SCUOLA__|
e it Lovers B =
DEL CINEMA F‘b’t F‘5

TORINO

MUSEO NAZIONALE DEL CINEMA

SCHEDA FILM
CLOSE

¢ OFFICIAL OPENING FILM OF 49" ¥
i& FILM FEST GENT)}

FESTIVAL DE CANNES
GRAND PRIX

2022

Gl O S E

EEN FILM VAN

LUKAS DHONT

N

TITOLO ORIGINALE CLOSE

Regia LUKAS DHONT

Sceneggiatura LUKAS DHONT & ANGELO TIJSSENS
Fotografia FRANK VAN DEN EEDEN SBC-NSC
Scenografia EVE MARTIN

Montaggio ALAIN DESSAUVAGE

Musica VALENTIN HADJADJ

Costumi MANU VERSCHUEREN

Paese BELGIO/OLANDA/FRANCIA

Anno 2022

Distribuzione Lucky Red

Durata 105’

% DELLA &) | | MIM || e,
M CULTURA T e e \struzione




Interpreti

EDEN DAMBRINE — Leo

GUSTAV DE WAELE - Remi
EMILIE DEQUENNE - Sophie
LEA DRUCKER - Nathalie
KEVIN JANSSENS - Peter
MARC WEISS - Yves
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Temi: Identita sessuale - Crescita — Famiglia — Amicizia

Premi
Grand Prix Speciale della Giuria- Festival di Cannes 2022

Trailer https://www.youtube.com/watch?v=EYAZZdy1gS4

Sinossi

Léo e Rémi vivono in simbiosi. Mangiano, studiano, giocano e dormono insieme. Sono uno il migliore amico
dell’altro e I'idea di iniziare le scuole medie nella stessa classe e, per di pil, allo stesso banco li emoziona.
Ma quell’incanto fatto di intimita e tenerezza, complicita e confidenza svanisce poco a poco. Lo sguardo
altrui, dei loro stessi compagni di classe, insinua che tra quei due ragazzini cresciuti insieme ci sia dell’altro
oltre alla semplice amicizia. Il loro legame verra messo in discussione cambiando per sempre il corso delle
loro vite.

PRIMA DELLA PROIEZIONE

Close & un film “coming of age”: ne conosci il significato? Hai gia visto altri film di questo genere? Se si,
quali?

Il titolo del film cosa ti fa venire in mente? Cosa ti aspetti che il film racconti?
DOPO LA PROIEZIONE
Quale evento determina il cambiamento del rapporto fra i due ragazzi?

Léo e Rémi hanno due reazioni differenti alle domande allusive delle loro compagne di classe, perché
secondo te?

Dopo aver visto il film, secondo te perché é stato intitolato “Close”?
Come pensi siano rappresentati gli adulti in questo film?

FILM LITERACY

Coming of age

Coming-of-age e un’espressione inglese densa e pregnante che manca di un preciso corrispondente
italiano; una traduzione approssimativa potrebbe essere “diventare grandi”. Nella teoria dei generi & un


https://www.youtube.com/watch?v=EYAZZdy1gS4

concetto che fa riferimento alla rappresentazione di quel delicato passaggio tra la spensieratezza della
giovinezza e le responsabilita dell’eta adulta; una sorta di Bildungsroman, di romanzo di formazione, per
dirla in termini letterari, che tuttavia si applica anche a media diversi — primo tra tutti quello
cinematografico — dove rappresenta un filone da sempre ben nutrito.

| film coming-of-age narrano la crescita personale del protagonista seguendone lo sviluppo fisico ed
emotivo attraverso le vicende spesso tempestose dell’adolescenza, col suo bagaglio di sfide, problemi e
ostacoli.

Elementi ricorrenti sono infatti i rapporti con la famiglia, la scuola e gli amici, ma anche la malattia,
I'isolamento e la depressione. Film a volte drammatici, altre spensierati, pil spesso entrambe le cose
insieme: un’altalena di emozioni oscillanti tra estremi opposti, che € del resto il modo pilu adatto per
raccontare l'irrequietezza di quegli anni confusi prima dell’eta adulta.

CRITICA
Mattia Salvi — Npc magazine

Leo (Eden Dambrine) e Rémi (Gustave De Waele) hanno dodici anni e sono amici per la pelle. Corrono nei
campi, siimmedesimano in divertenti giochi di ruolo, non riescono davvero a vivere separati. Il loro
rapporto strettissimo, si direbbe fraterno, non & ostacolato dalle rispettive famiglie. Anzi, i due ragazzini
sono cosi innocenti, felici e spensierati insieme che sarebbe quasi crudele separarli. Purtroppo, qualcosa
comincia a cambiare con l'inizio delle scuole superiori. Circondati da molti coetanei e da un nuovo modo di
essere visti, Lo e Rémi sono costretti loro malgrado ad allontanarsi, dando il Ia a una inesorabile catena di
eventi che portera alla tragedia pil inaspettata.

Non & impresa da poco raccontare la purezza della gioventu. Lo fece in modo mirabile Francois Truffaut ne |
400 colpi, quando il suo sguardo si concentro sulla fuga inquieta e disperata del giovanissimo Antoine
Doinel. Li c’era il forte desiderio di evadere, la voglia smisurata di realizzare sogni apparentemente
impossibili, la dolcezza di contrastare la banalita del reale.

Dhont non nasconde una certa filiazione col maestro francese; spalanca il cuore la scena che, citando la
corsa liberatoria di Doinel verso il mare, vede Léo e altri ragazzi sprintare con gioia verso la riva di una
spiaggia. Anche in Close c’e la leggerezza di un’eta che vuole ignorare I'orizzonte minaccioso delle
costruzioni sociali; una scelta coraggiosa, su cui pero il regista belga edifica ottimamente la struttura del
suo film.

Close potrebbe essere etichettato in vari modi: un drama teen a tutto tondo, un racconto queer
indispensabile, un doloroso film di formazione. A prescindere da queste inevitabili etichette, il secondo film
del giovane talento belga deve essere considerato come una sorta di delicata esperienza sensoriale. Certo,
la trama risulta solida e ottimamente sostenuta dalla sceneggiatura di Angelo Tijssens e dello stesso Dhont;
il racconto dell’amicizia tra Leo e Rémi & credibile in qualsiasi momento, soprattutto nella parte centrale del
film, quando i due ragazzini si allontanano.

Eppure, a deliziare in Close e qualcos’altro, una girandola di emozioni che, smuovendo efficacemente il
cuore dello spettatore, permettono una spontanea immedesimazione nei personaggi. Quello che provano i
due protagonisti sono stati d’animo improwvisi e totalizzanti, spesso capaci di disorientare per la loro
intensita. Nonostante cio, Dhont é stato abilissimo a restituire con incredibile grazia un rapporto tanto
idilliaco quanto complesso; come in Girl, anche in Close il regista belga riesce a mettere in scena una danza
dei sentimenti. Appunto, una girandola di emozioni fortissime che travolgono lo spettatore ad ogni
fotogramma, e che gli ricordano che la fanciullezza termina nel momento esatto in cui si inizia a definire



razionalmente le cose. Perché cio che caratterizza Léo e Rémi non & un amore precoce, ma l'indefinibile
necessita di voler essere sempre se stessi, a discapito di tutto.

| meriti di Close non finiscono qui. E doveroso menzionare le fantastiche interpretazioni di Eden Dambrine e
Gustave De Waele, bravissimi a calarsi in due ruoli estremamente difficili. Per nulla trascurabile la prova di
Emilie Dequenne; la quale da corpo e voce a una madre che, pur essendo molto dolce e amorevole, nulla
puo contro le debolezze nascoste di un figlio oltremodo sensibile. Indovinata la fotografia di Frank van den
Eeden, che, insistendo sulle tonalita calde — soprattutto sulle varie gradazioni del rosso -, riesce a restituire
il calore rassicurante e nostalgico dell’infanzia. Ma le atmosfere ora idilliache ora tragiche non sarebbero
state le stesse senza la colonna sonora di Valentin Hadjadj, vero e proprio valore aggiunto di un film
potente e dalla grazia rara.

In definitiva, Close & un film imperdibile sulla perdita dell’innocenza e sull’amicizia. Soprattutto, conferma
la bravura dietro la macchina da presa di un regista con le idee chiare, in grado di coinvolgere con storie
molto intime e attuali. Non é da tutti raccontare lucidamente, e senza mai essere banali, un’eta che
nasconde insidie che spesso gli adulti non riescono a immaginare, o che tendono il pit delle volte a
sottovalutare. Il panorama cinematografico attuale ha bisogno di film che affrontino con intelligenza le
paure piu temute dai giovani di ogni tempo; I'angoscia di non essere accettati, la sofferenza per una
solitudine che puo essere evitata con il naturale esercizio dell’empatia. Close, sotto questo punto di vista,
non solo racconta. Rivela.

IL REGISTA — LUKAS DHONT

Nato a Ghent, in Belgio, nel 1991, si diploma in arti
audiovisive alla KASK School of Arts della sua citta. |
suoi primi cortometraggi, Corps Perdu e L'Infini,
fanno il giro dei festival internazionali vincendo
numerosi premi e L'Infini viene addirittura
candidato all'Oscar. Nel 2016 Dhont & borsista alla
Cannes Cinéfondation per il copione di Girl, che
sarebbe diventato il suo primo film: non a caso, vi si
ritrovano alcuni temi cari al regista, come la danza,
I'identita e la trasformazione. La passione per la
danza ha spinto Dhont a collaborare regolarmente anche con il ballerino e coreografo Jan Martens, con cui
tra gli altri ha firmato a quattro mani la performance The Common People. Presentato in anteprima
all'ultimo Festival di Cannes, nella sezione Un Certain Regard, Girl viene osannato da critica e pubblico,
ottenendo quattro premi e imponendo il giovanissimo regista tra le voci piu promettenti del cinema
europeo.

Nel 2022 & in concorso al Festival di Cannes con il nuovo film Close e si aggiudica il Gran Premio della Giuria
(ex aequo con Stars at Noon di Claire Denis).

INTERVISTA A LUKHAS DHONT

Dopo I'ottima accoglienza del tuo film d'esordio Girl, prima a Cannes a maggio 2018 e poi a livello
globale, quando hai avuto la possibilita di iniziare a pensare di realizzare il tuo film successivo?

Dopo Cannes, ho fatto il tour di promozione del film per circa 18 mesi. L'abbiamo proiettato ovunque — a
Toronto, Telluride, Tokyo. Il film é stato anche selezionato come candidato all'Oscar come migliore film
straniero del Belgio, quindi ho trascorso molto tempo negli Stati Uniti. Come prima esperienza é stata
estremamente emozionante, ma anche travolgente. Ho attraversato alti e bassi durante quel periodo.



Quando é arrivato il momento di passare ad altro, ho dovuto dimenticare il film, lasciandolo nel passato,
come una parte di me. Quando finalmente sono tornato a casa e mi sono seduto davanti alla pagina bianca,
e stato uno shock. Dovevo pensare a un argomento di cui parlare con altrettanta passione e in un certo
senso riprendere cio che avevo iniziato con Girl. Ho scoperto il cinema attraverso mia madre, che adorava il
film Titanic, e poi attraverso i miei studi cinematografici. Non mi ci é voluto molto per capire che volevo fare
film intimi e personali. Volevo esplorare quelle cose che mi destabilizzavano durante la mia infanzia e la
prima adolescenza. In Girl, desideravo discutere dell'identita e della difficolta di essere sé stessi in una
societa che si basa su norme sociali, etichette, caselle. Girl era anche un film fisico, incentrato su una lotta
esterna e Interna, e volevo continuare a esplorare la questione dell'identita e il conflitto derivante dal modo
in cui vieni percepito dagli altri, dal gruppo. Principalmente, volevo parlare di un argomento profondamente
personale.

Come é nata l'idea di raccontare questa storia di amicizia?

Ho esplorato diverse idee, ma ero confuso. Poi un giorno sono andato a visitare la mia vecchia scuola
elementare nel paesino dove sono cresciuto. Ho ripensato a quando andavo a scuola a quei tempi, quando
era davvero difficile essere il mio vero io, senza filtri. | ragazzi si comportavano in un modo, le ragazze in un
altro, e mi sono sempre sentito come se non appartenessi a nessun gruppo. Ero molto inquieto per via delle
mie amicizie, specialmente con i ragazzi, perché ero effeminato e mi prendevano molto in giro. Avere un
rapporto stretto con un altro ragazzo sembrava confermare le supposizioni che gli altri avevano sulla mia
identita sessuale. Una delle mie ex insegnanti, che ora é la preside, é scoppiata in lacrime quando mi ha
rivisto. La reunion scolastica é stata particolarmente emozionante, i ricordi di cui abbiamo parlato non
erano tutti allegri. Ancora oggi sto facendo i conti con gli anni dolorosi della scuola primaria e secondaria,
ma non voglio sembrare troppo drammatico... Quindi ho cercato di descrivere questi sentimenti e di
esprimere qualcosa su quel mondo dal mio punto di vista. Ho scritto alcune parole su quella pagina bianca:
amicizia, intimita, paura, mascolinita... e da li é emerso Close. La sceneggiatura ha poi cominciato a
prendere forma in seguito alle conversazioni con Angelo Tijssens (il co-sceneggiatore di Girl).

Avevi in mente una tragedia fin dall'inizio?

No, questa cosa e venuta dopo. Tuttavia, era mia intenzione realizzare un film che rendesse omaggio agli
amici con cui avevo perso i contatti, per colpa mia perché mi sono tenuto a distanza; sentivo di averli traditi.
E stato un periodo di confusione e ho pensato che fosse la cosa migliore da fare. Inoltre, volevo parlare della
perdita di una persona cara e dell'importanza del tempo che trascorriamo con coloro che amiamo. La storia
si basa essenzialmente sulla fine di un rapporto intimo e sul conseguente senso di responsabilita e di colpa.
Per certi versi e I'inizio del viaggio verso I'adolescenza. Volevo davvero parlare di quel pesante fardello che
portiamo quando ci sentiamo responsabili di qualcosa ma non siamo in grado di parlarne. Léo, il
protagonista, sta affrontando questo sentimento provocato dalla perdita di un‘amicizia molto stretta che
definisce la sua identita. Volevo mostrare sullo schermo cosa gli spezza il cuore.

Come hai sviluppato i personaggi di Léo e Rémi, i due ragazzi protagonisti di Close?

In un certo senso mi sento sia Léo che Rémi. C'é un pezzo di me in entrambi i personaggi. Innanzitutto
abbiamo determinato I'eta degli attori, un momento ben preciso tra l'infanzia e I'adolescenza: Il'inizio della
scuola secondaria, l'inizio delle domande sulla sessualita, i cambiamenti fisici, il proprio rapporto con il
mondo e come queste cose si evolvono. Il libro Deep Secrets della psicologa Niobe Way, in cui analizza 100
ragazzi dai 13 ai 18 anni, é stato per me una delle principali fonti di ispirazione. All'eta di 13 anni, i ragazzi
parlano dei loro amici come se fossero le persone che amano di piti al mondo, alle quali possono aprire il
cuore. L'autrice racconta di come ogni anno incontrava ciascun ragazzo e osservava come, con il passare
degli anni, i ragazzi faticassero sempre pit a far emergere l'idea di intimita con i loro amici maschi. Questo
libro mi ha aiutato a capire che non ero I'unico ragazzo gay cresciuto lottando con I'aspetto intimo
dell'amicizia. Per quanto riguarda il personaggio principale, Léo, volevo che avesse paura che gli altri



potessero percepire la loro amicizia come qualcosa di sessuale. Il suo amico Rémi ha a che fare con gli stessi
giudizi, ma a lui non importa e non fa nulla per cambiare il suo comportamento. Léo é estremamente
importante per lui; lo ama profondamente e non comprende perché cambi atteggiamento. C'e qualcosa di
me in entrambi i personaggi, anche se il modo in cui tendo a vedere le cose e pit prominente in Léo. Rémi,
invece, rappresenta quelle persone che hanno cercato di rimanere fedeli a sé stesse.

C'é un senso di continuita tra Girl e Close in termini di messa in scena ed estetica, nel modo in cui i tuoi
film sembrano sempre coreografati. Il corpo e il movimento sono centrali nel tuo lavoro?

Penso di si. L'ho capito durante i miei studi di cinema. Mentre tutti gli altri studenti facevano tirocini nelle
produzioni cinematografiche, io facevo stage con dei coreografi. Se devo essere sincero, non volevo
diventare un regista, la mia ambizione era quella di diventare un ballerino. Ma ho rinunciato a quel sogno
quando avevo 13 anni perché mi vergognavo. Quando ballavo mi sentivo giudicato e non avevo la forza di
fregarmene di quello che pensavano gli altri. Pero, quando ballavo avevo modo di esprimermi, di essere
veramente me stesso. Quell'esperienza mi ha lasciato quasi una ferita fisica, ma nonostante tutto sono
sempre rimasto vicino a coreogradfi e ballerini. La scrittura mi ha dato un altro modo per incanalare questo
desiderio. Mi sono reso conto che trovo pit difficile esprimermi attraverso le parole che attraverso il
movimento e la danza. Questo é solo il mio secondo film, quindi mi sto interrogando di piti e credo che i miei
film incorporino il movimento come mezzo di comunicazione. Quando scrivo, le parole spesso si traducono in
intenzioni corporee. In Close, volevo che i ragazzi fossero il piti vicino possibile nel letto. Queste sono
immagini che raramente riusciamo a vedere. Questa vicinanza tra due ragazzi ci é quasi estranea. C'é anche
una scena di combattimento, una lotta corpo a corpo che é iconica nel linguaggio omosessuale. Il senso di
colpa centrale nel film é anche qualcosa di estremamente fisico, come un fardello interno. Mi attraeva
I'hockey su ghiaccio per cio che rappresenta in termini di mascolinita e brutalita. Nella seconda meta del
film, vediamo che I’hockey da a Léo un motivo per indossare un elmetto, una gabbia metallica che gli copre
il viso. Questo costume era interessante perché racchiude, maschera, appesantisce il movimento di una
persona. Il movimento é sempre presente quando inizio a scrivere. Nei miei film amo comunicare attraverso
i movimenti visivi e anche attraverso il suono.

E stato difficile trovare i due giovani attori?

Chiamalo destino o fortuna, ma subito dopo aver scritto la prima scena del film ho conosciuto Eden (che
interpreta Léo) sul treno che andava da Anversa a Gand. Stava chiacchierando con i suoi amici, e aveva
qualcosa di incredibile, una grande espressivita. Gli ho parlato e I'ho invitato al provino per la parte. Mi ha
riconosciuto perché ha frequentato la stessa scuola di danza di Victor Polster (che interpreta il ruolo
principale in Girl). Abbiamo visto molti ragazzi durante il casting. Ne abbiamo selezionati 40 e poi questi
hanno fatto un'audizione a coppie. C'erano delle combinazioni sorprendenti, ma quando abbiamo visto Eden
e Gustave (che interpreta Rémi) recitare I'uno di fronte all'altro, abbiamo capito che avevano un legame
speciale. Sono riusciti a immergersi nell'emozione delle scene e subito dopo ne sono usciti rapidamente.
Erano infantili eppure si avvicinavano ai loro ruoli con maturita. E stato un abbinamento fantastico.

Come hai formato queste due famiglie, e perché hai scelto I'ambientazione della campagna e dei campi
fioriti?

Vengo da un paesino in mezzo alla campagna, a venti minuti da Gand. Questo é il mondo in cui sono
cresciuto. La fattoria in cui si pratica la floricultura e basata su quella che c’era nel mio paese. Per me era
importante che i campi di fiori trasmettessero una fragilita che contrasta con il mondo dell'hockey su
ghiaccio. La famiglia di Léo lavora in questo ambiente colorato che proietta una particolare nozione di
infanzia, ed é un paesaggio che cambia con le stagioni. Quando arriva I'autunno, i fiori vengono recisi, il che
e un atto piuttosto violento, e i colori scompaiono. Il cambio di stagione crea anche una netta rottura tra i
colori dell'infanzia e i toni terrosi del marrone e del nero. Volevo enfatizzare questi contrasti per trasmettere
il processo di lutto di un bambino. Dopo l'inverno, i fiori vengono ripiantati e i colori ritornano, annunciando



la speranza e la promessa di una vita che continua. Abbiamo scritto la scena finale molto presto perché fin
dall'inizio volevamo usare il colore come espediente estetico. Per quanto riguarda la creazione delle
famiglie, tutto é nato da un'unica immagine che avevo in mente sin dall'inizio: una madre e un bambino in
macchina, il bambino incapace di esprimere cio che prova. La scena era ancora piuttosto confusa nella mia
mente, ma sapevo che doveva esserci un certo grado di tensione. Ricordo che quando ero giovane guardavo
il film horror L’Innocenza del Diavolo, con Macaulay Culkin nei panni di un ragazzo con tendenze
psicopatiche. Questo film mi ha ispirato e mi ha dato lo spunto per il personaggio di Sophie, la madre di
Rémi, e anche per la madre di Léo, partendo dal presupposto che una delle due é al corrente della loro
amicizia, visto che é a casa sua che i due ragazzi si frequentano, mentre c’é piu distanza con I'altro ragazzo.
Il personaggio del fratello maggiore & davvero significativo per me, in particolare nella seconda parte del
film.

Le due madri sono entrambe descritte come personaggi piuttosto riservati. Emilie Dequenne e Léa
Drucker interpretano donne forti che rimangono stoiche, mentre il padre cade a pezzi quando la tragedia
colpisce. Come hai sviluppato questi personaggi, specialmente con le due attrici?

La scena della cena é fondamentale, e abbiamo pensato che sarebbe stato interessante per uno dei padri
perdere il controllo emotivo. Ho visto Léa Drucker in L’Affido-Una Storia di Violenza. E un'attrice autentica
che trovo incredibilmente toccante. L'ho incontrata nel 2019 ai César Awards. Si é rivelata cosi gentile, cosi
dolce, e poi é salita sul palco e ha pronunciato quel potente discorso sull’accettazione! Desideravo tanto
lavorare con lei. Quando abbiamo scelto Eden per il ruolo di Léo, ho subito notato la somiglianza e
I'eleganza naturale tra loro. Era il momento ideale per fare squadra. Trovo Emilie Dequenne
tremendamente commovente in ogni sua interpretazione. Irradia una grande umanita e si immerge
completamente nei ruoli che interpreta. Nei tre anni che ci sono voluti per scrivere la sceneggiatura, ho
incontrato molte madri che avevano perso un figlio. Una di loro - con la quale andavo spesso a passeggiare
e che con me si confidava molto - ha scritto una lettera straordinariamente sincera su come si sentiva dopo
la morte del figlio. Questa lettera descriveva come si sentiva imprigionata dal suo senso di colpa e dalla sua
incapacita di elaborare il lutto. Era molto simile alla storia di Léo; c'é un chiaro parallelo. Nei film siamo
abituati a vedere le donne piangere e urlare dal dolore, ma qui tutto é stato interiorizzato. Ho sentito una
connessione con il racconto personale di quella madre, e questa é stata la chiave per sbloccare il
personaggio interpretato da Emilie, che & abile nell'esprimere forti emozioni. Pero durante le riprese le ho
chiesto di non mostrare nulla, di tenere tutto dentro. Sono estremamente orgoglioso della sua
interpretazione perché ho I'impressione che trasmetta cosi tanto sotto la superficie senza pero cadere mai
nel pathos. Mi ha insegnato molto sulla regia degli attori, ha capito ogni minima sfumatura, é fantastica! E
poiché ha iniziato giovanissima nel film Rosetta, sa come ci si sente ad essere un'adolescente sul set di un
film, quindi é stata brillante nel guidare i nostri giovani attori. Mi ha aiutato molto a dirigere Eden nelle
scene che hanno condiviso, e le sono davvero grato per questo.

Prima, in questa intervista, hai detto di aver fatto fatica a lasciare andare il tuo primo film, ma a quanto
pare non hai lasciato andare la tua troupe, molti di loro hanno anche lavorato in Close...

Abbiamo lo stesso co-sceneggiatore, direttore della fotografia, montatore, compositore della colonna
sonora, tecnico del suono... E stato davvero importante per me. Sono orgoglioso di cid che abbiamo
ottenuto con Girl, che é anche una sorta di documentario sul nostro gruppo, su tutti noi. Mi sono sentito
meno sicuro durante la realizzazione di questo secondo film. La prima volta non sapevo nulla dell'industria
cinematografica; Non avevo mai incontrato un giornalista o mostrato un film a un pubblico, quindi non c'era
quasi alcuna pressione. Qualcuno una volta mi ha spiegato molto bene questa sensazione: quando ti lanci
con il paracadute per la prima volta, salti perché non hai idea di cosa ti aspetta. La seconda volta, sei molto
piti spaventato perché lo sai. Ecco perché é stato importante per me essere circondato dalla mia "famiglia
cinematografica" per questo secondo film; sono una squadra di cui potevo fidarmi ciecamente, persone che



sono mie amiche nella vita e che mi permettono di sbagliare. Questi legami alimentano la nostra
collaborazione.

Il titolo del film, Close, implica sia I'idea d’intimita che di reclusione?

La mia decisione di chiamare il primo film Girl é stata una dichiarazione che sentivo di dover fare. Quanto a
Close, era una parola che ricorreva spesso nel libro Deep Secrets: "close friendship". E una parola inevitabile
quando si descrive l'intima relazione tra questi due ragazzi. E questa intimitd cosi iper-scrutata il
catalizzatore dei tragici eventi del film. Quando perdiamo qualcuno, cerchiamo l'intimita con la persona che
se n'é andata. Veniamo gettati in una sorta di lotta filosofica. La parola evoca altrettanto facilmente l'idea
di essere confinati, di indossare una maschera, l'incapacita di essere noi stessi. La prima proposta per il
titolo del film - We Two Boys Together Clinging - é il titolo di un dipinto di David Hockney ispirato a una
poesia di Walt Whitman, e rappresenta la fratellanza tra due uomini. 'Clinging’ (‘Aggrapparsi') € una parola
particolarmente espressiva, per via del desiderio di aggrapparsi saldamente a qualcuno.



