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A BIGGER SPLASH 
 

La leggenda del rock Marianne Lane è in vacanza sull’isola vulcanica di Pantelleria con il 
compagno Paul quando arriva inaspettatamente a interrompere la loro vacanza Harry, produttore 
discografico iconoclasta nonché suo ex, insieme alla figlia Penelope, provocando un’esplosione di 
nostalgia delirante dalla quale sarà impossibile mettersi al riparo. Fra risate, desiderio e rock’ n’ roll, 
A Bigger Splash è un ritratto sensuale che deflagra in violenza sotto il sole del Mediterraneo 
 

LUCA GUADAGNINO 
Nato a Palermo nel 1971 e cresciuto in Etiopia, si è laureato in Storia del Cinema e Critica con una 
tesi su Jonathan Demme. The Protagonists, con Tilda Swinton è stato il suo primo 
lungometraggio. Dopo numerosi documentari e Melissa P., il suo primo grande successo, nel 
2009 scrive, dirige e produce Io sono l’amore, presentato alla 66esima Mostra del Cinema di 
Venezia, ottenendo un successo internazionale. Nel 2011 presenta a Locarno il documentario 
Inconscio Italiano e nel 2013 a Venezia Bertolucci on Bertolucci codiretto con Walter Fasano. 
Intensa la sua attività di giurato, nel 2010 è membro della giuria presieduta da Quentin Tarantino 
alla 67° Mostra Internazionale d’Arte Cinematografica di Venezia. Nel 2012 fonda la sua casa di 
produzione, la Frenesy Film, con la quale debutta nel ruolo di produttore. 

 
NOTE DI REGIA 

All’origine di A Bigger Splash ci sono un triplo desiderio e un duplice rifiuto. StudioCanal mi avvicinò 
dopo l’uscita di Io sono l’amore chiedendomi di dirigere un rifacimento di La piscine di Jacques 
Deray. Alla prima richiesta risposi “no grazie”. La cosa mi fu riproposta dopo un mese e io dissi 
nuovamente di no. Quando tornarono da me per una terza volta mi ricordai di uno dei miei motti e 
cioè che ai desideri altrui si deve venire incontro. “La piscina”, che uscì nel ’69 mentre esplodeva la 
Nouvelle Vague in molti paesi, con un decisivo cambiamento di linguaggio e stili, è un film antitetico 
a quel momento storico. Ma parlava di desiderio, di quattro persone chiuse in una stanza mentale 
che è la villa in cui si svolge l’azione. Di temi che mi attraggono: la rinuncia, il rifiuto, la violenza nei 
rapporti tra le persone. 
 
A Bigger Splash 'ruba' il titolo al quadro di David Hockney e il soggetto a Jacques Deray (La 
piscina) per raccontare le dinamiche del desiderio attorno a un rettangolo blu e dentro una 
'stagione' dominata dall'apologia idolatrica per il godimento immediato. A incarnare il godimento 
che cancella il limite e conduce alla rovina è Harry, il personaggio interpretato da Ralph Fiennes, il 
padre da 'uccidere' per riportare la luce e tirare il freno.  
Al discorso diretto, Luca Guadagnino preferisce quello indiretto, nascondendo sotto la superficie 
dell'acqua il parricidio, sotto il piano personale quello sociale. Traslocato da Saint-Tropez a 
Pantelleria, A Bigger Splash come La piscina di Deray è saturo di sole, gelosie e risentimenti, 
abitato da felini che, disposti ai quattro angoli di una vasca, giocano al gatto e al topo. Orfani disillusi 
rispetto all'efficacia della trasgressione, Marianne è una rockstar che ha perso con la voce le note 
eversive del (suo) passato e del (suo) genere musicale, Paul è un reduce della vita e della bottiglia, 
il loro ritiro è mosso da Harry che si tuffa nel talamo nudo e senza rete. Harry è un 'frontman' senza 
band, l'uomo 'in vista' che corre da solo sul palcoscenico della vita e sconfessa con droga e sesso 
la virtù del limite. Padre di una ragazzina che vuole essere lasciata in pace senza trovare pace, 
Harry incarna la legge del desiderio e annulla ogni differenza generazionale con quella figlia 
appena (ri)trovata, di cui si fa complice abdicando il compito educativo. Precipitato vulcanico di un 
mondo senza desiderio ma con un desiderio eccessivo, Pantelleria è il luogo che accoglie la storia 
immobile e incombente di Luca Guadagnino, che 'affonda' il padre e poi resta intimorito davanti al 
suo gesto. Perché a bordo della piscina e accanto al corpo sprofondato, lo sguardo si smarrisce, 
incapace di andare oltre, di superare, di essere erede giusto. Il film subisce allora un arresto, uno 
scarto incomprensibile, una digressione che vorrebbe 'comprendere' l'olocausto dei migranti, 
introdotto attraverso la radio e la televisione e poi come controcampo imbarazzante a un 
annegamento borghese. Indeciso tra sale e cloro, tra mélo e thriller, A Bigger Splash naufraga 
nella sua piscina, capovolgendo l'ambiguità impalpabile in esercizio ridondante, l'assenza in 
presenza, lo stile in maniera, il cinema in televisione, l'intenzione narrativa in inerme patina. Un 
buco nell'acqua che tradisce la traccia di schiuma lasciata sulla superficie e sulla tela di Hockney. 
Un 'disegno', quello sì, netto e preciso che dialoga sul fondo delle piscine californiane e rivela 
un'estetica che vola oltre la contingenza della materia trattata.  
Marzia Gandolfi – www.movies.it 



INTERVISTA A LUCA GUADAGNINO 
Qual è stata la genesi del film? 
All’origine di A Bigger Splash ci sono un triplo desiderio e un duplice rifiuto. StudioCanal - attraverso Ron Halpern, capo della produzione, e Olivier Courson, Ceo di 
produzione e distribuzione - mi avvicinò dopo l’uscita di Io sono l’amore chiedendomi di dirigere un rifacimento di La piscine di Jacques Deray. Alla prima richiesta risposi “no 
grazie”. La cosa mi fu riproposta dopo un mese e io dissi nuovamente di no. Quando tornarono da me per una terza volta mi ricordai di uno dei miei motti e cioè che ai 
desideri altrui si deve venire incontro. 
Arrivò dunque alla conclusione che tornare su quel film era possibile? 
Persuaso dall’intelligenza seduttiva di Studio Canal e dall’incontro con due persone che amo molto per la loro capacità di capire il cinema come Olivier e Ron, ho accolto la 
loro intuizione. Il film di Deray l’avevo visto da ragazzino e poi mai più. Schegge della Piscine baluginavano davanti ai miei occhi perché una sequenza era stata usata per la 
pubblicità di un profumo. È un film del 1969 realizzato secondo logiche di preistoria del marketing: Alain Delon e Romy Schneider erano stati una coppia, al momento delle 
riprese erano ormai separati, ma ancora rappresentavano icone potenti per l’immaginario mainstream europeo. E questo proprio in un momento in cui le Nouvelles Vagues 
in Francia, Italia, Giappone, Brasile, esplodevano con una potenza di fuoco straordinaria, con la loro capacità di riformare il linguaggio, di capire il segno politico di ogni 
immagine che si produceva. La piscine era antitetico rispetto a quel momento storico. Ma parlava di desiderio, di quattro persone chiuse in una stanza mentale che è la villa 
in cui si svolge l’azione. Di temi che mi attraggono: la rinuncia, il rifiuto, la violenza nei rapporti tra le persone. 
Come ha affrontato la fase della scrittura? 
Ho chiesto di lavorare con uno scrittore anglosassone; mi piaceva l’idea di giocare con i toni della lingua in maniera vera, non traducendo una sceneggiatura magari scritta 
da me in italiano. Mi erano stati sottoposti in passato alcuni lavori di David Kajganich, soprattutto sceneggiature di film horror: il talento di David era evidente, la sua capacità 
di comprendere la complessità delle azioni umane andava molto al di là degli imperativi del genere. Ci siamo incontrati a Los Angeles, abbiamo passato settimane a 
parlare, a capire il film, i suoi temi, i mondi che sviluppava. E da subito abbiamo compreso quanto cruciale sarebbe stato ambientarlo a Pantelleria. 
Una scelta carica di conseguenze, anche dal punto di vista logistico. 
Volevo che il paesaggio fosse il personaggio silenzioso che si aggiungeva ai quattro protagonisti. Perché, da un lato, funzionasse come marca potente del reale e, dall’altro, 
come specchio che rifletteva i conflitti. Pantelleria è un posto incredibilmente violento, è adagiata su un vulcano le cui attività sono silenziose, ma costanti. Il vento la sferza, il 
caldo non dà tregua, ma possono esserci sbalzi di temperatura quasi africani con notti inaspettatamente fredde. È un luogo non riconciliato, e questo mi piaceva molto. 
Una scelta che imponeva anche di lasciare aperta la porta alla realtà? 
Da lì dunque siamo partiti, lasciando però aperta la porta alla realtà. Pantelleria è Mediterraneo, non può certo essere ridotta a location, è un luogo che urla la propria 
urgenza. E il mio più grande desiderio, ancora una volta, era quello di mostrare come il privato di uomini e donne potesse venire squadernato dal reale. Se ognuno dei 
quattro protagonisti del film si confronta con l’alterità all’interno del gruppo, era indispensabile che tutti fossero anche costretti a confrontarsi con l’alterità vera, che è quella del 
Mediterraneo, con la presenza dei migranti che irrompono nella storia. E spero che il modo in cui questo incontro è raccontato nel film possa costituire per lo spettatore uno 
spunto di riflessione sul modo in cui anche ciascuno di noi considera quella alterità. 
Non riconciliata è anche la musica dei Rolling Stones, centrale nel film. 
Il Rock’n’Roll, segno del ‘900 che si allunga fino al XXI secolo, non può certo essere ridotto a costume: ho voluto che diventasse architrave del film. Il Rock’n’Roll nel film ha 
un corpo, si incarna nella figura del giullare, l’eterno Peter Pan, l’ingiunzione al godimento fatta uomo. Harry, un produttore musicale che ha vissuto tutta la sua vita 
all’insegna della verità, della necessità bruciante di non mentire mai e al contempo di divertirsi sempre, si specchia in Paul, un uomo molto più giovane e che ha quindi forse 
la necessità di trovare in Harry un padre. Ma Harry è un padre del godimento, un padre che non gli dà consigli, che al contrario gli dice: “Sei libero, puoi fare quello che vuoi”. 
Quali sono le conseguenze di questa contraddizione? 
L’impossibilità di sostenere questa libertà scava tra i due uomini fiumi carsici di risentimento. Costringendoli a confrontarsi con le due donne. Marianne Lane è una grande 
rockstar e ha compreso di non volere la propria identità ridotta alla produzione di godimento per il pubblico per cui è diventata una leggenda. Il suo istinto nell’affiancare Harry 
nell’esplorazione degli eccessi del Rock’n’Roll si è trasformato, crescendo, nel desiderio di una maggiore tranquillità e nella capacità di una pacata protezione di sé con un 
nuovo compagno. L’agente incontrollabile, la giovane Penelope, viene dal nulla e forse ritornerà in una zona che non conosceremo mai, storicamente separata dal mondo 
di Harry e Marianne, ma anche di Paul. Penelope corrisponde alla generazione di oggi che cerca di osservare quelli che c’erano prima di lei e cerca di sfruttare la situazione 
a proprio vantaggio. Innescando, senza accorgersene, reazioni estreme. 
Il titolo del film viene dal celebre quadro di David Hockney: ha rappresentato una fonte di ispirazione? 
Il quadro di Hockney rappresenta una regolarità di linee sconvolta da un tuffo, da uno splash di cui non si vede l’artefice, con una sedia da regista come unico dettaglio 
eccentrico. Insieme alla Nouvelle Vague, l’esperienza avanguardista di Hockney ha rappresentato una guida importante per questo film. Certamente più del “cinema di 
papà” di Jacques Deray. Mi sono chiesto, perché il quadro di Hockney, così apparentemente minimalista, apra in realtà una voragine di senso in chi lo guarda? Perché è 
un’immagine che nella sua semplicità, nell’attimo in cui la superficie dell’acqua si frange, apre mille prospettive, mille possibilità. Che cosa c’è sotto? Chi si è tuffato? Che 
cosa succede nella casa? Hockney cattura l’attimo che coincide con l’imprevedibilità del desiderio in maniera straordinaria contenendo i colori, la luce californiana in un 
modo che ha rappresentato per noi un’ispirazione formale fortissima. La lezione di Hockney ha guidato me, il montatore Walter Fasano, il direttore della fotografia Yorick Le 
Saux, trasferendola dallo spazio addomesticato della California a quello africano, incontrollato di Pantelleria. 
Punti di riferimento importanti nel cinema che si sono manifestati durante la lavorazione di A Bigger Splash? 
Dal punto di vista formale Viaggio in Italia di Roberto Rossellini ha certamente rappresentato una fonte di ispirazione. Come One Plus One di Jean-Luc Godard, il film sulla 
creazione di Simpathy for the Devil dei Rolling Stones. Ingrid Bergman che in Viaggio in Italia si abbandona, disperata e tormentata alle peregrinazioni per Napoli, che visita i 
musei o osserva i vulcanelli, ecco attraverso quelle immagini Roberto Rossellini costruisce una trama di suspense fortissima, la musica di Renzo Rossellini è quasi thriller, si 
potrebbe dire che sia una sorta di film hitchockiano, dove il disvelamento del colpevole è nell’interiorità della relazione impossibile tra i due protagonisti. 
A Bigger Splash è un film ensemble: il processo di casting deve essere stato cruciale. 
Gli attori che hanno lavorato nel mio film non sono solo attori, sono cineasti. Tilda Swinton ed io non possiamo non lavorare insieme, siamo come dice Tilda "partners in 
crime". Una sorella per me ed una dei miei collaboratori più preziosi: non solo come performer il suo contributo è stato essenziale. È stata sua l’idea di privare della voce il 
personaggio di Marianne Lane, da lì è nato il dispositivo che permette di esplorare il suo tormento nei confronti del proprio cambiamento proprio quando l’handicap non le 
permette di esprimerlo. Ralph Fiennes è sempre stato una mia personale ossessione: quando pensi un film devi partire da un erotismo spietato nei confronti dei corpi che 
vuoi raccontare e degli attori attraverso cui vuoi metterli in scena. Quando vidi Schindler’s List, Quiz Show, Strange Days, The End of the Affair, rimasi abbagliato da Ralph. 
È un lungo percorso di desiderio che si compie: nella mia cameretta di ragazzino avevo le foto di Tilda e le foto di Ralph. Dakota Johnson, poi, è il cinema incarnato, una 
vera, autentica, straordinaria creatura di Cinema, dotata di una grandissima intelligenza interpretativa. Sono felice ed emozionato di averla incontrata e di aver iniziato con lei 
quella che considero una lunga collaborazione. Ho scoperto Matthias Schoenaerts in Bullhead. Di lui mi colpì subito la flagranza corporale coniugata ad una sensibilità 
lunare. Caratteristiche che io credo siano visibili in A Bigger Splash in una nuova declinazione: la fragilità di Matthias è il regalo più bello che ha fatto al film. Anche Corrado 
Guzzanti fa parte dei desideri antichi che non ho mai smesso di coltivare, un attore sublime e raffinatissimo, al di là del divertimento che ci ha regalato nella sua lunga 
carriera. È stato un privilegio che abbia accettato di fare un provino con me: dimostra la sua grandezza e la sua grande solidità di essere umano. Corrado si è messo a 
rischio interpretando il personaggio di un commissario di polizia e un fan. La legge che diventa fan di una rockstar. Solo lui poteva farlo. 
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