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ra della vita”) guidano un cast stellare internazionale che include il premio Oscar Jim Broadbent 
(“Iris – Un amore vero”), Hugo Weaving, Jim Sturgess, Doona Bae, Ben Whishaw, James D’Arcy, 
Zhou Xun, Keith David e David Gyasi, il premio Oscar® Susan Sarandon (“Dead Man Walking – 
Condannato a morte”) e Hugh Grant. Ogni membro del cast appare in diversi ruoli via via che la storia 
procede nel tempo.  
 Il film è scri
Wachowski hanno già lavorato come sceneggiatori/registi della rivoluzionaria trilogia di “Matrix”, che 
ha incassato più di 1,6 miliardi di dollari in tutto il mondo. Tom Tykwer ha vinto un Independent Spirit 
Award e ha ottenuto una candidatura ai BAFTA come regista/sceneggiatore di “Lola corre”, e più 
recentemente ha diretto il pluripremiato “Profumo: Storia di un assassino”. 

Basato sul celebre romanzo best-seller di David Mitchell, “Cloud 
e volte candidato agli Oscar ® per “La sottile linea rossa” e “The Tree of Life”), da Stefan Arndt 

(tre volte candidato ai BAFTA Award per “Il nastro bianco”, “Goodbye Lenin!” e “Lola corre”), da 
Lana Wachowski, Tom Tykwer e Andy Wachowski. Philip Lee, Uwe Schott e Wilson Qiu sono i 
produttori esecutivi, con i co-produttori Peter Lam, Tony Teo e Alexander van Dülmen, e Gigi Oeri 
come produttore associato.  

La direzione artistic
rafi Uli Hanisch e Hugh Bateup; il montaggio di Alexander Berner e i costumi di Kym Barrett e 

Pierre-Yves Gayraud. Gli effetti speciali sono di Dan Glass. 
La musica è composta da Tom Tykwer, Johnny Klimek e Re
Prodotto da Cloud Atlas Production/X-Filme Creative Pool e Ana
razione con A Company e ARD Degeto, “Cloud Atlas” sarà distribuito in Nord America, Regno 

Unito, Francia, Spagna, Australia e Giappone dalla Warner Bros. Pictures, una società della Warner 
Bros. Entertainment.  

In Italia Clo



LA PRODUZIONE 
 

“La nostra vita non ci appartiene. Dal grembo materno alla tomba, siamo legati agli altri.  
Passati e presenti. E da ogni crimine, e da ogni gentilezza, 

generiamo il nostro futuro”. - Sonmi-451, 2144 
 

“Cloud Atlas” è una storia ambiziosa e spettacolare che copre l’arco di cinque secoli e 

affronta quelle domande sulla vita e sul suo senso che l’umanità si è posta fin dall’inizio del 

pensiero. Con una serie caleidoscopica di sequenze d’azione, emozioni e relazioni umane che 

illuminano singoli punti lungo una linea temporale infinita, il film suggerisce che ogni vita continua 

la sua traiettoria individuale attraverso i secoli. Di volta in volta le anime rinascono e rinnovano i 

loro legami con le altre anime. Gli errori possono essere corretti... o ripetuti. La libertà può essere 

guadagnata o persa, ma è sempre e comunque oggetto di ricerca.  

E, sempre, l’amore sopravvive.  

“È stata la portata delle idee di ‘Cloud Atlas’ che ci ha subito attratti, la compassione per gli 

esseri umani, il coraggio, e una qualità al tempo stesso classica e però di assoluta novità”, dice Lana 

Wachowski, uno dei tre sceneggiatori/registi che hanno adattato il romanzo di David Mitchell dal 

quale è stato tratto il film. “Dal punto di vista del soggetto il film trascende i confini di razza e di 

genere, geografici e temporali, per raccontare una storia che ci mostra come la natura dell’umanità 

vada ben oltre quei confini. È stato questo a incuriosirci quando abbiamo letto il romanzo e poi 

quando abbiamo cominciato a lavorare alla sceneggiatura”.  

Registi e amici di lunga data, Lana e Andy Wachowski e Tom Tykwer avevano spesso 

pensato di lavorare insieme, ma è stata la loro passione per il romanzo di Mitchell che li ha 

finalmente portati a intraprendere questo viaggio. In sintonia con l’originalità della trama, i tre 

hanno stretto un’alleanza artistica davvero unica, mettendo insieme le loro capacità di sceneggiatori 

e registi per portare sul grande schermo questo capolavoro moderno.  

“I punti che vengono toccati hanno un’enorme risonanza per tutti noi”, sostiene Tykwer. “In 

semplici, singole osservazioni troviamo delle verità con le quali chiunque di noi può rapportarsi ma, 

oltre a questo, ‘Cloud Atlas’ inserisce i singoli momenti in un contesto drammatico più ampio, in un 

più vasto arco temporale, e così facendo ci mostra la condizione umana sotto una luce affascinante”. 

Ambientato contemporaneamente nel passato, nel presente e nel futuro, “Cloud Atlas” 

abbraccia una gamma di generi diversi e ci illustra come gli eventi e le decisioni prese dalle persone 

in un determinato periodo possano avere ripercussioni imprevedibili nel tempo e incidere sulle vite 

degli altri. 

Un avvocato di San Francisco offre rifugio a uno schiavo in fuga durante un fatale viaggio 

di ritorno dalle isole del Pacifico nel 1849... un povero compositore di talento nella Scozia degli 



anni Trenta cerca di comporre la sua opera suprema prima di dover pagare il conto di un atto 

sconsiderato commesso nel passato... nel 1973 una giornalista fa di tutto per evitare un disastro 

nucleare... un editore di oggi, alla vigilia del suo più grande successo, viene ingiustamente tenuto 

prigioniero... nell’anno 2144 una clone operaia avverte il proibito risveglio di una coscienza 

umana... e nel futuro remoto e devastato del 2300, un pastore di capre combatte contro i rimorsi di 

coscienza per ciò che ha fatto per rimanere in vita. Ciascuno scenario viene introdotto una prima 

volta e poi portato avanti parallelamente agli altri; i passaggi fra l’uno e l’altro sono fluidi e rivelano 

il modo in cui tutte le storie sono fra loro collegate.  

Diventa subito chiaro che non si tratta di storie separate, ma di momenti legati in un unico 

flusso. “Il punto è abbandonare l’idea che si tratti di sei storie separate. È una storia unica”, dice 

Andy. “Ciascuno dei periodi temporali si riflette sugli altri nel corso di tutto il film. Via via che 

ognuna di queste anime si evolve, la vediamo entrare in rapporto con le altre, e seguiamo la sua 

evoluzione nel tempo”. 

Allo stesso modo, ogni personaggio appartiene a un gruppo specifico di persone che ritorna 

all’infinito riconfigurandosi secondo nuove identità e circostanze. “Non è solo una persona, ma 

sono tutti i personaggi principali in ognuno di questi mondi”, afferma l’autore David Mitchell. 

“Anche i loro rapporti e la natura di essi si evolvono. In un universo dove la reincarnazione è 

possibile e in un film dove passato, presente e futuro coesistono, la morte è solo una porta che si 

chiude e un’altra che si apre”. 

Così i conflitti che insorgono in un’epoca possono essere risolti vite dopo, le ingiustizie 

hanno risultati spesso sorprendenti, e gli amanti possono maturare insieme nell’arco dei secoli. 

“Parte del film si concentra su una grande storia d’amore che attraversa diverse vite, e noi la 

vediamo in singoli momenti, non tutta in una volta”, rivela Lana, riferendosi al modo in cui l’amore 

giovane di una coppia può crescere e influenzare le sue azioni attraverso ripetuti incontri nel tempo. 

“È un altro dei temi del film: l’amore può far cambiare direzione alla nostra vita in qualsiasi 

momento”. 

Altre forze sono in gioco. Tom Hanks, che compare in sei ruoli che rappresentano il viaggio 

di una singola anima osservata in diversi punti del suo cammino, afferma: “Spesso i personaggi 

assistono a qualcosa che potrebbe cambiare la loro vita per sempre e devono agire. Possono essere 

eroi o codardi. La domanda è: ‘Che cos’è la storia se non una sequenza di innumerevoli momenti 

come questo, legati insieme? Cos’è la condizione umana se non una serie di decisioni da 

prendere?’”. 

Con grandi esempi di coraggio, speranza e stupore – ma anche di inganno, lotta e sconfitta– 

“Cloud Atlas” si concentra esattamente su questi momenti. “È una narrazione che ti coinvolge del 



tutto”, continua Hanks. “Ognuno può trarne quello che vuole. Non c’è mai un momento in cui la 

cinepresa non sia puntata su qualche spettacolare acrobazia o emozione umana. All’inizio, mentre 

leggevo il copione, mi sono chiesto chi fossero quelle persone, ma in un attimo i loro legami sono 

diventati evidenti. E diventano tali anche le loro battaglie artistiche, le loro lotte per la 

sopravvivenza e le scelte che collegano una vita all’altra. Mi sono ritrovato completamente 

assorbito dalle loro storie. La sceneggiatura è una fusione perfetta fra la storia di David Mitchell e la 

potenza cinematografica dei nostri tre registi, un grande esempio di letteratura cinematografica che 

esamina i legami della specie umana attraverso il tempo”. 

 “È stata un’esperienza unica”, afferma Halle Berry, anche lei interprete di sei personaggi. 

“Non credo che avrò più la fortuna di partecipare a un film del genere. Adoro la sua originalità. 

Infrange tante di quelle barriere, presenta tanti di quei concetti emozionanti, che spero spingerà le 

persone a riflettere sul loro modo di percepire il mondo e la vita”. 

Gli stessi elementi che risuonavano così profondamente per Tykwer e i Wachowski hanno 

attratto anche attori stimati e di successo. Al fianco di Hanks e Berry vediamo recitare Jim 

Broadbent, Hugo Weaving, Jim Sturgess, Doona Bae, Ben Whishaw, James D’Arcy, Zhou Xun, 

Keith David, David Gyasi, Susan Sarandon e Hugh Grant. Mentre la storia procede, l’attenzione si 

sposta da un gruppo di attori a un altro, mentre altri appaiono in momenti chiave o rendono nota la 

loro presenza in maniere più sottili.  

“È un progetto enorme”, dice il produttore Grant Hill, che è alla sua quarta collaborazione 

con i fratelli Wachowski. “C’è una tale profondità, nella psicologia dei personaggi, nella storia 

d’amore, nelle scene drammatiche, e ci sono anche molte scene di azione. E tutto compare su 

un’unica gigantesca tela”.  

“Ci sono sequenze spettacolari di inseguimenti, ambientazioni incredibili, storie eroiche, ma 

anche spunti di riflessione”, aggiunge il produttore Stefan Arndt, socio di produzione di Tykwer. 

Dice Lana: “Ci piace fare film che siano emozionanti, divertenti e romantici, ma che 

affrontino anche delle idee. Cerchiamo sempre quando lavoriamo di offrire diversi livelli o modi di 

godere dei nostri film: visivamente cerchiamo di mostrare cose che il pubblico non abbia mai visto 

prima, emotivamente tentiamo di offrire emozioni o azioni o storie d’amore che possano soddisfare 

il bambino che è in noi, così come nel pubblico, e infine puntiamo a offrire nuovi punti di vista o 

idee su argomenti molto personali o riflessioni importanti per la vita quotidiana”.  

“All’inizio è stato questo che mi ha attratto del lavoro di Andy e Lana: la convinzione che si 

possano coinvolgere al tempo stesso il cuore e la mente”, afferma Tykwer. “Si può avere questa 

magnifica fusione di tematiche interessantissime e al tempo stesso di immagini e storie che ti 

travolgono”. 



DAL LIBRO ALLO SCHERMO: CREARE I COLLEGAMENTI

 
“Ascolta bene e ti racconto la prima volta 

 che la guardo negli occhi”.  - Zachry, 2346 
 

L’occasione di portare al pubblico una storia di questa portata era irresistibile per i fratelli 

Wachowski e per Tykwer. Ma come farlo? Nel romanzo Mitchell ha presentato la storia come una 

serie di primi atti le cui trame si svolgono fino a raggiungere un climax, poi si interrompono e infine 

giungono singolarmente alla risoluzione finale. “Sapevamo che non potevamo far funzionare una 

struttura del genere in un film”, ricorda Lana. “Ma così siamo stati obbligati a escogitare nuovi 

modi per espandere i confini di una narrazione cinematografica standard”.  

Mitchell ha  dato a ogni capitolo un genere distinto “per rendere le parti diverse quel tanto 

che il colore stilistico di uno non si confondesse con gli altri”, dice. “L’ho concepito come un menù 

che presentasse piatti di cucine diverse”. È la stessa struttura che hanno adottato i 

registi/sceneggiatori: rendere un segmento un dramma, un altro una storia d’amore, e gli altri un 

thriller, una commedia e un’avventura fantascientifica.  

La forza di “Cloud Atlas” però non sta nelle divergenze fra gli elementi, ma nel modo in cui 

si tessono senza soluzione di continuità in quello che Andy definisce un mosaico: “Nel passare da 

una scena all’altra, ci si crea nella testa un mosaico. I collegamenti fra le parti si ricostruiscono 

automaticamente. Perciò è stato intuitivo andare in quella direzione mentre giravamo il film”.  

Distillando in schede le singole scene e relazioni del libro, i realizzatori hanno poi passato 

giorni a riorganizzarle in gruppi, fino ad arrivare a un intreccio più chiaro fra le storie. Dice Andy: 

“Quando sei lì a fissare centinaia di schede, vedi i personaggi uno accanto all’altro e sei 

naturalmente portato a gravitare verso i punti che disegnano traiettorie simili, o dove ne vedi finire 

una e cominciare un’altra”. 

“Il nostro obiettivo era quello di sviluppare una meta-narrazione che legasse tutto in 

un’unica storia che scorre secondo una propria dinamica”, spiega Tykwer. 

 Esplorare l’eterno ricorrere di relazioni fra anime che costituisce il tema fondamentale del 

romanzo significa presentare una serie di scene di déjà vu nelle quali i personaggi si incontrano 

apparentemente per la prima volta, ma sentono di conoscersi già, o vedere il commesso di un 

negozio di musica riconoscere le note di una partitura da camera che forse è stato lui stesso a 

comporre in una vita precedente.  

A questo scopo, nel romanzo, Mitchell aveva escogitato di dare una voglia a forma di 

cometa ad alcuni personaggi per indicare che sono la reincarnazione di una certa anima. “Nel 



romanzo”, spiega, “la voglia a forma di cometa suggerisce che si tratta dello stesso personaggio che 

rinasce in un’altra epoca... un’anima che attraversa l’eternità, cambiando forma”.  

 I registi/sceneggiatori hanno portato ancora più avanti quest’idea e sullo schermo la rinascita 

è rappresentata invece dalla continuità visiva degli attori che ricompaiono da un’epoca all’altra, per 

fare un altro giro sulla ruota del karma. Tykwer dice: “Mentre discutevamo di come i personaggi si 

legano fra loro nel corso del tempo, e di come a volte sembra che una persona porti a compimento 

quello che un’altra ha cominciato centinaia di anni prima, abbiamo pensato: ‘Perché non tenere lo 

stesso attore per interpretare un’anima nel corso del tempo?’ Perché non stabiliamo il cast sulla base 

dell’idea che ciascun attore può interpretare ruoli diversi che, insieme, rappresentano l’evoluzione 

di una singola entità?”  

Aggiunge Hanks, “Ogni personaggio segue una sua traiettoria personale, ma c’è una 

traiettoria complessiva che i personaggi formano tutti insieme. Uno getta le basi e un altro continua 

da lì. È come un filo di perle”.  

Quando vediamo i personaggi ritornare in una vita successiva come anime che abitano in 

nuovi corpi, naturalmente ricompaiono in luoghi geografici diversi, e spesso hanno una diversa 

nazionalità o sesso. I consulenti linguistici William Conacher, Peggy Hall-Plessas e Julia Wilson 

Dickson hanno lavorato con gli attori per aiutarli a suonare convincenti come nativi americani, 

australiani, inglesi, cinesi, tedeschi e coreani, modificando la loro pronuncia per farla corrispondere 

ai vari ruoli che avevano nel film. 

“Uno dei personaggi che interpreto è un’ebrea tedesca, e un altro è una donna del 

ventiquattresimo secolo”, racconta Berry. “Per un’attrice è una prospettiva esaltante e un’enorme 

sfida”. Al tempo stesso, continua, “Le persone sono semplicemente persone. E lo saranno sempre, a 

prescindere dalle circostanze o dall’epoca. Il punto per me era trovare in ciascun personaggio che 

interpretavo quella qualità umana che tocca tutti, perché in fondo siamo sempre e solo carne e ossa, 

cuore e testa”. 

Nel frattempo l’immagine della voglia rimane. Ma più che un segno del passaggio da una 

vita all’altra, i realizzatori l’hanno utilizzata per identificare chi ha raggiunto un certo livello di 

illuminazione ed è a un passo dal prendere una decisione cruciale che potrebbe cambiare in maniera 

significativa la sua vita, o la vita di altri. Dice Tykwer: “È diventato più che altro un sistema di 

comunicazione tra una persona che compie un’azione o crea qualcosa in un’epoca e la persona che 

ne sarà ispirata in un’altra, in una vita successiva, e che avrà lo stessa voglia”.  

Questo sistema, una volta stabilito, ha permesso di esplorare ulteriori interessanti possibilità. 

Nota Lana: “Abbiamo cominciato a chiederci se chi era il cattivo in un’epoca potesse essere l’eroe 

in un’altra. E una volta fatto questo collegamento, la domanda è stata: come fa il cattivo a compiere 



una trasformazione del genere? La cometa è diventata un evento fenomenologico. Quando compare 

significa che quell’individuo ha la possibilità di lasciare un segno importante”. 

Per Mitchell, al primo adattamento cinematografico di una sua opera, “Ero stregato mentre 

guardavo il procedimento con cui si è arrivati al film. Sono felice e in un certo senso invidioso di 

come questi registi hanno saputo smontare e rimontare il mio libro in modo da trarne il massimo 

effetto cinematografico. Mi sento un po’ come se avessi fornito le cellule staminali che loro hanno 

allevato fino a ottenere una loro creatura! È un’opera magnifica. Mi ha incantato dall’inizio alla 

fine”. 

 Con un atteggiamento altrettanto poco comune nei confronti dell’effettiva lavorazione del 

film, i produttori hanno deciso di creare due unità che girassero in contemporanea, a partire dal 

settembre 2011: una diretta da Tom Tykwer e l’altra diretta da Lana e Andy Wachowski. Questo ha 

dimezzato i tempi di produzione, e ha tenuto occupato il cast principale per tre mesi invece di sei, 

ma ha fatto sì che anche i ruoli tecnici chiave venissero sdoppiati: due direttori della fotografia, due 

scenografi, due costumisti e due squadre per il trucco e le acconciature. 

Utilizzando gli Studios Babelsberg di Berlino come campo base, i fratelli Wachowski hanno 

girato fra Berlino e dintorni, ma anche in Sassonia e a Maiorca per le scene ambientate nel 1849, nel 

2144 e nel post-apocalittico Ventiquattresimo  secolo. Allo stesso tempo, il team di Tykwer è partito 

per la Scozia per girare le scene ambientate nel 1936, 1973 e 2012. Gli attori, quasi tutti presenti in 

ogni periodo storico, hanno fatto avanti e indietro fra le varie location.  

 Tykwer ha anche composto le musiche di “Cloud Atlas” insieme a Johnny Klimek e 

Reinhold Heil, mesi prima di iniziare a girare. Comporre la musica del proprio film è rarissimo per 

un regista, e iniziare così presto è ancora più raro, ma a Tykwer sembrava utile per definire i toni e 

il significato di ogni scena nel momento in cui veniva scritta, e per ispirare il cast e la troupe. La 

colonna sonora ruota attorno a una partitura che viene creata nella parte ambientata nel 1936 (dove 

si narra la storia di un giovane musicista che realizza il suo capolavoro intitolato The Cloud Atlas 

Sextet), e secondo Tykwer la difficoltà di comporla “era che doveva essere una musica compatibile 

con il periodo a cui era collegata, ma doveva servire anche come leitmotiv per tutto il film, un tema 

che ritorna e sottolinea molte scene, un brano musicale che, ascoltato secoli dopo, può essere 

riconosciuto da una certa persona come un ricordo lontano”. 

Per i realizzatori portare “Cloud Atlas” sul grande schermo è stato innegabilmente un atto 

d’amore. Quando ancora stavano solo scrivendo la sceneggiatura, hanno deciso di procedere con le 

riprese soltanto se l’autore David Mitchell fosse stato entusiasta dell’adattamento, e questo tipo di 

impegno e serietà è lo stesso che è stato poi tenuto in ogni aspetto della lavorazione dai registi così 

come dal cast e dalla troupe.  



“È un esperimento cinematografico favoloso, un film epico, adulto, che tratta di idee epiche 

e adulte, e anche del senso stesso del cinema”, afferma Susan Sarandon, che interpreta, tra le 

diverse parti, quella di un uomo indiano e di un capo spirituale nel 2300. “È uno di quei rari copioni 

che mentre lo leggi non puoi prevedere cosa succederà di lì a tre pagine”.  

“È tutto basato su un approccio avventuroso e ambizioso che si rifiuta di seguire linee 

prevedibili”, aggiunge Hugh Grant, che ha particolarmente apprezzato il fatto di vedersi affidare 

ruoli – per lui insoliti – sempre più cattivi via via che si avanza nel film.  

“Persino adesso – e lo so che rischio di suonare sdolcinata – quando penso che abbiamo 

davvero avuto l’opportunità di realizzare questo film, mi vengono le lacrime agli occhi per la 

gratitudine”, dice Lana, facendo eco ai sentimenti dei suoi colleghi. “Siamo profondamente in 

debito con tutti gli attori che sono stati con noi nel girare un film così nuovo e una storia tanto 

straordinaria. Pochi film hanno richiesto tanto impegno dagli attori. Dopo aver letto tutto il copione 

insieme al cast, che è stata un’esperienza divertentissima, Hugo Weaving ha trovato le parole 

migliori per riassumere il senso di quest’impresa: ‘È una storia che esige dai personaggi che 

agiscano con coraggio e fede, e questo vale non solo per gli attori, ma per tutti i presenti nella 

stanza’. Realizzare questo film ha costantemente richiesto il nostro coraggio e la nostra fede”. 

 

 

STORIA, INTERPRETI E PERSONAGGI 
 

“Ieri la mia vita andava in una direzione.  
Oggi va in un’altra”. - Isaac Sachs, 1973 

 

 “La pressione alla quale si sono sottoposti Lana, Andy e Tom per portare a termine questo 

progetto è stata pari alla fiducia che hanno riposto in noi attori,” osserva Tom Hanks. “È stato 

davvero incredibile la libertà che ci hanno lasciato di seguire il nostro istinto. Le riprese sono 

passate in un attimo, perché ogni giorno ci imbarcavamo in una nuova entusiasmante sequenza, ed 

io ho fatto parte di una grande squadra, un gruppo davvero affiatato”.  

“Fare interpretare a ciascuno di noi più ruoli è stata un’idea stimolante”, afferma Jim 

Broadbent. “Ci sono già stati altri film in cui l’attore principale doveva interpretare diversi ruoli, ma 

mai come in questo caso. È una cosa piuttosto unica, e si adatta perfettamente a questa storia, dove 

tutto è in relazione e l’energia di una sequenza carica la successiva, fio a raggiungere un 

meraviglioso slancio, in un susseguirsi ininterrotto di momenti emozionanti”. 

 Visto che la lavorazione avveniva in simultanea in due basi operative diverse, per tutto il 

tempo delle riprese gli attori hanno fatto avanti e indietro da un set all’altro – spesso da un paese 



all’altro – con pause per il trucco e i costumi che a volte li hanno trasformati in maniera così 

radicale che capitava che si incrociassero senza nemmeno riconoscersi.  

Paragonando l’esperienza all’atmosfera divertente e festosa del Cirque du Soleil, con gli 

attori che saltavano coraggiosamente da un trapezio all’altro, Susan Sarandon ricorda: “C’è stato un 

giorno in cui mi sono guardata allo specchio e, per un attimo, non mi sono riconosciuta. È stata la 

prima volta in tutta la mia carriera. Un’esperienza sconcertante. Ma il cinema è proprio questo: ti da 

la possibilità di calarti in un personaggio con il quale pensavi di non avere nulla in comune e di 

vedere, in questo processo, quanto invece gli assomigli, e quanto poco il tempo e l’età e il colore e il 

sesso contino veramente”. 

 A detta di tutti, girare questo film sarebbe stato il sogno di ogni attore. Dice Ben Whishaw: 

“Mi ha ricordato il motivo per cui ho voluto recitare, e credo che valga anche per tutti gli altri. Di 

solito quando giri un film, a prescindere dalla parte che ti danno, rimani più o meno simile a te 

stesso, mentre l’istinto sarebbe sempre quello di trasformarti e questa è stata una straordinaria 

opportunità per farlo. È stato davvero liberatorio”.  

Per alcuni forse più liberatorio che per altri. Hugh Grant osserva: “Sono stato molto 

affascinato dalla storia, che è geniale, ma devo ammettere che avrei partecipato già solo per avere la 

possibilità di intepretare un capo cannibale che saccheggia e taglia gole. Non c’erano molti 

sgozzamenti in ‘Ragione e sentimento’”.  

“Cloud Atlas” ha inizio nel 1849... e nel 1936... 1973... 2012... 2144... e nel 2346.  

Introducendo tutti i filoni narrativi insieme e poi spostando ritmicamente l’attenzione 

dall’uno all’altro, il film fa procedere il pubblico lungo sei percorsi paralleli che vengono percepiti 

come uno solo. Cause ed effetti si mostrano immediatamente nella loro sincronicità e i legami tra 

epoche e personaggi ci si rivelano vividamente mano a mano che i pezzi si vanno a sommare per 

formare un’immagine unica.  

 

1849, Il Sud Pacifico 

Jim Sturgess interpreta Adam Ewing, giovane avvocato idealista di San Francisco che si è 

recato nelle Isole del Pacifico per condurre affari con il Rev. Horrox, un bigotto proprietario 

terriero, interpretato da Hugh Grant. Lì Ewing assiste alla fustigazione selvaggia di uno degli 

schiavi di Horrox, Autua, interpretato da David Gyasi, che in quel momento fissa lo sguardo su di 

lui come se stesse abbracciando uno spirito affine. In seguito, quando Autua si imbarca 

clandestinamente nella cabina dell’avvocato durante il viaggio di ritorno, Ewing è costretto a 

scegliere tra i suoi obblighi professionali e le sue crescenti convinzioni morali: una decisione che si 

ripercuoterà nei secoli in modi per lui inimmaginabili.  



 “C’è un momento in cui Autua chiede a Ewing di salvarlo o di togliergli la vita, per cui la 

posta in gioco è altissima”, racconta Gyasi.  

 “È la prima volta che Ewing vede l’orrore della tratta degli schiavi”, aggiunge Sturgess, 

commentando la scena che mette in moto una serie di situazioni ricorrenti in cui le persone, nei 

secoli, lottano per rompere le catene dell’oppressione, in qualsiasi forma essa si presenti”. Era 

un’epoca in cui per un uomo come lui sarebbe stato facile conformarsi alla mentalità di persone 

come Horrox, convinte di essere in cima alla piramide della civiltà, ma lui ha la profonda 

sensazione che ci sia qualcosa di sbagliatissimo in quello che vede. E poi, all’improvviso, gli si 

presenta l’occasione di agire. 

Allo stesso tempo, l’altro compagno di viaggio di Ewing, il maligno e opportunista Dr. 

Goose, interpretato da Tom Hanks, ha tutt’altri progetti.  

A completare il gruppo, Jim Broadbent compare in questo segmento temporale nei panni del 

pragmatico comandante Molyneux; Susan Sarandon è la repressa ma rabbiosa moglie di Horrox; 

Keith David è lo schiavo Maori Kupaka, che subisce in silenzio; Halle Berry è un’altra Maori che 

lavora nella piantagione; Hugo Weaving è Haskell Moore, suocero di Ewing; e infine Doona Bae, 

in abiti occidentali, è l’amata moglie di Ewing, Tilda. 

 

1936, Scozia  

 Ben Whishaw è Robert Frobisher, un giovane e affascinante compositore, sfacciato e 

estremamente talentuoso. Dopo essere stato diseredato dal padre e dopo aver trovato solo porte 

chiuse in Inghilterra, Frobisher si congeda dal suo amante, Rufus Sixsmith, interpretato da James 

D’Arcy, e parte per cercare di farsi un nome. Diventa apprendista di Vyvyan Ayrs, un compositore 

rinomato che ha ormai perso la sua vena creativa — interpretato da un Jim Broadbent settantenne 

— Frobisher progetta di scrivere il suo capolavoro: che intitolerà The Cloud Atlas Sextet. Per tutto il 

tempo si tiene in contatto con il suo amato Sixsmith attraverso lettere, e immaginando un ritorno 

trionfale. Ma Frobisher sottovaluta il potere di Ayrs fino a quando la sua situazione non prende una 

piega sinistra.  

 “Essendo giovane e pieno di energia creativa e idee, Frobisher è convinto di poter 

manipolare Ayrs, ma forse è Ayrs a manipolare lui”, accenna Whishaw. La loro diventa una lotta 

sulla musica: Frobisher vuole raggiungere la notorietà e Ayrs vuole mantenere la propria 

reputazione. 

 A sostenere i personaggi principali della saga di Frobisher ci sono Halle Berry nel ruolo 

della ‘moglie trofeo’, l’impassibile Jocast, e Hugo Weaving nei panni di Tadeusz Kesselring, amico 

di Ayrs, che nasconde un orrendo segreto. Hugh Grant compare nelle vesti dell’impiegato di un 



lussuoso albergo che si rifiuta di concedere a Frobisher e a Sixsmith una separazione pacifica, 

mentre Tom Hanks è l’avido gestore di una ben più squallida locanda.  

 

1973, San Francisco

 Nel 1973 Halle Berry è la protagonista, nei panni della giornalista Luisa Rey che scopre un 

gravissimo caso di corruzione fra i dirigenti di una centrale nucleare che minaccia di mettere a 

repentaglio migliaia di vite. Questo la mette contro Lloyd Hooks, il presidente della centrale, 

interpretato da Hugh Grant. Nella sua inchiesta è sostenuta dallo stesso Rufus Sixsmith 

dell’episodio di Frobisher, che è ormai un anziano fisico, e da un dipendente della centrale, Isaac 

Sachs (ancora una volta Tom Hanks), che rimane inspiegabilmente colpito da quanto gli appare 

familiare Luisa e da quanto sia forte il suo impulso ad aiutarla.  

 “Luisa è a un bivio”, dice la Berry. “Come giornalista, sente di non essere all’altezza delle 

proprie ambizioni, e poi le arriva questo dono dal cielo, una grande occasione per la quale vale la 

pena di rischiare, qualcosa di potenzialmente importante. Non ha idea di quanto sia tenace né se 

sarà effettivamente in grado di riuscire nell’impresa, ma una volta presa la decisione dovrà fare cose 

che non avrebbe mai creduto possibili”. 

Presa di mira dal sicario di Hook, Bill Smoke, interpretato da Hugo Weaving, per Luisa 

l’unica possibilità di sopravvivenza è fidarsi del personaggio di Keith David, Napier, un uomo che 

ufficialmente è alle dipendenze di Hook, ma che ne ha ormai abbastanza di prendere ordini da lui.  

David lo vede come un personaggio “simile a Shaft, perciò ho tenuto lui come modello di 

riferimento. L’aspetto emozionante è stato arrivare a questa parte del viaggio, in cui quest’anima, 

che è comparsa la prima volta con le sembianze del Maori Kupaka, adesso, nei panni di Napier, ha 

più margine di azione e ne approfitta per crescere. Forse più avanti potrebbe diventare ancora più 

grande”. 

 In questo segmento temporale ci sono anche l’attrice cinese Xun Zhou nei panni di un 

impiegato d’albergo; la coreana Doona Bae nelle vesti di una donna ispanica — un ruolo per il 

quale Bae, che già aveva perfezionato il proprio inglese per le altre parti, ha dovuto padroneggiare il 

dialogo in spagnolo; David Gyasi è il padre di Luisa, Lester, un celebre corrispondente di guerra 

che è il suo modello e la ispira; infine Ben Whishaw nella toccante interpretazione del commesso di 

un negozio di dischi che non riesce a togliersi dalla testa una certa melodia degli Anni Trenta. 

 

2012, Inghilterra

 Jim Broadbent ritorna nel ruolo del piccolo editore Timothy Cavendish che si ritrova 

felicemente pieno di denaro quando le vendite dell’ultimo libro che ha pubblicato – l’autobiografia 



del criminale Dermot Hoggins, interpretato da Tom Hanks che esibisce un aspro accento scozzese – 

schizzano alle stelle. Purtroppo, la sua fortuna attrae i creditori, alcuni dei quali cercano molto di 

più del denaro. 

 Spiega Broadbent, “Cavendish scappa e si rifugia in un posto dove crede di essere al sicuro, 

ma è un posto talmente sicuro che non potrà più uscirne. Diventa, quindi, la storia di una fuga, in 

cui il povero Cavendish deve trovare un modo per salvarsi”. 

Hugh Grant si cala nei panni del fratello vendicativo dell’editore, Denholme, mentre Ben 

Whishaw è la moglie infedele di Denholme, Georgette. Hugo Weaving interviene nel ruolo della 

dispotica infermiera Noakes, con la quale Cavendish si scontra in questo episodio che presenta i 

momenti più comici del film. Susan Sarandon interpreta l’amore perduto di Cavendish, Ursula; Jim 

Sturgess appare nei panni di un volubile tifoso scozzese; James D’Arcy è l’inserviente di una casa 

di cura; Halle Berry è una donna che per un momento attrae l’autore Dermot Hoggins.  

 “Fra tutti i ruoli, quello dell’infermiera Noakes ha rappresentato per me la sfida più grande e 

anche la più divertente”, afferma Weaving. “È una gorgone orribile che infantilizza e disprezza gli 

ospiti dell’istituto, ma è lei che è morta dentro. È rimasta nell’istituto per molti anni e credo che il 

posto le sia entrato nelle ossa”. 

 

2144, Neo Seoul 

 Doona Bae è di scena nei panni della clone Sonmi-451, geneticamente progettata per passare 

la sua breve esistenza a fare da cameriera accondiscendente di una “mangeria”, un ristorante nella 

funesta società totalitaria che è stata costruita sui resti di una Seoul allagata. Incoraggiata dalla 

sorella (la clone Yoona-939, interpretata da Zhou Xun) a nutrire proibiti pensieri di indipendenza, 

Sonmi prende una strada dalla quale non potrà più tornare indietro. Con l’aiuto del rivoluzionario 

Hae-Joo Chang, interpretato da Jim Sturgess, Sonmi compie i suoi primi coraggiosi e rischiosi passi 

verso l’insurrezione. 

 “Yoona e Sonmi non sono soddisfatte della loro vita. Hanno il loro modo di pensare e 

cominciano a credere che le cose non debbano essere per forza in un certo modo. Vogliono la 

libertà”, dice l’attrice cinese Zhou, al suo debutto cinematografico in Occidente con ‘Cloud Atlas’.  

 Bae, anche lei al suo debutto cinematografico in Occidente, aggiunge: “È Yoona che instilla 

in Sonmi la curiosità per il mondo umano. È come se la svegliasse, e la spingesse a pensare con la 

sua testa, ma è Chang, il primo purosangue ad essere gentile con lei, a mostrarle che lei ha una sua 

dignità”. 

 I tiranni di questa società sono Hugh Grant, nei panni del viscido Seer Rhee, il direttore del 

ristorante, la cui autorità si protrae anche dopo l’orario di chiusura, e Hugo Weaving, nel ruolo di 



Boardman Mephi, burocratico sostenitore dello status quo. Halle Berry e Susan Sarandon assumono 

i ruoli maschili di Ovid, un medico che rimuove il collare di restrizione di Sonmi, e Yusouf 

Suleiman, uno scienziato che si batte per i diritti dei cloni, mentre Keith David è a capo del 

movimento di resistenza nei panni di Ancor Apis. Tom Hanks interpreta un attore nella versione 

cinematografica della vita dell’editore Cavendish, che ispirerà Sonmi, Jim Broadbent appare nei 

panni di un musicista coreano, e James D’Arcy è l’archivista del governo con il compito di 

registrare la confessione di Sonmi.  

 

Dopo la Caduta, 2321 e 2346, Hawaii 

 Hanks interpreta infine Zachry, un capraio rozzo ma fondamentalmente onesto, membro di 

una tribù pacifica che è sopravvissuto a un cataclisma planetario che ha riportato la maggior parte 

dell’umanità a uno stile di vita primitivo. Tra i resti del loro passato culturale c’è un’immagine di 

Sonmi, che ha assunto lo status di dea, le cui parole sono citate da Susan Sarandon, nei panni della 

Abbadessa del villaggio.  

 Per questo mondo, Mitchell ipotizza per il futuro un immaginario dialetto che è una forma di 

comunicazione elementare e sintetica. I registi hanno mantenuto questo linguaggio e hanno lavorato 

con il cast in uno studio di registrazione di Los Angeles prima delle riprese per essere sicuri che si 

traducesse sullo schermo.  

“Abbiamo optato per una lingua che fosse semplicemente un inglese scarno, con meno 

parole possibili per comunicare i sentimenti”, afferma Halle Berry, che nell’episodio è Meronym, 

l’emissaria della moderna comunità umana dei Prescienti. Adottando il pidgin per conquistare la sua 

fiducia, Meronym cerca l’aiuto di Zachry per individuare qualcosa di cui ha disperatamente 

bisogno. Ma per aiutarla Zachry non solo dovrà mettere a repentaglio la propria vita e negare tutto 

quello in cui crede, ma dovrà anche sedare i dubbi interiori che gli parlano attraverso la voce 

sarcastica del personaggio di Hugo Weaving, che interpreta vecchio Georgie, ossia il diavolo. 

 Xun Zhou appare nei panni della sorella di Zachry, Rose, Jim Sturgess è suo cognato, Adam, 

e Ben Whishaw è un compagno di tribù. Hugh Grant ha qui il suo ruolo di cattivo più spettacolare: 

il capo Kona, leader di una banda di predoni cannibali, mentre Keith David, David Gyasi e Jim 

Broadbent sono tra gli illuminati Prescienti. 

 Parlando di come il ciclo dei suoi ruoli raggiunge qui il suo punto più basso, Grant osserva: 

“È chiaro che le anime hanno la possibilità di migliorare, e alcune lo fanno, in modo molto netto, 

ma altre no. Non migliorano mai. Peggiorano invece. Tutto si riduce al nostro libero arbitrio e alle 

scelte che facciamo” 

 
 



LA PROSPETTIVA 
 

“Credo di essermi innamorato di Luisa Rey. È possibile? 
L’ho appena conosciuta e già sento che mi è successo qualcosa di importantissimo” - Isaac 

Sachs, 1973 
 

 Poiché le conseguenze di queste scelte si ripercuotono per l’eternità, le traiettorie dei singoli 

personaggi si espandono in traiettorie più ampie che vanno a delineare una vita.  

“Comincio nei panni di una donna indigena che ha poco potere, poi divento Jocast, che in 

realtà è solo l’involucro di una persona, priva di voce”, dice la Berry. “Poi c’è Luisa Rey, che lotta 

duramente per trovare la propria voce e la propria forza. Appaio per un momento nella storia di 

Cavendish, nei panni di un’ospite misteriosa a una festa, e a parte il suo atteggiamento sicuro non si 

sa molto di lei, ma nella vita successiva interpreto un medico, Ovid, che agisce in maniera 

moralmente giusta, cosicché quando si arriva a Meronym vediamo in lei il culmine di questo 

percorso e si capisce perché sia così forte”. 

Allo stesso modo, i personaggi interpretati da Keith David percorrono la scala sociale dalla 

condizione di schiavo a quella di capo. E quando Jim Sturgess appare nel ruolo di Ewing, prende le 

sue decisioni in maniera istintiva, al pari di un uomo che comincia appena a comprendere il 

significato della giustizia, ma quelle idee si modellano in maniera più decisa quando quello spirito 

si evolve nel paladino della libertà Chang, così “Cloud Atlas” esprime l’anelito infinito e universale 

alla libertà del genere umano.  

“Se dovessi trovare un tema di fondo ai miei, sarebbe quello di essere uno che lavora 

all’interno di istituzioni che non gli piacciono e vorrebbe cambiarle,” afferma James D’Arcy, che ha 

fra i suoi ruoli quello del dipendente di un’azienda corrotta, di un’orribile casa di cura e di un 

governo repressivo. “Ma la mia ultima incarnazione è quella dell’archivista, che pur facedo parte 

tecnicamente di un sistema tirannico, alla fine prende posizione, quindi c’è speranza per la sua 

anima”.  

Visto il modo in cui i realizzatori hanno decostruito il romanzo per adattarlo al grande 

schermo, Andy Wachowski dice: “C’è un momento in cui Autua rischia di essere ucciso mentre è 

appeso al sartiame di una nave, e poi un punto analogo in cui Sonmi viene quasi uccisa mentre 

evade dalla prigione. Se sovrapponessimo queste due scene, se ne vedrebbero le somiglianze e i 

punti chiave”. 

“Ho perso il conto dell’infinità di modi in cui i registi hanno collegato una scena all’altra, 

scene fra loro distanti migliaia di chilometri o diversi secoli”, aggiunge David Mitchell. “Magari è 

un legame visivo, o una parola, o un elemento scenografico, o un particolare del viso di un attore. 

Ma l’effetto finale è quello di un unico, geniale mosaico, che splende nel tempo”. Citando un altro 



esempio di Chang che spara ai suoi inseguitori mentre scappa con Sonmi sullo skyline di Neo Seul, 

l’autore racconta: “La scena termina con una parete di vetro che va in frantumi, e la successiva 

inizia con una crepa che si espande per tutto il parabrezza della Volkswagen di Luisa Rey, mentre 

sprofonda nelle acque della baia di San Francisco”. 

Rimbalzando nel tempo si modifica anche il concetto di perdita. Quando due innamorati 

vengono separati violentemente in un’epoca, spiega Tykwer: “possiamo tagliare e passare agli stessi 

due attori che si incontrano di nuovo, dando un lieto fine a una storia che in apparenza era finita con 

una tragedia”. 

 Nel frattempo, lungo tutta il film c’è sempre l’idea dell’espressione artistica, l’intenzione di 

lasciare ciò che Tykwer chiama “un’eredità, sotto forma di arte, che servirà a influenzare qualcun 

altro”. La cronaca del viaggio per mare di Adam Ewing nel 1849 diventa un diario pubblicato che 

Frobisher legge nel 1936. Le lettere di Frobisher capitano successivamente nelle mani di Luisa Rey 

nel 1973, e l’inchiesta di Luisa sulla centrale nucleare diventa un manoscritto che sarà sottoposto a 

Cavendish, l’editore. L’avventura contemporanea di Cavendish diviene il soggetto di un film che 

Sonmi guarda nel 2144, e la dichiarazione di libertà di Sonmi viene ripetuta e ricordata fino a 

quando, persino in una società che ha perduto libri e tecnologia, la sua dottrina sarà venerata da 

Zachry e dalla sua tribù nel Ventiquattresimo secolo. 

Allo stesso modo il potere e la sua assenza si ripresentano come uno dei conflitti più 

persistenti dell’umanità. Il più spregevole dei personaggi interpretato da Hanks, il Dr. Goose del 

1849, giustifica all’inizio il suo furto e il disprezzo per la vita umana dichiarando: “I deboli sono 

carne, i forti la mangiano”, e molte vite più tardi la sua anima sarà ancora alle prese con questo 

concetto, così com’è per gli altri, in entrambe le posizioni.  

Ma mentre alcune persone non imparano mai, altre fanno enormi passi avanti, in una felice 

progressione che è forse più evidente nella serie di personaggi interpretati da Tom Hanks, a partire 

dallo spregevole Goose fino a Zachry. 

Eppure permangono le vestigia del passato.  

 “C’è un punto in cui Zachry si ritrova in una situazione in cui potrebbe essere di nuovo 

violento”, racconta Tykwer. “Tiene un coltello alla gola del guerriero Kona, e Tom è un attore 

talmente straordinario che si vedono sovrapporsi sul viso di Zachry i personaggi precedenti. È la 

forza di quel vecchio assassino, Goose, sepolto da qualche parte nei suoi geni. E però è un uomo 

diverso adesso: Goose non avrebbe esitato”.  

 Nel delineare questo percorso per l’anima di Zachry, Lana dice: “Siamo stati allo stesso 

tempo attratti da questo concetto, che è diventato una delle meta-narrazioni del film: il fatto che una 

persona può passare dal peggio al meglio di sé. Tutte queste persone possono rimanere in uno stile 



di vita da narcisi, sfruttatori e predatori, oppure possono cambiare. Abbiamo voluto cominciare con 

un personaggio che era un predatore puro, Goose, e tracciare i suoi progressi fino a quando non 

diventa potenzialmente un eroe”. 

 Spesso questo tipo di evoluzione è innescata dall’amore, come viene illustrato dalla natura 

ad incastro dei ruoli di Tom Hanks e Halle Berry. Lana continua: “Quando Luisa Rey incontra Isaac 

Sachs alla centrale elettrica, lui è a metà del suo percorso, non è cattivo, ma lavora ancora per 

un’organizzazione malefica. Ma si innamora di lei e questo cambia letteralmente la sua rotta”. 

 
 

IL DOPPIO DEL LAVORO, LA METÀ DEL TEMPO 
 

“Quando esalerai l’ultimo respiro capirai  che la tua vita altro non è stata che una piccola goccia 
in un oceano sconfinato” – Haskell Moore, 1849 

 
“Ma cos’è l’oceano se non una moltitudine di gocce?” – Adam Ewing, 1849 

 

Tykwer e i fratelli Wachowski non avevano previsto di lavorare su due fronti quando hanno 

iniziato ad adattare Cloud Atlas. All’inizio hanno dovuto mettere in secondo piano l’aspetto 

logistico della lavorazione per concentrarsi su come rendere l’essenza del romanzo di Mitchell. Ma 

via via che il copione prendeva forma, che il cast si formava e che mettevano a fuoco la portata 

dell’opera che volevano realizzare, il piano della doppia regia è emerso come la soluzione più 

pratica. Potevano girare nella metà del tempo suddividendo gli sforzi tra due unità operative che 

lavorassero in contemporanea, concentrandosi ognuna su tre delle sei storie del film, e ognuna con 

un suo team di collaboratori, mentre gli attori avrebbero fatto avanti e indietro fra un’unità e l’altra.  

“Un anno prima dell’inizio della produzione, abbiamo riunito i capi dipartimento per un 

summit di quattro settimane a Berlino in modo da sederci a un tavolo e ripassare tutti insieme i vari 

punti del copione”, afferma il produttore Grant Hill. “Stavamo testando le varie relazioni e metodi 

per cercare di capire come far funzionare il tutto”. Guidato dall’attitudine dei tre registi, si è creato 

un ambiente estremamente collaborativo. “Con tutte queste persone fantastiche disposte a 

collaborare, abbiamo capito che il punto sarebbe stato fornire una direzione chiara e un piano 

ferreo, per poi imbrigliare tutta questa straordinaria energia”. 

I Wachowski hanno diretto il viaggio oceanico di Adam Ewing nel 1849, la ribellione di 

Sonmi nel 2144 e gli eventi della vita di Zachry nel XXIV secolo. Il loro team comprendeva lo 

scenografo Hugh Bateup e il direttore della fotografia John Toll.  

Tom Tykwer ha invece realizzato l’avventura del musicista Robert Frobisher nel 1936, della 

giornalista Luisa Rey accusata di cospirazione aziendale nel 1973, e la singolare, spesso comica, 



situazione dell’editore londinese Cavendish nel 2012. Insieme a lui, lo scenografo Uli Hanisch e il 

direttore della fotografia Frank Griebe. 

 La produzione è cominciata nel settembre del 2011 con Tykwer in Scozia e i Wachowski a 

Maiorca. Le location esterne avrebbero poi incluso Glasgow, Edimburgo e la campagna scozzese, la 

Sassonia e Berlino, prima di culminare negli studi di Babelsberg per le scene in interni e le scene su 

schermo verde.  

Anche se a chilometri di distanza, i tre si sono tenuti in costante contatto. “I registi hanno 

studiato minuziosamente ogni singolo dettaglio, ogni taglio e collegamento tra i vari pezzi della 

storia ben prima di cominciare le riprese ed erano preparatissimi quando poi è arrivato il momento”, 

afferma il produttore Stefan Arndt. “Durante le riprese, si chiamavano per dirsi: ‘Devi cambiare 

qualcosa in questo o quel punto; quando giri questa scena, sappi che l’attore sta facendo questo o 

quello’. Sono tutti e tre dei grandi comunicatori, e hanno davvero saputo condividere ogni 

decisione”. 

Maiorca ha fatto da sfondo per la prima e ultima parte della saga, prima come Isola del 

Pacifico dalla quale Adam Ewing e Autua iniziano il loro viaggio verso l’America, poi come valle 

hawaiana dove Zachry vive circa cinquecento anni dopo. Racconta Lana: “Abbiamo deciso che 

doveva essere la stessa isola. Quella, così come i due estremi dei ruoli di Tom Hanks – Goose e 

Zachry –, segnano l’inizio e la fine dell’arco temporale del film e aiutano a sottolineare il tema del 

ricorrere delle cose”.  

La scena in cui Ewing incontra il dottor Goose sulla spiaggia è stata girata a Sa Calobra 

Cove a Torrent de Pareis, e la piantagione ottocentesca di tabacco di Horrox è stata ricostruita su un 

terreno privato nella zona di Es Llombards a Maiorca.  

Per la nave di Ewing, The Prophetess, abbiamo usato una vera nave dell’epoca 

meravigliosamente conservata che si chiama Earl of Pembroke, costruita in Svezia e ora ormeggiata 

nel porto di Charleston, in Cornovaglia, di proprietà della Square Sail Company. È stata portata a 

vela fino a Maiorca dove ha subito qualche ritocco. Il suo capitano, Robin Davies, ha fatto da 

corrdinatore marinaro per il film, e lui e il suo equipaggio hanno fatto da comparse per le scene sul 

ponte.  

Nell’entroterra i registi hanno trovato l’ambientazione selvaggia e montuosa perfetta per il 

viaggio di Zachry e Meronym, approfittando della spettacolare vista dalla vetta del Puig Major, che 

con i suoi 1445 metri è la montagna più alta delle Baleari. Lì, una stazione satellitare degli anni ’50 

mantenuta perfettamente dall’esercito è diventata l’osservatorio che cerca Meronym.  

Da Maiorca, i Wachowski si sono spostati in Sassonia, nel sud-est della Germania, dove le 

famose formazioni di arenaria e la fitta foresta hanno completato l’immagine della casa di Zachry e 



i boschi circostanti dove la sua famiglia è minacciata dai Kona. Nel costruire il villaggio, commenta 

Bateup, “Non volevamo rendere questa società troppo primitiva, come se fossero tornati ai secoli 

bui. Abbiamo stabilito che erano due o tre generazioni dopo un crollo del sistema mondiale e 

avevano imparato a sopravvivere e a fare le cose. Costruivano oggetti con i materiali che trovavano, 

quello che riuscivano a recuperare dalle città. Sono artigiani, non barbari”.  

Per continuità, il piccolo gregge di capre di cui Zachry si prende cura a Maiorca è stato 

trasportato in Sassonia. Insieme c’erano sei cavalli, addestrati in Spagna e portati da Madrid in 

Sassonia per gli attacchi terrificanti dei Kona contro il villaggio. Il coordinatore delle controfigure, 

lo spagnolo Jordi Casares, insieme alla sua squadra, ha montato i cavalli in queste scene d’azione, 

mentre a Jorge Agero, abile cavallerizzo e operatore, è stata affidata l’impresa decisamente 

impegnativa di riprendere mentre cavalcava.  

 Tykwer, nel frattempo, ha trasformato un quartiere di Glasgow che ha molte strade in 

pendenza nella San Francisco del 1973. Segnaletica e luci sono stati sostituiti e le auto d’epoca di 

provenienza locale sono state utilizzate in una scena tesissima di inseguimenti e sparatorie quando 

Luisa Rey e Napier cercano di scappare dall’assassino Bill Smoke.  

 Le stanze del municipio di Edimburgo sono diventate l’albergo in cui Frobisher scappa 

calandosi dalla grondaia e, in seguito, il famoso monumento a Walter Scott è servito come luogo 

dove si ritira e dove vede per l’ultima volta l’amore della sua vita. Il monumento, alto sessanta  

metri,  che fino a ora non era mai stato chiuso al pubblico per delle riprese cinematografiche, è stato 

concesso a “Cloud Atlas” per due giorni, consentendo di portare telecamere e attrezzature fino alla 

piattaforma panoramica con una gru, invece che usando la strettissima scala a chiocciola.  

Per il castello di Ayrs dove Frobisher cerca un lavoro, Tykwer e lo scenografo Uli Hanisch 

si sono uniti alla squadra addetta a trovare le location e hanno perlustrato la campagna scozzese fino 

a trovare Overtoun House, una residenza privata nel West Dunbartonshire. Sarebbe servita non solo 

per la casa di Ayrs nel 1936, ma anche, con una serie di modifiche, per la spaventosa casa di riposo 

Aurora Country Estates in cui è incarcerato Cavendish nel 2012. “Passano quasi ottant’anni tra i due 

episodi, quindi gli alberi e il giardino avrebbero dovuto essere diversi. La strategia è stata quella di 

aggiungere elementi, come il fogliame, nella prima scena, così che si potesse poi rimuovere per un 

esterno più semplice, decenni dopo”, osserva Hanisch. Per adattarsi ulteriormente alle scene di 

Cavendish sono state aggiunte una serra e un imponente cancello d’ingresso.  

 “È simbolico”, suggerisce Tykwer, “che fosse prima il castello in cui Ayrs, il compositore 

anziano, cerca di imprigionare il giovane Frobisher e dopo, nella vita successiva, che sia lui stesso, 

nei panni di Cavendish, a trovarsi imprigionato nel luogo in cui era stato guardiano”. 



 Si è stabilito nelle fasi di ideazione del film che certi spazi rimanessero gli stessi in diverse 

parti della storia. “Volevamo essere flessibili, però”, afferma Hanisch. “A volte è il luogo reale, a 

volte è solo un accenno. Il nostro punto di partenza è stato la cabina di Ewing sotto il ponte della 

nave, e abbiamo ricreato la forma di quella stanza per tutto il film: l’ufficio di Cavendish, 

l’appartamento di Luisa Rey, la stanza di Frobisher nel castello di Ayrs, il rifugio di Sonmi e la 

capanna di Zachry”. 

 Così, l’interno del salone per la musica di Ayrs, costruito in uno studio di registrazione, è 

diventato la deprimente sala da pranzo dell’Aurora Country Estates. Il ristorante dove lavora Sonmi, 

che è stato disegnato da Bateup, esibisce un’atmosfera solo apparentemente allegra, luminosa, 

piacevole per i consumatori, ma nel tempo svela la sua oscura realtà. “Ci siamo dovuti inventare 

una società dei consumi del 2144 e immaginare che aspetto potrebbe avere un fast-food. Lana e 

Andy hanno idee molto precise su come vedono questi periodi così abbiamo lavorato su alcune idee 

e alla fine siamo arrivati al mondo di Sonmi”. Dopo aver chiuso le riprese per quelle scene, lo 

spazio è stato riproposto in nero, bianco e rosso come il salone dove Cavendish tiene la festa per il 

lancio del libro. Lì, un acquario enorme ricorda il laghetto virtuale del pavimento del ristorante. 

Gli scenografi hanno inoltre stabilito che elementi come treni e ponti ricomparissero nelle 

storie di Frobisher, Cavendish, Luisa Rey e Zachry. Si ripetono anche degli oggetti a forma di uovo, 

dai giocattoli nella fabbrica dove passa Luisa Rey a San Francisco alle sedie del ristorante al 

registratore dell’archivista di Sonmi.  

 “Volevamo che le rappresentazioni di ogni epoca fossero chiare quindi non c’è dubbio che si 

tratti del 1930 o del 1840”, spiega Hanisch. “Allo stesso tempo però, indicazioni visive e spazi 

riciclati rafforzano l’idea che ci siano dei collegamenti e il senso di continuità della storia unica”. 

 A occuparsi dell’aspetto vario e senza soluzione di continuità fra le scene del film sono stati 

anche i direttori della fotografia John Toll e Frank Griebe. “I principali elementi visivi erano già 

stati stabiliti quando abbiamo cominciato a lavorare al film”, fa notare Toll. “Uno degli scopi 

principali del lavoro era armonizzare l’aspetto delle singole sequenze che coprono un arco di 

cinquecento anni, per dare alla storia un senso di sovrapposizione e drammaticità, ma non era 

necessariamente quello di creare uno sguardo univoco e dettagliato per tutto il film. In pratica, si 

voleva un approccio visivo che fosse adatto per ogni capitolo, pur mantenendo un senso di 

continuità per tutto il film”. 

 Dopo essersi riuniti per discutere di cineprese, obiettivi ed emulsioni per la pellicola, Griebe 

e Toll sono partiti ciascuno per le rispettive location, ma hanno seguito il reciproco lavoro con 

aggiornamenti quotidiani. 



 Dan Glass, che lavora con i fratelli Wachowski sin dai tempi di “Matrix”, si è occupato degli 

effetti speciali per entrambe le unità. Il suo lavoro è più evidente nelle due ambientazioni 

futuristiche, in particolare nelle sequenze d’azione di Sonmi e nell’atmosfera artificiale del 

ristorante dove lavora, ma non il suo tocco è riconoscibile in ogni epoca. Ha contribuito a 

trasformare Glasgow in San Francisco e ha costruito la centrale nucleare di Swannekke. “Tom è 

abituato a girare con scenografie concrete quindi abbiamo lavorato di più con gli elementi fisici, 

aumentandoli. È stato un ottimo metodo”, afferma.  

 La scena in cui Luisa Rey attraversa il Golden Gate Bridge è stata girata in parte in un 

serbatoio d’acqua a Colonia e in parte sulla pista dell’ex Aeroporto di Tempelhof in Germania, dove 

le macchine si scontrano e il suo Maggiolino finisce oltre il guard-rail. Il resto, compreso il ponte e 

la vista della baia di San Francisco, sono stati creati al computer. 

 Per la Neo Seoul del 2144, i realizzatori hanno immaginato un futuro in cui l’innalzamento 

del livello del mare ha sommerso le parti vecchie della città. “Hanno costruito muri enormi per 

cercare di mantenere l’oceano, e in alcune di queste aree abbiamo ricreato le vette dei grattacieli che 

spuntano dall’acqua per dare l’idea che ci sono edifici molto più in profondità”, spiega Glass. “Per 

le parti più recenti della città, dove vive la gente ricca, abbiamo immaginato che siano spuntate 

sopra queste rovine. Mano a mano che si scende, si trova un mondo più cupo e sporco, dove nasce 

la ribellione di Chang”. 

 La fuga di Sonmi, e gli scontri mozzafiato tra il suo Chang e gli uomini del governo che 

avvengono sopra lo skyline di Neo Seoul e fra le sue profondità, sono state girate con lo schermo 

verde e i ritocchi digitali a Babelsberg, dove alle fine si sono incontrate le due unità.  

 

 

COSTUMI, TRUCCO E ACCONCIATURE  
 

“Ho visto qualcosa in quegli occhi azzurro ghiaccio, qualcosa di più profondo di tutti gli anni e 
della malattia. Qualcosa di familiare” - Robert Frobisher, 1936 

 

 Oltre a vestire i singoli personaggi secondo il loro tempo e luogo, i costumisti Kym Barrett e 

Pierre-Yves Gayraud hanno cercato di introdurre temi ricorrenti giocando con colori, disegni e 

modelli che si potessero fondere e che potessero collegare un’epoca all’altra. Barrett, un altro che 

aveva lavorato a “Matrix”, dice: “Abbiamo scelto alcuni toni di verde, per esempio, che appaiono 

indosso a diversi personaggi. Un disegno triangolare trovato nel 1970 su una camicia di quel 

periodo è stato successivamente modificato per diventare la carta da parati del rifugio di Sonmi. 

Abbiamo cercato di includere disegni come questo in tutte le parti della storia per contribuire a 

sviluppare un flusso inconscio di immagini”. 



 Gayraud, alla sua terza collaborazione con Tykwer, ha acquistato l’abbigliamento nei negozi 

di Berlino per le scene di Cavendish, ma la maggior parte del guardaroba per le epoche più antiche 

è stato creato sotto sua indicazione, spesso con autentici tessuti vintage scovati nei mercatini delle 

pulci di Parigi. Per l’abbigliamento di Ayrs, ha usato un tessuto del 1970 con disegni geometrici che 

ricorda il futurismo, che ha poi tagliato e tinto. Il gilet di Rufus Sixsmith era fatto di un tessuto del 

1830, e rende omaggio al periodo di Adam Ewing.  

 “Abbiamo immaginato, per esempio, che Luisa Rey comprasse un abito del 1930 in un 

mercatino dell’antiquariato”, dice. “La collana che indossa Halle Berry nei panni di Luisa viene da 

quella che indossava nei panni di Jocasta nel 1936 e riappare di nuovo quando è ospite alla festa di 

Cavendish”. 

 Allo stesso modo, Lorenzo Mancianti ha creato i bottoni del panciotto di Ewing che 

attraggono lo sguardo rapace del Dr. Goose, per poi riemergere come perle intorno al collo di 

Zachry. I bottoni sembrano fatti di una pietra meravigliosa, ma somigliano anche alla terra vista 

dallo spazio, e danno un senso di atemporalità. 

 Barrett ha adottato un approccio minimalista per il guardaroba di Sonmi: “Il suo è un 

percorso politico ed emotivo e Sonmi diventa un’icona mitica nel futuro di Zachry. Per renderla 

reale e poi trasformarla in una persona che significa tanto per gli altri, abbiamo deciso di presentarla 

quasi nuda. Lasciamo che sia il viso il punto fondamentale”. 

 Per il paesaggio aspro del mondo di Zachry, Barrett ha ragionato in termini pratici. 

“Vivendo in una foresta, i personaggi si devono mimetizzare con il verde per sopravvivere. Ho 

pensato a un popolo che lavora a maglia e tutto è filato a mano o macramè. Vivendo sotto la 

minaccia quotidiana dei Kona, devono essere pronti a spostarsi, e un arcolaio è facile da 

trasportare”.  

  A lavorare con Barrett e i fratelli Wachowski per le scene di Ewing, Sonmi e Zachry c’era il 

responsabile di trucco e acconciature Jeremy Woodhead. Con Gayraud e Tykwer per le scene di 

Frobisher, Luisa Rey e Cavendish, invece, c’era la sua controparte, Daniel Parker. Ognuno di loro 

ha aiutato la propria squadra a modificare l’età degli attori e, talvolta, il sesso e l’etnia. Dovevano 

cambiarne l’aspetto senza renderli irriconoscibili. Persino dove il trucco è stato più incisivo, 

Woodhead ricorda: “Il punto era trovare questo equilibrio: mascherare senza cancellare le 

caratteristiche naturali di ciascun attore”.  

 Alcuni dei cambiamenti hanno richiesto delle protesi, ma per quanto possibile si è cercato di 

attenersi a un trucco tradizionale, parrucche e toupet.  

 Lavorando alla prima e all’ultima parte dell’arco del film, Woodhead ha portato Tom Hanks 

da un estremo all’altro. “Volevamo che Tom venisse fuori nel suo naturale splendore per il suo 



ruolo finale di Zachry. Con Dr. Goose invece, nel 1849, ho avuto più margine di manovra per creare 

un ‘personaggio’. L’ho fatto diventare calvo, con qualche capello rosso rado, le basette, il naso finto 

e i dentoni. È ancora riconoscibile, ma è un altro pianeta rispetto al forte e taciturno Zachry”. 

 È stato Parker a trasformare Hanks nel duro Dermot Hoggins, autore di Knuckle Sandwich, e 

racconta: “Gli abbiamo messo un naso rotto malamente, poi l’abbiamo rasato, aggiungendogli 

cicatrici e tatuaggi”. Poi, nei panni dell’avaro direttore d’albergo nel 1936, l’attore ha acquisito un 

paio di baffi, un collo ispessito e un naso imbevuto d’alcol. 

 Tra le opere di bravura di Woodhead c’è stata la trasformazione di Hugh Grant in un 

temibile cannibale coperto di fango bianco, un’operazione che, racconta, “ha richiesto due ore di 

lavoro: dovevo rendergli la testa rasata, mettergli una cresta di capelli, tatuaggi, dipingergli corpo e 

denti. Hugh non aveva mai fatto niente del genere prima”.  

Inoltre Woodhead ha preparato Jim Sturgess per interpretare Chang nella parte di Sonmi e 

ha trasformato Halle Berry da donna maori in un vecchio asiatico, fino alla luminosa Meronym. Ha 

anche aiutato Susan Sarandon a diventare un uomo, Suleiman, ha dato a Doona Bae le 

caratteristiche di uno sguardo occidentale perché interpretasse Tilda, e ha lavorato con James 

D’Arcy e Hugh Grant perché assumessero i loro ruoli asiatici.  

È toccato a Parker trasformare Hugo Weaving nell’infermiera Noakes. “Truccare un uomo 

da donna, e viceversa, è sempre difficile”, afferma. “La struttura ossea maschile è diversa da quella 

femminile, quindi richiede del tempo. L’intera forma del cranio è diversa. Si deve modificare la 

fronte e la qualità della pelle. Ci sono tante sfumature alle quali non si pensa, ma se non le si 

affronta una per una alla fine si vedrà subito che si tratta di un uomo travestito, che non è quello che 

volevamo”.  

Parker ha anche trasformato Jim Sturgess in uno scozzese barbuto, Ben Whishaw in 

Georgette Cavendish, Doona Bae in una donna latino-americana che lavora in una fabbrica, e Xun 

Zhou in un uomo addetto alla reception. Ha aiutato Halle Berry a trasformarsi in un’ospite indiana, 

nella giornalista metà portoricana Luisa Rey, e nell’europea Jocasta, moglie del compositore Ayrs. 

“Questo film rappresenta il massimo per chi si occupa di acconciature e trucco, è un lavoro 

da sogno per chi fa il nostro lavoro”, dice Woodhead. “Meglio non potrebbe essere”. 

 

 

 

 

 

 



THE CLOUD ATLAS SEXTET 
 

“È lei. È la musica del mio sogno” - Vyvyan Ayrs, 1936 
 

Tom Tykwer fa parte di un gruppo ristretto di registi che compongono la musica per i  

propri film. E, al contrario di come si scrivono generalmente le colonne sonore, cioè dopo che il 

film è stato girato e montato, a lui piace cominciare a scrivere la musica con largo anticipo rispetto 

alle riprese. In collaborazione con Johnny Klimek e Reinhold Heil, con i quali ha composto la 

colonna sonora di quasi tutti i suoi film, Tykwer ha finito di comporre e registrare le musiche per 

“Cloud Atlas” due mesi prima di iniziare a girare.  

 “Lo preferisce invece di usare la musica contemporanea di altri compositori”, spiega Heil. 

“E questo gli permette di utilizzare lo spartito liberamente, senza preoccuparsi di far corrispondere 

tutto. Via via che il film prende forma in post-produzione, vediamo cosa manca o cosa dev’essere 

cambiato e lo riregistriamo”. 

 “In questo modo”, Tykwer aggiunge, “la musica diventa elemento di atmosfera o un tema di 

fondo, non solo per il film, ma anche come fonte di ispirazione per gli attori, ed è parte integrante 

dell’esperienza”.  

 “La prima cosa che ha fatto mentre leggevamo il copione con gli attori è stata far sentire la 

musica a noi attori, per farci capire in che avventura ci stavamo imbarcando”, spiega Hanks. “È 

stato tutto parte di una visione già pienamente delineata che ci è stata presentata sin dall’inizio”. 

 I compositori sono stati felici di aprirsi ai suggerimenti degli altri. Ricorda Klimek: “È stato 

fantastico sentire le opinioni e i consigli di Lana e Andy, che non sono musicisti ma hanno una 

sensibilità per la musica e sanno come usarla. Ci hanno indirizzati nel miglior modo possibile”.  

La musica è prima al centro della storia di Frobisher, il giovane compositore che cerca di 

completare l’opera della sua vita, The Cloud Atlas Sextet, ma dopo, dice Klimek, “È una melodia 

che rimane sempre presente, da semplice battuta a motivo ripetuto in un pezzo rock degli anni ’70, a 

un sestetto jazz che suona in sottofondo alla festa di Cavendish. Avevamo bisogno di un motivo che 

fosse bello e abbastanza malleabile da accompagnarci attraverso cinque secoli di storia”. 

 “Diverse vite dopo, qualcuno che ascolta potrebbe sentirlo come familiare”, aggiunge 

Tykwer, descrivendo come lo spartito sia, a sua volta, una parte del tema più grande della 

reincarnazione. “Il sestetto appartiene al periodo in cui è stato concepito, gli anni Trenta, e allo stile 

d’avanguardia di Frobisher, ma ritorna in continuazione e si adatta a tantissime scene, diventando il 

tema centrale di tutto il film”.  

  The Cloud Atlas Sextet fa eco alla struttura della storia stessa, con tutti i suoi pezzi distinti, 

stati d’animo e temi che si fondono ritmicamente in un tutto. Appropriandosi di questa metafora, 



Tykwer dice: “Ci sono molte voci soggettive nella storia, e cercavamo una voce che fosse in grado 

di comprenderle tutte, in modo da formare un unico grande coro”. 

 Citando un sentimento espresso dal personaggio Adam Ewing, la cui avventura apre la 

storia, nel 1849, Andy Wachowski dice: “una delle ultime battute del film è di Adam Ewing che 

domanda: ‘Che cos’è un oceano, se non una moltitudine di gocce?’ E quando penso a tutte le 

persone che sono state coinvolte in questo film, a tutti i favori chiesti, a tutte le persone che hanno 

collaborato, penso che è proprio la storia della realizzazione di questo film”. 

 “È un’idea che mi è sempre piaciuta, che la vera natura dell’immortalità sia l’insieme di tutte 

le nostre parole e azioni che vanno a sommarsi nel tempo”, spiega Lana Wachowski. “È un concetto 

così affascinante ed è stato in parte la scintilla che ci ha fatto pensare di realizzare questo film. È 

quello che speravamo di trasmettere”. 

______________________________________ 

 

 

IL CAST 

 

  TOM HANKS (Dr. Henry Goose, Hotel Manager, Isaac Sachs, Dermot Hoggins, sosia di 

Cavendish, Zachry) è un pluripremiato attore, produttore e regista. Hanks ha avuto l’onore di essere 

il primo attore in 50 anni a ricevere due Academy Award consecutivi come miglior attore 

protagonista: nel 1994, nei panni dell’avvocato vittima di AIDS in Philadelphia. L’anno successivo, 

ha portato a casa il suo secondo Oscar® per la sua performance indimenticabile nel ruolo di Forrest 

Gump di Robert Zemeckis. Si è anche aggiudicato dei Golden Globe per queste interpretazioni, così 

come un Screen Actors Guild (SAG) per Forrest Gump. 

Hanks è stato onorato con nomination agli Oscar® per la sua performance in “Big” di Penny 

Marshall, “Salvate il soldato Ryan” di Steven Spielberg, e “Cast Away” di Robert Zemeckis, 

vincendo anche un Golden Globe per “Big” e “Cast Away”. Nel 2002, Hanks ha ricevuto il premio 

Film Institute’s Lifetime Achievement Award. 

Hanks sarà prossimamente visto nel film di Paul Greengrass “Captain Philips” basato sulla 

storia vera dell’incontro del Capitano Richard Phillips con i pirati Somali, in uscita il prossimo 

ottobre. È prevista invece nel 2014 l’uscita del film di John Lee Hancock “Saving Mr. Banks”, un 

film drammatico su com’è nata la storia del classico “Mary Poppins”, con Hanks nel ruolo di Walt 

Disney. 

Ha recentemente interpretato Thomas Schell, insieme a Sandra Bullock e Thomas Horn, in 

“Molto forte, incredibilmente vicino”, un film di Stephen Daldry nominato agli Oscar, che narra la 



storia dell’11 settembre, adattato dall’omonimo libro di Jonathan Safran Foer. Altri crediti 

cinematografici includono “Polar Express,” per il quale è stato anche produttore esecutivo e che lo 

ha riportato a lavorare con il regista Robert Zemeckis; il film dei fratelli Coen “Ladykillers”; il film 

di Steven Spielberg “The Terminal” e “Prova a prendermi”; “Era mio padre” di Sam Mendes; “Il 

miglio verde” di Frank Darabont; “C’è posta per te” e “Insonnia d’amore” di Nora Ephron; 

“Ragazze vincenti” di Penny Marshall; i film di Ron Howard “Apollo 13,” “Il Codice Da Vinci”, 

“Angeli & Demoni” e “Splash, una sirena a Manhattan”; e i cartoni animati “Cars,” “Toy Story,” 

“Toy Story 2” e “Toy Story 3”. 

Il suo lavoro sul grande schermo lo ha portato poi al successo in televisione. A seguito di 

“Apollo 13”, è stato produttore esecutivo e attore nell’acclamata miniserie della HBO “From the 

Earth to the Moon”, dirigendone un episodio e scrivendone molti altri. Il suo lavoro sulla miniserie 

gli è valso un Emmy, un Golden Globe e un Producers Guild Awards, oltre a una nomination agli 

Emmy come miglior regista. 

La sua collaborazione con Steven Spielberg in “Salvate il Soldato Ryan” li ha portati a 

essere produttori esecutivi della miniserie della HBO “Band of Brothers”, basata sul libro di 

Stephen Ambrose. Hanks ha anche diretto un episodio e ne scrisse un altro, che vinse un Emmy e 

un Golden Globe come miglior miniserie. Inoltre, Hanks si guadagnò un Emmy come miglior 

regista e una nomination sempre agli Emmy per la miglior sceneggiatura, ricevendo inoltre un altro 

Producers Guild Award per il suo lavoro sul progetto. 

 Nel 2008 Hanks è stato produttore esecutivo della miniserie della HBO “John Adams” 

interpretato da Paul Giamatti, Laura Linney e Tom Wilkinson. La serie ha vinto 13 Emmy tra cui 

quello per miglior miniserie, un Golden Globe sempre per miglior miniserie e un PGA Award. Più 

recentemente, Hanks e Spielberg hanno lavorato nuovamente insieme per la pluripremiata miniserie 

della HBO “The Pacific,” per la quale Hanks è stato produttore esecutivo. La serie di 10 episodi ha 

vinto otto Emmy, incluso uno per miglior miniserie, portando Hanks al suo quarto PGA Award. 

 Hanks è stato di recente produttore esecutivo del racconto politico con Julianne Moore e Ed 

Harris, che segue Sarah Palin, compagna di John McCain, nella sua campagna presidenziale del 

2008. “Game Change” ha ottenuto 12 nomination agli Emmy nel 2012, inclusa la nomination come 

miglior miniserie. Sarà anche presentatore, narratore e commentatore storico per la serie TV di due 

ore della National Geographic basata sul best-seller Killing Lincoln, in uscita nel 2013. 

Nel 1996, Hanks ha debuttato come sceneggiatore e regista con “Music Graffiti”, in cui ha 

dato anche il suo contributo come attore. Di recente ha scritto, prodotto, condotto e recitato in 

“L’amore all’improvviso – Larry Crowne” con Julia Roberts. Con la sua azienda Playtone, Hanks, 

insieme a sua moglie Rita Wilson, e il compagno di lavoro Gary Goetzman, ha prodotto il campione 



d’incassi del 2002 “Il mio grasso grosso matrimonio greco”. Altri crediti includono “Nel paese delle 

creature selvagge”, “Polar Express”, “Ant Bully”, “La Guerra di Charlie Wilson”, “Mamma Mia!”, 

“The Great Buck Howard”, “Starter for 10” e la serie della HBO “Big Love”. 

 

HALLE BERRY (Donna nativa, Jocast Ayrs, Luisa Rey, Indian Party Guest, Ovid, 

Meronym) è un’attrice premio Oscar onorata per il suo lavoro in televisione e sul grande schermo.  

Per la sua interpretazione in “Monster’s Ball” ha vinto un Oscar® come migliore attrice, 

così come il SAG Award, il premio Orso d’Argento a Berlino ed è stata nominata come Migliore 

Attrice dal National Board of Review. L’attrice ha inoltre ricevuto un Emmy, un Golden Globe, un 

SAG® e un NAACP Image Award per la sua straordinaria interpretazione nel telefilm di HBO 

“Introducing Dorothy Dandridge”, la prima afro-americana ad essere nominata agli Oscar®. Il film è 

stato prodotto dalla stessa attrice.  

In precedenza Halle Berry ha ottenuto una nomination agli Emmy e al Golden Globe per la 

sua performance in “Their Eyes Were Watching God”, prodotta da Oprah Winfrey, e per il suo 

ruolo di produttore esecutivo nel telefilm di HBO “Lackawanna Blues”. Per il suo ruolo principale 

nel dramma biografico del 2010 “Frankie and Alice”, Berry è stata nominata ai Golden Globe come 

miglior attrice e ha vinto un Image Award per la stessa categoria. Berry si è guadagnata il plauso 

della critica per il suo ruolo come vedova in “Noi due sconosciuti” scritto da Sam Mendes e diretto 

da Susanne Bier. Come riconoscimento dei suoi successi, la Harvard Foundation della Harvard 

University ha eletto Berry ‘Artista culturale dell’anno’.  

 Berry è di recente apparsa nel thriller di Brad Anderson “The Hive,” con Abigail Breslin e 

Michael Imperioli, e nella commedia romantica di Garry Marshall “Capodanno a New York”.  

Berry ha debuttato nel film di Spike Lee “Jungle Fever”. Ha continuato a recitare con 

Warren Beatty nella commedia socio-politica “Bulworth – il senatore”. Tra gli altri crediti la 

vediamo nei panni di Storm nei successi mondiali “X-Men,” “X-Men 2” e “X-Men: Conflitto 

Finale”; “Catwoman”; “Gothika”; nei panni di Jinx nel film di James Bond “La morte può 

attendere”, il più grande successo della serie; “Lontano da Isaiah,” con Jessica Lange; “Decisione 

critica”; l’animazione “I Flintstones”; “L’ultimo boyscout – Missione sopravvivere” e “Perfect 

Stranger,” con Bruce Willis; “Strictly Business”; “Il principe delle donne” con Eddie Murphy; e 

“Codice: Swordfish” con John Travolta e Hugh Jackman. Ha inoltre prestato la sua voce per Cappy 

nel cartone animato “Robots”. 

I suoi crediti televisivi comprendono l’apprezzata miniserie di ABC, “Oprah Winfrey 

Presents: The Wedding”, diretta da Charles Burnett, e il ruolo da protagonista nella miniserie di 

Alex Haley, “Queen”, una performance che è valsa a Berry il suo primo NAACP Image Award 



come migliore attrice, nonché il premio come migliore esordiente da parte del Women’s Press Club 

di Hollywood. Ha inoltre interpretato il telefilm di Showtime “Solomon and Sheba”.  

  

 JIM BROADBENT ( Capitano Molyneux, Vyvyan Ayrs, Timothy Cavendish, musicista 

coreano, preveggente 2) ha vinto un Academy Award® e un Golden Globe per la sua performance 

nel film di Richard Eyre del 2001 “Iris – un vero amore”, al fianco di Judy Drench. Il ritratto di 

marito devoto di Iris Murdoch, John Bayley, gli portò un National Board of Review Award, così 

come un Screen Actors Guild Award® e una nomination ai BAFTA Award come miglior attore non 

protagonista. Inoltre, ha vinto il Los Angeles Film Critics Award per il suo lavoro sia in “Iris” e 

nell’innovativo musical di Baz Luhrmann “Moulin Rouge!”, vincendo anche un BAFTA Award 

come miglior attore non protagonista per il secondo.  

In precedenza Broadbent ha vinto un London Film Critics Circle Award e un premio come 

miglior attore alla Mostra del Cinema di Venezia nel 1999 per la sua interpretazione di WS Gilbert, 

di Gilbert & Sullivan, nel film di Mike Leigh “Topsy-Turvy - Sottosopra”. Leigh ha anche diretto 

Broadbent nel film di successo “Dolce è la vita”, “Il segreto di Vera Drake” e, più recentemente nel 

dramma 2010 “Another Year”. Nel 2012, la performance di Broadbent a fianco di Meryl Streep nel 

dramma acclamato dalla critica, “The Iron Lady” gli è valsa una candidatura ai BAFTA Award 

come miglior attore non protagonista. 

Tra i suoi altri film ricordiamo “Animals United”, “Perrier’s Bounty”, i campioni d’incassi 

mondiali “Harry Potter e i Doni della Morte - Parte II” e “Harry Potter e il Principe Mezzosangue”, 

“Indiana Jones e il Regno del Teschio di Cristallo” di Steven Spielberg, l’avventura fantasy 

“Inkheart”, il dramma storico “The Young Victoria”, il film britannico indipendente “Il Maledetto 

United”, “Hot Fuzz”, “Art School Confidential”, “Le cronache di Narnia: Il leone, la strega e 

l’armadio”, “Il diario di Bridget Jones” e il sequel, “Che pasticcio, Bridget Jones”, “La fiera della 

vanità” di Mira Nair, “Bright Young Things”, per la regia di Stephen Fry, “Gangs of New York”, 

sotto la direzione di Martin Scorsese, “Riccardo III” di Richard Loncraine, “Pallottole su 

Broadway” di Woody Allen, “Un incantevole aprile”, diretto da Mike Newell e “La moglie del 

soldato” di Neil Jordan, per citarne solo una parte. Ha inoltre prestato la sua voce per i film 

d’animazione “Valiant”, “Robots” e, più recentemente, “Arthur Christmas”. 

Onorato per il suo lavoro in televisione, Broadbent ha recentemente vinto il Regno Unito 

Royal Television Society (RTS) Award per “Any Human Heart”, che ha ricevuto anche una 

nomination ai BAFTA TV Award. In precedenza, ha vinto il Golden Globe e un BAFTA e ha 

ottenuto una nomination agli Emmy come miglior attore per il ruolo da protagonista nel telefilm 

“Longford”. In precedenza aveva ricevuto un Emmy e un Golden Globe per la sua interpretazione 



nel film storico della HBO “Guerra imminente”. È stato anche nel film della HBO “Il mio amico 

Einstein”, ed è apparso in più di 40 altri progetti televisivi via cavo, tra cui miniserie, film e serie 

TV.  

Broadbent ha studiato presso l’Accademia di Londra di Musica e Arte Drammatica, e ha 

recitato sul palco, in particolare con il Royal National Theatre e la Royal Shakespeare Company.  

 

 HUGO WEAVING (Haskell Moore, Tadeusz Kesselring, Bill Smoke, Infermiera Noakes, 

Boardman Mephi, Vecchio Georgie) è noto per il suo ruolo di agente Smith nella tanto acclamata 

trilogia “Matrix” dei fratelli Wachowski, per il suo ruolo da protagonista in “V per Vendetta”, e nel 

ruolo di Elrond nella trilogia pluripremiata “Il Signore degli Anelli”. Di recente ha ripreso il ruolo 

di Elrond in “The Hobbit: Un viaggio inaspettato”, nelle sale a dicembre. Il film è il primo di tre che 

Jackson dirigerà basato sul libro Lo Hobbit di John Ronald Reuel Tolkien. 

Recentemente ha interpretato il ruolo di Johann Schmidt/Teschio Rosso in “Captain 

America” di Joe Johnston e in “The Wolfman”, “The Keyman”. Tra i numerosi crediti di Weaving 

troviamo il doppiaggio dei personaggi di Megatron nel blockbuster di Michael Bay “Transformers” 

e il suo sequel, “Transformers: La vendetta del caduto” e “Transformers 3”, così come 

Noctus/Grimble ne “Il Regno di Ga’Hoole: La leggenda dei guardiani” di Zack Snyder; Noah il 

vecchio nell’acclamato “Happy Feet” di George Miller, e Rex il pastore in “Babe” e il suo sequel, 

“Babe va in città”.  

Weaving ha ricevuto tre Australian Film Institute (AFI) Award come miglior attore, 

ricevendo il primo nel 1991 per la sua interpretazione di un fotografo cieco in “Istantanee”, 

pellicola di debutto di Jocelyn Moorhouse. Ha ricevuto una nomination nella stessa categoria nel 

1994 per il ruolo di Mitzi Del Bra in “Priscilla, la regina del deserto” di Stephan Elliott. Weaving ha 

vinto il suo secondo premio AFI nel 1998 per il suo ruolo in “The Interview”, scritto e diretto da 

Craig Monahan, per il quale ha anche ricevuto un Premio come miglior attore nel 1998 al World 

Film Festival di Montreal. Nel 2005, il suo ruolo nel film acclamato dalla critica “Little Fish”, con 

Cate Blanchett e Sam Neill, lo ha portato a vincere il terzo AFI Award. Nel 2012 è stato onorato 

con il suo quarto AFI, come miglior attore non protagonista, per il suo ruolo in “Oranges and 

Sunshine,” con Emma Watson e David Wenham, ricevendo inoltre il Film Critics Circle of 

Australia Award come miglior attore non protagonista. 

I crediti teatrali di Weaving includono ruoli in “Uncle Vanja” della Sydney Theatre 

Company, con Cate Blanchett e Richard Roxburgh, “Hedda Gabler”, con Cate Blanchett, 

“Riflemind”, diretto da Phillip Seymour Hoffman e numerose produzioni con il tanto acclamato 



Belvoir St Theatre di Sydney, tra cui “The Alchemist” e “The Popular Mechanicals”, con Geoffrey 

Rush. 

 

JIM STURGESS (Adam Ewing, Ospite d’albergo povero, papà di Megan, Highlander, 

Hae-Joo Chang, Adam/cognato di Zachry) ha recentemente completato la produzione del film di 

Giuseppe Tornatore “La Migliore Offerta”, al fianco di Geoffrey Rush, e “Ashes”, con Lesley 

Manville. Alla fine di quest’anno, sarà protagonista al fianco di Kirsten Dunst nel fantascientifico 

“Upside Down”.  

Altri lavori recenti includono il film di Lone Scherfig “One Day”, con Anne Hathaway, “Il 

Regno di Ga’Hoole: La leggenda dei guardiani” di Zack Snyder, il film di Philip Ridley acclamato 

dalla critica nel Regno Unito “Heartless”, e il film di Peter Weir, basato su fatti realmente accaduti 

“The Way Back”, con Colin Farrell e Ed Harris.  

Sturgess è stato precedentemente visto nel premiato film indipendente di Kari Skogland 

“Fifty Dead Men Walking”, al fianco di Sir Ben Kingsley nel dramma basato sulla vita reale di 

Martin McGartland, una spia sotto copertura infiltrata nell’IRA. Il film è stato presentato al Toronto 

Internationa Film Festival nel 2008 e Sturgess è stato nominato per il 2009 Vancouver Film Critics 

(VFC) Award come miglior attore in un film canadese.  

Ha anche recitato nel film campione d’incassi di Robert Luketic del 2008 “21” accanto a 

Kate Bosworth e Kevin Spacey, “L’altra donna del re”, con Natalie Portman e in “Across the 

Universe” con Evan Rachel Wood nel film acclamato dalla critica di Julie Taymor. 

Sturgess è stato nominato Miglior attore emergente agli Empire Film Awards nel 2009. 

 

 DOONA BAE (Tilda, mamma di Megan, donna messicana, Sonmi-451, Sonmi-351, 

Prostituta Sonmi) è diventata in un breve lasso di tempo un nome molto conosciuto in Corea ed è 

ampiamente nota e acclamata dalla critica per i suoi film e lavori televisivi. “Cloud Atlas” è il primo 

film recitato da Bae in lingua inglese.  

Nel 2000 Bae ha interpretato la protagonista nel film “Barking Dogs Never Bite”, diretto da 

Bong Junho, per il quale ha vinto un premio Blue Dragon. I suoi altri film includono ruoli da 

protagonista in “Take Care of My Cat”, diretto da Jung Jae-un e il film di Park Chan-wook “Mr. 

Vendetta”, che le ha fatto ottenere numerosi premi ai festival e il premio AKOFIC come miglior 

attrice nel 2001 e nel 2002. Ha anche ricevuto un Director’s Cut Actress of the Year Award per la 

sua performance in “Mr. Vendetta” nel 2002, e di nuovo nel 2006 per il film di Bong Joon-ho “The 

Host”.  



Bae ha anche svolto ruoli da protagonista in vari film giapponesi: “Linda, Linda, Linda”, 

diretto da Nobuhiro Yamashita, e “Air Doll” di Koreeda Hirokazu. Per questi ultimi, è stata 

insignita nel 2010 come migliore attrice agli Academy Awards giapponesi, e nella stessa categoria 

ai festival Tokyo Sports Movie Award, Takasaki Film Festival, e il Japan Professional Film 

Awards. 

Già famosa come modella nel settore della moda coreana, Bae fatto il suo debutto sullo 

schermo in “The Ring Virus” e successivamente come protagonista della serie TV coreana “The 

School”.  

 

BEN WHISHAW (Cabin Boy, Robert Frobisher, Store Clerk, Georgette, Tribesman) torna 

a lavorare con Tom Tykwer per la terza volta, avendo già recitato nel ruolo del protagonista come 

Jean-Baptiste Grenouille nel film “Profumo: Storia di un assassino”, tratto dal romanzo acclamato, 

per il quale ha ricevuto la Nomination BAFTA Rising Star nel 2007. Ha anche recitato accanto a 

Clive Owen e Naomi Watts nel thriller d’azione sempre di Tykwer “The International”. Lo vedremo 

nel mese di novembre, nei panni di Q nell’ultima versione della serie di James Bond, “Skyfall”, 

interpretato da Daniel Craig e Judi Dench. 

Tra i suoi altri crediti cinematografici troviamo “My Brother Tom”, per il quale ha ricevuto 

un British Independent Film Award nel 2001 come Miglior Esordiente, e “Io non sono qui”, che 

ritrae un giovane Bob Dylan, per il quale è stato premiato nel 2008 dalla prestigiosa Independent 

Spirit Awards con il Premio Robert Altman, condiviso con il regista Todd Haynes e il cast, tra cui 

Cate Blanchett, Christian Bale, Richard Gere e Heath Ledger. Più recentemente è stato nel flm di 

Julian Jarrold “Ritorno a Brideshead”, e nel film di Julie Taymor “The Tempest”, con Helen Mirren 

e Russell Brand. 

Le sue performance televisive includono “Criminal Justice”, per il quale ha ricevuto sia un 

Emmy Award nel 2009 come miglior attore e la Royal Television Society, UK (RTS) Award come 

miglior attore maschile, oltre a una candidatura ai BAFTA TV Award. Tra le altre performance 

televisive ricordiamo “Nathan Barley,” “The Hour” della BBC, e più di recente il ruolo da 

protagonista, accanto a James Purefoy e Patrick Stewart nell’adattamento della BBC di Shakespeare 

“Riccardo II”.  

Per il teatro, Whishaw ha ricevuto una nomination ai Laurence Olivier Award per la sua 

interpretazione di Amleto nell’eclettica versione giovanile di Trevor Nunn dell’opera di Phillip 

Pullman “Queste oscure materie”, all’Old Vic, dopo aver fatto il suo debutto nel West End al 

National Theatre nel loro adattamento teatrale. È anche apparso al National Theatre nella versione 



di Katie Mitchell nel 2006 di “The Seagull”, e nel 2008 “The Idiot”, in cui ha recitato come 

protagonista.  

Nato a Hertfordshire, Whishaw si è diplomato alla Royal Academy of Dramatic Art nel 

2003. Prima della scuola di recitazione, ha interpretato importanti ruoli in due film del 1999, “The 

Trench”, diretto da William Boyd, e “Mauvaise Passe”, diretto da Michel Blanc. Dopo la laurea, ha 

continuato a recitare in “L’amore fatale”, un adattamento cinematografico del romanzo di Ian 

McEwan, diretto da Roger Michel, in “The Pusher”, diretto da Matthew Vaughan, “The Booze 

Cruise” e ha interpretato Keith Richards in “Stoned”. 

 

JAMES D’ARCY (Young Rufus Sixsmith, Vecchio Rufus Sixsmith, Infermiere James, 

Archivista) sarà prossimamente visto al fianco di Anthony Hopkins, Helen Mirren, Scarlett 

Johansson e Jessica Biel nel ruolo di Anthony Perkins in “Hitchcock”, che segue la realizzazione 

del famoso regista di “Psycho”, così come i drammi “The Philosophers”, scritto e diretto da John 

Huddles, e “The Domino Effect”.  

Tra i suoi film più recenti ricordiamo i film indipendenti “In Their Skin”, un thriller in 

anteprima al Tribeca Film Festival nel mese di aprile, la commedia “Overnight”, e il film romantico 

Madonna “WE – Edward and Wallis”, in cui ha interpretato re Edoardo VIII, con Abbie Cornish e 

Andrea Riseborough.  

Tra i film precedentemente interpretati da Darcy troviamo “Screwed”, “La setta delle 

tenebre” con Lucy Liu, “An American Haunting” con Sissy Spacek e Donald Sutherland; 

“L’esorcista – La genesi” di Renny Harlin, “Master and Commander: Sfida ai confini del mare” di 

Peter Weir, con Russell Crowe e Paul Bettany, “Dot the I – Passione fatale” con Gael García Bernal 

e Tom Hardy e il film di William Boyd “The Trench”, interpretato da Daniel Craig.  

Si è diplomato alla London Academy of Music and Dramatic Art nel 1995 e nel giro di 

breve tempo è diventato un volto noto sugli schermi televisivi inglesi interpretando Nicholas 

Hawthorne in “Bribery and Corruption” di Ruth Rendell, Lord Cheshire in “The Canterville Ghost” 

e Jonathan Maybury in “The Ice House”. I suoi crediti televisivi includono la miniserie di successo 

della BBC “The History of Tom Jones, A Foundling”, “Sherlock”, la serie televisiva “POW”, e la 

serie di Stephen Whittaker “The Life and Adventures of Nicholas Nickleby”. Nel 2007 ha 

interpretato il ruolo di Tom Bertram nella produzione di ITV di “Mansfield Park”, con Billie Piper, 

Hayley Atwell e Blake Ritson, e ha avuto anche un ruolo continuo nella serie di successo “Diario di 

una squillo perbene”. 



D’Arcy è stato nominato al prestigioso Ian Charleson Award nel 2002 per la sua 

interpretazione di Piers Gaveston nella produzione di Michael Grandage di “Edoardo II” al Crucible 

Theatre, dove si è esibito di fronte a Joseph Fiennes e Lloyd Owen.  

 

ZHOU XUN (Manager del Talbot Hotel/Yoona-939/Rose) è una delle attrici più acclamate 

e ammirate dell’Asia e l’unica attrice cinese ad aver vinto tutti i maggiori premi cinematografici 

cinesi tra cui il Hundred Flowers Award, l’Hong Kong Film Awards e l’Hong Kong Golden 

Bauhinia Award, il Taiwan Golden Horse Awards e l’Asian Film Awards. Le sue performance 

hanno fatto di lei un nome molto conosciuto in Cina, portandola così ad ottenere riconoscimenti 

anche all’estero. 

 Dai classici d’essai come “Suzhou River”, “Balzac e la piccola sarta cinese” e “The 

Equation of Love & Death”, ai grandi successi “Perhaps Love”, con Takeshi Kaneshiro, il film 

shakespeariano “The Banquet”, con Ziyi Zhang, “Painted Skin”, con Donnie Yen, “The Message” e 

“Confucio” con Chow Yun-Fat.  

 Più di recente è apparsa al fianco di Michael Xun Yeoh in “True Legend” e ha da poco 

completato le riprese di “The Flying Swords of Dragon Gate”, con Jet Li, e “The Great Magician”, 

con Tony Leung.  

 Zhou è una sostenitrice per l’ambiente e la Terra e pioniere del vivere verde in Cina. Nel 

2008, è stata nominata Ambasciatrice del Programma delle Nazioni Unite e avviato “Our part”, una 

campagna di sensibilizzazione ambientale per promuovere semplici consigli a favore dell’ambiente, 

influenzando la gioventù cinese. Per i suoi continui sforzi nel promuovere il vivere verde e la 

sostenibilità ambientale, l’UNEP le ha conferito il premio Champions of the Earth nell’aprile 2010. 

È stata l’unica vincitrice donna dell’anno, e il primo vincitore dell’industria dell’intrattenimento. 

 Nel 2011, Xun è stata eletta una dei Young Global Leaders dal World Economic Forum e ha 

tenuto un discorso al Summer Davos a Dalian, in Cina. 

 

 KEITH DAVID (Kupaka, Joe Napier, An-Kor-Apis/Voce) ha oltre 150 crediti tra film, 

televisione e teatro a suo nome. Alcuni dei suoi ruoli cinematografici includono il premio Oscar di 

Oliver Stone “Platoon”, il film di Clint Eastwood “Bird” e premio Oscar di Paul Haggis “Crash – 

Contatto fisico”, così come “Tutti pazzi per Mary”, “Armageddon – Giudizio finale”, “Pitch 

Black”, “The Chronicles of Riddick”, “Requiem for a Dream”, “Mr. and Mrs. Smith” e “La bottega 

del barbiere”.  



In televisione, il ruolo di David in “The Tiger Woods Story” gli è valso una nomination agli 

Emmy Award. Tra gli altri suoi progetti troviamo la serie di TVOne “Belle” e “The Cape” della 

NBC, oltre ad apparizioni in “ER”, “Settimo Cielo”, “Law & Order” e “CSI”. 

È stato inoltre premiato per i suoi lavori di doppiaggio, tra cui un Emmy per la miniserie di 

Burns “The War” e ““Unforgivable Blackness: The Rise and Fall of Jack Johnson” oltre a una 

nomination agli Emmy per “Jazz”. David ha anche prestato la sua voce per “La principessa e il 

ranocchio”, uscito nel 2009, per il cantante jazz, e nemesi di male, Dr. Facilier e al Gatto Nero in 

“Coraline e la porta magica”. Conosciuto a livello internazionale come la voce di Golia in 

“Gargoyles” e il protagonista della serie animata “Spawn”, doppia anche Vhailor nel videogioco 

“Planescape: Torment”, l’arbitro in “Halo 2” e il popolarissimo “Call To Duty: Modern Warfare 2”. 

Tra i suoi altri crediti come doppiatore troviamo “City Confidential” della A&E, gli spot televisivi 

della marina americana, e come radiofonico nella stazione WAVE 94.7 di Los Angeles.  

Sul palco, lo studente della Juilliard ha ottenuto un Tony Award nel 1992 come miglior 

attore non protagonista in un musical per il suo ruolo nel classico di Broadway “Jelly’s Last Jam”. I 

suoi lavori teatrali includono inoltre il revival di Sarah Pia Anderson “Hedda Gabler” e la messa in 

scena originale di Lloyd Richards “Seven Guitars” di August Wilson. 

Nato a New York, il cantante/cantautore con una sua band, attualmente suona con sinfonie e 

orchestre in tutto il paese.  

 

DAVID GYASI (Autua, Lester Rey, Duophysite) è apparso recentemente nel film della 

seconda guerra mondiale “Red Tails”, sul romanzo di John B. Holway Red Tails, Black Wings: The 

Men of America’s Black Air Force, interpretato da Terrence Howard e Cuba Gooding Jr. Nel 2005, 

ha interpretato il ruolo del lavoratore della scuola Hutu, Francois, a fianco di John Hurt e Hugh 

Dancy nel nominato ai BAFTA “Shooting Dogs”, basato sulle esperienze del produttore di servizi 

giornalistici della BBC David Belton, che ha lavorato in Ruanda durante il genocidio. 

Oltre alle sue molte apparizioni in serie televisive britanniche ha anche avuto un ruolo 

importante nel successo della serie della BBC One “White Heat”, al fianco di Sam Claflin, Claire 

Foy e Reece Ritchie, e “Mike Bassett: Manager” della ITV. 

ha studiato alla Middlesex University arti e dramma. Nel 2008, Gyasi è salito sul palco per 

la produzione National Theatre pluripremiata “War Horse”, nel ruolo del capitano Stewart. 

 

SUSAN SARANDON (Madame Horrox, Anziana Ursula, Yusouf Sulieman/Picture, 

Abbess ) La versatile Susan Sarandon regala sex appeal e intelligenza ad ogni suo ruolo: la 

ricordiamo nelle temerarie performance di “Bull Durham – un gioco a tre mani”, “Thelma & 



Louise”, “L’olio di Lorenzo”, “Il cliente” e “Atlantic City”, fino al ruolo che le ha meritato l’Oscar 

e il SAG Award in “Dead Man Walking”: Helen, la suora che conforta un detenuto condannato a 

morte, fino alla sua fine annunciata. 

Sarandon è stata premiata per il suo grande lavoro in televisione. Tra i suoi numerosi 

riconoscimenti, ha recentemente ricevuto una nomination agli Emmy Award come miglior attrice 

protagonista in una miniserie per il suo ruolo nel film della HBO “Bernard and Doris”, così come 

Golden Globe e SAG® Award nella stessa categoria. Nel 2010, ha ricevuto una nomination agli 

Emmy e ai SAG® come miglior attrice non protagonista per il suo ruolo al fianco di Al Pacino nel 

film della HBO “You Dont Know Jack – Il signor morte”, diretto da Barry Levinson. Altre 

miniserie della HBO al suo attivo includono “Io e il Duce”, con Bob Hoskins e Anthony Hopkins, e 

il film di James Lapine “Destino fatale”, tratto dal romanzo di Anne Tyler.  

Sarandon è stata vista di recente in “A casa con Jeff”, “Wall Street 2: Il denaro non dorme 

mai” per la regia di Oliver Stone e in “Amabili resti”, per la regia di Peter Jackson. A Broadway la 

Sarandon è apparsa nella rappresentazione di Gore Vidal “An Evening with Richard Nixon” e ha 

ricevuto ottime critiche le performance off-Broadway quali “A Couple of White Chicks Sitting 

Around Talking” e il thriller “Extremities”. Ha inoltre recitato nella toccante rappresentazione post 

11 settembre “The Guys”. Nel 2009 è tornata a Broadway come protagonista di “Exit the King” con 

Geoffrey Rush. 

Crediti aggiuntive della Sarandon includono il film dei fratelli Wachowski “Speed Racer”, 

“Come d’incanto”, “Mr. Woodcock”, il film di Paul Haggis “Nella valle di Elah”, “Romance and 

Cigarettes”, “Elizabethtown” di Cameron Crowe, “Alfie”, “Shall We Dance?”, “Moonlight Mile – 

Voglia di ricominciare”, “Due amiche esplosive”, “Igby Goes Down”, “Il prezzo della libertà”, 

“Nemiche amiche”, “Twilight”, “Ritrovarsi”, “Piccole donne”, “Bob Roberts”, “Lo spacciatore”, 

“Calda emozione”, “Un’arida stagione bianca”, “Un detective… particolare”, “Ancora insieme”, 

“Le streghe di Eastwick”, “Posizioni compromettenti”, “La forza dell’amore”, “Miriam si sveglia a 

mezzanotte” e “Il re degli zingari”.  

Sarandon ha debuttato nel film “La guerra privata di Joe”, e in seguito ha avuto un ruolo 

continuativo nel dramma televisivo “A World Apart”. Tra i suoi primi film ricordiamo “Il 

temerario”, “Lovin’ Molly”, il film di Billy Wilder “Prima pagina”, il cult del 1975 “The Rocky 

Horror Picture Show” e il controverso film di Louis Malle “Pretty Baby”.  

Oltre alla sua vasta carriera cinematografica, Sarandon ha doppiato diversi personaggi 

animati in “Rugrats in Paris”, “James e la pesca gigante” e “Cats & Dogs”; è stata inoltre la voce 

narrante del documentario di Laleh Khadivi “900 Women”, sulle detenute rinchiuse in un carcere 

femminile.  



I suoi altri crediti televisivi come protagonista includono “Ice Bound”, nel ruolo della 

dottoressa Jerri Nielson, basato sulla storia vera per la sopravvivenza di Nielson, e la Principessa 

Wensicia Corrino nella miniserie in onda su Sci-Fi Channel “Children of Dune”, “The Exonerated” 

diretto da Bob Balaban e “Women of Valor”. È apparsa inoltre in “The Big C”, “30 Rock” e nel 

video “Mother Lover” al “Saturday Night Live”. 

 

HUGH GRANT (Rev. Giles Horrox, Hotel Heavy, Lloyd Hooks, Denholme Cavendish, 

Seer Rhee, Kona Chief) è un attore pluripremiato, che ha ricevuto svariati premi una vasta gamma 

di film, che, insieme, hanno guadagnato più di $2,5 miliardi in tutto il mondo. Ha recentemente 

completato il suo primo ruolo animato di primo piano nella commedia “Pirati! Briganti da 

strapazzo”, diretto da Peter Lord e ha recitato in “Che fine hanno fatto i Morgan?”.

Tra i suoi film più recenti in ruoli da protagonista troviamo “Scrivimi una canzone”, 

“American Dreamz”, “Il diario di Bridget Jones” e il suo sequel, “Che pasticcio, Bridget Jones!, 

così come la commedia hit “Love, Actually – L’amore davvero”, e la commedia romantica “Two 

Weeks’ Notice – due settimane per innamorarsi”. Grant ha vinto un Golden Globe e un BAFTA per 

la sua interpretazione in “Quattro matrimoni e un funerale”, ed è stato nominato per un Golden 

Globe per le sue interpretazioni in “Notting Hill” e “About a Boy – Un ragazzo”.  

Tra i suoi altri film ricordiamo “Un’avventura terribilmente complicata”, “L’inglese che salì 

la collina e scese da una montagna”, “Ragione e sentimento”, “Mickey occhi blu”, “Criminali da 

strapazzo”, e “Extreme Measures – soluzione estreme”, che ha anche prodotto.  

Oltre al Golden Globe e al BAFTA, Grant è stato insignito con il The Peter Sellers Award 

for Comedy, e nominato miglior attore al festival di Venezia, ricevendo inoltre un Honorary César 

Award.  

Un attivo sostenitore della campagna Hacked Off , gli interessi di Grant includono l’arte, il 

calcio, il golf e le macchine. 

 

I REALIZZATORI  
 

 
I FRATELLI WACHOWSKI (Scrittori/Registi) sono nati e cresciuti a Chicago e hanno 

lavorato insieme per più di 30 anni. Hanno scritto, diretto e prodotto “Speed Racer” e la trilogia 

“Matrix”. Hanno prodotto anche “Ninja Assassin” e scritto e prodotto “V per Vendetta”, per la regia 

di James McTeigue.  

Nel 1996, hanno scritto e diretto il loro primo lungometraggio, “Bound – Torbido inganno”. 

 



TOM TYKWER (Sceneggiatore/Regista) è uno dei registi più interessanti della Germania. 

Nel 1999, ha avuto un successo internazionale con l’adrenalinico “Lola corre”, che, oltre a dirigere, 

ha anche scritto e composto. Il film, interpretato da Franka Potente, è stato un successo 

commerciale e acclamato dalla critica, andando a diventare il film tedesco di maggior successo di 

quell’anno. 

Ha continuato con “La principessa e il guerriero”, ancora una volta interpretato da Franka 

Potente, e poi con il suo primo film in lingua inglese “Heaven”, con Cate Blanchett e Giovanni 

Ribisi.  

Nel 2006, Tykwer ha co-scritto e diretto “Profumo: La Storia di un assassino”, interpretato 

da Ben Wishaw, Dustin Hoffman, Alan Rickman e Rachel Hurd-Wood, un adattamento sontuoso e 

provocatorio dell’autorevole libro. Successivamente troviamo il thriller elegante “The International” 

con Clive Owen e Naomi Watts. Più di recente ha completato il film in lingua tedesca “3” (“Drei”). 

Tra i film precedenti di Tykwer ricordiamo “Wintersleepers – Sognatori d’inverno” e il suo 

debutto, “Deadly Maria”.  

 

DAVID MITCHELL (Scrittore) è l’autore del romanzo CLOUD ATLAS. Pubblicato nel 

2004, questo suo terzo romanzo è stato finalista del premio Man Booker.  

Il romanzo più recente di Mitchell, il bestseller internazionale I mille autunni di Jacob de 

Zoet venne nominato miglior libro dell’anno dal Time, The Washington Post, Financial Times, The 

New Yorker, The Globe and Mail, e The New York Times, e il suo romanzo del 2006, A casa di Dio, 

è stato classificato tra I dieci migliori libri dell’anno dal Time. 

Il suo primo romanzo, Nove gradi di libertà, venne premiato con il Mail on Sunday/John 

Llewellyn Rhys Prize come miglior libro scritto da un autore con meno di trentacinque anni e fu 

candidato dal Guardian per il First Book Award. Sogno numero nove, pubblicato nel 2001, venne 

candidate per il premio Man Booker e per il James Tait Black Memorial Prize. 

Mitchell è stato incluso dal Time tra le 100 persone più influenti nel 2001. Vive in Irlanda 

con sue moglie e due figli. 

 

 GRANT HILL (Produttore) è stato recentemente nominato per un Academy Award per il 

miglior film di Terrence Malick “The Tree of Life”.  

Tra i suoi precedenti lavori troviamo “Ninja Assassin”, “Speed Racer”, “V per Vendetta” e 

“La sottile linea rossa”, per il quale è stato candidato al suo primo Oscar® per il miglior film.  

È stato co-produttore del blockbuster internazionale “Titanic”, e produttore esecutivo di 

“Matrix Revolutions” e “Matrix Reloaded”. 



 STEFAN ARNDT (Produttore) ha prodotto più di 20 film e ha ricevuto 30 German Film 

Award, 10 European Film Award, 13 premi Bavarian Film Award e 1 César Award.  

Nel 1994 Arndt fonda la casa di produzione X Filme Creative Pool insieme a Tykwer, 

Wolfgang Becker e Dani Levy, dove è attualmente amministratore delegato. Con questa casa ha 

prodotto del film di Michael Haneke’s “Il nastro bianco” nominato agli Oscar come miglior film in 

lingua straniera e ha ricevuto un Golden Globe Award come Miglior film straniero, un European 

and German Film award, e nel 2009 una Palma d’oro a Cannes. Recentemente ha prodotto “Quellen 

des Lebens,” di Oskar Roehler, e “Amour,” di Michael Haneke, vincendo la Palma d’Oro a Cannes 

quest’anno. 

Arndt ha iniziato la sua carriera cinematografica gestendo un cinema a Berlino negli anni 

‘80. Durante questo periodo ha incontrato Tom Tykwer e prodotto il suo primo film, “Deadly 

Maria”, come anche “Wintersleepers – Sognatori d’inverno”, “Lola corre”, “La principessa e il 

guerriero”, “Heaven” e “3”. Ha anche prodotto il film di Wolfgang Becker “Life Is All You Get” e 

il grande successo “Goodbye Lenin”. I suoi altri crediti includono la produzione del film di Dani 

Levy: “Silent Night”, “The Giraffe” e “La veramente vera verità su Adolf Hitler”.    

Nel 2000 ha fondato la X Verleih AG, insieme a Manuela Stehr, per distribuire i film in 

Germania. 

 Dal 2003 al 2009 Arndt è stato president della German Film Academy, per la quale ha svolto 

un ruolo chiave al momento della creazione, e un membro della Allianz Deutscher Produzenten 

Film & Fernsehen (associazione delle imprese di produzione), un’organizzazione che sostiene gli 

interessi dei registi in Germania.  

 

PHILIP LEE (Produttore esecutivo) ha conseguito un Bachelor of Arts in regia presso il 

College of Arts alla Nihon University in Giappone, un Diploma in Management dello Sviluppo 

esecutivo presso l’Università cinese di Hong Kong, un Master in Belle Arti di produzione presso 

l’American Film Institute (AFI), e un dottorato in Business Administration presso la Hong Kong 

Polytechnic University.  

Dal 1987 al 1993, Lee ha gestito il dipartimento di produzione alla Salon Films Hong Kong. 

Mentre lavorava presso la Salon Films, è stato il direttore di produzione asiatico per più di 20 film e 

produzioni televisive di Hollywood, compresi i film “Dragon: La storia di Bruce Lee” e “M 

Butterfly” e la serie televisiva “Il giro del mondo in ottanta giorni”.  

Dopo il suo ritorno in Asia nel 1996 dai suoi studi negli Stati Uniti, Lee ha ricevuto crediti 

come produttore associato e produttore in film di successo come “L’imperatore e l’assassino” di 

Chen Kaige, il film di Ang Lee “La tigre e il dragone”, “Hero” di Zhang Yimou, “Fearless” di 



Ronny Yu, “Tomb Raider: La culla della vita” di Jan de Bont, Hong Kong unit, e “L’impero 

proibito” di Rob Minkoff. È stato anche produttore esecutivo del regista coreano Kwak Jaeyong di 

“Windstruck”. Nel 2008, ha lavorato come produttore per la parte di Hong Kong del film di Chris 

Nolan “Il cavaliere oscuro”.  

Lee ha finanziato e prodotto il regista cinese Xie Dong in “Un’estate con te”, che ha 

ricevuto il Premio per il Miglior Film Asiatico nel 2007 al Kualu Lumpur International Film 

Festival.  

Nel 2007 Philip Lee ha fondato la Javelin Pictures, una società di produzione con sede a 

Pechino, al fine di produrre validi progetti cinematografici interculturali. 

 

UWE SCHOTT (Produttore esecutivo) è Managing Director della X Filme Creative Pool 

GmbH dall’ottobre del 2009. 

Precedentemente è stato Managing Partner della Modern Media Filmproduktion GmbH e 

realizzato numerose produzioni televisive. È diventato successivamente l’amministratore delegato 

di vari fondi del cinema. In questa posizione è stato responsabile per l’esecuzione accurata di 

produzioni americane quali “Quando l’amore brucia l’anima”, “Fast and Furious”, “Star Trek: il 

futuro ha inizio” e molti altri, rappresentando i produttori tedeschi con la sua società di produzione, 

Oberon.  

Nato a Düsseldorf, Schott ha lavorato come direttore di unità e poi come direttore di 

produzione per varie società di produzione tedesche prima di iniziare la sua avventura come 

produttore a Los Angeles. È tornato successivamente in Germania come produttore e Managing 

director in varie società di produzione.  

 

 WILSON QIU (Produttore esecutivo) è il presidente e CEO di Dreams of The Dragon 

Pictures Co., Ltd. Una volta diventato funzionario pubblico al governo cinese, si è avventurato in 

investimenti industriali nel 2001 e, successivamente, ha avviato il fondo della Dreams of The 

Dragon Pictures e altri progetti cinematografici. 

Sempre come produttore, le sue principali opere teatrali includono le produzioni di 

“Adventure of the King” e “Heaven Eternal, Earth Everlasting” nel 2010, e “The Man Behind the 

Country House” nel 2011. 

Progetti futuri della società includono “The Old Summer Palace”, un film epico in due parti, 

con una storia d’amore nel corso di un evento catastrofico, e il remake asiatico di “Les uns et les 

Autres (Within Memory)”, che è stato nominato per la Palma d’Oro e ha vinto il Technical Grand 

Prize nel 1981 al Festival di Cannes. 



JOHN TOLL (Direttore della fotografia) è uno dei due soli direttori della fotografia a 

vincere due Oscar consecutivi: il primo per “Vento di passioni” nel 1994 e per “Braveheart – Cuore 

impavido” nel 1995. È stato anche nominato agli Oscar® per il suo lavoro su “La sottile linea 

rossa” nel 1998. Toll è stato nominato per cinque premi ASC e ne ha vinti due. Ha inoltre ricevuto 

un premio BAFTA e un New York Film Critics Circle Award. 

Toll ha recentemente girato “È complicato”, con Meryl Streep, Alec Baldwin e Steve 

Martin, “I guardiani del destino” con Matt Damon e “The Odd Life of Timothy Green” con Jennifer 

Garner. Attualmente è impegnato nella produzione di “Iron Man 3” con Robert Downey Jr.  

Nato a Cleveland, Ohio, Toll ha iniziato la sua carriera come operatore di macchina da presa 

in film come “L’ultimo valzer”, “Norma Rae” e “Urban Cowboy”. Tra i suoi altri crediti come 

direttore della fotografia ricordiamo “Wind – più forte del vento”, “L’uomo della pioggia”, “Quasi 

Famosi”, “Il mandolino del capitano Corelli”, “Vanilla Sky”, “L’ultimo samurai”, “Elizabethtown”, 

“Caccia spietata”, “La setta delle tenebre”, “Gone Baby Gone”, “Tropic Thunder – Unisciti a loro” 

e “The Burning Plain – Il confine della solitudine”. Ha anche lavorato come direttore della 

fotografia nell’episodio pilota della celebre serie televisiva della AMC “Breaking Bad”, per il quale 

ha ricevuto una nomination agli Emmy Award.  

  

 FRANK GRIEBE (Direttore della fotografia), nato ad Amburgo, ha ricevuto numerosi 

premi e nomination per il suo lavoro come direttore della fotografia, tra cui il German Film Award 

in Gold e l’European Film Award come miglior direttore della fotografia per il suo lavoro nel film 

di Tom Tykwer “Profumo”. Storia di un assassino”.  

Considerato uno dei migliori direttori della fotografia in Germania, è stato insignito con il 

Premio del cinema tedesco per “Lola corre” nel 1999 e di nuovo nel 1998 per “Winter Sleepers – 

Sognatori d’inverno”. Griebe ha anche lavorato come direttore della fotografia per il film di Tykwer 

“La principessa e il guerriero”, per il quale è stato candidato agli European Film Awards nel 2001, e 

“Heaven”, che ha ottenuto un German Film Critics Association Award per la migliore fotografia, 

oltre alle candidature per un German Camera Award e un European Film Award. Le sue 

collaborazioni più recenti con Tykwer sono state “The International” e “3” (Drei), presentato in 

anteprima al Festival del Cinema di Venezia nel 2010. 

Fra i suoi altri crediti troviamo “Trains’n’Roses”, che gli è valso il premio German Film 

Award nel film debutto alla regia di Sebastian Schipper, “Gigantics”; “Naked” di Doris Dorie, e 

“Berlin Blues” di Leander Haussmann. Di recente, ha diretto la fotografia del film di Helmut Dietl 

“Zettl” e i documentari “Play Your Own Thing: A Story of Jazz in Europe”, “A Summer’s 

Fairytale” e “Longing for Beauty”.  



Nato ad Amburgo, Griebe ha iniziato la sua carriera come apprendista. Dal 1984 al 1986 ha 

studiato per diventare un assistente alla macchina e ha successivamente passato sette anni lavorando 

con cameramen come Herbert Müller, Michael Teutsch, Jürgen Jürges e Erling-Thurmann 

Andersen in produzioni cinematografiche e televisive, documentari e spot pubblicitari. Le sue 

numerose onorificenze includono il Premio Kodak del 1993, il German Camera Prize nel 1994 e nel 

1995 il premio studente al Manaki Brothers Camera Festival a Bitola. 

  

ULI HANISCH (Scenografo) è uno degli scenografi più importanti della Germania e si è 

guadagnato un Bavarian, German e European Film Award per miglior scenografia nel 2007 per il 

suo lavoro su “Profumo: Storia di un assassino”. In precedenza, ha collaborato con Tykwer su 

“Wintersleepers – Sognatori d’inverno”, “La principessa e il guerriero,”, “Heaven” e il suo ultimo 

film, “3” (Drei).  

Nel 2001 Hanisch ha lavorato in “The Experiment – Cercasi Cavie Umane”, per cui ha vinto 

il premio alla Miglior Scenografia in Germania. Nel 2008 è andato a Budapest per lavorare al film 

medievale horror “L’ultimo dei templari” interpretato da Nicolas Cage. Più di recente, ha lavorato 

alla commedia “Hotel Lux”, diretta da Leander Haussmann e, nel 2011, Hanisch ha fatto la sua 

prima scenografia teatrale al Volksbühne di Berlino, diretto da Haussmann. 

Hanisch è nato a Norimberga nel 1967. Dopo gli studi in arti visive a Dusseldorf, ha 

lavorato come grafico. Nel 1987, ha inaugurato una fruttuosa collaborazione con Christoph 

Schlingensief lavorando alle scenografie per “Das Deutsche Kettensägenmassaker”, “Terror 2000” 

e “United Trash”. Tra i suoi molti crediti, Hanisch ha scenografato i film “00 Schneider – Jagd Auf 

Nihil Baxter” e “Praxis Dr. Hasenbein”, entrambi dal genio creativo di Helge Schneider, “Das 

Wunder von Bern” di Sönke Wortmann e la tragedia storica “Stauffenberg,” per la televisione 

tedesca. 

 Inoltre è stato l’art director di alcune produzioni tedesche come per esempio “Aimée & 

Jaguar” e “Nel Paese della Cuccagna”, e scenografo di alcune importanti produzioni a livello 

europeo come “The Baby of Macon” di Peter Greenaway e “Tykho Moon” di Enki Bilal. 

Dal 2001, Hanisch insegna nel quadro del programma di scenografia presso l’International 

Film School (IFS) a Colonia. 

 

 HUGH BATEUP (Scenografo) ha supervisionato direzione artistica per numerose 

produzioni, tra cui “Matrix Reloaded”, “Matrix Revolutions” e “Speed Racer” dei fratelli 

Wachowski e “Superman Returns” di Bryan Singer. ”Cloud Atlas” è il suo primo lungometraggio 

come scenografo. 



 

Bateup ha iniziato nel mondo del cinema come operaio edile nella sua nativa Australia per 

un film intitolato “L’uomo del fiume nevoso”. Ha lavorato in questa veste e, in seguito, come 

direttore dei lavori in TV australiane e vari film. 

Nel 1989, ha ottenuto il suo primo lavoro come art director per “Cuccata per il weekend”. 

Ha continuato per un decennio in questo ruolo in più di quindici film australiani e stranieri, come ad 

esempio “Le nozze di Muriel”, “Angel Baby”, “Pazzi per Mozart” e “Matrix”. 

   

ALEXANDER BERNER (Montaggio) ha in precedenza collaborato con Tom Tykwer sul 

thriller “Profumo: Storia di un assassino”, per il quale ha vinto il German Film Award per il miglior 

montaggio. Nel 1996 Berner ha vinto il prestigioso German Film Award per il suo lavoro su 

“Brother of Sleep” e il documentario “As the Time Passes”.  

Recentemente, Berner ha montato il film di Paul W. S. Anderson “I tre moschettieri”. con 

Mila Jovovich e Matthew MacFadyen. Berner ha inoltre montato il film di Anderson “Alien vs 

Predator” e “Resident Evil”. Tra gli altri crediti troviamo “Il debito” con Helen Mirren; “10.000 A. 

C”. di Roland Emmerich; “The Calling – La chiamata”; e “Il principe coraggioso”.  

Nato e cresciuto a Monaco, Berner trascorse del tempo in Israele e successivamente a 

Londra prima studiando grafica presso la PLB Ltd e poi lavorando come montatore per video e film 

alla New Decade Productions Ltd. Si concentrò su film, documentari, spot e, infine, video musicali 

per MTV. Dopo aver diretto un documentario su una multiculturale rock band di San Francisco nel 

1988, tornò in Germania per lavorare come montatore di suono e immagine.  

 

 KYM BARRETT (Costumista) iniziò la sua carriera in teatro dove ha maturato otto anni di 

esperienza come costumista. Dopo aver lavorato al suo primo film, “Romeo e Giulietta”, si trasferì 

in America dove lavorò al film “Zero Effect” e successivamente ingaggiata dai fratelli Wachowski 

per “Matrix”, diventato successivamente un fenomeno. Sempre con loro, ha collaborato su “Speed 

Racer”. 

Barrett ha anche disegnato i costumi per “Three Kings”, “Pianeta rosso”, “La vera storia di 

Jack lo squartatore”, “Gothika”, “Quel mostro di suocera”, “Vizi di famiglia”, “Ultimatum alla 

Terra”, “The Green Hornet” e, più recentemente “The Amazing Spider-Man”.  

La produzione Metropolitan Opera di “The Tempest” segna la seconda collaborazione di 

Barrett con Robert Lepage. In precedenza aveva disegnato i costumi del suo “Totem” nel 2011.  

 
 PIERRE-YVES GAYRAUD (Costumista) è uno dei più ricercati costumisti in Francia, con 

oltre quaranta pellicole a suo credito. Forse è meglio conosciuto negli Stati Uniti per due produzioni 



su larga scala, il vincitore Oscar di Regis Wargnier “Indocina” e “The Bourne Identity” di Doug 

Liman. 

 Come costumista per “Profumo: La storia di un assassino”, ha vinto il German Film In Gold 

Award per il miglior Costume. Ha continuato a lavorare su due episodi di “Paris, je t’aime” regia di 

Tom Tykwer e dei fratelli Coen. 

 I suoi altri crediti includono “Poeti dall’inferno”, diretto da Agniezka Holland e interpretato 

da Leonardo Di Caprio; “Due fratelli” di Jean-Jacques Annaud e interpretato da Guy Pearce e “The 

Countess”, regia di e interpretato da Julie Delpy, con William Hurt. 

 Più recentemente ha disegnato i costumi per il film in 3D “I tre moschettieri”, diretto da Paul 

WS Anderson e interpretato da Milla Jovovich e Orlando Bloom; “Albert Nobbs”, diretto da 

Rodrigo Garcia e interpretato da Glenn Close, Janet McTeer e Mia Wasikowska; e il prossimo 

“Teresa Raquin”, diretto da Charlie Stratton e interpretato da Elizabeth Olsen, Jessica Lange e Tom 

Felton. 

 

DAN GLASS (Supervisori degli effetti visivi) si unì alla Method Studios nel 2010 come 

direttore creativo senior supervisionando progetti cinematografici e commerciali e nel 2011 è stato 

nominato Vice Presidente esecutivo per la rete globale di effetti visivi della Method Studios con 

uffici a Los Angeles, Vancouver, New York, Londra, Sydney e Melbourne. 

“Cloud Atlas” segna la sua quinta collaborazione con i fratelli Wachowski, avendo 

precedentemente supervisionato gli effetti visivi di “Matrix Reloaded,” per il quale Glass ha vinto il 

Visual Effects Society Award, ”Matrix Revolutions”, “V per Vendetta” e “Speed Racer”. 

  Il suo lavoro sul film campione d’incassi di Christopher Nolan “Batman Begins”, gli è valso 

una nomination ai BAFTA e al Saturn Award per i Migliori effetti visivi. Servì inoltre come Senior 

VFX Supervisor per il film vincitore della Palma d’oro di Terrence Malick “The Tree of Life”. 

Dopo aver conseguito una laurea in architettura presso la University College di Londra, 

Glass iniziò la sua carriera presso la società Computer Film Company a Londra, dove imparò le 

basi, a partire da assistente di produzione e proiezionista e poi come CG artist, programmatore e 

compositore. Tra gli altri crediti troviamo “Mission: Impossible”, “Mission: Impossible II”, “The 

Beach”, “Il mistero di Sleepy Hollow”, “Il collezionista di ossa”, “Notting Hill”, e “Il domani non 

muore mai”.  

 

TOM TYKWER (Compositore) Vedi sopra. 

 



JOHNNY KLIMEK (Compositore) aveva già collaborato con Tom Tykwer a partire dallo 

straordinario successo di “Lola corre”, “La principessa e il guerriero”, “Profumo: Storia di un 

assassino”, “The International” e “3”(Drei). Queste musiche, insieme a gran parte della sua 

produzione negli ultimi dieci anni, sono state create in collaborazione con il suo ex partner di lunga 

data, Reinhold Heil.  

Tra i suoi film più recenti troviamo “Killer Elite” e la serie TV “Awake”. Prossimi sono “I, 

Frankenstein” con Bill Nighy e Aaron Eckhart, previsto in uscita nel mese di febbraio, così come il 

documentario “Open Heart”. 

Klimek ha precedentemente scritto le musiche per “One Hour Photo”, “La rosa bianca: 

Sophie Scholl”, “La terra dei morti viventi”, “Il nascondiglio del diavolo”, “Blood and Chocolate – 

La caccia al licantropo è aperta”, “Chiamata senza risposta”, “Blackout” e “Il domani che verrà”.  

Ha anche lavorato su più di 30 episodi della celebre serie TV “Deadwood”, e composto la 

colonna sonora per “Senza traccia”. I suoi crediti televisivi comprendono “Locke e Key”, “John 

from Cincinnati” e “Angeli d’acciaio”. 

Nato in Australia, Klimek ha pagato i suoi debiti in una serie band prima di migrare a 

Berlino per formare l’ensemble pop degli anni ‘80 “The Other Ones” con i suoi fratelli. Ha lavorato 

nell’ambito della scena musicale locale in proprio negli anni ‘90, e, proprio in quest’ambito sono 

nate le collaborazioni creative con Heil e Tykwer. Il successo mondiale di “Lola corre” segna il suo 

trasferimento a Los Angeles e la creazione dell’Echo Park Studio. Da allora, ha lavorato per un 

flusso costante di progetti cinematograficamente.  

 

REINHOLD HEIL (Compositore) è nato in una piccola città nella Germania occidentale e 

istruito per diventare un pianista classico. Durante gli studi presso l’Accademia di Musica di 

Berlino, Heil è diventato il tastierista, co-sceneggiatore e co-produttore di Nina Hagen e per gli anni 

successivi ha affinato la sua arte in quello che divenne il leggendario Nina Hagen Band. Dopo che 

Hagen lasciò il gruppo, i membri della band rimasti formarono Spliff, uno dei gruppi rock di 

maggior successo degli anni 1980 in Germania. 

A metà degli anni 1990, Heil è diventato amico di Johnny Klimek, in seguito unendo le loro 

forze creative per comporre una serie di musiche ibride trip-hop. I due poi hanno collaborato con 

Tom Tykwer, con il suo secondo lungometraggio, “Winter Sleepers – Sognatori d’inverno”. Due 

anni dopo, il trio ha ottenuto “Lola corre”, sfondando con una musica elettronica energetica che li 

ha portati all’attenzione di Hollywood.  

Oltre alla loro duratura collaborazione creativa con Tykwer, con oltre sei film precedenti, in 

particolare “Profumo: Storia di un assassino” e “The International”, Heil e Klimek hanno 



collaborato alla realizzazione di decine di colonne sonore per film e televisione. Questi includono la 

collaborazione con il pluripremiato regista di video musicali Mark Romanek in “One Hour Photo”, 

interpretato da Robin Williams, il film vincitore del Golden Globe “Angeli d’acciaio”, la serie 

“Deadwood” e “John from Cincinnati” per la HBO, il film horror di culto del regista George 

Romero “La terra dei morti viventi”, “La rosa bianca: Sophie Scholl”, che è stato nominato agli 

Oscar® come miglior film straniero; il thriller d’azione “Killer Elite”, con Jason Statham, Robert De 

Niro e Clive Owen; e la stagione scorsa la serie della NBC “Awake”. Hanno anche scritto il tema e 

ottenuto numerosi episodi della serie televisiva “Senza traccia”, per il quale hanno vinto sette premi 

ASCAP.  

Heil continua a collaborare con Klimek su progetti selezionati mentre lavora principalmente 

come compositore indipendente. 
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LA GRANDE LETTERATURA DIVENTA CINEMA: DAL CAPOLAVORO DI DAVID 
MITCHELL IL FILM DEI FRATELLI WACHOWSKI, GLI INVENTORI DI MATRIX 
 
CLOUD ATLAS IL FILM ARRIVA AL CINEMA IL 10 GENNAIO 2013.  
NEL CAST: TOM HANKS, HUGH GRANT, SUSAN SARANDON, HUGO WEAVING, HALLE 
BERRY 
 
 
L’AUTORE 
Nato nel 1969 a Southport, nel Lancashire, David Mitchell si è laureato prima in Letteratura inglese 
e angloamericana e poi in Letterature comparate. Ha vissuto in Giappone per quasi dieci anni dove 
ha insegnato inglese. Oggi vive nell’Irlanda sudoccidentale e si dedica alla scrittura. Frassinelli ha 
pubblicato con successo Nove gradi di libertà, vincitore del Mail on Sunday/John Llewellyn Rhys 
Prize e Sogno numero 9. Cloud Atlas, con il quale l’autore è stato per la seconda volta finalista al 
Booker Prize, è stato pubblicato per la prima volta in Italia nel 2006 
 
 
LA TRAMA 
Cloud Atlas è un romanzo epico che intreccia sei storie ambientate in secoli diversi: un viaggio 
fantastico nella storia e nel futuro dell’uomo. Il tempo scorre veloce dalle grandi esplorazioni 
dell’ottocento ai fascismi tra le due guerre mondiali, dall’edonismo reaganiano al liberismo della 
Thatcher, dai nuovi schiavi di un futuro prossimo al giorno successivo all’apocalisse. Anche lo 
spazio apre i suoi confini e, come nuvole, i personaggi di Mitchell viaggiano dagli oceani 
incontaminati all’Europa, dalla California a Londra, dalla Corea alle isole del Pacifico. C’è 
qualcosa, però, che li unisce unisce tutti: piccoli segni a forma di cometa sulla pelle, e inafferrabili 
coincidenze nei loro destini. Ciascuna narrazione si interrompe, a effetto, per poi ricominciare 
intersecando le altre in una sontuosa architettura narrativa.  
Quando Cloud Atlas è stato pubblicato per la prima volta nel 2004 ha ricevuto le lodi degli scrittori 
e dei critici delle grandi testate anglosassoni. Nessuno però, e tantomeno il suo autore, avrebbe mai 
pensato che da questo romanzo così sfaccettato, mobile e cangiante nello stile si potesse trarre un 
film. David Mitchell introduce la nuova edizione italiana con un testo inedito. 

 

 

 

 

 

 

 


