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Biagio Riccio ist ein Träumer, der aus ei-
nem kleinen Dorf stammt und nach einer 
kurzen Militärkarriere Reiseleiter wurde, 
wobei er sich auf seine Heimatregion in 
Süditalien spezialisierte, auf halber Strecke 
zwischen Lukanien und Kalabrien. Eines 
Tages erhält er einen Anruf von Raffaella 
Cursaro, einer nicht allzu erfolgreichen 
Schauspielerin, die einen Theaterworkshop 
in einem Frauenhaus leitet. Der Workshop 
lädt die Insassinnen dazu ein, sich als 
Bäume vorzustellen, und Raffaella will sie 
mitnehmen, um die Panzer-Kiefer aus der 

Nähe zu betrachten, eine jahrhundertealte 
Pflanze, die unter extremen Bedingungen 
überleben kann und deshalb als Symbol für 
Widerstandsfähigkeit gilt. 
Der Weg wird bald zu einer Reise der Ver-
wandlung, geprägt von Begegnungen und 
Veränderungen, untermalt von einer Mu-
sik, die Schritt für Schritt Gestalt annimmt, 
bis sie zu einer kollektiven Stimme wird, 
die unterschiedliche Körper, Emotionen 
und Geschichten zusammenhält. In einer 
rauen und wunderschönen Natur, durch-
zogen von unerwarteter Solidarität, kom-
men Fragmente zum Vorschein: das kom-
plexe Leben, immer noch offene Wunden 
und das tiefe Bedürfnis, gesehen und ge-
hört zu werden. Sprechen, singen, dem Er-
lebten einen Namen geben – all das wird 
zu einem Weg, Spannungen abzubauen 
und ein Gefühl der Zugehörigkeit wieder-
zufinden, zumindest so lange, bis ein plötz-
liches Ereignis alles wieder in Frage stellt. 
Denn manchmal ist das Erzählen von sich 
selbst bereits ein erster Schritt hin zu et-
was Grösserem. 
 
IL BENE COMUNE ist ein ehrgeiziges Pro-
jekt, das darauf abzielt, zu vermitteln, wie 
wichtig es ist, uns alle als gleichwertig an-
zusehen, allein schon aufgrund der Tat-
sache, dass wir Menschen sind. Ich habe 
mir Figuren ausgedacht, die an verschiede-
nen Ufern leben und Brücken bauen, um 
zueinander zu gelangen, mit Reisen in ihre 
Gegenwart und in ihre Geschichten. Die 
Landschaft des Pollino-Massivs in Kalabri-
en bildet den Hintergrund für diesen Weg, 
und die dortige Panzer-Kiefer, der älteste 
Baum Europas, ist ein Symbol für Wider-
standsfähigkeit und Anpassungsfähigkeit. 
Wie immer in meinen Filmen hat die Er-
zählung einen starken musikalischen, hu-
moristischen und poetischen Charakter. 
Das Hauptziel dieses Films war es, die 
Grenzen zu erkunden, die es zu überwin-
den gilt, um sich wieder zu finden – zwi-
schen verschiedenen Kulturen, verschie-
denen Lebensumständen – und da es sich 
letztlich auch um einen Unterhaltungsfilm 



handelt, die Schnittstelle zwischen 
meinem Geschmack und dem des 
Publikums zu finden. 
Rocco Papaleo 
 
In der Welt von Biagio, einem ehemaligen 
Offizier, der sich als Reiseleiter neu erfun-
den hat, „träumt man vor sich hin“, und 
das Ende einer Anekdote ist wichtiger als 
ein geschäftlicher Anruf. Ehrlichkeit ist 
eher eine existenzielle als eine moralische 
Haltung. Als Schauspieler und Drehbuch-
autor hat sich Rocco Papaleo eine transpa-
rente und fast zeitlose Figur auf den Leib 
geschrieben, und als Regisseur bringt er 
einmal mehr den Geist und die Formel des 
Lied-Theaters auf die Leinwand. Sechzehn 
Jahre nach BASILICATA COAST TO COAST 
sucht Papaleos zärtlich vergessenes Kino 
weiterhin nach einem Ausweg aus dem 
Realismus: Es nimmt sich seine Zeit und 
seinen Raum, will keine Gewissheiten, um 
das Vergnügen des Zögerns zu pflegen, 
und ist immer mehr davon überzeugt, dass 
man sich nur retten und vorankommen 
kann, wenn man gemeinsam handelt und 
nicht jeder für sich. Und so treten die Figu-
ren in einen Dialog mit dem Publikum in-
nerhalb von "Bildern", die in die Erzählung 
einbrechen und den Film an einen ande-
ren Ort führen: Die Kostüme, die unter-
schiedlichen Musikinstrumente, die felsige 
Kulisse suggerieren eine traumhafte, mär-
chenhafte, theatralische Dimension, in der 
das Biografische durch Monologe verwan-
delt wird, die von einer präzisen Jazz-Sen-
sibilität durchzogen ist. Papaleos Hand-
schrift liegt in dieser konsequenten poe-
tischen Entscheidung, die nicht nur eine 
formale, sondern auch eine konzeptionelle 
Frage ist: Es ist seine Art, den Protagonis-
tinnen eine Stimme zu geben, von denen 
jede eine lange Geschichte und viele Ge-
sichter in der Erinnerung hat. Biagio wird 
nämlich von Raffaella kontaktiert, einer 
wenig erfolgreichen Schauspielerin, die 
einen Workshop für sensorisches Theater 
in einem Frauenhaus für Strafgefangene 
leitet, die kurz vor dem Ende ihrer Haft-

strafe stehen, und die beiden, die auf An-
hieb eine gewisse gegenseitige Sympathie 
zu empfinden scheinen, begleiten die vier 
Frauen auf einer langen Reise zu einer 
jahrhundertealten Kiefer, die zur Inspirati-
onsquelle für die Arbeit an der Resilienz 
wird. 
Lorenzo Ciofani, Rivista del Cinematografo 
 
Rocco Papaleo (*Lauria, 1958) begann 
seine Karriere in den 80er-Jahren als Thea-
terschauspieler. Ab den 90er-Jahren trat 
er in zahlreichen Filmen und Fernsehse-
rien auf und arbeitete unter anderem mit 
den Regisseuren Mario Monicelli, Leonar-
do Pieraccioni, Michele Placido, Giovanni 
Veronesi, Paolo Virzì, Matteo Garrone, 
Carlo Verdone und mit der Regisseurin 
Francesca Archibugi zusammen. Ausser-
dem ist er als Musiker tätig, 1997 erschien 
sein Album "Che non si sappia in giro". Mit 
BASILICATA COAST TO COAST gab er 2010 
sein Regiedebüt, gefolgt von UNA PICCOLA 
IMPRESA MERIDIONALE (2013), ONDA SU 
ONDA (2016), SCORDATO (2023) und IL 
BENE COMUNE (2026). 
 

 

 

 

IL BENE COMUNE 
 
Regia di Rocco Papaleo 
 
Biagio Riccio è un sognatore nato in un 
piccolo paese che dopo una breve carriera 
militare (terminata quando lui ha insistito 
per fare la "cosa giusta") è diventato una 
guida turistica, specializzandosi nel suo 
territorio natale, a metà fra la Lucania e la 
Calabria. Un giorno riceve la telefonata di 
Raffaella Cursaro, un'attrice di non troppo 
successo che gestisce un laboratorio tea-
trale presso una casa di accoglienza. Il la-
boratorio invita le detenute a immaginarsi 
come alberi, e Raffaella ha pensato di 



portarle a vedere da vicino il Pino Loricato, 
una pianta centenaria che riesce a sopra-
vvivere in condizioni estreme ed è per que-
sto considerato un simbolo di resilienza. 
 
Fare film mi appassiona e, in particolare, Il 

BENE COMUNE è un progetto ambizioso, 

per l’obiettivo di raccontare l’importanza 

di riconoscersi simili già soltanto per il fat-

to di esser esseri umani. Ho immaginato 

dei personaggi che abitassero sponde di-

verse e ponti per raggiungersi, con viaggi 

nel loro presente e nelle loro storie. Il pae-

saggio del Pollino, in Calabria, fa da sfondo 

di questo percorso, il suo Pino Loricato, 

l’albero più vecchio d’Europa, è simbolo di 

resilienza e adattamento. Come sempre 

nei miei film, il racconto ha un forte accen-

to musicale, umoristico, e se posso sentir-

mi ambizioso, direi poetico. Obiettivo prin-

cipale, con questo film, è stato di esplora-

re le zone di confine da varcare per ricon-

giungersi, tra culture diverse, condizioni 

diverse, e in fondo essendo anche un film 

d’intrattenimento, trovare l’anello di con-

giunzione tra il mio gusto e quello del pub-

blico. 

Rocco Papaleo 

Nel mondo di Biagio, ex ufficiale reinven-

tatosi guida turistica, si “sogna a vanvera”, 

la conclusione di un aneddoto è più impor-

tante di una telefonata di lavoro e l’onestà 

è un’attitudine esistenziale prima che mo-

rale. Come attore (e sceneggiatore insie-

me al sodale Valter Lupo) Rocco Papaleo si 

è cucito addosso un personaggio traspa-

rente e quasi fuori dal tempo e come re-

gista porta ancora una volta lo spirito e la 

formula del teatro-canzone sul grande 

schermo. A sedici anni da BASILICATA 

COAST TO COAST (che resta il manifesto di 

una poetica), il cinema teneramente scor-

dato di Papaleo continua a cercare una via 

di fuga al realismo: si prende i suoi tempi e 

i suoi spazi, chiede il favore di non esigere 

certezze per coltivare il piacere del tenten-

namento, è sempre più convinto che ci si 

salva e si va avanti solo se si agisce insie-

me e non uno per uno. Ed ecco i personag-

gi che si mettono in dialogo con il pubblico 

dentro "quadri" che irrompono nella nar-

razione portando il film altrove: i costumi, 

gli strumenti musicali diversi per ognuno, 

la location rupestre suggeriscono una di-

mensione onirica, fiabesca, teatrale in cui 

trasfigurare il dato biografico attraverso 

monologhi attraversati da una precisa sen-

sibilità jazz. La cifra di Papaleo è in questa 

coerente scelta poetica, che non è solo 

una questione formale ma anche concet-

tuale: è il suo modo per dare voce alle pro-

tagoniste, ognuna con tanta storia e tante 

facce nella memoria. Biagio, infatti, viene 

contattato da Raffaella, un’attrice poco 

fortunata che cura un laboratorio di teatro 

sensoriale in una casa d’accoglienza per 

detenute prossime a finire la pena e i due, 

che da subito sembrano avere una certa 

simpatia reciproca, accompagnano le 

quattro donne in un lungo itinerario verso 

un secolare pino, che diventa fonte d’ispi-

razione per lavorare sulla resilienza. 

Lorenzo Ciofani, Rivista del Cinematografo 
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Italien, 2025 90 Min., I/d  
(in Kooperation mit dem Arsenal 
Filmverleih, Göttingen) 
 
Nico ist ein lebhaftes, mürrisches und fre-
ches Kind von heute, handysüchtig und mit 
lackierten Fingernägeln. Er ist in einer 
nicht religiösen Familie und in einer mo-
dernen, technologischen und hyperver-
netzten Welt aufgewachsen und muss nun 
den Sommer in Sizilien verbringen, zu Gast 
bei einer älteren Tante, einer strenggläubi-
gen und mürrischen Dame, die allein in ei-
nem alten Wohnhaus voller Legenden und 
Aberglauben lebt, ohne WLAN und Haus-
haltsgeräte, ohne jegliche Technologie, 
völlig losgelöst von der Zeit. 
Die Tante empfängt ihn mit Unmut und 
versucht, ihn mit aller Macht in ihre Welt 
einzugliedern, die von Engeln und Geistern 
bevölkert und von einem mystischen Reli-
gionsgefühl geprägt ist. Der Konflikt zwi-
schen Moderne und Vergangenheit, zwi-

schen Vernunft und Religion, zwischen 
Schnelligkeit und Langsamkeit markiert 
den Beginn ihrer turbulenten Beziehung. 
Doch nach und nach entsteht eine tiefe 
Verbindung, von der beide nicht wussten, 
dass sie sie brauchten. 
 

       
     

       
      

        
      

       
       

         
      

      
     

        
     

     
     

        
      

     
        
   

       
       

    
      

     
      
       

     
      

     
     

      
     

      
      

       
     

     
      

   
      

GIOIA MIA
Mein Schatz

GIOIA MIA erzählt von einem Jungen, der 
eine Reise in die Vergangenheit unter- 
nimmt, als er die Sommerferien bei einer 
älteren Tante in Sizilien verbringen muss. 
Die Frau lebt in demselben Haus, in dem 
sie geboren und aufgewachsen ist, einem 
Ort, an dem die Technik nie Einzug gehal- 
ten hat und jeder Gegenstand seit jeher 
seinen Platz hat, einem Ort, der in der Zeit 
stehen geblieben ist. Seine Ankunft bringt 
wie die unbewegte und unter Kontrolle 
gehaltene Welt der Frau durcheinander 
und sorgt für Chaos. Mit der für Kinder ty- 
pischen Neugier bringt Nico Unordnung, 
stellt unpassende Fragen, stöbert in Erin- 
nerungen, verunsichert seine ältere Tante 
und drängt sie dazu, ihm ein Geheimnis zu 
verraten, das sie noch nie jemandem an- 
vertraut hat: den Verlust einer unmögli- 
chen Liebe, die sie tief geprägt und jede 
ihrer Verhaltensweisen und Entscheidun- 
gen beeinflusst hat, sie dazu gebracht hat, 
sich zu isolieren. Der Film stellt die gegen- 
sätzlichen Welten der beiden Protagonis- 
ten gegenüber: die moderne, schnelle und 
technologische Welt des elfjährigen Nico 
und die alte, langsame und geheimnisvolle 
Welt der Tante, bevölkert von Engeln und 
Geistern, geprägt von einem mystischen 
Sinn für Religion und durchdrungen von 
Aberglauben. Die Erzählung behält ihren 
leichten Ton, obwohl sie tiefgründige The- 
men wie den Schmerz über Trennungen 
und das menschliche Bedürfnis, der Ein- 
samkeit zu entfliehen, behandelt – eine Di- 
mension, in die beide Figuren versunken 
zu sein scheinen. Der Film hinterfragt, was 
trotz der rasanten Entwicklung der heuti- 
gen Welt universell und unveränderlich 
bleibt, und betont die Bedeutung des Aus- 
tauschs zwischen verschiedenen Generati- 
onen und Welten als wichtigen Anreiz,



andere und damit auch uns selbst besser 
zu verstehen und zu akzeptieren. 
Margherita Spampinato 
 
Ein Sommer beim Grossvater. Oder bei der 
Grossmutter. Oder bei einer alten Tante. 
Häuser und Städte, die es zu entdecken 
gilt. Völlig unterschiedliche Gewohnheiten 
und Mentalitäten. Welten, die sich gegen-
überstehen, aufeinanderprallen, sich aber 
fast immer gegenseitig entdecken – zum 
beiderseitigen Vorteil. Das Thema ist klas-
sisch und man hat es schon tausendmal in 
Filmen gesehen, die manchmal sehr schön 
sind und aus allen Ecken der Welt stam-
men. Die Variante, die GIOIA MIA anbietet 
ist aus vielen Gründen sehr interessant. 
Der unmittelbarste Grund liegt in der Kon-
frontation zwischen den Hauptfiguren. Da 
ist Nico (ein lebhafter Marco Fiore), ein 
Junge von heute an der Schwelle zur Pu-
bertät. Sein junges und geliebtes Kinder-
mädchen steht kurz vor der Hochzeit und 
er befürchtet, sie nie wiederzusehen. Auf 
der anderen Seite die alte Tante Gela 
(Aurora Quattrocchi), eine durch und 
durch sizilianische Frau, die in der schönen 
Wohnung, in der sie ihr Leben verbracht 
hat, in Geheimnissen und Erinnerungen 
gefangen ist, aber viel überraschender ist, 
als es den Anschein hat. Der Kontrast ist 
total und urkomisch. Von Tante Gelas alt-
modischen Geboten über ihre Rezepte 
(gefüllte Sardinen, wer hätte das gedacht!) 
bis hin zur Anwesenheit eines alten, schie-
lenden und keuchenden Mopses namens 
Frank, der als Erster die "Geister" des 
Wohnhauses wahrnimmt. Dazu kommt 
eine Reihe anderer älterer Damen, die zu 
Gela hinaufkommen, um Karten zu spielen 
oder über seltsame Phänomene zu plau-
dern, was das Misstrauen und zugleich die 
Neugier des Rationalisten Nico schürt. 
Dies ist jedoch der einfachere Teil, der in 
der Entdeckung eines nicht gerade unvor-
hersehbaren Geheimnisses gipfelt. Doch 
es gibt einen zweiten, bemerkenswerten 
Film, der nur angedeutet und ein wenig im 
ersten verborgen ist, der von Spannungs-

momenten, gekonnten Einstellungen, der 
Nutzung von Räumen und Licht lebt, um 
subtilere Gefühle anzudeuten. Man denke 
an Nicos Ankunft, an die Melancholie der 
Flugzeuge, vom Laufband aus gesehen, an 
die Entscheidung, nichts über seine Her-
kunft zu erzählen, oder an jene Momente 
unerwarteter Verbundenheit, wie zum 
Beispiel, als er seiner Tante verrät, was an 
seinem Kindermädchen so besonders war. 
Hier liegt die Anmut eines sehr vielver-
sprechenden Debüts. 
Ein Beweis dafür, dass das italienische Ki-
no umso universeller ist, je lokaler es ist. 
Fabio Ferzetti, L’Espresso 
 
Margherita Spampinato (*Palermo, 1979). 
Nach ihrem Abschluss in Literaturwissen-
schaft an der Universität "La Sapienza" in 
Rom nähert sie sich dem Kino in Paris, wo 
sie einige Zeit lebt. Zurück in Italien arbei-
tet sie mehrere Jahre als Produktionssek-
retärin und Casting-Managerin für Filme 
und Fernsehserien und arbeitet unter an-
derem mit Marco Bellocchio, Michele Pla-
cido, Sergio Castellitto und Sergio Faenza 
zusammen. 2009 debütiert sie als Regis-
seurin mit den Kurzfilmen TOMMASINA 
und SEGRETI. GIOIA MIA (2025) ist ihr ers-
ter Kinofilm, mit dem sie am Festival von 
Locarno teilgenommen hat. In Italien ge-
winnt der Film den «David di Donatello» 
als bestes Debüt. 
 

 

 

 

GIOIA MIA 
 
Regia di Margherita Spampinato 
 
Nico è un bambino di oggi, dipendente dal 

telefono e con lo smalto sulle unghie. 

All'improvviso viene strappato al suo mon-

do "del nord" per passare un mese d'estate 

in Sicilia, in compagnia di un'anziana zia, 



Gela. A casa della donna non c'è il wifi né 

l'aria condizionata, e si mangiano preliba-

tezze a cui il suo palato non è ancora pron-

to. Ci sono solo i giochi di carte, l'adorabile 

cagnolino Frank, e un condominio intero 

popolato di nonne e nipoti, più forse qual-

che spirito che abita gli appartamenti 

all'ultimo piano ed è causa di strani rumo-

ri. Nico e Gela, ognuno radicato nelle pro-

prie certezze ma con dolori simili nel cuore, 

dovranno pian piano cercare un linguaggio 

comune.  

GIOIA MIA racconta di un bambino che 

compie un viaggio a ritroso nel tempo 

quando viene mandato a trascorrere le va-

canze estive in Sicilia, ospite di un’anziana 

zia. La donna vive nella stessa casa in cui è 

nata e cresciuta, un luogo dove la tecnolo-

gia non è mai entrata e ogni oggetto con-

serva da sempre il suo posto, un luogo fer-

mo nel tempo. Il suo arrivo, come un ura-

gano, sconvolge il mondo immobile e sotto 

controllo della donna, provocando il caos. 

Con la curiosità tipica del fanciullo, Nico 

porta disordine, fa domande inopportune, 

fruga nei ricordi, scuote l’anziana zia e la 

spinge a rivelargli un segreto che lei non 

ha mai confidato a nessuno: la perdita di 

un amore impossibile, che l’ha segnata 

profondamente e ha plasmato ogni suo 

comportamento e decisione, spingendola a 

isolarsi. Il film mette a confronto i mondi 

opposti cui appartengono i due protagoni-

sti: quello moderno, veloce e tecnologico 

dell’undicenne Nico, e quello antico, lento 

e misterioso della zia, popolato da angeli e 

spiriti, dominato da un senso magico della 

religione e intriso di superstizione. Il rac-

conto mantiene un tono leggero, pur af-

frontando tematiche profonde come il do-

lore per le separazioni e il bisogno umano 

di sfuggire alla solitudine, una dimensione 

nella quale sembrano esser sprofondati 

entrambi i personaggi. 

Il film si interroga su ciò che permane co-

me universale e immutabile, nonostante la 

rapida evoluzione del mondo contempora-

neo e sull'importanza dello scambio tra ge-

nerazioni e mondi diversi come stimolo im-

portante per accettare e capire meglio gli 

altri e quindi anche noi stessi.  

Margherita Spampinato  

  



  

  

 

 
 

Regie: Isabel Coixet 
Drehbuch: Enrico Audenino, Isabel 
Coixet, nach einem Buch von Michela 
Murgia 
Kamera: Guido Michelotti 
Schnitt: Jordi Azategui 
Ausstattung: Paola Comencini 
Musik: Alfonso De Vilallonga 
Produktion: Massimo Di Rocco, Luigi Na-
poleone, Riccardo Tozzi, Giovanni Stabi-
lini, Francesca Longardi, Marisa Fernán-
dez Armenteros, Sandra Hermida, Carlo 
Gavaudan, Marco Miana für Cattleya, Ru-
vido, Bartlebyfilm, Buenapinta, Bteam, 
Colosé, Perdición, Apaches, Tres Cuencos, 
Vision Distribution, RTVE 
Darstellende: Alba Rohrwacher, Elio Ger-
mano, Silvia D’Amico, Galatea Bellugi, 
Francesco Carril, Sarita Choudhury 
 
Italien-Spanien, 2025, 122 Min., I/d 
 
Nach sieben gemeinsamen Jahren wird 
Marta von Antonio verlassen, der ihrer Zu-
rückhaltung, ihrer Unfähigkeit zu heucheln 
und ihrer Vermeidung von Dingen, die sie 
nicht gerne tut, überdrüssig geworden ist. 
Marta leidet unter seiner Abwesenheit, 
auch körperlich, doch sie arbeitet weiter 
als Sportlehrerin am Gymnasium, isst wei-
terhin unregelmässig und schickt unter fal-
schem Namen vernichtende Kommentare 
an das Restaurant von Antonio. Ihr Ge-
sprächspartner ist vor allem die Pappfigur 
eines koreanischen K-Pop-Sängers, der sich 
die Lebensbetrachtungen der Frau anhört 

und neben ihr schläft. Ihre Schwester Elisa 
versucht, Marta beizustehen, vor allem als 
sich herausstellt, dass die Bauchschmerzen 
nicht nur auf ihre ungesunden Essgewohn-
heiten zurückzuführen sind. Und ihr Leh-
rerkollege Agostini versucht, sie einzuho-
len, während sie auf dem Fahrrad durch 
die Strassen eines ebenso schwer fassba-
ren Roms fährt, auf der Suche nach den 
Dingen, die ihr zu sagen scheinen, dass 
trotzdem alles wieder gut wird. 
 
TRE CIOTOLE stellt eine sehr einfache, 
aber unglaublich komplexe Frage: "Was 
bedeutet es, wirklich zu leben? " In der 
Verfilmung von Tre ciotole, dem letzten 
Buch von Michela Murgiat, haben wir uns 
auf zwei ihrer Erzählungen konzentriert: 
die von Marta und die von Antonio. Eine 
Frau und ein Mann, denen wir genau in 
dem Moment begegnen, in dem sie sich 
trennen. Der Film durchläuft alle Phasen 
menschlicher Beziehungen, die Höhen und 
Tiefen, die Ängste, die Unsicherheiten. 
Marta leidet still und reagiert auf die Tren-
nung von Antonio, indem sie sich ständig 
übergibt. Antonio meint, Marta nicht 
mehr zu lieben, doch jeder Winkel Roms, 
jeder Platz, jedes Gericht, jeder Ort, den 
sie gemeinsam aufsuchten, ruft die Erinne-
rung an sie wach, und nach und nach wird 
ihm klar, welchen Fehler er begangen hat. 
Ich würde mich freuen, wenn das Publi-
kum nach dem Film TRE CIOTOLE erken-
nen würde, dass, was auch immer sie in 
seinem Leben verwirklichen möchten, der 
richtige Moment dafür jetzt ist. 
 
Isabel Coixet 
 
Wer den gleichnamigen Band mit zwölf 
Erzählungen der bekannten sardischen, 
vor zwei Jahren jung verstorbenenen 
Schriftstellerin Michela Murgia gelesen 
oder auch nur durchgeblättert hat, kann 
sich vorstellen, wie schwierig es war, da-
raus ein einheitliches Drehbuch zu entwi-
ckeln, das den Sinn dieses Werks am bes-
ten zusammenfassen würde. Und zwar  – 

TRE CIOTOLE 
Drei Schüssel



wie auf dem Buchcover zu lesen ist – die 
eines „Romans aus ineinandergreifenden 
Geschichten, in denen die Protagonisten 
einen radikalen Wandel durchlaufen, der 
jeden von ihnen zu neuen Formen des 
emotionalen Überlebens zwingt“. Ein 
grosses Lob gebührt daher zunächst der 
Arbeit des Drehbuchautors Enrico 
Audenino, der gemeinsam mit der katala-
nischen Regisseurin Isabel Coixet eine 
schlüssige filmische Erzählung geschaffen 
hat, der es aus der spiegelbildlichen Per-
spektive der beiden Protagonisten gelun-
gen ist, sowohl die poetisch-literarische 
Seite als auch den existentiellen, intimen 
Inhalt von Murgias Werk zu verbinden. Ein 
weiteres Lob gebührt der ebenso diskre-
ten wie wirkungsvollen Inszenierung, die 
nicht nur auf dem bekanntermassen 
grossen Können der beiden Darsteller 
beruht, Marta (Alba Rohrwacher) und 
Antonio (Elio Germano). Die Präsenz und 
das Wirken einer erfahrenen nicht italieni-
schen Regisseurin wie Isabel Coixet waren 
ein wesentlicher Baustein für das wirklich 
gelungene Endergebnis des Films. Ande-
rerseits hat die Regisseurin im Laufe der 
Jahre stets Filme mit vorwiegend weibli-
chen Figuren geschaffen, in denen von 
bewegten Schicksalen erzählt wird, von 
Hindernissen, die schwer zu bewältigen 
und zu lösen sind. Das war bereits vor 
zwanzig Jahren in ihren ersten internatio-
nalen Erfolgen wie MI VIDA SIN ME (2003) 
oder in LA VIDA SECRETA DE LAS 
PALABRAS der Fall, und nun im vorliegen-
den Film mit Marta in der Hauptrolle. TRE 
CIOTOLE ist weder melodramatisch noch 
schwerfällig literarisch, sondern vielmehr 
eine zurückhaltende, stellenweise bewe-
gende Hymne an das Überleben, eine opti-
mistische Aufforderung, trotz der schwie-
rigsten alltäglichen Schwierigkeiten wei-
terzumachen. Ein solides und überzeugen-
des Werk, dem man den grösstmöglichen 
Erfolg wünscht. 
 
Giovanni Spagnoletti, Close-up 
 

Isabel Coixet (*Barcelona, 1960) begann 
ihre Karriere als Werberegisseurin und 
Drehbuchautorin, bevor sie 1988 ihr Re-
giedebüt mit DEMASIADO VIEJO PARA 
MORIR JOVEN gab, worauf 1996 COSAS 
QUE NUNCA TE DIJE folgte. International 
etablierte sie sich mit MI VIDA SIN ME 
(2003) und LA VIDA SECRETA DE LAS 
PALABRAS (2005). Aus dem Jahr 2009 
stammt ELEGY mit Penelope Cruz, Ben 
Kingsley und Dennis Hopper. Im Jahr da-
rauf nahm sie mit MAP OF THE SOUNDS 
OF TOKYO am Filmfestival von Cannes teil. 
Zu ihren jüngsten Filmen gehören: ELISA Y 
MARCELA (2019), NIEVA EN BENIDORM 
(2020), UN AMOR (2023) und TRE CIOTOLE 
(2025). Darüber hinaus hat sie verschiede-
ne Dokumentarfilme gedreht, ist als Pro-
duzentin mit ihrer Firma Miss Wasabi Film 
tätig, moderiert Radiosendungen und 
schreibt für die spanische Tageszeitung El 
Pais. 

  



  

Regia di Isabel Coixet 
 
Dopo sette anni insieme, Marta viene la-
sciata da Antonio, stanco delle sue ritro-
sie, del suo non saper fingere e del suo 
evitare le cose che non le piace fare. Mar-
ta soffre la sua assenza, anche fisicamen-
te, ma prosegue nel lavoro di insegnante 
di educazione fisica al liceo, continua a 
mangiare in maniera disordinata, e man-
da stroncature sotto falso nome al risto-
rante di cui Antonio è proprietario e chef. 
Il suo interlocutore è soprattutto il carto-
nato di un cantante K-pop coreano, che 
ascolta le riflessioni sulla vita della donna 
e le dorme accanto. La sorella Elisa cerca 
di stare vicino a Marta, soprattutto quan-
do i mal di pancia si rivelano dovuti non 
solo alle "schifezze" che mangia. E un suo 
collega di lavoro, il professor Agostini, 
cerca di acchiapparla mentre lei sfugge in 
bicicletta, per le strade di una Roma al-
trettanto sfuggente, cercando le cose che 
sembrano dirle che andrà tutto bene, 
nonostante tutto. 
 

TRE CIOTOLE pone una domanda molto 

semplice ma incredibilmente complessa: 

"Cosa significa essere veramente vivi? " 

Nell’adattamento cinematografico di Tre 

ciotole, l’ultimo libro scritto da Michela 

Murgia prima della sua scomparsa, due 

anni fa, ci siamo concentrati su due dei 

suoi racconti: quello di Marta e quello di 

Antonio. Una donna e un uomo che incon-

triamo proprio nel momento in cui si la-

sciano. Il film si muove attraverso tutte le 

fasi delle relazioni umane, gli alti e bassi, le 

paure, le incertezze. Marta soffre in silen-

zio e somatizza la rottura con Antonio, vo-

mitando di continuo. Antonio crede di non 

amare più Marta eppure ogni angolo di 

Roma, ogni piazza, ogni supplì, ogni luogo 

che frequentavano insieme gli riporta alla 

mente il ricordo di lei e, poco a poco, si 

rende conto dell’errore che ha commesso. 

Attorno a loro, una danza di personaggi 

vulnerabili e forti, che cercano nell’amore 

un balsamo per guarire le ferite dell’esi-

stenza e darle un senso. Mi piacerebbe se 

il pubblico, uscendo dalla visione di TRE 

CIOTOLE, si rendesse conto che qualunque 

cosa voglia realizzare nella propria vita, il 

momento per farlo è ora. 

Isabel Coixet 

Chi ha letto o soltanto sfogliato l’omonimo 

volume di dodici racconti di Michela Mur-

gia, la celebre scrittrice sarda, può imma-

ginarsi quanto sia stato difficile trarne un 

plot, una sceneggiatura unitaria che po-

tesse sintetizzare al meglio il senso di 

quest’opera, uscita nel 2023, a pochi mesi 

dalla morte della sua autrice. Quella cioè – 

come si legge sulla copertina del libro – di 

"un romanzo fatto di storie che si incastra-

no e in cui i protagonisti stanno attraver-

sando un cambiamento radicale che co-

stringe ciascuno di loro a forme inedite di 

sopravvivenza emotiva". Un primo plauso 

va quindi al lavoro dello sceneggiatore 

Enrico Audenino che insieme alla direttora 

catalana Isabel Coixet ha costruito un coe-

so racconto cinematografico che a partire 

dall’ottica speculare dei due protagonisti è 

riuscito a coniugare sia il lato poetico-let-

terario sia il contenuto esistenziale, inti-

mistico della scrittura di Murgia. Un secon-

do plauso va poi alla qualità della messin-

scena tanto sobria quanto efficace non so-

lo per l’acclarata, ben nota bravura, dei 

due interpreti, della coppia composta da 

Marta (Alba Rohrwacher) e Antonio (Elio 

Germano). La presenza e l’azione di una 

regista straniera di solida esperienza come 

Isabel Coixet ha costituto un tassello fon-

damentale nel risultato finale, veramente 

buono, del film. D’altro lato la regista, da 

sempre, ha costruito nell’arco degli anni, 

film con dei personaggi soprattutto 

TRE CIOTOLE



femminili in cui si narrano delle vicende 

tormentate, ad ostacoli difficili da affron-

tare e risolvere. Già accadeva vent’anni fa 

nei suoi primi successi internazionali come 

LA MIA VITA SENZA ME (2003) oppure ne 

LA VITA SEGRETA DELLE PAROLE (2005) e 

ora, molto brillantemente, qui, nel pre-

sente caso, in cui Marta in primis è la pro-

tagonista. Mai melodrammatico né pesan-

temente letterario, Tre ciotole è un som-

messo, a tratti commovente inno alla so-

pravvivenza, un invito ottimista ad andare 

avanti malgrado le peggiori difficoltà quo-

tidiane. Un’opera solida e convincente, a 

cui c’è da augurare il maggiore successo 

possibile. 

Giovanni Spagnoletti, Close-up

https://www.closeup-archivio.it/la-vita-segreta-delle-parole


GRUPPO DI FAMIGLIA IN UN 

INTERNO 

Gewalt und Leidenschaft 

 

 

 

Regie: Luchino Visconti 
Drehbuch: Suso Cecchi D’Amico, Enrico 
Medioli, Luchino Visconti 
Kamera: Pasqualino De Santis 
Schnitt: Ruggero Mastroianni 
Ausstattung: Mario Garbuglia 
Musik: Franco Mannino 
Produktion: Giovanni Bertolucci für 
Rusconi Film, Gaumont 
Darstellende: Burt Lancaster, Silvana 
Mangano, Helmut Berger, Stefano Patrizi, 
Romolo Valli, Claudia Cardinale, 
Dominique Sanda, Umberto Raho, Elvira 
Cortese, Enzo Fiermonte, Philippe 
Hersent 
 
Italien-Frankreich, 1974, 122 min., I/d 
 
Ein älterer Professor der Naturwissen-
schaften lebt allein in einer luxuriösen 
Wohnung im Zentrum von Rom, einge-
schlossen zwischen seinen Erinnerungen 
und seiner Sammlung von Gemälden und 
Büchern. Bis eine Marquise mit derben und 
vulgären Manieren sein Leben auf den 
Kopf stellt, indem sie die Wohnung im 
Obergeschoss an drei junge Leute vermie-
tet: ihren Liebhaber Konrad, ihre Tochter 
Lietta und deren Verlobten Stefano. Zu-
nächst empfindet der Professor Abneigung 
gegenüber diesen ungehobelten und amo-
ralischen Menschen, doch nach und nach 
wird ihm klar, dass er ohne sie nicht mehr 
auskommen kann. Doch während eines 

gemeinsamen Abendessens kommt der 
ganze Verfall dieser der Selbstzerstörung 
geweihten Existenzen zum Vorschein. 
GRUPPO DI FAMIGLIA IN UN INTERNO ist 
die Geschichte eines Intellektuellen mei-
ner Generation, der nie menschliche Kon-
takte hatte: Als dieser Kontakt schliesslich 
zustande kommt, mit einer Gruppe junger 
Menschen, wird der Gelehrte sein Leben 
lang darunter leiden. 
Es ist kein autobiografischer Film. Der Pro-
tagonist des Films verabscheut andere 
Menschen, er kann nicht einmal ihre 
Schritte ertragen. Er ist ein Egoist, ein in 
sich verschlossener Mann, der, anstatt 
Beziehungen zu Menschen aufzubauen, 
deren Werke sammelt, er ist ein Fanatiker 
der Dinge. Aber was zählt, sind die Men-
schen und ihre Probleme, nicht die Dinge, 
die sie hervorbringen. Die Menschen und 
die Probleme der Menschen sind weitaus 
wichtiger als ihre Werke oder die Dinge. 
 
Luchino Visconti 
 
Der Atem des Todes, die Unfähigkeit der 
Kunst, die Einsamkeit des Menschen zu 
überwinden, die Sehnsucht nach verwehr-
ter Vaterschaft und, bei den jungen Men-
schen, die Suche nach dem Vater, die Fas-
zination, die das Böse und das Gute auf 
diejenigen ausüben, die sie nicht besit-
zen… Und ausserdem: der unvermeidliche 
Zerfall jenes sozialen Kerns, der einst die 
Familie war, die verwirrende historische 
Realität, die Italien und Europa durchzieht, 
und schliesslich der alte, unheilbare Pessi-
mismus über das Schicksal der Menschen, 
über ihre Unfähigkeit zu lieben, zusam-
mengefasst in der ironischen Anspielung 
des Titels auf ein soziales Modell und eine 
Form der Malerei, die seit Jahrhunderten 
unwiederbringlich begraben sind. So viel 
hat Visconti in diesen Film gepackt, der 
vielleicht einer seiner persönlichsten, si-
cherlich aber einer seiner aufrichtigsten 
bleiben wird. Dem Pessimismus der Ver-
nunft setzt Visconti nicht mehr, wie in sei-
ner Jugend, den Optimismus des Willens 



entgegen. Als Zeuge einer von Schuldkom-
plexen zerrissenen Generation, welche (so 
ein Schlüsselzitat des Films) die Unmög-
lichkeit eines Gleichgewichts zwischen Po-
litik und Moral erlebt hat, bekräftigt 
Visconti, dass der Preis des Fortschritts die 
Zerstörung ist. Die Zerstörung der Systeme 
und Klassen, in deren Händen die Macht 
und der Massstab für das Schöne und Gu-
te liegen, aber auch die Zerstörung der 
Utopie einer universellen Liebe, eines Ver-
trauens in den positiven Wert des Pro-
tests, die zu sehr kompromittiert ist, um 
glaubwürdig zu sein. 
Als bitteres Porträt eines Leidens, in dem 
sich auch der Untergang der Freiheit ma-
nifestiert, erzählt der Film diese persön-
liche und historische Tragödie mit einem 
zugleich klassischen und modernen Sinn 
für Dramaturgie. Nachdem er die Charak-
tere im Laufe der Handlung definiert und 
ihnen einen weiten Raum des Unausge-
sprochenen gelassen hat (die Rückblenden 
auf die Mutter und die Frau des Professors 
sind Hinweise, die nur für einen Augen-
blick angedeutet werden), widmet sich 
Visconti mit unermüdlicher Sorgfalt der 
kritischen Analyse der Figuren, der Kon-
flikte und ihrer soziokulturellen Ambiva-
lenzen. Seine Sympathien gelten nicht, wie 
es den Anschein haben könnte, dem Pro-
fessor, der in der Illusion der Selbstgenüg-
samkeit gefangen ist, sondern vielmehr 
dem tiefgründigen und unglücklichen 
Konrad. GRUPPO DI FAMIGLIA IN UN 
INTERNO ist eines jener komplexen Wer-
ke, angesichts derer der Filmkritiker er-
neut die Unzulänglichkeit seiner eigenen 
Mittel und Möglichkeiten erkennen muss. 
Der sensible und aufmerksame Zuschauer 
wird, indem er die Andeutungen ergänzt, 
zusammen mit dem Beitrag des Szenen-
bildners Garbuglia, des Kameramanns De 
Santis und des Musikers Mannino, den 
stimmigen Einsatz der Darsteller bewer-
ten, die so ausgewählt wurden, dass sie 
auch in ihrem Spiel die Konfrontation zwi-
schen einer Welt ruhiger Äusserlichkeiten, 
aber verborgener Unruhe (verkörpert 

durch den akademisch geprägten Burt 
Lancaster) und einem Universum düsterer 
und brutaler Neurosen widerspiegeln, das 
seine Vorbilder im wandlungsfähigen Hel-
mut Berger und in der diesmal etwas über-
zeichneten Silvana Mangano hat. 
 
Giovanni Grazzini, Corriere della Sera 
 
Luchino Visconti (1906 Mailand – 1976 
Rom) arbeitete in den 1930er-Jahren in 
Frankreich mit Jean Renoir zusammen und 
gab 1943 mit OSSESSIONE sein Regiede-
büt, gefolgt von LA TERRA TREMA (1948) 
und BELLISSIMA (1951). Nach seiner Ab-
kehr vom Neorealismus in SENSO (1954) 
und LE NOTTI BIANCHE (1957) erlangte er 
mit ROCCO E I SUOI FRATELLI (1960) und IL 
GATTOPARDO (1963) internationale Aner-
kennung. Weniger Erfolg hatte er mit 
VAGHE STELLE DELL’ORSA (1965) und LO 
STRANIERO (1967). Die drei Filme LA 
CADUTA DEGLI DEI (1969), MORTE A 
VENEZIA (1971) und LUDWIG II (1973) 
werden oft als „deutsche Trilogie“ be-
zeichnet. Sein erstes Spätwerk ist GRUPPO 
DI FAMIGLIA IN UN INTERNO (1974). 1976 
ereilte ihn der Tod kurz nach Ende der 
Dreharbeiten zu L'INNOCENTE. 
 

 

 

 

GRUPPO DI FAMIGLIA IN UN 

INTERNO 

Regia di Luchino Visconti 
 
Un anziano professore di scienze vive da 

solo in un lussuoso appartamento al cen-

tro di Roma, chiuso tra i suoi ricordi e la 

sua collezione di quadri e libri. Finché non 

sconvolge la sua vita una marchesa dai 

modi spicci e volgari che affitta l’apparta-

mento del piano di sopra a tre giovinastri: 

il suo amante Konrad, sua figlia Lietta e il 



suo fidanzato Stefano. Inizialmente il pro-

fessore prova fastidio per questa gente, 

maleducata e amorale, poi pian piano si 

rende conto di non poter fare a meno di 

loro, ma durante una cena comune emer-

ge tutto il marciume di quelle vite votate 

all’autodistruzione. 

GRUPPO DI FAMIGLIA IN UN INTERNO è la 

storia di un intellettuale della mia genera-

zione che non ha mai avuto contatti uma-

ni: quando questo contatto si stabilisce, 

con un gruppo di giovani, lo studioso ne ri-

marrà ferito per tutta la vita. Non è un film 

autobiografico. Il protagonista del film de-

testa gli altri, non ne può sentire neppure i 

passi. È un egoista, un uomo chiuso in sé 

stesso, il quale, anziché stabilire rapporti 

con gli uomini, colleziona le loro opere. È 

un maniaco delle cose. Ma ciò che conta 

sono gli uomini e i loro problemi, non le 

cose che producono. Gli uomini e i pro-

blemi degli uomini sono di gran lunga più 

importanti delle loro opere o delle cose. 

Luchino Visconti 

Il fiato della morte, l’insufficienza dell’arte 

a riempire la solitudine dell’uomo, il rim-

pianto di paternità non concesse e, nei 

giovani, la ricerca del padre, il fascino che 

il male e il bene esercitano su chi non li 

possiede… Ancora: l’inevitabile disfarsi di 

quel nucleo sociale che fu la famiglia, la 

confusa realtà storica che attraversa l’Ita-

lia e l’Europa e, finalmente, l’antico, im-

medicabile pessimismo sul destino degli 

uomini, sulla loro impotenza ad amare, 

riassunto nell’ironico rinvio del titolo a un 

modello sociale e a un genere di pittura 

sepolti nei secoli senza recupero. Quante 

cose ha messo Visconti in quello che forse 

resterà uno dei suoi film più personali, cer-

tamente più sinceri. Al pessimismo della 

ragione Visconti non contrappone più, 

come nell’età verde, l’ottimismo della vo-

lontà. Testimone di una generazione 

lacerata dai complessi di colpa, che ha 

vissuto l’impossibilità dell’equilibrio tra 

politica e morale, Visconti afferma che il 

prezzo del progresso è la distruzione: non 

soltanto dei sistemi e delle classi nelle cui 

mani è il potere e il metro del bello e del 

buono […] ma della stessa utopia di un 

amore universale, di una fiducia nel valore 

positivo della protesta, troppo compro-

messa per essere credibile. Amarissimo 

ritratto di una sofferenza in cui anche si 

manifesta il tramonto della libertà, il film 

racconta questa tragedia, personale e sto-

rica, con un senso insieme classico e mo-

derno della drammaturgia. Definiti strada 

facendo i caratteri e lasciando loro intorno 

una larga zona di inespresso (i flashback 

sulla madre e la moglie del professore 

sono spie subito richiuse), Visconti si de-

dica con costante puntiglio all’analisi criti-

ca dei personaggi, dei conflitti e delle loro 

ambiguità socioculturali. Le sue simpatie 

non vanno, come potrebbe sembrare, al 

professore, murato nel miraggio dell’auto-

sufficienza: semmai a Konrad, il più denso 

e infelice. Gruppo di famiglia in un interno 

è una di quelle opere complesse di fronte 

alle quali il critico cinematografico torna a 

verificare l’insufficienza dei propri stru-

menti e spazi. Lo spettatore sensibile e 

attento, integrandone i cenni, vorrà valu-

tare, insieme all’apporto dello scenografo 

Garbuglia, del fotografo De Santis, del mu-

sicista Mannino, la coerente utilizzazione 

degli interpreti, scelti in modo da riflettere 

anche nella recitazione il confronto tra un 

mondo di pacate apparenze ma nascoste 

inquietudini (un Burt Lancaster sulla soglia 

dell’accademia) e un universo di cupe e 

brutali nevrosi, che ha i suoi campioni nel 

duttile Helmut Berger e nella stavolta so-

vraccarica Silvana Mangano. 

Giovanni Grazzini, Corriere della Sera 

  



GRUPPO DI FAMIGLIA IN UN INTERNO è 

un film del 1974, realizzato da Luchino 

Visconti mentre era costretto a muoversi 

su una sedia a rotelle, nel pieno della ma-

lattia che l’avrebbe portato alla morte. 

Nelle sue condizioni, Visconti immaginò un 

film da girare senza troppa fatica, intera-

mente in teatro di posa. Era però un uomo 

orgoglioso e soprattutto un perfezionista: 

ben presto il film assunse le dimensioni e 

la cura di un kolossal, sia pure "da came-

ra", nella consapevolezza (parole di 

Visconti) che "un quartetto di Schubert 

non vale meno di una sinfonia di Mahler". 

Interpretato da Burt Lancaster, che per im-

personare il vecchio professore si ispirò di-

rettamente allo stesso Visconti, spiandolo 

addirittura nei gesti quotidiani, e da una 

straordinaria Silvana Mangano, Gruppo di 

famiglia in un interno è molto più di un 

"canto del cigno", è un vero film-testa-

mento che recupera alcuni temi-guida di 

Visconti, uomo e artista. Da una parte la 

dimensione sociale e politica sempre pre-

sente nel suo cinema (nel film si parla di 

terrorismo e di pericoli per la democrazia), 

dall’altra l’anima aristocratica e raffinata 

di un autore sempre all’altezza del suo 

mito e al centro della scena culturale del 

paese. 

Piero Spila  



LA VITA DA GRANDI 

Das Leben als Erwachsene 

 

 
 

Regie: Greta Scarano 
Drehbuch: Sofia Assirelli, Tieta Madia, 
Greta Scarano 
Kamera: Valerio Azzali 
Schnitt: Valeria Sapienza 
Ausstattung: Andrea Castorina 
Musik: Giuseppe Tranquillino Minerva 
Produktion: Matteo Rovere für Groenlan-
dia, Halong 
Darstellende: Matilda De Angelis, Yuri 
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Gloria Coco, Paolo Hendel, Adriano Pan-
taleo, Christian Ginepro, Alessandro Can-
talini, Ludovico Zucconi, Tom Karumathy, 
Lorenzo Gioielli 
 
Italia, 2025, 95 Min., I/d 
 
Irene lebt in Rom, als ihre Mutter sie bittet, 
für ein paar Tage in ihre Heimatstadt Rimi-
ni zurückzukehren, um sich um ihren älte-
ren autistischen Bruder Omar zu kümmern. 
Bei der Gelegenheit stellt Irene fest, dass 
Omar ganz klare Vorstellungen von seiner 
Zukunft hat. Er hat nicht die Absicht, nach 
dem Tod der Eltern mit ihr zusammenzu-
leben und ist zu allem bereit, um seine Le-
bensträume zu verwirklichen: Er will heira-
ten, drei Kinder haben, weil 3 die perfekte 
Zahl ist, und er will ein berühmter Rap-
Sänger werden. Doch damit all das gesche-
hen kann, muss Omar zunächst einmal 
selbstständig werden. So beginnt für Irene 
und Omar ein zärtlicher und bewegender 

Intensivkurs, um "erwachsen" zu werden. 
In ihrem Zuhause voller Erinnerungen stel-
len sich Irene und Omar gemeinsam 
Ängsten und Hoffnungen und entdecken, 
dass man manchmal zu zweit sein muss, 
um erwachsen zu werden. 
 
Als ich auf die wahre Geschichte von Da-
miano und Margherita Tercon stiess, war 
ich buchstäblich wie vom Donner gerührt: 
Ich spürte, dass sie ein enormes emotiona-
les Potenzial hatte, und mir war sofort 
klar, dass ich sie als Regisseurin erzählen 
wollte. Obwohl ich keinen Bruder mit Be-
hinderung habe, bin ich in einer dysfunk-
tionalen Familie aufgewachsen, was mich 
sofort mit der Familie, die im Mittelpunkt 
des Films steht, mitfühlen liess. Ich glaube, 
dass jeder, auch wenn er nicht die spezifi-
sche Situation einer Behinderung erlebt, 
ein Stück von sich selbst in dem Film wie-
derfinden kann. Ich wollte, dass das Publi-
kum Irenes Sichtweise versteht, weil sie 
sich als Schwester um ihren Bruder zu 
kümmern hat. Zugleich wächst sie mit der 
Verpflichtung auf, ihre Eltern so wenig wie 
möglich zu belasten. Ich wollte, dass auch 
Omars Sichtweise klar und deutlich zum 
Ausdruck kommt: seine Art, die Welt zu 
sehen, und die Schwierigkeiten, mit einer 
Behinderung zu leben und sich ständig mit 
einer "normalen" Schwester auseinander-
zusetzen. 
Im Film wird das Thema Behinderung be-
handelt, aber für mich war es entschei-
dend, dass es nicht die gesamte Erzählung 
dominiert, genau wie bei der Hauptfigur 
Omar, dessen Behinderung nur eines von 
vielen Merkmalen ist, die ihn als Mensch 
ausmachen. 
 
Greta Scarano 
 
LA VITA DA GRANDI ist eine zarte, emotio-
nale Coming-of-Age-Komödie, die das Re-
giedebüt der Schauspielerin Greta Scarano 
markiert. In diesen Film legt sie ihr ganzes 
Herz, ihre Sanftheit und jene ehrliche Sicht 
auf die Welt hinein, die sie auf der Lein-



wand durch die Figur der Irene zum Aus-
druck bringt. Eine charismatische junge 
Frau mit einer rockigen Seele und einer 
schlagfertigen Art, die sich für einen be-
schützenden Partner und ein Leben fernab 
der Familie entschieden hat. Doch auf sie 
wartet eine unausweichliche Reise voller 
Abenteuer, von der sie verändert zurück-
kehrt. Vor allem, weil da ein besonderer 
Bruder wie Omar lebt. Gespielt wird er 
von dem hervorragenden Yuri Tuci, einem 
autistischen Schauspieler, der dank seines 
Theaterstücks «Out is me» zufällig ent-
deckt wurde. Irenes Rückkehr in ihr vorhe-
riges Leben wird beide verändern, beide 
müssen erwachsen werden und sich mit 
dem Leben als Erwachsene auseinander-
setzen. Inspiriert von dem Buch von 
Damiano und Margherita Tercon Mia 
sorella mi rompe le balle, inszeniert 
Scarano eine behutsame Komödie, die von 
Träumen, familiären Bindungen und Inklu-
sion handelt, aber auch von lauten Fami-
lienessen vor dem Fernseher, von Ge-
schichten, Missverständnissen und Vor-
würfen. Bei ihrem Spielfilmdebüt beweist 
die Regisseurin, dass sie bereits einen 
ausgeprägten Stil hat und keine Angst 
davor, eine Geschichte und ein Thema an-
zugehen, bei denen man leicht scheitern 
könnte. Dieser Film setzt ganz auf Ironie 
und auf die Glaubwürdigkeit der Inszenie-
rung. Greta Scarano schafft eine fesselnde 
Erzählung über die Beziehung, die sich zwi-
schen den beiden Protagonisten festigt, in-
mitten von Konflikten, Lachen, Ängsten 
und gemeinsamen Hoffnungen. 
Der Film ist eher eine Coming-of-Age-Ko-
mödie als ein existenzialistisches Drama 
und fliesst in einem guten Tempo, ohne 
jemals die gelungene Kombination aus 
Herz und Humor, Tiefe und Leichtigkeit 
aus den Augen zu verlieren. Scarano sen-
sibilisiert nicht nur für wichtige Themen 
wie Autismus, soziale Inklusion und 
Selbstbestimmung von Menschen mit Be-
hinderung und lädt mit unbeschwerter 
Leichtigkeit dazu ein, jegliche Vorurteile, 
Etikettierungen und Stereotypen zu 

überwinden, sondern erinnert den Zu-
schauer auch daran, dass eine Geschwis-
terbeziehung kein selbstverständliches 
Band ist. Sie entsteht Tag für Tag, indem 
man sich auf das Potenzial des anderen 
konzentriert, statt auf dessen Grenzen 
oder Mängel, und sich gegenseitig ver-
pflichtet, einander zu unterstützen, an-
statt nur zu ertragen. 
 
Claudia Catalli, MyMovies 
 
Greta Scarano (*Rom, 1986) begann Mitte 
der 2000-er Jahre ihre Karriere als Schau-
spielerin und wirkte in zahlreichen Fern-
sehserien mit, darunter UN POSTO AL SO-
LE, ROMANZO CRIMINALE und IN TREAT-
MENT, sowie in erfolgreichen Filmen wie 
SUBURRA, SMETTO QUANDO VOGLIO, 
SUPERIORI und NUOVO OLIMPO, an der 
Seite von Schauspielern wie Pierfrancesco 
Favino, Sergio Castellitto und Luca Zinga-
retti und arbeitete mit einigen der bedeu-
tendsten italienischen Regisseure zusam-
men, darunter Stefano Sollima, Roberto 
Faenza, Sydney Sibilia, Paolo Genovese 
und Ferzan Ozpetek. Im Jahr 2023 gab sie 
ihr Regiedebüt mit FELIZ NAVIDAD, 2025 
folgte LA VITA DA GRANDI. 
 

 

 

 

LA VITA DA GRANDI 
Regia di Greta Scarano 
 
Irene vive la sua vita a Roma, quando sua 
madre le chiede di tornare per qualche 
giorni a Rimini, la città dove è nata e dalla 
quale è fuggita, per prendersi cura del fra-
tello maggiore autistico, Omar. Una volta 
insieme, Irene scopre che Omar ha le idee 
chiarissime sul suo futuro: non ha nessuna 
intenzione di vivere con lei quando i loro 
genitori non ci saranno più ed è pronto a 
tutto per realizzare i sogni della sua vita: 



vuole sposarsi, vuole fare tre figli perché 3 
è il numero perfetto e vuole diventare un 
cantante rap famoso. Ma perché tutte 
queste cose accadano, Omar deve prima di 
tutto diventare autonomo. Con Irene inizia 
così un tenero e toccante corso intensivo 
per diventare "adulto". Nella loro casa pie-
na di ricordi, Irene e Omar affrontano in-
sieme paure e speranze e scoprono che per 
crescere, a volte, bisogna essere in due. 
 
Quando mi sono imbattuta nella storia ve-

ra di Damiano e Margherita Tercon, che ha 

ispirato il mio film, ne sono rimasta lette-

ralmente folgorata: ho sentito che aveva 

un enorme potenziale emotivo e ho imme-

diatamente pensato che l’avrei voluta rac-

contare come regista. Pur non avendo un 

fratello con disabilità, sono cresciuta in 

una famiglia disfunzionale, cosa che mi ha 

fatto empatizzare da subito con la famiglia 

protagonista del film e penso che chiun-

que, pur non vivendo la specifica condizio-

ne della disabilità, possa ritrovare un pez-

zo di sé nel film. Vorrei che il pubblico 

comprendesse il punto di vista di Irene, 

una sorella destinata a prendersi cura del 

fratello, che cresce con la missione di do-

ver disturbare il meno possibile i genitori 

impegnati ad accudire il figlio con disabili-

tà. Vorrei che emergesse forte e chiaro 

anche il punto di vista di Omar: il suo mo-

do di vedere il mondo e le difficoltà di vi-

vere con una disabilità e con il continuo 

confronto con una sorella “normale”. Nel 

film viene affrontata la questione della 

disabilità, ma per me era fondamentale 

che non fagocitasse tutto il racconto, 

esattamente come per il protagonista, 

Omar, la cui disabilità è solo una delle 

tante caratteristiche che lo definiscono 

come persona. 

Greta Scarano 

È una tenera commedia di formazione 

emotiva a due teste, LA VITA DA GRANDI, 

il film che segna il debutto alla regia 

dell'attrice Greta Scarano, in cui mette 

tutto il suo cuore, la dolcezza e quell'ap-

proccio irriverente al mondo che restituis-

ce sullo schermo attraverso la figura di 

Irene, interpretata al meglio da Matilda De 

Angelis. Una ragazza carismatica, dallo spi-

rito rock e dalla battuta pronta, che ha 

scelto un compagno protettivo e una vita 

lontana dalla famiglia. Ma la aspetta un 

viaggio inevitabile e pieno di peripezie da 

cui non si può che tornare cambiati. Spe-

cie se si ritorna nella casa abitata da un 

fratello speciale come Omar. Lo interpreta 

l'ottimo Yuri Tuci, attore autistico scovato 

per caso grazie al suo spettacolo teatrale 

Out is me. Il ritorno di Irene nella sua vita 

cambierà entrambi, tutti e due dovranno 

crescere e confrontarsi con "la vita da 

grandi". Folgorata dal libro di Damiano e 

Margherita Tercon Mia sorella mi rompe le 

balle. Una storia di autismo normale, Sca-

rano firma una commedia garbata che 

parla di sogni, legami familiari, inclusione, 

ma anche chiassose cene familiari davanti 

al televisore, tra racconti, incomprensioni 

e recriminazioni. Al suo debutto nel lungo-

metraggio la neoregista dimostra di avere 

già uno stile definito e di non aver paura di 

osare una storia e un tema su cui era facile 

schiantarsi, sprofondando nella retorica o 

nel ricatto morale. Questo film riesce a 

evitare entrambi, puntando tutto sull'iro-

nia e la verosimiglianza della messa in sce-

na. Tanto è coinvolgente il racconto del le-

game che si rinsalda tra i due protagonisti, 

tra conflitti, risate, paure e speranze con-

divise. Più vicino alla commedia di forma-

zione che al dramma esistenzialista, il film 

fluisce con buon ritmo senza mai dimenti-

care il binomio efficace di cuore e umori-

smo, profondità e leggerezza. Oltre a sen-

sibilizzare su temi importanti come auti-

smo, inclusione sociale e autodetermina-

zione delle persone con disabilità, invitan-



do con scanzonata leggerezza a oltrepas-

sare ogni pregiudizio, etichetta e stereoti-

po di sorta, Scarano ricorda a chi guarda 

che la fratellanza non è un legame scon-

tato. Si costruisce giorno dopo giorno con-

centrandosi sulle potenzialità dell'altro, 

più che sui limiti o difetti, impegnandosi 

reciprocamente a supportare più che a 

sopportare. 

Claudia Catalli, MyMovies  
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