                             Dzień 2 – 28. 11. 2023

Prof.  Małgorzata Stępnik (UMCS; PISnSŚ), 

‘Ascolto i silenzi della terra...’ Il motivo dello sterminio nelle opera di Walter Lazzaro (1914-1989) /  „Ascolto i silenzi della terra…” Motyw zagłady w twórczości Waltera Lazzaro (1914–1989)

Rafael z filmu La Fornarina (1944), w reżyserii Enrico Guazzoniego, ma piękną twarz Waltera Lazzaro, malarza, poety i pedagoga – a przez krótki czas także aktora – absolwenta rzymskiej Accademia di Belle Arti, założyciela mediolańskiej Galleria Forte dei Marmi, artysty cieszącego się wysoką estymą w italskim milieu. W tym samym roku spod rąk Lazzaro wychodzi skromnych rozmiarów płótno opatrzone tytułem: Parlando ai fili – Biała Podlaska. 1944 (Rozmawiając z drutami – Biała Podlaska), stanowiące niezwykle przejmujący zapis jego przeżyć z obozu koncentracyjnego dla żołnierzy włoskich Stalag 366 Z, gdzie trafił w roku 1943 jako porucznik grenadierów. Główny cel niniejszego artykułu stanowi analiza obozowej i powojennej twórczości Lazzaro, nazywanego „malarzem ciszy” (Lionello Venturi), wpisującego się w idiom Szkoły Rzymskiej, zdradzającego szczególnie silne inspiracje metafizycznym malarstwem Giorgio de Chirico. Rozważania zawarte w tekście osnute będą wokół takich zagadnień, jak: pamięć o zagładzie, ocalająca (i sublimacyjna) moc twórczości, metafizyczna cisza (nieobecność figur ludzkich), melancholia versus apoteoza życia. 

Pier Paolo Pancotto (Roma),
Giulio Turcato, le: ‘Rovine di Varsavia’ / Giulio Turcato, Ruiny Warszawy
Rovine di Varsavia (Ruiny Warszawy) to tytuł serii prac stworzonych przez Giulio Turcato (Mantua 1912 – Rzym 1995) między końcem 1948 a początkiem lat 50. XX wieku. Cykl obrazów (czasem znany również jako Ruiny wojny) powstał po podróży artysty do Polski, w związku z udziałem w Pierwszym Światowym Kongresie Intelektualistów w Obronie Pokoju we Wrocławiu w sierpniu 1948 roku. Z tej okazji Turcato, wraz z innymi członkami włoskiej delegacji (Raffaele De Grada, Ilario Fiore, Natalia Ginzburg, Leoncillo Leonardi, Salvatore Quasimodo, Mario Socrate i Ernesto Treccani), miał okazję odwiedzić Warszawę, Kraków, Oświęcim, Wrocław i Łódź. Był głęboko poruszony zniszczeniami wojennymi i właśnie na fali tych wrażeń powstała seria Ruiny, jak również inne prace o tematyce historycznej lub społecznej (Rivolta czy Comizio).

Cykl Ruiny Warszawy poświęcony miastu zrównanemu w bombardowaniach z ziemią obejmuje liczne prace, raczej niejednorodne pod względem stylistycznym, choć podejmujące próbę interpretacji neokubistycznej składni matrycy Picassa. Wśród nich znajdujemy na przykład obraz należący do Galleria Comunale d'Arte Moderna e Contemporanea w Rzymie (1948), z szerokimi dwuwymiarowymi plamami barwnymi, skupionymi na odcieniach szarości i brązu, lub ten z Galleria Nazionale d'Arte Moderna w Rzymie (ok. 1950), gdzie nagłe fioletowe błyski ożywiają rygorystyczne czarno-białe tekstury wyłaniające się z tła.

Prof. Laura Quercioli Mincer (Uniwersytet w Genui), 

Arte, memoria, storia? La bizzarra vicenda del  memoriale italiano ad Auschwitz / Sztuka, pamięć, historia? Osobliwa historia włoskiego pawilonu w Auschwitz

Historia włoskiego pawilonu w Auschwitz wiąże się z ogromną ilością różnych tematów: przeplatają się tu kwestie polityczne, ale także pytanie o to, co to znaczy przekazywać pamięć, jaka jest pamiątkowa / edukacyjna funkcja sztuki, co oznacza „miejsce” dzieła sztuki.

Pawilon był zainaugurowany w kwietniu 1980 roku (choć prace rozpoczęły się pięć lat wcześniej) i jego dzieje rozgrywają się aż do dnia dzisiejszego. Jest dziełem architekta Lodovico Barbiano di Bergiojoso, ocalałego z Mauthausen, pisarza Primo Leviego, ocalałego z Auschwitz, reżysera filmowego Nelo Risiego, malarza Pupino Samone i muzyka Luigiego Nono, najważniejszych postaci włoskiego i europejskiego świata kultury, i został jednostronnie zamknięty w 2011 roku przez dyrekcję Muzeum Auschwitz. Po różnych wydarzeniach pawilon został ponownie „otwarty” w lipcu 2023 roku w ramach sieci muzealnej miasta Florencji.

W swoim wystąpieniu opiszę Pawilon, jego dawną i nową lokalizację, a także przedstawię opinie dwóch historyków zaangażowanych w prace Komisji przy włoskiej Radzie Ministrów nad projektem nowego włoskiego pawilonu w Auschwitz.

Prof. Jan W. Sienkiewicz (UMK; PISnSŚ) 

Anni ‘40: artisti del 2º corpo; Józef Jarema e Art Club / Lata 40.: artyści 2 Korpusu; Józef Jarema i Art Club
Pomimo ważnych badań źródłowych i opracowań naukowych, dotyczących obecności polskich artystów plastyków we Włoszech w latach 40. XX wieku, szczególnie tych związanych z 2. Korpusem generała Władysława Andersa, które ukazały się w Polsce po 2000 roku, nadal wiele zjawisk artystycznych związanych z polskimi malarzami nad Tybrem wymaga rzetelnej ich oceny. Dotyczy to szczególnie roli, jaką w latach 1943-1950 odegrał w stolicy Italii uczeń Józefa Pankiewicza – Józef Jarema, który jako dojrzały artysta malarz, szczególnie w pierwszych pięciu latach po zakończeniu drugiej wojny światowej, zapisał się w rzymskim środowisku jako niestrudzony organizator ówczesnego życia artystycznego. Opracowanie wyświetla najważniejsze inicjatywy na polu artystycznym, wystawienniczym, a nade wszystko organizacyjnym – których inicjatorem i motorem był Józef Jarema, wskazując na kapitalną rolę polskiego artysty w przygotowaniu programu i powołaniu w Rzymie w 1945 roku do życia (dzięki szerokim kontaktom z czołowymi artystami włoskimi i obcokrajowcami przybyłymi w czasie wojny z armiami sprzymierzeńców na Półwysep Apeniński) Międzynarodowego Związku Niezależnych Artystów pod nazwą ART Club (Associazione Artistica Internazionale Indipendente.

Simone Starace (Roma) 

L’opera italiana di Michał Waszyński / Włoska twórczość Michała Waszyńskiego                            

Reżyser Michał Waszyński przybył do Włoch w czasie II wojny światowej, wraz z Wojskiem Polskim. Przerabiając nakręcony podczas wojny materiał dokumentalny, zrealizował film La grande strada (Wielka droga), z którego powstały różne międzynarodowe wersje. W kolejnych latach, często współpracując z Vittorio Cottafavim, Waszyński nakręcił dwa z najbardziej oryginalnych eksperymentów okresu neorealizmu (Lo sconosciuto di San Marino i Fiamme sul mare), kontaminując realizm i gatunkową fabułę.

Prof. Stephen Natanson (Scuola Nazionale di Cinema, Roma) 

Józef P. Natanson artista a Cinecittà / Józef P. Natanson artysta w  Cinecittà

Dr Katarzyna Uchowicz (IS PAN)

E’ solo CIAM?  Reti di contatti e natura dei rapporti italo-polacchi in architettura dopo il 1945 / Czy tylko CIAM? Sieci kontaktów i charakter relacji polsko-włoskich w architekturze po 1945 roku

Przedwojenne środowisko warszawskich architektów modernistów było skupione wokół Międzynarodowych Kongresów Architektury Nowoczesnej (Congrès international d’architecture moderne). Kontynuowane po wojnie zjazdy, z udziałem wiceprzewodniczącej CIAM Heleny Syrkus, osiągnęły punkt zwrotny w Bergamo w 1949 roku. Dotyczy to zarówno historii organizacji, jak i biografii architektki. Z tego względu kongres stanowić może asumpt do podjęcia próby charakterystyki kontaktów polsko-włoskich w ramach CIAM oraz poza działalnością międzynarodowej formacji. Pomimo faktu, że to terra incognita w badaniach nad polską architekturą XX wieku, możemy prześledzić interakcje pomiędzy Heleną Syrkus, Stanisławem Brukalskim, Lechem Niemojewskim, Bohdanem Lachertem, Haliną Skibniewską a Luigim Piccinato, Pietro Bottoni, Enrico Peressutti czy Pierem Luigim Nervi. Obecny etap badań nad architektonicznymi relacjami polsko-włoskimi opartymi o case studies można porównać z działalnością dawnych kartografów i określić jako kartowanie, czyli nanoszenie na mapę nowych punktów. Referat przybliża topografię kontaktów i mapę relacji, opartych na działalności w międzynarodowych organizacjach, zawodowej współpracy i wizytach studialnych, kontaktach prywatnych i twórczych interakcjach. W rekonstrukcji charakteru relacji istotną kwestią pozostaje definiowanie architektury jako przenikających się procesów, w których koniec wojny i symboliczna data 1945 stanowią w znaczącym stopniu cezurę umowną. 

Prof. Krzysztof Stefański (UŁ) 

Influenze italiane nell’architettura del realismo socialista polacco / Motywy włoskie w architekturze polskiego socrealizmu

W architekturze polskiej po 1945 roku okresem szczególnym były lata panowania doktryny socrealizmu: 1949-1956.  Narzucona Polsce i innym krajom tzw. obozu socjalistycznego doktryna odrzucała zdecydowanie formy modernistyczne, zakładając wykorzystanie motywów czerpanych z przeszłości, które miały być bliższe ludziom pracy: robotnikom i chłopom. Kluczem była formuła wygłoszona przez Stalina: „Sztuka proletariacka (później przekształcone na: socjalistyczna) w treści, narodowa w formie”. W przypadku Polski za „formę narodową” uznano motywy czerpane z epoki renesansu i klasycyzm z czasów Królestwa Kongresowego. W obu przypadkach była to architektura inspirowana głównie sztuką włoską, stąd w architekturze polskiego socrealizmu zauważamy obfite wykorzystanie form czerpanych z ziem Półwyspu Apenińskiego, zakorzenionych w rzymskim antyku, jak i w czasach renesansu. Powszechnie stosowanym motywem stały się attyki, popularne w Polsce w XVI i XVII wieku, a wywodzące się z Włoch, chętnie wprowadzano prześwity bramne wzorowane na łukach triumfalnych, występujące najczęściej w formie serliany, zwanej też motywem palladiańskim, pojawiły się też projekty wzorowane wprost na antycznych łukach. Stosowano z upodobaniem podcienia. Ugruntowaniu tych rozwiązań towarzyszyło propagowanie antycznej i renesansowej myśli architektonicznej – wydanie w latach 1955-1956 traktatów architektonicznych Witruwiusza, Palladia i Vignoli (co uzupełniło wydanie w 1960 r. traktatu Albertiego).

Dr Łukasz M. Sadowski (ASP Łódź, PISnSŚ) 
I rapporti tra gli architetti polacchi e l’architettura italiana nel secondo dopoguerra / Związki polskich architektów z architekturą włoską po II wojnie światowej

Truizmem jest twierdzenie, że architektura włoska wywarła wpływ na historię sztuki polskiej. Są one widoczne od czasów renesansu, aż po fascynacje włoską nowoczesnością u architektów polskich okresu międzywojennego. Po drugiej wojnie światowej, mimo iż Polska i Włochy znalazły się po dwóch stronach żelaznej kurtyny, Italia pozostawała miejscem podróży, inspiracji artystycznej, czy też realizacji własnych projektów. Oczywiście problemy natury politycznej, ideologicznej, trudności w podróżowaniu w czasach PRL-u nie ułatwiały kontaktów polsko-włoskich, jednakże istniały one i objawiały się choćby w licznych wizytach na Półwyspie Apenińskim. 

Polscy twórcy opisywali swoje wrażenia – znakomitym przykładem są tu refleksje jednego z głównych propagatorów socrealizmu, Edmunda Goldzamta. W 1976 roku architekci uczestniczyli także w weneckim biennale (Oskar Hansen, Bohdan T. Urbanowicz), choć oczywiście przede wszystkim na wszystkich powojennych edycjach prezentowano przede wszystkim osiągnięcia plastyków. Dla Krzysztofa Borowskiego projekty prestiżowych rzymskich (watykańskich) obiektów stały się ważnym etapem jego międzynarodowej kariery architektonicznej, którą kontynuował później w Wielkiej Brytanii i Kanadzie. Architektura i kultura dawnej Italii stały się także inspiracją dla łódzkiego artysty i architekta Stefana Krygiera. O ile bezpośrednio w jego projektach architektonicznych odnajdziemy ich niewiele (realizacja fragmentu wschodniej pierzei placu Wolności w Łodzi), to w malarstwie tworzył on przedstawienia będące wspomnieniem z podróży do Włoch oraz głębokiej fascynacji włoską kulturą. 

Przez ponad trzy dekady po zakończeniu II wojny światowej (1945-1980) można zaobserwować różnorodne związki między twórcami polskimi a Włochami. Były one świadectwem wymiany kulturowej i fascynacji na różnych poziomach – zarówno architekturą dawną, jak i współczesną. Ten jeden z ostatnich rozdziałów związków polsko-włoskich budzi obecnie zainteresowanie coraz większego grona współczesnych badaczy.    

Dr Anna Miller-Klejsa (UŁ) 

I primi film neorealisti di Vittorio De Sica sugli schermi cinematografici della Polonia tra il 1945 e il 1960 /  Wczesne neorealistyczne filmy Vittoria De Siki na ekranach kin w Polsce w latach 1945-1960
W latach 1945-1960 na ekrany kinowe Polski Ludowej trafiło wiele filmów włoskiego neorealizmu. Do 1956 roku wprowadzono do dystrybucji ponad 20 neorealistycznych fabuł, z łącznej liczby 30 pełnometrażowych włoskich filmów. Wśród przesłanek, które przyczyniły się do decyzji o imporcie włoskich filmów, istotne były przyczyny polityczne. Dla komunistycznych władz Polski Ludowej chadecki rząd włoski pozostawał modelowym wrogiem „zza żelaznej kurtyny” – w dwojaki sposób: łączyły go bowiem więzy ze Stanami Zjednoczonymi oraz Kościołem rzymskokatolickim. Na tym tle filmy włoskiego neorealizmu starano się profilować – czynili tak niemal wszyscy krytycy w ówczesnej Polsce – jako opozycyjne wobec polityki chadecji. Stanowić one miały synonim „ruchu oporu” przeciw kapitalizmowi, Kościołowi i amerykańskiej dominacji. 

Do 1960 roku wprowadzono do dystrybucji sześć fabuł w reżyserii Vittoria De Siki: Dzieci ulicy, Złodzieje rowerów, Cud w Mediolanie, Umberto D., Dach i Złoto Neapolu – przy czym warto zauważyć, że chronologia produkcji tych filmów nie pokrywa się z chronologią ich polskiej dystrybucji (przykładowo Umberto D., zrealizowany w 1951 roku, trafił na polskie ekrany dopiero sześć lat później). W swoim wystąpieniu skoncentruję się na krytycznej recepcji czterech pierwszych tytułów, które z uwagi na tematykę, sposób prowadzenia narracji oraz nowatorskie środki wyrazu są umieszczane w nurcie neorealizmu.  W toku analizy, opierając się na pogłębionej kwerendzie w polskich czasopismach filmowych, kulturalnych oraz prasie codziennej, przedstawię ewolucję instytucjonalnej recepcji filmów De Siki, będącej ewidentnie odpryskiem stalinowskiej, a następnie odwilżowej polityki wewnętrznej.  
Prof. Konrad Klejsa (UŁ)  

La ricezione della trilogia di Michelangelo Antonioni nella Polonia degli anni Sessanta / Recepcja filmów Michelangelo Antonioniego w Polsce lat 60.
Do roku 1989 na polskie ekrany trafiło osiem filmów Antonioniego, część z nich na początku lat 60. – na fali poststalinowskiej odwilży politycznej, która spowodowała zwiększony import filmów z Zachodu. W efekcie w 1960 roku na ekrany weszły Krzyk (Il grido, 1957) i Przyjaciółki (Le Amiche, 1955). Do 1976 roku ukazały się kolejne filmy: Przygoda (L'avventura, 1960; polska premiera 1962), Zaćmienie (L'eclisse, 1962; polska premiera 1963), Noc (La notte, 1961; polska premiera 1967), Czerwona pustynia (Il Deserto rosso, 1964; polska premiera 1966) oraz Powiększenie (Blow up, 1966; polska premiera 1968) i Zawód reporter (Professione: reporter, 1974; polska premiera 1976). Z wyjątkiem Przyjaciółek, wyświetlanych w sieci Dyskusyjnych Klubów Filmowych, wszystkie filmy Antonioniego w Polsce Ludowej miały zwykłą dystrybucję – dostęp do nich nie był więc utrudniony. 

W swoim wystąpieniu skoncentruję się na krytycznej recepcji czterech filmów Antonioniego w Polsce Ludowej lat 60. i 70. Przygoda, Noc, Zaćmienie i Czerwona pustynia to fabuły zaliczane do tzw. tetralogii alienacji, które rozgrywają się we Włoszech i dotyczą Włoch. W toku analizy odpowiem na pytanie, czy polscy krytycy podkreślali obcość filmowego świata w stosunku do realiów „demokracji ludowej” nad Wisłą, czy raczej akcentowali uniwersalność diagnoz Antonioniego. Do powstania tekstu przyczyniła się pogłębiona kwerenda w polskich czasopismach filmowych, kulturalnych oraz prasie codziennej. W tym ostatnim przypadku nieocenioną pomocą były wycinki prasowe zgromadzone w Filmotece Narodowej oraz zespół archiwalny Telewizji Polskiej, obecnie w Archiwum Akt Nowych. 
Dr Anna Osmólska-Mętrak (UW)

Il cinema italiano negli scritti critici di Maria Kornatowska / Kino włoskie w pisarstwie filmowym Marii Kornatowskiej
Wystąpienie dotyczy obecności kina włoskiego w pismach krytyczno-filmowych Marii Kornatowskiej (1935–2011), jednej z najwybitniejszych polskich krytyczek filmowych, wykładowczyni łódzkiej PWSFTviT. Dziełem jej życia można nazwać monumentalną monografię Fellini, której pierwsze wydanie ukazało się w roku 1972, a potem było sukcesywnie uzupełniane aż do roku 2003. Teksty poświęcone włoskiej kinematografii publikowała na łamach najważniejszych czasopism filmowych („Film”, „Kino”, „Kwartalnik Filmowy”). Zajmowała się w nich nurtem neorealizmu, a także twórczością wielkich włoskich mistrzów, jak: Rossellini, Antonioni, Passolini, czy Visconti. Przybliżała polskiemu czytelnikowi konteksty kulturowe i polityczne włoskiej rzeczywistości, pisząc m.in. o filmach Francesca Rosiego. Była niczym pomost między światem filmowym Włoch i Polski, Włochom bowiem również prezentowała twórczość polskich reżyserów. Była obserwatorką i komentatorką ważnych wydarzeń filmowych, regularną bywalczynią festiwali w Pesaro i San Remo. 

Małgorzata Furdal (Roma)  

Dalla scuola polacca al nuovo cinema. Cinema polacca 1955-1970 in Italia /

[image: image1.png]


[image: image2.png]


Kino polskie lat 1956-1970 z włoskiej perspektywy
Badanie historyczne związków „szkoły polskiej” z „nowym kinem” światowym jest bardzo złożone. Kino polskie, pomimo że starało się nawiązywać do innych doświadczeń odnowy, ciągle powracało do swoich źródeł narodowych. Odmienności górują nad analogiami, i to zarówno wobec „nowych fal” zachodnich, jak wobec „kina odwilży” krajów socjalistycznych. W epoce wielkich przewrotów kina współczesnego, które „szkoła polska”, pierwszy ważny kierunek w powojennym kinie po neorealizmie włoskim, zadziwiająco wyprzedza o kilka lat, kino polskie tworzy własny zupełnie odrębny i niezależny kierunek. Badania nad „polskim fenomenem” („il caso polacco” w ujęciu włoskiego krytyka) oznaczają przede wszystkim próbę określenia jego oryginalności.
Obecność kina polskiego we Włoszech od sukcesu na Festiwalu w Cannes w 1957 roku do początku lat 60. była bardzo intensywna, lecz jednocześnie jego regularna dystrybucja miała zdecydowanie ograniczony charakter. Również brak znajomości realiów historycznych i kulturowych, będących u źródeł polskich filmów, bardzo często prowadził do dużych nieporozumień w ich odbiorze we Włoszech.
Dlatego podejmowane we Włoszech próby pełnego spojrzenia na tamten okres w kinematografii polskiej oraz na kolejne ważne fazy „nowego kina” końca lat 60. za każdym razem prowadzą do zaskakujących odkryć, które zdają się wzbudzać duże zainteresowanie zarówno ze strony odbiorców włoskich, jak i polskich.  Znany polski krytyk filmowy Bolesław Michałek na początku „okrągłego stołu” podsumowującego największy przegląd kina polskiego lat 1956-1970, zorganizowany we Włoszech w 1988 roku z udziałem większości twórców tamtego okresu powiedział: „Wybór filmów dokonany przez nas byłby inny. Retrospektywa turyńska dostarczyła nam okazji do znalezienia nowej perspektywy, odległej od wyłącznie narodowego punktu widzenia na „szkołę polską” i nowe kino lat 60.” Sądzę, że taka właśnie próba ujęcia różnych perspektyw w odbiorze kultury powinna przyświecać takim spotkaniom, jak cykl rzymskich konferencji na temat polsko-włoskich kontaktów artystycznych”.
Bożena Pysiewicz (MNW – Muzeum Plakatu) 

Cinema italiano nei manifesti dalla collezione del Museo del Manifesto di Wilanów / Kino włoskie w plakatach ze zbiorów Muzeum Plakatu w Wilanowie 

Referat jest poświęcony plakatom ze zbiorów Muzeum Plakatu w Wilanowie zaprojektowanych przez polskich grafików projektantów do filmów produkcji włoskiej. Początki tego okresu sięgają drugiej połowy lat 40. XX wieku, kiedy w Polsce formowały się tendencje w projektowaniu graficznym, mające swoje apogeum w polskiej szkole plakatu – trwającej od początku lat 50. do połowy lat 60. XX wieku. To także czas, kiedy w kinie włoskim rozwijał się neorealizm, z jego fazami i nurtami, które swoją formułę ostatecznie wyczerpały w produkcjach filmowych powstających do 1955 roku. Plakaty ze zbiorów Muzeum Plakatu są odzwierciedleniem dorobku tegoż ruchu artystycznego. Najwcześniejsze powstały do filmów: Roberta Rosseliniego Rzym, miasto otwarte oraz Vittoria De Siki Dzieci ulicy – zaprojektowanych przez Jana Mucharskiego, następnie plakaty do filmów m.in. Federico Felliniego, Pietra Germiego, Alberta Lattuady, Giuseppe De Santisa, Luchina Viscontiego, Luigiego Zampy – stworzone np. przez Henryka Tomaszewskiego, Eryka Lipińskigo, Juliana Pałkę czy Macieja Hibnera. 

Od początku lat 50. oraz w latach 60. kino włoskie dotykają nieodwracalne zmiany – pojawiają się filmy autorskie takich reżyserów, jak  Michelangelo Antonioni (Przygoda, Powiększenie), Federico Fellini (Słodkie życie, Osiem i pół), komedie, np. Rozwód po włosku Pietro Germiego oraz kino zaangażowane społecznie i politycznie np. Ręce nad miastem Francesco Rosiego. W tym czasie – w pierwszej połowie lat 60. XX wieku w polskim projektowaniu graficznym zachodzą fundamentalne zmiany, które można określić jako reakcję na polską szkołę plakatu. Pojawiają się nowe nurty, nacechowane m.in. ograniczeniem środków wyrazu, ascezą, użyciem przetworzonej fotografii, a następnie pop-artem czy barokizującym przepychem formalnym. Tendencje, które ewoluują przez całe lata 70. XX wieku, mają odzwierciedlenie w plakatach do filmów np. Felliniego, Francesco Rosiego, Ettore Scoli, Paolo i Vittoria Tavianich, Liny Wertmüller – zaprojektowanych przez Andrzeja Onegina Dąbrowskiego, Jakuba Erola, Leszka Hołdanowicza, Andrzeja Krajewskiego, Franciszka Starowieyskiego, Bronisława Zelka. Koniec lat 70. i lata 80. XX wieku to czas kryzysu zarówno w kinematografii włoskiej, jak i w polskim plakacie – w obydwu przypadkach o skomplikowanej genealogii.

Aleksandra Oleksiak, Bożena Pysiewicz (MNW – Muzeum Plakatu) 

Giurati, vincitori e partecipanti. Grafici italiani alla Biennale Internazionale del Manifesto di Varsavia e nella collezione del Museo del Manifesto di Wilanów / Jurorzy, laureaci i uczestnicy. Włoscy graficy na Międzynarodowym Biennale Plakatu w Warszawie oraz w   kolekcji Muzeum Plakatu w Wilanowie
Pierwsze Międzynarodowe Biennale Plakatu w Warszawie odbyło się w 1966 roku. Od początku tej imprezy brali w niej udział graficy włoscy zarówno w charakterze jurorów, jak i uczestników, zdobywając nagrody i wyróżnienia. Obok dzieł laureatów Biennale omówione zostaną także prace największych włoskich grafików, powstające w latach 1966-1980. Plakat ze swej natury żywo reaguje na zmiany w sztuce współczesnej. Druga połowa lat 60. zbiegła się we Włoszech z okresem redefinicji tożsamości grafiki i wzornictwa przemysłowego oraz ich roli społecznej. Były to wyjątkowe czasy dla projektowania graficznego. Osiągnęło ono wówczas niezwykły prestiż w sztukach wizualnych. Powojenny boom konsumencki sprawił, że wśród włoskich projektów nadesłanych na warszawskie biennale dominował plakat reklamowy. Środki wizualne użyte w plakacie reklamowym, społecznym i kulturalnym odzwierciedlają różne style graficzne będące znakiem rozpoznawczym tamtych lat. Są to: pop-art i konkurujący z nim op-art, minimalizm, surrealizm, a przede wszystkim tradycja Bauhausu przetransponowana na nowy język przez legendarne Studio Boggeri z Mediolanu.

Przedstawione zostaną również plakaty ukazujące polsko-włoskie kontakty artystyczne, m.in. projekty: Franco Balana do jego wystawy plakatów w Teatrze Wielkim w Warszawie, Giuliano Vittoriego do wystawy literatury polskiej we Włoszech oraz Erberto Carboniego do wystawy plakatu polskiego we Włoszech.

Dr Dorota Lekka (Filmoteka Narodowa – Instytut Audiowizualny) 

Il film La grande strada di Michał Waszyński e gli artisti di Anders / Film Wielka droga Michała Waszyńskiego i artyści Andersa         
.

 Wielka droga to pierwszy powojenny fabularny film polski wyprodukowany w 1946 roku we Włoszech. Dotyczy niezwykłej historii przemarszu ludzi, którzy w ciągu 1334 dni pokonali 12 500 kilometrów, wędrując przez trzy kontynenty: Europę, Azję i Afrykę. Począwszy od Buzułuku w ZSRS, przez Iran, Irak, Palestynę, Egipt po Włochy, Armia Andersa, bo o niej mowa, wytyczyła szlak Wielkiej Drogi, która wieść ją miała do wolnej Ojczyzny.  

Radosne i pełne pasji życie Polaków we Lwowie ukazane w filmie Michała Waszyńskiego z 1946 roku Wielka droga przerwane zostało wybuchem II wojny światowej. Potem nastąpiły deportacje w głąb Rosji. Układ Sikorski–Majski z 1941 roku, mimo wszelkich związanych z nim kontrowersji, stwarzał szansę na wydostanie się z nieludzkiej ziemi. Tląca się nadzieja na odzyskanie wolności sprawiała, że na wieść o tworzącej się Armii Andersa ludzie ściągali z najdalszych stron. Waszyński, który sam przeszedł szlak Wielkiej Drogi, ukazuje widzom organizację Polskich Sił Zbrojnych w ZSRS, następnie przemarsz przez Uzbekistan i ewakuację do Iranu, podczas której uratowano tysiące ludzkich istnień. Dalej widzimy drogę przez pustynie Iraku. Potem Palestyna, Egipt, aż w końcu Włochy i wielka bitwa o Monte Cassino. Ziemia zroszona krwią poległych stała się wolna za sprawą bohaterskiej postawy polskich żołnierzy pod dowództwem gen. Władysława Andersa.  

Michał Waszyński prezentuje w filmie wielu Andersowskich artystów, z których niektórzy odgrywali swoje życiowe role. Słyszymy piękne piosenki, widzimy aktorów, komików, piosenkarzy, autorów tekstów, muzyków, którzy stanowili istotny czynnik codziennego życia w oddziałach Andersa, występując przed żołnierską publicznością. Tak prezentowana jest m.in. Renata Bogdańska, artystka rewiowa, śpiewaczka, aktorka, od 1948 roku druga żona gen. Władysława Andersa, ale także inni artyści, jak Nina Oleńska czy Feliks Fabian. 
Film wypełniają także takie piosenki, jak: Jest jedna droga, Gdzie najlepiej?, Sen się wyśni. Teksty do nich napisał niezastąpiony Feliks Konarski, a muzykę Henryk Wars – poza Czerwonymi makami na Monte Cassino, do których muzykę skomponował Alfred Schütz. 

