarra.

• Dal punto di vista storico, traccia un collegamento tra la “Questione meridionale” e la nascita
delle mafie attuali

• Svolgi una ricerca sulle attività della Sacra Corona Unita e scopri come e perché siano riusciti
a debellarla.

• Leggi con attenzione il fumetto intitolato “Perché mi chiamo Giovanni” di Claudio Stassi, Ed.
Rizzoli. Rielabora quello che hai letto con una forma espressiva adatta alla tua creatività (un
tema, una poesia, un disegno, ecc.).

• Cosa si intende con il termine “giustizia”? Commenta le seguenti affermazioni dell’ex magi-
strato Gerardo Colombo:“ La giustizia non può funzionare se il rapporto tra i cittadini e le re-
gole è malato, sofferto, segnato dall’incomunicabilità. La giustizia non può funzionare se i cit-
tadini non comprendono il perché delle regole”.

• Insieme ai tuoi compagni avvia una discussione e poi stabilisci nuove regole per riaffermare
la legalità, la sicurezza e forme migliori di convivenza all’interno della tua classe. Allarga poi
l’esempio alla tua città e alla società in cui viviamo.
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Walt Kowalski, veterano della guerra di Corea, è rimasto solo dopo la morte del-
la moglie, in un quartiere ormai totalmente popolato da asiatici. L’uomo tra-
scorre quindi le sue giornate in veranda, esternando rancore per i vicini,
bevendo birra e lucidando la sua Ford Gran Torino, custodita gelosamente in
garage. Proprio il furto dell’auto diventa però il rito d’iniziazione che il giovane
Tao deve superare per entrare nella gang giovanile di suo cugino: il ragazzo
viene immancabilmente scoperto e lentamente entra nelle grazie di Walt, diven-
tando anzi l’involontario artefice dell’avvicinamento fra il burbero veterano e
la comunità asiatica del quartiere. Fra l’anziano reduce e il giovane nascerà
così un rapporto come quello che lo stesso Walt non era mai stato capace di
instaurare con i figli.

Il canovaccio di Gran Torino si basa per molti aspetti su una struttura consolidata, con un per-
sonaggio refrattario ad affrontare il mondo che lo circonda e che, nel corso della storia, impa-
rerà invece a smussare gli angoli del suo carattere per conciliarsi con quelli che, fino a poco
prima, vedeva unicamente come “stranieri” e dunque invasori di uno spazio avvertito come
proprio. Una visione più attenta, però, rivela una serie di stratificazioni tematiche in parte ri-
conducibili alla poetica autoriale di Clint Eastwood, ma più in generale basate su un confronto
critico con il racconto tradizionale fondato sulla vendetta e sul conflitto con l’altro. Alla base
del tutto, ancora una volta, c’è la matrice del cinema western, radicato non a caso sulla palinge-
nesi e sullo stanziamento di una comunità in uno spazio che viene subito fatto proprio. È la
poetica del cinema di John Ford, qui modulato nel segno del quasi omonimo Henry Ford, fon-
datore dell’affermato marchio automobilistico, rappresentato dalla Gran Torino.
Quello che dunque Clint Eastwood pone in essere è un personaggio sfaccettato nella sua
apparente monodimensionalità, capace di assommare in sé la tradizione conservatrice di
un’America fondata sul culto della proprietà privata e dello status rappresentato dall’auto-
mobile, che però arriva a comprendere lentamente come questi due elementi abbiano in
realtà senso unicamente se frutto dell’essere parte di una comunità. Ecco dunque che la
proprietà non diventa più soltanto un recinto da difendere a fucili spianati, ma un confine
da superare fisicamente per entrare in contatto con le possibilità offerte da una cultura al-
tra che si rivela umanamente molto ricca. Il bagaglio di esperienze umane che Walt costrui-
sce con i vicini è fatto di gesti estremamente fisici e dal forte valore simbolico che vanno,
appunto, dal superamento del “confine” alla condivisione del cibo, al lavoro fisico su case e
oggetti del vivere quotidiano, in uno scambio di reciproche conoscenze ed esperienze che
permettono al giovane Tao di “diventare uomo” o, più precisamente, di entrare nelle dinami-
che della società americana. Ciò che infatti Walt testimonia, nonostante il suo razzismo esi-
bito, è l’immersione in una società multietnica di cui lui stesso fa parte: il cognome tradisce
origini polacche, fra i suoi migliori amici ci sono un carpentiere irlandese e un barbiere ita-
liano, tutti personaggi su cui il nostro fa valere la discriminante etnica come codice in gra-

GRAN TORINO
Regia Clint Eastwood Origine Usa, 2008 
Durata 116’ Distribuzione Warner Bros

Età 
consigliata 

dai 16 anni



89

do di creare comunicazione ed em-
patia. Non è un caso, infatti, che i
momenti in cui vediamo Kowalski in-
teragire con questi personaggi siano
caricati di un’ironia gustosa che ci
dice del grado di confidenza e di sim-
patia che tutti loro provano recipro-
camente e che testimonia il loro es-
sere parte di una comunità. Il motto
di Henry Ford, in base al quale il pro-
gresso è tale quando i suoi frutti so-
no condivisi, viene quindi simboleg-
giato da questa apertura progressiva
che permette a Walt di comprendere quei valori umani sempre osteggiati e a Tao di trovare
una guida che gli indichi un percorso da compiere.
Qui si innesta il secondo importante motivo di critica che Eastwood compie nei confronti
della tradizione narrativa classica, peraltro iscritta su percorsi da lui stesso tracciati: il rea-
zionario ispettore Callaghan, infatti, nel finale rivela una volontà sacrificale che nasce pro-
prio dal desiderio di accantonare i propositi vendicativi nei confronti di chi perpetua il ma-
le, assumendo anzi su di sé i segni della violenza. Il sacrificio ha un sapore quasi cristologi-
co (ribadito dalla posa “a croce” del corpo di Walt caduto sotto i colpi di pistola) che quindi
finisce anche per riportare senso all’interno di quel sentire religioso latente in tutta la sto-
ria ma sintetizzato goffamente solo dal giovane prete che nel finale riconoscerà il valore
della grande lezione ricevuta da Walt Kowalski.
Anche in questo caso, dunque, abbiamo gesti fortemente simbolici come il mimare il pos-
sesso di un’arma con pollice e indice: simbolo di una violenza svuotata di forza perché inu-
tile e quindi derisa nella sua vacuità, ma anche inquietante monito dell’erronea convinzio-
ne che possedere un’arma sia in sé uno status che garantisce una sorta di predominanza ri-
spetto al territorio. Ciò che dunque si ribadisce è un rovesciamento di prospettive, dove
l’oggetto non diviene in sé simbolo di qualcosa, ma al contrario acquisisce senso solo se
considerato come propaggine di un modo di essere che nasce dalla condivisione umana di
sentimenti ed esperienze. La Gran Torino, dunque, smette di essere l’ambita eredità sognata
dalla nipotina senza retroterra culturale e umano e diventa invece il simbolo dell’esperien-
za condivisa da Walt e Tao. E allo stesso modo l’arma smette di diventare l’emblema di una
nazione basata sul culto della vendetta e della conquista violenta del territorio, e finalmente
diventa unicamente uno strumento di morte.
Il tutto avviene all’interno di una struttura narrativa che ondeggia tra stati d’animo e toni
diversi, passando senza soluzione di continuità dal registro drammatico a quello più legge-
ro, in una divertita autocelebrazione dei tic attoriali dello stesso Eastwood, a totale benefi-
cio dei suoi fans, e che, nel complesso, permettono al film di vantare una libertà narrativa
inedita. Regista sempre molto attento ai sentimenti che vuole suscitare nel pubblico, Ea-
stwood sembra a tratti dilungarsi per il puro piacere del divertimento, perché sa che il film,
aperto com’è alla condivisione di sentimenti tra loro difformi e bisognoso di mostrare la
sfaccettata varietà della vita, può permettersi un agire meno rigoroso del solito. Ciò non fa
comunque venir meno una struttura attenta nella sua circolarità, che si apre e si chiude su
un funerale, ma che, proprio in virtù del percorso compiuto dai protagonisti, mostra i due
momenti in una prospettiva completamente diversa: la scomparsa della moglie, all’inizio
del film, ha il sapore della fine di un’epoca, laddove la morte finale di Kowalski appare inve-
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ce come un doloroso ma necessario
re-inizio per una comunità e una na-
zione che deve imparare a elaborare
i suoi conflitti in una chiave virtuosa.
Che a ribadirlo sia Clint Eastwood,
ultimo rappresentante del cinema
classico ed esponente di molti di
quei temi che qui sono messi alla
berlina, è anch’esso un gesto dal for-
te valore simbolico per il cinema
americano.

a cura di Davide Di Giorgio

SPUNTI DI RIFLESSIONE
• Il film illustra il rapporto fra un adolescente e un uomo anziano e segnato dalla vita: qual è il

tuo rapporto con le persone più adulte di te? (possibili esempi: nonni, eventuali vicini di casa,
amici di famiglia, figure formative come gli insegnanti). Quanto il rapporto con le persone
adulte condiziona la tua visione delle cose e quali sono invece i punti di differenza che ri-
scontri?

• Walt Kowalski vive in un quartiere totalmente popolato da asiatici: la realtà multietnica è
qualcosa con cui abbiamo ogni giorno a che fare e i fatti di cronaca, spesso improntati all’al-
larmismo, denunciano le difficoltà di convivenza tra culture diverse. Qual è la tua esperienza
con persone di altre nazionalità o culture?

• Il film è pieno di simboli che illustrano il concetto di “status” ovvero di qualcosa che sancisce
il proprio ruolo rispetto a una comunità: automobili, armi, case. Che peso hanno i simboli im-
posti dalla società nella tua vita personale? Li tieni in grande considerazione oppure non ne
sei attratto? (Altri possibili simboli: telefonini, vestiti).

PERCORSI DIDATTICI
• Razzismo nel cinema americano: da La calda notte dell’ispettore Tibbs a Gran Torino esplora

le pellicole che descrivono la difficile convivenza tra etnie diverse.
• L’incontro di diverse esperienze: il cinema a volte ci racconta storie in cui i protagonisti, sepa-

rati dall’età o dalla cultura, hanno diverse visioni del mondo e devono imparare a convivere.
Possibili esempi: A spasso con Daisy, 48 ore.

• La vendetta nel cinema americano: dai casi più problematici degli anni Settanta (Il giustiziere
della notte, i vari capitoli dell’Ispettore Callaghan) agli anni Ottanta (L’angelo della vendetta)
fino al rovesciamento di prospettiva di Gran Torino, evidenziare come è cambiato il rapporto
fra il cinema americano e questo istinto distruttivo.
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Cal McAffrey (Russell Crowe) è un reporter di Washington di vecchio stampo,
poco avvezzo alle nuove tecnologie e maggiormente portato all’investigazione e
al giornalismo d’inchiesta, fatto di domande scomode e pedinamenti pericolosi.
Cal si trova a investigare intorno a una serie di omicidi apparentemente non
collegati fra loro, sullo sfondo della capitale, Washington D.C..
Stephen Collins (Ben Affleck) un tempo compagno di stanza di Cal al college, è
un giovane deputato alla guida di una commissione congressuale che si occupa
della gestione dei fondi per la difesa nazionale, in odore di illeciti, legati a
un’azienda privata nel settore della sicurezza, la PointCorp.
Quando l’assistente nonché amante di Collins, Sonia Baker, muore in un dub-
bio incidente nella metropolitana, le strade di Cal e Stephen tornano a incro-
ciarsi tra loro e con quelle della giovane cronista Della Frye (Rachel McAdams),
esperta di blog e di web, e di Anne Collins (Robin Wright Penn), moglie di
Stephen ed ex fiamma (non ancora totalmente spenta) di Cal.
Infatti, l’inflessibile direttrice della testata (il Washington Globe), Cameron Lyn-
ne (Helen Mirren), commissiona a McAffrey un’indagine. Cal e la collega Della
Frye indagando sull’identità del killer, scoprono uno scandalo che minaccia di
scuotere le maggiori e più potenti istituzioni dell’intero paese.

State of Play è una sintesi efficace tra le convenzioni del cinema di giornalismo investigati-
vo e i meccanismi di una costruzione thriller, ben oliata, con ottimi ingredienti drammatur-
gici: scene d’azione, intrecci/incastri sentimentali, conflittualità professionali (tra il “vec-
chio” redattore, la giovane blogger e la direttrice del giornale), mutazioni economico/politi-
che (la ristrutturazione della difesa nazionale, in veloce trasferimento nelle mani delle im-
prese di vigilanza privata).
I modelli di riferimento sono quelli del newspaper movie, a partire, in particolare, da Tutti
gli uomini del presidente (un’ispirazione che ritroviamo anche in alcuni riferimenti al pa-
lazzo del Watergate e nei ringraziamenti finali al “Washington Post”, il giornale che fece
scoppiare lo scandalo che portò alle dimissioni di Richard Nixon).
Un genere, il newspaper movie, che racconta di redazioni e di giornalisti, che va da L’Asso
nella manica di Billy Wilder a Il Cavaliere elettrico di Sidney Pollack, da Cronisti d’assalto
di Ron Howard a Diritto di cronaca di Sidney Pollack, da L’inventore di favole di Billy Ray
alle varie versioni di Prima pagina, fino alla narrazione del giornalismo televisivo di Den-
tro la notizia – Broadcast News di James L. Brooks, di Good Night and Good Luck di
George Clooney e di The Insider di Michael Mann.
State of Play è l’adattamento/rivisitazione per lo schermo cinematografico dell’omonima
miniserie britannica della BBC (sei ore di durata), risalente al 2003, scritta da Paul Abbott e
diretta da David Yates.
Il personaggio di Crowe, Cal McAffrey, è un giornalista d’assalto vecchio stile, investigatore

Età 
consigliata 

dai 16 anni

STATE OF PLAY
Regia Kevin MacDonald Origine Usa/Gran Bretagna, 2009 
Durata 125’ Distribuzione Universal
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meticoloso di verità nascoste o abil-
mente sepolte, che non scrive mai
un articolo se non ha in mano prove
certe. Dell’indagine si occupa anche
Della Frye, una giovane collaboratri-
ce del suo giornale che firma il blog
della testata.
Intorno a un torbido intreccio si deli-
neano alcuni dei temi esplorati dal
film: la corruzione e la decomposizio-
ne morale del mondo politico, le re-
gole e i comportamenti etici della
professione di giornalista, i nuovi mo-
di di fare informazione dei new media, i confini tra sfera privata e diritto di informazione,…
I temi in questione sono complessi ma il regista è bravo ad attraversarli,“inglobandoli” in
precisi quadri narrativo-drammaturgici o in dinamiche di relazione tra personaggi (McAf-
frey e la giovane giornalista Della Frye, McAffrey e il politico Stephen Collins, McAffrey e la
moglie di Collins, Collins e la moglie, McAffrey e la direttrice del giornale, McAffrey e il po-
litico corrotto, McAffrey e la fonte segreta di informazioni,…).
In State of Play il regista “scava” nelle maschere/psicologie dei personaggi, con precisione
quasi chirurgica, facendone venire a galla non-detti, strategie sotterranee, segreti, ambiguità,
contraddizioni, menzogne, mistificazioni,… Solo il personaggio di McAffrey, con la sua etica
old school attraversa a fatica labirinti, specchi deformanti, vicoli ciechi, rischiando di rima-
nere invischiato in una ragnatela più grande di lui (di cui una Washington livida, metallica e
prevalentemente notturna, ben fotografata da Rodrigo Prieto, prende le forme).
Russel Crowe interpreta Cal con lo stesso approccio del suo personaggio di poliziotto tena-
ce di American Gangster, fisico debordante, pettinatura ribelle, casa/rifugio. Cal è un osti-
nato reporter, dai modi rudi nei rapporti con la polizia e con le sue fonti e presto percepia-
mo tutta la sua diffidenza nei confronti dei nuovi media e nel rapportarsi a Della, una rela-
zione prima scontrosa, poi collaborativa e che, lentamente, assume l’autentico carattere del
rapporto maestro-allievo.
Il film di MacDonald ha un ritmo veloce, convulso e sincopato, pieno di sequenze anche ac-
tion, che inizia in medias res con un inseguimento notturno forsennato e viaggia diritto ver-
so un finale adrenalinico (ancora notturno).
State of Play si conferma un thriller, con colorazioni noir, ben congegnato, dai notevoli sot-
totesti etici, capace perfino di suggerire atmosfere e sensazioni attraverso gli ambienti “pe-
dinati”: il monolocale/tana di McAffrey, la costrizione spaziale delle redazioni giornalistiche
opposta all’ampiezza esagerata delle stanze del Potere, una visione labirintica e tentacolare
dello spazio urbano.
Infine, risulta interessante la fotografia ai confini della sperimentazione di Rodrigo Prieto
che, per sottolineare ulteriormente la frattura tra due universi, ha usato una cinepresa ana-
logica con lenti anamorfiche per il mondo del giornalismo e, invece, digitale in HD per
quello della politica. Prieto usa, poi, spesso, – forse in omaggio alla New Hollywood degli
anni 70 – la focalizzazione funzionale, vale a dire la messa a fuoco variabile dell’inquadra-
tura che seleziona progressivamente gli elementi salienti dal punto di vista narrativo.
Inoltre, il direttore della fotografia e il regista hanno avvertito l’importanza di diversificare i
personaggi attraverso l’uso delle lenti. “Cal è piuttosto trascurato nel suo comportamento e
il suo appartamento è sciatto”, dice Prieto. “Il mondo di Stephen è più formale, con forme
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più taglienti. Ovviamente queste dif-
ferenze non risultano “ovvie”, ma il
pubblico le percepirà in modo natu-
rale, facendosi un’idea dei personag-
gi anche sulla base dell’atmosfera
che li circonda. La scena clou del
film è girata con la cinepresa manua-
le, perché in quel momento i due
mondi si uniscono, il deputato entra
nel mondo di Cal”.
Notevoli i titoli di coda sulle rotative
dei giornali.

a cura di Paolo Castelli

SPUNTI DI RIFLESSIONE
• Russell Crowe/Cal McAffrey (attore/personaggio).
• Giornalismo e politica. Due mondi.
• La figura classica del giornalista della carta stampata e le nuove figure del giornalismo su in-

ternet (blog, social network, web-magazine).
• Le figure femminili (la giornalista, la moglie del politico, l’amante uccisa, la direttrice del gior-

nale…).
• Il genere thriller (convenzioni, stereotipi, location, personaggi/maschere).
• Lo spazio urbano nel thriller (Washington come un grande labirinto).
• I luoghi del racconto (la casa del protagonista, la redazione del giornale, i palazzi della politi-

ca, l’appartamento anonimo del killer, il garage…).

PERCORSI DIDATTICI
• Per un’ottima investigazione del rapporto cinema/giornalismo suggeriamo Giorgio

Gosetti/Jean-Michel Frodon Print the Legend. Cinema e giornalismo, Festival Internazionale
del film/Locarno, Il Castoro, 2005.

• Forniamo una mappa filmografica minima dei film che narrano di giornalisti, telefoni, macchi-
ne da scrivere, computer, redazioni (stampa e TV), investigazioni, ricerche in archivi… Per i
film che mettono in scena giornali e giornalisti si è inventato un vero proprio genere: il news-
paper movie.
Asso nella manica, L’, Billy Wilder, Usa 1951; Bowling a Columbine, Michael Moore, Usa
2002; Cavaliere elettrico, Il, Sidney Pollack, Usa 1979; Corridoio della paura, Il, Sam Fuller,
Usa 1963; Cronisti d’assalto, Ron Howard, Usa 1994; Dentro la notizia – Broadcast News,
James L. Brooks, USA 1987; Diritto di cronaca, Sidney Pollack, Usa 1981; Fortapasc, Marco Ri-
si, Italia 2009; Good Night and Good Luck, George Clooney, Usa 2005; Ilaria Alpi il più cru-
dele dei giorni, F. D. Orgnani, Usa 2003; Insider – Dietro la verità, Michael Mann, USA 1999;
Inventore di favole, L’, Billy Ray, Usa 2003; Muro di gomma, Il, Marco Risi, Italia 1991; Prima
pagina, Billy Wilder, Usa 1974; Professione reporter, M. Antonioni, Italia 1975; Quarto potere,
Orson Welles, Usa,1941; Quinto potere, Sidney Lumet, Usa 1976; Sbatti il mostro in prima
pagina, M. Bellocchio, Italia/Francia 1972; Sesso e potere, Barry Levinson, USA 1997; Sindro-
me cinese, James Bridges, Usa 1979; Tre colonne in cronaca, Carlo Vanzina, Italia 1990; Tutti
gli uomini del presidente,Alan J. Pakula, Usa 1976; Zodiac, David Fincher, Usa 2007.
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L’ex soldato dell’esercito israeliano Ari Folman incontra un ex compagno che
con lui aveva partecipato alla spedizione di Sabra e Chatila nel 1982. L’amico
gli racconta di un incubo ricorrente. Ari lo mette in connessione con l’esperien-
za della guerra e capisce di avere enormi buchi di memoria. Parte così, dopo
venti anni, alla ricerca dei ricordi perduti, attraverso un viaggio che lo porterà
dall’Europa agli Stati Uniti, per incontrare altri reduci e giornalisti presenti du-
rante la guerra, che possano aiutarlo a ricostruire gli eventi tragici di un mas-
sacro dimenticato.
La verità emergerà sconcertante. Dopo l’uccisione del neopresidente del Libano
Bashir Gemayel, a cavallo del capodanno ebraico, l’esercito israeliano circonda
i campi profughi palestinesi di Sabra e Chatila, osservando (Ari faceva parte
della squadra) dall’alto di edifici posti su una zona collinare le incursioni delle
milizie cristiano-falangiste. Dal 16 al 18 settembre, in due notti illuminate a
giorno dai razzi israeliani, vecchi, donne e bambini vengono uccisi sotto lo
sguardo terrorizzato dei sopravvissuti.

Dopo Persepolis ancora cinema di animazione per raccontare le nefandezze della guerra e
gli effetti sui civili: non l’Iran della rivoluzione islamica, ma il massacro dimenticato di Sabra
e Chatila. In sala sono già passati settantacinque minuti d’animazione e la ricostruzione dei
ricordi persi del regista Ari Folman trova finalmente compimento: l’ultimo tassello è inseri-
to e la pittura lascia spazio ai conclusivi fotogrammi di pellicola, immagini d’archivio reali,
girate mentre le madri piangevano i figli innocenti fatti a pezzi da una follia inspiegabile.
L’animazione farebbe pensare a una modalità più intimista di raccontare, concedendosi a di-
vagazioni poetiche, oniriche, fantastiche, impossibili nel cinema senza il ricorso a costosi ef-
fetti speciali. Una scelta precisa che, come nel caso della Satrapi, diventa occasione di riela-
borazione analitica attraverso l’atto del rappresentare graficamente una vicenda personale,
trovando nel foglio modalità di autorappresentazione, che la messa in scena cinematografi-
ca classica inquinerebbe nel momento in cui costringe a un trasferimento dell’azione su un
set (ricostruito) e della verità psicologica su attori (estranei alle vicende stesse). Il film di
Folman non nega il taglio psicanalitico: parte dal racconto di un sogno, ricostruisce pezzo
per pezzo il buco di memoria, sostituendo se necessario falsi ricordi (perché la memoria,
come dice lo psicanalista interpellato da Ari, tende a riempire di dettagli plausibili ciò che
paurosamente è scomparso), per rivelare alla fine, dopo rielaborazione, la vera natura dei
fatti.
La ricostruzione del protagonista è uno spostamento tra Israele, Europa e Stati Uniti alla ri-
cerca di ex compagni, finalizzato a recuperare fotogrammi di filmato da montare insieme in
sequenza cronologica. Così la memoria si “svolge” e riavvolge continuamente, dilatando
progressivamente la nebbia.
La spedizione di Ari parte dalla consapevolezza di non poter più girare intorno a un pozzo

VALZER CON BASHIR
Regia e sceneggiatura Ari Folman 
Origine Israele/Francia/Germania/Usa, 2008 
Durata 87’ Distribuzione Lucky Red

Età 
consigliata 

dai 16 anni
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vuoto. E per dare definitivo compi-
mento alla missione, il regista deve
produrre un racconto. Valzer con
Bashir è così il terminale indispensa-
bile per fissare la memoria ritrovata
in immagini che ne sanzionino tappe
e risultati. Non solo. Lo psicanalista
spiega bene ad Ari Folman, ancora in-
credulo di fronte all’evidenza di una
fuga dalla realtà terrificante, che quel
disturbo di cui ha sofferto ha inne-
scato un meccanismo di dissociazio-
ne dagli eventi: come vedere tutto at-
traverso l’occhio di una macchina da presa.
La domanda che il regista pone a se stesso, è se sia davvero possibile costruire il futuro sen-
za aver fatto i conti con le nefandezze passate, senza un’obiettiva ricostruzione della storia
che elimini il preconcetto e riconsegni (riconoscendo) morti e dolore a coloro che subiro-
no violenze. Ma al tempo stesso si rivolge al suo popolo per suggerire la necessità di un
percorso rielaborativo (che non riguarda il singolo ma la collettività) in seguito a una rimo-
zione di massa, che ancora oggi rischia di inficiare gli sforzi diplomatici che vorrebbero pa-
cificare i territori.
Entrare negli eventi produce una fiction autobiografica con licenza di accompagnare quegli
eventi e il puzzle di ricordi e testimonianze, animati fluidamente in un cinema impeccabile,
condito da una partitura emozionante scritta dal musicista Max Richter. Tutto torna lenta-
mente e il film, fotogramma dopo fotogramma, pare farsi sul momento, in sala, quasi che la
pellicola immacolata si impressionasse nel proiettore mentre il regista ricorda. Non rimane
che mettere insieme i tasselli: sedersi al centro della stanza e dare la parola al capitano Sh-
muel Frenkel, a Roni Dayag, al corrispondente Ron Ben Yshai, all’amico soldato Carmi
Cna’an: voci, aneddoti raccapriccianti, dal ragazzino con un RPG che spara nel bosco, al
mattatoio dove venivano giustiziati i palestinesi, ai barattoli contenenti occhi e dita. Detta-
gli. Per comprendere che dopo l’assassinio del presidente Bashir Gemayel i soldati si trova-
rono nel centro di una trappola, con l’ordine di scovare e far fuori i ribelli, sotto il fuoco dei
cecchini, in un paesaggio che visivamente ricorda il finale di Full Metal Jacket. Stessa ango-
scia, stessa rabbia. “Non immaginavamo cosa stesse succedendo”, e probabilmente era vero
e lo è sempre, quando tutto intorno c’è morte e minaccia di morte. Si perde il contatto con
lo scopo presunto di una missione, di un’occupazione. Il carro armato israeliano che tenta
di attraversare le strette vie di Beirut, schiacciando le auto in sosta come moscerini, abbat-
tendo le mura di edifici, è l’emblema di un agente estraneo che nel tentativo di far proprio
un territorio, ciecamente finge di non riconoscere un organismo preesistente, con leggi,
strutture, spazi propri; con una storia, un vissuto, segni di vita specifici. Il comandante del
carro viene freddato da un cecchino appena fuori dal quartiere devastato dal passaggio. In
una breve scena la semplice spiegazione di come i conflitti nascono e vengono alimentati.
Le immagini di repertorio finali dopo l’animazione non sono la restituzione della realtà do-
po la sua rappresentazione, ma la consapevolezza di aver ricucito le tappe di un dramma
con l’auspicio che diventi monito. Se la temperatura dell’emozione sale è perché troppo
sangue scorre ancora sotto i nostri occhi.

a cura di Alessandro Leone
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SPUNTI DI RIFLESSIONE
• Identifica i livelli del racconto, il

rapporto tra spazio e tempo. In che
senso è un racconto in soggettiva?

• Che tipo di ricerca è quella di Ari?
Individua i motivi e i fini che muo-
vono il protagonista.

• La perdita della memoria pare un fe-
nomeno diffuso tra i conoscenti di
Ari. Come lo spieghi?

• Definisci il profilo psicologico di Ari
a diciannove anni.

• Che reazioni avevano i soldati israe-
liani in guerra? Chi erano davvero i nemici?

• Verso l’epilogo i tasselli si dispongono per identificare gli eventi che hanno portato al massa-
cro di Sabra e Shatila: prova a ricostruire cronologicamente.

• Gli ultimi minuti del film lasciano spazio a immagini reali registrate subito dopo il massacro.
Prova a spiegare i motivi di questa scelta.

• La colonna sonora ha grande importanza nel racconto animato. Prova a descrivere il rapporto
tra musica e immagini e come la prima influisce sulle seconde.

PERCORSI DIDATTICI
• Prima della visione del film è utile preparare gli studenti a una sua lettura attenta, proponen-

do una ricerca che possa far luce nella complicata storia dell’area medio-orientale dal secon-
do dopoguerra a oggi. In particolare sarà opportuno analizzare tutte le circostanze politiche
che portarono alla tragedia di Sabra e Shatila, attraverso ricerche bibliografiche, documenti
dell’epoca, ecc..

• Dopo la visione del film si consiglia una prima lettura emotiva, seguita da un’ulteriore analisi
degli eventi storici e delle conseguenze sui rapporti tra Israele, Palestina e Libano, anche alla
luce del massacro di civili palestinesi tra dicembre 2008 e gennaio 2009.



La Fondazione Marco Fodella, con il patrocinio dei Ministeri per i Beni e le Atti-
vità Culturali e degli Affari Esteri, con il patrocinio e sostegno del Comune di
Milano, con il contributo di Fondazione Cariplo, con i ringraziamenti a Intesa
Sanpaolo, presenta questo ArtFILM, o “film di arti”, di grande bellezza e origi-
nalità, con musiche italiane coeve di Caravaggio (1571-1610), con i costumi trat-
ti dai suoi dipinti, che apre una visone inedita sul mondo del grande pittore,
soffermandosi sull’epoca in cui è vissuto facendoci entrare «direttamente nel
suo sguardo, capace di fissare come fotografie sonore e in movimento l’esistenza
quotidiana del suo tempo, non tanto dissimile dal nostro».
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I GESTI DEL CARAVAGGIO
Titolo originale Voluptas dolendi I gesti del Caravaggio 
di Mara Galassi e Deda Cristina Colonna 
© FILM Copyright by Fondazione Marco Fodella 
Regia Francesco Vitali 
Origine Italia, 2008 
Distribuzione Fondazione Marco Fodella
Durata 58’ (più fuori programma) 
DVD (home video) in edizione numerata 
con sottotitoli in inglese, francese, spagnolo e tedesco

LA PRESENTAZIONE DEL REGISTA…
Il film Voluptas dolendi I GESTI DEL CARAVAGGIO, nasce come
sintesi e incontro di diverse espressioni artistiche come la musica,
la danza, la recitazione e la pittura, risolvendo con diverse tecniche
di ripresa, di montaggio e di post-produzione i problemi legati alla
messa in scena di uno spettacolo teatrale limitato ad uno spazio
scenico “definito”, neutro e riconoscibile. Il film propone sugge-
stioni sull’epoca barocca sviluppandosi come un quadro in lenta
evoluzione, attraverso citazioni di opere del Caravaggio.
Ho voluto mantenere nel film una visione sintetica degli ambienti
e delle scene, per non dimenticare l’origine teatrale del progetto,
elaborando poi questa visione attraverso un metodo di ripresa ci-
nematografica a me caro: la steadycam. Volutamente l’ho usata per
il 70% delle scene, trovando degli spunti interessanti in Arca Rus-
sa (2002) di Alexandr Sokurov soprattutto per il suo andamento,
coinvolgendo empaticamente lo spettatore nella visione.
È un viaggio immaginifico, dove l’interprete Deda Cristina Colon-
na ci accompagna, attraverso la recitazione e la danza, in luoghi ap-
parentemente riconoscibili dalle architetture “ambigue” che ricor-
dano quelle di un antico palazzo o quelle sacre di una monumen-
tale basilica, per svelare poi, con il susseguirsi delle scene una na-
tura intima e neutra. Lo spazio si modifica in un crescendo conti-
nuo, si “asciuga” lentamente fino a nascondersi ed annullarsi.
La musica, quasi sempre presente e coeva del Caravaggio, suonata
dall’arpista Mara Galassi, a volte dilata la percezione spazio-tempo-
rale e a volte la accelera; crea un livello sospeso, una sorta di limbo,
e guida lo spettatore con il suo ritmo nei meandri oscuri degli stati
d’animo e delle emozioni vissuti dalla protagonista. La macchina da
presa come in una continua danza, si muove, si avvicina, avvolge e
indaga. La luce è la testimone degli eventi; assume un ruolo da pro-
tagonista assoluta rivelando la sua duplice origine divina e materi-
ca, grazie al contrasto con le ombre che sembrano talvolta divorare
danzatrice e arpista in modo crudele, spietato e reale.

Francesco Vitali

Speciale
400º 

Anniversario 
della morte di
Caravaggio

Età 
consigliata 
dai 16 anni



99

… E QUELLA DEI CRITICI
(…) Si tratta (…) di un prodotto as-
solutamente originale, anzi unico
nel panorama filmico del nostro
tempo. I paralleli con numerosi titoli
del cinema italiano e straniero degli
ultimi decenni sono ovviamente
possibili e saranno certamente pro-
posti dai critici. Possiamo comincia-
re a dire quel che questa pellicola
non è: non una trasposizione cine-
matografica di una pièce teatrale;
non un documentario; non un film
musicale e neppure un balletto. Il film (come lo spettacolo da cui deriva) non usa una sce-
neggiatura con un testo moderno, bensì incasella quadri come diapositive in una presen-
tazione ed usa le citazioni di testi antichi per far risultare una “storia”dall’insieme di mo-
vimenti, colori, luci, suoni e parole. (…) una possibile finalità è di ripercorrere l’arte visio-
naria del primo grande pittore della modernità, Caravaggio, per imparare a guardare che
cosa di lui è rimasto in ognuno di noi (…).

da Dinko Fabris 
I gesti e i suoni del Caravaggio in un film
in Fondazione Cini AAM-TAC n.5, pp.21-27

(…) i dipinti del Caravaggio prendono vita, evocati più che ricreati, abitando e percor-
rendo gli spazi: un luogo composito, di cui sfuggono le direttrici e i confini, che – come
nei quadri del Merisi –, negate le sicurezze prospettiche del Rinascimento, viene speri-
mentato e misurato empiricamente nella dialettica luci/tenebre. (…) L’arco che il film
disegna sgorga dalla tenebra e in essa si spegne, rifuggendo stretti percorsi biografici o
gabbie drammaturgiche evidenti; Caravaggio pare non utilizzasse la pratica del dise-
gno preliminare, pare non facesse precedere alle proprie opere una fase di progettazio-
ne: saccheggiava la vita, (…) Incurante delle leggi accademiche della composizione,
strutturava le sue scene mediante la luce e, ancor di più, mediante il ritmo, attraverso
un gioco di accenti e cadenze, dove un movimento di braccia concerta con la piega di
un panneggio o il corrucciarsi di una fronte. (…) A Mara Galassi va il compito di chiu-
dere il film, mentre si recita da fuori campo il testo della “Galeria” del Marino dedicato
alla morte di Caravaggio: finito di suonare, raccoglie il candeliere posto ai suoi piedi e
s’incammina, verso lo spettatore, gradualmente avvolta dal buio. È la musica – ci viene
così ribadito – ad avere generato gli effimeri ma vivi e reali bagliori della vita e dell’ar-
te del Merisi pulsanti nel film; calata l’oscurità, allo spettatore – verso cui si dirige colei
che alla musica aveva dato vita – il compito di conservare e coltivare la fiammella di
suoni e gesti che è stata accesa, il profumo di assoluto che ne è scaturito. Nel 1952 Ro-
berto Longhi scrisse del Caravaggio: «Ciò che egli andava confusamente balenando era
ormai non tanto il rilievo dei corpi quanto la forma delle tenebre che li interrompono.
Lì era il dramma della realtà più portante».

da Davide Verga
Intorno al film Voluptas dolendi. I gesti del Caravaggio

Un’unica strategia espressiva per musica e pittura
in CRITICA D’ARTE n.37 (uscita prevista dicembre 2009)
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SPUNTI DI RIFLESSIONE 
• Ribadisce l’unità delle arti e nega il concetto di “progresso”nell’Arte.
• Mostra come l’opera pittorica di un grande maestro quale Caravaggio possa influenzare gli ar-

tisti contemporanei anche in campo cinematografico.
• Questo film è un’occasione da cogliere per coniugare la pittura con la musica, la danza, la re-

citazione e l’architettura. Sottolineare questa vicinanza reciproca delle arti serve anche a ri-
chiamare l’attenzione dei giovani - oggi troppo distratti verso forme di banalizzazione dell’ar-
te - su forme espressive ed estetiche che sono elementi fondanti della nostra memoria collet-
tiva e del nostro patrimonio culturale.

PERCORSI DIDATTICI
• Coglie l’occasione del 400-esimo anniversario della morte di Caravaggio per ribadirne l’attua-

lità e per collegare alla pittura la musica e la visione estetica del mondo.
• Consente una riflessione sulla lingua usata nel film, che appartiene all’epoca di Caravaggio,

ma è nello stesso tempo anche attuale, anzi una lingua “senza tempo”.
• Permette di fare paragoni con altri grandi film alla luce di un tema dominante, poiché come

ne Il mestiere delle armi (2001) di Ermanno Olmi, al quale questo film si avvicina, il senti-
mento prevalente è quello della pietà (pietas).

ALTRE INFORMAZIONI 
Dopo le anteprime (Castello Angioino di Mola di Bari; Palazzo Cini a Venezia, Museo Benaki di
Atene) e le prime di Milano (Centro Culturale San Fedele), Dublino (National Gallery of Ireland)
e Roma (Centro Sperimentale di Cinematografia e Cineteca Nazionale), pubbliche proiezioni
avranno luogo giovedì 29 ottobre ore 18, 19.30 e 21 nella Basilica di San Marco a Milano dove il
film è stato girato, nell’ambito del XV ciclo di concerti della Fondazione Marco Fodella; a Mode-
na giovedì 5 novembre ore 11 e 21.15 nell’ambito del Festival Musicale Estense www.grandez-
zemeraviglie.it; a Trieste sabato 14 novembre ore 19 Museo Sartorio nell’ambito del Festival
Wunderkammer “I Lati della Notte”; a Vilnius Capitale europea della cultura 2009 al cinema
d’essai Skalvija mercoledì 18 e giovedì 19 novembre ore 17 nell’ambito di Dialoghi del Barocco;
a Napoli domenica 29 novembre ore 18 nell’ambito della stagione del Centro di Musica Antica
Pietà de’ Turchini; a Palermo giovedì 3 dicembre ore 21.15 nell’Oratorio di San Lorenzo (dove
Caravaggio dipinse nel 1609 la tela trafugata nel 1969 e di cui si chiederà la restituzione) nella
stagione della Associazione per la Musica Antica Antonio Il Verso; a Messina venerdì 4 dicem-
bre nel Teatro Civico “Vittorio Emanuele” ore 21 e a Siracusa nell’ambito delle festività legate a
Santa Lucia (13 dicembre).

Presentato nelle località dove Caravaggio dipinse le proprie opere e in quelle che le custodisco-
no, il FILM verrà mostrato nel 2010 anche nelle seguenti città che ne hanno fatta richiesta (all’8
settembre 2009): Istanbul, Salonicco, Helsinki, Zurigo, Mosca, Grenoble, Toronto, Lussemburgo,
Lione, Bogotà, Strasburgo, Buenos Aires,Tirana, Beirut, Kiev, Praga, San Paolo,Vilnius,Tokyo,Varsa-
via, Ankara, Tel Aviv, Giacarta, Sydney, Washington, Catania, Bari e Copenaghen (nell’ambito del
Copenhagen Renaissance Music Festival 2010).

Per aggiornamenti: www.igestidelcaravaggio.it e www.fondazionemarcofodella.it 
Per informazioni: info@fondazionemarcofodella.it 
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PROVINCIA DI BERGAMO
Assessorato Cultura, Sport e Turismo
Mediateca Provinciale 
c/o SAS
Via Bonomelli, 13 
24122 Bergamo
Tel. 035320828
Referente: Daniela Previtali
e-mail: biblioteca@sas.bg.it - sas@sas.bg.it
http://www.provincia.bergamo.it/

PROVINCIA DI BRESCIA
Assessorato Attività e Beni Culturali
Valorizzazione delle Identità Culturali 
e Lingue Locali
Via Musei, 30/32
25121 Brescia
Tel. 0303749919
Referente: Maria Luisa Morando
e-mail: mmorando@provincia.brescia.it
http://www.provincia.brescia.it

PROVINCIA DI COMO
Assessorato Cultura, Politiche per la tutela e 
la valorizzione dei beni architettonici e artistici
Via Borgovico, 148 
22100 Como 
Tel. 031230397
Referente: Milli Brunelli
e-mail: marialina.brunelli@provincia.como.it
http://www.provincia.como.it/

COMUNE DI CREMONA
Settore Politiche Educative
Via del Vecchio Passeggio, 1
26100 Cremona
Tel. 0372407912
Referente: Luca Beltrami
e-mail: luca.beltrami@comune.cremona.it
http://www.comune.cremona.it/

PROVINCIA DI LECCO
Assessorato Cultura,Beni Culturali,
Identità e Tradizioni
Corso Matteotti, 3
23900 Lecco
Tel. 0341295475
Referente: Pieranna Rusconi
e-mail: pieranna.rusconi@provincia.lecco.it
http://www.provincia.lecco.it/

PROVINCIA DI LODI
Settore Sistemi Turistici
Servizio Promozione delle attività 
dello spettacolo
Via Fanfulla, 14
26900 Lodi
Tel. 0371442275
Referente: Fabio Francione
e-mail: fabio.francione@provincia.lodi.it
http://www.provincia.lodi.it

PROVINCIA DI MILANO
Settore Cultura
Viale Vittorio Veneto, 2
20124 Milano
Tel. 0277406322
Referente: Irene Moresco
e-mail: i.moresco@provincia.milano.it
http://www.provincia.milano.it/

PROVINCIA DI MONZA 
E DELLA BRIANZA
Assessorato alla Cultura e Beni Cuturali
Piazza Diaz, 1
20052 Monza
Tel. 0399756741
Referente: Giampiero Bocca
e-mail: gi.bocca@provincia.milano.it
http://www.provincia.mb.it/

INDIRIZZI UTILI
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PROVINCIA DI PAVIA
Assessorato ai Beni e alle Attività Culturali
Piazza Italia, 2
27100 Pavia
Tel. 0382597425
Referente: Angela Gramegna
e-mail: angela.gramegna@provincia.pv.it
http://www.provincia.pv.it/

PROVINCIA DI SONDRIO
Assessorato Cultura, Istruzione 
e Politiche Sociali
Via XXV Aprile, 22
23100 Sondrio
Tel. 0342531231
Referente: Maria Sassella
e-mail: maria.sassella@provincia.so.it
http://www.provincia.sondrio.it/

PROVINCIA DI VARESE
Assessorato al Turismo e alla Cultura
Piazza Libertà, 1
21100 Varese
Tel. 0332252010
Referente: Paola Polmonari
e-mail: ppolmonari@provincia.va.it
http://www.provincia.varese.it/

REGIONE LOMBARDIA
Assessorato alle Culture,
Identità e Autonomie della Lombardia
Struttura Spettacolo ed Eventi
Via Pola, 12/14
20124 Milano
Tel. 0267652611/2462 
Referenti: 
Lucia Montrone e Mirella Manfredi
e-mail: lucia_montrone@regione.lombardia.it
mirella_manfredi@regione.lombardia.it
http://www.lombardiacultura.it/

AGIS LOMBARDA
Piazza Luigi di Savoia, 24
20124 Milano
Tel. 0267397822
Referente: Laura Romano
e-mail: romano@agislombarda.it 
http://www.lombardiaspettacolo.com/

FONDAZIONE CINETECA ITALIANA
Viale Fulvio Testi, 121
20121 Milano
Tel. 0287242114
Referente: Lorena Iori
e-mail: info@cinetecamilano.it
http://www.cinetecamilano.it/
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2001 DISTRIBUZIONE FILM
Via Soperga, 36 - 20127 Milano
Tel. 02 26140808 - Fax 02 260535
Distribuisce i film delle seguenti case di
distribuzione nazionali:
01 Distribution S.r.l.
Bim Distribuzione S.r.l.
Lucky Red Distribuzione S.r.l.
Sacher Distribuzione S.r.l.

ATLANTIDE ENTERTAINMENT SRL
Via Barbaroux, 5 - 10122 Torino
Tel 011.0201650 - Fax 011.0201651

FONDAZIONE CINETECA ITALIANA
Via Fulvio Testi, 121 - 20162 Milano 
Tel. 02 87242114 - Fax 02 87242115

FONDAZIONE MARCO FODELLA
www.fondazionemarcofodella.it 
Tel. 0229521935 - Fax 0229534588 
info@fondazionemarcofodella.it

MEDIAFILM
Corso Vittorio Emanuele, 30 - 20122 Milano 
Tel. 02 89693228 - Fax 02 62027764 
Distribuisce i film di
Mediafilm

MEDUSA 
Via Soperga, 45 - 20127 Milano 
Tel. 02 26116042/3 - Fax 02 26116044
Distribuisce i film di
Medusa

ORDA D’ORO DISTRIBUTION
distribuzione@fugadalcallcenter.com
Ufficio produzione “Fuga dal call center”:
Corso di Porta Romana, 116 - 20122 Milano
Tel. 02 58431859 - Fax 02 58438441

TEODORA FILM
Via Ovidio, 20 - 00193 Roma 
Tel 06 80693760 - Fax 06 80696665

UNIVERSAL 
Via Soperga, 8 - 20127 Milano
Tel. 02 6690441 - Fax 02 6690932
Distribuisce i film di
Universal Pictures International Italy

VENETA CINEMA E TEATRI
Via San Martino, 16 - Este (PD)
Tel. 0429 601724 - Fax 00429 611351
Distribuisce i film di
Moviemax
Walt Disney Studios Motion Pictures Italia

WARNER BROS ITALIA S.p.A. 
Via Ugo Foscolo, 1 - 20121 Milano 
Tel. 02 72128361 / 02 72128362 
Fax 02 72128360
Distribuisce i film di
Warner Bros

ELENCO DISTRIBUTORI
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Lombardia Cinema Ragazzi
è un’iniziativa culturale rivolta
alle scuole e realizzata dalla
Regione Lombardia - Asses-
sorato alle Culture, Identità e
Autonomie della Lombardia,
in collaborazione con le Pro-
vince di Bergamo, Brescia,
Como, Lecco, Lodi, Milano,
Monza e Brianza, Pavia, Va-
rese, Sondrio, il Comune di
Cremona, l’Agis lombarda, il
Centro Studi per l’Educazio-
ne all’Immagine e la Fonda-
zione Cineteca Italiana.
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www.regione.lombardia.it




