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Log Line 

Ispirato a una storia vera, il film conduce il pubblico all’interno di un mondo tanto affascinante 
quanto poco conosciuto: quello delle case d’asta e del mercato internazionale delle opere 
d’arte.   

Al centro della vicenda, il sorprendente ritrovamento de “I girasoli”, un dipinto di Egon Schie-
le disperso nel 1939 nel caos delle spoliazioni naziste e delle distruzioni della cosiddetta “arte 
degenerata” e riscoperto miracolosamente anni dopo a Mulhouse, nella provincia francese, a 
casa di un giovane operaio.  

L’opera diventa il fulcro di una trama che intreccia passato e presente, sollevando interrogativi 
fondamentali sul valore dell’arte, ma anche sul cinismo speculativo e sulla moralità che ac-
compagna la transazione delle opere, fino a toccare temi legati alla memoria collettiva, all’i-
dentità culturale e alle ripercussioni della storia sul presente.   

Interrogandosi sul rapporto tra cultura e profitto, il film analizza con sensibilità il modo in cui le 
dinamiche storiche, sociali ed economiche possano dividere o unire gli individui attraverso 
l’eredità dell’arte. 

Grazie anche a un cast di grande talento, tra cui i magistrali Alex Lutz, Léa Drucker e Arcadi 
Radeff, che contribuiscono a conferire autenticità a una narrazione arricchita da dialoghi ta-
glienti da commedia brillante dal tono incalzante e misterioso,  Pascal Bonitzer riesce a cali-
brare con maestria leggerezza e gravità, alternando suspence e humour a momenti drammati-
ci di tragiche rivelazioni storiche e di intima introspezione psicologica. 



Sinossi 

André Masson, banditore della rinomata casa d'aste Scottie's, un giorno riceve una lettera che 
gli comunica della scoperta di un dipinto di Egon Schiele a Mulhouse, presso l'abitazione di 
un giovane operaio. Piuttosto scettico, considerata l’improbabilità di trovarsi di fronte a una di 
quelle occasioni che raramente capitano nella vita, André si reca comunque sul posto per dare 
un’ occhiata al dipinto.  

Con grande sorpresa scopre che è autentico: un capolavoro creduto scomparso nel 1939 poi-
chè smarrito tra le opere confiscate dai nazisti. 

Questo evento potrebbe segnare l’ apice della sua carriera ma, al tempo stesso, le insidie  che 
si celano dietro al ritrovamento del quadro potrebbero anche metterla in pericolo.  

La posta in gioco è molto alta:  grazie all’aiuto della collega ed ex moglie Bertina e della  biz-
zarra ed eccentrica stagista Aurore, André farà di tutto per tentare di assicurare al dipinto la 
valorizzazione che merita e cambiare così per sempre anche la propria vita. 
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Incontro con Pascal Bonitzer 

Il Suo film fa pensare a “La lettera rubata di Edgar Allan Poe”. Questo dipinto, come la 
lettera del racconto, sembra priva di valore e non attira l’ attenzione fino al giorno in cui 
non viene scoperta. Aveva in mente questa ispirazione? 

In realtà per niente, anche se l’idea a posteriori mi piace. In effetti il titolo è arrivato molto tardi, 
suggerito dal mio produttore Saïd Ben Saïd. Inizialmente, il film doveva intitolarsi “Casa 
d’aste”. Un titolo puramente descrittivo che ha lasciato il posto all’idea di maggiore “fiction” 
indotta da “Il quadro rubato”, che invero è piuttosto un omaggio al mio amico Raoul Ruiz e a 
uno dei suoi grandi film, “L’ ipotesi del quadro rubato”. 

Nei titoli di testa è specificato che la sua opera di finzione è ispirata a fatti realmente 
accaduti: 

Si, come si è soliti dire "#il film è basato su una storia vera”: la scoperta, all'inizio degli anni 
2000, di un dipinto di Egon Schiele nella casa di un giovane operaio chimico nei sobborghi di 
Mulhouse. È stato proprio uno specialista di arte moderna che lavorava in una grande casa 
d'aste internazionale a riconoscerlo. Dipinto che poi si è rivelato essere una delle opere sac-
cheggiate dai nazisti. 

Cosa ha significato per Lei? 
Sono rimasto molto sorpreso quando l'ho scoperto perché, con Egon Schiele ci aspettiamo 
sempre dei nudi, quelle sue figure umane torturate in uno stile provocatorio al limite dell’osce-
no; questo invece è un paesaggio abbastanza grande, un campo di girasoli, anche se sicura-
mente sempre nello stile di Schiele. Mi piace questo dipinto perché puoi proiettare su di esso 
quello che vuoi.  

È rimasto per settant'anni in una stanza riscaldata a carbone, quindi quando è stato ritrovato 
era molto sporco. Questo è anche un punto in comune con la lettera rubata di Edgar Allan Poe 
che, pur essendo sotto gli occhi di tutti,  è stata volutamente sporcata e degradata dal Ministro 
D.  Una volta ripulito e incorniciato, il dipinto ha riacquistato il suo splendore. 

Come ha creato questa galleria di personaggi che gli gravitano intorno? 
Lliana Lolic, collaboratrice della sceneggiatura, ha realizzato una ventina di interviste nel mon-
do delle aste: banditori, galleristi, collezionisti, antiquari, ecc. È da questo materiale molto ab-
bondante che ho estratto la storia e ho immaginato una trama, dei personaggi, come la giova-
ne stagista, l'ex moglie, l'avvocato, il giovane operaio, i suoi amici e la madre. 



Dopo il mondo della finanza  nel suo film “Tout de suite maintenant”,  eccoLa immersa 
nel mercato dell’ arte. In questi due film ha puntato il dito verso il cinismo dell’ ambiente 
e immagina giovani donne che scoprono questi ambienti molto codificati… 

Il punto in comune tra questi due film, infatti, è che mi hanno fatto esplorare ambienti profes-
sionali che non conoscevo prima di volerne creare una storia cinematografica e che, per capi-
re qualcosa, avevano bisogno di un personaggio con uno sguardo fresco che fungesse da in-
termediario con il pubblico. 

C’è sempre qualcosa di cinico e disgustoso nel mondo del denaro, è così. Mi divertiva il fatto 
che, quando si tratta di un’opera d’arte, non la si consideri se non in termini di quanto se ne 
potrà ricavare economicamente. André Masson (omonimo del pittore) è capace di apprezzare 
la bellezza di un'opera di Egon Schiele ma ciò che essenzialmente gli interessa è il suo valore 
monetario e di mercato e quanto la Casa d’ aste che tratterà  l’operà riuscirà a trarne in termini 
di profitto e fama in questo ambiente di feroci rivalità tra aziende in competizione. 

La leggerezza e la gravità convivono. Nella sequenza della cucina dei Keller la narrazio-
ne della storia del dipinto è tragica. Come ha lavorato sull’ equilibrio dei toni? 

Cerco sempre di mescolarli nei miei film. I miei personaggi sono più personaggi da commedia. 
Ma, naturalmente, nella sequenza da lei citata, dove si tratta della spoliazione delle proprietà 
ebraiche e della sorte disastrosa della famiglia del collezionista, il tono diventa più serio per-
ché tocca la Shoah. È lo sfondo storico sul quale si staglia la storia del film, ma non ne è il 
soggetto. 

Man mano che il dipinto ritrova  il “ posto  che gli spetta” i rapporti tra i personaggi di-
ventano più fluidi. Ad esempio la comunicazione tra André e Aurore smette di essere 
tesa. Avete pensato a questi momenti come a dei vasi comunicanti? 

ll dipinto riacquista davvero #il posto che gli spetta”? In realtà non ne sono sicuro. La storia 
contiene  numerosi conflitti tra i personaggi. Alla fine era necessario raggiungere una qualche 
forma di pacificazione. La costruzione di questo film è stata per me abbastanza insolita: cam-
bio di punti di vista e di protagonisti abbastanza spesso; sequenze relativamente lunghe, che 
si alternano, seguono un personaggio, ne perdono un altro per poi ritornarvi, in un equilibrio 
sempre precario che mi interessava. Mi è piaciuto questo gioco di intrighi, tra personaggi prin-
cipali e secondari, che ha qualcosa di un po' di musicale. 

Fa incontrare personaggi provenienti da ambienti sociali diversi… 

Questa è l'altra novità per me, che sono abituato a collocare i miei personaggi in un ambiente 
relativamente omogeneo. Per la prima volta mi sono confrontato con l’idea di confrontare due 
ambienti socialmente eterogenei. Gli attori che interpretano il trio di giovani mi hanno aiutato 



molto a trovare l'accuratezza di questi personaggi. Sono persone eccellenti, energiche e diver-
tenti. Quando Suzanne Egerman, interpretata da Nora Hamzawi, descrive la famiglia di Mu-
lhouse come "gente semplice", questo già conferisce il tono del primo incontro con il giovane 
Martin Keller e sua madre: i due "specialisti" di Scottie’s “camminano sulle uova”, cercando di 
non apparire condiscendenti, consapevoli del divario sociale, fino allo scoppio di una risata 
nervosa davanti al dipinto. 

Questa risata inaspettata si inserisce in questa zona di confine tra vero e falso che at-
traversa il Suo film attraverso la questione dell’ autenticità del quadro e le continue 
menzogne di Aurora.. 

Aurore mente continuamente senza che noi sappiamo il perché. E non lo so nemmeno io. Ci 
sono persone così. Questo può renderle inquietanti, a meno che non vengano scoperte. Come 
finisce per accadere ad Aurore e questo la cura. Inoltre c’è la questione della veridicità del 
quadro. Il mondo dell'arte, nella misura in cui è contaminato dal denaro, è costantemente at-
traversato dalla minaccia della falsificazione. È popolato di falsari, alcuni dei quali hanno addi-
rittura acquisito fama grazie al loro know-how: conosciamo i Van Meegeren, più recentemente 
i Ruffini o i Beltracchi, o anche Elmir de Hory in F for Fake (Truths and Lies) di Orson Welles. 
Ma non era questo che mi interessava. E poi il quadro di Egon Schiele è autentico, questo è 
certo. Non volevo enfatizzare i passaggi che portano alla sua autenticazione. Non appena è 
stato scoperto nella casa di Martin e di sua madre a Mulhouse, supponiamo che sia effettiva-
mente “quel quadro” e che vengano fatti tutti i passaggi necessari per dimostrarlo. 

Martin è forse il personaggio più dritto e integro di tutti.  Arcadi Radeff lo interpreta 
proprio così, con uno sguardo diretto, che chiude il film quando viene acclamato. 

È il personaggio che mi commuove di più e, per me, il vero eroe della storia. Martin è un per-
sonaggio toccante e misterioso allo stesso tempo. Sente inconsciamente come il denaro pos-
sa danneggiare la sua vita, come possa cambiarla in peggio, come quelle persone che vinco-
no alla lotteria e si ritrovano distrutte. Non rifiuta il generoso dono fattogli dagli eredi Wahlberg, 
ma si rifiuta di lasciare che questo sconvolga la sua vita e tradisca le sue amicizie, e soprattut-
to la sua classe sociale. Arcadi Radeff lo ha interpretato con tale intelligenza che non ho mai 
avuto la minima indicazione da dargli. 

Martin come André condividono le vessazioni dell’ infanzia, che hanno lasciato delle 
tracce. Le loro narrazioni funzionano come una rima nella Sua sceneggiatura.  

André parla di vessazioni che lo hanno condotto a un bisogno di vendetta sociale, una sovra-
compensazione che lo porta a indossare orologi costosi, abiti su misura e guidare auto di lus-
so. Martin racconta ai suoi amici di un'umiliazione avvenuta con una ragazza quando era 
bambino. Non è scontato che sia stato vittima di bullismo. L’umiliazione è un tema che mi inte-
ressa molto e che ritorna regolarmente nei miei film in varie forme. 



Un’ altra ricorrenza dei Suoi film: Il rapporto complesso con il padre. Qui è per Aurore, 
la cui figura paterna è quasi spettrale, come nella famiglia di Martin, dove è mancante.  

Spettrale nel senso del padre di Amleto? È vero che trovo affascinanti i rapporti conflittuali tra 
genitori e figli. La storia tra Aurore e suo padre è solo vagamente collegata alla trama principa-
le, ma avevo bisogno che questo personaggio esistesse al di fuori della sua relazione profes-
sionale con André. Il padre di Aurore è un uomo distrutto, anzi un po’ “amletiano” nel senso 
che è stato tradito dalla moglie e #ucciso” dal suo socio. La frase #accogliere, lasciare anda-
re, ridimensionare tutto” è una citazione di Virginia Woolf, la cui recente lettura di “Mrs Dal-
loway” (nell’eccellente traduzione di Nathalie Azoulay) mi ha molto colpito. Ho pensato subito 
ad Alain Chamfort per interpretarlo o meglio, ho creato questo personaggio pensando ad Alain 
Chamfort. Ho trovato in lui un'eleganza, una malinconia e una forte presenza. 

La Sua regia si incolla ai personaggi e ne fa svelare altri con il procedere della storia.  
Come ha lavorato con il direttore della fotografia Pierre Milon con cui aveva già collabo-
rato per “The Spellbound” (Les Envoûtés)? 

Ne “Les Envoûtés”, il personaggio maschile principale interpretato da Nicolas Duvauchelle era 
già un pittore, ovviamente fittizio, ma ho utilizzato i dipinti, il personaggio e i modi di Patrick 
Loste, un vero pittore, che vive nei Pirenei. Ne “Il Quadro Rubato” era necessario mostrare 
non il mondo di un pittore, ma quello di chi ne trae profitto, il mondo commerciale. Pierre Milon 
lavora molto rapidamente. Abbiamo fatto molte riprese a mano libera. La luce era dettata dalla 
luce reale. Man mano che il film avanza, diventa più calda e ricca. Quando il dipinto viene in-
stallato in galleria, poi nella sala d'asta, i toni del rosso diventano dominanti e gli conferiscono 
valore. Rosso è anche il marchio di Drouot (che ringrazio per averci permesso di girare in 
loco). Ciò che ci interessava era sottolineare, evitando ogni miserabilismo, l'opposizione tra la 
casa operaia dei Keller e gli spazi ricchi e vasti degli uffici, dell'appartamento di André e del-
l'avvocato dei Wahlberg (abbiamo girato nell'ex casa di Claude Nougaro). 

Come ha composto il Suo cast di attori, che hanno tutti in comune una grande brillan-
tezza di spirito? 

La vivacità è in effetti la caratteristica di Alex Lutz, che è un attore estremamente corretto: tie-
ne alla precisione dei dialoghi e delle situazioni, e ha reso anche me molto scrupoloso al ri-
guardo. Louise Chevillotte è una presenza fissa nei film prodotti da Saïd, è un'attrice notevole, 
capace di recitare su diversi registri. È stato attraverso il casting con Alex che l'ho scelta, lei  è 
entrata subito in sintonia con lui, lo ha convinto nello stesso momento in cui ha convinto me. 
Léa Drucker, che è una delle più grandi attrici che abbiamo in Francia, è stata una scelta  fin 
dall’inizio. Volevo girare con lei. Nella scena in cui racconta la storia del dipinto, e che evita la 
pesantezza del flashback, dona una sfumatura di emozione che fa vibrare la storia. 
Nora Hamzawi, di cui amo il talento, l’ ho trovata molto commovente in “Doubles Vies” di Oli-
vier Assayas, molto diversa da quello che Lei propone nei suoi spettacoli di cabaret. Aspettavo 
l'opportunità di lavorare con lei. 
Arcadi Radeff, non lo conoscevo e l'ho scelto tramite il casting, con l'aiuto di Stéphane Batut. 
Era l'ideale per il ruolo di Martin, perché possiede quell'innocenza che era essenziale proprio 



per il personaggio. Il trio che forma con Matthieu Lucci e Iliès Kadri è dinamico e divertente, 
ma presenta anche delle complessità. 
Quanto a Laurence Côte, la conosco bene poiché ha lavorato nei film di Jacques Rivette e 
André Téchiné da me scritti. Sono stato felice di ritrovarla. Dobbiamo menzionare anche i ruoli 
#antipatici”: Olivier Rabourdin, il capo di Scottie’s, Peter Bonke, il direttore viennese del museo 
Körner, o anche Marisa Borini, che incarna magnificamente la sgradevole signora non vedente  
della prima sequenza. Contribuiscono in modo eccellente all'atmosfera del film. 

Ha ritrovato anche Alexeī Aïgui per la composizione delle musiche.  

Sono stato felice di lavorare di nuovo con Alexeï, che si è immediatamente ispirato vedendo il 
primo montaggio de Il Quadro Rubato. Con Monica Coleman, la mia montatrice,  ritrovata an-
che lei dopo tanti anni (e ne sono molto felice), abbiamo  studiato insieme la collocazione delle 
melodie. Non volevo che la musica fosse troppo presente, e quindi mi sono affidato a Alexeï 
perché arrivasse a “colorare” accuratamente  il film con la musica. 



Pascal Bonitzer-Biografia 

Pascal Bonitzer, nato nel 1946 a Parigi, ha pubblicato il suo primo articolo sui Cahiers du Cinéma nel 
1969. Alcuni suoi critici e saggi sul cinema sono stati uniti in raccolte come “Le Regard et la 
Voix” (18/10, 1976), “Le Champ aveugle” (Cahiers du Cinéma/Gallimard, 1981), “La Vision 
Partielle” (Capricci, 2016). 

Nel 1976, ha partecipato con Serge Toubiana e Jean Jourdeuilh alla scrittura di MOI, PIERRE RIVIÈ-
RE, AYANT ÉGORGÉ MA MÈRE, MA SOEUR ET MES FRÈRES... di René Allio. 

Seguirà nel 1977 la scrittura di LE SORELLE BRONTË di André Téchiné, poi nel 1982 tre film: TRI-
CHEURS di Barbet Schroeder, LIBERTY BELLE di Pascal Kané, L'AMOUR PARTERRE di Jacques 
Rivette. 

A seguire dieci film per Rivette, il più delle volte scritti insieme a Christine Laurent, tra cui LA BANDE 
DES QUATRE (1987), LA BELLE NOISEUSE (1991), JEANNE LA PUCELLE (1994), HAUT, BAS, 
FRAGILE (1996), VA SAVOIR (2000), NE TOUCHEZ PAS LA HACHE (2004). 

Nel frattempo ha collaborato ai film di AndréTéchiné: LE LIEU DU CRIME, LES INNOCENTS, MA 
SAISON PREFÉRÉE, LES VOLEURS,  LES TEMPS QUI CHANGENT 
... 
Per Raoul Ruiz (che lo scelse nel 1977 per LA VOCATION SUSPENDUE), ha scritto TROIS VIE ET 
UNE SEULE MORT (1995) e GÉNÉALOGIES D’ UN CRIME (1996). 

Nel 1998 incontra Raoul Peck con il quale scriverà LUMUMBA, poi L'AFFAIRE VILLEMIN (serie TV in 
sei episodi, 2006), MEURTRE À PACOT (2014), LE JEUNE KARL MARX (2016), LES CRIS (in pro-
duzione). 
Per Anne Fontaine ha scritto la sceneggiatura di GEMMA BOVERY (2014), quella di INNOCENTES 
(2016) e BLANCHE COMME NEIGE (2018). 

Nel 1995 realizza il suo primo film: ENCORE, con Jackie Berroyer e Valeria Bruni-Tedeschi (Premio 
Jean Vigo 1996). 

Seguirono sette film, tra cui RIEN SUR ROBERT, con Fabrice Luchini, Sandrine Kiberlain, Michel Pic-
coli e Valentina Cervi (1998), PETITES COUPURES, con Daniel Auteuil e Kristin Scott Thomas 
(2003), JE PENSE À VOUS , con Edouard Baer, Charles Berling, Géraldine Pailhas e Marina de Van 
(2005), CERCHEZ HORTENSE, con Isabelle Carré, Jean-Pierre Bacri e Claude Rich (2012), TOUT 
DE SUITE MAINTENANT, con Agathe Bonitzer, Vincent Lacoste, Isabelle Huppert, Lambert Wilson, 
Pascal Greggory, Julia Faure (2016), LES ENVOÛTÉS, con Sara Giraudeau, Nicolas Duvauchelle, 
Anabel Lopez, Iliana Lolic, Josyane Balasko (2019), LE TABLEAU VOLÈ, con Léa Drucker, Alex Lutz, 
Nora Hamzaoui, Louise Chevillotte, Arcadi Radeff (2023). 
È il padre di Agathe Bonitzer, nata nel 1989, e Adam Bonitzer, nato nel 1998. La loro madre è la regi-
sta Sophie Fillières, alla quale è dedicato il film. 



Bonitzer Egon Schiele e il simbolismo del Girasole: arte, inquetudi-
ne e resistenza.


Tra i protagonisti più controversi e affascinanti dell$avanguar-
dia mitteleuropea, Egon Schiele rappresenta una figura em-
blematica di tormento esistenziale e radicale espressività.  

Nato nel 1890 a Tulln, in Austria, e morto prematuramente nel 
1918 a soli 28 anni, vittima della pandemia di influenza spa-
gnola – la stessa che colpì anche Gustav Klimt – Schiele ha 
lasciato un segno indelebile nella storia dell$arte del primo 
Novecento, condensando in una breve parabola biografica 
un$intensità artistica senza compromessi.  

Allievo e iniziale prosecutore dell$eleganza decorativa di Klimt e della Secessione viennese, 
Schiele se ne distacca presto per sviluppare un linguaggio autonomo, dominato da una linea ta-
gliente, asciutta, che si fa strumento di analisi psicologica. La sua ricerca si concentra principal-
mente sulla figura umana, trattata con una crudezza e un$introspezione inedite: corpi contorti, ema-
ciati, volti contratti, autoritratti spogliati di ogni idealizzazione. Il colore, impiegato in modo essen-
ziale e non realistico, assume un valore simbolico e visionario, quasi allucinato.  

Se il nudo femminile, tra erotismo e inquietudine, rappresenta uno dei soggetti più discussi della sua 
produzione – spesso al centro di scandali e censure – la pittura di Schiele va ben oltre la pro-
vocazione. La sua è un$indagine sull$instabilità dell$esistenza, un dialogo visivo tra tensione emo-
tiva e disfacimento del corpo. A differenza dell$espressionismo tedesco, più orientato alla dramma-
ticità collettiva, quello austriaco – e in particolare Schiele – predilige l$introspezione individuale, la 
sottigliezza grafica, una raffinata crudezza visiva che conserva, pur nella deformazione, una 
cura estetica di fondo.  

In questo percorso di introspezione visiva si inserisce la sua particolare visione della natura, e in 
modo emblematico, il tema del Girasole. Lontano tanto dalla vitalità convulsa di Van Gogh, 
quanto dall$opulenza ornamentale di Klimt, il girasole di Schiele appare spoglio, piegato, fragi-
le: una pianta che ha perso la sua connotazione solare per farsi metafora della caducità, della re-
sistenza silenziosa, dell$esistenza logorata ma ancora viva.  

Il tratto è nervoso, essenziale, privo di indulgenze. I colori – ocra, verdi slavati, aranci bruciati – 
definiscono un$atmosfera arida, quasi terrosa, in cui la resa botanica cede il passo alla trasfigura-
zione interiore. Il fiore, isolato in uno spazio rarefatto, assume una valenza poetica e simbo-
lica, diventando specchio dell$anima dell$artista.  

Non si tratta di una natura morta in senso tradizionale, ma di una presenza viva e dolente, che 
Schiele interpreta e interiorizza. Il girasole si fa così soggetto emotivo, figura vulnerabile ma 
resistente, in perenne tensione tra forma e disfacimento. È il riflesso silenzioso di un$esistenza in-
stabile, l$emblema visivo di una sensibilità che, pur consapevole della fine, continua a esprimersi 
con forza e autenticità.  
  



Entartete Kunst- “L’ arte degenerata” secondo il regime nazista.  

Con il termine Entartete Kunst (#arte degenerata”), il regime nazista bollava tutte le espressioni ar-
tistiche che si discostavano dai valori estetici e ideologici promossi dal partito. A partire dalla presa 
del potere nel 1933, Hitler e i vertici del nazionalsocialismo avviarono un processo di totale Gleich-
schaltung (coordinamento forzato) della società tedesca, che coinvolse anche l’arte, considerata uno 
strumento fondamentale per la costruzione dell’identità nazionale.  

Nello stesso anno fu istituita la Reichskulturkammer (Camera della Cultura del Reich), sotto la 
direzione del ministro della Propaganda Joseph Goebbels. L’obiettivo era quello di epurare il pano-
rama culturale da ogni forma di modernismo e sperimentazione ritenuta #non ariana”. I musei ven-
nero svuotati delle opere considerate pericolose, sovversive o #corrotte”, e numerosi artisti furono 
esclusi da ogni circuito ufficiale. Coloro che non aderivano all’estetica del regime – spesso di origi-
ne ebraica o politicamente dissidenti – furono costretti all’emarginazione o all’esilio. Tra il 1933 e il 
1941, si stima che circa 25.000 apolidi abbiano lasciato la Germania; molti di essi trovarono rifugio 
negli Stati Uniti, contribuendo significativamente allo spostamento del centro nevralgico dell’arte 
moderna da Parigi a New York.  

Nel luglio del 1937, nel pieno dell’offensiva culturale nazista, Adolf Ziegler – pittore accademico e 
funzionario del partito – inaugurò a Monaco di Baviera la famigerata mostra Entartete Kunst, alla 
presenza di Goebbels. L’esposizione fu concepita come uno strumento di propaganda: oltre 600 
opere vennero presentate in modo volutamente caotico e dissacrante, accompagnate da slogan deni-
gratori, annotazioni sarcastiche e citazioni tratte dai discorsi del Führer. L’intento era ridicolizzare 
le correnti dell’arte moderna – espressionismo, dadaismo, cubismo, surrealismo, fauvismo – asso-
ciandole alla malattia mentale, alla decadenza morale e al degrado culturale. L’effetto, tuttavia, fu 
paradossale: oltre due milioni di visitatori accorsero alla mostra, che per affluenza superò di gran 
lunga la contemporanea Große Deutsche Kunstausstellung (Grande Mostra d’Arte Tedesca), dedica-
ta all’arte ufficiale del regime e ospitata a poca distanza.  

La mostra Entartete Kunst divenne successivamente itinerante, toccando numerose città tedesche e 
austriache. Parallelamente, il regime avviò una massiccia campagna di confisca delle opere #non 
conformi”: oltre 20.000 lavori tra dipinti, sculture, grafiche e disegni furono sequestrati dai musei 
pubblici. Tra gli artisti colpiti figurano nomi fondamentali della storia dell’arte moderna: Van Gogh, 
Munch, Gauguin, Cézanne, Klee, Kandinskij, Picasso, Chagall, Dix, Beckmann, Grosz, Kirchner, 
Nolde, Mondrian, Braque, Kokoschka, tra molti altri.  

Nel 1939, in vista dell’imminente guerra, il regime organizzò a Lucerna, in Svizzera, un’asta per 
vendere parte delle opere confiscate, con l’obiettivo di ottenere valuta pregiata. Le opere considera-
te invendibili – oltre 5.000 – vennero invece distrutte pubblicamente in un rogo a Berlino.  
Solo una parte delle opere trafugate è stata ritrovata negli anni successivi. Molti musei europei e 
statunitensi conservano ancora oggi lavori provenienti da quelle confische, spesso entrati in colle-
zione attraverso canali non sempre trasparenti. Le operazioni di restituzione ai legittimi proprietari 
o ai loro eredi, pur in aumento negli ultimi decenni, restano ancora parziali e frammentarie.  

Il capitolo dell’Entartete Kunst rappresenta una delle vicende più drammatiche e significative della 
repressione culturale operata dal Terzo Reich, e continua a sollevare interrogativi cruciali sulla me-
moria storica, sulla responsabilità collettiva e sul destino di un patrimonio artistico violentemente 
disperso.  



 

 Hanno detto del film…
Un film particolarmente riuscito per la conoscenza di Bonitzer del dialogo, delle battute, del ritmo e 
dei colpi di scena. Per servirli ha preparato una squadra di attori in gran forma. 

**** Bande à part 

Bonitzer smaschera sottilmente il cinismo speculativo, solleva domande fondamentali sul valore 
dell'arte, sulla moralità delle sue transazioni e sulle ripercussioni della storia sul presente. 

**** Dernières Nouvelles d'Alsace 

Uno sceneggiatura ben realizzato su un argomento inaspettato, dialoghi gustosi, una regia classica 
ma efficace e un cast eccezionale rendono l'ultimo film di Pascal Bonitzer istruttivo e divertente. 

**** Franceinfo Culture 

Ritroviamo i dialoghi sotto forma di doccia scozzese cara al cineasta, soprattutto nella scena ini- 
ziale, un modello del genere. E poi c'è questa galleria di personaggi – ex moglie, avvocato, ecc. di 
cui Bonitzer non svela tutti i segreti ma che, ciascuno a modo suo, servono al film e ne aumentano 
l'interesse. 

****L'Obs 

Pascal Bonitzer parte da una storia vera per descrivere il mondo del mercato dell'arte in un film  
emozionante servito da un cast impeccabile. 

****La Croix 

Bonitzer espone con finezza il cinismo speculativo, solleva domande fondamentali sul valore del-
l'arte, sulla moralità delle sue transazioni e sulle ripercussioni della storia sul presente. 

****Le Dauphiné Libéré 

Se mettessimo all'asta questo dipinto rubato, le mani non smetterebbero di alzarsi nella stanza. Bo-
nitzer una volta, Bonitzer due volte, Bonitzer tre volte…Aggiudicato! L'acquirente non dovrà pen-
tirsi della sua azione. 

****Le Figaro 

La sua storia elegante affascina e diverte allo stesso tempo nonostante le sue deviazioni, brillante 
nella scrittura, sia nei dialoghi cesellati che nella caratterizzazione dei personaggi interpretati da 
attori straordinari. 

****Le Journal du Dimanche 



CONTATTI

Claudia Bedogni
cbedogni@gmail.com
cell. +393356308246

Ufficio stampa: Toni Aventino aventoni@yahoo.it
349 4304935


