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Rossellini, “inventore” del neorealismo

“Hanno detto, scritto e ripetuto in tutti i toni che io ho scoperto una nuova forma di espressione: 
il neorealismo. È certamente vero poiché, su questo punto, tutti i critici sono d’accordo e nessuno 
ha mai ragione contro l’opinione generale. Ma non riesco facilmente a lasciarmi convincere. Que-
sto termine di neorealismo è nato con Roma città aperta. Successo a scoppio ritardato, come le 
bombe dello stesso nome. Quando fu presentato a Cannes nel 1946, il film passò totalmente 
inosservato. L’hanno scoperto molto più tardi e inoltre non sono sicuro che abbiano ben compre-
so le mie intenzioni. In quell’occasione mi hanno battezzato l’inventore del neorealismo italiano. 
Che cosa significa? Io non mi sento affatto solidale con i film che si fanno nel mio paese. Mi 
sembra evidente che ciascuno possiede il suo proprio realismo e che ciascuno stima che il suo sia 
il migliore, me compreso. Il mio ‘neorealismo’ personale non è nient’altro che una posizione mo-
rale che si può spiegare in tre parole: l’amore del prossimo”1.

Una posizione morale che consiste nel mettersi a guardare obiettivamente il mondo e le vi-
cende umane, senza portare su di esse nessun giudizio, “perché le cose, in sé, hanno il loro giudi-
zio”2; e rifiutando drasticamente la tentazione della spettacolarizzazione, perché “oggetto del film 
realistico è il ‘mondo’, non la storia, non il racconto”3. Sarà lo stesso Rossellini a far notare a chi 
considerò Roma città aperta come la rivelazione di una nuova tendenza del cinema italiano, che il 
neorealismo nacque in effetti già anni prima, nel bel mezzo della seconda guerra mondiale, grazie 
ai suoi film precedenti, da lui stesso definiti “documentari romanzati”: La nave bianca (1941), sul 
mondo dei feriti su una nave ospedale, Un pilota ritorna (1942), su un pilota fatto prigioniero 
dagli inglesi, e L’uomo della croce (1943), ambientato durante la campagna di Russia. Certo, Ros-
sellini era ancora in parte prigioniero di quella retorica del fascismo che tendeva a infarcire l’os-
servazione del reale con artifici spettacolari, ma già si poteva intravvedere, in questi film che 
costituiscono la “trilogia della guerra fascista”, la sua tendenza ad osservare con sguardo docu-
mentaristico l’umanità e la semplicità degli umili, magari senza rendersi ben conto che anche 
questo poteva servire alla propaganda di un regime che si avviava verso la crisi. E un certo neore-
alismo in nuce era rintracciabile, sempre secondo Rossellini, anche in certi film (di Mario Bon-
nard, di Mario Mattoli…) interpretati con creatività tutta romanesca da Anna Magnani e da Aldo 
Fabrizi, che non a caso ritroveremo come interpreti di Roma città aperta. E da parte nostra non 
possiamo non citare Ossessione di Visconti (1943), tradizionalmente considerato il primo vero film 
neorealista, anche se Rossellini forse non lo considerava tale.

In ogni caso Roma città aperta e i due film successivi che costituiscono la cosiddetta “trilogia 
della guerra antifascista” (Paisà e Germania anno zero), rimangono indiscusse pietre miliari nella 
storia del neorealismo italiano; e Rossellini, nonostante gli insuccessi commerciali che saranno 
una costante della sua carriera, e grazie soprattutto ai giovani critici francesi che poi passeranno 
alla regia nell’avventura della Nouvelle Vague (Truffaut, Godard, Rivette, Rohmer…) diventerà 
un punto di riferimento imprescindibile per tutto il cinema moderno che ha voluto uscire dagli 
studi e considerare la macchina da presa come strumento per indagare la realtà (fatti, ambienti, 
personaggi) senza il filtro della narrazione spettacolare e i fronzoli del cinema di genere.

Dalla fine degli anni Quaranta, Rossellini abbandona i temi della guerra e del dopoguerra, 
per concentrarsi su aspetti più intimi, indagando il profondo dell’animo umano, spesso non in 
armonia con il mondo circostante: nascono così altri film fondamentali come L’amore (1948) con 
Anna Magnani e soprattutto quelli interpretati da Ingrid Bergman nel periodo in cui era divenu-
ta la moglie del regista suscitando l’indignazione e l’ostracismo di Hollywood: Stromboli terra di 
Dio (1949), Europa 51 (1952), Viaggio in Italia (1953), La paura – Non credo più nell’amore (1954) 
e Giovanna d’Arco al rogo (1955).

Il nostro omaggio al maestro del neorealismo si chiude con India (1959), film importante 
perché risultato di una ricerca di nuove forme espressive e anticipatore di quella che sarà la secon-
da (e meno conosciuta) fase della sua carriera, che lo porterà a battere i sentieri della divulgazione 
storica e scientifica, passando dal cinema alla televisione.

Da tempo i cineclub ticinesi desideravano dedicare una retrospettiva a Roberto Rossellini, 
ma non erano mai riusciti ad organizzarla come avrebbero voluto per la difficoltà di reperire le 
copie dei suoi film e gli aventi diritto. Ora, finalmente, l’occasione si è presentata, grazie alla col-
laborazione con la Cinémathèque suisse che ci ha messo a disposizione nove fra i suoi film più 
importanti in copie digitali restaurate.

François Truffaut, che l’ha conosciuto bene e che riconosce apertamente l’influenza che i film 
di Rossellini hanno avuto sui suoi (in particolare di Germania anno zero su Les quatre cents coups, 
perché “a parte Vigo, Rossellini è il solo cineasta che ha filmato l’adolescenza evitando il sentimen-
talismo”) ha detto di lui le parole più semplici e più veritiere: “…era l’uomo di cinema più intelli-
gente, più colto e anche il meno estetizzante. Se è vero che l’artista si nutre della sua stessa nevro-
si, allora Rossellini non era un artista, perché non ho incontrato mai nessuno meno narcisista. 
Detestava la finzione, gli intrighi, i romanzi. Non amava che le opere storiche e scientifiche. Cu-
rioso e dotato del gusto dell’informazione, detestava tutto ciò che è vago, sfumato, non formulato, 
suicida. Come Jean-Paul Sartre, pensava che tutto è comunicabile. Era anche un amico caloroso 
e buono. Tra la gente celebre che ho conosciuto, era forse il solo che si interessava prima degli altri 
che di se stesso”4.

Michele Dell’Ambrogio, Circolo del cinema Bellinzona

1 Roberto Rossellini, in H. Hell, Je ne suis pas le père du néo-réalisme, in “Arts”, 16.6.1954, riportato in Gianni Rondolino, 
 Roberto Rossellini, Milano, L’Unità / Il Castoro, 1995
2 Roberto Rossellini, in P. Baldelli, Roberto Rossellini, Roma, Samonà e Savelli, 1972
3 Roberto Rossellini, in R. Rossellini e M. Verdone, Colloquio sul neorealismo, in “Bianco e Nero”, a. XIII, n. 2, 1952
4 François Truffaut, I film della mia vita, Venezia, Marsilio, 1978

ROMA CITTÀ APERTA
Italia 1945

Sceneggiatura: Sergio Amidei, Federico Fellini, Roberto Rossellini, da un soggetto di Sergio Amidei e Alberto Consiglio; fotografia: Ubaldo 
Arata; montaggio: Eraldo da Roma; scenografia: Renzo Megna; musica: Renzo Rossellini; interpreti: Anna Magnani, Aldo Fabrizi, Marcello 
Pagliero, Maria Michi, Harry Feist, Francesco Grandjacquet, Giovanna Galletti, Vito Annicchiarico, Nando Bruno…; produzione: F. De Mar-
tino per Excelsa Film.
Bianco e nero, v.o. italiana, st. f, 98’

Nella Roma occupata dai nazisti si intrecciano le vicende umane e politiche di alcune persone: la 
popolana Pina (Magnani) sarà uccisa mentre tenta di raggiungere il camion sul quale il suo uomo 
(Grandjacquet), un tipografo impegnato nella Resistenza, sta per essere deportato; l’ingegnere 
comunista Manfredi (Pagliero), arrestato in seguito alle soffiate della sua ex amante (Michi), mo-
rirà per le torture; don Pietro (Fabrizi), il parroco del quartiere che protegge e aiuta i partigiani, 
sarà fucilato sotto gli occhi dei bambini della parrocchia, tra cui il figlioletto (Annicchiarico) – 
ormai orfano – di Pina, che aveva già assistito alla morte della madre.

Ispirato alla vicenda reale di don Luigi Morosini, è il capolavoro e il film simbolo del neorealismo, 
realizzato subito dopo la liberazione della capitale in condizioni precarie (Rossellini usò pellicola sca-
duta e set di fortuna). Accolto con freddezza in Italia (soprattutto per un’errata interpretazione delle 
“concessioni” di Rossellini al melodramma popolare), ebbe un immediato successo all’estero, vincendo il 
Festival di Cannes nel 1946 (tra i tanti estimatori del film, Otto Preminger: “La storia del cinema si 
divide in due ere: una prima e una dopo Roma città aperta”). Commovente ancora a distanza di anni, 
il film reagisce con il suo stile semplice e diretto alla retorica di tanti anni di fascismo e oppone “a una 
tradizionale ipocrisia la sincerità e il desiderio di mettere gli uomini al cospetto della realtà così com’ è” 
{Fofi]. Memorabili le interpretazioni della Magnani e di Fabrizi. È entrata nella storia del cinema la 
scena della morte di Pina. Tra gli aiuti operatore di ripresa ci sono Carlo Di Palma e Gianni Di Ve-
nanzo. Marcello Pagliero, indimenticabile Manfredi, è il futuro regista di Roma città libera (La 
notte porta consiglio), 1948.

PAISÀ
Italia 1946

Sceneggiatura: Sergio Amidei, Federico Fellini, Roberto Rossellini, da un soggetto di Victor Haines, Marcello Pagliero, Sergio Amidei, Fe-
derico Fellini, Roberto Rossellini, Vasco Pratolini; fotografia: Otello Martelli; montaggio: Eraldo da Roma; musica: Renzo Rossellini; inter-
preti: 1° episodio: Carmela Sazio, Robert van Loon, Carlo Pisacane; 2° episodio: John Kitzmiller, Dots M. Johnson, Alfonsino Pasca; 3° 
episodio: Maria Michi, Far Moore, Gig Gori, Giulietta Masina; 4° episodio: Harriet White, Renzo Avanzo; 5° episodio: Bill Tubbs; 6° episodio: 
Dale Edmonds, Cigolani; produzione: Roberto Rossellini per OFI/Foreign Film Production Inc./Capitani Film.
Bianco e nero, v.o. italiana, st. f, 125’

Sei episodi sull’avanzata degli alleati attraverso l’Italia. Nel primo una ragazza siciliana fraternizza 
con un soldato americano: entrambi vengono uccisi dai tedeschi, ma gli americani crederanno la 
ragazza una traditrice. Nel secondo uno scugnizzo napoletano ruba le scarpe a un soldato nero che 
finisce con l’impietosirsi. Nel terzo una ragazza romana costretta a prostituirsi ritrova il soldato 
americano che l’aveva conosciuta il giorno della liberazione di Roma: ma lui non la vorrà più rive-
dere. Nel quarto un’infermiera inglese attraversa Firenze alla vana ricerca di un partigiano che 
ama. Nel quinto tre cappellani di confessioni diverse sono ospiti di un convento di monaci bona-
ri, che digiunano per la conversione di due “eretici”. Nel sesto, nel delta del Po, partigiani e para-
cadutisti alleati sono vittime della ferocia nazista.

Girato con mezzi di fortuna a ridosso dei fatti e prodotto con la collaborazione della Foreign 
Film Production Inc., un capolavoro del neorealismo. L’ ideologia di Rossellini è ispirata a un umani-
tarismo e un umanesimo un po’ generico (vedi il quinto episodio), ma la sua visione della vita è tra-
gica e asciutta, e la capacità di cogliere e sintetizzare la realtà è unica. La spoglia commozione, i rari 
momenti di sorriso, la durezza non conciliatoria del finale ne fanno un film indimenticabile e impre-
scindibile nella nostra storia culturale (…). Esiguo, allora, il successo di pubblico. La voce narrante è 
di Giulio Panicali.

GERMANIA ANNO ZERO
Italia/Francia/Germania 1948

Sceneggiatura: Roberto Rossellini, Carlo Lizzani, Max Colpet, da un soggetto di Roberto Rossellini; fotografia: Robert Juillard; montaggio: 
Eraldo da Roma; scenografia: Roberto Filippone; musica: Renzo Rossellini; interpreti:Edmund Moeschke, Ingetraud Hintze, Franz Krüger, 
Barbara Hintz, Ernst Pittschau, Eric Gühne; produzione: Alfredo Guarini, Roberto Rossellini per Tevere Film/Salvo D’Angelo/Sadfilm.
Bianco e nero, v.o. tedesca, st. f, 75’

All’indomani della seconda guerra mondiale, in una Berlino semidistrutta dai bombardamenti, il 
tredicenne Edmund Köhler (Moeschke) vive di espedienti, cercando di mantenere il padre inva-
lido, mentre il fratello è ricercato come ex nazista e la sorella si prostituisce. Sobillato da un pro-
fessore nazista (Gühne), avvelenerà il padre, per poi buttarsi da una casa diroccata.

Conclusione disperata (Rossellini aveva da poco perduto il figlio Romano) dell’ ideale trilogia che 
comprende Roma città aperta e Paisà. Scarno e straziante, forse il film che meglio esprime la poetica rea-
lista del regista: muovendo la macchina da presa tra le macerie, Rossellini fonde “investigazione sociale e 
investigazione morale” cogliendo senza retorica lo spirito di una città dove, dice la voce fuori campo all’ i-
nizio, le persone “vivono nella tragedia come nel loro elemento naturale”. Pregnante la scelta di fare di 
Edmund, fisicamente, un prototipo del giovane ariano. Premiato al festival di Locarno (miglior film e 
miglior sceneggiatura), ebbe vita breve e magri incassi nelle sale italiane.

L’AMORE
Italia 1948

1° episodio: LA VOCE UMANA. Sceneggiatura: Roberto Rossellini, dall’atto unico La voix humaine di Jean Cocteau; fotografia: Robert Jul-
liard; scenografia: Christian Bérard; musica: Renzo Rossellini; interprete: Anna Magnani. 2° episodio: IL MIRACOLO. Sceneggiatura: Ro-
berto Rossellini, da un soggetto di Federico Fellini; fotografia: Aldo Tonti; musica: Renzo Rossellini; interpreti: Anna Magnani, Federico 
Fellini. Produzione: Tevere Film.
Bianco e nero, v.o. italiana, st. f, 78’

Film in due episodi, “omaggio all’arte della Magnani” (come spiega un cartello all’inizio), La voce 
umana (con Anna Magnani) e Il miracolo (con Anna Magnani e Federico Fellini). Il primo, fedele 
trasposizione dell’atto unico La voix humaine di Jean Cocteau, è un drammatico monologo della 
Magnani al telefono con l’uomo che la vuole lasciare (ripreso circa quarant’anni dopo da Maselli in 
Codice privato). Il secondo, tratto dal racconto Flor de santidad di Ramón María del Valle Inclán, 
vede impegnato il giovane Fellini, anche come attore: è un vagabondo che incontra un’ingenua pa-
stora, lei lo crede san Giuseppe sceso in Terra per parlarle e invece lui si approfitterà della donna.

Due diversi tipi d’amore, due storie perfettamente autonome (girate a un anno di distanza) unite 
da Rossellini unicamente per problemi distributivi.

STROMBOLI TERRA DI DIO
Italia 1949

Sceneggiatura: Roberto Rossellini, Sergio Amidei, Gian Paolo Callegari, Art Cohn, Renzo Cesana; fotografia: Otello Martelli; montaggio: 
Jolanda Benvenuti; musica: Renzo Rossellini; interpreti: Ingrid Bergman, Mario Vitale, Renzo Cesana, Mario Sponza…; produzione: Berit 
Film (Bergman, Rossellini) per RKO.
Bianco e nero, v.o. italiana e inglese, st. f, 107’

La profuga lituana Karin (Bergman) per diventare cittadina italiana sposa Antonio (Vitale), una 
guardia del campo di internamento dove si trova. Ma a Stromboli (dove l’uomo fa il pescatore) pati-
sce duramente la sua condizione di donna e di straniera. Incinta, decide di fuggire con l’aiuto del 
guardiano del faro: ma, sola di notte sulle pendici del vulcano, è presa da smarrimento. All’alba in-
voca da Dio coraggio e comprensione.

Giocato sul contrasto tra due culture inconciliabili, uno dei più intensi ritratti di donna rosselli-
niani, mentre la natura ostile e selvaggia è il presupposto di un dramma che assume dimensioni cosmi-
che. Le sequenze documentaristiche (la mattanza, l’eruzione del vulcano) adottano il punto di vista 
della protagonista e si fondono perfettamente col racconto. Il film che fece incontrare Rossellini e la 
Bergman fu poco apprezzato all’epoca, e addirittura boicottato dagli americani, che moralisticamente 
non perdonarono alla Bergman – ancora sposata – l’amore per Rossellini. La sua prova, accanto ad 
attori non professionisti, è splendida (…) Per ripicca sentimentale, Anna Magnani si impegnò, nello 
stesso periodo, nel film Vulcano girato a Lipari e uscito prima di Stromboli.

LA MACCHINA AMMAZZACATTIVI
Italia 1952

Sceneggiatura: Sergio Amidei, Giancarlo Vigorelli, Franco Brusati, Liana Ferri, Roberto Rossellini, da un soggetto di Eduardo De Filippo e 
Fabrizio Sarazani; fotografia: Tino Santoni, Enrico Betti Berutto; montaggio: Jolanda Benvenuti; musica: Renzo Rossellini; interpreti: Gen-
naro Pisano, Marilyn Buferd, Bill Tubbs, Helen Tubbs, Aldo Giuffré, Giovanni Amato, Clara Bindi, Giacomo Furrà…; produzione: Universalia/
Tevere Film.
Bianco e nero, v.o. italiana, st. f, 80’

Celestino (Pisano) scopre che la sua macchina fotografica elimina gli uomini malvagi; incomincia 
a farne uso ma poi si rende conto che è un dono diabolico, e che la pulizia completa comportereb-
be una strage.

Un apologo fiabesco che, secondo Rossellini, doveva educare brechtianamente gli spettatori. La 
vena neorealistica viene annacquata a favore di un bozzettismo gradevole ma di maniera. La lavora-
zione del film iniziò nel 1948 ma fu completata (probabilmente dagli assistenti di Rossellini, Massimo 
Mida Puccini e Renzo Avanzo) solo alla fine del 1951; quando uscì l’anno successivo, il film fece regi-
strare incassi irrisori.

VIAGGIO IN ITALIA
Italia/Francia 1953

Sceneggiatura: Roberto Rossellini e Vitaliano Brancati; fotografia: Enzo Serafin; montaggio: Jolanda Benvenuti; scenografia: Piero Filippo-
ne; musica: Renzo Rossellini; interpreti: Ingrid Bergman, George Sanders, Leslie Daniels, Nathalia Ray, Marie Mauban, Anna Proclemer, 
Jackie Frost, Paul Müller; produzione: Italia Film/Junio-Speva Film/Ariane/Francinex/SCG.
Bianco e nero, v.o. inglese e italiana, st. it/f, 79’

Una coppia d’inglesi (Bergman e Sanders) in grave crisi coniugale arriva a Napoli. Estranei l’uno 
all’altra, compiono da stranieri due diversi percorsi nella realtà che li circonda, ma alla fine si ri-
trovano, durante una processione, stretti in un abbraccio.

Il disagio della civiltà borghese a confronto con una dimensione panica della vita, un viaggio con 
precise coordinate geografiche, che segue però gli angosciosi tracciati interiori dei personaggi. Le sequen-
ze semi-documentaristiche (Pozzuoli, i calchi di gesso delle vittime di Pompei) si fondono alla perfezio-
ne col racconto, rispecchiando sempre lo stato d’animo dei protagonisti. Dopo il neorealismo e prima del 
cinema esistenziale di Antonioni, Rossellini stacca la macchina da presa dai fatti e impone agli attori 
una recitazione straniata, arrivando a cogliere il senso profondo dell’alienazione contemporanea nella 
vuota attesa del Nulla, a cui però riesce ancora a trovare una soluzione. Fu stroncato quasi ovunque 
(negli Usa si rimpiangeva la Bergman hollywoodiana, in Italia il Rossellini di Paisà), tranne in Fran-
cia: i Cahiers inclusero il film tra i migliori dieci di ogni epoca, Bazin, Rivette, Truffaut e Godard 
scrissero saggi acuti e recensioni entusiaste. Naturalmente avevano ragione. Commercialmente fu un 
disastro e per il regista diventò sempre più difficile trovare finanziamenti.

LA PAURA – NON CREDO PIÙ ALL’AMORE
Italia/Rft 1954

Sceneggiatura: Sergio Amidei, Franz Graf Treuberg, dal racconto Angst di Stefan Zweig; fotografia: Carlo Carlini, Hans Schnackertz; musica: 
Renzo Rossellini; interpreti: Ingrid Bergman, Mathias Wieman, Renate Mannhardt, Kurt Kreuger, Luisa Vidor; produzione: Aniene Film/
Ariston Film.
Bianco e nero, v.o. inglese, st. it, 75’

Irene (Bergman), moglie di un industriale farmaceutico (Wieman), ha deciso di lasciare il suo 
amante (Kreuger), ma viene ricattata da una cinica arpia. Per nascondere la verità, Irene deve co-
minciare una recita che la logora: ma ignora che il marito conosce già la verità, e che si diverte 
sadicamente alle sue spalle.

Dopo essere stata presentata in una luce ambigua, ben presto la Bergman torna a essere un’eroina 
incerta come quelle di Europa 51 e di Viaggio in Italia, e patisce una punizione sproporzionata alla 
sua colpa. Rossellini aderisce al suo punto di vista, e riesce a costruire un’atmosfera di angoscia e sospet-
to, complici sia ombre espressioniste che più sottili giochi di finzioni e allusioni. L’ ispirazione di fondo 
– coi temi della colpa, dell’espiazione e della tentazione al suicidio – è tipicamente cattolica, ma la 
distribuzione del bene e del male tutt’altro che manichea o “bigotta”, come ha detto qualcuno. Ultimo 
capitolo della collaborazione con la Bergman, è sempre stato considerato un episodio minore della fil-
mografia rosselliniana – probabilmente per pregiudizi contro la struttura quasi da thriller – e merita 
di essere rivalutato. La sceneggiatura è la terza versione del racconto Angoscia di Stefan Zweig, dopo 
quella di Hans Steinhoff (Paura, 1928) e di Victor Tourjansky (La peur, 1936, inedito in Italia. 
Conosciuto anche con i titoli Non credo più nell’amore e Incubo).

INDIA
India/Italia 1959

Sceneggiatura: Sonali Senroy Das Gupta, Fereydoun Hoveyda, Roberto Rossellini, da un soggetto di Roberto Rossellini; fotografia: Aldo 
Tonti; montaggio: Cesare Corvagna; musica: Giovanni Bross, Philippe Arthuys; interpreti: attori non professionisti; produzione: Aniene Film/
Union Générale Cinématographique.
Colore, v.o. italiana e hindi, st. it, 90’

Un viaggio nell’India, dal caos metropolitano di Benares alle piccole realtà dei villaggi sparsi nell’in-
terno: il lavoro fatto con l’aiuto degli elefanti, l’amore tra un mahut (guardiano di elefanti) e una 
giovane acrobata ambulante, lo scontro tra un operaio che lavora alla diga di Hirakud e la moglie, il 
rapporto tra un contadino e una tigre, lo smarrimento di una scimmia quando muore il suo padrone.

Prodotto contemporaneamente a una serie di dieci episodi per la televisione (L’India vista da Rossel-
lini, mandati in onda dal 7 gennaio all’11 marzo 1959), questo film doveva essere il primo di una serie, 
con cui documentare i problemi più urgenti del mondo contemporaneo. Nato da un bisogno personale 
(cercare strade espressive lontane da quelle tradizionali), India non riesce sempre a fondere rigore morale e 
curiosità antropologica (la “naturalità” indiana messa a confronto con la “rigidità intellettuale” dell’Occi-
dente), ma resta un momento centrale nel percorso di Rossellini che da qui lo porterà ai film didattici per 
la televisione. Sceneggiato insieme al critico dei Cahiers Fereydoun Hoveyda e a Sonali Senroy Das Gupta, 
il film fu l’occasione per l’ incontro tra il regista e quella che sarebbe diventata la sua terza moglie.

Schede sui film da Il Mereghetti. Dizionario dei film 2014, Milano, Baldini & Castoldi, 2013

Per le copie restaurate in DCP e per i diritti sui film, si ringrazia sentitamente la Cinémathèque 
suisse di Losanna.


