
BRESSON 2024 – 2025 Terza Parte 

Mercoledì 18, giovedì 19 e venerdì 20 giugno 2025  
Inizio proiezione: ore 21.15. Giovedì anche alle ore 15 

 

 
 

 

«Il film è caotico, ma in un certo senso, l'abbiamo progettato per essere vissuto dallo spettatore, che ha la 
possibilità di dare, creare e rispettare la continuità che abbiamo preparato. Anche se ci sono molti tipi di 
immagini diverse, anche se c'è discontinuità, sta appunto allo spettatore gestire la discontinuità. Creiamo il caos e 
speriamo che il pubblico lo riesca a gestire».                                                                                             Miguel Gomes                        
 

Grand Tour 

di Miguel Gomes con Gonçalo Waddington, Crista Alfaiate, Cláudio da Silva, Lang Khê Tran 
Portogallo, Italia, Francia, Germania, Giappone, Cina 2024, 128’ 
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Che per Miguel Gomes il cinema fosse un’arte della 
fuga, già era chiaro dall’inizio de Le mille e una 
notte. Il regista scappa a gambe levate dal set, 
lasciando pieno potere alle immagini di muoversi tra 
i racconti, tra la fascinazione affabulatoria e la 
libertà dalle trame. Con Grand Tour, quest’arte della 
fuga si salda all’estetica esotica e aurorale di Tabù 
e giunge a compiuta definizione.  
Del resto già la storia è “esemplare”. Questa 
traccia, più o meno strutturata, che risale alla 
suggestione di un romanzo di William Somerset 
Maugham, Il gentiluomo in salotto. In particolare ad 
alcune pagine in cui si racconta di un inglese che, 
terrorizzato dall’idea del matrimonio, intraprende un 
lungo viaggio tra le zone più remote dell’Asia per 

sfuggire alla fidanzata. 
E così eccoci al 1917. Edward, un funzionario britannico in Birmania, riceve un telegramma mentre si trova in un caffè di Rangoon. 
Visibilmente turbato, decide di partire immediatamente per Singapore. Inizia una lunga peregrinazione che dall’Sud-est asiatico lo 
porta prima in Giappone, a Osaka, poi a Shanghai e infine nell’entroterra cinese. Chi è quell’uomo? È davvero un funzionario o è 
una spia? E qual è il reale motivo del suo viaggio? A inseguirlo, c’è la sua fidanzata, Molly Singleton, intenzionata a raggiungerlo a 
ogni costo. Nella perenne ironia di Miguel Gomes, la vicenda assurge quasi alla dimensione di una parabola, un ammonimento sugli 
incontri mancati e gli spiazzamenti del destino o del caso. Ma è soprattutto una questione di forme. È su quel piano che mette in atto 
tutta una serie spiazzamenti, per rimettere in discussione le logiche e le convenzioni del racconto. 
A cominciare da quanto si dichiara nelle note di regia di Grand Tour: l’idea di far nascere, al montaggio, un “tempo cinematografico 
unico”. E così, le scene in cui appaiono Edward e Molly mimano le immagini d’epoca, (…) ma vengono costantemente associate a 
una serie di inserti e di raccordi che hanno un’evidenza documentaristica, da reportage di viaggio. Sono immagini che servono a 
contestualizzare, offrendo una panoramica dei vari luoghi attraverso cui si dipana il viaggio dei protagonisti: Rangoon, Singapore, 
Bangkok, Saigon, Osaka, Shanghai. Ma soprattutto valgono a creare un cortocircuito temporale profondo con la messinscena, con il 
presente che irrompe nella ricostruzione in costume. Ma il gioco delle discrasie non interviene solo sul livello temporale. Perché a 
fronte dell’immediatezza dell’immagini “reali” e degli scenari naturali rigogliosi, le sequenze recitate denunciano palesemente la loro 
natura fittizia. I personaggi si muovono su uno sfondo molto spesso sfocato, tra pochi elementi scenografici che richiamano 
l’artificiosità dei set del cinema muto e rimandano solo per allusione alla dimensione diegetica. 
Infatti, nei vari luoghi toccati dai personaggi, assistiamo a degli spettacoli tradizionali, cioè a forme di rappresentazione che si 
basano su convenzioni rigorosamente codificate, ben lontane da quella tentazione al naturalismo che sarebbe iscritta, secondo 
alcuni, nel codice genetico del cinema. È in queste parentesi che si svela l’intento di Gomes: il suo Grand Tour piega verso 
l’astrazione. Che è un modo di prendere distanza. Esattamente come l’ironia. Del resto, cos’è una fuga, se non un mettere distanza 
dalle cose? Ma tutto ciò è anche un modo per dire le cose senza doverle per forza di cosa inseguire, catturare, mostrare. Ritrovare 
un’economia e una purezza delle forme, che poi è uno dei segreti più profondi del cinema.           Aldo Spiniello – Sentieri Selvaggi      

 
 
 

Una ruota panoramica per mostrare due percorsi che finiranno per girare a vuoto. Si apre così Grand Tour, impressionante 
esperienza audiovisiva girata in pellicola 16mm, in cui il regista portoghese Miguel Gomes mantiene altissima l’asticella del suo 
cinema, richiamando sia i giochi narrativi del gigantesco progetto Le mille e una notte – Arabian Nights (2015), sia le suggestioni 
estetiche del bellissimo Tabu (2012). Grand Tour è una sorta di summa della sua poetica, una produzione rischiosa che usa 
magnificamente il bianco e nero, alternato con alcune sequenze a colori, un film in cui ci sono più voci narranti che accompagnano il 
“doppio” viaggio dei due protagonisti.  
Se è mosso anche da elementi melodrammatici, questo lungometraggio è però soprattutto un viaggio nell’anima, in cui le figure 
umane si perdono nella magnificenza dell’ambiente circostante, tanto brutale e selvaggio, quanto affascinante e misterioso. Miguel 
Gomes fa un cinema misticheggiante e politico allo stesso tempo, parlando di (de)colonizzazione all’interno di atmosfere spiritiche e 
valorizzate da splendidi giochi di ombre e luci. Anche gli animali hanno un ruolo fondamentale (come nei precedenti lavori del 
regista) in questo film, simboli di un universo senza tempo e protettori di uno spazio che rischia di essere contaminato dall’uomo. 
Come i due protagonisti, ci si perde in quest’opera potentissima che mescola temporalità e in cui la base narrativa è un pretesto per 
mostrare le varie forme a cui può tendere lo storyelling cinematografico. Con la giusta pazienza, si verrà ripagati da un’esperienza 
unica e potente, ricca di sequenze difficilmente dimenticabili. Presentato in concorso al Festival di Cannes dove Miguel Gomes ha 
ottenuto un meritatissimo premio per la miglior regia.                Longtake
                  



A differenza dei tanti film girati durante la pandemia o sul tema 
pandemia, Grand Tour è forse l’unica opera a portare il segno 
della pandemia dentro le immagini. Perché una buona metà del 
film Miguel Gomes l’ha girata a distanza, restando chiuso in 
uno studio con la troupe a Lisbona, mentre il set era allestito a 
15000 km di distanza, in Cina, fra Shanghai e la provincia del 
Sichuan, vicino al Tibet. E questo fatto – cioè che l’esplosione 
del Covid abbia bloccato la lavorazione del film e ne abbia 
sostanzialmente influenzato l’esito – pur essendo totalmente 
incidentale e imprevedibile, ha lasciato dei segni estremamente 
profondi nel tessuto sia narrativo sia enunciativo del film. La 
costruzione della forma è infatti per certi versi consustanziale al 
tema, ovvero al racconto di un viaggio in Asia che diventa 
occasione per misurare la profondità e la persistenza storica 
dello sguardo coloniale. 
(…) Come di consueto Gomes non si limita a costruire un racconto, ma piuttosto una serie di suggestioni, di immagini, di memorie 
che creano un tessuto connettivo visuale in grado di riempire lo schermo a dismisura. E che in questo caso fa somigliare il film più a 
un diario di viaggio (…) che a una vera e propria opera filmica in senso tradizionale. Girato in 16mm, con un’alternanza fra bianco e 
nero e colore e inserti di spettacoli di marionette, mimo e teatro popolare dei vari paesi in cui la storia approda, Grand Tour lavora 
sulla costruzione di uno sguardo e sulla ricerca, rigorosissima, di una prospettiva capace di veicolarlo quello sguardo. 
Gomes prende un personaggio stereotipato, l’Englishman vittoriano, e lo inserisce in uno dei contesti più tipici in cui si è sviluppato il 
colonialismo europeo: l’Asia centro e sud orientale. Questo inglese, però, parla in portoghese (come quasi tutti nel film) e incarna 
una sorta di figura archetipica carica di tutto l’immaginario coloniale così come viene elaborato dalla cultura occidentale. Da tutto 
questo emerge una prospettiva storica estremamente complessa. Gomes, da europeo, sembra arrendersi al fatto di non poter 
guardare l’Asia con uno sguardo non filtrato dall’esperienza colonialista – riflessione che mette in bocca a un personaggio di 
contorno, un fumatore d’oppio inglese che parlando con Edward esclama: «noi occidentali crediamo di aver capito questo continente 
e invece non lo capiremo mai» – e usa il proprio cinema per dare corpo a questa impossibilità, per cercare l’immagine di questa 
mancanza. E il risultato è un film scoordinato, che sembra arrotolarsi su se stesso, incapace di produrre una narrazione coerente. 
Ma che proprio grazie a questa forma non riconciliata riesce invece nella non semplice impresa di rendere una descrizione non 
scontata del complesso rapporto fra oriente e occidente nel mondo di oggi. 
Situando il racconto in un momento chiave della storia moderna, quel secondo decennio del 1900 che segna il passaggio cruciale fra 
modernità e contemporaneità, Gomes parla infatti del nostro presente. E più nel dettaglio dell’origine di uno sfaldamento, di una 
cesura insanabile fra due mondi che giocano il loro rapporto su un’infinita reciproca appropriazione culturale. Le immagini 
frastagliate, sgranate e difficili da dotare di senso in termini oggettivi in fondo dicono proprio questo, così come l’accompagnamento 
delle voci off che spiegano le coordinate del racconto cambiando continuamente lingua (seguendo il viaggio dei protagonisti) 
asseconda questa prospettiva. (…)                Lorenzo Rossi – Cineforum      

 
 

Un road movie diviso in due parti (la fuga di Edward prima e l’inseguimento di Molly, poi) scandito dalla lettura dei telegrammi che 
Molly invia al fidanzato. Lo stile del regista portoghese, unico ed estremamente complesso, è diventato ormai un marchio di fabbrica 
riconoscibilissimo e non replicabile. 
In Grand Tour, Miguel Gomes salta tra varie epoche, cambia il colore (prevalentemente bianco e nero), inserisce spettacoli di 
marionette e teatro popolare, spezzoni di documentari, generando un flusso di immagini indistinguibili da un punto di vista temporale 
e meditando sul senso del viaggio visto attraverso gli occhi di un funzionario di un paese colonialista. Il Sud Est asiatico diventa esso 
stesso uno spettacolo. Questa volontaria incoerenza narrativa genera un flusso, un amalgama magnifico, in cui lo spettatore è 
invitato dall’inizio ad abbandonarsi alla visione più che alla comprensione; immagini in pellicola che si intrecciano a quelle digitali 
generano un cinema estremamente raffinato che sfugge a qualsiasi classificazione. Lasciarsi travolgere dai quadri umani creati da 
Gomes è un passaggio necessario per fruire del suo cinema. (…) Grand Tour è un film di grande fascino, un’esperienza 
sorprendente, magnetica e radicale.                                                                                                   Giovanni Battaglia – Taxidrivers    

 
 

 (…) Grand Tour continua un discorso personale e lo 
porta in Estremo Oriente: la componente di finzione è 
ambientata nel passato ma è evidentemente girata 
nel presente, spesso in interni, anche a causa del 
lockdown da Covid-19. La suggestiva monocromia 
della fotografia e l'utilizzo di tecniche come l'iris 
rimandano però a un'epoca lontana del 
cinematografo. A rappresentare gli esterni sono 
invece immagini catturate da Gomes durante viaggi 
recenti in quei luoghi e il montaggio di vecchio e 
nuovo, bianco e nero e colore, documentario e 
finzione provoca l'effetto ossimorico desiderato 
dall'autore. 
Le lingue parlate sono tante quanti i paesi 
attraversati e osserviamo prosaici attimi di 

quotidianità contemporanea - una giostra in Myanmar, un karaoke nelle Filippine e così via - mentre una voce over ricostruisce la 
storia d'amore incompiuto tra Edward e Molly. Un effetto complessivo straniante, agevolato da un ritmo lento e suadente e 
dall'immersione in una vegetazione lussureggiante che culla lo spettatore in uno stato semi-onirico. (…) Da Tabu Gomes riprende 
l'utilizzo di un 16mm in bianco e nero e l'ambientazione post-colonialista, utile ad evidenziare il contrasto tra Occidente e Oriente e 
l'inafferrabilità di quest'ultimo, inevitabilmente incompreso quando osservato attraverso lo stereotipato sguardo occidentale. (…)                                    
 

                                                                                                                                                                                                                                                 Emanuele Sacchi - Mymovies 


