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I cinematografi di città e di paese, vecchia 
maniera, non ci sono praticamente più da 
nessuna parte. Vorrei proprio vedere se ci 

fossero ancora, i quattro cinema, se i nostalgici 
che sono sempre lì a nominarli ci andrebbero 
con regolarità: oggi come dieci anni fa, come 
venti anni fa, come trenta anni fa, come 
quaranta anni fa. Sì, infatti lo Zignago, l’ultimo 
baluardo, ha abbassato la clèr nel 1980. In 
cartellone: American Gigolò con Richard Gere. 

Ma è con estremo piacere che ricordo quei 
tempi di quando a Mortara c’erano quattro sale:  
Angelicum, il cinema della 
parrocchia di San Lorenzo. 
Autogestito. Programmazione 
per ragazzi e per bambini. 

Ricci, in vicolo Morelli. Terze 
visioni di western, pellicole di 
guerra o film “minori”. 

Palestra, in piazza San 
Cassiano. Si chiamava Palestra 
perché a fianco della palestra 
Costanza che stava in San 
Cassiano prima dell’attuale 
restauro. Anche qui film 
minori, magari poco popolari, 
con un occhio di riguardo ai 
“vietati ai 18”. 

Zignago. Il più moderno, 
quello che dava le seconde 
visioni qualche mese dopo 
di Milano. È stato l’ultimo ad 
aprire in città e l’ultimo a chiudere (domenica 
25 maggio 1980). Alla cassa la proprietaria del 
circuito: la signora Pinuccia che col marito 
Giancarlo Francese (scomparso nel 79) per 364 
giorni annui (il venerdì santo l’unica chiusura) 
gestiva Zignago Ricci e Palestra dal 1962  dopo 

Quänd, a Murtara, a gh’eran 
quatar cinema

                                                                                                 
                                                                                                       di Marta Costa

essere subentrati a Enrico Monti, patron dei 
cinema mortaresi fin dal secondo dopoguerra. 

Qualche ricordo in più: si poteva fumare, la 
tivù aveva due canali nazionali e la Svizzera, 
internet non era neppure fantascienza. 
Alla cassa si vendevano le caramelle in stic. 
All’Angelicum c’erano pure le patatine e i 
popcorn; e anche le mou (sfuse) che se non 
avevano moneta te le davano di resto. Oggi 
senza licenza specifica e registratore di cassa, 
uno “spaccio” simile sarebbe improponibile. 
La vera meraviglia era il bar itinerante del 

Pasqualino. A ogni spettacolo 
riusciva a girare le tre sale 
(Angelicum escluso). Passava 
con la giacchetta bianca e 
al buio faceva tintinnare 
l’apritappi sulle bottigliette di 
bibite fresche che teneva nella 
cassetta appesa al collo. Aveva 
anche i Tuc, le arachidi e i 
sacchetti di gommoni. 

In questo numero del Vaglio 
il cinema è protagonista. Non 
si racconta di cinematografi, 
ma dei film girati in questa 
terra; del rapporto tra cinema 
e letteratura, e tra cinema e 
Chiesa; del mondo medico sul 
grande schermo; ricorderemo 
Eriprando Visconti, un regista 
lomellino non valorizzato 

quanto avrebbe meritato. Una nostra storica 
collaboratrice ci svela la storia di un altro suo 
parente attore. E infine, tanto di cappello a un 
mito: il cinquantennale di Trinità. 

Quindi... buio in sala e buona visione, anzi 
buona lettura. 

Pianta del Cinema-Teatro Zignago 
(676 posti a sedere)
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Chi lavora nel mondo della cinemato-
grafia ben conosce l’importanza che 
può avere l’ambiente in cui si gira. 

Alcuni film, infatti, sono rimasti impressi  
visivamente più per i luoghi in cui sono state 
girate le scene che il contenuto della pellicola. 
Il nostro capoluogo di provincia, con i suoi 
palazzi storici e il suo borgo antico, è stato 

scelto da parecchi registi come luogo ideale 
per la ripresa del proprio film. 

Alberto Lattuada, nel 1952  girò Il 
Cappotto, tratto dall’omonimo racconto 
dello scrittore russo Nikolas Gogol. Tra gli 
sceneggiatori Cesare Zavattini e tra le scene 
di una Pavia degli anni 30, con tonnellate 
di neve artificiale, un Renato Rascel nel suo 
primo ruolo drammatico con cui sfiorò la 

premiazione a Cannes. Renato Castellani 
nel 1957, con Lea Massari nel ruolo di Lucia, 
studentessa di chimica a Pavia, fu il regista 
di I Sogni nel cassetto, mentre Dino Risi nel 
1981 girò Fantasma d’amore, con Marcello 
Mastroianni e Romy Schneider. 

Altri film contengono scene girate a 
Pavia come Le cinque giornate del 1973, 

con Adriano Celentano e la regia di Dario 
Argento; Squadra volante di Stelvio Massi 
del 1974, con Tomas Millian e Gastone 
Moschin; Cinque donne per l’assassino, 
sempre del 1974 con Giorgio Albertazzi; 
Mark il poliziotto; Bruciati da cocente 
passione; La orca, di Eriprando Visconti, 
nipote del noto Luchino; e Liberi, armati e 
pericolosi, di Romolo Guerrieri con Eleonora 

Ciak si gira, a casa nostra 
Il territorio pavese e lomellino ambientazione di film di successo

                                                                            di Graziella Bazzan

Salone Teresiano della Biblioteca Universitaria di Pavia
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nel film è impersonato dall’attore Riccardo 
Zini; segue Hitler contro Picasso, film 
documentario con Toni Servillo alla scoperta 
della prima volta del Dossier Gurlitt e rari 
materiali d’archivio, dei tesori segreti del 
Fuherer e di Goering. 
Anche il regista Riccardo Milani scelse 

l’università pavese e le sue sale 
per girare nel 2012 Una grande 
famiglia, la sceneggiatura 
era di Ivan Cotroneo e tra gli 
attori spiccavano i nomi di 
Stefania Sandrelli e Alessandro 
Gassman. Nella città bagnata 
dal Ticino, che scorre tra il verde 
delle piante in mille meandri 
azzurri, lambendola e passando 
oltre, ancora film con Mario 
Monicelli in Facciamo paradiso; 
Marina Spada con Il mio domani 
e la  tedesca Margarethe Von 
Trotta che gira Paura e amore, 
una trasposizione negli anni 
80 de Le tre sorelle, di Cechov.

Finanziato da Rizzoli, il film è appoggiato 
da Bettino Craxi e da un esordiente Silvio 
Berlusconi nel ruolo di co-produttore, tra gli 
attori Valeria Golino e Sergio Castellitto. 

Pavia ha fatto anche da sfondo a due 

Giorgi e Diego Abatantuono. Piazza Botta e 
le vie limitrofe hanno costituito il set per 
le riprese del film L’albero degli zoccoli di 
Ermanno Olmi. Lì si sono girate le scene 
dell’arrivo degli sposi contadini in città, 
durante i tumulti di Milano del 1898. 

Set e telecamere anche nell’antica farmacia 
Pedotti, inserita in una prestigiosa torre in 
cotto, in corso Garibaldi. Al suo interno 
infatti la troupe di Rai Tre ha girato alcune 
scene dell’Uomo dell’argine, ispirato alla vita 
di Don Primo Mazzolari, parroco di paese 
che per essere coerente con il Vangelo, si 
oppose all’ideologia fascista che pretendeva 
di comandare gli uomini nella loro totalità, 
coscienze comprese. 

L’Istituto Luce e la Combat film hanno 
concesso vere immagini di repertorio a 
cui il regista Gilberto Squizzato ha unito 
sapientemente le scene girate ex novo, 
ottenendo una singolare ed inedita forma 
di racconto cinematografico, andato in 
onda, in prima serata, nella primavera del 
2004. Il salone Teresiano e altre sale della 
biblioteca universitaria voluta da Maria 
Teresa d’Austria, nel Settecento, e tra le più 
antiche in Italia, sono state set pubblicitari e 
cinematografici. 

Nel 2005 è stato girato L’eredità di Albert, 
un’intervista impossibile con Albert 
Einstein. Ambientato integralmente a Pavia, 
nei luoghi esistenti all’epoca del soggiorno 
della famiglia del celebre scienziato, che 

Collegio Ghislieri di Pavia - Il Cortile (foto Luigi Pagetti)
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produzioni storiche della Rai come I 
promessi sposi e La Piovra 4. Nel 2018 poi, 
per tre settimane, è stata il set del film 
Aquile randagie di Gianni Aureli. Questo 
lungometraggio girato tra piazza Botta, 
piazza del Carmine e presso il collegio 
Ghislieri, è stato presentato al Giffoni film 
festival e narra la storia di un gruppo scout 
che si oppose al fascismo. 

Il regista, che in gioventù è stato capo 
scout per dodici anni, con l’aiuto della 

sceneggiatrice Gaia Moretti, ha voluto 
mettere in scena la vicenda per farla 
diventare patrimonio di tutti. Le Aquile 
randagie sono nate in Lombardia e hanno 
fatto parte a pieno titolo della Resistenza. 

La storia che era stata anche raccontata 
in un documentario Rai nel 2015, si svolge 
tra il 1928 e il 1945. Nei panni del cardinale 
Schuster, l’attore romano Maurizio Lops. 

È una storia fatta di valori e di coraggio. 
La Resistenza a Pavia è legata anche alla 
presenza di Teresio Olivelli giovanissimo 
rettore del Ghislieri, “ribelle per amore”, 
morto nel campo di sterminio di Hersbruck 
e recentemente proclamato beato. Sempre al 
collegio universitario Ghislieri, fondato nel 

1567 da Pio V, nel 2019 vengono effettuate 
alcune riprese di un altro film, Hammamet, 
la storia degli ultimi anni della vita di 
Bettino Craxi, portato sul grande schermo 
da Pierfrancesco Favino. 

La sanità pavese è diventata set 
cinematografico con il film Stem Cell, uscito 
quest’anno nelle sale cinematografiche, 
con Giuseppe Di Giorgio come regista e 
l’ambientazione collocata tra il Mondino e il 
San Matteo, oltre che negli storici saloni del 
collegio Borromeo. La vicenda narra delle 
indagini che un commissario di polizia della 
sezione omicidi di Pavia, svolge sulla morte 
sospetta di persone note, mentre sono curate 
con cellule staminali.

In provincia sono diverse le località notate 
da registi come probabili set cinematografici.
Mede è stata scelta da Renato De Maria per 
Lo Spietato, con Scamarcio come interprete; 
a Vigevano, dove è riconoscibile la storica 
piazza  e alcune vie cittadine è stato girato il 
film con Alberto Sordi Il maestro di Vigevano 
(1963) di Elio Petri, tratto dal romanzo di 
Lucio Mastronardi. Sempre la piazza Ducale 

e il Castello sono state immortalate in alcune 
scene di Made in Italy di Ligabue. 

Ancora realizzazioni cinematografiche 
all’interno di uno tra i più imponenti castelli 
della Lombardia, è il docufilm Un esercizio di 
memoria, promosso dalla sezione vigevanese 
dell’Anpi, il cui soggetto parte da un episodio di 
storia locale: la fucilazione di tre giovanissimi 

Alberto Sordi in “Il maestro di Vigevano” di Elio Petri, 1963
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partigiani nel castello di Vigevano il 6 
ottobre 1944, regia di Luigi Alcide Fusani, 
protagonisti diversi studenti del liceo Cairoli, 
coadiuvati dai loro professori. Bianco, Rosso 

e… nel 1972 di Alberto Lattuada con la 
Loren e Celentano è ambientato all’ospedale 
Civile e ritroviamo ancora il molleggiato in 
territorio lomellino con Il Bisbetico domato 
alla Sforzesca, Mani di velluto e Di che 
segno sei. 

Anche il  ponte di barche di Bereguardo è 
stato un luogo molto sfruttato durante gli anni 
70-80, così come il fiume Ticino e la Lomellina, 
che hanno offerto in diverse occasioni dei set 
molto caratteristici per film come I Girasoli di 
Vittorio De Sica, con la Loren e Mastroianni 
e Riso amaro, di Giuseppe De Santis con  
Gassman, Vallone e la Mangano, presso la 
cascina Kyrié di Confienza. 

A Torre d’Isola il regista Marco Tullio 
Giordana ha girato nel 2017 Nome di donna 
e alla frazione Belcreda di Gambolò invece 
si trova il cascinale Cà ‘d Bodo, casa di 
Artemio, nel film Il ragazzo di campagna con 
Renato Pozzetto. Ogni anno gli abitanti e i 
fan, rivivono durante le merende di gruppo, 
le scene del lungometraggio, ripetendo a 
memoria le battute; forse un modo come 
un altro per promuovere il territorio, 

valorizzandone insieme la storia e il paesaggio. 
Di recente produzione un’opera unica nel 

suo genere e pluripremiata in America, si 
tratta di Essere Leonardo da Vinci, del regista e 
attore Massimiliano Finazzer Flory, proiettato 
in anteprima alla Cavallerizza del Castello di 
Vigevano. 

Anche a casa nostra sono state girate alcune 
scene cinematografiche, sono quelle del film, 
One more day, di e con Andrea Preti, top 
model lomellino, nato a Copenaghen ma 
con infanzia, adolescenza e studi a Mortara. 
Alquanto insolito il set, era infatti il nostro 
cimitero urbano che al ciak si gira, oltre alla 
troupe al completo si è riempito ovviamente di 
molti curiosi. Neanche al due di novembre si 
era mai visto un tale affollamento! 

Curiosità tutta al femminile nel 2005, presso 
la Casa Madre delle nostre suore Pianzoline, 
set cinematografico per la realizzazione 

del film Don Niente, che narra della vita 
di Padre Francesco Pianzola, fondatore 
della congregazione e beatizzato dal Santo 
Padre il 4 ottobre 2008. Accanto agli attori 
professionisti, nella pellicola hanno recitato 
anche alcune suore, indossando gli abiti 
originali usati prima del concilio. Per la 
colonna sonora sono state usate musiche 
di Ron e altre location del film sono state 
Sartirana Lomellina, luogo di nascita del 
Beato, e Vigevano.

Padre Francesco Pianzola “Don Niente”
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Letteratura e cinema
di fronte alla realtà

Un rapporto dialettico tra linguaggi                                                                                                                                        

                                                                                                                 di Maria Forni

Cinema dal greco kinéo, verbo che signi-
fica muovere: movimento, dinamismo, 
velocità, progresso sono le parole-chiave 

della cultura e dell’atmosfera sociale e indu-
striale dell’epoca che abbraccia l’ultimo scorcio 
del secolo XIX e i primi decenni del XX. 

Il cinema corona le ricerche di movimento 
succedute all’invenzione della fotografia. Sul fi-
nire del secolo positivista, ecco l’invenzione di 
un meccanismo che dona all’umanità la visione 
della realtà non più statica ma in movimento. 
Nell’epoca delle avanguardie storiche, in Italia 
soprattutto del Futurismo, si coglie una prima 
immediata sebbene indiretta influenza di un 
fenomeno artistico-letterario sul prodotto ci-
nematografico: il futurismo e l’espressionismo 
tedesco penetrano di sé le prime pellicole con 
visioni metropolitane e futuribili di grande sa-
pienza costruttiva. 

Ai suoi primordi la produzione cinematogra-
fica, però, viene incontro al gusto e alle richieste 
del grande pubblico: è stata fatta giustamente 
un’analogia tra il primo cinema e il circo, in 
quanto lo spettatore cerca unicamente la sor-
presa, il divertimento, la fonte di un’emozione 
che porti al riso clownesco o al brivido della 
paura. Brevi scenette, della durata di uno o due 
minuti, un cinema-spettacolo che ricerca lo stu-
pore, la novità. Quando la magia del circo perde 
in parte il suo fulgore, interviene la magia del 
cinema, che la rimpiazza e la fa sembrare altret-
tanto vera. 

Si ricorda un famoso domatore, che, invec-
chiato, sostituisce le parti più rischiose del suo 
“numero” con filmati girati in precedenza. Si è 
detto giustamente che “il cinema viene al mon-
do povero” (Di Giammatteo-Bragaglia). 

Invenzione europea, vede come antesignani 

i Fratelli Lumière, che in Francia girano bre-
vi scorci di vita quotidiana, con spunti comici 
come L’arroser arrosè del 1895, ove colui che an-
naffia finisce lui stesso annaffiato per un difetto 
della canna. Celebre, degli stessi autori, è anche 
L’arrivée d’un train en gare: irrefrenabile la pau-
ra degli spettatori nel vedersi venire incontro il 
treno con grande effetto realistico. 

La produzione di brevissimi spettacoli fu mol-
to consistente, ma era destinata a concludersi 
per le sue stesse caratteristiche di ripetitività. 
Il cinema-spettacolo volto solo a meravigliare 
stava per lasciare il posto al cinema come nar-
razione. E inevitabilmente il cinema narrazione 
richiama a sé l’attenzione degli scrittori. 

Quella che viene chiamata la “decima musa” 
suscita però atteggiamenti diversi nei rappre-
sentanti della letteratura ufficiale: una parte dei 
letterati ritiene ambigua e spuria, senza stru-
menti veramente artistici, la produzione cine-
matografica, mentre altri, più attenti all’evolu-
zione e al dinamismo dei tempi e della cultura, 
si avvicinano al cinema con curiosità e volontà 
di sperimentazione. 

Se si circoscrive il panorama all’Italia, occorre 
innanzi tutto collocare nel tempo e nello spazio 
geografico la nascita e lo sviluppo del cinema. 
La città in cui nasce nei primi anni del seco-
lo XX l’industria cinematografica è Torino: la 
cultura cinematografica è all’avanguardia, vi 
sono ben undici locali di proiezione e, soprat-
tutto,  numerose case di produzione, tra cui la 
più importante è la “Itala Film”, del produttore 
Pastrone, curiosa figura di ragioniere economo 
che diventa poi produttore, regista, sceneggia-
tore, promotore dei suoi spettacoli e fondatore 
del genere Kolossal con Quo vadis?, La caduta 
di Troia e soprattutto nel 1914 con Cabiria, film 

Il cinema è la scrittura moderna il cui inchiostro è la luce.
Jean Cocteau.
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storico ambientato nella seconda guerra punica. 
Il successo clamoroso favorì l’avvicinamento 

del prodotto cinematografico all’arte letteraria, 
specialmente perché Pastrone affidò a D’An-
nunzio l’incarico delle didascalie, che il poeta 
compose nel suo stile aulico e immaginifico. 
L’utilizzo della storia antica costituisce già un 
avvicinamento alla sfera letteraria, ma stava-
no per entrare in scena i romanzi come fonte 
di ispirazione delle narra-
zioni filmiche. D’Annun-
zio però, già abile creatore 
di linguaggi pubblicitari, 
dimostrò di aver colto la 
necessità di un linguaggio 
particolare per il cinema: 
dopo Cabiria affermò: 
“Nei trucchi sta la poten-
za vera e inimitabile del 
cinema”, riferendosi ov-
viamente agli “effetti spe-
ciali”.  L’eclettico Pastrone 
introdusse nei suoi film di 
avventura il personaggio 
di Maciste, eroe popolare, 
vendicatore, “superuomo 
di massa”, assumendo per 
interpretarlo uno scarica-
tore di porto e introducen-
do nel cinema la cultura 
del feulleiton. Il nome fu scelto da D’Annunzio, 
attinto dal mito. 

Un altro intellettuale, il poeta torinese Gui-
do Gozzano, mostrò interesse per il cinema: il 
poeta crepuscolare, tra melanconia e ironia, era 
anche un giovane elegante, frequentatore dei 
ritrovi torinesi e aperto alle novità del secolo. 
Non poteva perciò ignorare il cinema: la sua 
figura distinta si aggirava per i teatri di produ-
zione con profondo interesse. Contribuì al do-
cumentario di Roberto Omegna sulla vita delle 
farfalle, argomento a cui stava lavorando nelle 
epistole entomologiche e scrisse anche un co-
pione sulla vita di San Francesco, che la morte 
precoce gli impedì di realizzare. Un altro auto-
re dell’epoca, Luigi Pirandello,  che più avanti 
lavorerà alla trasposizione cinematografica di 
suoi romanzi e drammi, iniziò il suo rapporto 
tra cinema e letteratura in un modo diverso e 
nuovo: scrisse un romanzo, Si gira (1916), in 
cui il protagonista è un operatore, che perde la 
consapevolezza della differenza tra realtà quo-
tidiana e finzione: è il tema pirandelliano della 

perdita di identità e dell’unità della coscienza, 
ma visto sul set, dove si snodano avventure eso-
tiche con un finale tragico. Si tratta dunque di 
un romanzo sul cinema, in cui la settima arte 
diventa essa stessa argomento di narrazione.

Se l’attività cinematografica, ancor più dopo 
l’avvento del sonoro, si rivolse con frequenza ai 
romanzi famosi per una trasposizione visiva, 
avvenne anche il fenomeno contrario, perché 

la letteratura del XX secolo 
fu a sua volta influenzata 
dalla produzione filmica: 
basti ricordare il perio-
do del Neorealismo negli 
anni della seconda guerra 
mondiale e dell’imme-
diato dopoguerra. L’esi-
genza di rappresentare la 
tragedia della guerra e la 
concreta condizione dell’e-
sistenza umana con i suoi 
problemi quotidiani e le 
sue contraddizioni sociali 
e politiche fu avvertita pri-
ma dal cinema con registi 
come Rossellini, De Sica, 
il primo Visconti e molti 
altri, che abbandonarono 
il facile romanticismo dei 
“telefoni bianchi” per usci-

re dall’evasione e riprodurre la realtà dell’Italia 
da ricostruire. I romanzi, concepiti anche come 
strumento per cambiare la stessa società, sono 
un esempio di un rapporto tra letteratura e ci-
nema avente come ispirazione iniziale le opere 
cinematografiche e non viceversa.  Tra i registi 
che in seguito tornarono a un’ispirazione diret-
ta a opere letterarie, trasposte in modo originale 
nei prodotti filmici, ci piace ricordare Luchino 
Visconti: i suoi lavori sono sempre legati alla let-
teratura, soprattutto a quella del Decadentismo, 
che egli interpreta con sapienza e rara sensibi-
lità culturale. L’adattamento del testo letterario 
non si traduce mai in un piatto adeguamento al 
linguaggio cinematografico, ma è filtrato attra-
verso una sensibilità che unisce conoscenza let-
teraria, elementi autobiografici, consapevolezza 
della “malattia” della società.  Così, nell’Inno-
cente (dal romanzo di D’Annunzio) e nel Gat-
topardo (da Tomasi di Lampedusa), eleganza e 
bellezza, senso dell’irrimediabile perdita e recu-
pero della memoria, giustificano una definizio-
ne di “letterarietà”.   
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Un regista di casa nostra. E con che 
cognome! Ingiustamente sottovalutato 
negli anni della sua attività artistica, e 

ingiustamente considerato autore di “b-movie”, 
Eriprando Visconti ha pagato caro il prezzo di 
essere il nipote del ben più famoso Luchino. 
Viene rivalutato post mortem da Ciak, il 
diffuso e autorevole mensile di cinema che gli 
dedica qualche anno fa una pagina definendolo 
“Lo scandaloso Visconti della Lomellina” nel 
promozionare - nella pagina dedicata alle 
recensioni per i dvd di home 
video - la ri-edizione da 
parte di Cecchi Gori, di tre 
film anni Settanta di quel 
regista lomellino che ebbe 
una popolarità ofuscata per 
la sua ingombrante parentela. 
Eriprando Visconti era uno 
dei nostri, era un grosso 
nome del cinema, anche se 
forse qui, nella sua terra, 
pochi hanno mai saputo quel 
ganché di lui. 

Nasce a Milano il 24 
settembre del ‘32 e si spegne 
all’ospedale di Mortara il 
26 maggio del ‘95 per un 
enfisema polmonare, a 62 
anni. Eriprando Azzone Visconti di Modrone-
Erba, detto Prandino, vive a Castellaro de’ Giorgi 
(tra Mede e Torre Beretti) gran parte della sua 
infanzia e adolescenza e ci torna in età matura 
nella tenuta di famiglia dove gira anche alcuni 
lavori. Ad appena 22 anni fa l’assistente dello 
zio Luchino in Siamo donne, poi ha esperienze 
di attore (al servizio di Mario Monicelli in 
Caro Michele del 1976, per citarne uno), di 
sceneggiatore, ma il suo mestiere è fare il regista. 

Il primo film nel 1961: Una storia milanese, 
premio della critica alla Mostra di Venezia. 
Firma in tutto tredici pellicole, tra cinema 
e televisione, l’ultima nel 1982 (Malamore); 
neanche poche se pensiamo che il blasonato 
Luchino ne ha in tutto diciannove. 

Dopo il debutto super-ben-recensito, i critici 
non sono mai molto generosi con il nostro 
conterraneo. Certo che il confronto con l’altro 
collega di famiglia faceva sorgere pretese che 
il cinema italiano di quegli anni magari non 

riusciva proprio a soddisfare. 
Prandino sposa una 

aristocratica romana: 
Francesca Patrizia Ruspoli 
(fotografa, conosciuta su un 
set) e da lei ha il secondo 
e il terzo figlio (Edoardo e 
Ortensia). Insieme vivono 
nella tenuta che apparteneva 
alla nonna  di Visconti, Carla 
Erba, della nota famiglia 
di industriali farmaceutici, 
a Castellaro, che qualche 
anno fa intitolò al regista 
scomparso una piazzetta. 
Tutto sommato un po’ 
scarsino il segno di stima e 
di affetto che la Lomellina ha 

tributato a un figlio illustre, un artista di calibro 
europeo, che la sua terra l’ha anche portata in 
giro per il mondo con le sue opere. 

Una spirale di nebbia è il titolo del 1977 che 
ha un’ambientazione lomellina. Girato in parte 
in casa Visconti. Tra gli attori ci sono una 
debuttante Eleonora Giorgi (anche in locandina, 
in un atteggiamento sessuale indicibile), Stefano 
Satta Flores, Duilio del Prete, Martine Brochard,  
Marc Porel e Flavio Bucci. 

L’ “altro” Visconti
Eriprando (nipote di Luchino) uno “scandaloso” regista della Lomellina                                                                                                                                    

                                                                                             di Sandro Passi

Eriprando Visconti
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Spassosi, affascinanti, eroici, qualche 
volta strani se non perversi: così sono 
i medici che abbiamo conosciuto al 

Cinema.  Si va da piccole commoventi 
figure di dottori che cercano di conservare 
la propria dignità umana e professionale a 
individui spregiudicati, con un finto rigore 
morale, accanto ai quali si raccoglie un 
campione vario di umanità. Non possiamo 
ricordarli tutti: questa è però un’occasione da 
non perdere per dare risalto ad alcune figure 
che hanno “bucato” il grande schermo, per 
stabilirsi per sempre sulla scena del nostro 
immaginario.                                                                                                                    

Cary Grant è il dottor Praetorius nella 
pellicola del 1951 La gente mormora. 
Personaggio brillante e colto, che per hobby 
fa il direttore d’orchestra, è decisamente il più 
elegante tra i medici del cinema. I pazienti 
apprezzano la sua capacità di partecipare 

al loro dolore e piace agli studenti per 
l’approccio sicuramente insolito per l’epoca: 
i suoi metodi non sono certo ortodossi e 
dimostra apertamente la sua insofferenza 
a certe regole non scritte della medicina, 
creando malumore nell’ambiente ospedaliero 
bigotto e conservatore della provincia 
americana degli anni Cinquanta. Quando poi 
il dottore decide di sposare una studentessa 
incinta, esplode lo scandalo, alimentato ad 
arte da un collega invidioso impersonato dal 
grande caratterista Hume Cronyn.                                                                                                         

È affascinante quanto determinata la 
dottoressa Constance Peterson di Io ti 
salverò, capolavoro di Hitchcock del 1947. Il 
dottor Edwardes è il nuovo direttore di una 
clinica psichiatrica, ma in realtà si tratta di 
John Ballantyne (Gregory Peck), un malato 
di mente ossessionato dalle linee parallele 
e dall’aver commesso un omicidio. La sua 

assistente, una 
splendida Ingrid 
Bergman, si 
innamora di lui 
e, conosciutane la 
vera identità, lo 
aiuta a superare 
i suoi complessi 
e a scoprire la 
verità sul crimine 
commesso. 

Questo film 
consacra un 
nuovo modo di 
rappresentare i 
sogni: non più 
immagini avvolte 
dalla nebbia, ma 
figure dai contorni 
taglienti, piene 
di luce, tipiche 
dei quadri di 

Medici sul grande schermo
Camici bianchi “particolari” sono una sicurezza…per il pubblico                                                                                                 

                                                                                             di Nadia Farinelli Trivi

Gregory Peck e Ingrid Bergman in “Io ti salverò” di Alfred Hitchcock - 1947
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Salvador Dalì, al quale il regista chiese aiuto 
per le raffigurazioni oniriche. Il finale, poi, 
è straordinario per l’epoca. La canna della 
pistola puntata contro la protagonista, ruota 
di mezzo giro e punta direttamente verso lo 
spettatore: per fare questo si dovette costruire 

una finta mano gigantesca, al fine di mantenere 
le proporzioni davanti alla macchina da presa, 
senza perdere la messa a fuoco.              

Se la figura del medico in tutte le sue 
sfumature, positive e negative, affascina 
da sempre il mondo della cinematografia, è 
inevitabile che, nell’incessante rincorrersi 
delle più varie ambientazioni che in più di un 
secolo ci ha proposto la storia del cinema, siano 
stati raffigurati anche medici protagonisti del 
genere d’avventura e di spionaggio. 

Quasi sempre si tratta di personaggi che 
vengono coinvolti in vicende decisamente più 
grandi di loro, spesso per ragioni legate alla 
professione, altre volte per opportuni colpi di 
scena inseriti ad arte nella trama. 

Ecco che tra i più noti personaggi di Hitchcock, 
il medico Ben Mckenna, impersonato da James 
Stewart diventa, senza volerlo, il positivo 
protagonista di un’oscura vicenda di spionaggio 
nella quale suo figlio viene rapito. Si tratta 
del film L’uomo che sapeva troppo (1956), 
con Doris Day che interpreta la canzone-
tormentone  “Que sera sera”, conquistando 
l’Oscar e regalando uno sfondo di grande resa 
emotiva alle scene di suspence.                                                                                                                                

Invece Annie Girardot è la protagonista 
de Il caso del dottor Gailland, film del 1975, 
tempi in cui la professione medica è ancora 

prevalentemente maschile. È la storia di 
una dottoressa che ha dedicato tutta se 
stessa alla carriera, trascurando la famiglia. 
Sono diversi i risvolti interessanti per lo 
spettatore medico, a partire dalla difficoltà 
di conciliare la professione con i sentimenti, 

fino alla conseguenza di pretendere troppo 
da se stessi e al disorientamento di trovarsi 
personalmente coinvolti nella malattia, con la 
paura di perdere tutto.                                                                                                                              

Appartiene al filone sovrannaturale un al-
tro esempio di medico donna al cinema. La 
città degli angeli è un film del 1998, con Meg 
Ryan e Nicolas Cage. Lei è un’affermata spe-
cialista in cardiochirurgia, lui un angelo che 
si innamora e rinuncia all’immortalità per 
farsi uomo. Un melodramma patinato e un 
po’ stucchevole che ha però il merito di ricor-
dare quante prove bisogna affrontare per pra-
ticare la professione nel modo più consono al 
proprio carattere, tra soddisfazioni e sconfitte. 

Per ritornare con i piedi per terra, ma non 
troppo, ricordiamo un capolavoro diretto da 
John Huston nel 1962: Freud, passioni segre-
te, con un enigmatico Montgomery Clift nei 
panni del dottor Sigmund Freud. La trama 
concentra la propria attenzione sul quin-
quennio che va dal 1885 al 1890, un periodo 
decisivo per le idee freudiane. A parte qual-
che peccato veniale, si tratta di una delle più 
serie e documentate biografie cinematografi-
che tra le tante dedicate al padre della psica-
nalisi. Notevole l’interpretazione del prota-
gonista, che premia la scelta coraggiosa di un 
attore con gravi problemi emotivi, in teoria più 

Montgomery Clift e Elizabeth Taylor in “Improvvisamente l’estate scorsa” di Joseph Mankiewicz - 1959
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rurgo ingiustamente accusato di aver assassi-
nato la propria moglie, Il fuggitivo, del 1993, 
ha un protagonista credibile in Harrison Ford, 
medico che per salvare la pelle deve smasche-
rare un complotto. È un thriller d’azione a 
tratti inverosimile, ma avvincente e ricco di 
scene difficili da dimenticare, come l’inciden-
te ferroviario e il salto nella cascata.                                          

Si ritorna nel 1999 a riflessioni freudiane 
sull’eros e sul rapporto di coppia in Eyes Wide 
Shut, il film che chiude la carriera di Stanley 
Kubrick e che si presta a molteplici interpreta-
zioni. Tom Cruise interpreta il dottor William 
Hartford, in una pellicola sofisticata e dall’an-
damento ipnotico, che chiama in causa la re-
sponsabilità etica che grava sul medico anche 
quando non indossa il camice.                                              

Non è invece turbato da questi cupi pen-
sieri l’esilarante Alberto Sordi, quando inter-
preta il famoso dottor Guido Tersilli nel film 
Il medico della mutua, del 1968. Mosso più 
dall’arrivismo che dal desiderio di aiutare il 
prossimo, il protagonista si preoccupa solo 
di scalare con rapidità la gerarchia ospeda-
liera, con un sistema di corruzione e racco-
mandazioni, alla costante ricerca del profitto, 
ignorando i problemi di salute dei pazienti.                                                                                              
Tuttavia la figura sanitaria più inquietante del 
grande schermo non è certamente Tersilli. 

Forse non tutti ricordano che il dottor Han-
nibal Lecter, rinchiuso in un manicomio cri-
minale per cannibalismo, è un brillante psi-
canalista. Magistralmente interpretato da An-
thony Hopkins ne Il silenzio degli innocenti 
(1991), è forse il personaggio più inquietante 
degli ultimi venticinque anni di cinema. È un 
medico che banchetta con i suoi pazienti, ma 
non nel senso di sedere a tavola con loro.

adatto ad interpretare un paziente che il primo 
degli analisti, pericolosamente dedito all’abu-
so di farmaci e alcool e costantemente sull’orlo 
di crisi nervose per i suoi incerti orientamenti 
sessuali e la tendenza alla depressione. Come 
non era difficile prevedere, Anna Freud, fi-
glia di Sigmund e arcigna guardiana della sua 
eredità, ripudiò la pellicola, non ritenendola 
all’altezza del padre. 

Montgomery Clift era già passato attraver-
so un’analoga esperienza forte, interpretando 
il neurochirurgo Cukrovicz nel famoso film 
Improvvisamente l’estate scorsa, con Eliza-
beth Taylor e Katharine Hepburn, opera del 
1959 su cui la censura intervenne nell’intento 
di oscurare ogni riferimento all’omosessuali-
tà. Il personaggio omosessuale infatti non ha 
un volto, ma in questo modo la sua presenza 
diventa più incisiva. Liz Taylor era una delle 
dive che garantivano alti incassi ai film che in-
terpretava e per questo aveva usato tutto il suo 
potere per far ingaggiare il suo grande amico 
Montgomery Cliff, reduce da un gravissimo 
incidente d’auto.                         

Appaiono forse un po’ eccessivi i cinque 
Oscar attribuiti a Il dottor Zivago, film con 
Omar Sharif del 1965. Il melodramma si con-
centra sulla vicenda sentimentale del protago-
nista, un dottore dal carattere mite, che avreb-
be voluto fare il medico di famiglia e il poeta e 
che invece viene travolto dagli eventi e dall’a-
more. Il film ebbe ai suoi tempi un successo 
enorme, commuovendo milioni di spettatori. 
Oggi appare un po’ tronfio e ingessato, ma 
conserva un certo fascino nelle ambientazioni 
e nelle scene allargate.                                                                                                                 

Giallo movimentato, incentrato su un chi-

Harrison Ford in “Il fuggitivo”- 1993
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immorali. Pio XII riconosce i mezzi moderni e 
la loro possibilità di effetti positivi per stimolare 
l’autocoscienza dell’uomo nell’utilizzo del 
cinematografo per la verità e il bene.

Nel 1959 viene inaugurata la Filmoteca 
Vaticana voluta dal Papa Giovanni XXIII; ha 
sede nella Città del Vaticano con il compito 
di visionare e conservare i film che hanno 
attinenza alla vita della Chiesa offrendo 
garanzia di scelta del vero interesse per la 
Chiesa e per la Storia.

La Commissione prende in esame trama, sce-
neggiatura, interpretazione degli attori, esprime 
giudizi, consiglia ritocchi... fra le pellicole esami-
nate: Il cielo sulla palude, La fuggitiva, La passio-
ne secondo Matteo ...

Per papa Giovanni XXIII il cinema è espressione 
del mondo contemporaneo e afferma: “Nel 
cinema c’è il posto per il bene e per il male”.
La dottrina della Chiesa è evitare da coloro che 
la professano tutto ciò che potrebbe essere di 
condanna nell’arte cinematografica come la 
rappresentazione del male fine a se stesso. Le 
recenti invenzioni che, purtroppo, possono 
diventare allettamento al male, potrebbero 
diventare per l’uomo strumento di bene e, 
insieme, mezzo onesto di svago.

Non esiste una data precisa della nascita 
del cinema; per consuetudine si 
indica il 28 dicembre 1895, il giorno 

della proiezione in un caffè di Parigi di uno 
spettacolo cinematografico nuovo, che attira 
moltissimi spettatori e anche l’attenzione della 
Chiesa per i mezzi di comunicazione e quindi 
il rapporto fra il Papato e il cinema.

Pio XII nel 1936 promulga l’Enciclica 
Vigilanti Cura, dedicata al cinema che segnala 
i mali portati alla società dalla cinematografia 
secondo le numerose denunce giunte al 
pontefice sui pericoli morali e religiosi 
soprattutto ai giovani in una concezione del 
mondo non conciliata con la fede cristiana.

Dal canto suo Pio XII puntualizza: “I progressi 
scientifici sono doni di Dio che devono essere 
usati per la sua gloria e per l’estensione del 
suo Regno”. Nel 1948 Pio XII istituisce la 
Pontificia Commissione per la cinematografia 
didattica e religiosa, lasciando alle chiese 
locali l’autonomia di classificare la produzione 
cinematografica per creare spettacoli buoni 
e organizzare, nelle scuole cattoliche film che 
corrispondano ai principi cristiani. 

Il compito della Pontificia Commissione è 
valutare i film dal punto di vista morale e da 
quello religioso, potenziare gli ordini cattolici 
cinematografici sia nazionali che internazionali. 
L’ obbiettivo di Pio XII è collegare la dottrina 
della Chiesa a tutti gli aspetti sociali del mondo 
contemporaneo per fondare una nuova società 
cristiana e rendere il cinema strumento di 
sana educazione. La Pontificia Commissione 
per la cinematografia, secondo Pio XII deve 
fare molto per promuovere un miglior livello 
morale  nel campo del cinema, deve essere 
l’interprete della necessità di passare all’opera 
di influenza positiva  contro l’ondata di film 

E la Chiesa cosa dice ? 
Il  Vaticano si interessa dell’aspetto morale del cinema già dal 1936                  

                                                                                            di Eufemia Marchis Magliano

Città del Vaticano - Palazzo S. Carlo, sede della Filmoteca Vaticana
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Filippo Scelzo, nato a Ivrea il 19 aprile 
1900, figlio di Gregorio Scelzo, trovarobe, 
e di Lena Artale, attrice discende da 

Francesco Artale, eccellente attore siciliano e 
da Anna Pedretti, interprete applauditissima, 
bravissima nelle commedie goldoniane, erede 
artistica dell’antica famiglia di attori Pedretti, 
veneziani, il cui capostipite fu Carlo Pedretti 
(Tartaglia nella commedia dell’arte). 

Filippo è mio cugino per parte della madre, 
sorella di Lina Diligenti, madre di mio padre, 
figlia di Anna Pedretti e di Angelo Diligenti, 
primo marito.

Come tutti i figli d’arte prende presto 
confidenza con il palcoscenico e inizia a 
recitare a circa otto anni nelle “parti ingenue”.

Nel 1917 ha la sua prima scrittura con 
Gualtiero Tumiati, ma, chiamato alle armi 
nella Prima guerra mondiale, è costretto a 
lasciare il teatro. Vi torna nel 1920-21 nella 
compagnia Ruggero Ruggeri, poi in quella di 
Paolo Teglio che lascia per passare a Virgilio 
Talli, ottimo attore, ottimo capo comico che 
lo apprezza subito, lo guida nel cammino 
dell’arte e gli affida la parte di Costantino ne Il 
gabbiano di Cecov, in cui ottiene i suoi primi 
successi a Milano nel teatro Olympia. 

Nel 1926 recita con Italia Almirante in una 
tournée in America del sud. L’anno seguente è 
nella Compagnia Dannunziana, è Malatestino 
in  Francesca da Rimini, Simonetto in Fiaccola 
sotto il moggio. Elegante, di bell’aspetto, dotato 
di voce sonora, eccelle in parti di carattere e, 
nel registro ironico e caricaturale, raggiunge 
effetti di acuta modernità.

Recita con i migliori attori del tempo, è Aligi 
in La figlia di Iorio, Desiderio in Adelchi, Paolo 
in Francesca da Rimini, Ugo ne La Parisina, 
Cesare in Giulio Cesare di Shakespeare...

Nel 1934 passa al cinema in Teresa 
Confalonieri, l’anno seguente, giudicato 
dal produttore del film Passaporto Rosso 
l’interprete ideale, ne è il protagonista, 

applauditissimo e ottiene la celebrità in campo 
cinematografico e gli onori della cronaca. 

Di anno in anno continua a interpretare vari 
film, fra i quali: 

Le sorprese del divorzio (1939) con Guido 
Brignone, Armando Falconi, Sergio Tofano; 

Il ponte di vetro (1939) con Isa Pola, Rossano 
Brazzi, Regina Bianchi; 

Piccolo alpino (1940) con Cesco Baseggio, 
Ernesto Almirante; 

Piazza San Sepolcro (1943) con Ermete 
Zacconi, Rossano Brazzi, Vivi Gioi, Osvaldo 
Valenti fino al 1972 con Bronte cronaca di 
un massacro che i libri di storia non hanno 
raccontato. 

Grazie al suo eclettismo ottiene risultati 
positivi in un vasto repertorio. Ne Il brigante 
Musolino è il brigante stesso, il gerarca 
fascista, il Presidente della Comunità ebraica 
e il Pubblico Ministero.

Filippo Scelzo trascorre gli ultimi anni della 
sua vita a Pegli (Genova) ove muore il 3 ottobre 
del 1980.

L’attore Filippo Scelzo
La parentela con una firma de “Il Vaglio”… da raccontare                                                             

                                                                                             di Eufemia Marchis Magliano
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Mi chiamano (ancora) Trinità
Compie cinquant’anni uno spaghetti western fra i più amati

                                                                                                    di Marco Trivi

Trinità, la mano destra del diavolo.
Non si sta parlando di esorcismi, si 

sta solo parlando di cinema, di cinema 
“cult”.

Questo termine inglese, come riportato 
nel vocabolario Treccani, significa: film, 
fumetto, libro, disco che riscuote un successo 
di lunga durata ed è particolarmente ricercato 
dal pubblico degli appassionati. Di un film 
cult si ricordano scene, situazioni, battute e, 
sicuramente, dove lo si è visto per la prima 
volta. 

Lo chiamavano Trinità…, del 1970,  compie 
cinquant’anni. Il film si sviluppa intorno alle 
vicende di un combina guai, velocissimo 
pistolero del West (Trinità) e di suo fratello 
(Bambino) ladro di cavalli diventato sceriffo. 
Già la prima scena è tanto singolare quanto 
emblematica. Trinità dopo aver viaggiato in 
una sottospecie di slitta rudimentale trainata 
dal suo cavallo, molto più che affamato si 
ritrova in una locanda a mangiare una padella 
di fagioli, diventati anche loro simbolo del 
film inteso come comica parodia del genere 
spaghetti-western. Dopo aver svelato la sua 
identità, il pistolero sparge il terrore nei 
presenti, tanto che il gestore gli offre il pranzo 
appena trangugiato, e subito dopo dà prova 
delle sue abilità sparando a due cacciatori di 
taglie rei di aver catturato ingiustamente un 
messicano. Nel frattempo Bambino, divenuto 
sceriffo titolare per furto della stella del vero 
sceriffo, è alle prese con le continue angherie 
del maggiore Harriman che cerca in tutti i 
modi di impossessarsi con minacce di un 
appezzamento di terreno occupato da pacifici 
mormoni. L’imponente sceriffo ha come 
scopo, invece, di rubare ad Harriman la sua 
mandria di cavalli. 

Gran parte del film narra del rapporto 
conflittuale ma viscerale dei due fratelli, l’uno 
sceriffo e l’altro ormai vice-sceriffo. 

I mormoni minacciati da un lato dagli 
uomini del Maggiore e dall’altro dagli uomini 
del messicano Mezcal stringono amicizia con 
Trinità (colpito dalla bellezza di due ragazze 
della comunità) e Bambino (il quale è sempre 
nell’intento di sottrarre i cavalli a Harriman) 
che promettono di aiutarli e difenderli. Il 
finale è tragicomico, i mormoni sconfiggono 
grazie ai due fratelli a scazzottate i messicani e 
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alla buona riuscita dei film da loro interpretati. 
La prima volta che questo film è apparso 
nel grande schermo era il 1970 e, avendo fin 
da subito rapito gli italiani è diventato di 
culto. Talmente amato che ogni anno viene 
riprodotto nel piccolo schermo avendo tuttora 
picchi di audience televisiva considerevoli: nel 
1988 ha avuto oltre 11 milioni di telespettatori.

Il sequel …Continuavano a chiamarlo Trinità 
del 1971, ha avuto anch’esso un successo 
strepitoso al botteghino e tuttora è molto 
legato al precedente, quasi da confondersi per 
“osmosi”. 

Nato - come già detto in precedenza - come 
parodia del genere western all’italiana il film si 
potrebbe inserire nel genere comico in quanto 
la risata non manca in ogni scena, persino nelle 
scene delle scazzottate dove i due protagonisti 
si prendono gioco dei loro rivali. Andando 
più nello specifico troviamo alcune scene di 
bontà disarmante di Trinità e Bambino che, 
nonostante siano sulla carta dei fuorilegge, 
sono sempre disposti ad aiutare i più deboli (in 
questo caso la comunità di mormoni) contro i  
potenti del luogo. 

Il successo può essere individuato, oltre che 
nella super coppia, anche nella “leggerezza” e 
dalla non volgarità delle scene e quindi visibile 
da tutta la famiglia specialmente dai padri 
e dai figli i quali, sicuramente più inclini al 
genere, potranno ripetere le battute e le celebri 
scazzottate ogni volta che lo rivedranno insieme 
anno dopo anno.

li costringono alla fuga; nel mentre i cavalli del 
maggiore vengono marchiati dalla comunità 
e quindi non più a disposizione dell’ormai ex 
sceriffo scappato assieme ai suoi uomini in 
California in cerca di altri colpi da mettere a 
segno.

Numerose le battute ma una in particolare 
evidenzia come il pacifico Bambino adirato 
per i continui tumulti messi in atto dal fratello, 
non sopporta più la sua presenza:

T: «Senti Bambino…».
B: «Non chiamarmi Bambino».
T: «E come ti devo chiamare?».
B: «Non chiamarmi proprio, neanche se stai 

per affogare».
Quando poi lo scontroso Bambino trova nel 

fratello un valido complice per i suoi affari, si 
addolcisce, lo difende e lo nomina vice sceriffo, 
cosi da stargli vicino a lungo.

Inizialmente era stato scelto Franco Nero 
per interpretare Trinità. L’attore però rifiutò. 
Al suo posto venne scelto il duo formato da 
George Eastman e Pietro Martellanza, ma 
alla fine il produttore e il regista decisero di 
puntare su Bud Spencer (Carlo Pedersoli) e 
Terence Hill (Mario Girotti). 

Tanto diversi quanto simili i due attori sono 
stati una delle coppie più azzeccate del cinema 
italiano hanno interpretato insieme 18 film e 
hanno vinto il David di Donatello nel 2010.

Il segreto della loro collaborazione è la 
assoluta volontà di non prevaricare sull’altro, 
la loro complicità è stata unica e funzionale 

Bud Spencer e Terence Hill
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Titolo: N° 130518 tecnica mista su tela, cm. 100 x 100

Walter Passarella è nato il 7 agosto 1960 a Mortara (PV) dove vive e lavora.
Ha svolto gli studi superiori presso l’Istituto Statale d’Arte di Valenza Po conseguendo il diploma di Maestro 
d’Arte. Da allora e’ iniziata la sua attività artistica ottenendo notevoli consensi da parte della critica e del 
pubblico.
Da subito la sua attenzione si è focalizzata sulle dinamiche umane e sociali che sono divenute il tema 
portante della sua ricerca. Si può asserire che l’artista è proteso nella continua ricerca di un “Uomo 
Vitruviano” ma eslusivamente da un punto di vista filosofico e spirituale dello stesso.
Nel suo percorso artistico, non si avvale unicamente del mezzo pittorico, ma anche della scultura con 
differenti materiali, della fotografia e della realizzazione di scenografie per spettacoli teatrali. Ha inoltre 
illustrato la copertina del libro “Il girotondo del piccolo uomo” dello scrittore Lorenzo Fizzotti Degrati.
Sue opere sono presenti in collezioni private di Roma, Milano, Modena, Bari, Torino, Tokio, Parigi, Londra, 
Principato di Monaco, Pinacoteca del Pontificio Santuario di Pompei, Ginevra, Boston.
L’artista è rappresentato dalla galleria Smart Coast Gallery (Sorrento)

www.walterpassarella.com




