
 

CIRCOLO DEL CINEMA
DI LOCARNO
GranRex

MUSICA
E CINEMA
MARZO-APRILE 2022

www.cclocarno.ch 
Entrata: CHF 12.- / 10.- / 8.-
Studenti: gratis

Attenzione: per il film-concerto del 7 marzo 2022 le tessere non sono valide!
Entrata: CHF 15.- (Avs 13.-)
Soci cineclubs: tessere blu: 13.- (AVS 10.-) / Tessere rosse e studenti 5.-
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Città 
di Locarno

Lunedì 07.03.2022 
ore 20.30

CHELOVEK S KINO-APPARATOM 

Dziga Vertov
Film muto musicato dal vivo 

con il Simon Quinn Quartet 

Lunedì 14.03.2022 
ore 18.30

KOYAANISQATSI

Godfrey Reggio 

Venerdì 18.03.2022 
ore 20.30

IL BACIO DI TOSCA 

Daniel Schmid 

Lunedì 21.03.2022 
ore 18.30

SERA POSIBLE EL SUR

Stefan Paul
In collaborazione con gli 

Amigos de la lengua española

Venerdì 25.03.2022 
ore 20.30

SHAKE THE DEVIL OFF

Peter Entell

Presentazione di  

Nicolas Gilliet   Jazz Cat Club 

Lunedì 28.03.2022 
ore 20.30

WHEN YOU’RE STRANGE - THE DOORS

Tom DiCillo

Venerdì 01.04.2022 
ore 20.30

CROSSING THE BRIDGE:  

THE MUSIC OF ISTANBUL

Fatih Akin 

Lunedì 04.04.2022 
ore 20.30

SEARCHING FOR SUGAR MAN 

Malik Bendjelloul



Il Circolo del Cinema di Locarno, ricostituitosi nell’ottobre del 1991, ha festeggiato i 30 anni di attività in piena pandemia da Coronavirus, ma ha continuato, come in passato, a proporre anno dopo anno rassegne 
importanti, focalizzandosi sul cinema di qualità e proponendo assieme agli altri Cineclub del Ticino pellicole che altrimenti non sarebbero mai giunte sugli schermi di casa nostra. Dopo il notevole successo della 
prima e soprattutto della seconda edizione della rassegna Musica e Cinema, il Circolo del Cinema di Locarno (CCL) torna a proporne una terza. Anche stavolta la ricerca dei film disponibili in Svizzera è stata 
lunga e laboriosa, ma alla fine siamo certi di potervi presentare una tavolozza molto interessante e variopinta. Sono ben otto le pellicole previste, buona parte delle quali sono documentari. I film spaziano dalla 
musica classica, al jazz, alla musica folclorista americana, sudamericana e turco-balcanica, al rock. Ciliegina sulla torta: una prima assoluta per il CCL: un film muto, L’uomo con la cinepresa di Dziga Vertov, 
proiettato con accompagnamento live in sala da parte del Simon Quinn Quartet, con musiche espressamente composte da Simon Quinn stesso per il film. Certamente una grande emozione rivedere sull’immenso 
schermo del GranRex uno dei capolavori assoluti della storia del cinema! Largo spazio alla musica folk di vari paesi. Spiccano Sera posible el Sur, documentario dedicato alla grande artista argentina Mercedes 
Sosa (in collaborazione con gli Amigos de la lengua española) e Searching for Sugar man, che racconta il caso curioso di successo miglia e miglia lontano da casa del cantautore americano, di origini messi-
cane, Sixto Rodriguez, film a suo tempo premiato con l’Oscar. Per il rock avremo un interessante documentario dedicato ai Doors, When you’re strange di Tom DiCillo, che rende giustizia al gruppo e soprattutto 
a Jim Morrison, dopo il «pasticciato» film di Oliver Stone. Ancora jazz con il bel documentario di Peter Entell, Shake the devil off sul dopo Kathrina in una comunità di New Orleans. Il film verrà presentato dal 
direttore artistico del Jazz Cat Club Nicolas Gilliet, che conosce meglio di tutti la realtà di New Orleans. Per la musica classica un doveroso omaggio a Daniel Schmid (a 80 anni dalla nascita) con il suo bellissimo 
documentario Il bacio di Tosca, che malgrado gli anni mantiene tutto il suo innegabile fascino. Completano il palinsesto lo sperimentale Koyaanisqatsi con musiche di Philip Glass e un viaggio ad Istanbul per 
scoprire la ricca realtà musicale della città, nel film di Fatih Akin Crossing the bridge: the music of Istanbul. Insomma ce n’è per tutti i gusti.
Un grazie per la collaborazione a:� Giancarlo De Bernardi
Arsenal Film Verleih, Cineworx, Frenetic Film, Park Circus, Show and Tell Film.� Circolo del cinema Locarno

Circolo del Cinema di Locarno • 6600 Locarno • info@cclocarno.ch

KOYAANISQATSI
Regia, soggetto, sceneggiatura e produzione: Godfrey Reggio / Fotografia: Ron Fricke / Montaggio: Alton Wal-
pole, Ron Fricke / Musiche: Philip Glass / Stati Uniti 1982 / Film senza trama né dialoghi / Durata: 83’
Si tratta di un collage di vari filmati, spesso accelerati o rallentati, che vogliono principalmente raffigurare lo sviluppo 
della civiltà attuale così come la conosciamo noi. Il film guida lo spettatore attraverso un viaggio che inizia con la na-
tura per passare successivamente all’intervento dell’uomo e diventa sempre più frenetico, il tutto sottolineato da una 
colonna sonora minimalista di Philip Glass. Verso il finale sono mostrate immagini di microchip e fotografie satellitari 
raffiguranti aree metropolitane. Alcune riprese mostrano persone di tutti i ceti sociali, dai mendicanti alle debuttanti. 
L’ultima sequenza mostra il decollo di un razzo, che tuttavia esplode pochi secondi dopo la partenza. Il montaggio 
suggerisce che si tratti di un solo razzo, quando in realtà furono usate due fonti diverse: la prima sequenza di filmati 
proviene dal lancio del razzo Saturn V (Apollo 11), mentre la successiva ritrae l’esplosione del primo razzo Atlas-Cen-
taur nel maggio del 1962. La cinepresa insegue i detriti di un motore in fiamme e le scie di vapore bianco e fumo in 
contrasto con il cielo azzurro, mentre i detriti precipitano a terra. Alla fine della sequenza, sullo schermo compaiono 
la traduzione del termine Koyaanisqatsi e della profezia cantata durante l’ultimo brano del film. Il film si conclude con 
una ripresa di arte rupestre simile a quella presente all’inizio della pellicola. Godfrey Reggio, impiegato all’Institute 
for Regional Education, inizia a lavorare dalla fine degli anni settanta ad un documentario innovativo avente come 
motivo basilare la natura e la vita moderna. Nel 1976 lui e Ron Fricke iniziano a girare il film, che richiederà ben 6 anni 
di riprese, montaggi, nuove riprese e rimontaggi prima di essere completato. Koyaanisqatsi è una parola della lingua 
amerindia hopi e significa «vita in tumulto», oppure «vita folle; vita tumultuosa; vita in disintegrazione; vita squilibrata; 
condizione che richiede un altro stile di vita». (da Wikipedia)

IL BACIO DI TOSCA
Regia, soggetto e sceneggiatura: Daniel Schmid / Fotografia: Renato Berta / Musica di Giuseppe Verdi, Gaetano 
Donizetti e Giacomo Puccini / Suono: Luc Yersin / Produttore: Marcel Hoehn / Interpreti: Sara Scuderi, Giovanni 
Puligheddu / Documentario musicale / Svizzera 1984 / v.o. italiana / Durata: 87’ 
Per degnamente ricordare Daniel Schmid, che il 26 dicembre 2021 avrebbe compiuto 80 anni, riportiamo su grande 
schermo uno dei suoi più bei film, il documentario Il bacio di Tosca. Giuseppe Verdi fondò nel 1896 la „Casa Verdi«, 
una dimora per «gente dello spettacolo lirico», ormai ritiratisi dalle scene. Il Bacio di Tosca è un delicato ritratto degli 
ospiti di questa struttura del Milanese, tutti pronti a ricordare la loro vita piena di avvenimenti e riconoscimenti. Il 
regista grigionese, già da adolescente appassionato di musica lirica, è totalmente a suo agio in questo universo 
malinconico, intriso di ricordi ancora vividi. I protagonisti non temono la morte, anche perché l’hanno interpretata 
mille volte sulla scena e ogni giorno reinterpretano, con le voci di oggi, il meglio del loro repertorio di ieri. Schmid si 
muove con leggerezza dentro Casa Verdi, mettendosi in disparte per non disturbare, lasciando in tal modo libero corso 
agli artisti. Così facendo si crea un equilibrio quasi magico e il film diventa un documento senza età e di una bellezza 
che lo rende un capolavoro immortale, come lo sono le opere dei grandi autori italiani. Di certo è uno dei capolavori 
del maestro grigionese. Di Daniel Schmid (1941-2006), uno dei più importanti registi svizzerotedeschi degli ultimi tre 
decenni del secolo scorso, il Circolo del cinema Locarno presentò nel lontano 1993 una retrospettiva completa delle 
sue opere, tra le quali ricordiamo Heute nacht oder nie, La Paloma, Violanta e Schatten der Engel, quest’ultimo con la 
collaborazione di Rainer Werner Fassbinder. (da Filmo e Frenetic Films)

SERA POSIBLE EL SUR 
Regia, soggetto e sceneggiatura: Stefan Paul / Fotografia: Hans Schalk, Hans Warth, Jorge Casal / Produzione: 
Gerd Unger, Chris Sievernich / Documentario musicale con Mercedes Sosa e spezzoni da suoi concerti come Bonus / 
Germania, 1986 / v.o. spagnola / Sottotitoli ted / Durata: 86’
Un ritratto di una delle cantanti più importanti del Sudamerica, l’argentina Mercedes Sosa, chiamata la «madre 
coraggio» dell’America Latina, la voce delle Ande per il suo importante impegno politico. Il regista Stefan Paul l’ha 
seguita per mesi (1984/85) durante l’imponente tournee attraverso l’Argentina. Il film dimostra come Mercedes Sosa 
non sia stata popolare soltanto nel suo paese, allora alle prese con gravi problemi politici ed economici, ma in tutta 
l’America Latina. Lo dimostra il fatto che troviamo una moltitudine di giovani spettatori che la seguivano durante le 
sue esibizioni, che non l’hanno mai dimenticata, nemmeno durante il suo periodo di esilio a Parigi. Spesso veniva 
acclamata quale «Artista della pace», un simbolo anche per i movimenti femministi in tutto il mondo e per la scena 
alternativa. Sera posible el Sur è uno splendido film, un film anche politico, pieno di poesia e speranza, un viaggio 
musicale condito con immagini di rara bellezza. Stefan Paul è un regista e sceneggiatore, nato a Lipsia nel 1946. 
Conosciuto soprattutto per Hotel Deutschland e Bob Marley in concert. Attualmente dirige la Arsenal Film Verleih.  
In collaborazione con gli Amigos de la lengua española 

SHAKE THE DEVIL OFF 
Regia e produzione: Peter Entell / Soggetto e sceneggiatura: Peter Entell, Lydia Breen / Fotografia: Jon Björgv-
insson / Sound: Benedik Frutiger / Interprete: Father Jerome LeDoux / Musica: Treme Brass Band, Marsalis family, 
Esquizito, Mother Tongue, Michael White, Deacon John Moore e St. Augustin Church Choir / Svizzera 2007 / v.o. 
inglese / Sottotitoli fra / Durata: 99’ / Presenterà il film Nicolas Gilliet direttore del Jazz Cat Club Ascona
Sono passati sei mesi dalla devastazione di New Orleans, causata dall’uragano Kathrina. Le persone hanno perso 
famigliari, casa e lavoro. Ora anche la Chiesa di St. Augustin sta cedendo, l’arcidiocesi deve chiudere e Padre LeDoux 
deve essere trasferito. Perché deve succedere anche questo? Non hanno già perso abbastanza gli abitanti della città? 
Rischiano ora anche di perdere la loro fede? La Chiesa di St. Augustin è un simbolo importante. Per la prima volta 
proprio in questo luogo hanno potuto sedersi assieme a pregare schiavi, uomini neri liberi e bianchi. Molti sosten-
gono che il Jazz sia nato proprio qui. La gente a questo punto decide, con l’aiuto di Padre LeDoux, di unire le forze e 
resistere, con l’aiuto di musicisti locali, anche di fama mondiale. Ma ben presto tutti comprendono che il destino è 
nelle loro mani e si deve agire di iniziativa propria. Shake the devil off è un documentario su una città dove politica, 
cultura e religione collidono e i piani di Dio rimangono impenetrabili. Peter Entell, regista americano di documentari 
a sfondo sociale, politico e ambientale è nato a New York nel 1952 e risiede dal 1975 a Founex in Svizzera Romanda 
dove lavora come ingegnere del suono per l’alta commissione dell’ONU per i rifugiati. Tra i suoi documentari spiccano 
The tube (2001), sugli effetti della televisone sul cervello e Like dew in the sun (2016) sulla situazione in Ucraina.  
(da Show and Tell Films, Founex)

WHEN YOU’RE STRANGE - THE DOORS
Regia, soggetto e sceneggiatura: Tom DiCillo / Fotografia: Paul Ferrara / Montaggio: Kevin Krasny, Micky 
Blythe / Produzione: Wolf Films, Strange Pictures, Rhino entertainment / Interpreti: The Doors: Jim Morrison, 
Ray Manzarek, Robby Krieger, John Densmore / Documentario Rock / Stati Uniti, 2009 / v.o. inglese / Durata: 86’
A quarant’anni dalla morte di Jim Morrison le porte dei Doors tornano a schiudersi. L’ultima volta che il cinema aveva 
cercato di imprimere per immagini il blues psichedelico della band fu nel 1991 quando Oliver Stone scrisse e diresse 
un biopic rimasto nella memoria dei più soprattutto per le dure critiche espresse dagli stessi componenti del gruppo 
(il tastierista Ray Manzarek in primis, il quale denunciò la storpiatura generale che ricevette il vocalist e personaggio 
chiave Morrison) che per la sua efficacia nel descrivere vita e morte di uno tra i gruppi rock più amati e controversi 
di sempre. Quasi dieci anni dopo, Tom DiCillo, direttore della fotografia con all’attivo una manciata di opere da regi-
sta, tra cui Johnny Suede interpretato da un giovane Brad Pitt e vincitore del Pardo d’oro nel 1991, decise invece di 
privilegiare il genere documentaristico, alternando in 86 minuti di pellicola le origini e l’evoluzione della band in stile 
reportage (molte delle immagini sono inedite) con la camaleontica prospettiva socio-culturale propria della seconda 
metà degli anni sessanta che avrebbe segnato il passaggio di testimone tra la generazione ribelle dei «sixties» e 
quella nuova più conservatrice che finirà catalogata col nome di «me generation». La vera natura del film è comunque 
quella di svelare una volta per tutte chi davvero fosse il Re Lucertola, rispondendo in via definitiva al pasticcio di Sto-
ne. Significativa a tal proposito la scelta del titolo, ad inquadrare la complessa natura del personaggio, e soprattutto il 
collage al montaggio realizzato al fine da rendere la star sempre al centro dell’attenzione, un sole a cui attorno girano 
tutti gli altri pianeti. Il film di DiCillo si sofferma, quindi, in particolar modo sulle traversie di Morrison: il rinnegamento 
dell’amore paterno e materno, amore che, per contro, virò verso la letteratura e la poesia, la scuola di cinema dell’Ucla 
e la nascita dei Doors, il concerto di Miami del marzo ’69 e la presunta leggenda che lo volle mostrare i genitali di 
fronte al pubblico, avvenimento che portò al suo arresto. Sempre del ’69 sono le immagini che lo ritraggono nei suoi 
due lungometraggi diretti da Paul Ferrara, «Hwy», col deserto del Mojave a fare da sfondo al viaggio verso la città, 
e «Feast of Friends», compendio di eccessi e inno alle ipnosi lisergiche tanto imprescindibili per i suoi componimenti 
poetici. Il contesto socio-politico è un altro importante tassello che il film proclama a più riprese: significativa la 
sequenza in cui la celeberrima «The End» in sottofondo riassume il triennio maledetto che segnò gli omicidi di Sharon 
Tate, Martin Luther King, Robert Kennedy e che nel contempo portò sulla via del suicidio Jimi Hendrix e Janis Joplin, 
seguiti, un anno dopo, proprio da Jim Morrison. La libertà verso un mondo migliore in realtà stava portando dritto 
dritto all’inferno. I Doors rappresentarono l’ultimo baluardo di questa generazione prima che l’intero Paese cambiasse 
radicalmente negli anni settanta, parallelamente alla fine della guerra in Vietnam, adottando una visione del mondo 
«individuale» basata sul benessere personale e su quello che Christopher Lash chiamerà la «cultura del narcisismo». 
DiCillo avverte costantemente, seppur lasciando la questione sempre in superficie, l’importanza dei Doors e del suo 
leader nel quadro di un’epoca che ha visto frantumare ed infine dissolvere le sue speranze in un arco di tempo troppo 
limitato ma comunque fondamentale per il proseguo degli anni a venire («Blood will be born in the birth of a nation» 
canterà Morrison in «Peace Frog»). (da Ondacinema)

CROSSING THE BRIDGE: THE MUSIC OF ISTANBUL 
Regia, soggetto e sceneggiatura: Fatih Akin / Fotografia: Hervé Dieu / Montaggio: Andrew Bird / Interpreti e 
musica: Alexander Hacke, Baba Zula, Orient Expressions. Duman, Replikas / Germania, Turchia 2005 / v.o. tedesca, 
turca / Sottotitoli fra / Durata: 90’
Il ponte è quello sul Bosforo a Istanbul, città che fa da ponte tra Occidente e Oriente. Il turco tedesco F. Akin torna 
con un documentario che ha come base e filo conduttore la musica, componente importante della vita sociale turca 
e che è un viaggio etnico, culturale (e un po’ sociopolitico) sulle rive del Bosforo. Lo compie A. Hacke, bassista degli 
Einstürzende Neubauten, con l’apparecchiatura dello Street Recording che permette di far registrazioni sonore di qua-
lità professionale in qualsiasi situazione. Aperto all’ascolto e al confronto, Akin registra e rivela una complessa realtà 
di commistione culturale tra passato e presente, tradizione e sperimentazione attraverso una galleria multicolore di 
personaggi e di musiche: dal gruppo neopsichedelico Baba Zula e dagli Istanbul Style Breakers si passa allo storico 
precursore del rock turco Erkin Koray, al new grunge Duman, a Sezen Aksu, diva della canzone, alla veneranda Mu-
zeyyen Senar che canta da 72 anni e alla cantante kurda Aynur la cui voce bellissima vale da sola la visione del film. 
È un viaggio da vedere e soprattutto da ascoltare. Presentato fuori concorso al Festival di Cannes nel 2005. Il regista 
Fatih Akin (1973) appartiene alla cosiddetta generazione schiuma, cioè i figli dell’immigrazione turca nati in Germania 
(lui è di Amburgo), genitori che vivono lì da almeno altre due generazioni e però continuano come i maghrebini delle 
periferie francesi a essere considerati «mondo-a-parte». Oltre a Crossing the bridge:the music of Istanbul i suoi film 
più conosciuti sono La sposa turca, Soul kitchen e Il padre. (da Morandini)

SEARCHING FOR SUGAR MAN 
Regia e sceneggiatura: Malik Bendjelloul / Fotografia: Camilla Skagerström / Musica: Sixto Rodriguez / Produttore: 
Simon Chin, Malik Bendjelloul / Interpreti: Jesus «Sixto» Rodriguez, Stephen «Sugar» Segerman e Dennis Coffey / Docu-
mentario musicale su Sixto Rodriguez / Gran Bretagna, Svezia, Finlandia 2011 / v.o. inglese / Sottotitoli fra / Durata: 86’
I primi anni ‘70 del rock americano sono una stagione che definire memorabile è riduttivo, per quantità e qualità di 
offerta musicale: l’onda lunga dei ‘60 mescolata alle diramazioni rivoluzionarie che verranno, l’album che si afferma 
definitivamente sul singolo, i generi che cominciano a mescolarsi in ibridi sempre più suggestivi. Una stagione tal-
mente aurea da costare il semi-anonimato per talenti tutt’altro che trascurabili: gente come Bruce Palmer, Shuggie 
Otis o Jesus «Sixto» Rodriguez. La parabola di quest’ultimo, però, è così carica di curiosità e sfortunate vicissitudini 
da meritare un discorso à rebours, che porta a un documentario che diviene dapprima un caso e in seguito un Oscar 
(per una volta) indiscutibile. Jesus Rodriguez, detto Sixto in quanto sesto bambino della sua famiglia, nasce a Detroit 
nel 1942, da padre messicano immigrato negli anni ‘20 e madre di origini native americane ed europee. Pubblica il suo 
primo singolo nel 1967 e prosegue per anni, con scarso successo. In difficoltà economiche, comincia a fare l’operaio. 
Intanto nel Sudafrica dell’apartheid, attraverso una serie di bootleg (dischi piratati), a sua insaputa, il cantautore 
riesce a imporsi nella cultura giovanile del paese, grazie ai suoi testi socialmente consapevoli: il suo album d’esordio, 
Cold Fact, diviene presto un disco cult anche in Nuova Zelanda e Australia. Di lui però, non si conosce praticamente 
nulla. Oltre al nome riportato sulla copertina è noto solo il fatto che sia nato negli Stati Uniti. Dato per morto, in 
seguito a un presunto e clamoroso suicidio, avvenuto sul palco dopo un concerto, fa una tournée (1979) in Australia 
e al ritorno si dedica ad attività politica, candidandosi anche alle comunali di Detroit. A sua insaputa le sue canzoni - 
che parlano per lo più delle condizioni lavorative del Paese - diventano il simbolo della lotta contro l’apartheid, fino a 
quando sua figlia, tramite un sito web a lui dedicato, scopre il suo successo e Rodriguez fa una serie di tour tra Svezia 
e Sudafrica. Il regista svedese di origini algerine Malik Bendjelloul fece a suo tempo un corto dedicato a Rodriguez 
durante un soggiorno a Cape Town. Ma la storia era troppo preziosa per lasciarla a un prodotto destinato a pochi. Il 
tragitto è stato lunghissimo e ha avuto come capolinea il premio al Sundance Film Festival e l’Oscar vinto nel 2013. 

L’UOMO CON LA MACCHINA DA PRESA (Chelovek s kinoapparatom) 
Regia, soggetto e sceneggiatura: Dziga Vertov / Fotografia, cine-operatore ed attore principale: Mikhail Kaufman
Montaggio: Dziga Vertov / Film muto privo di didascalie / USSR 1929 / Durata: 68’/ Musica scritta da Simon Quinn ed eseguita dal vivo dal Simon Quinn Quartet
L’uomo con la macchina da presa è il compimento massimo (e finale) del movimento Kinoglaz («Il cineocchio»), nato negli anni ‘20 per iniziativa dello stesso Vertov e propugnatore della superiorità del documentario sul cinema di finzione che, 
in sostanza, deve essere bandito, perché inadatto a formare una società comunista. Vertov raccoglie l’esperienza di anni di documentari propagandistici, le sue radici futuriste, le sue teorie, secondo le quali il cinema deve essere uno strumento 
a servizio del popolo e della sua formazione, e sublima il tutto in un’opera tecnicamente all’avanguardia e che ancora oggi colpisce per originalità e vivacità. È classificato tra i dieci migliori film di sempre. La giornata, dall’alba al tramonto, di 
un cineoperatore che riprende per lo più scene di vita quotidiana per le strade di Mosca, e che ci mostra anche la sua arditezza alla ricerca di inquadrature a sensazione, sopra, sotto o a fianco di treni in corsa. Il film si apre con il totale di una 
sala cinematografica, che da vuota si riempie in un attimo. La stessa sala si rivedrà in chiusura del film dopo una sequenza nella quale la macchina da presa ha cominciato a muoversi da sola sul treppiedi, senza operatore, e prima di vedere 
la facciata del Teatro Bolshoi frantumarsi grazie ad un effetto ottico. Il film va oltre i documentari girati per strada, fuori dalle fabbriche, nei villaggi. Stavolta insieme alle scene di vita quotidiana è lo stesso operatore ad essere ripreso. Lui è 
l’oggetto stesso dell’indagine dell’occhio scrutatore, nell’atto di spostarsi, sistemare i suoi attrezzi o semplicemente filmare. È un primo caso di cinema nel cinema che, al di là dell’iniziale intento ideologico (il cineoperatore lavoratore alla pari 
dell’operaio), innesca un meccanismo di meta-cinema che coinvolge in un piacevole gioco tanto lo spettatore quanto il regista che, perso il «purismo» iniziale, acquista però una grande forza espressiva. La verità dell’occhio che guarda diventa 
essa stessa una verità da osservare, innescando riflessioni nello spettatore cui forse non è più possibile dare risposte certe. Forse sta anche in questo il motivo per cui questo film segnerà l’apice della carriera di Vertov, incapace in seguito, pur 
dando vita a documentari di grande valore, di ritrovare quella vena dirompente, sagace e moderna. (da Wikipedia)


