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ArteKino Classics - Wielka klasyka kina europejskiego 

Nową edycję ArteKino Classics otworzą dwa znakomite filmy włoskiego neorealizmu: 
komediodramat Niebieski ptak (1955) Federico Felliniego oraz Rzym, miasto otwarte 
(1945), film wojenny o dokumentalnym wydźwięku w reżyserii Roberto Rosselliniego. 
Oba dzieła, które zostaną wyemitowane w czerwcu, odmalowują obraz Włoch lat  
40. i 50. ubiegłego stulecia. Od 1 czerwca na arte.tv dostępnych będzie wiele 
filmów, w tym wybitne obrazy holenderskiej reżyserki Yvonne Scholten, belgijskiego 
filmowca Harry’ego Kümela i węgierskiego twórcy Zoltána Fábri. 

Do końca roku co miesiąc do naszej kolekcji dodawane będą kolejne europejskie 
arcydzieła, takie jak Król kier (1966) Philippe’a de Broca w sierpniu, oraz  
Dziewięć miesięcy (1976) węgierskiej reżyserki Márty Mészáros w październiku. 

Dzięki temu przedsięwzięciu ARTE oferuje nowe spojrzenie na europejskie 
dziedzictwo filmowe. Filmy zostały wyselekcjonowane przez ARTE we współpracy 
ze Stowarzyszeniem Europejskich Kinotek (ACE). Wszystkie obrazy zostały starannie 
odrestaurowane. 

Filmy dostępne są z napisami w sześciu językach i można je obejrzeć w wielu 
europejskich krajach. 

ArteKino Classics jest częścią projektu ArteKino, który od 2016 roku prezentuje 
również dzieła młodych europejskich reżyserów i ich spojrzenie na dzisiejsze  
czasy w ramach ArteKino Festival i ArteKino Selection. W ten sposób tworzymy 
pomost między współczesnymi młodymi twórcami a filmami, które zapisały się  
w historii kina. 

Projekt realizowany jest wspólnie przez ARTE i ACE przy wsparciu z programu MEDIA 
Kreatywna Europa.

Blaszany bębenek©
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Donna: Women in Revolt
(Donna: vrouwen in verzet)
REŻ. YVONNE SCHOLTEN

HOLANDIA, 1980, 64 MIN. 
OBSADA: JOYCE LUSSU, ROBERTA SIBONA,  
ISOTTA GAETA, ROSETTA PADULA, NUNNI MIOLLI, 
GABRIELLA ZIGNONE

W filmie dokumentalnym przedstawiającym 
poruszające portrety kobiet, Yvonne Scholten 
maluje żywy obraz 80 lat walki kobiet w kontekście 
politycznych zawirowań. Reżyserka oferuje nam 
wyjątkowy wgląd we włoski feminizm dzięki 
wywiadom i nagraniom archiwalnym.

W kameralnych rozmowach Yvonne Scholten ukazuje 
kobiety, które sprzeciwiały się uciskowi we wszystkich 
jego formach, od ruchów faszystowskich po partie 
polityczne i Kościół. Reżyserka kreśli indywidualne 
portrety, które jednoznacznie pokazują szkodliwe 
skutki patriarchalnego systemu. Ten fascynujący 
dokument stanowi cenny wkład w obecną debatę 
na temat równości płci i polityki tożsamości. 
Odrestaurowana wersja filmu powstała w wyniku 
współpracy między Eye Film Museum i Netherlands 
Institute for Sound and Image.

Yvonne Scholten jest holenderską dziennikarką i pisarką. 
Pracowała jako korespondentka prasowa we Włoszech i 
tworzyła programy radiowe dla nadawców VARA i NPS. 
Brała również udział w projektach takich jak Current 
Affairs i Holland.doc.

Na arte.tv od 01.06 do 30.08

Rzym, miasto otwarte
(Roma, città aperta)
REŻ. ROBERTO ROSSELLINI 
WŁOCHY, 1945, 103 MIN. 
OBSADA: MARCELLO PAGLIERO, ALDO FABRIZI,  
ANNA MAGNANI 
1946 Grand Prix (ex-aequo), Cannes
1946 nominacja do Oscara za najlepszy scenariusz 

W 1944 roku w Rzymie Giorgio Manfredi, członek 
komunistycznego ruchu oporu, ukrywa się przed 
nazistowskimi okupantami. Szef gestapo, major 
Bergmann, odkrywa jego działalność polityczną i 
poddaje jego rodzinę inwigilacji. Giorgio Manfredi 
może liczyć na wsparcie księdza Don Pietro 
Pellegriniego, drukarza Francesco i jego narzeczonej 
Piny. Marina, kochanka Manfrediego, pada ofiarą 
manipulacji SS: współpracująca z Bergmannem Ingrid 
wyciąga od młodej kobiety informacje w zamian za 
dostarczane jej narkotyki.

Film Rzym, miasto otwarte Roberto Rosselliniego to 
pierwsze dzieło trylogii poświęconej wojnie, którą 
dopełniły następnie Paisà i Niemcy - rok zerowy. 
Rola Piny zapoczątkowała międzynarodową karierę 
Anny Magnani, a jej występ przyniósł jej nagrodę 
National Board of Review. Dzieło Rosselliniego jest 
wyjątkowe. Reżyser podkreślił w nim szczególną rolę, 
jaką odegrał Rzym we włoskim oporze przeciwko 
faszyzmowi i stworzył kluczowy obraz, który zapisał 
się w historii europejskiego kina. 

Roberto Rossellini (1906-1977) urodził się w Rzymie. 
Jest uważany za jednego z najważniejszych reżyserów 
w historii europejskiego kina i twórcę włoskiego 
neorealizmu.

Malpertuis
REŻ. HARRY KÜMEL

BELGIA/FRANCJA/NIEMCY, 1971, 120 MIN. 
OBSADA: ORSON WELLES, MATHIEU CARRIÈRE,  
JEAN-PIERRE CASSEL, DANIEL PILON, SYLVIE VARTAN

Yann, młody żeglarz, powraca do Malpertuis, 
domu, w którym spędził dzieciństwo. Jego 
umierający wuj Cassave mówi rodzinie, że zostawi 
dom temu, kto zgodzi się w nim zamieszkać. 
Prosi Yanna, aby kontynuował jego pracę. Po 
jego śmierci w starym domu dochodzi do szeregu 
niepokojących wydarzeń. Yann staje w obliczu 
nadprzyrodzonych zjawisk, po których następują 
tajemnicze zgony.

Malpertuis to dzieło, w którym zacierają się granice 
między snem a rzeczywistością. Inspiracją do 
powstania filmu była powieść Jeana Raya, której 
tytuł nawiązuje do średniowiecznej legendy o 
kryjówce diabelskiego lisa.

Harry Kümel, rocznik 1940, jest belgijskim reżyserem 
filmowym i scenarzystą. Poza filmem Malpertuis 
najbardziej znany jest z kultowych obrazów Dzieci 
nocy i Monsieur Hawarden. Harry Kümel otrzymał 
wiele nagród, w tym belgijską nagrodę Mira d’or 
za całokształt twórczości w 2014 roku. Od 1969 
roku wykłada w kilku szkołach filmowych w Belgii i 
Holandii.

Na arte.tv od 01.06 do 30.08 Na arte.tv od 01.06 do 30.08

Karuzela miłości
(Körhinta)
REŻ. ZOLTÁN FÁBRI 
WĘGRY, 1956, 90 MIN.
OBSADA: MARI TÖRŐCSIK, IMRE SOÓS, ÁDÁM SZIRTES, 
BÉLA BARSI, GYULA BAKOS, FLÓRA KÁDÁR
1956 Udział w konkursie głównym festiwalu w Cannes 

Marika, córka bogatego rolnika, zakochuje się w 
przystojnym Máté, sekretarzu spółdzielni rolniczej. 
Pomimo obiekcji ojca, między dwojgiem młodych 
ludzi nawiązuje się romans, który wywołuje skandal.

Film Karuzela miłości, należący do najważniejszych 
dzieł węgierskiej kinematografii, osadzony został w 
kontekście kolektywizacji ziemi po przejęciu władzy 
przez komunistów. Zapoczątkował on karierę aktorki 
Mari Törőcsik, która stała się legendą węgierskiego 
kina. Jej partner ekranowy Imre Soós, uważany 
wówczas za jednego z najbardziej utalentowanych 
węgierskich aktorów, padł ofiarą manipulacji ze 
strony Partii Komunistycznej,  
po czym popadł w depresję i alkoholizm. Zmarł 
w wieku 27 lat, prawdopodobnie w wyniku 
samobójstwa.

Zoltán Fábri (1917-1994) był jednym z czołowych 
reżyserów węgierskich okresu komunizmu. Wpływ 
na jego twórczość wywarł włoski neorealizm i polski 
realizm poetycki. Wielokrotnie współpracował z aktorką 
Mari Törőcsik. Jego film Chłopcy z Placu Broni (1969) 
był nominowany do Oscara w kategorii najlepszy film 
nieanglojęzyczny. W 1979 roku inny film w jego reżyserii, 
Węgrzy, również otrzymał nominację w tej samej kategorii.

Na arte.tv od 17.06 do 14.09  



Czerwone maki na murze
(Lulëkuqet mbi mure)
REŻ. DHIMITËR ANAGNOSTI

ALBANIA, 1976, 100  MIN.
OBSADA: TIMO FLLOKO, AGIM QIRIJAQI, KADRI ROSHI

Podobnie jak w pozostałej części Albanii również 
w sierocińcu w Tiranie odczuwalne są skutki 
okupacji kraju przez faszystowskie Włochy. Dyrektor 
przypominającej więzienie placówki zmusza swoich 
podopiecznych do zmazywania antyfaszystowskich 
haseł, które od czasu do czasu pojawiają się na 
murach miasta. Oburzone tymi rozkazami dzieci 
zaczynają podejrzliwie przyglądać się wszelkim 
poczynaniom dyrektora. W końcu buntują się 
przeciwko skorumpowanemu systemowi szkolnemu, 
faszystowskiej opresji i ciągłej manipulacji.

W czasach największego nasilenia komunizmu w 
Albanii Czerwone maki na murze podkreślały walkę 
ruchu komunistycznego z faszyzmem. Jest to jedno 
z najbardziej znanych, rozpoznawalnych i lubianych 
dzieł kina albańskiego.

Dhimitër Anagnosti (1936) jest albańskim filmowcem, 
zdobywcą odznaczeń Merited Artist of Albania i People’s 
Artist of Albania. W swoim dorobku ma 14 filmów 
fabularnych i 10 dokumentalnych, z których kilka 
zdobyło krajowe i międzynarodowe nagrody. Po okresie 
działalności politycznej (1991-1996) jako poseł do 
albańskiego parlamentu i minister kultury, młodzieży i 
sportu, Dhimitër Anagnosti założył fundację wspierającą 
sztukę i kulturę w Albanii.

Na arte.tv od 01.07 do 30.09

Na arte.tv od 01.07 do 30.09

In the Shadow 
of the Blue Rascal
(A l’ombre de la canaille bleue)
REŻ. PIERRE CLEMENTI

FRANCJA 1985, 82 MIN.
OBSADA: PIERRE CLÉMENTI, JEAN-PIERRE KALFON,  
ACHMI GACHEM, SIMON REGGIANI

Aby stłumić rewolucję, władze Necrocity powierzają 
stery policji gangowi cieszących się złą sławą zbirów. 
Film śledzi zgubną wędrówkę zabójcy do momentu 
końcowego zwrotu akcji.

In the Shadow of the Blue Rascal to thriller polityczny, 
którego akcja rozgrywa się nocą w totalitarnym Paryżu, 
przemianowanym na Necrocity, rozciągającym się 
od Bastylii po dzielnicę Goutte-d’Or. Film przywodzi 
na myśl chorą burleskę Williama S. Burroughsa i 
przypomina paranoiczny teatr, w którym przeplatają 
się konflikty pozbawione wyraźnej logiki i bohaterowie 
kierowani destrukcyjnym pędem. 	

Film Clémentiego to najbardziej punkowy i pełen 
świadomego chaosu portret Paryża końca lat 
siedemdziesiątych.

Pierre Clémenti (1942-1999) stał się ikoną okresu, 
który nastąpił po Nowej Fali, dzięki roli w filmie Luisa 
Buñuela Piękność dnia (1967). Często decydował się na 
niekomercyjne, ambitne role, co zapewniło mu możliwość 
współpracy z wieloma mistrzami światowego kina, jak 
Luchino Visconti, Bernardo Bertolucci, Philippe Garrel, 
Liliana Cavani, Jacques Rivette i inni. Prawie nieznana 
jest jednak kariera Clémentiego jako undergroundowego 
reżysera filmowego. Clémenti, czerpiąc inspirację z 
dzienników filmowych Jonasa Mekasa, Andy’ego Warhola 
i Étienne’a O’Leary’ego, tworzy poetyckie, psychodeliczne i 
osobiste filmy.

Na arte.tv od 20.06 do 18.09  

Niebieski ptak 
(Il Bidone)
REŻ. FEDERICO FELLINI

WŁOCHY, 1955, 112 MIN. 
OBSADA: BRODERICK CRAWFORD,  
GIULIETTA MASINA, RICHARD BASEHART 

Trzech drobnych oszustów przebiera się za księży, 
by wyłudzać pieniądze od łatwowiernych ofiar, 
najchętniej pobożnych chłopów. Augusto jest 
zatwardziałym cynikiem. Carlo to niedoszły malarz 
dręczony wyrzutami sumienia. Aby nie wzbudzać 
podejrzeń swojej żony Iris, mówi jej, że wyjeżdża w 
podróż służbową. Roberto jest najmłodszy z trójki 
wspólników. Augusto, poruszony spotkaniem z 
niepełnosprawną córką chłopa, postanawia zwrócić 
rodzinie skradzione pieniądze. Jednak jego kompani 
zdecydowanie się temu sprzeciwiają.

Film łączy wnikliwą obserwację społeczną 
typową dla włoskiego neorealizmu z elementami 
melodramatycznymi. Fellini początkowo chciał, aby 
w postać Augusto wcielił się Humphrey Bogart, ale 
aktor zmarł na raka. Reżyser powierzył więc rolę 
Broderickowi Crawfordowi, zdobywcy Oscara z 1950 
roku. W filmie występuje również żona Felliniego, 
Giulietta Masina, grająca u boku Richarda Baseharta.

„Arcydzieło włoskiego realizmu poetyckiego”. 
(Filmdienst)

Włoski reżyser, scenarzysta i aktor Federico Fellini 
(1920-1993) jest jednym z najwybitniejszych twórców 
filmowych XX wieku. Początkowo związany był z włoskim 
neorealizmem, lecz z czasem rozwinął swój własny, 
niepowtarzalny styl. Do jego najbardziej znanych dzieł 
należą La Strada, Osiem i pół i Amarcord. Cztery spośród 
jego filmów zdobyły Oscara dla najlepszego filmu 
nieanglojęzycznego. W 1993 roku Fellini otrzymał także 
honorowego Oscara za całokształt twórczości. 

Na arte.tv od 01.07 do 30.12

Miłość
(Szerelem)
REŻ. KÁROLY MAKK

WĘGRY 1971, 88 MIN. 
OBSADA: LILI DARVAS, MARI TÖRŐCSIK, IVÁN DARVAS
1971 Nagroda Jury na festiwalu w Cannes

Akcja filmu rozgrywa się w Budapeszcie, podczas 
czystek prowadzonych przez autorytarny reżim 
Mátyása Rákosiego w latach 50. XX wieku. Ilona, 
której mąż jest więźniem politycznym, codziennie 
odwiedza swoją schorowaną teściową. Chcąc 
utrzymać ją przy życiu, tworzy wyidealizowany obraz 
męża, który rzekomo zdobył światową sławę jako 
filmowiec w Ameryce. Pisze listy pełne wspaniałych 
wiadomości, aby ukryć nieszczęście i utrzymać 
teściową przy życiu.

Károly Makk pracuje w branży filmowej od 1944 roku. 
Przyjaźnił się z Gézą von Radványim i był jego asystentem 
przy słynnym filmie Gdzieś w Europie (1948). W 1949 roku 
rozpoczął naukę w Wyższej Szkole Teatralno-Filmowej w 
Budapeszcie, którą ukończył w 1951 roku. Jego pierwszy 
film, Pionierzy (Uttőrők, 1949) został zakazany przez 
władze węgierskie i nie wszedł do kin. Z kolei Liliomfi 
(1954), komedia kostiumowa, reprezentowała Węgry na 
festiwalu w Cannes w 1955 roku. Od tego momentu Károly 
Makk stał się jednym z głównych twórców odrodzenia kina 
węgierskiego, obok Zoltána Fábriego i Félixa Máriássyego. 



Marsz żałobny
(L’Enclos)
REŻ. ARMAND GATTI

FRANCJA 1961, 105 MIN.
OBSADA: HANS CHRISTIAN BLECH, HERBERT WOCHINTZ, 
JEAN NÉGRONI

W obozie koncentracyjnym dwaj nazistowscy 
dowódcy zawierają straszliwy zakład: zamykają 
dwóch więźniów w ogrodzeniu i obiecują darować 
życie temu, który do rana zabije drugiego. Naprzeciw 
siebie stają Karl, niemiecki więzień polityczny 
skazany na śmierć za nagrywanie zakazanych audycji 
radiowych, i David, skromny zegarmistrz z Belleville 
deportowany jako Żyd.

Marsz żałobny to arcydzieło francuskiej 
kinematografii i jeden z niewielu filmów o horrorze 
obozów nakręconych przez byłego więźnia. Choć 
dzieło można odczytywać niezależnie od biografii 
Gattiego, jest ono z nią ściśle związane. 

Po przystąpieniu do ruchu oporu w 1942 r. w regionie 
Corrèze Gatti został aresztowany, skazany na śmierć, 
a następnie ułaskawiony ze względu na młody wiek. 
Następnie został wysłany do obozu pracy w Hamburgu, 
skąd uciekł, aby dołączyć do spadochroniarzy i wziąć udział 
w wyzwoleniu Limoges. Ukrywając się w czasie wojny, 
Gatti odkrył moc słowa: jego towarzyszami samotności 
były książki Michaux, Rimbauda i Gramsciego. To wtedy 
zafascynował się teatrem minimalnym, szyderczym i 
opowiadającym o sprawach kluczowych, pozwalającym 
sprzeciwić się woli oprawców. Jego twórczość teatralna 
może być odczytywana właśnie jako pragnienie znalezienia 
słów, które wyzwolą człowieka z upadku.

Pewnego wieczoru  
w pociągu
(Un soir, un train)
REŻ. ANDRE DELVAUX

FRANCJA/BELGIA 1968, 91 MIN. 
OBSADA: ANOUK AIMÉE, YVES MONTAND,  
ADRIANA BOGDAN

Mathias, profesor lingwistyki z małego miasta we 
Flandrii, wiedzie spokojne życie. Anne, jego kochanka, 
jest scenografką teatralną. Pewnego wieczoru 
Mathias jedzie pociągiem do innego miasta, gdzie 
ma wygłosić wykład. Dołącza do niego Anne. Podróż 
przerywa wypadek. Anne zniknęła... Wraz z dwójką 
innych podróżnych Mathias znajduje się nagle na 
odludziu i pogrąża się w nieznanym świecie.

Film jest oryginalną adaptacją dzieła Johana Daisne’a 
(którego prawdziwe nazwisko to Herman Thiery) Le 
Train de l’inertie.

Zanim André Delvaux został filmowcem, ukończył 
filologię germańską i prawo na Université Libre w 
Brukseli. Był stałym bywalcem Cinémathèque Royale de 
Belgique, gdzie w latach 1952-1958 grał na fortepianie 
do niemych filmów. Następnie został nauczycielem języka 
niderlandzkiego i literatury w Athénée Fernand Blum w 
Schaerbeek, gdzie założył klasę filmową. W latach 1956-
1962 nakręcił kilka krótkich filmów dokumentalnych dla 
belgijskiej telewizji, między innymi o Jeanie Rouchu i 
Federico Fellinim. Następnie skupił się na kinie fabularnym, 
kręcąc Le Temps des écoliers w 1962 roku. W tym też 
roku został współzałożycielem szkoły teatralno-filmowej 
INSAS. Jego pierwszy film długometrażowy, Człowiek 
z ogoloną głową, nakręcony w 1966 roku, wprowadził 
belgijskie kino w erę nowoczesności. 

Na arte.tv od 01.07 do 30.12

Na arte.tv od 01.08 do 30.08

Na arte.tv od 22.07 do 20.08 

Blaszany bębenek
(Die Blechtrommel)
REŻ. VOLKER SCHLÖNDORFF

NIEMCY/FRANCJA/ POLSKA, 1979, 139 MIN. 
OBSADA: DAVID BENNENT, ANGELA WINKLER, MARIO 
ADORF, KATHARINA THALBACH, OTTO SANDER
1979: Złota Palma (ex-aequo), Cannes
1980: Oscar dla najlepszego filmu nieanglojęzycznego

Oskar to chłopiec urodzony w Gdańsku w 1924 
roku. Od najmłodszych lat wykazuje się wyjątkową 
bystrością i inteligencją. W dniu swoich trzecich 
urodzin dostaje blaszany bębenek i postanawia 
przestać rosnąć. Oddala się od reszty dzieci i 
zaprzyjaźnia z osobami żyjącymi na marginesie 
społeczeństwa, gardząc mentalnością klasy 
średniej i nazizmem. Odtąd wyraża swój gniew 
za pomocą bębenka i przenikliwego krzyku, od 
którego pękają szyby.

W filmie Blaszany bębenek Volker Schlöndorff 
dokonuje znakomitej i bardzo wiernej adaptacji 
słynnej powieści Güntera Grassa.

Volker Schlöndorff (1939) jest niemieckim reżyserem 
filmowym, producentem i scenarzystą. Jego twórczość 
odegrała ważną rolę w kształtowaniu się nowego kina 
niemieckiego.

Zasadzka 
(Zaseda)
REŻ. ŽIVOJIN PAVLOVIĆ

JUGOSŁAWIA, 1969, 78 MIN.  
OBSADA: IVICA VIDOVIĆ, MILENA DRAVIĆ, SEVERIN BIJELIĆ, 
SLOBODAN ALIGRUDIĆ 

Tuż po wojnie licealista Ive (Vrana) dołącza do 
zwycięskich partyzantów Tito wysłanych do 
„oczyszczenia” obszarów wiejskich z monarchistów, 
księży i kolaborantów. Wszystkich, którzy nie wzięli 
udziału w krwawej rzezi, szybko zlikwidowano, 
oskarżając ich o udział w kontrrewolucji. W czasie, 
gdy Jugosławia była bliskim sojusznikiem Związku 
Radzieckiego, metody Wielkiego Terroru były 
wykorzystywane do prześladowania potencjalnych 
przeciwników politycznych. Ive, początkowo pełen 
idealistycznego młodzieńczego zapału, zaczyna wątpić 
w słuszność narzuconego sposobu myślenia, gdy staje 
się świadkiem brutalnych i bezwzględnych represji 
wobec ludności.

Reżyser Živojin Pavlović przedstawia w filmie pełną 
goryczy relację z krwawych powojennych czystek. 
Zasadzka stanowi przeciwwagę dla filmów o ruchu 
oporu, które przez długi czas dominowały w kinie 
jugosłowiańskim. Krytyczny realizm Czarnej Fali 
szybko stracił przychylność ówczesnych decydentów 
w dziedzinie kultury. W swoim obrazie o charakterze 
historycznym Živojin Pavlović unika bohaterskich 
akcentów i patosu, a zamiast tego kwestionuje 
idealizm głównej postaci.

Živojin Zika Pavlović (1933-1998) był reżyserem 
filmowym, scenarzystą i malarzem. W przeciwieństwie do 
innych twórców Czarnej Fali zdecydował się pozostać w 
Jugosławii i kręcić swoje filmy w Słowenii, gdzie polityka 
kulturalna była wówczas bardziej liberalna.  
W swoim dorobku ma 18 filmów i liczne powieści.

Na arte.tv od 01.08 do 30.10



Dziewięć miesięcy
(Kilenc hónap)
REŻ. MÁRTA MÉSZÁROS

WĘGRY 1976, 88 MIN. 
OBSADA: LILI MONORI, JAN NOWICKI, DJOKO ROSIC, 
KATALIN BEREK
1977 Nagroda FIPRESCI na festiwalu w Cannes
1977 Nagroda OCIC Forum nowego kina na 
Międzynarodowym Festiwalu Filmowym w Berlinie

Juli pracuje w cegielni. Przerwała studia, by samotnie 
wychowywać dziecko. Wieczorami przygotowuje 
się jednak do egzaminu. Ma romans ze swoim 
brygadzistą, Jánosem (w tej roli Jan Nowicki). Kiedy 
zachodzi z nim w ciążę, János zgadza się ją poślubić, 
ale staje się niezwykle apodyktyczny. 

Marta Mészàros urodziła się w Budapeszcie w 1931 r. 
Wychowała się na emigracji w Związku Radzieckim, a na 
Węgry wróciła po śmierci ojca, rzeźbiarza Làszlo Mészàrosa, 
który padł ofiarą stalinowskich czystek w 1938 r. Ukończyła 
studia filmowe w Moskwie, a w latach 60. rozpoczęła 
tworzenie fascynującej serii portretów kobiet. Była 
pionierką kina feministycznego obok twórczyń takich jak 
Vera Chytilovà czy Agnès Varda. Jej filmy stanowią ważny 
wkład w sztukę filmową Europy Wschodniej. W 2021 roku 
w wieku 90 lat otrzymała Europejską Nagrodę Filmową za 
całokształt twórczości.

Na arte.tv od 01.09 do 30.11 Na arte.tv od 01.10 do 30.12 Na arte.tv od 01.10 do 30.12

Segundo López 
(Segundo López, 
aventurero urbano)
REŻ. ANA MARISCAL  

HISZPANIA, 1953, 78 MIN. 
OBSADA: ANA MARISCAL, LUISITA ESTESO, SEVERIANO 
POBLACION, MARTIN RAMIREZ, TONY LEBLANC 

Segundo López przeprowadza się do Madrytu, aby 
rozpocząć nowe życie i znaleźć pracę. Zaprzyjaźnia się z 
Chirrim, chłopcem z ulicy, który utrzymuje się z drobnych 
kradzieży. Razem poznają Martę, dawną aktorkę, która 
z powodu ciężkiej choroby musiała zrezygnować z 
zawodu i została porzucona przez partnera. Pełen 
humoru film piętnuje przewrotne konsekwencje 
podziału klasowego społeczeństwa, podkreślając 
jednocześnie nieocenioną wartość solidarności.

Segundo López to przykład europejskiego kina 
autorskiego par excellence. Film oparty jest 
na powieści Leocadio Mejíasa z 1947 roku pod 
tym samym tytułem. Zainspirowany włoskim 
neorealizmem, maluje ponury obraz Madrytu u progu 
lat 50. ubiegłego wieku.

Ana Mariscal (1921-1995) była reżyserką filmową, aktorką 
i scenarzystką. W 1943 roku rozpoczęła karierę aktorską, 
a jednocześnie ukończyła swoją pierwszą powieść. 
Książka została uznana za zbyt krytyczną wobec instytucji 
małżeństwa, w związku z czym została zakazana i 
ostatecznie opublikowano ją dopiero w 1992 roku. W 1945 
roku Ana Mariscal wywołała kolejny skandal, wcielając się 
w męską postać Don Juana Tenorio w sztuce o tym samym 
tytule. Na początku lat 50. wraz ze swoim partnerem 
założyła firmę producencką Bosco Films. Hiszpańscy 
widzowie docenili jej realistyczne, a jednocześnie pełne 
wrażliwości filmy, w których niekiedy występuje jako 
aktorka, jak choćby w Segundo López czy El camino. 

Powrót z Afryki
(Le retour d’Afrique)
REŻ. ALAIN TANNER
SZWAJCARIA 1973, 113 MIN. 
OBSADA: FRANÇOIS MARTHOURET, JOSÉE DESTOOP, 
JULIET BERTO

Para młodych Szwajcarów, Vincent i Françoise, po 
ślubie chciałaby wyjechać z Genewy do Afryki. Ich 
przyjaciel, który mieszka w Algierii, obiecuje im pracę. 
W ostatniej chwili otrzymują jednak telegram z 
prośbą o odwołanie wyjazdu.

W wieku 21 lat Alain Tanner opuścił rodzinną Szwajcarię, 
aby pracować jako pisarz okrętowy na statkach marynarki 
wojennej w Genui. To właśnie tam odkrył poezję Aimé 
Césaire’a, któremu złożył hołd w Powrocie z Afryki (1973). 
Jego zamiłowanie do kina narodziło się, gdy odkrył 
Rosselliniego i De Sikę, a włoski neorealizm wywarł na 
nim silne wrażenie zarówno w związku z przedstawionym 
w nim doświadczeniem rzeczywistości, jak i ze względów 
estetycznych.  
Ma w swoim dorobku dwadzieścia filmów, od wczesnego 
dzieła Charles martwy lub żywy (1969) po Paul is Leaving 
(2003). W jego twórczości odnaleźć można motywy 
ucieczki, odwrotu, bohaterów, którzy zmieniają miejsce, 
poszukują tego, co znajduje się gdzie indziej. W swoich 
filmach Alain Tanner skupia się na materii i pożądaniu, a 
nie na dyskursach i ideach: jego twórczość z politycznego i 
estetycznego punktu to kino doznań i zdobytej wolności.

Król Kier
(Le roi de cœur)
REŻ. PHILIPPE DE BROCA 
FRANCJA/WŁOCHY 1966, 102 MIN.
OBSADA: ALAN BATES, JEAN-CLAUDE BRIALY, GENEVIÈVE 
BUJOLD, PIERRE BRASSEUR,  
MICHELINE PRESLE

Pod koniec I wojny światowej niemieccy okupanci 
wycofali się z małego miasteczka Marville, ukrywając 
tam uprzednio ładunek wybuchowy. Powiadomieni 
o niebezpieczeństwie mieszkańcy ewakuowali się, 
pozostawiając na miejscu pacjentów zamkniętych w 
zakładzie psychiatrycznym.

Zadanie rozbrojenia bomby powierzono alianckiemu 
żołnierzowi, Szkotowi Charlesowi Plumpickowi. 
Zostaje on powitany z otwartymi ramionami przez 
podopiecznych zakładu, którzy obwołują go swoim 
królem. Podczas gdy on desperacko próbuje odnaleźć 
ładunek wybuchowy, mieszkańcy miasta oddają 
się radosnej zabawie. Plumpick szybko zapała 
sympatią do swoich „poddanych”. W Królu Kier 
niegroźne szaleństwo obłąkanych staje w obliczu 
bezsensownego szaleństwa wojny.

Philippe de Broca urodził się we Francji w 1933 roku i zmarł w 
2004 roku. Karierę filmową rozpoczął jako asystent Claude’a 
Chabrola i François Truffauta, a w latach 60. sam został 
reżyserem. Uważany jest za „komika Nowej Fali”, a jego filmy 
są pełne dowcipu i humoru. De Broca jest najbardziej znany 
z filmów Cartouche-Zbójca i Człowiek z Rio z Jean-Paulem 
Belmondo w roli głównej. Jego film Igraszki miłosne zdobył 
Srebrnego Niedźwiedzia w Berlinie oraz Nagrodę Niemieckich 
Krytyków Filmowych. W Królu Kier można zobaczyć go na 
ekranie w roli niemieckiego żołnierza o imieniu Adolf.

Na arte.tv od 26.08 do 04.11
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Wojenna przyjaźń
(Így jöttem)
REŻ. MIKLÓS JANCSÓ

WĘGRY 1965, 97 MIN. 
OBSADA: ANDRÁS KOZÁK, SERGEY NIKONENKO,  
BÉLA BARSI

Wiosna 1945 r. Pod koniec wojny Jozsef, młody 
Węgier, trafia do sowieckiej niewoli. Po nieudanej 
próbie ucieczki do ojczyzny zostaje wysłany  
do położonego na odludziu gospodarstwa,  
by pomagać młodemu radzieckiemu żołnierzowi 
w pozyskiwaniu mleka dla armii. Między dwoma 
mężczyznami rodzi się więź solidarności,  
a następnie przyjaźń.

Węgierski reżyser Miklos Jancsó (1921-2014) studiował 
prawo, etnografię i historię sztuki, a następnie reżyserię 
w Szkole Filmowej w Budapeszcie. W tym okresie 
działał w lewicowym ruchu, który pomagał dzieciom 
z rodzin robotniczych i chłopskich. W wielu swoich 
filmach interesował się historią Węgier. Film Cantat 
(1962), będący adaptacją dzieła „Cantata Profana” 
węgierskiego kompozytora Béli Bartóka, jest metaforą 
powstania w Budapeszcie w 1956 roku. Film Desperaci 
(1965) przywołuje okres rewolucji węgierskiej z 1848 
roku. Trzy inne filmy reżysera dotyczą okresu krwawych 
walk między rewolucjonistami i kontrrewolucjonistami 
w latach 1918-1919: Gwiazdy na czapkach (1967), Cisza 
i krzyk (1968) i Agnus Dei (Égi bárány) (1971). Czerwony 
Psalm (1972) to skondensowany opis buntów chłopskich 
z końca XIX wieku. Międzynarodowe uznanie zdobył 
głównie w latach 60. i 70. (Nagroda za reżyserię na 
festiwalu w Cannes w 1972 roku za Czerwony Psalm). 
W kolejnych latach wykładał w szkołach filmowych na 
całym świecie (we Włoszech, Stanach Zjednoczonych i 
na Węgrzech), kontynuując jednocześnie pracę reżysera. 
Był mężem reżyserki Márty Mészáros i montażystki 
Zsuzsy Csàkàny.


