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RINGRAZIAMENTI
Acknowledgements

CARLO CARRARO
Rettore, Università Ca’ Foscari Venezia
Rector, Ca’ Foscari University of Venice

Giunto alla sua quarta edizione, il Ca’ Foscari Short Film 
Festival costituisce oggi una delle vetrine cinematografiche 
più interessanti del panorama filmico internazionale. Nel 
corso delle quattro giornate dedicate alla nota kermesse tra 
cortometraggi provenienti da università e scuole di cinema di 
tutto il mondo, l’Auditorium S. Margherita si trasforma in una 
animata agora in cui il “film breve” è protagonista nelle sue 
molteplici specificità di genere, tecnica, nazionalità, storia e 
metodologie di rappresentazione.
Impreziosisce la ricchezza di contenuti in calendario la 
splendida immagine del manifesto dello Short 4 tratta dal 
graphic novel Sinfonia a Bombay di Igort, tra i fumettisti più 
amati a livello internazionale, che sarà anche nostro ospite 
per offrirci una panoramica della sua particolare opera. 
Si conferma il carattere internazionale del concorso, 
quest’anno ospite di corti legati a diciannove differenti 
nazionalità, che saranno giudicati dalla prestigiosa giuria 
internazionale composta dalla produttrice Keiko Kusakabe 
e dai registi Kumar Shahani e Luca Miniero. Con la certezza 
che offrire visibilità ai più giovani talenti sia un contributo 
necessario alla loro futura formazione, si conferma anche 
la presentazione di una selezione di opere di studenti degli 
Istituti Superiori del Veneto, tra cui una giuria di studenti 
cafoscarini eleggerà il vincitore del 2014.
Anche quest’anno un ampio palinsesto di programmi speciali 
accompagna i due concorsi principali. Lo sguardo retrospettivo 
è dedicato alle sperimentazioni stereoscopiche di registi del 
calibro di Méliès, Duchamp e Lumière, agli esordi presso il 
Centro Sperimentale di Cinematografia dei nostrani Liliana 
Cavani, Emidio Greco e Luigi Di Gianni, e al comico americano 
Charles Bowers, di cui viene proposta una nuova selezione 
dopo il successo dell’omaggio dedicato lo scorso anno.
Molti i focus su particolari figure del mondo delle immagini e 
sulle differenti declinazioni del mezzo filmico nei vari media: 
dallo stile unico del cineasta sperimentale elvetico Yves 
Netzhammer alla selezione di opere di video-arte italiana 
del programma “Lo sguardo sospeso”, dai video virali dei 
web filmmaker del collettivo Zero alle proposte di cinema 
indipendente della tedesca Aug&Ohr, senza trascurare la 
peculiarità del mondo animato che sarà presentato in un 
ciclo di workshop intitolato Anymation. 
Venezia è ancora una volta protagonista della scena grazie 
allo speciale Venezia nei mestieri di ieri, di oggi e di domani 
offerto dal VideoConcorso Pasinetti, nostro partner dalla 
prima edizione, oltre che con la presentazione del Premio 

“Olga Brunner Levi” in collaborazione con la Fondazione Ugo 
e Olga Levi, dedicato a videoclip realizzati da studenti delle 
Scuole Secondarie di II grado della Regione Veneto. A questo 
nuovo contest si affianca anche la seconda edizione del 
video-concorso Short&Sostenibilità, ideato in collaborazione 
con Ca’ Foscari Sostenibile.
Il Ca’ Foscari Short Film Festival negli scorsi anni ha portato 
sul podio opere di alto valore, nomi emergenti che hanno in 
seguito ulteriormente raffinato i propri linguaggi artistici, 
come dimostrano i corti di nuova realizzazione di alcuni dei 
vincitori delle scorse edizioni, presentati in anteprima in 
queste quattro giornate. Anche grazie a loro si conferma il 
clima di sperimentazione coinvolgente e dinamica, di cui 
sono protagonisti indiscussi i nostri studenti, addetti a curare 
ogni fase del festival e di anno in anno più numerosi. 
Anche quest’anno importanti istituzioni hanno contribuito 
alla realizzazione del nutrito ciclo di eventi in programma 
e a loro va il nostro più sentito ringraziamento: Makotoya, 
Centro Sperimentale di Cinematografia – Cineteca Nazionale, 
VideoConcorso Pasinetti, Archivio Carlo Montanaro, Airsc, 
Fondazione Levi, Lobster, Consolato Svizzero a Venezia, 
Archivio Stereoscopico Italiano, Volumina, RaroVideo, Ikono.tv. 
 
The Ca’ Foscari Short Film Festival, now at its fourth edition, 
is today one of the most interesting cinematographic 
showcases of the international film scene. In the  four days 
dedicated to the well-known  kermesse of shorts coming 
from universities and cinema schools from all over the 
world, St.Margherita Auditorium becomes  a lively arena 
where the “short movie” takes the leading role in its multiple 
peculiarities of genre, technique, nationality, history and 
methods of representation.
The richness of the festival schedule is enhanced by the 
stunning picture displayed on the poster of Short 4, taken 
from Bombay Symphony, a graphic novel by Igort, one of the 
most internationally appreciated comics writers who will also 
participate as a guest to provide an overview of his unique work .
The international nature of the contest is confirmed by hosting 
shorts from nineteen different countries, which will be judged 
by the illustrious international jury composed by producer Keiko 
Kusakabe and directors Kumar Shahani and Luca Miniero. 
Being aware that providing the young talents with more visibility 
is a necessary contribution to their future formation, the 
presentation of a selection of works by students from the High 
Schools of  the Veneto is also confirmed;  a jury made of  Ca’ 

Foscari students will nominate the winner of the 2014 edition.
Once again, this year a schedule of special programs will 
accompany the two main contests. The retrospective is 
dedicated to the stereoscopic experimentations of directors 
such as Méliès, Duchamp and Lumière, to the debut of Liviana 
Cavani, Emidio Greco and Luigi di Gianni at the Experimental 
Film Centre and to the American comedian Charles Bowers. A 
wide selection of his works will be proposed following up last 
year’s vast consensus.
Particular attention will be paid to specific figures of the 
world of images and to the different ways of expressing the 
cinematic medium through the media: from the unique 
style of the Swiss author Yves Netzhammes to the selection 
of works of Italian video-art  in the program entitled “The 
suspended look”; from the viral video of the web-filmmaker 
of the Zero collective to the proposals of independent cinema 
of the German Aug&Ohr film agency, without disregarding 
the peculiarity of the animated world, presented in a cycle of 
workshops under the name Anymation.
Venice is once again the main character on stage, thanks 
to the special Venice in the crafts of the past, the present 
and the future promoted by the Pasinetti VideoContest, our 
partner since the first edition, and the presentation of the 
“Olga Brunner Levi” Prize, in collaboration with the Ugo and 
Olga Levi foundation, dedicated to the video-clips carried 
out by the students of the Junior High Schools in the Veneto 
region. Within this new contest there is the second edition 
of the Short&Sustainability video-contest, developed in 
collaboration with Sustainable Ca’ Foscari.
In the last few years, Ca’ Foscari Short Film Festival has 
presented high-value works of , emerging authors, who have  
further developed their artistic language, to the point that the 
winners of the past editions have produced new works which 
are going to be presented during this event. It is also thanks 
to them that it is possible to re-confirm the spirit of dynamic 
experimentation of which our students are the unquestioned 
protagonists, whose number increases year after  year and who 
are responsible for all the different phases of organization.
Also this year many relevant institutions have contributed 
to the successful realization of the event, and we wish  to 
express our most sincere acknowledgements to: Makotoya, 
Italian Film Library Foundation, Pasinetti VideoContest, 
Carlo Montanaro Archive, Airsc, Levi Foundation, Lobster, the 
Swiss consulate in Venice, the Italian Stereoscopic Archive, 
Volumina, Raro Video, Ikono.tv.

Un ringraziamento speciale va a tutto lo staff di Ca’ Foscari 
che ha contribuito in modi differenti a creare la quarta 
edizione del Ca’ Foscari Short Film Festival, gestendo una 
quantità incredibile di questioni per cui ha sempre trovato 
soluzioni valide, e al Dipartimento di Filosofia e Beni Culturali 
che ospita la sede del Ca’ Foscari Short Film Festival.

Special acknowledgements to the staff of Ca’ Foscari University, 
who have contributed in different ways to give life to the fourth 
edition of the Ca’ Foscari Short Film Festival, coordinating an 
extremely big deal of matters and always finding out the best 
solutions, and to the Department of  Philosophy and Cultural 
Heritage, which hosts the Ca’ Foscari Short Film Festival.

Carlo Barbante, Rimli Bhattacharya, Paola Berton, Irene 
Bignardi, Francesca Bisutti, Roberto Calabretto, Rosa Caroli, 
Namita Nayak Chopra, Cecilia Cossio, Elisabetta Di Sopra, 
Vincenza D’Urso, Fabio Francione, Gabrielle Gamberini, 
Garima, Cinzia Garzoni, Adoor Gopalakrishnan, Flavio Gregori, 
Mario Handler, Marina Magrini, Massimiliano Maltoni, Laura 
Marcellino, Chiara Mio, Mirai Mizue, Carlo Montanaro, Pia 
Masiero, Luigi Perissinotto, Caterina Perre, Daniele Pierantozzi, 
Elena Pollacchi, Igor Tuveri (Igort)

Laura Argento (Centro Sperimentale di Cinematografia-
Cineteca Nazionale, Roma), Tiziana Barillà (Left), Indranil 
Bhattacharya (Film & Television Institute of India – Pune), 
Sougata Bhattacharyya (Satyajit Ray Film & Television Institute, 
India), Giorgio Busetto (Fondazione Ugo e Olga Levi Onlus), 
Ilaria Campanella (Fondazione Ugo e Olga Levi Onlus), Amaresh 
Chakraburtty (Satyajit Ray Film & Television Institute, India),  
Chaitanya Chinchlikar (Whistling Woods International, India), 
Domenico De Gaetano (Volumina), Maria Gabriella De Matteis 
(De Matteis Agroalimentare SpA), Antonio Di Tucci (ikono.tv), 
Jenny Eitner (Aug&Ohr Medien), Subhash Ghai (Whistling 
Woods International, India), Martina Gonano (Ca’ Foscari 
Sostenibile),Markus Kaatsch (Aug&Ohr Medien), Reni Kurian 
(Whistling Woods International, India), David Krippendorff 
(ikono.tv), Giovanni Andrea Martini (VideoConcorso Pasinetti), 
Shankar Mohan (Satyajit Ray Film & Television Institute, India), 
Emiliano Morreale (Centro Sperimentale di Cinematografia-
Cineteca Nazionale, Roma), P.K. Nair (NFAI – National Film 
Archive of India), Sanjaya Pattanayak (Satyajit Ray Film 
& Television Institute, India), Anna Ponti (VideoConcorso 
Pasinetti), Ilaria Ricci (Minerva Pictures – RaroVideo), 
Stefano Ricci (Minerva Pictures – RaroVideo), Antonello Satta 
(Archivio Stereoscopico Italiano), Ishita Vora (Whistling Woods 
International, India), Jacqueline Wolf (Pro Helvetia - Fondazione 
svizzera per la cultura, Consolato di Svizzera a Venezia), Luisa 
Zanoncelli (Fondazione Ugo e Olga Levi Onlus)
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COMITATO 
SCIENTIFICO
SCIENTIFIC 
BOARD

Board/Staff
of the Ca’ Foscari
Short Film Festival
Organizzazione generale e Direzione artistica -  Overall 
Organization and Artistic Direction: Maria Roberta Novielli

Coordinamento – Coordination: Eugenio De Angelis, Davide 
Giurlando, Luca Pili

Progetto Grafico – Graphic Project: Pier Giovanni Possamai, 
Luca Pili

Immagine /Image Short 2014: Igort

Ufficio Stampa – Press Office: Studio Morabito
Mimmo Morabito
Eugenio De Angelis

Servizio Comunicazione Ca’ Foscari – Media and 
Communication Office

Team Ufficio Stampa – Press Office Team
Coordination: Marina Magrini
Special supervision: Eleonora Drago, Jennifer Traini
Chiara Agresta, Elena Battaglia, Caterina Bianchi Michiel, 
Giulia Biasi, Veronica Brunetto, Stefania Cantele, Matteo 
Cattelan, Arianna Ceschin, Giulia Ciarambino, Comfort Dago, 
Margherita Delmonego, Martina Ferrari, Antonella Licata, Ann 
Marcoleoni, Marta Mariani, Anita Marullo, Beatrice Paruzzi, 
Alessandra Pomini, Jessica Puliero, Mirta Roncagalli, Giulia 
Scanferla, Domenico Tavolaro, Ludovica Ungari, Valentina 
Vacondio, Carola Vettorello

Radio Ca’ Foscari: Antonino Fontana 

Facebook – Twitter: Morena Faverin 

Fotografia - Photographer: Federica Sala 

Team website 
Coordination: Eugenio De Angelis 
Filippo Alessi, Eugenio Chinello

Team Grafica e Video - Graphic and Video Team 
Coordination: Luca Pili
Special supervision: Corinne Mazzoli, Davide Giacometti
Chiara Agresta, Filippo Alessi, Barbara Antoniazzi, Enrica 
Barbero, Stefania Cantele, Desy Cecchin, Eleonora Ceriani, 
Giulia Colletti, Marirosa Cosmo, Francesco Da Ros, Benedetta 
De Mori, Alessandra Ernè, Rita Fabbri, Caterina Fantoni, 
Valerio Fratini, Davide Giurlando, Ann Marcoleoni, Andrea 
Filippo Meggetto, Silvia Menegon, Carlo Mezzalira, Rachele 
Pettenati, Pier Lorenzo Pisano, Camilla Pontiggia, Aurora 
Scuderi, Maddalena Vanzetto, Caterina Vignola, Giulia Violino, 
Irene Zambrano

Giuria Ca’ Foscari - Ca’ Foscari Jury
Coordination: Carlo Montanaro
Filippo Alessi, Francesca Boi, Silvia Bragagnolo, Giuseppe 
Calabrò, Nicolò Capuzzo, Paola Carbone, Eugenio Chinello, 
Leonardo Frasson, Matteo Iorio, Giacomo La Greca, Andrea 
Filippo Meggetto, Domenico Tavolaro, Erica Testi, Jennifer 
Tomasella

Team Logistica – Logistic Team
Coordination: Chiara Pallini

Chiara Amerise, Viola Angelantoni, Alice Avaltroni, Giada 
Barbazza, Enrica Barbero, Alberto Baruffato, Stela 
Calugareanu, Georgiana Iuliana Carp, Greta Sara Cerruto, 
Francesca Dal Ben, Rita Fabbri, Caterina Fantoni, Valerio Fratini, 
Tatiana Furlan, Chiara Gaggeri, Alessandra Giacopini, Beatrice 
Giuliano, Thea Karagialidis, Licia Lombardi, Alessandro Magra, 
Gaia Marcotto, Francesca Maremonti, Davide Marras, Vittoria 
Massai, Claudia Murtas, Giulia Orlando, Dafne Piras, Igor 
Piras, Stefania Pizzeghello, Silvia Polimeno, Vittoria Porcelli, 
Francesca Porro, Maria Redaelli, Serena Ritacco, Maria Regina 
Rubinetti, Veronica Salami, Luca Santovito, Greta Sciviero, 
Ruxandra Mihaela State, Martina Stura, Irene Tazzara, Giulia 
Violino, Martina Anais Zavatarelli

Short&Sostenibilità
Coordination: Eugenio De Angelis, Martina Gonano 

Team Selezione Film – Movie Selection Team
Elena Battaglia, Marina Berti, Silvia Bragagnolo, Paola 
Carbone, Cristina Casati, Eugenio Chinello, Elsa Dubois, 
Tatiana Furlan, Alice Gallucci, Beatrice Giuliano, Christian 
Herschmann, Giacomo La Greca, Licia Lombardi, Gaia 
Marcotto, Marta Mariani, Giulia Mariotto, Andrea Filippo 
Meggetto, Angela Notaro, Beatrice Paruzzi, Alessandro Pau, 
Dafne Piras, Stefania Pizzeghello, Lucilla Scolaro, Domenico 
Simi De Burgis, Francesca Sottocorna

Team Sottotitoli – Subtitles Team
Coordination: Davide Giurlando
Viola Angelantoni, Mariarita Barca, Emma Blanchard, 
Francesca Boi, Elena Borsato, Chiara Bronzini, Marco Buso, 
Esther Cadle-Hartridge, Stela Calugareanu, Georgiana Iuliana 
Carp, Cristina Casati, Martina Cavallaro, Greta Sara Cerruto, 
Marjolyn Consolaro, Francesco Da Ros, Giulia Di Muro, 
Elsa Dubois, Alessandra Ernè, Beatrice Giuliano, Christian 
Herschmann, Thea Karagialidis, Giacomo La Greca, Giulia 
Mariotto, Vittoria Massai, Silvia Mattiuzzi, Silvia Menegon, 
Martina Milanesi, Claudia Murtas, Angela Notaro, Camilla 
Pelosato, Igor Piras, Vittoria Porcelli, Francesca Porro, Maria 
Redaelli, Ludovica Rossi, Lucilla Scolaro, Francesca Tantussi, 
Fabrizia Vazzana, Rachel Wahaus, Flavia Zani, Martina Anais 
Zavatarelli, Elena Zennaro

Team Catalogo – Catalogue Team
Coordination: Maria Roberta Novielli
Special Supervision: Matteo Cattelan
Francesca Boi, Elena Borsato, Mattia Casanova, Matteo 
Cattelan, Martina Cavallaro, Comfort Dago, Erika Fussenegger, 
Massimiliano Gugole, Christian Herschmann, Anita Marullo, 
Martina Milanesi, Roberta Pirisi, Serena Ritacco, Federica Sala

Revisione dei contributi in lingua inglese – Review of the 
English language contributions: Francesca Ellero 
Ca’ Foscari Short Film Festival si avvale della collaborazione 
della Fondazione Ca’ Foscari (Giulia Benedetti), dell’Ufficio 
Comunicazione e dei Servizi Eventi di Ca’ Foscari (Consuelo 
Puricelli), a tutti va il nostro più sentito ringraziamento. – Ca’ 
Foscari Short Film Festival is planned in collaboration with 
the Ca’ Foscari Foundation (Giulia Benedetti), as well as 
with the Public Relations Office and University Events Office 
(Consuelo Puricelli): we are truly grateful to all of you. 

Un ringraziamento speciale per la preziosa e instancabile 
collaborazione a Martina Sguazzin. – Special thanks to 
Martina Sguazzin for her precious and tireless co-operation.

Housing: Alessandra Ori

Progettazione e grafica premi Anpal di Paluello Ivan & C. s.a.s 
– Design and Graphic Awards Anpal by Paluello Ivan & C. s.a.s
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IRENE BIGNARDI, autrice di numerosi saggi e tra i nomi di 
punta della critica cinematografica italiana, la sua firma si 
lega ad alcune tra le più  prestigiose  testate giornalistiche 
italiane, tra le quali il quotidiano Repubblica. Ha condotto 
vari programmi televisivi e diretto prestigiosi festival, tra cui 
cinque edizioni del Festival del Film di Locarno. Attualmente si 
occupa anche di letteratura Americana e inglese.

ROBERTO CALABRETTO è professore associato al DAMS 
dell’Università degli Studi di Udine, dove insegna Musica 
per film. Le sue ricerche sono orientate sulla musica 
contemporanea e sulle funzioni del linguaggio sonoro negli 
audiovisivi. È autore di numerosi saggi, tra cui Lo schermo 
sonoro (2010), premiato con l’Efebo d’Oro come «miglior libro 
di cinema».

CECILIA COSSIO dal 1978 al 2006 ricercatrice di Lingua 
e letteratura hindi all’Università Ca’ Foscari di Venezia,  si 
occupa da quasi trent’anni di cinema e società indiana, 
argomento su cui ha pubblicato numerosi saggi e il libro 
Cinema in India. Lo strano caso di Shashi Kapur (2005). Cura 
il settore indiano del portale AsiaMedia (http//asiamedia.
unive.it).

ELISABETTA DI SOPRA, videoartista,  vive e lavora a 
Venezia. La sua ricerca artistica si esprime in particolar 
modo attraverso l’uso del linguaggio video per indagare sulle 
dinamiche più sensibili della dimensione quotidiana e delle 
sue microstorie inespresse, dove il corpo femminile assume 
un ruolo centrale. Si occupa della promozione della videoarte 
in varie rassegne e gallerie. 

VINCENZA D’URSO insegna lingua e letteratura coreana a  
Ca’ Foscari ed è direttrice del King Sejong Institute di Venezia.  
Per le sue opere di traduzione, nel 2009 ha ricevuto il Gran  
Premio alla Traduzione Letteraria del Ministero sudcoreano  
della Cultura dello Sport e del Turismo. E’ stata curatrice di  
vari eventi con registi di spicco, tra cui Lee Chang-dong e Kim  
Ki-duk.

FABIO FRANCIONE  vive e lavora a Lodi. Scrive su Il Manifesto 
di arte, cinema e musica. Cura per il quotidiano Il Cittadino 
una rubrica sulla televisione. Dirige il Lodi Città Film Festival 
e cura la collana Viaggio in Italia per le Edizioni Falsopiano di 
Alessandria.

IRENE BIGNARDI, author of many prestigious books, she 
is one of the most renowned Italian film critic. Her name is 
linked to some of the most important Italian newspapers and 
magazines, including “La Repubblica”. She has run several TV 
programs and directed prestigious festivals, including five 
editions of the Locarno Film Festival. At the moment she also 
deals with English and American Literature.

ROBERTO CALABRETTO is associate professor at DAMS 
(University of Udine), where he teaches Music for films. His 
research mainly concerns contemporary music and the 
functions of sound expressions related to audiovisual media. 
He is the author of numerous books and essays, including The 
talking screen (2010), Efebo d’Oro award winning as “best 
book on cinema”.

CECILIA COSSIO, researcher of Hindi Language and Literature 
at Ca’ Foscari University of Venice from 1978 to 2006, for almost 
thirty years she has been researching on Indian cinema and 
society, on which she has published many essays and the book 
Cinema in India. Lo strano caso di Shashi Kapur (Cinema in India. 
The Strange Fate of Shashi Kapoor, 2005). She edits the Indian 
section of the website AsiaMedia. (http//asiamedia.unive.it).

ELISABETTA DI SOPRA, video-artist, lives and works in 
Venice. Her artistic research is expressed through her way of 
using the video-making language, by which she investigates 
the most sensible dynamics of the everyday dimension and of 
its unexpressed micro-stories, where the woman’s body has a 
central role. She also works as a promoter of video-art works 
for different expositions and galleries.

VINCENZA D’URSO  teaches Korean Language and Literature  
at Ca’ Foscari and is the Director of the King Sejong Institute  
of Venice. She has been awarded the Grand Prize for Literary  
Translation from the South Korean Ministry of Culture, Sport 
and Tourism in 2009. She has been the curator of various film 
events where important filmmakers were involved, including  
Lee Chang-dong and Kim Ki-duk.

FABIO FRANCIONE lives and works in Lodi. He writes about 
art, cinema and music for the newspaper “Il Manifesto” . He 
is the curator of a television column for the newspaper Il 
Cittadino. He also is the director of the Lodi Città Film Festival 
and the curator of the book series Viaggio in Italia for the 
publishing house Edizioni Falsopiano in Alessandria.

FLAVIO GREGORI è professore ordinario di letteratura inglese  
presso l’Università Ca’ Foscari. Tra i suoi principali ambiti di 
ricerca, le relazioni fra cinema e letteratura, come nel caso 
della serie di conferenze su Kubrik e la letteratura e le arti da 
lui organizzata. Dal 2009 è stato coordinatore scientifico o 
organizzativo del festival letterario Incroci di civiltà. Incontri 
internazionali di letteratura a Venezia. È inoltre direttore della 
collana editoriale dedicata a cinema e letteratura per i tipi di 
L’Epos.

MARIO HANDLER, regista, sceneggiatore, produttore 
uruguayano, fondatore della Cineteca del Tercer Mundo 
dell’Uruguay e presidente dell’Asoprod (Associazione dei 
Produttori e Realizzatori di Cinema e Video dell’Uruguay). 
Attualmente insegna cinema all’ Università della Repubblica di 
Montevideo. Tra i suoi lavori: “En Praga” (1964), “Me Gustan 
los Estudiantes” (1968), “Mestizo” (1988), “Aparte” (2002).

LAURA MARCELLINO , laurea a Ca’ Foscari, esperto del 
Programma MEDIA UE, da 30 anni nei mercati e festival 
cinematografici internazionali, oltre a curare produzione, 
distribuzione, sottotitoli e retrospettive, è stata membro di 
giuria, PR, tutor, relatore, moderatore, traduttore. Per 21 anni 
ha organizzato la Mostra cinematografica della Biennale di 
Venezia e diretto il suo mercato del film. Collabora con il 
Museo Nazionale del Cinema-TorinoFilmLab e il Festival del 
Film di Locarno.

CARLO MONTANARO è autore di numerosi saggi critici e ha 
collaborato all’organizzazione di importanti eventi culturali. 
È uno dei principali organizzatori de Le Giornate del Cinema 
Muto di Pordenone. E’ stato Direttore dell’Accademia di 
Belle Arti di Venezia. Dal 2010 è Presidente dell’Associazione 
Italiana per le Ricerche di Storia del Cinema. È inoltre 
proprietario dell’Archivio Carlo Montanaro e fondatore de “La 
fabbrica del vedere”.

ELENA POLLACCHI (PhD, Cam.) insegna Storia del cinema 
cinese all’Università Ca’ Foscari di Venezia. Dal 2010 è 
curatore della sezione asiatica del festival di Trondheim 
(Norvegia). Attualmente è corrispondente per il cinema cinese 
e coreano per la Mostra Internazionale d’Arte Cinematografica 
di Venezia. Le sue ricerche si incentrano sul cinema cinese 
contemporaneo e sullo sviluppo della produzione e della 
distribuzione dei film cinesi, anche nell’ambito dei festival 
internazionali.

FLAVIO GREGORI is full professor of English literature at 
Ca’ Foscari University. Among his main fields of research, the 
different relationships between literature and cinema — as in 
the case of the series of conferences on Kubrick, literature 
and arts he organized. Since 2009 he has co-organized and 
co-directed the literary festival Incroci di civiltà - Crossings 
of Civilizations: Literary Meetings in Venice. He is also the 
director of a series on literature and cinema for the publishing 
house L’Epos.

MARIO HANDLER, Uruguayan director, screenwriter and 
producer, founder of the Uruguay Cineteca del Tercer 
Mundo and Asoprod President (Uruguay Association of Film 
Producers and Directors). Currently he is teaching Film at the 
Universidad de la República, Montevideo, Uruguay. Some of 
his works are: “En Praga” (1964); “Me Gustan los Estudiantes” 
(1968); “Indios”; “Mestizo” (1988), and “Aparte” (2002).

LAURA MARCELLINO, a Ca’ Foscari graduate, EU MEDIA, for 
almost 30 years she has taken part in the international film 
market and festival world as programme expert, retrospective 
curator, festival juror, PR, tutor, lecturer, moderator, producer, 
translator, as well as being involved in subtitling. For 21 years 
she was one of the organizers of the Venice Biennale Film 
Festival and directed its film Industry Office. Presently she 
collaborates with the National Cinema Museum-TorinoFilmLab 
and the Locarno Film Festival.

CARLO MONTANARO  has written numerous critical essays 
and has contributed to the organization of important cultural 
events. He is one of the main organizers of the “Le Giornate del 
Cinema Muto” in Pordenone. He was director of the Academy 
of Fine Arts in Venice. Since 2010 he has been the President of 
the Italian Association for Research on the History of Cinema. 
He is also owner of the Carlo Montanaro Archive and the 
founder of “The Factory of Vision”.

ELENA POLLACCHI (PhD, Cam.) teaches Chinese Film 
History at Ca’ Foscari University. Since 2010 she has been 
Curator of the Asian section for the Kosmorama - Trondheim 
International Film Festival in Norway and she currently 
serves as a Programme Advisor for the Venice International 
Film Festival for Chinese language and Korean film. Her 
researches focuses on contemporary Chinese cinema as well 
as on production and/or distribution-related issues within the 
framework of international film festivals.
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Keiko Kusakabe

Keiko Kusakabe nasce a Tokyo e comincia la sua 
carriera cinematografica nel 1986 come pubblicitaria 
freelance. 
Contribuisce alla promozione di film prodotti dai 
maggiori studi americani, oltre che degli indipendenti 
giapponesi ed europei in qualità di membro fondatore 
del There’s Enterprise Inc.
Nel 2005 diventa presidente della sua società di 
famiglia, la Makotoya Co. Ltd, dove si occupa di 
tutti gli aspetti dell’industria cinematografica, 
dall’acquisizione alla distribuzione nelle sale, 
promozione, produzione, finanziamento e vendite 
all’estero.
In particolar modo ha prodotto e/o distribuito film di 
illustri registi quali Nanni Moretti (Ecce bombo, 1978 
e Palombella rossa, 1989), Shinya Tsukamoto (Bullet 
Ballet, 1998 e KOTOKO, 2011), Toshiaki Toyoda (Blue 
Spring, 2001), Kazuyoshi Kumakiri (Green Mind, 
Metal Bats, 2006 e Non-ko, 2009), Nobuteru Uchida 
(Love Addiction, 2010) e Yoshihiko Matsui (The Noisy 
Requiem, 1988).
Le attività di Keiko Kusakabe includono anche 
la promozione delle pellicole giapponesi a livello 
internazionale. E’ stata anche giurata nella sezione 
Orizzonti nel 63° Festival Internazionale del Cinema 
di Venezia e membro del comitato scientifico del Ca’ 
Foscari Short Film Festival nel 2013. 
Ha da poco distribuito WONDER FULL!!, 14 corti 
animati non-narrativi diretti da Mirai Mizue, ancora 
poco conosciuto in Giappone, ma all’altezza 
dell’unicità di Tsukamoto o Shinkai. I corti sono stati 
distribuiti in numerosi cinema e proiettati per oltre 
due settimane. 
Keiko Kusakabe si riconferma così una produttrice 
fondamentale nel settore cinematografico 
giapponese.

Keiko Kusakabe was born in Tokyo and  started her 
film career in 1986 as a freelance publicist. 
She contributed to promote films from the major 
US Studios and was a founding member of There’s 
Enterprise, a company which encouraged the 
distribution of Japanese and European independent 
films. 
In 2005 she was appointed President of the family 
business,  Makotoya Co.,Ltd.,  and became involved 
in all the aspects of the film making industry: 
acquisition and distribution of a film;  promotion, 
production, financing and sale of a film abroad.  
In particular, she produced and distributed many 
films by distinguished directors such as Nanni Moretti 
(Ecce bombo, 1978 Palombella rossa, 1989), Shinya 
Tsukamoto (Bullet Ballet, 1998 and KOTOKO, 2011), 
Toshiaki Toyoda (Blue Spring, 2001), Kazuyoshi 
Kumakiri (Green Mind, Metal Bats, 2006 e Non-ko, 
2009), Nobuteru Uchida (Love Addiciton, 2010) and 
Yoshihiko Matsui (The Noisy Requiem, 1988).  
Keiko Kusakabe also contributed to the launch 
of Japanese movies into the international scene. 
She was one of the jury members  in the Orizzonti  
section at the 63rd Venice International Film Festival, 
and a member of the Scientific Committee of the  
Ca’Foscari Short Film Festival in 2013. 
She has recently released WONDER FULL!!, 14 short 
non-narrative animation movies directed by Mirai 
Mizue, still unknown in Japan, but undoubtedly as 
unique as Tsukamoto or Shinkai. The movie was 
screened in several movie-theaters. 
Keiko Kusakabe is known as being one of the most 
successful and important producers in the Japanese 
film industry.

A White Ship (Shiroi fune, Yoshinari Nishikori, 2000)
A Drowning Man (Oboreru hito, Naoki Ichio, 2002)
A Snake of June (Rokugatsu no hebi, Shinya Tsukamoto, 2003)
Vital (Shinya Tsukamoto, 2004)
Hibi: The days of Fire (Banmei Takahashi, 2005)
Three Year Delivery (Sannen migomoru, Miho Tadano, 2005)
The Graduates (Lemon no Koro, Yuki Iwata, 2006)
Samurai School Be A Man! (Sakigake! Otokojuku, Tak Sakaguchi, 2007)
Over the Hilltop (Oka o koete, Banmei Takahashi,2007)
Non-ko (Kazuyoshi Kumakiri, 2008) 
Blood (Ten Shimoyama, 2009)
Love Hotel Collection (Kenji Murakami, 2009)
Love Doll, Wanna Hold You! (Kenji Murakami, 2010)
Your Honor! How about a Little Leniency? (Saibancho! Koko wa choeki 4 nen de dosuka?, Keisuke Toyoshima, 2010)
Love and Loathing and Lulu and Ayano (Namae no nai onnatachi, Hisayasu Sato, 2010)
Yuriko’s Aroma (Yuriko no aroma, Kota Yoshida, 2010)
Randies (Kenichi Fujiwara, 2010)
KOTOKO (Tsukamoto Shinya, 2011, distribution)
Love Bombs (Nobuteru Uchida, 2012)
Animation Maestro Gisaburo (Masato Ishioka, 2013)

FILMOGRAFIA/FILMOGRAPHY
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Keiko Kusakabe: il mestiere del cinema 

Non mi piace vedere film, perché nel buio si presuppone 
che siamo soli, anche se seduti nel pubblico. Come tutti, in 
molti casi preferirei passare del tempo fuori in compagnia, 
magari pranzando o discorrendo con amici.  Comunque, a 
volte  mi capita di vedere film che mi rapiscono, film da cui 
non riesco a staccare lo sguardo, che desidero rivedere più 
e più volte, che ogni volta mi regalano emozioni. Emozioni 
che non potrei provare se non con un film. Non accade con 
tutte le pellicole, ma penso comunque che in ogni opera ci 
sia qualcosa di sincero.
Personalmente produco film perché voglio far stupire 
la gente. Per esempio, è l’effetto che ho ottenuto con 
i film di Tsukamoto, con pellicole dal forte effetto, che 
provocano un certo impatto. A dire il vero, l’ideale sarebbe 
produrre un film dal grande seguito, alla Pretty Woman, 
che dia successo non solo agli attori, ma anche a ogni 
persona che vi ha collaborato, che sia in grado di offrire 
piacere al pubblico.
Il cinema è fatto da persone vive, quindi che portano nei 
loro film — chi più, chi meno — le proprie vite, anche se in 
forma di intrattenimento.  Diversamente non sarebbe vero 
cinema. Credo che rispetto al passato il cinema eserciti 
poca influenza sulla società.  E’ una cosa inevitabile: nel 
periodo del Neorealismo esistevano solo il cinema, il circo 
e poche altre forme di intrattenimento come le sagre 
popolari, quindi i film avevano una grande influenza sulla 
quotidianità e offrivano anche molti guadagni a chi ci 
lavorava. Adesso c’è la TV, tutti possono realizzare video e 
immagini da soli, c’è internet, l’Iphone, quindi le rispettive 
influenze tra cinema e vita reale sono inferiori.
Ai giovani che desiderino avvicinarsi al cinema suggerirei 
che bisogna divertirsi, perché solo così si può pensare di 
lavorarci, se necessario, per 24 ore al giorno con lo stesso 
piacere. Se così non fosse, meglio rinunciare. Lavorando 
nel cinema si possono anche perdere soldi, come è 
possibile guadagnarne molti. Soprattutto nel caso 
dei registi, si può avere successo, ma anche fallire. Se 
questi obiettivi sono prioritari, è meglio lasciar perdere. 
Bisogna avere equilibrio in queste scelte, altrimenti è 
inutile provarci. E’ fondamentale anche chiedersi dove e 
come trovare il posto per se stessi nel cinema, definire il 
proprio ruolo è necessario. Sbagliare la scelta significa 
fallire, anche se si pensa di amare profondamente il 
cinema. Così come esistono molti film differenti, sono 
necessari diversi contributi e diversi talenti. Molti 
desiderano diventare registi, attori o produttori, ma 
ciò che personalmente trovo più interessante e mi 
spinge a continuare in questa professione non è tanto la 
produzione in sé, quanto la varietà professionale da cui 
nasce un film, in cui conta anche il lavoro dei proiezionisti, 
la performance, persino il catering di scena. Nella ricerca 
della propria collocazione ideale, è  importante anche 
attraversare momenti di fallimento, utili a definire il 
proprio ambito. (Febbraio 2014)

Keiko Kusakabe: The craft of cinema

I do not like watching films, since in the darkness we are 
supposed to be alone even if we are sitting among the au-
dience. As most people do, I much prefer spending my spare 
time out with friends, having dinner together or talking with 
them. However, it sometimes happens that some movies 
fascinate me, mesmerize me, I just cannot turn away from 
them. Movies I want to see over and over again which convey 
different emotions to me.  Emotions which could not be 
experienced if not by watching a movie.  It does not happen 
with all the works, but all the same I think that in each movie 
there is something particular and sincere. 
As for myself, I produce movies because I want to amaze 
people. For example, this is what happened with Tsuka-
moto’s films, which have a strong impact on the audience 
and are of great effect. To be honest, the ideal would be 
to produce a Pretty Woman-style movie, which brings 
success to the actors and to those involved in making the 
film, and that at the same time able to satisfy the audience. 
Cinema is done by people, who wish to transmit their 
own lives and emotions through the movies they make — 
some more than others —, even if this is done as a form 
of entertainment. Differently, it would not be true cinema. 
If this were the case from the past, I think that nowadays 
cinema does not have such relevant influence on society. 
This is an inevitable process: during the Neo-realistic 
period cinema, circus and a few other forms of enter-
tainment such as folk festivals were the only existing 
media, therefore cinema could greatly influence everyday 
life of common people and it also was a good way to 
make money.  Today we have the television, anyone can 
potentially make his own video or take his own pictures, 
there is the web, the Iphone, and the interrelation betwe-
en cinema and real life are less relevant. 
I would suggest young people who wish to approach the 
world of cinema to enjoy it as it is, because this is the 
only possible approach if one wants to work in this field, 
working 24 hours a day if necessary and with the same 
pleasure. If not, they’d better give it up.  If you work in the 
film contest you can either lose money, or you can earn 
a lot. As for film directors, they can be successful or they 
can fail. If these objectives are a priority, better give it up.  A 
balance must be found between these choices, these pri-
orities; if not, it is even useless to try. It is fundamental to 
ask ourselves where and how to find the right place in the 
cinema field, it is necessary to define our role. Choosing 
the wrong alternative may result in a failure, even if you 
think that you deeply love cinema. Just like many different 
kind of movies exist, different contributes and different 
talents are necessary as well. A lot of people wish to 
become filmmakers, actors or producers, but I personally 
think that what is more interesting and pushes me to go 
on in this job is not the production in itself, but rather the 
professional variety you encounter when dealing with all 
those involved in making a film, where what matters is the 
work of the projectionists, the performance, even the ca-
tering arranged on the set. When we are trying to find our 
ideal position, it is important for us to face failures as well, 
as they are useful to define our own position and make us 
know where we stand. (February 2014)

Keiko Kusakabe presenterà in anteprima italiana, dopo 
la premiere mondiale alla Berlinale, il nuovo lavoro 
dell’animatore Mirai Mizue, Wonder.
Mizue, giapponese classe 1981, è attivo dai primi anni 
del nuovo millennio, con una forma di animazione 
astratta che lo avvicina alla video-arte. Ha ricevuto la 
sua consacrazione internazionale nel 2011, quando il 
suo cortometraggio Modern n.2 è stato presentato nella 
sezione Orizzonti della Biennale di cinema, in seguito alla 
quale i suoi lavori hanno fatto il giro dei festival mondiali, 
vincendo premi in Giappone, Francia, Croazia e Canada. 
Il suo nuovo progetto, Wonder, presentato in concorso 
nella sezione cortometraggi della 64° edizione 
del Festival Internazionale di Berlino, è l’ennesima 
espressione del suo estro creativo. Mizue ha infatti creato 
clip da un secondo contenenti 24 disegni realizzati a 
mano, uno per ogni fotogramma, caricandoli poi su 
Youtube ogni giorno per un intero anno. Il progetto, 
realizzato anche grazie a un’operazione di crowdfunding 
attraverso Kickstarter, è stato completato il 31 marzo 
dello scorso anno con la collaborazione di altri 160 
disegnatori. Mizue si è poi dedicato a una lunga opera 
di post-produzione, conclusa con l’inserimento delle 
suggestive musiche dei Pascals. L’insieme dei 365 inserti 
video, contenenti 8.760 disegni, sono quindi stati riuniti 
per formare il cortometraggio animato Wonder. 
L’opera - che ha come soggetti principali il mondo 
animale e vegetale - è il riflesso della poetica dell’autore, 
con forme cangianti e mutevoli che si intersecano fra di 
loro con una vivacità di colori sorprendente. L’incredibile 
fluidità delle animazioni si armonizza perfettamente con 
la musica al tempo stesso seria e giocosa, dando vita 
a un’esperienza visiva e acustica originalissima, degna 
espressione di quel senso di meraviglia che è anche il 
titolo dell’opera.

After the  World Premiere at the Berlinale, Keiko Kusakabe 
is going to present the Italian preview screening of Wonder, 
the latest animation work by Mirai Mizue.
Born in 1981, since the beginning of year 2000 Mizue has 
been working with a form of conceptual animation which 
makes him more similar to a video artist. In 2011, after 
presenting his short movie Modern n.2 in the Orizzonti 
section at the 68th Venice Film Festival, he became well 
known on the international scene. His works have been 
screened during film festivals all over the World,  and 
have been awarded in Japan, Croatia and Canada.
His new project Wonder, presented in the “short” section 
at the 64th Berlin International Film Festival, is another 
among the many creative expressions of his spirit. Indeed, 
Mizue created clips lasting only one-second,  which display 
24 handmade drawings, one for each photogram, and 
uploaded them on Youtube every single day for an entire 
year. This project, which was made possible thanks to a 
crowd-funding operation through Kickstarter, and with the 
collaboration of other 160 illustrators, was completed on 
March 31st, 2013.  Mizue then devoted himself to a long 
post-production work, completed with the addition of the 
Pascals striking music. The 365 video inserts containing 
8.760 drawings were then put together to set up the 
animation short Wonder.
With the animal and plant world as main subjects, this 
work is the reflection of the author’s poetry, with its 
shimmering and variable forms which cross one another 
and with a display of  astonishingly bright colours. The 
incredible fluency of its animation perfectly blends with 
the music, serious but playful at the same time, and it 
gives birth to an extraordinary experience, both  from 
the visual and the acoustic point of view. A respectable 
expression of a sense of wonder, which is the title of the 
work as well. 

Wonder
by Mizue Mirai
Animazione / Animation
Francia/Giappone, 2013, 8’
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Kumar Shahani

Kumar Shahani è nato a Larkana nel 1940 e 
si è trasferito a Bombay con la famiglia dopo 
l’indipendenza del subcontinente indiano dal dominio 
inglese, nel 1947. Dopo la laurea in scienze politiche 
all’università di Bombay, studia con il grande storico 
marxista D.D. Kosambi. In seguito si iscrive ai corsi di 
sceneggiatura e regia al Film and Television Institute 
di Puna, dove si diploma nel 1966. Allievo eletto di 
Ritvik Ghatak, regista cinematografico e teatrale, 
ottiene una borsa di studio per l’“Institut des Hautes 
Études Cinématographiques” di Parigi e assiste 
Robert Bresson per Une femme douce. Ad oggi è uno 
tra i nomi più prestigiosi del Cinema Parallelo o Nuovo 
Cinema indiano, sviluppatosi alla fine degli anni 60.  

Nel 1972 realizza il suo primo lungometraggio, Maya 
Darpan (Lo specchio dell’illusione), una delle opere 
fondamentali nella storia del Cinema Parallelo, 
che ottiene il premio Filmfare della critica per il 
miglior film, ma solleva anche molte perplessità per 
l’inusuale linguaggio estetico. Il film fa della sessualità 
femminile e della vera essenza della vita il centro 
focale di un conflitto tra norme feudali oppressive e 
una società industrializzata in costante mutamento.

Dopo dodici anni e dopo una Homi Bhabha 
Fellowship di due anni – per studiare la tradizione 
epica del Mahabharata, l’iconografia buddhista, la 
musica classica indiana e il movimento devozionale 
medievale – riesce finalmente a realizzare il suo 
secondo film, Tarang (L’onda, 1984). Il più famoso 
film di Shahani attualmente è un elaborato 
melodramma che realizza la sua teoria di cinema 
epico. Il film aderisce alla visione di Kosambi, secondo 
cui in India l’epico è spesso ritenuto la forma di 
linguaggio più appropriata per la storia in sé e gran 
parte della trama è improntata sulla struttura del 
Mahabharata. In senso stretto, il film è anche un 
commento sul nazionalismo indiano e sulla tradizione 
del melodramma cinematografico che considera 
se stesso e le sue assimilazioni formali come 
l’avanguardia culturale di uno stato-nazione che va 
modernizzandosi.

Qualche anno dopo esce Khayal Gatha (La saga del 
Khayal, 1989), sulla complessa evoluzione del khayal, 
una delle grandi forme di musica classica indiana. 
In questo film – vincitore del premio FIPRESCI al 
Rotterdam International Film Festival e premio Filmfare 
della critica come miglior film -  Shahani dà forma 
compiuta alla sua visione di cinema epico. L’anno dopo 
esce il suo quarto lungometraggio, Kasba (1990), 
notevole adattamento di una novella di Cechov, In 
fondo al burrone. Anche Kasba ottiene il premio 
Filmfare della critica per il miglior film.  Tratto da un 
controverso romanzo di Tagore del 1934, Char adhyay 
(Quattro capitoli), esce nel 1997 il film omonimo, 
l’ultimo fino a questo momento: una riflessione sulla 
lealtà cieca a un’idea, nella fattispecie la lotta armata 
contro gli Inglesi nel Bengala all’inizio degli anni 30. 

Accanto a queste opere, Kumar Shahani ha 
realizzato alcuni eccezionali documentari. Tra questi: 
Bhavantarana (Immanence, 1991) – sull’Odissi, una 
delle forme di danza classica, attraverso la figura del 
suo maggior esponente, Guru Kelucharan Mahapatra; 
e The Bamboo Flute (2000), sull’importanza del flauto 
nella civiltà indiana. L’opera più “recente” di Kumar 
Shahani è il documentario As the Crow Flies (2004), 
sull’opera del famoso pittore Akbar Padamsee. 

Kumar Shahani was born in Larkana in 1940 and 
moved to Bombay with his family in 1947, soon after 
India had achieved independence from the British 
domination. He graduated in political science at 
Bombay University and then studied with the great 
Marxist historian D.D. Kosambi. He attended the 
courses in screenwriting and directing at the Film 
and Television Institute of Puna, where he graduated 
in 1966. Movie and theater director Ritvik Ghatak’s 
favourite students, Shahani obtained a scholarship for 
the “Institut des Hautes Études Cinématographiques” 
in Paris and helped Robert Bresson with Une femme 
douce. He is one of the most prestigious names in 
the Parallel Cinema or New Indian Cinema, which 
developed at the end of the 60s.

In 1972, Shahani realized his first full-length movie, 
Maya Darpan (Mirror of Illusion), one of the 
fundamental works in the history of Parallel Cinema 
which obtained the Filmfare critics award as best 
movie, at the same time baffling audiences because of 
its unusual aesthetic language. The movie takes female 
sexuality and the very textures of living as the focus 
of an investigation of the conflict between oppressive 
feudal norms and a changing industrialised society.  

Twelve years later and after a two-year Homi 
Bhabha Fellowship  to study the epic tradition of 
Mahabharata, i.e., Buddhist iconography, classic 
Indian music and the medieval Devotional Movement 
– he succeeded in realising his second movie, Tarang 
(Wages and Profits, 1984). Shahani’s biggest movie to 
date is an elaborately plotted melodrama which gives 
shape to his theory of epic cinema. The film adheres 
to Kosambi’s view, according to which   in India the 
epic form is often considered as the most effective 
language to describe history itself and whose plot 
is based on the structure of the Mahabharata. In 
a narrower sense, the film is also a comment on 
India’s nationalist spirit and on the tradition of 
cinematographic melodrama, which considers itself 
as well as its own formal assimilations as the cultural 
vanguard of a modernising nation-state.

A few years later he directed Khayal Gatha (The Khayal 
Saga, 1989), which is about the complex evolution 
of Khayal, one of the greatest forms of classic Indian 
music. In this movie – awarded with the FIPRESCI Prize 
at the Rotterdam International Film Festival and with 
the Filmfare Critics Award as best movie – Shahani 
fully expressed his view of epic cinema. A year later he 
produced his fourth movie Kasba (1990), an adaptation 
of Cechov’s short story In the ravine. This movie as well 
obtained the Filmfare Critics Award as best movie. In 
1997, he directs his last work to date, Char adhyay (Four 
Chapters), based on the novel bearing the same name 
written by Tagore in 1934. It is a reflection on the blind 
loyalty to an idea, in this case the war against Britain in 
Bengala in the 30s.

In addition to these works, Shahani has also realized 
exceptional documentaries, such as Bhavantarana 
(Immanence, 1991), a description of  Odissi, one of 
the most classical dance forms, through the figure of 
its greatest exponent, Guru Kelucharan Mahapatra; 
and The Bamboo Flute (2000), on the importance 
of the flute in Indian society. Shahani’s most recent 
work is the documentary As the Crow Flies (2004), 
inspired by the work of the famous painter Akbar 
Padamsee.

FILMOGRAFIA/FILMOGRAPHY

The Glass Pane (1965)
Manmad Passenger (1967)
A Certain Childhood (1969)
Rails For The World (1970)
Object (1971)
Maya Darpan (1972)

Fire in the Belly (1973)
Our Universe (1976)
Tarang (1984)
Vaar Vaar Vaari (1987)
Khayal Gatha (1989)
A Ship Aground (1989)

Kasba (1990)
Bhavantarana (1991)
Char Adhyana (1997)
The Bamboo Flute (2000)
As The Crow Flies (2004)
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Shahani’s extraordinary but controversial debut fea-
ture develops a uniquely cinematic orchestration of 
time and space through, e.g., the rigid cyclical rhyth-
ms of lyric poetry: the tracking shots through the 
ancient house while Vani Jayaram sings the lullaby 
Lal bichhona or the repeated reading of her brother’s 
letter on Assam’s fertility as she walks through the 
arid industrial landscape around her home.  (A. 
Rajadhyaksha & P. Willemen, Encyclopaedia of Indian 
Cinema, New Delhi, 1995.)

In the historical process, man is both the acting 
subject and the object acted upon. When the duality 
of this moment reaches its climax and penetrates into 
the depths of the human unconscious, archetypal 
images are formed. No lever can exist without suffi-
cient tension with the others. [Tarang] is an instance 
of this principle… ambitious in its scope, complex in 
its structure and brilliant in execution. (Arun Khopkar, 
Works of Mani Kaul and Kumar Shahani, in T.M. Rama-
chandran, ed., 70 Years of Indian Cinema, 1913-1983, 
Bombay.1985)

Kumar Shahani: le parole del cinema 

Abbiamo chiesto a Kumar Shahani di commentare 
brevemente alcune celebri frasi tratte da noti film:

“Non mi hanno mai mostrato un film” (Il miglio verde): 
Io sento continuamente di voler creare scene di film, 
le faccio rimbalzare nella mia mente ricreandole come 
fossero musica delle sfere…!

“Io sono grande! E’ il cinema che è diventato piccolo” 
(Viale del tramonto)
Il cinema è e sarà sempre in grado di ritrarre la 
complessità della società. Il minimo che il cinema 
possa e riuscirà a fare è cambiare il mondo. 

“Il cinema è sovrano!” (Effetto notte)
Ai giovani registi suggerisco che il cinema diventi un 
sistema di vita. Non una carriera.

(Febbraio 2014)

Su Kumar Shahani:

Mentre gli altri registi emulano dall’Occidente le tecniche 
dell’avant-garde, Shahani solo esibisce l’originalità del 
genio. (Mansell Stimpson, Film, London, 1973)

Shahani non copia nessuno. Lui crea giochi di colore che 
catturano gli spazi, facendo percepire effettivamente il 
peso degli oggetti, dei tessuti, della luce stessa. (Louis 
Marcorelles, in Le Monde, 1982)

Il valore delle opere di (Mani Kaul e) Kumar Shahani 
non è da considerarsi tanto alla luce dell’espressione 
cinematografica, quanto nel contesto della lotta 
dell’artista indiano moderno che si rifiuta di essere 
vettore della tradizione artistica nazionale e che, con 
eguale violenza, si rifiuta di essere l’importatore degli 
esperimenti dell’avant-garde occidentale. È questa 
battaglia che ha dato origine alla migliore arte indiana e 
ha creato connessioni a livello internazionale con l’arte 
più raffinata. (Arun Khopkar, Works of Mani Kaul and 
Kumar Shahani, in T.M. Ramachandran, ed., 70 Years of 
Indian Cinema, 1913-1983, Bombay.1985)

Shahani, come Jean-Marie Straub, con il quale è stato 
paragonato, sembra tentare una decostruzione delle 
convenzioni, rifiutandosi di soddisfare le aspettative 
delle persone nei confronti del cinema e aumentando 
proprio attraverso quel rifiuto la loro consapevolezza. 
Il processo nel quale lui è coinvolto risulta scomodo 
e disturbante; in esso le convenzioni del cinema, le 
percezioni dei personaggi e le relazioni sono tutte 
messe a dura prova… Il formidabile intelletto di Kumar 
Shahani non gli permette la minima concessione. 
(Aruna Vasudev, The New Indian Cinema, Delhi, 1986)

Kumar Shahani: The words of cinema

We asked Kumar Shahani to shortly comment some 
famous sentences taken from renown movies:

“I ain’t never seen me a flicker show” (The Green Mile)
I feel pretty much that I would like to keep making 
flicks, tossing them around in my mind and recreating 
them as if they were the music of the spheres...!

“I am big! It’s the pictures that got small” (Sunset 
Boulevard)
Cinema is still and will forever be able to portray the 
complexity of society. The least that cinema can do 
and will achieve is to change the world.

“ Cinema is King!” (Day for Night)
To young filmmakers I suggest to approach cinema as 
a way of life, not as a career.

(February, 2014)

On Kumar Shahani:  

If other directors are copying avant-garde techniques 
from the West, Shahani alone displays the originality 
of the genius. (Mansell Stimpson, Film, London, 1973)

Shahani does not copy anyone. He makes colour 
work for him; he captures spaces, makes you actually 
feel the weight of objects, fabrics, light itself. (Louis 
Marcorelles, in Le Monde, 1982)

The significance of the works by (Mani Kaul and) 
Kumar Shahani is not to be seen only in the field 
of cinematic expression but in the context of the 
struggle of the modern Indian artist who refuses to be 
a passive carrier of the national artistic tradition and, 
with equal violence, refuses to be the importer of the 
Western avant-garde experiment. It is this struggle 
which has given rise to the best ofmodern Indian art 
and has created links with the finest of international 
art. (Arun Khopkar, Works of Mani Kaul and Kumar 
Shahani, in T.M. Ramachandran, ed., 70 Years of Indian 
Cinema, 1913-1983, Bombay.1985)

Just like Jean-Marie Straub with whom he has been 
compared, Shahani seems to be attempting a de-
construction of conventions, refusing to satisfy the 
expectations people bring to the cinema, and by that 
very refusal increasing the awareness of themselves. 
It is a disturbing, uncomfortable process he is enga-
ged in, where conventions of cinema, and perceptions 
of characters and relationships are equally challen-
ged… Kumar Shahani’s formidable intellect will not 
allow him to make the slightest concessions. (Aruna 
Vasudev, The New Indian Cinema, Delhi, 1986)

Filmografia / Filmography:

MAYA DARPAN 
(Lo specchio dell’illusione/Mirror of Illusion, 1972)

Lo straordinario ma controverso debutto di Shahani 
elabora una speciale orchestrazione cinematica di 
spazio e tempo, attraverso i rigidi e ciclici ritmi della 
lirica poetica. Si prenda ad esempio la carrellata sulla 
vecchia casa mentre Vani Jayaram canta la ninna 
nanna Lal bichhona, oppure la ripetuta lettura della 
lettera di suo fratello sulla fertilità di Assam mentre 
attraversa l’arido paesaggio industriale attorno a 
casa. (A. Rajadhyaksha & P. Willemen, Encyclopaedia 
of Indian Cinema, New Delhi, 1995.)

TARANG 
(L’onda/The Wave, 1984)

Nel processo storico, l’uomo è sia il soggetto agente 
che l’oggetto subente. Nel momento in cui la dualità 
di tale momento raggiunge il culmine e penetra nelle 
profondità dell’inconscio umano, vengono formate 
delle immagini archetipe. Nessuna leva può esistere 
senza una sufficiente tensione con le altre. [Tarang] 
è un esempio di questo principio… ambizioso 
nello scopo, complesso nella struttura e brillante 
nell’esecuzione. (Arun Khopkar, Works of Mani Kaul 
and Kumar Shahani, in T.M. Ramachandran, ed., 70 
Years of Indian Cinema, 1913-1983, Bombay.1985)
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KHAYAL GATHA 
(La saga del Khayal/The Saga of Khayal, 1988)

Piuttosto che tingere di toni epici una storia sulla 
condizione conteporanea, Shahani qui indirizza le 
forme epiche direttamente in un film sul Khayal, un 
tipo di musica classica formatasi nel XVIII secolo 
e basata sul precedente Dhrupad, della quale 
è un adattamento di mobilitazione di elementi 
appartenenti ad altre letterature, classiche e 
folcloristiche, oltre che alla musica… Il risultato 
è una narrazione visivamente sbalorditiva, che 
condensa leggenda, storia e poesia, enfatizzando 
l’ibridismo contenuto in tutte le pratiche culturali. (A. 
Rajadhyaksha & P. Willemen, op.cit.)

KASBA (1990)

Il notevole melodramma di Shahani, basato sul poco 
noto racconto breve di Chekov, tende ripetutamente 
alla satira, narrando del decadente nazionalismo e 
della fine dei sogni modernisti di autosufficienza… 
La principale conquista del film è di richiamare al 
melodramma la sua funzione originaria, ovvero 
integrare gli emarginati e le loro lingue all’interno 
della principale corrente culturale. Raggiunge 
altresì il punto cruciale dell’ironia nella sua implicito 
suggerimento che, per fare ciò, il melodramma 
deve in primis inventare una corrente principale. (A. 
Rajadhyaksha & P. Willemen, op.cit.)

CHAR ADHYAY 
(Quattro capitoli/Four Chapters, 1997)

Vi è qualcosa di simile al sogno e di indistinto riguardo 
al film: il passato e il presente confluiscono l’uno 
nell’altro. Le parole vengono impersonate da immagini 
di impressionante bellezza e mistero. Sia Tagore il 
poeta che Tagore il pittore sembrano abitare il film.
Tagore ha iniziato a dipingere pochi anni prima di 
redigere questo libro e i dialoghi, specialmente 
quello dei due giovani, scaturiscono sovente da 
qualche oscuro stato inconscio, nel quale le parole 
di Tagore si materializzano inizialmente in schizzi 
e successivamente in forme e immagini. (Madhu 
Jain, Disturbing view. Char Adhyay: Tagore novel 
adaptation is set to create ripples, 1997, http://
indiatoday.intoday.in/)

Rather than imbuing stories about contemporary 
conditions with epic dimensions, Shahani here 
addresses the epic forms directly in a film about the 
Khayal, a form of classical music established in the 
18th century and based on Dhrupad, of which it is an 
adaptation, mobilizing elements of other classical and 
folk literatures and music…. The result is a visually 
stunning narration, condensing legend, history and 
poetry, emphasising hybridity in all cultural practices. 
(A. Rajadhyaksha & P. Willemen, op.cit.)

Shahani’s remarkable melodrama, based on one 
of Chekov’s short stories, verges repeatedly on the 
satirical, chronicling a decaying nationalism and the 
end of modernist dreams of self-reliance…  The film’s 
main generic achievement is to recall  melodrama 
to its original function, that is  integrating margina-
lized people and their languages into a mainstream 
culture. It also provides the film’s most crucial ironic 
edge in its implicit suggestion that, in order to do 
so, melodrama  has to first invent a mainstream. (A. 
Rajadhyaksha & P. Willemen, op.cit.)

There is something dreamlike and ambivalent about 
the film: the past and present flow into each other. 
Words embody images of startling beauty and 
mystery. Both Tagore the poet and Tagore the painter 
appear to inhabit the film.
Tagore had begun to paint a few years before writing 
this book and the dialogues, the young woman and 
man often spring out of some dark unconscious state, 
the way Tagore’s words materialize into doodles and 
later into forms and images.
(Madhu Jain, Disturbing view. Char Adhyay: Tagore 
novel adaptation is set to create ripples, 1997, http://
indiatoday.intoday.in/)

Come vola il corvo è un’esplorazione estetica dei 
lavori dell’eminente pittore Akbar Padamsee, artista 
indiano contemporaneo considerato tra i pionieri 
della pittura indiana moderna. Dipinti a olio, emulsioni 
plastiche, acquarelli, sculture, incisioni, computer 
grafica e fotografia sono i vari mezzi con cui ha 
lavorato nel corso degli anni. Ha lavorato anche 
come regista, scultore, fotografo, incisore e litografo. 
Insignito nel 1962 del premio Lalit Kala Ratna dalla 
Lalit Kala Akademi, l’Accademia Nazionale delle Arti 
indiana, ha inoltre ricevuto il Kalidas Samman per 
le Arti Plastiche dal Governo di Madhya Pradesh nel 
1997 e, nel 2010, il Padma Bhushan, la terza maggiore 
onorificenza civile in India.
Il regista Kumar Shahani condivide con Padamsee 
l’interesse per l’arte, l’estetica e la filosofia, e discorre 
con l’artista attraverso il suono della città, la musica 
di Gnan e immagini che si avviluppano come un 
bozzolo in strutture di spazio medidativo. Prodotto 
dalla Pundole Art Gallery di Mumbai, il film rivela 
alcuni momenti essenziali nei processi cognitivi che 
si verificano nella vita di un quadro di Padamsee e la 
visione cinematica del lavoro di Shahani.

As the Crow Flies is an aesthetic exploration of the 
works by the eminent painter Akbar Padamsee, a 
contemporary Indian artist and painter, considered 
as one of the pioneers of Indian modern painting. Oil 
painting, plastic emulsion, water colour, sculpture, 
printmaking, computer graphics  and photography 
are the various mediums he has used over the years. 
He has also worked as a film maker, a sculptor, a 
photographer, an engraverand a lithographer. In 1962 
he was awarded with the Lalit Kala Ratna by the Lalit 
Kala Akademi, India’s National Academy of Arts; he 
also received the Kalidas Samman  for Plastic Arts  
from the  Madhya Pradesh Government in 1997 and 
in 2010 he was bestowed with the Padma Bhushan, 
India’s third highest civil honour.
Director Kumar Shahani has in common with 
Padamsee the interest for art, aesthetics and 
philosophy, and converses with the artist via the 
sound of the city, the music of Gnan, and images 
that spiral into cocoon-like structures of meditative 
space. Produced by the Pundole Art Gallery, Mumbai, 
the film reveals Shahani’s cinematic vision, as well 
as some crucial moments of the cognitive approach 
which gives life to a Padamsee painting.

As the Crow Flies
Musica / Music: Rupak 
Flauto / Flute: Kulkarni
Canzone / Song: Ramesh Panchal
Produzione Pundole Art Gallery
Documentario /Documentary, 2004, 22’
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Luca Miniero

Classe ’67, partenopeo di nascita, Luca Miniero si 
laurea in Lettere moderne a Napoli e comincia la 
carriera di regista a Milano, dove dirige svariate 
campagne pubblicitarie per marchi italiani e 
internazionali.
Si affaccia al mondo del cinema nel 1999 con un corto 
prodotto assieme all’amico e collega Paolo Genovese, 
Piccole cose di valore non qualificabile, seguito da 
una serie di fortunate collaborazioni.
Il primo lungometraggio arriva nel 2002. Dal sodalizio 
Miniero-Genovese nasce Incantesimo napoletano 
che inaugurerà la fortunata scia tematica del 
commediografo, caratterizzata dallo spiccato senso 
dell’umorismo con cui tratteggia i conflitti culturali 
che dividono l’Italia del sud da quella del nord.
Miniero si dedica anche al mondo televisivo, dirigendo 
due episodi di Nati ieri nel 2006 e rappresentando 
lo sguardo femminile sul mondo con Amiche mie nel 
2008, con un intramezzo filmico che porta il titolo 
significativo di Viaggio in Italia - Una favola nera.
Col suo talento e la sua sensibilità conquista anche il 
pubblico under 20 grazie a una nuova collaborazione 
con Genovese, Questa notte è ancora nostra, dove 
affronta la diversità tra la cultura italiana e quella 
cinese, apparentemente inconciliabili, contornata da 
una storia d’amore tra i due protagonisti.
La carriera cinematografica subisce una svolta, però, 
nel 2010 con Benvenuti al sud, shot-for-shot del già 
fortunato Giù al nord di Dany Boon. Il film consegue 
un successo tale da guadagnarsi il 7° posto nella 
classifica dei maggiori incassi in Italia di tutti i tempi 
e ottiene il consenso di buona parte della critica. 
Si tratta di una carrellata in chiave comica sugli 
stereotipi esistenti in Italia che dividono settentrionali 
e meridionali, talmente ben sviluppati e rappresentati, 
da meritarsi anche un plauso dal fumettista e regista 
italiano Sergio Staino.
L’azione di sensibilizzazione sui luoghi comuni 
portata avanti da Miniero continua con Benvenuti al 
nord, di nuovo campione d’incassi grazie a un cast 
brillante, riconfermato dal film precedente: attori già 
consacrati dal cinema italiano contemporaneo, come 
Claudio Bisio e Angela Finocchiaro, sono affiancati 
da un promettente Alessandro Siani, perfettamente a 

suo agio nel ruolo affidatogli da Miniero.
Dal 1° gennaio 2014 torna al cinema con Un boss 
in salotto. La nuova pellicola, stavolta, propone la 
frattura tra nord e sud come sfondo per il tema ben 
più delicato della camorra.
In primavera lo rivedremo protagonista del piccolo 
schermo con la regia di una fiction prodotta da Paolo 
Valsecchi sulla vita di Massimo Troisi: a vent’anni dalla 
morte del conterraneo, a Miniero spetta dunque la 
sfida di rivisitare la figura di un artista che ha più volte 
affermato di stimare e ammirare, un risultato che 
stimola una grande attesa, grazie al coinvolgimento e 
all’innegabile talento del nostro cineasta.

Luca Miniero was born in Naples in 1967 where he 
graduated in Modern Literature. He  moved to Milan 
and started his career as a director, supervising 
several advertising campaigns for Italian and 
international brands.
In 1999 he stepped into the world of cinema with a short 
movie called Piccole cose di valore non qualificabile 
(Small things of non-meaningful value), directed 
together with his friend and colleague Paolo Genovese, 
soon followed by a series of lucky collaborations. His first 
full-length movie appeared  in 2002. 
The Miniero-Genovese partnership produced 
Incantesimo napoletano (Neapolitan spell), which 
introduces  probably the most beloved theme of the 
playwright, who outlines with a great sense of humour 
the cultural gap between the north and the south of Italy. 
Miniero also worked for television and directed  two 
episodes of the series Nati ieri (Born yesterday) (2006); 
in Amiche mie  (My friends) (2008) he presented the 
female  outlook on the world, while the year before he 
worked on a film which bears a truly significant title: 
Viaggio in Italia - Una favola nera (Journey to Italy – A 
grim story). With his talent and sensibility he managed 
to win the trust of  under 20s, thanks to a film directed 
with the collaboration of Genovese and entitled Questa 
notte è ancora nostra (This night is ours), which deals 
with the differences between Italian and Chinese culture, 
apparently incompatible, by telling the  love story 
between the two protagonists. The turning point arrives 
in 2010 with Benvenuti al sud (Welcome to the South), 
a shot-for-shot of the famous Giù al nord (Down North)  
by Dany Boon. The movie was so successful that soon 
earned the 7th place in ranking among the highest-
grossing of all time in Italy and also convinced great part 
of the critics. The movie ironically presents  the Italian 
stereotypes which characterize the two different realities 
of the north and of the south. Everything is represented 
in a comic key, the themes are well developed and 
presented as to deserve the praise of the Italian famous 
cartoonist and director, Sergio Staino.
His wish to further investigate  the Italian clichés 
continues  with Benvenuti al nord (Welcome to the 
North), another box office hit   thanks to the amazing 
cast re-confirmed by the precedent movie, which 

includes famous actors of contemporary Italian 
cinema, such as Claudio Bisio and Angela Finocchiaro, 
together with a promising Alessandro Siani, who is 
perfectly at ease in the role
In January 2014 he returns to cinemas with Un boss 
in salotto (A boss in the sitting room). This time, the 
movie proposes the rift between north and south as 
the background to tell about the mafia. 
Next spring Miniero will go back to television directing  a 
fiction produced by Paolo Valsecchi on the life of  Massimo 
Troisi. Twenty years after the death of his fellow citizen, 
Miniero has the great honour and the hard challenge 
of bringing back to life an artist who Miniero himself 
has always admired and appreciated. He will certainly 
measure up this challenge with his undeniable talent.   

Incantesimo napoletano (co-diretto con/co-directed with 
Paolo Genovesi, 2002)

Nessun messaggio in segreteria (co-diretto con/co-directed 
with Paolo Genovesi, 2005)

Viaggio in Italia - Una favola nera (co-diretto con/co-
directed with Paolo Genovesi, 2007)

Questa notte è ancora nostra (co-diretto con/co-directed 
with Paolo Genovesi, 2008)

Amiche mie (2008)

Ho sposato uno sbirro 2 (2010)

Benvenuti al Sud (2010)

Benvenuti al Nord (2012)

Un boss in salotto (2014)

FILMOGRAFIA/FILMOGRAPHY
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Luca Miniero: la passione per il cinema 

Personalmente non guardo film per lavoro, ma per 
il piacere di andare al cinema, con un approccio 
che è quasi “di pancia”, istintivo. Fare il regista è una 
professione che svolgo con la giusta dose di passione, 
probabilmente la stessa che avrei avuto se fossi 
diventato un calciatore, attività a cui mi dedicavo 
in passato. Del resto si arriva a fare cinema quasi 
sempre per caso, non prefiggendosi un obiettivo di 
carriera. Il cinema è il lusso e l’onore di un grande 
incontro: è come l’amore, se ne insegui l’idea 
sperando che diventi la tua professione, rischi di non 
incontrarlo mai. 
Il cinema del resto fa parte di noi, è sorprendente, 
ha sempre la medesima vitalità, come del resto la 
radio, e conserva sempre la peculiare capacità di 
interpretare la società. Questo è vero anche nel caso 
dei film “natalizi”, nonostante sia un genere in crisi, che 
tuttora dimostrano una fondamentale propensione alla 
narrazione del reale. (Febbraio, 2014)

Luca Miniero nel cinema italiano d’oggi

Non molto tempo fa un critico vigile come Enzo 
Ungari tentava di mappare il cinema italiano 
creando artificiosamente strade e autostrade che 
incrociassero generi e autorialità. Quasi quarant’anni 
dopo, l’austero dissesto sociale praticato dai 
risolutori della crisi economica ha sfaldato i confini 
dei generi (non più legati a canoni storici, ma al 
quotidiano uso della tecnologia che detta i tempi di 
visione decretando, a seconda delle prospettive,  una 
“dittatura del pubblico” o una “democratizzazione 
del gusto”) e nei fatti aperto una via maestra alla 
nuova “commedia italiana”  percorsa con rara sagacia 
e successo di pubblico dagli indirizzi estetici di un 
drappello di agguerriti cineasti e sceneggiatori, 
tutti nati nella seconda metà degli anni sessanta. 
La pattuglia conta tra le sue più felici individualità 
Francesco Patierno (1964), Fausto Brizzi e Marco 
Martani (1968), Paolo Genovese (1966) e Luca 
Miniero (1967). Tale contesto pare consentire una 
riflessione “in progress” rispetto anche alle uscite in 
sala di questo primo trimestre cinematografico che 
vede, ad esempio, un leone del cinema italiano degli 
anni ‘80 come Carlo Verdone tentare un dialogo, 
tutto ancora da verificare nei risultati e nell’efficacia 
del rapporto e del tutto indipendentemente dal 
risultato al box office,  con le nuove generazioni. 
Infatti, tutti i registi nominati sembrano allontanarsi 
da quello che Lizzani in un rapido passaggio della sua 
Storia del Cinema chiamava  cinema di “mestiere” 
e  allargando lo spiazzo si potrebbero aggregare 
al movimento anche Giovanni Veronesi (1962) e 
Leonardo Pieraccioni (1965) e Gennaro Nunziante 
(1963), isolato “faber” del fenomeno Checco Zalone, e 

Luca Miniero: The passion for cinema

I personally don’t watch movies as a professional, 
but for the mere pleasure to go to the cinema, with 
an approach which I would define almost instinctive. 
Being a filmmaker is a job I carry out with a good de-
gree of passion, probably the same I would have had 
if I had become a footballer,  a sport I used to practice 
quite frequently in the past. Besides, I believe that 
one starts doing cinema almost by chance, without 
setting  a score of career. Cinema is the luxury and 
the honor of a great encounter, just like love: if you 
pursue this idea hoping to make it your job, you’ll end 
up never bumping into it.
Furthermore, cinema is part of ourselves, it is 
amazing, it always has the same vitality, as radio 
has, and it always preserves the peculiar ability to 
interpret society. This is true even in the case of the 
“Christmas” movies, which now are a declining genre, 
but still reveal an essential  inclination to narrate 
reality. (February, 2014)

Luca Miniero in contemporary Italian cinema

Some time ago cinema critic Enzo Ungari had tried to 
map Italian cinema by creating artificial intersections 
between  “ film genres and authorship. Almost forty 
years later, the social collapse, caused by the solvers 
of the economic crisis, has destroyed the bounda-
ries between genres (no longer connected to the 
traditional historical canons, but to the daily use of 
technology, which dictates the timing of the view, and, 
according to the different perspectives, it also deter-
mines,  a “dictatorship of the audience” or a “trend’s 
democratization”) and paved the way to the new 
“Italian comedy” with rare acuity and great public ac-
claim, thanks to the aesthetical addresses of a group 
of fierce directors and script-writers, all born in the 
second half of the Sixties, such as Francesco Patierno 
(1964), Fausto Brizzi and Marco Martani (1968), 
Paolo Genovese (1966) and Luca Miniero (1967). 
Within such contest we may take a look to the films 
released in this first trimester, which offer, among the 
others, the interpretation of Carlo Verdone, one of 
the most representative actors of the Italian cinema 
of the ‘80s,  who tries to open up  a dialogue with the 
new generations, a film still to be verified in its results 
and effectiveness, independently  from the box-office 
outcome. All the above-mentioned directors do not 
seem to fit with what Lizzani defined as “cinema di 
mestiere” in his History of Cinema and broadening 
the perspective we could include in this movement 
also Giovanni Veronesi (1962), Leonardo Pieraccioni 
(1965) and Gennaro Nunziante (1963), who created 
the “Checco Zalone phenomena”; on the international 
scene, we can mention Gabriele Muccino (1967) 
and Paolo Sorrentino (1970), with the success of his 

ancora guardando ad una dimensione internazionale, 
Gabriele Muccino (1967) e in ultimo il più giovane, 
Paolo Sorrentino (1970), che è il protagonista 
indiscusso, con l’affermazione hollywoodiana de 
La grande bellezza, della saldatura generazionale 
e geografica con i padri tutelari del cinema italiano 
(c’è Fellini, ma c’è nel mare di citazioni dotte, anche 
Eduardo e non si dimentichi che Sorrentino è 
autore di una magnifica ripresa televisiva di Sabato, 
domenica e lunedì con Toni Servillo).  Non si creda 
ad un caso  che nel cast del film di Sorrentino 
appaiono sia Verdone (“romano de Roma” che, in un 
rovesciamento di natali, da drammaturgo fallito torna 
al paese. Che non era l’incubo del riminese in trasferta 
capitolina Fellini?) sia Carlo Buccirosso (erede della 
grande tradizione drammaturgica napoletana). 
In tal senso si incrocia ed è esemplificativa la 
carriera di Luca Miniero che, in particolar modo, 
con il dittico Benvenuti al Sud e Benvenuti al Nord, 
mette d’accordo critica e pubblico toccando corde 
e sentimenti che stemperati dal riso tracciano 
gioie e illusioni di un paese sconfitto e lacerato da 
divisioni sempre più difficili da “rammendare”. Qui, 
la capacità di Miniero di sintonizzarsi su un’idea 
di Italia, confidenziale e possibilmente felice e allo 
stesso tempo drammaticamente tesa alla ricerca 
di un’identità sociale ed economica, gli consente 
di realizzare quel tipo di commedia “sentimentale 
e civile”, che con eleganza mette in scena anche 
nell’ultimo Un boss in salotto, di cui come nota Marco 
Giusti, il più eretico, se li avesse avuti, degli allievi di 
Ungari,  il cinema italiano ha assolutamente bisogno 
per trovare un suo pubblico. 

Fabio Francione 

The Great Beauty, which embodies the ultimate link 
with the Olympus of the Italian cinema (among the 
others, Fellini and Eduardo De Filippo; furthermore, 
we must remember  Sorrentino’s beautiful shots for 
the TV program Sabato, domenica e lunedì with Toni 
Servillo). It is not a coincidence that in Sorrentino’s 
last movie there are actors such as Verdone (one of 
the greatest Roman actors who plays the role of an 
unsuccessful playwright that decides to leave Rome 
to go back to his hometown: Fellini’s nightmare  when 
he moved to Rome) and Carlo Buccirosso (the heir 
of the great Neapolitan theatre). In this respect, Luca 
Miniero’s career is exemplifying: in particular, with his 
two movies Benvenuti al Sud and Benvenuti al Nord 
he satisfies both the critics and the audience and 
touches emotional chords, which define the joys and 
sorrows of a defeated country, torn apart by wounds 
too hard to mend. Miniero’s ability to understand Italy, 
a country which can be welcoming and jovial, yet at 
the same time in search for its social and economic 
identity, gifts him with the capacity to realize “sen-
timental and civil” comedies, as in his last movie Un 
boss in salotto (A boss in the living room). This is the 
kind of movie that Italian cinema desperately needs 
to find its audience, as noted by Marco Giusti, the 
more heretical of Ungari’s pupils,  if he had had any.

Fabio Francione
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Girato tra le immense distese di grano al confine 
tra Bisaccia e Calitri e in alcuni angoli suggestivi del 
centro storico di Bisaccia, il cortometraggio ha come 
protagonista il piccolo Armando, un bambino di 8 
anni cresciuto nei campi di grano. Tutti dicono di lui 
che è un sognatore: Armando, infatti, ama il mare pur 
non avendolo mai visto, e con la fantasia e genuinità 
propria dei bambini costruisce una nave che salpa sul 
mare di spighe mosse dal vento. Il sogno di Armando 
diventa metafora della pasta Grano Armando 
prodotta dalla De Matteis Agroalimentare a cui il corto 
si lega, nel segno di un piacere nato sessant’anni fa 
e tuttora incontaminato, un valore genuino come la 
creazione ludica di un bambino. 
Nella campagna ideata da Red Cell e realizzata dalla 
Filmmaster Productions, Luca Miniero è riuscito con 
emozioni e ironia a creare il quadro di rapporti umani 
che danno vita al mondo agricolo da cui nasce il 
grande pastificio campano. 

Shot in the sweeping stretch of wheat at the limit 
between Bisaccia and Calitri and in some striking 
spots in the historical centre of Bisaccia, this short 
movie’s main character is the little Armando, a 8-year 
old boy grown in the wheat fields. Everybody says he 
is a dreamer: indeed, Armando loves the sea, even if 
he has never seen it, and thanks to the fantasy and 
candour typical of children he builds a ship which sets 
out in a sea of spikes blown by the wind. Armando’s 
dream becomes a metaphor of Grano Armando’s pasta, 
made by De Matteis Agroalimentare the short refers to, 
testifying a  a pleasure born sixty years before and still 
uncontaminated, a pure value, lile a kid’s playful creation.
In the campaign created by Red Cell and made by 
Filmmaster Productions, through emotions and irony 
Luca Miniero succeeds  in giving us a clear description 
of the human relationships which give life to the  rural 
environment where the famous pasta factory has been 
founded in the Campania region. 

Il Sogno di Armando / 
Armando’s Dream
Scritto e diretto da / Written and directed by Luca Miniero 
Art Director: Elisa Anzini 
Cinematographer: Federico Angelucci
Cast: Paola Casella, Armando De Matteis, Vasco Ippoliti
2012, 8’, Filmmaster Productions 

concorso 
internazionale
international 
competition
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C’era una volta una Principessa che viveva in una 
torre d’avorio con la sua matrigna. Ma la sua vita 
cambiò drasticamente quando incontrò il suo 
Principe Azzurro.

Once upon a time there lived a Princess in an ivory 
tower with her Stepmother. But her life drastically 
changed when she met her Prince Charming.  

Endever After 
Regista / Director: 
Kunal Madan 
Whistling Woods International, 2013, 
Hindi, 10’
India

Durante un funerale, il fotografo scatta la foto di una 
ragazzina. Con i volti pieni di tristezza, i partecipanti 
alla cerimonia lasciano la stanza colma di fiori. Pian 
piano, ci si avvicina alla ragazza e si entra nella sua 
mente e nell’universo della morte.

During a funeral, the photographer takes a picture of 
a little girl. With sorrowful faces, the mourners leave 
the room, which is full of  flowers. Little by little, we 
get closer to that girl, we enter into her mind and into 
the universe of death.

Memento Mori  
Regista / Director: 
Daniela Wayllace
La Cambre Arts Visuels ENSAV Bruxelles, 2012, 
no dialogue, 09’ 
Belgium/Bolivia

Questa è la storia del piccolo Giulio, che durante la 
cena viene mandato in cantina a prendere del vino…

This is the story of  Giulio, a child who during a dinner 
is sent to the cellar to get some wine….

I See Monsters 
Regista / Director: 
Federico Alotto
Conservatorio G.Verdi Torino, 2013, 
no dialogue, 15’
Italy

Questa è la storia di un uomo alla ricerca di una donna 
che crede di aver conosciuto un anno prima. L’amore, 
la poesia e l’assurdo, protagonisti di questo omaggio 
a un film francese.

This is the story of a man who is looking for a woman 
he believes he has met a year before. Love, poetry and 
absurd in this tribute to a mythical French movie.

El año pasado en Mardelplá 
-  Last Year at Mardelplá 
Regista / Director: 
Santiago Korovsky, Celeste Contratti 
UBA Universidad de Buenos Aires, 2013, 
French, 4’
Argentina

Gli anni ’90, una colorata decade di pop e leggerezza: 
la quindicenne Fila e la sua cricca li vivono in pieno. Fila 
è popolare tra i suoi amici perché è cool, sfacciata e 
appariscente. Ma anche Gülcan lo è, il che la rende la rivale 
di Fila. Quando Fila si innamora del sensibile spacciatore 
ventisettenne Artur, nasconde la loro relazione, dal 
momento che Artur è considerato un disgraziato dai 
suoi amici. Ma Gülcan rivela il segreto di Fila.

The 90’s, a colourful decade of pop and shallowness: 
15-year old Fila and her group of friends are in the 
middle of all this. Fila is popular among her friends, 
because she is cool, shameless and loud. But so is 
Gülcan, Fila’s rival.  When Fila falls in love with Artur, a 
27 year-old drug dealer, she hides their relationship, 
since Artur is considered a loser by her friends. But 
Gülcan will reveal Fila’s secret. 

Nicht Den  Boden Berühren 
- Don’t Hit The Ground 
Regista / Director: 
Mia Spengler
Filmakademie Baden-Württemberg, 2013, 
German, 30’ 
Germany

Andrés, un giovane corrispondente di guerra, indaga 
sulle applicazioni della tortura durante i conflitti. Il 
suo incontro con un ex-militare argentino lo porterà 
a inoltrarsi maggiormente nelle indagini, spinto dal 
peso dei ricordi.

Andrés, a young war correspondent, is investigating 
the application of torture during conflicts. His 
encounter with an Argentinean former soldier will stir 
in him the need to go further in his enquiries, spurred 
on by the burden of memory.

T’adhib 
Regista / Director: 
Raquel Bedìa
ECAM, 2013, 
Castilian, 14’
Spain
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Quando qualcuno ci lascia, è sempre detto che ci 
sia qualcun altro pronto ad aspettarci? Ecco come 
una donna, all’apice della tristezza, trova conforto in 
vecchi ricordi.

When somebody leaves us, is there always someone 
waiting for us?  This is all about a woman driven to 
extreme sadness, who finds peace only in  her old 
memories.

Amidst Dark 
Regista / Director: 
Sohini Singh
Whistling Woods International, 2013, 
Hindi/English, 10’
India

John prosegue nella stessa monotona routine 
impiegatizia per raggiungere la desiderata 
promozione, finché degli eventi inaspettati lo 
costringono ad aprire gli occhi su qualcosa di più 
grande. 

John goes through the same monotonous office 
routine to get his desired promotion, until unexpected 
events force him to open his eyes to something 
greater.

Out of the Ordinary 
Regista / Director: 
Tommy Kinnerup 
The Animation Workshop, 2013, 
English, 7’ 
Denmark 

Un vecchio lupo di mare di nome Fritz vuole 
cominciare il suo ultimo viaggio verso il mare. Dopo 
la morte dell’amata moglie Frieda non ha la forza 
di continuare a vivere da solo al mare. Un giovane 
uomo, costretto a passare del tempo con lui, ne sarà 
sempre più affascinato. “Sweet sea breeze” racconta 
il desiderio e la passione che è dentro tutti noi, anche 
se non lo sappiamo. Non ancora.

Old sea dog Fritz wants to start his final journey to 
the sea. After the death of his beloved wife Frieda, he 
has no longer the  strength to continue life on his own 
at sea.  A young man, who is forced to spend some 
time in the old man’s company,  is more and more 
fascinated by Fritz.” Sweet sea breeze” tells about the 
desire and the passion which are inside each of us, 
even if we are not aware of it. Or at least, not yet.

Süße Seeluft - Sweet  Sea  
Breeze
Regista / Director: 
Stefan  Siebert, Thomas Hessmann 
FH Aachen, 2013, 
German, 19’
Germany

Il film ritrae un momento della vita dei civili siriani 
durante l’attuale guerra. Una donna è stata colpita in 
una strada di Aleppo e suo figlio è in stato di shock. 
Mentre sua madre si spegne a causa delle ferite, un 
gruppo di ribelli arriva per stanare i cecchini. Ma chi 
si prenderà cura della donna? Non c’è speranza, fino 
all’arrivo di uno sconosciuto sulla scena.

The film portrays a moment in the life of Syrian 
civilians during the ongoing Syrian Civil War. After a 
woman is shot in a street in Aleppo, her son is in a state 
of shock. While his mother is bleeding to death, a group 
of rebels arrives to drive out the enemy snipers. But 
who is taking care of this woman? There is no hope, 
until  an unknown young man arrives on the scene.

God is the Greatest 
Regista / Director: 
Kai Gero Lenke 
Columbia University School of the Arts, 
Arabic, 11’
USA/Germany

Il ritmo urbano ci porta a vivere nella routine, il che 
spinge il singolo individuo alla ricerca e al bisogno di 
attenzione. La scelta della mera azione dell’intuito, 
l’aspetto spirituale e nobile del sé. 

Urban city life encourages routine actions, and this 
enhances the need for attention in each  single 
individual. Choosing to act according to instinct, the  
spiritual and noble aspect of one’s self. 

Deactivate 
Regista / Director: 
Adi Segal
Bezalel Academy of  Arts and Design Jerusalem, 2013, 
Hebrew,  20’
Israel

Alessandro e Juanito coronano il proprio sogno, sposandosi a 
Oslo nell’estate del 2012. Insieme a loro, vengono ripercorse 
le tappe fondamentali della storia, dal primo incontro fino 
al giorni del fatidico sì. Il documentario viaggia su due livelli 
apparentemente distinti: quello legato alla testimonianza di 
questi due uomini e quello riferito all’immaginario collettivo 
del matrimonio italiano, che riaffiora attraverso l’utilizzo di 
home movies e le memorie di alcune giovani spose.

Alessandro e Juanito fulfil their dream by getting married in 
Oslo in summer 2012. Thanks to them we can revive some 
of the most important moments of their relationship, from 
their first date to their wedding.  The movie runs on two 
different levels:  the one telling about these two men’s 
lives, the other reporting the idea of the typical Italian 
wedding, which  emerges thanks to the use of home 
movies and through the memories of some young ladies.

Senza velo – Beyond the Veil
Regista / Director: 
Collettivo Flowing (Maria Alba, Graziana 
Saccente, Nicola Leone, Alice Lorenzon, 
Amedeo Abello) 
IUAV Venezia, 2013, 
Italian, 15’
Italy
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Mirko deve affrontare la sua più grande paura: 
indossare gli occhiali. È l’unico modo per finire la 
verifica di Storia. Ma cosa succederebbe se lo vedesse 
la bambina di cui è innamorato?

Mirko has to cope with his biggest fear: wearing 
glasses. It is the only way to complete his  History 
test. But what happens if the little girl he has fallen in  
love with sees him?

Shame and Glasses 
Regista / Director: 
Alessandro Riconda
Politecnico di Torino, 2013, 
Italian, 7’
Italy

Javi, Fer e Miguel sono tre amici che vagano per la 
città in cerca di divertimento. Questa notte hanno 
preparato qualcosa di speciale. 

Javi, Fer and Miguel are three friends who roam 
the city looking for fun. Tonight they have prepared 
something special. 

Los demonios – Demons 
Regista / Director: 
Miguel Azurmendi
Ecam, 2013, 
Castilian, 13’
Spain

È la storia della piccola Bahar, che non riesce a essere 
davvero una bambina a causa delle circostanze in 
cui si trova. E’ in fuga con suo padre dalla Siria in 
Germania. Per lottare contro le sue paure e difendersi 
dai pericoli, crede di essere in grado di rendersi 
invisibile chiudendo gli occhi.

This is the story of Bahar, a little girl who is unable 
to be a child due to the  life she is forced to live.  She 
is escaping with her father from Syria to Germany. 
In order to fight her fears and protect herself from 
danger, she believes she can become  invisible by 
shutting her eyes.

Bahar  im  Wunderland - Bahar  
in  Wonderland 
Regista / Director: 
Behrooz Karamizade
School of Arts and Design Kassel, 2013, 
Persian/German, 16’
Germany/Iran

Spinti da sogni di gloria e di fama, due ragazzi 
partono a caccia del tesoro. Durante il loro viaggio 
epico scopriranno che ci sono pericoli più grandi dei 
totem antropofagi e più grandi premi della ricchezza 
e della fama. 

Inspired by dreams of glory and fame, two young boys 
set out on a treasure hunt. On their epic journey they 
will soon discover that there are greater dangers than 
flesh eating totem-poles, and greater rewards than 
wealth and fame.

The Reward 
Regista / Director: 
Mikkel Mainz Elkjær, Kenneth Ladekjær 
The Animation Workshop, 2013, 
no dialogue, 9’
Denmark 

Il protagonista arriva in tempo, sicuro che un 
comportamento ben pacato e l’onestà faranno 
conquiste. Mentre aspetta, la rete lentamente si 
restringe. L’ultimo western.

The main character arrives well on time, confident 
that a smooth and good behaviour and honesty will 
make him succeed.  While he is waiting, the net slowly 
tightens. The last western. 

Rendezvous 
Regista / Director: 
Antero Sälpäkivi
Turku Arts Academy, 2013, 
Finnish, 10’ 
Finland

Sono fortunato, vivo in Norvegia, una terra che mi 
tutela dalla discriminazione. Quando mi dissero che 
alla mia classe era permesso di fare un viaggio a 
Marrakech, la mia mente si riempì di curiosità. Volevo 
andare lì per scoprire come vivevano i gay.

I am a lucky person, I live in Norway, a country where 
I suffer no prejudice.  When I was told that my class 
could travel to  Marrakech, my mind filled with 
curiosity.
I wanted to go there to dicover  how gays lived. .

En homo i Marrakech - A 
Gay in Marrakech 
Regista / Director: 
Bård Faker
Westerdals School of Communication Oslo, 2014, 
Norwegian/English, 13’
Norway/ Morocco
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Una storia d’amore che va oltre i confini di spazio e 
tempo.

A love story which  goes beyond time and space.

Tokyo chikemuri daisatsujin 
- Blood Splattered at Tokyo 
Regista / Director: 
Setsuya Kukinuma 
Waseda University, 2013, 
Japanese/Italian, 16’ 
Japan

Una sondaggista porta avanti il suo incarico di 
far convalidare i moduli d’inchiesta per conto di 
un’agenzia.

A survey agent keeps her task of getting surveys 
forms billed for an agency.

Proyojon – Need  
Regista / Director: 
Debdatta Sengupta
Satyajit Ray Film & Television Institute, 2013, 
Bengali,  10’
India

Carl, un giovane e avido poliziotto di confine, è 
ansioso di finire il suo turno. Mentre si annoia con il 
compagno Franz, ritrovano il cadavere di un suicida 
nella foresta vicino al confine austriaco. Franz intravede 
un’opportunità per divertirsi con il suo collega e si presta 
a dargli istruzioni su come rendere il corpo un problema 
degli austriaci. Sembra andare tutto bene, ma gli 
austriaci hanno già visto questo corpo in precedenza.

Carl, a young and eager border cop, is anxious to 
finish his shift. While he and his partner Franz are 
getting bored, they discover a suicide victim in the 
woods just near the Austrian border. Franz realises 
this as an opportunity for a bit of fun, and sets about 
instructing his younger colleague on how to make the 
body a problem for the Austrians.  It all seems to work 
well, but the Austrians have seen this body before.

Border Patrol 
Regista / Director: 
Peter Baumann
The Northern Film School Leeds Metropolitan 
University, 2013, 
German, 14’ 
UK/Germany

In una città del nord Italia, un giovane torna a casa 
e scopre la sua sorella sedicenne in lacrime. Lei 
racconta di essere stata brutalmente violentata da 
due rumeni. L’uomo cerca gli aggressori e il vicinato 
organizza una marcia di solidarietà. La tensione 
comincia a salire…

In a town in Northern Italy a young man returns home 
and discovers his 16-year-old sister in tears. She tells 
him that two young Rumanian  guys have brutally 
raped her. The man goes in search of the attackers 
and the neighbourhood organizes a solidarity march, 
The tension begins to rise…

Gli immacolati  
Regista / Director: 
Ronny Trocker 
Le Fresnoy, 2013, 
Italian, 13’ 
France/Italy

Miguel e Jaime sono amici da quando erano giovani 
musicisti rock. Adesso hanno entrambi più di 70 
anni e Jaime, malato di Alzheimer, vive in una casa di 
riposo. Miguel va a fargli visita quasi ogni giorno, ma 
tutto viene stravolto con la notizia del trasferimento 
di Jaime.

Miguel and Jaime have been friends since they were 
young rock musicians.  Both are over 70, and Jaime, 
afflicted by Alzheimer’s, lives in a residential home. 
Miguel visits him almost every day, but everything is 
going to change with the news of Jaime’s transfer.

Irrompibles – Unbreakable 
Regista / Director: 
Luis Grajera
ECAM, 2013, 
Castilian, 12’ 
Spain

Amel è una donna delle pulizie in un albergo, ma 
spera di diventare un’attrice.  Dopo un provino per 
una produzione straniera, finalmente ottiene una 
parte nel film. Riuscirà a superare gli ostacoli che si 
frappongono tra la vita quotidiana e il suo sogno?

Amel is a cleaning woman in a hotel, who hopes to 
become an actress. After an audition by a foreign 
production company, she finally  gets the role in the 
film. Will she be able to overcome all the obstacles 
which separate everyday life from her dream? 

Amel  
Regista / Director: 
More Raça
Faculty of Arts University Hasan Prishtina, 
Albanian/English, 2013, 23’ 
Kosovo
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“Evergreen” è una biblioteca magica dove gli scrittori 
diventano immortali donando le loro storie. Seguiamo 
Talisa, un’operatrice ecologica che ha qualcosa di 
speciale, percepibile solo dai “wricruiters” (writers + 
recruiters). Riuscirà Talisa a guadagnare la sua vita 
sempreverde?
 

“Evergreen” is a magic library where writers become 
immortal just by donating their stories. We follow 
Talisa, a refuse collector who has got something 
special that only “wricruiters” (writers + recruiters) 
can perceive. Will Talisa be able to reach her 
evergreen life?

Evergreen 
Regista / Director: 
Ilaria Bendazzi
Arts University College Bournemouth, 2013, 
English, 12’ 
UK/Italia

Una violinista suona disperatamente contro la sua 
stessa esistenza. Lo sforzo, il superamento e la lotta 
sono l’unica guida per raggiungere i propri sogni. 
Il tentativo di perseguire la perfezione lascia sul 
suo corpo delle stimmate; tuttavia, nulla sembra 
importare quando l’obiettivo consiste nella completa 
libertà, senza alcuna restrizione…

A violinist desperately plays against her own 
existence. The effort, the overcoming and the struggle 
are the only guide to reach her dreams. The attempt 
to achieve perfection leaves stigmas on her body; 
however, nothing seems to matter when the objective 
consists of total freedom, without no restrictions...

Stringless 
Regista / Director: 
Alberto Diaz Lopez 
Rey Juan University Madrid, 2013, 
no dialogue, 14’
Spain

Due figure di marzapane si animano su una torta 
nuziale e cominciano a scolpire il matrimonio perfetto 
nella glassa del dolce. Un film che mostra i risvolti 
dolce-amari con cui la vita affettiva viene alterata 
dalla routine quotidiana, dalla mancanza di sforzi e 
dal dissolversi dell’interesse. 

Two marzipan figures come to life on top of a wedding 
cake and start to sculpt the perfect marriage out 
of cake icing. A film that shows the bitter-sweet 
way in which every-day routine, lack of efforts and 
the less intense  interest for the partner can affect 
relationships.

Wedding Cake 
Regista / Director: 
Viola Baier 
Filmakademie Baden-Wüttenberg, 2013, 
no dialogue, 9’
Germany

Due giovani uomini, un siriano e un palestinese, fanno 
entrare di nascosto i rifugiati in Europa. Mentre le 
frontiere turche hanno ancora vie d’accesso, la Grecia 
barrica le sue con il supporto europeo. I giovani fanno 
i bagagli, si spostano, a volte ce la fanno, a volte no. 

Two young men, one Syrian and the other Palestinian, 
smuggle refugees to Europe. While the Turkish border 
still has some entry routes,  Greece barricades its 
borders with the support of other European countries. 
The guys pack, they move, sometimes they make it, 
sometimes they don’t.

Nacht Grenze Morgen - Two 
at the Border 
Regista / Director: 
Tuna Kaptan, Felicitas Sonvilla
University TV & Film Munich, 2013,  
Arabic, 30’
Germany/Austria 

Una coppia nei tre stadi della relazione: “la vie en 
rose”, pilota automatico e infine… la fine.

A couple throughout the three stages of their 
relationship: “la vie en rose”, auto pilot and finally… 
the end.

Piloto automático – 
Autopilot 
Regista / Director: 
Lucía Agosta
Universidad del Cine, Buenos Aires, 2013, 
Spanish, 19’ 
Argentina

La storia di una giovane ragazza, Rita, il cui corpo è 
cambiato a seguito della poliomelite. Una ragazza che ha 
fatto della malattia una sfida, che l’ha portata a migliorare 
la condizione sociale della famiglia; dalla spelonca del 
quartiere povero dove abitava a una vera casa, da uno 
stato di analfabetismo nel suo viaggio verso una nuova 
alba. La storia mostra come Rita diventerà il membro più 
forte della sua famiglia, in cui la madre può trovare un 
supporto, rivelando la relazione tra madre e figlia. 

The story of a young girl, Rita, whose body has  changed 
after suffering from polio.In spite of her disability, the girl 
takes life as a challenge and brings her family to a better 
status. From the slum hut to a concrete house, from 
illiteracy to being literate in her journey towards a new 
dawn. The story unfolds to show Rita as the strongest 
member of the family, the supporting girl her mother can 
rely on. In a way, it reveals a mother-daughter relationship.

Towards the Silver Lining  
Regista / Director: 
Bhabani Tamuli
Satyajit Ray Film & Tv Institute, 2013, 
Hindi, 20’
India
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Spazio: due pianeti stanno morendo, cadranno l’uno 
sull’altro. Quant’è la potenza di quell’impatto? Cosa 
decide tutto? 
Terra: il protagonista perde la persona di cui è 
innamorato e inizia un viaggio che lo porterà in 
profondità dentro di sé, dove la razionalità lascia spazio 
a emozioni e intuizioni, dove avvertirà la presenza di 
qualcosa di eterno e misterioso che lo guiderà. 

Space: two planets are dying, they will soon crash into 
one another.  How strong will the impact be? What will 
decide anything? 
Earth: the leading character loses the beloved 
one and starts an inner journey, where rationality 
is replaced by emotions and intuitions, guided by 
something eternal and mysterious.

Arto fantasma
Regia / Director: 
Alberto Frigo
2013, 09’ 57’’
Italy

Un intreccio tra realtà e sogno, interno ed esterno, 
bianco/nero e colore nel quale il protagonista trova 
pace solo nel suo tramonto onirico, di fronte al quale 
può solo addormentarsi serenamente per risvegliarsi di 
nuovo in una realtà senza colore.

A plot between reality and dream, inside and outside, 
black/white and colour, in which the leading character 
finds tranquillity just in his own dreamlike sunset, 
where he can peacefully fall asleep and wake up again 
in a colourless reality.

Realtà
Regia / Director: 
Gianluca Bozzini
2013, 04’ 39’’
Italy

Quali caratteristiche deve avere il lavoro ideale? 
Quelle ideate da Calvino in “Lezioni americane”: 
rapidità, esattezza, leggerezza, visionarietà, 
molteplicità. Così anche il nostro “lavoro” di studenti 
può diventare davvero straordinario. 

What characteristics should the ideal job have?  
Those described by Calvino in his work “American 
lessons”: speed, accuracy, agility, brightness, 
multitask. This is how our “job” as students can 
become extraordinary.

Il lavoro che ci piace 
Regia / Director: 
Francesca Moresco
2013, 14’ 08’’
Italy
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La quarta edizione del Ca’ Foscari Short Film Festival 
prevede i seguenti riconoscimenti:

I premio (senza possibilità di ex-aequo) 
Concorso Internazionale
I premio (senza possibilità di ex-aequo) 
Concorso Veneto

Menzione speciale per i film in concorso:
•	Il premio Volumina, per l’opera che offre il miglior 

contributo al cinema come arte.
•	Il premio RaroVideo al film studentesco più libero, 

eccentrico, illegale e anti-accademico. 

Inoltre, è prevista l’assegnazione di una menzione 
speciale da parte di VideoConcorso Pasinetti 
nell’ambito del Concorso Scuole del Veneto. 

The fourth edition of Ca’ Foscari Short Film Festival 
will award the following prizes and special mentions:

Grand Prix (with no ex-aequo condition) 
International Competition
Grand Prix (with no ex-aequo condition) Veneto 
Competition

Award to the movies taking part in the competition:
•	The Volumina award to the movie which will offer 

the most significant contribution to cinema as an 
expression of art.

•	The RaroVideo award to the most eccentric, free, 
illegal and anti-accademic movie 

Moreover, on behalf of the VideoConcorso Pasinetti, 
a special award will be assigned to the work from the 
Veneto High School Competition section.

PRogramMI 
SPECIALI
SPECIAL 
programs
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Il mondo di IGORT
IGORT’S WORLD	

Igor Tuveri, Igort, cagliaritano classe ‘58, si trasferisce 
non ancora ventenne “in continente”, a Bologna, dove 
sul finire degli anni Settanta inizia la sua carriera. 
Esordisce su Linus nel 1981 e l’anno successivo, con 
Mattotti, Brolli, Carpinteri, Jori e Kramsky, fonda il 
collettivo artistico Valvoline, in cui si sperimentano 
nuove soluzioni attorno al medium fumetto e 
si cercano nuove soluzioni che vanno verso il 
superamento e la sovversione delle regole formali, e 
non solo, del fumetto d’avventura tradizionale — un 
tratto che caratterizzerà tutta la produzione artistica 
di Igort.
Nel corso degli anni Ottanta pubblica su riviste 
italiane e internazionali, tra le quali Linus, Frigidaire, 
Metal Hurlant, L’echo des Savanes; inoltre inizia la sua 
collaborazione con il musicista giapponese Ryuichi 
Sakamoto, e i suoi disegni diventano tessuti, abiti, 
tappeti, serigrafie, sculture, giocattoli. Il suo legame 
con il Giappone prosegue negli anni Novanta, durante 
i quali pubblica regolarmente in terra nipponica.
Nel 2000 fonda con Carlo Barbieri e Simone Romani 
la casa editrice Coconino Press, che fa conoscere 
in Italia i capolavori internazionali del graphic novel, 
contribuendo anche nel nostro paese a svecchiare la 
concezione riduttiva del “fumetto”. 
Igort ha al suo attivo anche esperienze in campo 
musicale (5 album, vari singoli) e ha lavorato 
come autore e conduttore radiofonico. Ha inoltre 
collaborato nel campo del design con Studio Alchimia, 
Swatch, Alessi, Memphis ecc. È stato invitato a 
esporre alla Biennale di Venezia del 1994 e collabora 
con numerose riviste  nazionali e internazionali.
Negli ultimi anni si è dedicato al reportage disegnato, 
viaggiando e risiedendo a lungo nei Paesi dell’ex 
Unione Sovietica e realizzando una trilogia che 
comprende Quaderni ucraini, Quaderni russi e Pagine 
nomadi.
Numerosissime le sue opere che hanno ricevuto 
riconoscimenti e premi, tra le quali ricordiamo: il 
Gran Premio Romics e il Premio Miglior libro dell’anno 
al Frankfurt Bookfair per 5 è il numero perfetto 
(2003); il Premio Miglior libro dell’anno a Napoli 
Comicon per Fats Waller (2006); il Premio speciale a 
Napoli Comicon per Quaderni Ucraini (2011) e Libro 
dell’anno a Quaderni russi sempre a Napoli Comicon. 
I suoi libri sono stati pubblicati in una ventina di Paesi. 

Igor Tuveri, Igort, was born in Cagliari (Sardinia) in 
1958 and  moved “to the continent” before he was 
twenty. He settled in  Bologna, where he started his 
career at the end of the ‘70s.  
In 1981 he debuted by collaborating with Linus and 
the following year, together with Mattotti, Brolli, 
Carpinteri, Jori and Kramsky, he founded the artistic 
group called Valvoline, which experimented new 
solutions around the comics medium and looked 
for new solutions that went towards overcoming the 
formal rules of the traditional comics – an attitude 
which characterizes all Igort’s  artistic production.
In the ‘80s he published in Italian and international 
magazines, including Linus, Frigidaire, Metal Hurlant, 
L’Echo des Savanes. He also began his collaboration 
with the Japanese musician Ryuichi Sakamoto, and 
his drawings became fabrics, garments, carpets, 
serigraphs, sculptures, toys. Igort’s bond with 
Japan continued in the Nineties when he  regularly 
published in that country .
In 2000 he founded the publishing house Coconino 
Press, in collaboration with Carlo Barbieri and Simone 
Romani. Aim of this initiative was to publish in Italy 
the international masterpieces of graphic novels, thus  
contributing to re-elaborate the reductive conception 
of the “comic book” in this country.
Igort has also some experience in the field of music 
(5 albums, several single hits) and has worked as 
author and presenter for radio programmes.  He has 
collaborated in the design field with Alchemy Studio, 
Swatch, Alessi, Memphis.  In 1994 he was invited to 
expose at the Venice Biennale. He presently writes for 
several  national and international journals .
In recent years he has started to “draw” his reports 
and has travelled to and resided for a long time in 
countries of the former Soviet Union. This experience 
produced a trilogy which includes Quaderni ucraini 
(UkrainianNotebooks), Quaderni russi (Russain 
Notebooks) and Pagine nomadi (Itinerant pages).
A lot of his works have received honors and awards, 
such as the Grand Prix Romics and the Prize for the 
Best Book of the Year at the Frankfurt Bookfair for his 
work entitled 5 è il numero perfetto (2003) (5 is the 
perfect number, 2003), the Prize for the Best Book 
of the Year at the  Comicon Naples for Fats Waller 
(2006), the special Prize at Comicon Naples for 
Quaderni ucraini (2011) (Ukrainian Notebooks, 2011).
His books have been published in over twenty 
countries. 
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Bibliografia essenziale 
Goodbye Baobab (con Daniele Brolli), 1984 
Il letargo dei sentimenti, 1986
L’inferno dei desideri, 1988
Sinatra, 2000
5 è il numero perfetto, 2002 
Fats Waller (su testi di Carlos Sampayo) 2004
Alligatore: dimmi che non vuoi morire (con Massimo 
Carlotto), 2007
Parola di Chandler (tradotto da Sandro Veronesi, su 
testi di Raymond Chandler), 2011
La trilogia Baobab 2006-2009
Quaderni Ucraini 2011
Quaderni russi 2012
Pagine Nomadi 2012

Nel Dicembre 2013 è uscito per la prima volta in 
volume unico, dopo essere stato pubblicato a puntate 
una trentina di anni fa, Sinfonia a Bombay. 

Bibliography:
Goodbye Baobab (with Daniele Brolli), 1984
Il letargo dei sentimenti, 1986; The hibernation of 
feelings, 1986
L’inferno dei desideri, 1988; The hell of desires, 1988
Sinatra, 2000 
5 è il numero perfetto, 2002; 5 is the perfect number, 
2002
Fats Waller (on texts by Carlos Sampayo) 2004 
Alligatore: dimmi che non vuoi morire (with Massimo 
Carlotto), 2007; Alligator, tell me you do not wish to 
die, 2007
Parola di Chandler (translated by Sandro Veronesi, on 
texts by Raymond Chandler), 2011
The Baobab trilogy 2006-2009 
Quaderni ucraini, 2011; (Ukrainian Notebooks) )
Quaderni russi, 2012; (Russian Notebooks)
Pagine nomadi, 2012. (Itinerant pages)

In December 2013 Symphony in Bombay  was 
published for the first time in a single volume, after 
having appeared in installments 30 years before.



4948

SINFONIA A BOMBAY

Un racconto di destini incrociati a Bombay, “la città 
dei rendez-vous, di ricordi infiniti e di passioni che 
non vogliono morire”. Ispirato alla storia vera di una 
danzatrice rapita dal suo spasimante e rinchiusa in un 
harem per 17 anni.

Quando scoprii il racconto di Elissa Rhais, sulle pagine 
di Repubblica, era il 26 Maggio 1982. Ero al mare con 
Patrizia, che mi disse, “questa è una storia per te”. 
Lessi con attenzione la vicenda di una donna, rapita 
e tenuta segregata in un harem per diciassette anni. 
E poi, alla morte dell’aguzzino,  liberata da un nipote 
che lei segregò a sua volta e sedusse, raccontandogli 
storie di prigionia, e di harem, segreti inconfessabili.  
Intravidi un gioco di specchi deformanti e un labirinto 
di passioni che mi intrigò moltissimo. Al punto che 
dopo qualche mese la storia era sul mio tavolo da 
lavoro, e cominciava a prendere corpo. Vignetta dopo 
vignetta. Decisi di trasporre la vicenda in India.
Ancora oggi conservo l’articolo di giornale con tutte le 
mie annotazioni dell’epoca. 
Leggo: “riflessioni attraverso l’occhio di vetro. Se 
lo leva la notte, rimane una cavità funebre. Pensa 
costantemente all’India, suo sogno proibito, ma la 
morsa di Teda è troppo forte. Lo tiene incatenato”.
Chi fosse questa Teda è notizia persa nella nebbia 
del tempo. Forse la stessa Apa. L’occhio di vetro che 
riflette e considera è abbastanza agghiacciante, per 
l’Igort che trent’anni dopo rilegge i propri appunti; ma 
tant’è, l’autore in erba deciso a conquistarsi il proprio 
spazio tra i narratori a quadretti non transigeva. E 
soprattutto non arretrava davanti all’orrido. 
Il dolore, ricordo precisamente che cercavo questo, il 
dolore nell’esistenza, condito con spezie profumate, 
con i veli colorati e affascinanti, questa mi appariva la 
vita, all’epoca. Un territorio di racconto da indagare 
con spirito neo-Mondrian (…)
Pagina dopo pagina sentendo il grattare del pennino 
sul foglio, scoprendo io stesso cosa l’inchiostro 
rivelasse man mano, Sinfonia a Bombay vide la luce. 
Straziata da una stampa in rotativa che bruciava e 
mangiava i segni senza pietà la storia apparve dal 
gennaio al luglio 1983, su Alter Alter. 
Avevo paura, lo confesso, mentre lottavo con le 
scadenze, per cercare di tenere il punto, di mantenere 
forte e viva la tensione narrativa. Cosa che non 
sempre accadde. 
Fu allora che imparai a volare e a cadere e a rialzarmi 
battendomi via la polvere di dosso.
Per trent’anni ho atteso di ripubblicare questa storia, 
di renderla leggibile, stampata come si deve, credendo 
che fosse ancora una piccola cosa buona che avevo 
fatto. Ecco ora è rinata, ora dice quel che aveva da dire. 
Aparna Tagore racconta la sua storia. Ascoltatela, prego.

Igort, introduzione a Sinfonia a Bombay

SYMPHONY IN BOMBAY

A tale of crossed destinies in Bombay, “the city of 
rendez-vous, of infinite memories and passions that 
do not want to die.” Inspired by the true story of a 
dancer kidnapped from her lover and locked up in a 
harem for 17 years.

When I discovered the story of Elissa Rhais, on the 
pages of the  Repubblica, it was May 26, 1982. I was at 
the beach with Patrizia, who told me, “this is a story 
for you.” I read with attention the story of a woman 
who had been  kidnapped and locked away  in a 
harem for seventeen years. And then, on the death of 
the executioner, she had been set free by a nephew, 
who she in turn kept segregated after having seduced 
him by telling him stories of imprisonment, of  harems 
and of shameful secrets.
I caught a glimpse of a game of distorting mirrors and 
a maze of passions which intrigued me very much. To 
the point that after a few months the story was on my 
work table, and began to take shape. Cartoon after 
cartoon. I decided to set the story in India. I still have 
the newspaper article  with all my notes of the time.
I read: “…reflections through the glass eye. She gets it 
out at night, a funereal cavity remains. Thoughts are 
constantly of India, the secret dream,  but  Teda’s grip 
is too strong. She keeps him  chained”
Who this Teda really was remains  a mistery  lost in 
the mists of time. Perhaps Apa herself. 
The glass eye, which reflects and makes 
consideration of its own,  is quite chilling  for the 
Igort who reads his notes 30 years later. Anyway, the 
young author who had decided to conquer his own 
space and dimension had no time for compromise; 
furthermore, he did not fear horror. 
The pain, I clearly remember that is what I was looking 
for, the pain of existence, flavored with fragrant spices, 
with colored and fascinating veils. This is what life 
seemed to me, at the time. A territory of tales  to be 
investigated with a spirit like a neo-Mondrian (…)
Page after page, feeling the scratch of the pen on the 
paper, I slowly discovered what the ink was revealing: 
Symphony in Bombay saw the light. Torn by a printing 
press which mercilessly ruined the signs, the story 
appeared in Alter Alter between January and  July 1983..
I was afraid, struggling with deadlines and trying to 
keep the narrative tension always ‘on the edge’, a task 
which was not always achieved.  
It was then that I learnt how to fly, how to fall and rise, 
patting away the dust off myself.
For thirty years I have waited to re-publish this story, 
to make it legible, printed as it should be, believing 
that it was still a small good thing I had done. Here it 
is now, reborn and ready to says what it had to say.
Aparna Tagore tells her story. Listen to her, please.

Igort, introduction to Symphony in Bombay
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Il periodo in cui scrissi Sinfonia a Bombay era un 
momento di grande tensione narrativa, sembrava  
un po’ la rivoluzione: per la musica era arrivato il 
punk rock negli anni 70, poi la new wave, e questo 
aveva generato poi una nuova onda di musica di 
creatività. E c’era il fermento del cosiddetto “nuovo 
cinema tedesco”. Herzog, Wenders, Fassbinder, Kluge, 
Schlondorf, portavano coordinate inedite, che per 
me, giovane narratore in cerca delle proprie, furono 
sconvolgenti e stimolanti.  Determinarono la mia 
partenza dall’isola, la mia Sardegna, per andare a 
Bologna, e iscrivermi al Dams, per incontrare altri 
giovani autori o persone, come Magnus per esempio, 
che erano già affermati ed erano già dei grandi 
maestri della narrazione.

Piuttosto che avere scelto l’oriente come territorio di 
esplorazioni (interiori, narrative, mistiche), direi che 
l’oriente ha scelto me. In questo caso, per Sinfonia 
a Bombay, l’idea era quella di poter viaggiare e di 
scoprire latitudini nuove, ridefinire forse le regole 
del romanzo storico a fumetti, che all’epoca andava 
per la maggiore, penso a Hugo Pratt, per esempio, 
o a Attilio Micheluzzi. Ma anche giocare con il mito, 
con la memoria del fumetto, del cinema in bianco e 
nero, della letteratura di viaggio. Io, a differenza della 
generazione di autori che mi aveva preceduto, non 
avevo fatto la guerra. Ero più giovane e quindi non 
avevo quel tipo di nostalgia, in un certo senso potevo 
considerare anche con ironia il mito dell’eroe. 

Il viaggio nelle pagine di un fumetto è la meraviglia 
del disegnare, del raccontare una storia anche con 
le immagini, e la possibilità di immergersi in acque, 
in temperature grafiche, di varie località, etnie e 
suggestioni: per me in questo caso è un viaggio nel 
viaggio. 
Perché Sinfonia a Bombay è anche la storia di 
una collaborazione tra me ventiquattrenne e me 
trent’anni dopo. E sono due Igort diversi.
Questo lavoro, riportato sul tavolo a distanza di tanti 
anni per essere restaurato e pubblicato in volume, 
è stato anche lo spunto per poter rivisitare delle 
pratiche visive. 
Le distanze in qualche modo ammaliano, affascinano.

Ma è stato un processo doloroso, perché  rileggerla, 
provare fastidio a volte per certe cose che erano... 
che mi sembravano datate, ha significato rileggere lo 
stesso periodo, il “come eravamo” trent’anni fa. 
Riscoprire i primi anni 80, provare ad accettarli.
C’era un senso del “tutto è possibile” quasi naïf, puro. 
Oggi in confronto regna il cinismo.

The period in which I wrote Symphony in Bombay 
was a time of great narrative tension, it seemed 
quite a revolution: in the field of music punk rock had 
arrived in the ‘70s, followed by the new wave, and all 
this had inevitably created new musical and creative 
tendencies.  And there was the excitement for the 
so-called “New German Cinema”. Herzog, Wenders, 
Fassbinder, Kluge, Schlondorf, bore coordinates 
unheard of; I was a young writer in search of his 
own coordinates, their influence was shocking 
and stimulating at the same time. That led to my 
departure from the island, Sardinia, to go to Bologna 
and enroll at the Dams, to meet other young writers 
or people, like Magnus for example, who were already 
successful and made up the group of the great 
masters of narrative.

Rather than choosing the East as a territory for 
exploration (inner, narrative, mystical) I would say 
that the East chose me. In this case, for Symphony in 
Bombay, the idea was to be able to travel and discover 
new latitudes, perhaps to redefine the rules of the 
historical novel narrated through comics, something 
which was very popular at the time.  I am thinking 
of Hugo Pratt, for example, or of Attilio Micheluzzi. 
However,  I also wished  to play with the myth, with the 
memory of comics, of black and white cinema, of travel 
literature. Unlike the generation of authors who had 
preceded me, I had not gone to war. I was younger so 
I did not experiment that kind of nostalgia; in a way, I 
could even consider the hero’s myth with irony.

The journey through the pages of a comic book is 
the marvel of drawing, of telling a story with pictures, 
and the opportunity to immerse yourself in waters, in 
graphic temperatures, in various locations, blending 
in with different ethnicities and suggestions: in this 
case, this is for me  a journey inside a  journey. 
As well,  Symphony in Bombay is also the story of a 
collaboration between the myself of twenty-four years 
back with the person I am now. Undoubtedly two 
different Igort. 
This work, brought back to life after so many years so 
that it could be published in a single book, has also 
offered me the opportunity to re-visit some visual 
practices.  Distances somehow are captivating and 
fascinating. 

But it has been a painful process, because when 
reading again it, I felt at times  uncomfortable towards 
the thing  that were ... things which  seemed old-
fashioned. I had to go through that past period, the 
“way we were” thirty years ago. 
Rediscovering the early 80’s, trying to accept them. 
There was a sense of “everything is possible” almost 
naive, pure. Today, in comparison, cynicism reigns.

I lavori in corso hanno portato a disegnare ex novo 
circa 160 pagine, che ho poi buttato. E’ sempre così 
il sistema di avvicinamento a una storia, a un libro. 
Sono grandi manovre che richiedono la messa a fuoco 
di un approccio alla materia del racconto. Io lo avevo 
affrontato, a suo tempo. Cosa restava oggi di tutto 
questo? Mi ero sbagliato? Oppure, malgrado tutto, 
reggeva ancora? 
La furia ti porta anche a ritoccare, ripulire, eccetera, e 
ho ridisegnato completamente la storia. 
Poi a bocce ferme ho capito che non era quello che 
volevo fare, io volevo riportare alla luce questa versione, 
la versione originale, che ora finalmente è rinata, messa 
in colore, restaurata e con 15 pagine nuove disegnate 
come facevo all’epoca.

È una sorta di risarcimento, in un certo senso. Il punto 
sulle fondamenta del mio universo di autore forse, e un 
piccolo omaggio a quell’epoca in cui tutto sembrava 
parte di una festa, festa dei segni, dei sensi, delle cose, 
delle parole, e tutto sembrava davvero possibile. Era un 
periodo in cui si credeva nella cultura. Adesso stiamo 
facendo la resistenza,  ecco, diciamocelo.

Estratti rielaborati dell’intervista rilasciata da 
Igort per il programma radiofonico FAHRENHEIT 
(6/2/14) 

The ongoing work has led to drawing about 160 pages 
from scratch, which I then threw away. This is the  
system to approach a story, a book. Great maneuvers 
focused on approaching  the subject of a story. I had 
dealt with this at the time.  What was left of it  today? 
Was I wrong? Or, despite everything, the story still 
held? 
Rush makes you  tweak, clean up and re-arrange… 
I have completely redesigned the story. 
Then I realized that was not what I wanted to do, 
I wanted to bring to light this version, the original 
version, which is now finally reborn, colored, restored 
and designed with 15 new pages drawn like I used to 
do at the time.

It is a kind of compensation, in a way. Maybe it is to 
make the point on the foundations of my universe 
as an author, and perhaps a little homage to that era 
when everything seemed part of a feast, the feast of 
the signs, of the senses, things, words, and everything 
seemed possible. It was a time when we could believe 
in culture. Now we are living in an era of resistance, 
here, let’s face it.

Excerpts of the interview released by Igort for 
the radio program FAHRENHEIT (6/2/14)
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La scelta è caduta su di loro perché a differenza 
di altri colleghi, interpretarono alla lettera uno dei 
dettati capitali del duo Barbaro-Pietrangeli: “Il regista 
deve in sostanza organizzare il suo film non in base 
ad una sceneggiatura vera e propria, ma tutt’al più 
avendo, come punto di partenza, le linee generali della 
narrazione, un abbozzo di trattamento”. E da questo 
riuscirono, sin dalle loro prime prove, a stabilire una 
linea di condotta artistica coerente e talmente fedele 
a quelle lontane e embrionali idee che avrebbero fatto 
intravedere in un gioco prospettico storico rovesciato 
quali sarebbero stati gli sviluppi delle loro filmografie. 
In rapida successione, rimandando alla bibliografia 
per gli approfondimenti del caso, per Luigi Di Gianni 
sarà il confronto serrato con i romanzi e i racconti di 
Kafka, anche nelle sue escursioni etnodocumentarie, 
teatrali e televisive (non a caso il prologo de Il 
processo del ‘78 sarà in tutto e per tutto un calco de 
L’arresto, la prova accademica del ‘54). 
Proprio la tv, la Rai, sarà il denominatore comune 
sia della Cavani sia di Greco. La prima inserendosi 
nella temperie autoriale dalla politica degli esordi, 
inventata dai produttori all’inizio degli anni 
sessanta, che la regista emiliana proseguirà, in 
modo discontinuo, su un doppio binario andando 
a realizzare, dopo le inchieste televisive girate 
contemporaneamente ai suoi saggi scolastici, 
Incontro di notte e il premiatissimo La battaglia,  un 
cinema povero e francescano, aperto a rivisitazioni 
dei miti greci e indiani (il Francesco del ‘66, I cannibali, 
Milarepa), e un cinema, invece, che riuscirà a flirtare 
con le grandi produzioni europee e americane 
(Portiere di notte, Al di là del bene e del male, La 
pelle). Un percorso, questo, che Greco è sembrato 
scientemente evitare, preferendo sulla scorta di 
maestri come Godard e Rossellini, sperimentare 
le possibili aperture letterarie e drammaturgiche, 
soprattutto quelle suggerite da Borges, in un 
testo filmico, lavorando per accumulo su materiali 
eterogenei e di diversa provenienza, partendo più 
della Cavani e di Di Gianni dallo spirito contestatario 
degli anni sessanta. Quest’attitudine è esplicitata 
in Uno, due, tre nella passeggiata romana finale e 
gioiosa, contrappuntata dai Rolling Stones, di Delia 
Boccardo, altra allieva del Centro Sperimentale 
che avrà una carriera non banale di attrice, ciò che 
per lo scanzonato e giullaresco Ninetto Davoli della 
Sequenza del fiore di Carta di Pier Pasolini, di soli tre 
anni dopo, sarà l’annuncio della fine di ogni illusione 
con le bombe e i colpi di mitraglia e di cannone che ne 
oscurano la corsa nelle vie della Capitale. 

Fabio Francione

The choice fell upon them because, differently from 
other directors, they literally interpreted one of the 
capital dictations of the  Barbaro-Pietrangeli duo: 
“Basically, the director has to organize his film not 
starting from an actual script, but only from a draft”. And 
from this idea they had been able to manage, since their 
first trials, an establishment of a coherent artistic policy. 
This adhered pretty much to those embryonic ideas so 
far in time, which would soon show, under   an historical 
upside-down perspective, how their filmographies would 
develop. . In rapid succession, suggesting to refer to the 
bibliography for a deeper analysis, for Luigi Di Gianni this 
will mean  a concise confrontation with Kafka’s novels 
and stories, even through his ethnic-documentaristic, 
theatrical and television excursions (it’s not a 
coincidence that the prologue in 1978’s Il processo “The 
trial” looks so much like the 1954’s academic exercise 
L’arresto “The arrest”). 
The main Italian television channel, state-owned  Rai, 
would be the promoter both for Cavani and Greco. The 
former entered the authorial ambient of politics at 
its beginnings, invented by the producers in the ‘60’s, 
following it irregularly upon a double track. After some 
inquiries for television, filmed simultaneously with 
her scholastic performances, Incontro di notte “Night 
encounter” and La battaglia “The battle”, she realized 
an poor and humble cinema, filled with inspirations 
from Greek and Indian myths (like 1966’s Francesco, 
I cannibali, “The cannibals”, Milarepa), together with 
a cinema which could compete with European and 
American great productions (Portiere di notte, “Night 
porter” Al di là del bene e del male, “Beyond good and 
evil” La pelle “Skin”). 
  This path was conveniently avoided by Greco, who 
chose instead to undergo, under the influence of some 
masters such as Godard and Rossellini, some possible 
literary and dramaturgical breaches, especially the ones 
suggested by Borges, in a movie context. He worked 
upon an accumulation of materials, miscellaneous 
and coming from different places, starting from the 
criticizing spirit of the ‘60’s in a tone more explicit than 
the one expressed by Cavani and Di Gianni.
  This inclination is particularly expressed in Uno, due, 
tre “One, two, three” during the final and joyous Roman 
walk, supported by the  Rolling Stones music, by Delia 
Boccardo, a student at the Experimental Centre who 
will have quite a career  as an actress. Three years later, 
a similar scene was, for the easy-going Ninetto Davoli 
in Pier Paolo Pasolini’s Sequenza del fiore di Carta “The 
sequence of a paper flower”, the proclamation of the 
end of every illusion, with the bombs, the machine gun 
and cannon shots, which overshadow his run along the 
streets of the capital city.

Fabio Francione

Il programma di “Studiare da regista: i saggi 
accademici di Luigi Di Gianni, Liliana Cavani e Emidio 
Greco” è stato suggerito dagli Appunti sulla regia 
cinematografica” di Umberto Barbaro e Antonio 
Pietrangeli, scartafaccio a lungo inedito che nella sua 
“avvertenza” invitava i futuri registi “allo studio dei 
problemi del film e costituire uno stimolo per queste 
appassionate ricerche”. 
Redatto nel 1943, anno da più punti di vista cruciale 
per i destini del mondo, nondimeno per il cinema 
italiano – è l’anno di Ossessione di Luchino Visconti 
che convenzionalmente inaugura la stagione 
del neorealismo – conteneva nella sua più larga 
ingenuità alcuni dei suggerimenti che saranno accolti 
dagli studenti di regia del Centro Sperimentale di 
Cinematografia di cui Barbaro fu per un decennio circa 
insegnante e teorico attraverso l’incessante attività 
di traduttore, soprattutto degli scritti di Pudovkin e 
Ejzenštein, nonché fondatore con Alessandro Blasetti 
e Luigi Chiarini. Nomi che oggi, forse, non dicono ai 
giovani molto, ma che furono protagonisti a lungo del 
cinema  italiano. Blasetti, addirittura, iniziò la carriera 
nel periodo del muto e attraversò tutti i periodi del 
cinema nazionale, spesso anticipandone temi e 
movimenti – telefoni bianchi e kolossal di propaganda 
di regime, neorealismo, e ancora la commedia virata 
nei colori più sofisticati, film d’inchiesta, ecc. – fino 
alle ultime prove televisive dei tardi anni ‘70. Mentre 
Chiarini rivolse le sue attenzioni, dopo un’iniziale 
e promettente attività registica, militando nelle 
file del  calligrafismo degli anni ‘40,  alle istituzioni 
cinematografiche andando a dirigere per tutti gli 
anni sessanta fino alla contestazione sessantottina la 
Mostra del Cinema di Venezia. 
Insomma, furono gli uomini che con la loro idea di 
cinema fondarono una delle migliori scuole di cinema 
del mondo. La loro intenzione fu quella che Lizzani 
con la sua proverbiale lucidità storica così mette a 
referto, citando però il solo Pietrangeli, di scovare: 
”nuove energie...giovani che credono nel cinema 
come a una vocazione e che abbiano in sé il fermento 
di un mondo già chiaro da esprimere...che amino una 
realtà fuori da ogni stilismo convenzionale e da ogni 
retorica paesaggistica”. E tra i giovani che seppero 
ereditare quelle istanze, innanzitutto estetiche, furono 
nell’arco di dieci anni, press’a poco dalla metà degli 
anni cinquanta alla metà del decennio successivo – ci 
furono Luigi Di Gianni, Liliana Cavani e Emidio Greco. 

Luigi Di Gianni, Liliana Cavani and Amidio Greco’s 
program “Studiare da regista: i saggi accademici” 
(“Studying as filmmaker: academic essays”) had been 
suggested in “Appunti sulla regia cinematografica” 
(“Notes on film direction”) by Umerto Barbaro and 
Antonio Pietrangeli, a draft which had remained 
unpublished for a long time, and in which there was the 
message to “warn” future movie directors on “studying 
film’s problems and building up an incitement for these 
enthusiastic researches”.
Written in  1943, a very crucial year for the World’s 
destiny and for Italian cinema as well –the same year 
of Obsession by Luchino Visconti, which conventionally 
opened the neorealistic season – it contained in 
its deep ingenuity some of the suggestions that 
would have been adopted by the students of the the 
Experimental Cinematography Centre,  founded by 
Barbaro with Alessandro Blasetti and Luigi Chiarini. 
Here Barbaro had been both a teacher and a theorist 
for about ten years, having translated in particular 
works by Pudovkin and Ejzenštein. . . These names 
may not mean  much to young people, but they had 
indeed been protagonists of Italian cinema for a long 
time. Blasetti began his career when sound film did 
not even exist and lived through all the phases of 
national cinema,  often anticipating its themes and 
movements – telefoni bianchi (white telephones)  
kolossals on the regime propaganda, neorealistic 
films, sophisticated comedies and then inquiry films. 
– until he experimented television as well at the end 
of the ‘70s. Meanwhile, Chiarini -who had started off 
as a promising movie director and had taken part in 
the  calligraphistic movement of the ‘40s, shifted his 
attention to the cinematographic institutions and 
presiding the Venice Film Festival throughout the ‘60s,  
until the protest of 1968.
Therefore they had been men who, with their idea of 
cinema, had founded one of the best cinema schools in 
the world.  Just like Lizzani wrote – quoting Pietrangeli – 
their intention was to find “new energies… young people 
who believe in cinema and feeling it as a vocation, who 
have in themselves the ferment of a world which can be 
already clearly expressed… people who love a form of 
reality which is set out of any conventional formalism 
and landscape rethoric”. Luigi Di Gianni, Liliana Cavani 
and Emidio Greco were among the young people who 
were able to inherit these principally aesthetic requests 
– especially from the mid‘50’s and for about  ten years.  

Studiare da regista. I saggi accademici di Luigi Di Gianni, 
Liliana Cavani, Emidio Greco
Un programma speciale a cura di Fabio Francione

Studying as a Filmmaker. The Academic Works by Luigi Di 
Gianni, Liliana Cavani, Emidio Greco
Special program by Fabio Francione
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Luigi Di Gianni

Luigi Di Gianni nasce nel 1926. Si laurea in Filosofia e 
successivamente si diploma in regia presso il Centro 
Sperimentale di Cinematografia di Roma (1954).
Già docente di “Regia-Cinema Documentario” presso 
il Centro Sperimentale di Cinematografia di Roma dal 
1977 al 1997, attualmente è titolare di un corso sulla 
storia del cinema documentario.
E’ autore di numerosi e importanti documentari a 
carattere antropologico, che gli hanno valso una 
laurea honoris causa in Filosofia presso l’Università di 
Tubinga in Germania. Con l’attribuzione di tale titolo 
sarà istituita anche presso l’Università di Tubinga una 
Fondazione per la conservazione e la diffusione dei 
film documentari di Luigi Di Gianni.
Ha partecipato a numerosi convegni e rassegne 
cinematografiche in tutta Europa. Inoltre, molti dei 
suoi film sono stati presentati in varie rassegne, tra le 
quali quella organizzata nel 1980 in onore del “Festival 
dei Popoli” presso il Centro Pompidou di Parigi e 
ancora nel 1994 nell’ambito della Rassegna “Cinéma 
du Reel”.
Viene considerato un “filosofo della macchina da 
presa”, oltre ad essere uno dei registi documentaristi 
più importanti della scena contemporanea. Il 
suo cinema è considerato “lo sguardo di un vero 
antropologo dell’immagine, un uomo incantato dal 
mondo delle donne del Sud, dal loro lavoro, dai loro 
sguardi e dalle loro mani, un regista innamorato 
e affascinato dalla luce del Meridione d’Italia”. Il 
suo modo di interpretare le cose si lega alle icone 
inondate di solarità tipiche della scrittura di Carlo Levi 
e della pittura di Enotrio Pugliese.
Di Gianni rimane particolarmente colpito dagli 
scritti di Kafka, tanto da condurre una personale 
ricerca sulle suggestioni evocate dalla scrittura 
dei racconti e dei romanzi dello scrittore praghese. 
Una lunga fedeltà cominciata dal regista sin dal suo 
film-saggio L’arresto e culminata nello sceneggiato 
Tv Il processo del 1978. Tra i documentari più famosi 
della sua filmografia si ricorda Magia Lucana (1958), 
un mediometraggio in bianco e nero, che ottiene 
nello stesso anno il Primo Premio del Documentario 
al Festival del Cinema di Venezia. Negli ultimi anni 
ha elaborato un progetto di film documentario  dal 
titolo Viaggio nell’Ade (Il culto delle anime purganti). 
Tra i suoi più recenti lavori, gli adattamenti dall’opera 
di Kafka dei racconti Il medico di campagna, 2012 e 
Nella colonia penale, 2013.  

Luigi Di Gianni

Luigi Di Gianni was born in 1926. He graduated in 
Philosophy and then in Direction at the Experimental 
Cinematography Centre in Rome(1954), where  he 
worked as Professor of “Regia-Cinema Documentario” 
(“Direction-Cinema-Documentary”) from 1977 to 
1997. He is presently teaching as Full Professor  in a 
course on the history of documentary films. 
He is the author of numerous and important 
documentaries of anthropological inspiration, thanks 
to which he received a honoris causa degree in 
Philosophy at the University of Tubinga, in Germany. 
After conferring him this honor, the University of 
Tubinga started up a Foundation for the conservation 
and diffusion of Luigi Di Gianni’s film documentaries.
During his career he has participated in many 
conferences and film festivals all over Europe. 
Moreover, many of his films have been presented 
during festivals and reviews, as the one at the 
Pompidou Centre of Paris in 1980 on the occasion of 
the “People’s festival” (Festa dei Popoli) or during the 
“Cinema Du Reel”  film festival in 1994.
He is considered a “philosopher of the camera”, 
besides being praised as  one of the best 
contemporary documentary  directors. 
Furthermore, his way of making cinema is considered 
“the glance of a real anthropologist of image, a man 
inspired by Southern Italy’s women, their work, 
glances and hands, a director who has fallen in love 
with the South of Italy”.
His interpretation are linked to the radiant icons of 
Carlo Levi’s writing and to Enotrio Pugliese’s paintings. 
Di Gianni is so particularly interested in Kafka’s works, 
insomuch that he starts to make some personal 
researches on  his works and novels. This interest 
shows through Di Gianni’s  film-essay L’arresto 
“The arrest”, but also through the sitcom of 1978, Il 
processo “The Trial”. 
Among his documentary works,  Magia Lucana 
“Lucania’s Magic”(1958), an average footage in black 
and white, which received an award at the Venice Film 
Festival in the same year.
He has recently worked on a film documentary 
project, Viaggio nell’Ade(Il culto delle anime purganti) 
“A journey to the Underworld”  Among his latest 
productions is the adaptations of Kafka’s Il medico 
di campagna “The country doctor” (2012) and Nella 
colonia penale “In the penal colony” (2013).
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Emidio Greco

Emidio Greco nasce a Taranto nel 1938; negli anni 
cinquanta si trasferisce con la famiglia a Torino, 
dove si avvicina al mondo del cinema. Così nel 
1964 si diploma presso il Centro Sperimentale di 
Cinematografia. Successivamente realizza un servizio 
per la trasmissione Rai “Cordialmente”. Tra gli anni 
Sessanta e Settanta realizza diversi documentari e 
programmi culturali, molti dei quali di argomento 
cinematografico; contemporaneamente lavora anche 
come insegnante presso il Centro Sperimentale.
Fondamentale è la collaborazione con Rossellini 
per un’intervista a Salvador Allende, La forza della 
ragione(1971), che lo avvicina ancora di più al cinema. 
Esordisce come regista nel 1974 con il film 
L’invenzione di Morel, tratto dal romanzo di Adolfo 
Bioy Casares. In questa pellicola viene evidenziata la 
sua capacità di dar vita a vere e proprie “architetture 
cinematografiche”, che evocano situazioni esistenziali 
e universi ideologici.
Greco conosce molti artisti e pittori nella sua carriera; 
così qualche anno più tardi decide di girare anche 
un documentario a colori sull’opera di Alighiero 
Boetti, raccontata dallo stesso artista. Per Greco, 
la figura dell’artista e le riflessioni sulle epoche 
dell’umanità, alla ricerca di un altrove che si scontra 
con il quotidiano, torneranno insistentemente nei 
suoi film. Lavora molto in tv ideando un programma 
a puntate concernente un’ideale enciclopedia di fatti 
e personaggi del ‘900, riservandosi di tratteggiare la 
figura di Jorge Luis Borges, poeta e scrittore argentino 
che tornerà di frequente nel suo cinema.
Nel 1991 dirige Una storia semplice, tratto da un 
romanzo breve di Leonardo Sciascia, che vanta un 
cast d’eccezione, tra cui Gian Maria Volontè; questa 
pellicola viene presentata al Festival del cinema di 
Venezia, ricevendo elogi dalla critica,  e vince anche 
il Nastro d’argento per la miglior sceneggiatura, 
mettendo in scena una Sicilia,  che si rivela emblema 
delle contraddizioni morali e civili della storia e della 
cronaca italiane. 
Mentre, nel 2002 al Montreal World Film Festival riceve 
la nomination per Il consiglio d’Egitto, anche questo 
film tratto da un altro  romanzo breve di Sciascia. 
Nei suoi film si riscontra un’atmosfera che riporta al 
passato. Il suo stile infatti ricorda quello di Rossellini, 
ma con un intreccio ben studiato tra il Ieri e l’Oggi. Non 
cura solo molto accuratamente la regia, ma anche la 
sceneggiatura.  
Cura moltissimo la composizione dell’inquadratura 
e la scenografica, regalandoci colori di fine qualità. 
Dai suoi lavori fa trasparire la sua passione per i testi 
letterari italiani, specialmente per quelli costituiti da 
complessi intrecci psicologici. 
Il suo ultimo lavoro si intitola Notizie dagli 
schiavi (2010), tratto dal capolavoro narrativo di 
Franco Lucentini. Ma uno dei progetti, a cui tiene 
maggiormente, resta le “Giornate degli Autori”, il cui 
compito è di evidenziare le slabbrature di alcuni film 
rispetto alle sezioni principali del festival del cinema. 
Tra gli altri film si segnalano: Ehrengard, tratto da 
Karen Blixen,  I sottovalutati, Un caso d’incoscienza e 
Milonga e L’uomo privato. 
Muore a Roma il 22 Dicembre 2012. 

Emidio Greco

Emidio Greco was born in Taranto in 1938; in the ‘50s 
he moved to Turin with all his family, and it was there 
that he approached the world of cinema.  He graduated 
at the  Experimental Cinematography Centre in 1964 
and soon realized  a report for the Rai television 
program “Cordialmente”. Between the ‘60s and the 
‘70s he worked on some documentaries and cultural 
programs, many of them based on cinematographic 
issues; in that same period he teaches at  the 
Experimental Cinematography Centre. 
His collaboration with Rossellini for an interview to 
Salvador Allende, La forza della ragione (1971) “The 
power of reason”, was a fundamental turning point in 
his professional life, an experience which made him 
approach to cinema. .
In 1974 he debuted as director with the film L’invenzione di 
Morel “Morel’s invention”, based on Adolfo Bioy Casares’s 
novel. In this film,  Greco’s capacity to create unique 
“cinematographic architectures” fully emerged, which 
evoke existential situations and ideological universes. 
In the course of his professional career, Greco met 
several artists and painters; some years later he decided 
to direct also a colour documentary on Boetti’s opera, 
narrated by the author himself.  The figure of the artist 
and his reflections on the different eras of humanity will 
be a recurrent theme in his works, where Greco clearly 
outlines how the artist is in search of a “something and of 
a somewhere” which however clash with the present he is 
living in.  He often worked for the television and authored 
a, encyclopaedia-like programme  centered around  events 
and people of the 20th century. In particular, he talks about 
Jorge Luis Borges, Argentinean poet and writer, a recurrent 
figure in his cinema works. In 1991 he directed Una storia 
semplice “A simple story”, based on a novel by Leonardo 
Sciascia and  boasting a well-known film cast, such as 
Gian Maria Volontè. The film was presented at the Venice 
Film Festival, where it received numerous praises from 
the critics and was awarded the  Nastro d’argento as best 
screenplay, as it represented Sicily as being the symbol of 
the many Italian moral and civil contradictions. 
In 2002 at the Montreal World Film Festival he received a 
nomination for his film Il consiglio d’Egitto “The Egyptian 
Council”, also based on one of Sciascia’s novels.
In all his works we experience an atmosphere which  
reminds us of past times. His style reminds us of 
Rosselini’s, although in Greco’s case past and present 
perfectly intertwine. Not only he pays particular attention 
to the direction of the film, but to the screenplay, as well.
He accurately studied and took care of the framing and 
of the setting, gifting his audience with high standard 
colours and images. 
His true passion for Italian literature shows through 
all his works, especially for the plots of a complex 
psychological background. His last work, Notizie dagli 
schiavi “News from the Slaves” (2010), was based on 
Lucentini’s novel. However, one of his heart-felt project 
was “Venice-days”, a section of the Venice Film Festival, 
whose task is to highlight the films which, in a way, 
stand outside the mainstream. Among his other films,  
Ehrengard, based on “The Underrated” I sottovalutati 
by Karen Blixen, Un caso d’incoscienza “A case of 
recklessness”, Milonga and L’uomo privato “The private 
man”.
He died in Rome on 22nd December, 2012.

Liliana Cavani

Liliana Cavani nasce nel 1933 da una famiglia 
operaia. Si laurea in Lettere Antiche all’Università di 
Bologna. Nel 1960 si iscrive al Centro Sperimentale 
di Cinematografia, dove ottiene il diploma con i 
due cortometraggi: Incontro notturno e L’evento 
(La battaglia), che affrontano il tema della 
discriminazione. Contemporaneamente vince un 
concorso Rai, che le permette di realizzare diversi 
documentari. Nel 1965 vince il Leone d’Oro al Festival 
di Venezia con il documentario Primo piano - Philippe 
Pètain processo a Vichy.
L’anno successivo esordisce con il lungometraggio 
a soggetto: Francesco d’Assisi, prodotto dalla Rai e 
applaudito alla Mostra del cinema di Venezia; seguito 
poi da Galileo. 
Il suo Francesco  fa commuovere profondamente 
per la semplicità e la verosimiglianza con cui viene 
interpretato.
Il progetto che più le preme realizzare resta 
comunque Il portiere di notte (1974), che porta 
a termine con capitali internazionali. Questo film 
diviene uno dei più scandalosi film italiani mai 
prodotti, ma anche uno dei capolavori della Cavani. È 
incentrato sul tema del rapporto tra vittima (ebrea) e 
carnefice (ex nazista).Liliana Cavani diventa famosa 
come regista, tanto da essere invitata come membro 
della Giuria del Festival di Berlino del 1979. 
Nella sua carriera dirige attori del calibro di Marcello 
Mastroianni e Burt Lancaster. Ma la sua carriera non 
si ferma solo alla direzione di film, che entrano nella 
storia del cinema italiano contemporaneo; bensì si 
sposta anche a quella di opere liriche, per esempio 
“La Traviata”, presso la Scala di Milano, l’Opèra di 
Parigi e il Maggio Musicale Fiorentino. Il suo modo 
di fare cinema suscita molte polemiche soprattutto 
per le tematiche da lei affrontate e il suo modo di 
metterle in scena. 
In un’intervista lei stessa ammette che fare film è un 
mezzo per dare una forma ai suoi pensieri. I suoi film 
mescolano alla perfezione antichi miti classici con 
nuove visioni novecentesche.
Uno dei suoi ultimi documentari, Clarisse(2012), 
racconta sotto forma d’intervista la vita e i pensieri 
di una comunità di suore di clausura, che incanta 
il pubblico della 69° Mostra del cinema di Venezia. 
L’intervista nasce da una corrispondenza iniziata per 
caso e tenuta con una suora di clausura di Urbino 
per molto tempo. Nello stesso anno riceve il David di 
Donatello alla carriera. 

Liliana Cavani

Liliana Cavani was born in 1933 in  a working class 
family. She graduated in Ancient Studies at Bologna 
University and in 1960 attended the Experimental 
Cinematography Centre, where she graduated 
presenting two shorts: Incontro notturno “Night 
meeting” and The event – The battle which propose 
the theme of prejudice. In that same period she won 
a RAI (State television)  contest, which allowed her to 
realize several documentaries. In 1965 she won the 
Gold Lion (Leone d’Oro) at the Venice Film Festival 
with the documentary Primo piano- Phillipe Petain 
processo a Vichy “A close-up: Philippe Petain and the 
Vichy trial”.
In 1966 she debuted with her first film, entitled  
Francesco d’Assisi, produced and distributed by the 
RAI  and  applauded at the Venice Film Festival; this 
work  was soon after followed by the film Galileo 
Her presentation of Francesco d’Assisi  deeply moved 
the audience, thanks to the simple way this figure was 
portrayed and to the interpretation of the actor. The 
project she really is interested in is  Il portiere di notte 
“Night Porter” (1974). She finally managed to fulfil 
her wish thanks to the help of  an American producer, 
Edwards; this film will always be remembered as one 
of the most scandalous Italian films to have ever been 
produced, one of Liliana  Cavani’s masterpieces. The 
plot is centred around  the relationship between the 
victim(Jewish) and the executioner (a former Nazi 
soldier). Liliana Cavani soon became a famous director 
and received an invitation as a Jury member at the  
Berliner Festival in 1979.
During her career she directed great actors, such as  
Marcello Mastroianni and Burt Lancaster. However, 
her career is not limited to film direction, even if many 
of her works are included among the masterpieces 
of Italian cinema;   she also directed operas, such as 
“La Traviata” at the Scala in Milan and at the Opèra 
in Paris, or the event  “Maggio Musicale Fiorentino”.
Initially,  her way of making cinema is strongly 
criticized, especially for the issues she deals with and 
for the way she decides to present them. During an 
interview she admitted that making films is a way to 
give shape to her thoughts, and her works perfectly 
blend  classical myths with the 20th century visions. 
One of her last documentaries, Clarisse (2012), 
is an interview which tells about the life and 
thoughts of some cloistered nuns, a subject matter 
which captivates the audience of the  69° Venice 
Film Festival. The interview takes shape  from a 
correspondence exchange which casually started 
between Liliana Cavani and a cloistered nun in Urbino.  
In the same year she awarded the David of Donatello 
for her career achievements.
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Il Centro Sperimentale di cinematografia
The Experimental Cinematography Centre

Il Centro Sperimentale di Cinematografia (CSC) viene 
istituito nel 1935 a Roma; la struttura ospita all’epoca 
anche Cinecittà. Entrambi i progetti sono voluti sia da 
Mussolini sia da Galeazzo Ciano. 
Poco prima della realizzazione del centro, viene istituito 
un corso di recitazione, appartenente al Conservatorio 
di Santa Cecilia. 
Nel 1935 viene bandito un concorso per coloro che 
vogliono apprendere i mestieri del cinema. Solo nel 1940 
è inaugurata la sede ufficiale, che diventa famosa grazie 
alle pellicole di Umberto Barbaro e Amleto Palermi. 
Il CSC viene ampliato sempre più: sono progettate e 
costruite anche sedi in altre città, quali Torino, Palermo 
e Milano. Ognuna di esse si focalizza su diversi materie 
di insegnamento e temi: per iscriversi e formarsi sulle 
professioni cinematografiche bisogna prima di tutto 
superare un concorso di ammissione. 
La struttura del CSC comprende anche la Cineteca 
Nazionale, che è considerata uno dei maggiori archivi 
cinematografici europei e che è impegnata nel restauro 
di grandi capolavori del cinema italiano. Nel tempo 
hanno contribuito e continuano a contribuire e ad 
arricchire il patrimonio donazioni da parte di privati ed 
enti pubblici. 
La collezione dell’Archivio della Cineteca Nazionale, una 
delle più ricche del mondo, è costituita da circa 60.000 
titoli tra lungometraggi e cortometraggi. Vi sono presenti 
pellicole provenienti da tutto il mondo, dal muto ai giorni 
nostri.
Affianca il Centro la CSC Production, che si occupa della 
realizzazione dei lavori degli studenti del CSC stesso. 
Segue lo sviluppo di nuovi progetti cinematografici, 
audiovisivi ed editoriali e si occupa, oltre che delle 
attività di produzione, anche della diffusione di tutti i 
filmati eseguiti da allievi ed ex allievi, presentandoli nel 
circuito dei festival nazionali ed internazionali, nelle reti 
televisive e nel web, assicurando un supporto tecnico, 
professionale e di consulenza.
La varietà di stili, di temi e di tecniche dei lavori prodotti 
dalla Scuola testimonia la ricchezza di proposte e il 
talento dei suoi allievi, riconosciuto e premiato sia in 
Italia sia all’estero. Negli ultimi anni, infatti, alcuni film 
della scuola sono stati prodotti con partner importanti 
come RAI Cinema, Medusa Film e Istituto LUCE. Il 
CSC pubblica anche libri e riviste cinematografiche, 
come “Bianco e Nero”, rivista quadrimestrale di critica 
e tecnica cinematografica. Il sito web della Scuola 
Nazionale di Cinema  e della Cineteca Nazionale è 
http://www.snc.it/; per approfondire la conoscenza 
degli allievi e futuri maestri del cinema italiano che 
hanno frequentato il Centro Sperimentale si consiglia 
la lettura della pagina wiki dedicata: http://it.wikipedia.
org/wiki/Centro_sperimentale_di_cinematografia.

The Experimental Cinematography Centre (CSC) was 
founded  in Rome in 1935; at that time the structure 
included also Cinecittà. Both the projects were strongly  
supported by Mussolini and Galeazzo Ciano. Shortly 
before the centre was created, an acting course was 
activated at the S. Cecilia’s Conservatory.
In 1935 a competition was launched, addressed to all 
those who  were interested in learning a job related 
in some way to the  cinema world. Only in 1940 the 
official headquarters of the CSC were inaugurated, , 
which soon became famous thanks to the works by 
Barbaro and Palermi .
CSC expands to a point that additional branch sites 
were built in other  cities, such as Turin, Palermo and 
Milan. Each satellite Centre focused  on particular 
subject matters and themes. To enter the CSC, 
a candidate had to pass the a selection exam, as 
foreseen by the competition regulations.
The CSC includes also the National Film 
Library, considered one of the most important 
cinematographic archives in Europe. Moreover, it 
takes care of restoring the best masterpieces of 
Italian cinema. The donations by private and public 
authorities have contributed and are still contributing 
to enrich the film library.
The collection of the National Film library is one of 
the biggest in the world  and includes over 60.000 
works between short films and feature films. There 
are films from all over the world: from silent films to 
contemporary ones.
At this point we need to mention the CSC Production, 
which supports the CSC in realizing its students’ works.  
It also deals with new cinematographic, audio-visual 
and publishing projects. Furthermore, not only does it 
deal with the the production of the works by students 
and former students, , but it also distributes them at  
national or international festivals, on television or via 
Internet, providing the authors with any  technical, 
professional and consulting support they may need.
The variety of styles, subject matters   and techniques 
of the CSC projects testifies its many proposals and 
the talent of its students, well-known all over the world. 
In recent years,  many of the CSC films have been 
produced in collaboration with important partners, i.e.  
RAI Cinema, Medusa Film and the Istituto LUCE. 
The CSC publishes also many books and magazines on 
cinema, for example “Bianco e Nero”, a four-monthly 
magazine about  film critics and techniques.
The website of CSC is http://www.snc.it/; to learn 
more about the students and future teachers of Italian 
Cinema who have attended the School we suggest 
visiting the following webpage: http://it.wikipedia.org/
wiki/Centro_sperimentale_di_cinematografia.
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OLTRE LO SCHERMO: IL 3D
A cura di Carlo Montanaro e Antonello Satta

BEYOND THE SCREEN: 3D
A special program by Carlo Montanaro and Antonello Satta

Georges Méliès, l’inventore del cinema della fantasia 
e dell’illusione, cercando il massimo della qualità, 
realizzava per ogni suo film due negativi, uno per 
l’Europa e uno per l’America. Filmava con due 
macchine da presa appaiate. Con la più recente 
adozione sempre più sistematica del 3D nel cinema 
contemporaneo, si è pensato che trovando copie di 
entrambi i negativi forse si poteva, anche se Méliès 
non l’aveva ricercato, ottenere l’effetto stereoscopico. 
Ed è stato così. Grazie alla LOBSTER, società francese 
specializzata nel restauro dei film, è possibile 
ottenere un film inconsciamente stereoscopico del 
1903… Ma in effetti, essendo nota e praticata, la 
stereoscopia dalla metà dell’800, con una enorme 
diffusione, anche nel cinema la sperimentazione iniziò 
sin dalle origini. Italo Pacchioni, pioniere milanese, 
concepì la sua prima macchina da presa già con 
l’idea del 3D, anche se probabilmente mai la praticò. 

Così come non funzionò il tentativo 3D operato in 
America dai due maestri dell’arte del ‘900 Marcel 
Duchamp e Man Ray alla fine degli anni ’10. Duchamp, 
intrigato dalla ricerca, con i “rotorelief”  ha creato 
una simulazione steroscopica con l’unico film da lui 
firmato: Anémic cinéma. Gli stessi fratelli Lumière, 
negli anni ’30, cercarono di mettere a punto un 
sistema praticabile di visione tridimensionale. Questo 
programma messo a punto con Antonello Satta 
dell’Archivio Stereoscopico Italiano, si propone di 
rendere evidente, rivisitando materiali accessibili, una 
continuità di uso e perfezionamento delle tecnologie 
che cercano nell’audiovisivo di rendere lo spettacolo 
e l’informazione più verosimili, dotandoli della 
tridimensionalità tipica della visione bioculare.

Carlo Montanaro

Georges Méliès, the first to have proposed the 
fantasy genre and the first to have used special 
effects in cinema thanks to his being an illusionist, 
was only interested in high quality works, and every 
time he made a film he realized two negatives, one 
for Europe and one for America. He used to film 
with two matched cameras. With the more recent 
adoption and systematic use of 3D technology in 
contemporary cinema, it was believed that finding 
copies of both the negatives would make it possible 
to obtain the stereoscopic effect, and so it was. 
Thanks to LOBSTER, a French company specialized 
in the restoration of films, it is possible to watch  an 
“unconsciously” stereoscopic movie from 1903. 
Anyway, as stereoscopy had been known and widely 
used since the mid-19th century, this technique 
started  to be experimentally used in the film making 
industry, as well. Italo Pacchioni, a pioneer from Milan, 

conceived his first camera already with the idea of 
3D, although it was  probably never practiced. The 3D 
attempt did not work in America, either, although two 
masters of the 20th century, Marcel Duchamp and 
Man Ray, had tried it it at the end of 1910. By using the 
“rotorelief” Duchamp, who had always been intrigued 
by research, had created a stereoscopic simulation 
with the only film he made: Anémic cinéma. In the 
‘30s, the  Lumière brothers had tried to develop a 
possible system for three-dimensional vision. This 
program, outlined together with Antonello Satta 
from the Italian Stereoscopic Archive, aims to make 
materials accessible to focus on the  continuity of use 
and of refinement of this technology, which is able to 
make the audiovisual show more plausible and more 
similar to the three-dimensional bi-ocular vision.

Carlo Montanaro

Per le proiezioni saranno distribuiti occhialini anaglifi. Anaglyph glasses will be distributed for the screenings.
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Il Cinématographe è solo uno tra i moltissimi brevetti 
Lumière, che non si limitano a fotografia e derivati ma 
esplorano altri settori d’intervento compreso quello 
medicale. A partire dal 1932, basandosi sull’anaglifo, 
Louis Lumiere prova a perfezionare il cinema 
tridimensionale. Ripartendo da quella Stazione La 
Ciotat che tanto aveva emozionato i primi spettatori, 
e realizzando altre riprese sperimentali. Viene creata 
addirittura una società apposita (SERPCER.L.L.) che 
produce alcuni corti ed un lungometraggio, L’ami de 
Monsieur, 1936. Senza lasciare tracce particolari. 
Insieme al treno che arriva vedremo altre immagini 
in rilievo.

The Cinematograph is just one among the many 
patents of the Lumière brothers, who do not limit 
their experiences to photography and derivatives but 
explore other areas as well, including medicine. From 
1932, on the basis of the anaglyph, Louis Lumiere 
had tried to refine the three-dimensional cinema 
by carrying out additional experimental shots and 
decided to start from the La Ciotat Station,  which 
had excited so much its first spectators. They even 
created a special company (SERPCER.LL) producing 
some short films and a feature film, L’ami de 
Monsieur, 1936. With nothing particular to mention. 
Along with the train that arrives, we will see other 
images in 3D.

L’arrivée d’un train en gare 
à la Ciotat 
Regia / Director: 
Louis Lumière 
Anno/Year: 1934 
Paese/Country: France 

Una serie di due corti commissionati dalla MGM (che 
per la prima volta si cimentava con il 3D) a Leventhal 
e Norling, nel ‘36. I film sono stampati in Technicolor 
in anaglifo rosso/verde, e la voce narrante è quella 
del produttore Pete Smith. Qui presentiamo il primo 
della coppia di pellicole, la quale ha avuto anche 
una nomination agli Oscar  nella categoria Miglior 
Soggetto Originale per i Cortometraggi nel 1936. Il 
cinema stereoscopico segue le ondate della moda 
e del mercato, come tutto il cinema, diventato una 
imponente industria.  

A series of two short films commissioned to Norling 
and Leventhal by MGM (its first time to experiment 
3D technology), in 1936. The films are printed in 
Technicolor in red / green anaglyph, the producer 
Pete Smith interprets the narrative voice. Here we 
present the first of the two films, which also had an 
Oscar nomination in their category as Best Story 
Original Short Film in 1936. The stereoscopic cinema 
follows the waves of fashion and market, like all  
cinema does, which has become a huge industry.

Audioskopics 
Regia / Director: 
Jacob Leventhal, John Norling  
Anno/Year: 1935 
Durata/ Running time: 8’ 
Paese/Country: USA 

Nella notte dei tempi un tesoro riposto in un luogo 
sacro non incute alcun rispetto o timore a un ladro 
che andrà incontro alle conseguenze del suo gesto 
nefasto. In questa breve pellicola di “cinema delle 
attrazioni” Méliès propone gli “effetti speciali” a lui più 
congeniali: trasformazioni, apparizioni e scomparse, 
metamorfosi. Méliès, anche produttore di se stesso, 
per ogni opera realizzava due negativi, uno per il 
mercato europeo e uno per quello americano, con 
due macchine da presa appaiate. Essendo questa 
la tecnica per le riprese in 3D si son trovate le copie 
leggermente difformi del medesimo film e grazie alla 
capacità tecnica e alla cortesia della LOBSTER Film di 
Parigi è possibile vedere un’opera inconsapevolmente 
stereoscopica! 

In the mists of time, a treasure tucked away in a 
sacred place does neither  strike fear nor any respect 
in a thief, who will face the consequences of his 
dangerous act. In this short film of the so-called 
“cinema of attractions” Méliès displays the “special 
effects”  he considers most suitable: transformations, 
appearances and disappearances, metamorphoses. 
Méliès, also producer of his own films, was us<ed 
to realizing two negatives for each of his work, one 
for the European market and one for the U.S., by 
filming with two  matched cameras. Since this is the 
technique for shooting in 3D, slightly different  copies 
of the same movie have been found, and thanks to the 
technical capacity and the courtesy of the Paris Film 
LOBSTER it is now possible to watch  an unknowingly 
stereoscopic work!

L’oracle de Delphes 
Regia / Director: 
Georges Méliès 
Anno/Year: 1903 
Durata/ Running time: 1’30” 
Paese/Country: France 
con/with: Georges Méliès (il ladro/the tief) 

Nelle mani di Duchamp il cinematografo, il mezzo 
di cattura e riproduzione delle immagini, diventa 
un altro strumento da prelevare dal suo contesto 
e da trasformare, come nel caso della celebre 
“fontana”. Ecco allora il “cinema anemico”, mezzo di 
presentazione dell’estro ludico dell’artista che gioca 
con le parole e con gli occhi dello spettatore, con 
le sue spirali visivo-linguistiche, scherzosamente 
ipnotiche. Duchamp insegue, con l’amico e sodale 
Man Ray, la sperimentazione legata al movimento e 
alla terza dimensione. I “rotoreliefs” contrappuntati 
con i calembours. E’ l’unico film di Duchamp firmato, 
ovviamente, Rrose Selavy! 

In the hands of Duchamp, cinema, the way to capture 
and reproduce images, becomes another tool to be 
transformed, as in the case of his famous “fountain”. 
So here is the “anemic cinema”, the medium through 
which the artist presents his playful inspiration, 
in which he plays with words and with the eyes of 
the viewer, with the visual and linguistic spirals, so 
jokingly hypnotic. With his friend Man Ray he chases, 
experimentation related to movement and to the third 
dimension. The “Rotoreliefs” counterpointed with 
the puns. This is the only film by Duchamp signed by 
Rrose Selavy!

Anémic cinéma 
Regia / Director: 
Marcel Duchamp 
Anno/Year: 1926 
Durata/ Running time: 8’ 
Paese/Country: France 
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Remake distribuito in anaglifo rosso-blu del corto In 
Tune With Tomorrow presentato nel ‘39 in occasione 
della fiera mondiale, con spezzoni delle tre diverse 
edizioni originali del 1939-40. Attraverso la tecnica 
dello stop-motion, una macchina è costruita pezzo 
per pezzo, accompagnata da suoni e musica, in un 
trionfo celebrativo dell’industria automobilistica e 
cinematografica.   

Remake of the short In Tune With Tomorrow released 
in red-blue anaglyph, presented in 1939 at the World’s 
Fair, with different length clips taken from the  original 
editions of 1939-40. Through the technique of stop-
motion, a car is built piece by piece, accompanied by 
sounds and music, in a celebratory triumph of the car 
and the film industries.

Motor Rhythm 
Regia / Director: 
John Norling 
Anno/Year: 1953 
Durata/Running time: 8’ 22’’ 
Paese/Country: USA 

Inspiegabilmente impreziosito dalla sola voce 
narrante di Vincent Price e testimonianza di un 
momento storico conflittuale, caratterizzato 
dalla “guerra fredda” tra USA e URRS, Looking for 
perfection è un pretestuoso documentario in slide 
show della durata di ben 27 minuti, che esalta la 
continua ricerca di perfezione dell’uomo in ambito 
artistico, scientifico e tecnologico. Se a film avanzato 
si riesce a non assopirsi per l’assoluta mancanza di 
ritmo, il finale lascia allibiti.

Inexplicably enhanced by Vincent Price’s  narrative 
voice and proof of a historical moment of conflict, 
characterized by the “cold war” between the U.S. and 
the USSR, Looking for perfection is a pretentious 
documentary in slide show, lasting 27 minutes and 
exalting  man’s continuous  search for perfection  in 
art, science and technology.  As the movie goes on it 
is possible not to  doze off, despite  the total lack of 
rhythm, but the ending leaves the spectator totally 
stunned.

Looking of Perfection 
Regia / Director: 
Rudy Bender   
Anno/Year: 1985 
Durata/ Running time: 27’ 
Paese/Country: USA 

Per un Festival londinese, nel 1951, fu costruito 
un cinematografo futuristico, il Telecinema, in cui 
quattro film stereoscopici sono stati presentati in 
suono stereofonico: due di animazione, una breve 
pellicola a colori e il documentario della Pathè A Solid 
Explanation, distribuito dal British Film Istitute nel 
Maggio ‘51. In essi vengono presentati, in maniera 
scherzosa e leggera, i principi della stereoscopia, e 
alle spiegazioni vengono intervallate scene di animali 
registrate allo Zoo di Londra.   

On the occasion of a Festival in London in 1951, the 
Telecinema was built, a futuristic movie theatre, 
where four films were presented in stereoscopic 
stereo sound: two animation movies, a short color 
film and a Pathè documentary entitled A Solid 
Explanation, distributed by the British film Institute 
in May ‘51. These films outline, in a humorous and 
light way, the principles of stereoscopy, and the 
explanations are interspersed with scenes of animals 
recorded at London Zoo.

A Solid Explanation 
Regia / Director: 
Peter Bradford
Anno/Year: 1951 
Durata/ Running time: 9’ 
Paese/Country: Great Britain

Il cinema anni ‘50 vede la produzione di molti film in 3D. 
Una moda temporanea, che passa rapidamente, ma che 
diffonde la conoscenza della tecnica stereoscopica e 
solletica le menti fertili, ancora artigianali, come quella 
dell’eclettico Hyman –  Hy – Hirsh. In Come closer, 
Hirsh mette a frutto le esperienze accumulate negli anni 
‘40 lavorando per diversi videomakers di film astratti. 
Egli dispone sullo schermo gruppi di solidi rotanti, di 
diversi colori, disposti ognuno su una differente griglia 
prospettica. Con l’uso degli specifici occhiali, il video 
avrebbe dato l’illusione della tridimensionalità di questi 
oggetti. Ma il video non è protagonista assoluto, bensì 
si integra con la musica, tanto che i lavori di Hirsh sono 
stati definiti “visual music”.     

The cinema of the 50s witnessed an increasing  
production of films in 3D. A temporary fashion which soon  
passed, not after having  spread the knowledge of the 
stereoscopic technique and having tickled fertile minds, 
such as the one of Hyman - Hy – Hirsh. In Come closer, 
Hirsh puts to good use the experience he had gained in 
the ‘40s, working for several video makers of abstract 
films. He placed on the screen groups of rotating solids, 
of different colors, each placed on a different perspective 
grid. With the use of special glasses, the video would give 
the illusion of the three-dimensionality of these objects. 
But the video itself is not the protagonist, it blends 
perfectly well with music, inasmuch that Hirsh’s works 
have been defined as “visual music”.

Come Closer  
Regia / Director: 
Hy Hirsh 
Anno/Year: 1952 
Durata/ Running time: 7’ 
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Zero è il nome sotto cui si sono riuniti Alessandro 
Grespan, Niccolò Falsetti e Stefano de Marco.
Di stanza a Roma e Londra, questo collettivo di 
giovani creativi redigono e producono filmati 
diretti all’industria pubblicitaria, musicale e di 
intrattenimento, definendosi  “mezzi pirati e mezzi 
filmmakers”.
Questo trio di talentuosi, insofferente alle oramai 
consolidate frasi anti-remunerazione del mondo del 
lavoro, quali “sei giovane”, “puoi mettere l’esperienza 
nel CV”, “ ti stai facendo le ossa”, si sono sfogati in 
modo creativo, realizzando dei corti in cui recitano 
come attori principali, impersonando le figure di 
lavoratori manuali quali l’idraulico, l’antennista 
e il giardiniere, che a lavoro completato vengono 
informati per il loro servizio non è previsto un 
compenso. 

Alessandro Grespan, Niccolò Falsetti and Stefano de 
Marco belong to the collective group Zero, located 
in Rome. The three of them are creatives who write 
and shoot material addressed to  the advertising,  
music and entertainment industry. They define 
themselves “half pirates, half filmmakers”. This 
talented trio, fed up to hear the same old sentences 
on unpaid employment, such as “you are still young”, 
“interesting work, it can be added on your CV”, “you 
are gaining experience” and so on, decided to express 
their vision of the world by shooting some shorts 
where they act as main characters and interpret 
roles such as the plumber, the aerial installer or the 
gardener. Once they finish their jobs, they learn that 
they will not be paid as the employer has no money.

Short Film Festival Meets Zero

#COGLIONENO  è una campagna partita dalla Rete, 
composta da tre video intitolati “Lo diresti al tuo 
antennista?” “Lo diresti al tuo idraulico?” “Lo diresti al 
tuo giardiniere?”, che mira a portare l’attenzione sul 
lavoro dei creativi non pagati. La serie ha suscitato 
clamore, solidarietà e qualche dissenso nel popolo 
web e tra gli stessi addetti ai lavori. La loro è stata 
una protesta creativa con l’obiettivo principale di far 
riflettere con ironia.

ERASMUS 24_7 è il primo documentario sugli 
studenti universitari che intraprendono il programma 
Erasmus. Il collettivo Zero ha seguito sette studenti 
universitari in sette città: Istanbul, Valencia, Bordeaux, 
Roma, Praga, Lisbona e Berlino. Sette contesti urbani 
da est ad ovest e ragazzi che anagraficamente 
presentano età molto diverse tra loro, dai 20 ai 31 
anni. I video presentati per il Ca’ Foscari Short Film 
Festival seguono Rita Fabbri, la più giovane del 
gruppo. Trapiantata a Berlino, nel teaser vediamo 
la sua immersione totale nella socialità berlinese, 
la vitalità che sgorga dalla night life e la voglia di 
fare un’esperienza espressamente creata sul suolo 
teutonico; difatti Rita ha formato a Berlino una band. 
La volontà del collettivo era quella di indicare l’Erasmus 
come un’esperienza miliare per la formazione e la 
crescita dello studente universitario.  In quale contesto 
migliore presentare un film sugli studenti con la valigia 
in mano se non  nella città lagunare che accoglie 
ragazzi da tutto il mondo e che ha un Ateneo che 
esporta cafoscarini in ogni parte del globo?

LO STAGGISTA: anche questa clip ci porta a 
sorridere con una sfumatura amara nel finale. Lo 
“staggista” della clip si presenta a questi due anonimi 
selezionatori — nella clip ne udiamo solo la voce, il 
che ci crea una sensazione di ulteriore distanza. I 
tre rivolgono tutte le domande sul filo di un normale 
colloquio conoscitivo. Lo slittamento del dialogo 
nel tragicomico è però dietro l’angolo. Come nella 
campagna di #COGLIONENO, anche qui la denuncia 
è improntata su un’ironia agrodolce, che accende un 
faro sui percorsi che si ritrovano  a percorrere molti 
ragazzi prima di poter accedere al mondo del lavoro.

The campaign #COGLIONENO was triggered off by 
the Net and is made of three videos entitled “Would 
you tell your aerial installer?”, “Would you tell your 
gardener?” and “Would you tell your plumber?”. The 
aim of this campaign is to focus on the ever growing 
phenomenon of the unpaid creative jobs. Theirs can 
be seen as a creative protest whose final goal is to 
make the audience reflect.

ERASMUS 24_7 is the first documentary focusing on 
Erasmus students. The collective Zero tells us about 
the experiences of seven university students in seven 
different cities: Istanbul, Valencia, Bordeaux, Rome, 
Prague, Lisbon and Berlin.  Seven different urban 
settings, from east to west, and students ranging 
from the age of 20 to 31. The video presented at the 
2014  Ca’ Foscari Short Film Festival tells us about 
Rita Fabbri, the youngest of the group: her arrival 
in Berlin, her being part of the Berliner society, an 
overview on the city’s nightlife and the wish to give life 
to a new experience:  she manages to create a band. 
Zero’s goal was to picture the Erasmus experience 
as being almost essential for the professional and 
personal growth of a student. No better place than 
showing this video in a city like Venice, which welcoms 
young people from all over the world and whose 
University offers its students the opportunity of 
training in a foreign country.

LO STAGGISTA (The Trainee), a video which 
focuses on another bitter aspect of today’s society. 
The trainee presents himself to two anonymous 
interviewers:-we can only hear their voices and this 
puts them at distance. The two start asking the 
candidate apparently normal questions, but soon 
the dialogue takes a tragi-comic turn. Just as in 
#COGLIONENO, also in this video there is an open 
irony to the difficult situations that young people have 
to deal with in order to enter the employment world.
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Guernica. Omaggio ad Alain Resnais (1922 – 2014) 

Guernica. Homage to Alain Resnais (1922 – 2014)

All’indomani della sua scomparsa, avvenuta lo 
scorso 1° marzo a Parigi, il Ca’ Foscari Short Film 
Festival ricorda Alain Resnais con Guernica, uno 
dei suoi documentari d’arte più celebri e nella 
caotica temperie contemporanea rappresentativo, 
proprio nella rigorosa indagine filmata della tela 
di Picasso, quale monito a non ripetere più errori 
costati la vita a migliaia di esseri umani. La scelta 
di far vedere Guernica non getta solo uno sguardo 
su quelle che con un furto al lessico proustiano 
(scrittore amatissimo da Resnais) sono le fatali 
“intermittenze” della storia, che pur restando, 
inascoltata dagli uomini, “maestra di vita”, batte 
strade a prima vista incomprensibili, ma è anche 
centone sublime della poetica del cineasta francese, 
specialista di forme cinematografiche brevi e lunghe 
simili a saggi, racconti e romanzi. Dunque, a conti 
fatti: occhi agli accadimenti storici, attenzione alle 
suggestioni intellettuali dell’opera, intransigente 
dialogo con la letteratura, estremizzazione delle 
psicologie dei personaggi, sintesi con le altri arti 
e  sguardo rigoroso e critico sull’evoluzione tecnica 
dei mezzi. Al Festival del Cinema di Berlino, non più 
di un mese fa, al suo ultimo film, Aimer, chanter et 
boire, era stato assegnato il premio per l’innovazione 
cinematografica. Lascia al cinema mondiale un 
patrimonio di film come Notte e nebbia, Hiroshima 
mon amour, L’anno scorso a Marienbad, La guerra è 
finita, La vita è un romanzo, L’amour à mort, Parole, 
parole, parole, Mélo, Gli amori folli.   

Fabio Francione

In the aftermath of his death, which occurred in Paris 
on March 1st last year,  the Ca’ Foscari Short Film 
Festival remembers Alain Resnais with Guernica, 
one of his most famous art documentaries. In the 
contemporary caotic atmosphere, throughout 
this rigorous movie research on Picasso’s canvas, 
the movie stands out as a sort of warning to avoid 
the same mistakes which had caused the death 
of thousands of people in the past. His choice to 
show Guernica is a way to reflect on the inevitable 
“intermittences” of history, a “life mentor” by quoting 
Proust’s words, an author Resnais loved so much; 
history is often ignored  by men,  sometimes it breaks 
apparently obscure grounds, but it is also a sublime 
issue in the French filmmaker’s poetry, who is a 
specialist in short and long cinematographic forms, 
similar to essays, short and long novels. Therefore, 
on balance: a glance to the historical events, an 
attention to the work’s intellectual suggestions, 
an inflexible dialogue with literature, taking the 
characters’ psychologies to the extreme, a synthesis 
with the other arts and a rigorous and critic gaze at 
the technical evolution of the film instruments. At 
Berlin Film Festival, barely one month ago, his last 
film Aimer, chanter et boire was awarded the prize for 
innovation in cinema. He leaves to the world of cinema 
an endowment of movies such as Night and Fog. 

Fabio Francione

Guernica 
1950, b/w, 13’
Regia / Directors: Alain Resnais, Robert Hessens
Testo / Written by Paul Eluard
Voci / Voices: Maria Casàres, Jacques Pruvost
Musiche / Music:  Guy Bernard  
Produttore / Producer Pierre Braunberger
Pantheon Productions

Prima presentazione Parigi, Giugno 1950. Premio per il miglior film d’arte, Punta d’Este, 1952.
First screened in Paris, June 1950. Best Art Film Awards at Punta d’Este, 1952. 
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Venezia nei mestieri 
di ieri, di oggi 
e di domani
Programma speciale “VideoConcorso Francesco 
Pasinetti”

L’archivio del VideoConcorso “Francesco Pasinetti” è 
ricco di documentazione relativa alla Venezia di ieri e 
a quella di oggi. Il Festival, giunto alla sua undicesima 
edizione, ha sempre prestato particolare attenzione 
alla città, sia istituendo una sezione specifica, 
“Venezia, una città”, in collaborazione coll’Istituzione 
Parco della Laguna, sia proponendo, nel bando di 
selezione, altre sezioni che ben si prestavano ad 
ospitare cortometraggi sul tema Venezia-Mestre, 
quali “i giovani raccontano gli anziani” e “Il lavoro: ieri 
e oggi”.
Da questi materiali è possibile recuperare un 
quadro del lavoro del passato, ma anche scoprire 
la dimensione del lavoro oggi e le possibilità per il 
futuro.
Oltre alla particolare attenzione rivolta alle grandi 
attività lavorative otto-novecentesche del Cotonificio 
Veneziano e della Manifattura Tabacchi, vari 
documenti filmati hanno raccolto testimonianze di 
mestieri che, pur affondando le radici nel passato, 
anche lontano, ancora oggi sono praticati.
Il cortometraggio La fabbrica dei velluti inquadra 
l’attività manifatturiera di una realtà veneziana tra 
le più interessanti sia dal punto di vista artistico che 
dal punto di vista della modalità della produzione. 
È la manifattura Bevilacqua, che produce stoffe e 
velluti pregiatissimi, e che ha mantenuto, anche se 
con fatica crescente, la sua sede, anche produttiva, a 
Venezia.
In Io non odio il lunedì ritroviamo la più classica delle 
attività veneziane:  antica, ma ugualmente volano 
di lavoro per le giovani generazioni. Mi riferisco, 
naturalmente, all’attività dello squero e della 
costruzione di barche e gondole. Il maestro d’ascia e 
i suoi aiutanti sono sicuramente mestieri che Venezia 
manterrà e, come è auspicabile, svilupperà più 
razionalmente e diffusamente.
Nel terzo video poi c’è la testimonianza di lavori di 
ieri, ma anche di domani. In Nascostamente, infatti, 
ci sono il fabbro, il creatore di maschere, ma anche 
altre attività vicine alle tradizioni veneziane e che 

Venice in the crafts 
of the past, the present 
and the future
Special Program “VideoConcorso Francesco 
Pasinetti”

The archive of the “Francesco Pasinetti” video contest 
can count on a rich collection of records telling about 
the ancient and recent history of Venice. This festival, 
now at its 11th edition, has always shown a sincere 
consideration for the city, to the point of establishing 
a specific section “Venice, a city”, in collaboration with 
the Parco della Laguna Institute, and of suggesting 
the setting up of specific sections to receive  the 
shorts inspired to  the Venezia-Mestre reality, such as 
“The young narrate the old” and “Employment: the 
past and the present”.
These records not only provide us with a clear picture 
of the kind of jobs of the past, but they also allow us to 
get a clear idea of the present working condition and 
to realize the perspectives for the future. Besides the 
particular attention paid to the great enterprises of the 
19th and 20th century, such as the Cotonificio Veneziano 
(Venetian cotton mill) and the Manifattura Tabacchi 
(Tobacco Manufacturing Company), several filmed 
materials have collected records of crafts which find 
their roots in the past, but are still practiced nowadays. 
The short entitled Velvet Factory presents the 
manufacturing of one of the most well-known 
Venetian realities, not only in terms of artistic ability 
but also of traditional production methods. We are 
talking about the Bevilacqua manufacture, which 
produces very refined fabrics and velvets and has 
managed to keep its production site in Venice, despite 
the current difficulties and struggles. 
In I don’t hate Mondays we are presented with the 
most traditional of all Venetian crafts, ancient but at 
the same time acting as an example for the young 
generations. We are clearly talking about the squero 
(small boatyard), with its traditional art of making 
boats and gondolas. The art of the “maestro d’ascia” 
(carpenter) and of his assistants will undoubtedly 
be a craft that Venice will keep alive, and hopefully 
develop more rationally and diffusely.  
The third video presents a series of jobs from 
the past, but also offers a view on the future. In 
Nascostamente - Secretly there is the blacksmith, the 

regia di Samantha Pavoni, Matteo Corbetta 
montaggio: Samantha Pavoni 
interprete: Roberto Tramontin 
durata: 12’

Intervista/documentario in cui il proprietario 
di uno storico squero descrive le tecniche 
di costruzione di una gondola, riportando 
interessanti cenni storici. 
Selezione Festival Pasinetti 7^ edizione.

mask maker, but also other businesses belonging to 
the  Venetian tradition are described,  which indeed 
may please   the local and the tourist:  the restaurant, 
the bacaro (a small, dimly lit tavern, which also serves 
little snacks called cicchetti) and –last but not least- 
the intriguing and  young theater performances.
This is all to show that indeed the city can offer job 
opportunities meet the requests of the young, who 
neither lack will nor creativity. The state and the 
local administrations should offer some benefits and 
provide some funding to allow the new generation 
to strengthen and develop the traditional activities.  
The utmost challenge the city has to face is to be 
able to offer a future, a job, to prevent the young from 
leaving. Venice is bound to disappear if this happens.
 
Giovanni Andrea Martini

possono soddisfare sia il veneziano sia il turista e 
cioè la trattoria, il ristorante, il bacaro o, non meno 
importante, la giovane proposta teatrale.
Tutto questo per dire che di lavoro ce ne sarebbe e di 
richiesta anche. Volontà e creatività nei giovani non 
mancano. Occorre che l’amministrazione e lo Stato 
permettano alle giovani generazioni, attraverso varie 
forme di agevolazioni, lo sviluppo e il consolidamento 
di queste attività. Questa è la sfida che Venezia ha 
davanti. O riesce a far lavorare i suoi giovani o la città, 
nel senso più vivo e vero del termine, è destinata a 
scomparire. 

Giovanni Andrea Martini

directors: Samantha Pavoni, Matteo Corbetta
editing: Samantha Pavoni
cast: Roberto Tramontin
length: 12’

Interview/documentary in which the owner 
of a historic squero describes the building 
techniques of a gondola while providing 
interesting historical contexts 
Pasinetti Festival Selection, 7th edition

Io non odio il lunedì… parola di squerarolo
I don’t hate Mondays…take the squerarolo’s word for it
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regia di Tatiana Furlan, Margherita Muffato
montaggio: T. Furlan, M. Muffato, Amanda 
Costantini Pin, B. Barzaghi 
interpreti: Alessandro Corò, Anna Maria 
Zandali detta “Ninetta”, Ilaria Santoro, 
Gloria D’Este, Mariella Bearzi, Silvia Longo, 
Rodolfo Bevilacqua
durata: 14’

La prestigiosa manifattura tessile, i cui telai sono 
ancora attivi a Venezia, attraverso una pluralità di 
testimonianze e di documenti d’epoca. 
Selezione Festival Pasinetti 7^ edizione.

directors: Tatiana Furlan, Margherita Muffato 
editing: T. Furlan, M. Muffato, Amanda 
Costantini Pin, B. Barzaghi 
cast: Alessandro Corò, Anna Maria Zandali 
detta “Ninetta”, Ilaria Santoro, Gloria D’Este, 
Mariella Bearzi, Silvia Longo, Rodolfo 
Bevilacqua  
length: 14’

The illustrious textile manufacture factory, whose 
looms are still operating in Venice, through an 
abundance of records and historical documents.
Pasinetti Festival Selection, 7th edition.

La casa dei velluti: la Manifattura Bevilacqua
House of Velvets: Bevilacqua Manufacture

regia di Valentina Confuorto
musiche di Laura Pizzol
arrangiamento di Paolo Benvenuti
interpreti: Roberto Comin, Giovanna Zanella, 
Carlo Setti, Primo Bollani, Paolo Brandolisio

Un affresco corale della vitalità nascosta di 
Venezia. Vincitore della sezione “Il lavoro ieri e 
oggi” del Festival Pasinetti 10^ edizione.

director: Valentina Confuorto
music: Laura Pizzol
arrangement: Paolo Benvenuti
cast: Roberto Comin, Giovanna Zanella, 
Carlo Setti, Primo Bollani, Paolo Brandolisio

A choral tableau of the hidden vitality of Venice. 
Winner of the section “Employment: the past 
and the present” of the Pasinetti Festival, 10th 
edition.

Nascostamente
Underhandedly
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PREMIO “OLGA BRUNNER LEVI”
Concorso per le scuole superiori di II grado della regione Veneto

“OLGA BRUNNER LEVI”  PRIZE
Competition for secondary schools of the Veneto Region

“Fermo restante il tema portante Economia-Felicità-
Creatività, riteniamo interessante ed innovativo 
verificare in particolare l’apporto femminile in ambito 
scientifico, tecnico e tecnologico, con un’attenzione al 
mondo della comunicazione digitale e dei new media.” 
(Tiziana Agostini). Sono queste le tematiche proposte 
per la manifestazione Do.Ve. 2014 (“Donne a Venezia: 
creatività, economia e felicità”), organizzata dalla 
Fondazione Ugo e Olga Levi onlus in collaborazione 
con il comune di Venezia e Ca’ Foscari Short Film 
Festival.  Traendo spunto dai temi centrali di questo 
appuntamento, che prevede, tra l’altro, incontri con 
videoartiste e proiezioni di film con protagonista 
la donna e in particolare la donna musicista, la 
Fondazione ha istituito per quest’anno la prima 
edizione del concorso “Premio Olga Brunner Levi”. Il 
premio è dedicato al miglior videoclip realizzato da 
studenti delle scuole superiori di secondo grado della 
Regione Veneto. 
I partecipanti devono realizzare un video avente per 
soggetto la performance musicale femminile o il 
rapporto tra condizione femminile e la musica nella 
storia. Per il videoclip vincitore è previsto un premio 
del valore di 500 euro e la proiezione nell’ambito 
di Ca’ Foscari Short Film Festival il giorno 22 marzo 
2014. Inoltre i video più meritevoli sono stati proiettati 
al termine delle giornate di Do.Ve. che si sono tenute 
fra il 6 e il 9 Marzo.

Il premio porta il nome di Olga Brunner Levi, che 
insieme al marito Ugo Levi diede vita a un cenacolo 
per letterati, musicisti e studiosi di discipline 
musicologiche presso Palazzo Giustinian Lolin a 
Venezia. Il cenacolo divenne Fondazione Ugo e Olga 
Levi nel 1962, a seguito di una donazione di Ugo in 
ossequio alla volontà testamentaria della moglie 
Olga Brunner. Oggi la Fondazione, presieduta da 
Davide Croff e diretta da Giorgio Busetto, mantiene  
l’impronta originaria, con attività di promozione di 
esecuzioni concertistiche e studi musicologici; inoltre 
essa possiede e gestisce una biblioteca specializzata, 
una foresteria per studiosi e musicisti,  si occupa 
dell’organizzazione di concerti, mostre, convegni, 
corsi. E’ attiva anche nella pubblicazione di riviste, 
libri e CD e nell’assegnazione di borse di studio.

La giuria tecnica del concorso è composta da:
- Roberto Calabretto, Università di Udine
- Maria Roberta Novielli, Università di Venezia
- Stefania Portinari, Università di Venezia
- Luisa Zanoncelli, Fondazione Levi 

“Stated the main theme ‘Happiness-Economy and 
creativity’ we believe that  exploring in particular 
the contribution of women in the scientific, technic 
and technological field, with a special attention to 
the world of digital communication and new media” 
is indeed an interesting and innovative approach. 
(Tiziana Agostini). These are the subjects proposed 
for the event “Do.Ve. 2014” (Women in Venice: 
creativity, economy and happiness), organized by the 
Foundation Ugo and Olga Levi onlus, in collaboration 
with the municipality of Venice and Ca’ Foscari Short 
Film Festival. Taking the idea from the main themes 
of this appointment, wich included meetings with 
videoartists and screenings of movies having women 
and in particular musicians women as main character, 
this year the Foundation has established the first 
edition of the “Olga Brunner Levi” Award.  The prize 
is dedicated to the best video clip realized by high 
school students of the Veneto region.
The competitors had to realize a video on women’s 
musical performances or on the relationship 
between women and music in history. The winner 
will be awarded with a prize of the value of 500 
Euros and the video clip will be presented at the  Ca’ 
Foscari Short Film Festival on March 22nd, 2014.  
Furthermore, the best videos have been performed 
between March 6-9 during the  “Do.Ve 2014”. 
The award is named after Olga Brunner Levi, who, 
together with her husband Ugo Levi, gave life to an 
association for scholars,musicians and researchers 
of musicology at Palace Giustinian Lolin in Venice. 
In 1962 the association became the Foundation 
Ugo and Olga Levi, thanks to a donation that  Ugo 
made to honour his wife’s will. Nowadays the 
Foundation, presided by Davide Croff and directed 
by Giorgio Busetto, maintains the original imprint 
in promoting concerts and musicological research; 
moreover, it owns and manages a specialized library 
and guestrooms for musicians and researchers, 
it organizes concerts, expositions, conferences 
and courses. It is also dedicated to the publication 
of  reviews, books, CDs and the assignment of 
scholarships.

The committee is composed by:
- Roberto Calabretto, University of Udine
- Maria Roberta Novielli, University of Venice
- Stefania Portinari, University of Venice
- Luisa Zanoncelli, Foundation Levi
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Short in Perspective
Questo programma speciale rappresenta un 
omaggio a tre giovani cineasti che hanno 
partecipato al Concorso Internazionale del 
Ca’ Foscari Short Film Festival negli scorsi anni, 
e che ora ci offrono le loro nuove opere.

This special program is intended to be a homage 
to three of the young filmmakers who have taken 
part to the International Competition of 
Ca’ Foscari Short Film Festival in the last years, 
and who are now presenting their new works.

Biografia
Nata a Tunisi, Imen Ben Mlouka consegue nel 2004 
la laurea presso l’Istituto di Studi Commerciali 
IHEC, al quale segue nel 2006 un Master presso 
l’istituto di Commercio Internazionale ISG. 
Successivamente cambia totalmente rotta e si dedica 
alla cinematografia: inizia lavorando presso la Ulysson, 
società di produzione cinematografica, dove si occupa 
di montaggio. Dal 2011 lavora per la TWT (Tunisia 
World Television), canale privato che si occupa di 
informazione. Nello stesso anno, diventa studentessa 
presso la EDAC (Ecole des Arts et du Cinéma) di Tunisi, 
per poi diventare freelancer nel montaggio video. 
Durante questo percorso, dirige alcuni cortometraggi, 
tra i quali il documentario Confessions tunisiennes 
(2011), presentato alla prima edizione del CFSFF, oltre 
a  dedicarsi al montaggio di diversi video, soprattutto 
musicali. Il suo ultimo lavoro è On the bridge (2013), 
presentato al CFSFF di quest’anno.

Filmografia
2013 On The Bridge
2013 La violence d’un Violoniste
2013 Ce soir, je te quitte...
رارحٱلا نطوم 2012
2012 Sans Bruit
2011 Confessions tunisiennes
2010 Anxienty of Wedding ring (L’angoisse de 
l’alliance)

Biografia
Born in Tunis, in 2004 Imen Ben Mlouka obtained 
her bachelor degree at the Commercial Studies’ 
Institute IHEC, followed in 2006 by a Master at 
the International Commerce Institute ISG. It was 
only later that she decided to shift her interest to 
cinematography: she started working for Ulysson, 
a film production company, where she dealt with 
editing. Since 2011 she has been working for TWT 
(Tunisia World Television), a private news channel. 
In the same year she started to study at the  EDAC 
(Ecole des Arts et du Cinéma) in Tunis, and then 
became a video editing freelanceworker. She directed 
some short films, such as Confessions Tunisiennes 
(2011), screened at the CFSFF’s first edition, and 
edited many videos, especially videoclips. Her last 
work, On the bridge (2013), will be presented this year 
at the  CFSFF.

Filmography
2013 On The Bridge
2013 La violence d’un Violoniste
2013 Ce soir, je te quitte...
رارحٱلا نطوم 2012
2012 Sans Bruit
2011 Confessions tunisiennes
2010 Anxienty of Wedding ring (L’angoisse de 
l’alliance)

Gli avvenimenti della primavera tunisina sembrano 
un ricordo destinato ad allontanarsi dalle menti dei 
due giovani in viaggio a Venezia: l’emozione del volo, 
dell’arrivo in laguna, nonché la gioia di guardarsi 
intorno, rapiti da tutto ciò che si incontra, fa loro 
dimenticare ciò che hanno lasciato. Macchina 
fotografica e videocamera alla mano, riprendono le 
loro giornate trascorse sui ponti e davanti alle vetrine 
delle grandi firme, nella costante euforia da happy 
hour, sempre accompagnata da sfiziosi cibi e alcolici. 
Eppure il ricordo della Tunisia non scompare che 
per un istante, pronto a tornare alla mente al primo 
richiamo. Ecco nuovamente le immagini di una Tunisi, 
inizialmente bella e viva, ma poi insediata dalle forze 
di polizia e dai contestatori anticapitalisti: un evidente 
contrasto con l’effimera gioia delle scene girate a 
Venezia.

The Jasmine Revolution’s events in Tunis seem to 
be fading  from the minds of the two young people  
travelling to Venice: the emotion of the flight, the 
arrival in the lagoon and the happiness of looking 
around makes them forget what they have left behind. 
With their camera they film the days spent up and 
down the bridges and passing by the famous brands’ 
shop windows, in a ceaseless happy hour’s euphoria, 
always accompanied by snacks and alcoholic 
drinks. But the memory of Tunis  disappears only 
for a moment and is soon  ready to come back to 
their minds. Here is their beautiful country,  at first 
beautiful and alive, but then occupied by policemen 
and anti-capitalist dissenters: an evident contrast 
with the scenes shot in Venice.

On The Bridge  2013, 4’Imen Ben Mlouka
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Biografia
Aurèlien Vernhes-Lermusiaux nasce nel sud della 
Francia il 6 febbraio 1980. Dopo il diploma superiore, 
decide di studiare cinema, inizialmente a Tolosa e 
successivamente a Parigi, dove frequenta alcuni 
corsi di filosofia presso la Sorbonne. In seguito 
diventa studente dello Studio Nazionale di Arte 
Contemporanea Le Fresnoy, fucina di idee e 
sperimentazioni artistiche, lavorando fianco a fianco 
con cineasti del calibro di André Téchiné, Sharunas 
Bartas, Richard Dembo, oppure Youssef Chahine, tra 
gli altri. Nel frattempo, porta avanti la produzione di 
progetti propri, spesso presentati e premiati ai film 
festival di tutto il mondo. Tra questi L’Inconnu (2007), 
cortometraggio nominato per il Pardino d’oro – Pardi 
di domani al festival di Locarno, nonché Le jour où le 
fils de Raïner s’est noyé, commovente corto in bianco 
e nero che gli fa vincere il primo premio alla seconda 
edizione del CFSFF. L’ultimo progetto, presentato al 
CFSFF di quest’anno, è intitolato Hashima mon amour 
(2014).

Filmografia
2014 Poisson (Fish)
2014 Hashima mon amour (Hashima my love)
2012 Le fracas des pattes de l’araignée (The crash of 
the legs of the spider) 
2011 Le jour où le fils de Raïner s’est noyé (The day 
when Raïner’s son drowned)
2010 Le Rescapé (The Survivor)
2008 The Passenger 
2007 L’Inconnu (The Stranger)
2006 La Lèvre fendue (The cracked lip)

Biografia
Aurèlien Vernhes-Lermusiaux was born in the south 
of France on February 6th, 1980. After graduating 
from high school, he decided to study cinema, at 
first in Toulouse and then in Paris, where he attended 
some philosophy classes at the Sorbonne University. 
He then became a student at the National Studio of 
Contemporary Art Le Fresnoy, a fountain of artistic 
ideas; he  also collaborated with world-famous 
directors such as André Téchiné, Sharunas Bartas, 
Richard Dembo, Youssef Chahine… In the meantime, 
he worked on his many personal projects, very often 
presented and awarded at international film festivals, 
such as L’Inconnu (2007), a short nominated for the 
Golden Pardino – Pardi of Tomorrow at the Locarno 
Film Festival, Le jour où le fils de Raïner s’est noyé, a 
moving black&white short that made him win the first 
prize at the second CFSFF edition. His last project, 
Hashima mon amour (2014), will be presented at this 
year’s CFSFF.

Filmography
2014 Poisson (Fish)
2014 Hashima mon amour (Hashima my love)
2012 Le fracas des pattes de l’araignée (The crash of 
the legs of the spider) 
2011 Le jour où le fils de Raïner s’est noyé (The day 
when Raïner’s son drowned)
2010 Le Rescapé (The Survivor)
2008 The Passenger 
2007 L’Inconnu (The Stranger)
2006 La Lèvre fendue (The cracked lip)

Al largo di Nagasaki, la mia barca si accosta alle rive di 
Hashima. Isola abbandonata che un tempo ospitava 
un’importante comunità mineraria, fino al giorno in 
cui, nel 1974, la sua popolazione fu barbaramente 
estromessa. Io raccolgo e colleziono alcuni archivi 
riguardanti la vita che un tempo animava questo 
luogo, vagando attraverso queste rovine così come 
vago attraverso i miei ricordi, in cerca di un’immagine 
perduta.

Off Nagasaki, my boat docks on the shores of 
Hashima, an abandoned island which once harboured 
an important mining community until one day, in 
1974, its population was summarily evicted. I collect 
archives of the life that once was lived here, I wander 
through the ruins as I wander through my memory, 
looking for a missing image.

Hashima my love  2014, 30’Aurèlien Vernhes-Lermusiaux
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Biografia
Marie Elisa Scheidt nasce a Dresda il 13 maggio 1987. 
Conseguito il diploma superiore nel 2006, lavora 
per alcune società di produzione, a Pechino, Berlino 
e Monaco, acquisendo così svariate esperienze 
nell’industria cinematografica. Successivamente, 
supporta diversi progetti (tra cui Medici Senza 
Frontiere) continuando a dirigere cortometraggi 
documentari e partecipando anche alla Mostra 
d’Arte Cinematografica di Venezia in qualità di 
critica cinematografica. Nel 2008 inizia a studiare 
cinematografia documentaristica presso l’Università 
di Televisione e Film di Monaco e la School of Image 
Arts di Toronto. I suoi corti sono presentati e premiati a 
vari festival internazionali, a partire da  On a trip down 
memory lane (2009), per il quale riceve una menzione 
al Kurzfilmfestival di Costanza e un riconoscimento 
come importante lavoro cinematografico 
all’Alternative film/video festival di Belgrado. Nel 
2011 il cortometraggio sulle difficoltà di un amore 
colpito dalla malattia I Love You, I Love You Not diventa 
vincitore del primo premio alla prima edizione del 
CFSFF. Il successivo Through the lens of inked Kenny 
(2012), corto girato in Canada assieme a Denize Galiao, 
riceve svariate onorificenze tra il 2013 e il 2014, oltre a 
ottenere una menzione speciale al Regensburg Short 
Film Festival. L’ultimo lavoro, presentato al CFSFF 2014, 
si intitola Sobota (2013). I temi affrontati dalla regista 
sono la memoria, l’immagine sociale, l’intimità e la 
costruzione della propria identità, spesso al confine fra 
documentario e fiction.

Filmografia
2013 Sobota
2012 Through the lens of inked Kenny
2011 Ich liebe dich, ich liebe dich nicht (I Love You, I 
Love You Not)
2011 Fliehkraft
2009 On a trip down memory lane
2007 Kontrollmädchen

Biografia
Marie Elisa Scheidt was born in Dresden on May 
13th, 1987.  After receiving her high school diploma 
in 2006, she worked for several production 
companies in Beijing, Berlin and Munich, and gained 
professional experience in the film industry. She has 
supported several projects (such as Médecins Sans 
Frontières) directed several short documentaries, 
and worked as a film critic at the Venice International 
Film Festival. Since 2008, Elisa has been studying 
documentary film at the University of Television 
and Film, Munich and at the School of Image Arts 
of Toronto (Ryerson University). Her shorts have 
been screened and awarded at many international 
film festivals, starting from On a trip down memory 
lane (2009), for which she  was mentioned at the 
Konstanz Kurzfilmfestival and was acknowleged as  
an important cinematographic work at the Alternative 
Film/Video Festival in Belgrade. In 2011, her short 
centered around  the difficulties of a love struck by 
a disease I Love You, I Love You Not won the first 
prize at the first edition of CFSFF. The following work 
Through the lens of inked Kenny (2012), a short film 
shot in Canada with Denize Galiao, received several 
awards between 2013 and 2014, and got a special 
mention at Regensburg Short Film Festival. Her last 
work, presented at CFSFF 2014, is Sobota (2013). 
The themes she frequently deals with are memory, 
social image, intimacy and the construction of one’s 
own identity very often on the borderline between 
documentary and fiction.

Filmography
2013 Sobota
2012 Through the lens of inked Kenny
2011 Ich liebe dich, ich liebe dich nicht (I Love You, I 
Love You Not)
2011 Fliehkraft
2009 On a trip down memory lane
2007 Kontrollmädchen

Sobota è un uomo senza morale, senza rimorsi. 
Negli anni Sessanta era conosciuto come il più 
celebre ruffiano e spietato criminale del quartiere 
a luci rosse viennese. In seguito divenne l’autore di 
una delle più demonizzate e vendute autobiografie 
austriache. Le sue provocatorie cronache sono 
state una manna per i media, che distorsero la sua 
immagine riproponendolo come ultimo “ragazzaccio”. 
Da dove spunta la fascinazione per il lato oscuro? 
Che ne è stato di lui oggi, dopo più di trent’anni dalla 
pubblicazione delle sue memorie? 
Il film pone questa domanda sotto forma di 
esperimento, un tentativo di demistificazione: in 
qualità di rappresentante del mondo dei media, una  
giovane donna (interpretata da Lilly Gropper) tenta 
di giungere a un punto di svolta con Sobota. I loro 
sono incontri documentati di due persone reali che 
al contempo recitano i propri ruoli. Nel corso del 
loro dibattito, l’immagine di Sobota sviluppa delle 
crepe, diventa multidimensionale, contraddittorio. Di 
conseguenza, la verità diventa strumento di potere. 
Loro due sono protagonisti e antagonisti, la Bella e la 
Bestia, gatto e topo, donna e uomo.

Sobota is a man without morals, without remorse. In 
the 1960’s, he was known as the most
notorious pimp and merciless thug in Vienna’s red-
light-district. Later he became the author
of one of the most demonized and top-selling 
Austrian autobiographies. His provocative
reports have been a golden opportunity for the media, 
who mystified him and created an
image of the ultimate “bad boy”. But where does the 
fascination for the dark side of life
come from? What is left of him today, more than 
thirty years after the publishing of his memoirs?
The film poses this question in the form of an 
experiment, an attempt of demystification:  as
a representative of the world of media, a young 
woman, played by Lilly Gropper, tries to
break through to Sobota. Their encounters are 
documented meetings of two real people
and at the same time of them playing their roles. In 
their face-off, Sobota’s image develops
fissures, becomes multidimensional, contradictory. 
Thus, truth becomes a commodity and
an instrument of power. They are protagonist and 
antagonist, the Beauty and the Beast, cat
and mouse, woman and man.

Sobota  2013, 30’Marie Elisa Scheidt
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Il mondo di Yves Netzhammer 
Un programma speciale a cura di Massimiliano Maltoni e Jacqueline Wolf
The World of Yves Netzhammer
A special program by Massimiliano Maltoni and Jacqueline Wolf

Yves Netzhammer, nato nel 1970 a Sciaffusa, ha 
studiato Visual Design al “Zurich College of Art and 
Design”. Sin dal 1997 lavora sulla produzione di video, 
installazioni, animazioni 3D, disegni ed altri oggetti 
utilizzando il mezzo digitale in maniera evocativa, 
personale e poetica. L’Opera dell’artista svizzero è 
infatti il risultato di una ricombinazione di elementi 
apparentemente in contraddizione tra loro: melodia e 
cacofonia, vita e morte ci conducono alla scoperta del 
lato oscuro della nostra esistenza. Attraverso la purezza 
formale della linea, il corpo acquista un suo linguaggio 
precipuo. Protagonista delle sue animazioni 3D è infatti 
quasi sempre un manichino assessuato, una figura 
che pare figlia di un asettico mondo metafisico, un 
simulacro umanoide attraverso il quale l’artista cerca di 
indagare il rapporto e le connessioni che intercorrono 
tra il mondo umano, il mondo degli oggetti e quello 
animale e vegetale. Lo scenario dipinto varia da scale 
microscopiche a dimensioni gigantesche, nell’intento 
di coinvolgere in profondità i nostri sensi per creare un 
personale percorso di movimento.  L’artista, nei suoi 
ambienti, architetta uno spazio in cui dialogano il video, 
la scultura e il suono attraverso le installazioni di Bernd 
Schurer. All’interno di questi microcosmi eclettici e 
poliedrici, percezione e narrazione vengono scomposte 
e moltiplicate attraverso la proiezione delle creazioni 
multimediali in labirinti di specchi.
Il personaggio-manichino non riesce quindi a trovare una 
sua dimensione diegetica, trascinato in accostamenti 
casuali che fanno progredire l’intreccio in maniera anti-
narrativa. Gli oggetti e gli sfondi all’interno delle creazioni 
multimediali vengono ridotti alla loro componente 
astratta e segnica e si prestano così a diventare degli 
strumenti che ogni spettatore può utilizzare per 
avviare una personale ricostruzione immaginativa. 
Nietzhammer vuole quindi che le sue opere siano 
un’esperienza fisica totale, un universo materiale a sé 
stante che vuole stimolare un nuovo approccio verso 
il mondo al di fuori esso. L’analisi ha come oggetto 
i fenomeni naturali non sulla base di un concetto di 
visione puramente teorico, bensì intraprendendo uno 
studio dell’immagine nella sua complessità di fenomeno 
reale e concreto posto a contatto con i nostri sensi. 
Il paradosso tentato e riuscito dell’artista è quello di 
creare, attraverso un linguaggio visivo a-temporale e 
a-spaziale, dei paesaggi mentali che si avvicinano in 
modo ancora più efficace al nostro mondo.

Nell’ambito delle sue mostre personali ha esposto: 
all’Helmhaus di Zurigo (2003), alla Kunsthalle di 
Brema (2005), sempre a Zurigo nel Museum Rietberg 
(2006), al Karlskirche di Kassel (programma di 
supporto della Documenta 12 del 2007), a San 
Francisco, SFMOMA (2008), alla biennale di Liverpool 
(2010), al Kunstmuseum di Berna (2011) al Minsheng 
Art Museum di Shangai (2012) e nella Galleria K11 
sempre a Shangai in Cina (2013).
In Italia ha inoltre rappresentato la Svizzera alla Biennale 
di Venezia (2007) e partecipato a mostre collettive quali: 
Palazzo Strozzi, “Strozzina”, Firenze, (2008) e “Click or 
clash” alla Galleria Bianconi a Milano (2012).

Si ringrazia il Consolato di Svizzera a Venezia

Yves Netzhammer was born in 1970 in Schaffhausen 
and studied Visual Design at the “Zurich College of 
Art and Design”. Since 1997 he has been working on 
the production of videos, installations, 3D animations, 
drawings and other objects by using the digital medium 
in an evocative, personal and poetic way. The work of 
the Swiss artist is in fact the result of a recombination 
of apparently contradictory elements , such as melody 
and cacophony, life and death, which lead  us to the 
dark side of existence. Through the formal purity of 
the line, the body acquires its own primary language. 
The protagonist of its 3D animation is in fact almost 
always an a-sexual manikin, a figure which seems to 
have been generated by  a metaphysical and aseptic 
world, a humanoid simulacrum through which the 
artist tries to investigate the existing relationship and 
the connections between the human dimension, the 
world of objects and the animal and plant environment.  
The painted scenario ranges from microscopic 
scales to gigantic sizes and aims at deeply engaging 
our senses,  to the point of creating a personal 
perception of movement.  Within his environment, 
the artist  designs a space in which video, sculpture 
and sound installations created by Bernd Schurer 
seem to be talking to each other. Within these eclectic 
and versatile microcosms, perception and narrative 
are broken down and multiplied by the projection of 
multimedia creations in a maze of mirrors.
Therefore, the character/manikin is unable to find its 
proper dimension, dragged in random combinations 
which confer an anti-narrative progression to the plot.  
The objects and backgrounds within the multimedia 
creations are reduced to their abstract and semiotic 
features, thus becoming the  tool that any viewer 
can use to start his own imaginative reconstruction. 
Nietzhammer wants his works to be a total physical 
experience, a separate material universe through 
which it is possible to approach the outside world.   
The analysis relates to natural phenomena not on the 
basis of a purely theoretical and conceptual vision, 
but rather undertaking a study of the image in its 
complexity as being a  concrete phenomenon  in 
contact with our senses.
The artist successufully managed to create, through 
a timeless and spaceless visual language, mental 
landscapes which effectively approach our world.

He has exhibited his works at the Helmhaus of Zurich 
(2003), at the Kunsthalle in Bremen (2005), at the 
Rietberg Museum in Zurich (2006), at the Karlskirche in 
Kassel (support program of Documenta 12 in 2007), in 
San Francisco at the SFMOMA (2008), at the Liverpool 
Biennial (2010), at the Kunstmuseum in Bern (2011), 
at the Minsheng Art Museum in Shanghai (2012) and in 
the Gallery K11 in Shanghai, China (2013).
In Italy he has represented Switzerland at the Venice 
Biennale (2007) and has participated in group 
exhibitions, such as the one  in the Palazzo Strozzi , 
“Strozzina “, Florence, (2008) or   “Click or Clash” at 
the Galleria Bianconi in Milan (2012).

Special thanks to the Swiss Consulate in Venice
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PERIPHERIES OF BODIES (2012).
Durata: 17,10 min.

Questa animazione digitale fa parte di una trilogia 
chiamata “Triptychon” iniziata nel 2011 con ”Dialogical 
Abrasion” e terminata nel 2013 con “Formal 
conscience”. In quest’opera, presentata per la prima 
volta nella Galleria Bianconi a Milano nel 2012, l’artista 
tenta di analizzare le possibili interazioni tra l’uomo 
ed il suo ambiente. I personaggi-manichino vengono 
rappresentati come esseri umani che si muovono 
attraverso stanze in cui differenti livelli di realtà si 
mischiano e si riorganizzano. Momenti poetici di 
contemplazione sono combinati con incubi e scenari 
di solitudine, in cui ogni tentativo di comunicare\
incontrarsi con altri individui è reso impossible. 
L’intento dell’artista è anche quello di catapultare lo 
spettatore simultaneamente in spazi e mondi pittorici 
in cui la logica interna associativa di questi ultimi si 
scontra con gli schemi della narrazione convenzionale. 
Il video è collegato all’installazione di sagome di 
oggetti, visti come icone del nostro vivere, forme 
conosciute che rappresentano la vita dell’individuo e la 
vita in comunità.

PERIPHERIES OF BODIES (2012).
Running time 17:10 min.

This digital animation is part of a trilogy called 
“Triptychon “, which began in 2011 with “Dialogical 
Abrasion” and ended in 2013 with “Formal 
Conscience”. In this work, presented for the first 
time in the Galleria Bianconi in Milan in 2012, the 
artist attempts to analyze the possible interactions 
between man and his environment. The characters/
manikins are shown to us as human beings moving 
through rooms in which different levels of reality 
are mixed and reorganized. Poetic moments of 
contemplation are combined with scenarios of 
nightmares and loneliness, in which any attempt to 
communicate / meet with other individuals is made 
impossible. The artist’s intention is to simultaneously 
catapult the viewer in spaces and pictorial worlds, 
where the internal logic of association clashes with 
the patterns of conventional narrative. The video is 
linked to the installation of silhouettes of objects seen 
as icons of our existance, known shapes representing 
the life of the individual and that of the community.

INDIRIZZI DI LUOGHI IMPOSSIBILI - 
Adressen unmöglicher Orte (2009)
Durata: 22,12 min.
Installazione sonora: Bernd Schurer.

Presentato per la prima volta alla Kusnthalle di 
Winterthur, si tratta anche in questo caso di un video 
animato che fa da cuore all’intera Opera, con le 
sculture e le installazioni che sviluppano aspetti del 
video e li ricontestualizzano. Esse infatti diventano 
uno strumento capace di impegnarsi in un dialogo 
diretto con gli esseri umani, oppure si trasformano in 
rappresentazioni materiali di desideri umani, paure 
e desideri. L’oggetto artistico dunque esce dall’opera 
per creare un ambiente surreale, in cui uno spazio 
quotidiano deformato sconcerta lo spettatore. 
Così come i corpi dei personaggi del video vengono 
continuamente deturpati e smontati come pupazzi, 
anche il mobilio della stanza subisce una forza che 
compromette il suo stato iniziale.
Netzhammer si confronta ancora una volta con i temi 
fondamentali della nostra esistenza umana, mettendo 
l’accento sui lati cruenti e talvolta anche perversi e 
costrittivi che influenzano il nostro rapporto con il 
mondo circostante.

ADDRESSES OF IMPOSSIBLE PLACES - 
Adressen unmöglicher Orte (2009)
Running Time: 22:12 min.
Sound installation: Bernd Schure.

Presented for the first time at Kunsthalle in 
Winterthur, this  work is an animated video which  is 
the core of the whole Opera. However, the  sculptures 
and the installations manage to develop certain 
aspects of the video itself and re-contextualize them. 
As a matter of fact, they develop the capacity to 
engage  a direct dialogue with people, or else they 
transform themselves giving shape to human fears 
and desires. The art object, therefore, ‘comes out’ 
from the work to create a surreal environment in 
which a deformed daily-space baffles the viewer. 
Just like  the bodies of the characters  are continually 
defaced and disassembled, as if they were puppets, 
also the furniture in the room undergoes a force that 
undermines its initial state.
Once again Netzhammer deals with  the basic themes 
of human existence, focusing on the cruel – at times 
perverse – aspects which  affect the  relationship with 
the world around us.
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Anymation - Materie animate
Un programma speciale a cura di 
Davide Giurlando

Anymation - Animated Matters
A special program by

Davide Giurlando

Il lungometraggio Tron (1982), di Steven Lisberger, 
diventato con gli anni un cult movie per moltissimi 
appassionati di fantascienza di tutto il mondo, è spesso 
considerato uno dei primi film a utilizzare massicciamente 
la grafica computerizzata. In realtà, quanto si vede nella 
pellicola è digitalizzato solo parzialmente: la tecnologia 
dell’epoca non permetteva ad attori ripresi dal vivo e sfondi 
ricreati in digitale di convivere all’interno della medesima 
inquadratura, e nella maggior parte delle sequenze 
visivamente più affascinanti si fece ricorso a tecniche 
d’animazione tradizionali. Inoltre, nonostante la fama di 
Tron (fama superiore, probabilmente, ai reali meriti artistici 
del film), già negli anni ’70 il digitale era stato utilizzato 
per la realizzazione di alcuni cortometraggi sperimentali. 
In Sunstone (1979) il regista Ed Emshwiller utilizzò una 
colorazione quasi interamente computerizzata e riuscì a 
creare un effetto tridimensionale (un cubo espanso rotante, 
con un’immagine diversa su ognuna delle sue facce) con 
almeno due anni di anticipo sul primo vero sistema di 
grafica digitale capace di proiezioni prospettiche, l’Ampex 
Digital Optics, creato nel 1981. Analogamente, nel video 
musicale Autobahn (1979), Roger Mainwood riuscì a 
mescolare animazione tradizionale con sequenze realizzate 
in una primitiva computer grafica.
Naturalmente, al giorno d’oggi molte di queste 
sperimentazioni appaiono estremamente datate, e 
spesso più afferenti al mondo della video art che a quello 
del cinema a soggetto. Tuttavia, ciò non toglie che per 
due lunghi decenni, quelli degli anni ’80 e ’90, i film in 
animazione computerizzata hanno convissuto fianco a 
fianco con l’animazione tradizionale e le opere realizzate 
in stop motion. Alcuni dei corti interamente in digitale 
storicamente più importanti (come Luxo Jr., di John 
Lasseter, del 1986, con protagonista la lampada da tavolo 
vivente poi diventata il simbolo della Pixar) sono stati 
realizzati nei medesimi anni in cui i film d’animazione 
tradizionale della Disney conoscevano la loro ultima e più 
importante rinascita artistica (iniziata con La sirenetta, 
nel 1989); e, almeno per i primi tempi, non sono state 
infrequenti “contaminazioni” tra le due tecniche (come 
nelle sequenze ambientate nel Big Ben, ricreate con 
l’ausilio del computer, in Basil l’investigatopo, del 1986). 
In alcuni casi, ci sono state persino delle “intersezioni” 
estetiche involontarie fra i due approcci all’animazione: il 
celebre corto Your Face (1987) di Bill Plympton, incentrato 
su un personaggio dai lineamenti vagamente reaganiani 
che canta una melensa canzone d’amore mentre il 
suo viso subisce delle assurde metamorfosi, presenta 
mutazioni straordinariamente plastiche che ricordano la 
tecnica digitale del morphing, all’epoca ancora piuttosto 
primitiva (anche se era stata già usata nel corto animato 
La faim di Peter Foldès, del 1974).

Steven Lisberger’s feature film Tron (1982), which 
has become a cult movie for a huge number of 
science fiction enthusiasts all over the world, is 
often regarded as one of the first movies which 
massively used computer graphics. However, what 
the movie shows is only partially created through the 
implementation of digital techniques: at that time, 
the level of technology did not allow live actors and 
digitally-created backgrounds to share the same 
shot, and some of the most evocative sequences 
were created by traditional cel animation. Moreover, 
in spite of Tron’s reputation (which is probably 
superior to the movie’s real artistic merits), in the 
‘70s computer techniques had already been used  to 
create some experimental short movies. In Sunstone 
(1979) the director Ed Emshwiller made use of almost 
entirely computer-generated colors and managed 
to create a three-dimensional effect (a rotating, 
expanded cube with a different image for each of its 
faces) almost two years before the first real system 
of computer graphics able to make perspective 
projections, the Ampex Digital Optics, which was 
created in 1981. Similarly, in Roger Mainwood’s music 
video Autobahn (1979), the director succeeded in 
mixing traditionally drawn animation with sequences 
realized in a primitive computer graphics.
Obviously, nowadays many of these experimentations 
seem extremely dated, and they belong to the 
world of video art rather than to scripted cinema. 
However, for two long decades, the ‘80s and the ‘90s, 
computer-generated movies existed side by side with 
traditional animation movies and  stop motion films. 
Historically speaking, many of the most important 
computer-animated movies (like John Lasseter’s 
1986 short movie Luxo Jr., whose main character, a 
living desk lamp, would later become Pixar’s symbol) 
were made in the period when the traditionally-
animated movies by Disney were experiencing their 
last but most important  artistic rebirth (which 
began in 1989, with The Little Mermaid);  for the first 
years at least, “contaminations” between the two 
techniques were not that rare (in The Great Mouse 
Detective, made in 1986, the sequences inside the 
Big Ben tower were created with the aid of computer 
graphics). In some cases, there were even some 
unintentional aesthetical “intersections” between 
the two approaches to animation: Bill Plympton’s 
celebrated short movie Your Face (1987) is a film 
focused on a vaguely Reagan-like character whose 
face undergoes a sort of metamorphosis leading to 
plastic mutations, all this while he is singing an overly 
sentimental song. This transformation reminds us of  
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Oggi, la tecnica digitale è diventata la regola 
per la realizzazione di tutti i film d’animazione 
(anche i film animati in 2D in realtà usano 
massicciamente il computer in fase di lavorazione), 
e i lavori interamente caratterizzati dalla grafica 
tridimensionale, come la saga di Toy Story, sono 
diventati predominanti nell’industria del cinema. 
Tuttavia, anche se tecnicamente la grafica 
computerizzata è estremamente complessa 
e dettagliata, le sue potenzialità espressive e 
artistiche sono ancora quasi totalmente inesplorate, 
specialmente se messe a confronto dei risultati 
che nel corso di un secolo sono riuscite a ottenere 
l’animazione tradizionale e la stop motion. I film 
realizzati in grafica tridimensionale riescono a 
creare ambienti e corpi solidi di una verosimiglianza 
stupefacente, ma è proprio la loro levigatezza a 
limitare le potenzialità artistiche di questi lavori.
L’animazione tradizionale e la stop motion non 
producono necessariamente effetti perfettamente 
verosimili o fluidi; tuttavia, è spesso in questa 
imperfezione che risiede il loro fascino. Alcuni 
cortometraggi d’animazione storicamente importanti 
sono volutamente “sporchi”, o si rifanno a tecniche 
grafiche o pittoriche che difficilmente potrebbero 
essere adottate nel campo del digitale, o almeno nel 
campo della grafica tridimensionale. L’animatore 
russo Aleksandr Petrov, per realizzare i propri film (tra 
cui lo straordinario Rusalka, del 1996, incentrato su 
un ammaliante e letale fantasma femminile), dipinge 
lastre di vetro con colori a olio, creando dei veri e 
propri “dipinti animati” di grande forza espressiva. I 
fratelli Quay, americani d’origine ma inglesi d’adozione, 
utilizzano volutamente marionette danneggiate o 
arrugginite per filmare le loro oniriche visioni a passo 
uno, come nel caso del ciclo Stille Nacht (1988-2001). 
Le bambole animate dei film in stop motion dell’artista 
Kawamoto Kihachirō sono ricche di richiami al teatro 
giapponese, al Bunraku, al Nō e al Kabuki, e la loro 
attrattiva risiede proprio nell’essere pupazzi concreti, 
fisicamente esistenti, che si muovono sullo sfondo 
di scenografie dipinte e ritagliate: è difficile pensare 
che lo stesso effetto sarebbe ottenibile attraverso 
personaggi ricreati digitalmente. Probabilmente, 
non è un caso che in molti lungometraggi in grafica 
tridimensionale di recente realizzazione, alcune delle 
sequenze più ricche di invenzioni visive siano quelle 
dei titoli di coda, spesso realizzati proprio attraverso 
l’animazione bidimensionale (come in Piovono 
polpette 2, del 2013, o WALL•E, del 2008); o che 
lavori realizzati interamente in digitale, come The 
LEGO Movie (2014), tentino di imitare il più possibile 
la caratteristica scattosità dei film in stop motion, 
ritenuta particolarmente appropriata per un film i cui 
protagonisti vivono in un mondo di mattoncini colorati.
L’animazione in grafica tridimensionale è, 
semplicemente, ancora troppo recente, e per il 
momento non è possibile immaginare il tipo di 

the “morphing” effect, still rather primitive at the time 
(even if it had been implemented in Peter Foldès’ 1974 
short movie La faim).
Today, computer techniques are regularly used in 
making animated works (even to make 2D movies 
computer effects are massively used) and films  
entirely characterized by 3D graphics, such as the 
Toy Story saga, which have become a model for 
the cinema industry. However, even if technically 
speaking computer graphics is extremely complex 
and detailed, its expressive and artistic potential is 
still almost entirely unexpressed, especially when 
we compare the movies created with this technique 
with those made with traditional or  stop motion 
techniques. Computer-generated movies are able to 
recreate extraordinarily plausible environments and 
bodies, but their smoothness somehow represents a 
limit to the artistic potential of these works.
Traditional animation and stop motion techniques do 
not necessarily create perfectly plausible or flowing 
visual effects; however,  their true charm lies on this 
imperfection. Some historically important animated 
movies are deliberately “dirty” in their style, or 
contain references to pre-existing graphic effects or 
painting techniques which could hardly be adopted 
by  three-dimensional graphics. To make his movies 
(like the astonishing short film Rusalka of 1996, 
telling about a charming and lethal female ghost), 
Russian animator Alexander Petrov used oil paints on 
glass sheets, in order to create incredibly expressive 
“animated paintings”. The Quay brothers (Americans 
by birth but  living in England) deliberately used 
damaged and rusty puppets to film their dream-
like visions in stop motion, as is the case of the 
Stille Nacht cycle (1988-2001). Artist Kawamoto 
Kihachirō’s stop motion animated dolls are rich 
with references to Japanese theatre, to Bunraku, Nō 
and Kabuki, and their main charm consists in their 
being physically existing puppets, which move on 
the background of cutout and painted sceneries: it is 
hard to think that the same effect could be recreated 
through computer-generated characters. It is 
probably not a coincidence  that in several recently-
made feature films in 3D graphics, some of the most 
inventive, visually-rich sequences are the end credits, 
which are often realized in 2D animation (as in the 
2013 movie Cloudy with a Chance of Meatballs 2, or 
WALL•E, made in 2008). Even entirely computer-
made motion pictures, like The LEGO Movie (2014), 
attempt to visually recreate the typical “jerkiness” of 
stop motion films, an element which is particularly 
appropriate for a movie whose characters live in a 
world made of tiny, colored bricks.
3D graphics animation is simply too recent, and it 
is almost impossible to foresee  the evolution it will 
be subject to. There have been interesting artistic 
experiments though, even if they were generally 
limited to single movies or directors. Chris Landreth’s 



9190

evoluzioni che potrà subire. Ci sono effettivamente 
state delle interessanti sperimentazioni artistiche, 
limitate perlopiù a singoli episodi o autori. In Ryan 
(2004) di Chris Landreth, un surreale documentario 
incentrato sull’intervista (reale) di Landreth 
all’artista canadese Ryan Larkin, un tempo promessa 
dell’animazione e all’epoca di Ryan precipitato 
nell’alcolismo e nella povertà, l’autore evidenzia i 
traumi psicologici dei personaggi attraverso sfregi e 
deformazioni del loro corpo: le metamorfosi mostruose 
a cui sono sottoposti i personaggi del film seguono 
l’andamento dei loro discorsi e il loro ondivago 
stato psicologico, e sono ispirate alle opere esposte 
nella mostra itinerante dei Body Worlds di Gunther 
von Hagens, composta da corpi umani preservati 
attraverso il procedimento della plastinazione. 
Lavori come Ryan, tuttavia, sono ancora troppo 
rari perché si possa individuare una discernibile via 
“autoriale” per l’animazione digitale. È possibile, 
comunque, che la progressiva diffusione di software 
sempre più abbordabili, soprattutto economicamente, 
per utenti privati (il più noto è il programma gratuito 
Blender, con il quale sono stati già creati cortometraggi 
tecnicamente avanzatissimi, come Sintel, del 2009) 
permetta di aprire nuove strade espressive per questo 
approccio all’animazione. L’evoluzione futura, come 
spesso avviene, nascerà dalla fusione tra varie tecniche: 
cortometraggi come Paperman (2012), realizzato dalla 
Disney, stanno esplorando la possibilità di armoniose 
“contaminazioni” tra animazione in 2D e 3D; mentre 
lavori come Appuntamento a Belleville (2003), che 
non disdegnano di usare (sia pure in maniera molto 
marginale) solidi creati digitalmente, rilanciano tutta 
l’attualità e le infinite possibilità espressive dalla 
classica animazione disegnata. Intanto, la forma 
d’animazione più antica, quella in stop motion (uno 
dei primi cortometraggi animati con questa tecnica, 
Matches: An Appeal, è del 1899 e precede di quasi un 
decennio le creazioni del pioniere dell’animazione Émile 
Cohl), conosce una nuova giovinezza in lungometraggi 
come ParaNorman (2012) e nei film di giovani autori 
emuli del mago del cinema a passo uno, l’”alchimista” 
ceco Jan Švankmajer: tra gli altri, basti ricordare PES 
(al secolo, Adam Pesapane), regista di cortometraggi 
apparentemente leggeri ma in realtà ricchi di riflessioni 
non banali sul senso della percezione e della materia. 
Materia animata, dipinti animati, bozzetti animati 
e oggetti animati; e adesso creazioni digitali, cioè 
ispirate a modelli reali ma prive di fisicità. Strade 
espressive sempre più complesse, inimmaginabili fino 
a qualche decennio fa, ma tutte fedeli (più o meno 
consapevolmente) all’idea originale e ai principi, 
ormai più vecchi di un secolo, secondo i quali, Cohl 
e Méliès, Starewicz e de Chomón crearono le primi 
animazioni: il senso dello spettacolo, della meraviglia, 
e del gioco di prestigio.

short movie Ryan (2004), a surreal documentary 
based on Landreth’s interview to Ryan Larkin; the 
Canadian animator had once been  one of the most 
promising artists in the animation field, but later 
he had seriously taken to drinking and had fallen 
into poverty. –The author clearly emphasizes the 
characters’ psychological traumas by scarring and 
deforming their bodies. Their grotesque mutations 
follow the progress of their talks and their wavering 
psychological state, and are inspired by the works 
by Gunther von Hagens’ travelling exhibition Body 
Worlds, made of human bodies which are preserved 
by the anatomical technique of plastination.
Works like Ryan, though, are still too rare to outline a 
discernible “authorial” path for computer-generated 
animation. However, it is possible that the progressive 
diffusion of more and more financially affordable 
software for private users (the most famous is 
probably the free program Blender, which has 
already been used to create technically advanced 
short movies, like Sintel in 2009) will open new 
expressive paths for this approach to animation. Future 
evolution, as it often happens, will probably derive 
from the fusion between different techniques: short 
movies like Paperman (2012), made by the Disney 
studios, are currently exploring the possibilities of 
harmonious “contaminations” between 2D and 3D 
animation, while works like Les triplettes de Belleville 
(2003) ) demonstrate the modernity and the endless 
possibilities of traditionally-drawn animation, although  
even if they don’t categorically discard the use of CGI 
(insofar as limited to very marginal elements). In the 
meantime stop motion, probably to be considered  
the oldest animation technique (one of the first stop 
motion short movies, Matches: an Appeal, was made 
in 1899, almost a decade before the works by Émile 
Cohl, the pioneer of animation), was revived in feature 
films such as ParaNorman (2012) and in the short 
movies made by young directors, often inspired by 
Jan Švankmajer, the Czech “alchemist”, one of the 
most important stop motion animators ever. Among 
the others, director PES (Adam Pesapane) should 
be mentioned: his films are apparently thoughtless, 
but in fact they are rich of original reflections on the 
perception and  conception of matter.
Animated matter, animated paintings, animated 
sketches and animated objects; and now computer-
generated creations, inspired by real-life models 
but devoid of physical substance. Expressive paths 
which are becoming more and more complex, 
almost unimaginable some decades ago. They 
are undoubtedly faithful to the original ideas and  
principles behind Cohl, Méliès, Starewicz and de 
Chomon’s first animated movies: the sense of 
entertainment, wonder and illusionism.
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Can you hear me? 2011, 1’17’’

Lo sguardo sospeso / The Suspended Glance
Programma speciale a cura di Elisabetta Di Sopra / 
Special program by Elisabetta Di Sopra

Sguardi sospesi perchè la videoarte nella sua antinarratività ha la forza di sintetizzare 
istanti di significato e di emozione. Ed è ciò che gli artisti presenti in questa rassegna, pur 
con le loro diversità espressive, hanno saputo trasmettere.
/
“Suspended Glances” because, through its anti-narrativity approach, Video Art has the 
power to summarize meaningful and emotional moments. Despite the different approach 
in expressing themselves,  this is what the artists of this special section  have been able to 
convey.

Formatasi come danzatrice al Theatre School di 
Amsterdam, dal 2005 crea performance di danza 
tese a indagare le emozioni e le visioni dell’intimità 
individuale in rapporto con la società. Dal 2007 
realizza opere di videoarte che vengono presentate 
in vari festival nazionali e internazionali. Nel 2010 ha 
fondato l’associazione MetaNumero89 a Firenze, con 
la quale organizza corsi di danza, musica, teatro ed 
eventi performativi.
Nel 2013 ha vinto la menzione come “Best Concept” al 
premio “La danza in un minuto”. Attualmente insegna 
danza presso il “The Loom” di Prato e il MetaNumero89 
di Firenze e collabora come danzatrice per la 
compagnia rAn-Network di Sara Nesti.

Trained as a dancer at the Theatre School in 
Amsterdam, since 2005 she has been engaged 
in dance performances aimed to investigate the 
emotions and the individual visions of intimacy 
in relation to  society.  Since 2007, she has been 
making video-art works which are  presented in 
various national and international festivals. In 2010 
she established the association MetaNumero89 in 
Florence, through which she organizes performance 
events and dance, music and  theater courses. 
In 2013 she won the mention as “Best Concept” at 
the “Dance in a minute” award.  She currently teaches 
dance at “The Loom” in Prato and at MetaNumero89 
in Florence, and she co-operates as a dancer for Sara 
Nesti’s  rAn-Network company.

SABRINA MAZZUOLI

Quest’opera fa parte di un progetto più ampio 
chiamato “The Soloist”, presentato nel 2011 presso 
i Cantieri Culturali degli Ex Macelli di Prato e 
selezionato dal festival “Young Station” del teatro 
La Gualchiera di Montemurlo. Avvalendosi di azioni 
danzate, recitate e di video-proiezioni, il progetto 
intende suggerire le varie accezioni, positive e 
negative, della solitudine e della vulnerabilità 
nascosta o evidente di ogni individuo.

This work is part of a larger project called “The 
Soloist”,  presented in 2011 at the Cultural Cantieri of 
the former slaughterhouse in  Prato and selected by 
the “Young Station” festival at La Gualchiera theater 
in Montemurlo. By means of danced and declaimed 
actions and of video screenings, the project hints at 
the positive and negative aspects of loneliness, and 
underlines the vulnerability of each individual, which 
may be either hidden or evident.



9594

Schiavitù civilizzata/Civilized Slavery 2009,  2’09’’
Audio: Gianni Chiarparini 
Stampa e grafica su tele / Printing and graphics canvas: Mattia Cuttini. 
Aiuto regia / Assistant Director: Anna Frigo.

Laureato in Scienze e tecnologie multimediali, ha 
seguito seminari di regia tenuti da vari registi, tra 
i quali Massimo Garlatti Costa, Gabriele Coassin e 
Luca Scarzella, con cui sta continuando un’assidua 
collaborazione. Il suo lavoro si basa sulla creazione, 
attraverso il costante dialogo del video con le arti 
plastiche e sceniche, di un nuovo contesto fruitivo. 
Ha lavorato assieme a Luca Scarzella in vari contesti, 
tra cui al teatro “La Scala” di Milano, a Venezia alla 
“Biennale in Musica“ e al teatro “La Fenice”, in 
Spagna al teatro “Real de Madrid” e al teatro “Du 
Capitole” di Tolosa. Con Luca Scarzella, Michele 
Tadini, Juste Janulitè e Antonello Raggi, ha ideato 
e diretto “Sandglasses”, uno spettacolo di musica 
contemporanea, video e live electronics presentato 
in numerosi festival. Ha realizzato inoltre i video dello 
spettacolo di danza contemporanea “Ballata” di 
Roberto Cocconi e Luca Zampar.

Graduated in Sciences and Multimedia Technologies, 
he attended filmmaking seminars held by various 
directors, such as Massimo Garlatti Costa, Gabriele 
Coassin, and Luca Scarzella, with whom he is still 
constantly co-operating. Through a constant dialogue 
between video and visual-performing arts, his work 
is based on the creation of a new way of using  art. 
He has worked with Luca Scarzella at the “La Scala” 
theatre in Milan, at the “Biennale in Music” and at the 
“La Fenice” theater in Venice, at the “Real de Madrid” 
theatre in Spain, and at the “Du Capitole” theatre in 
Toulouse. Together with Luca Scarzella, Michele Tadini, 
Juste Janulitè and Antonello Raggi, he created and 
directed “Sandglasses”, a contemporary music, video 
and live electronics  performance, which was presented 
at several festivals. He has also realized the videos for 
the contemporary dance show “Ballad” by Roberto 
Cocconi and Luca Zampar.

MICHELE INNOCENTE

Questo video, di notevole intensità lirica e 
compositiva, vuole denunciare le condizioni lavorative 
insostenibili degli operai di fabbrica. L’apice lirico 
dell’intera opera sono le mani, scarne e quasi 
scheletriche, che cercano di trovare appigli in un 
muro invisibile fatto di oblio e tenebre.

This video, with a great lyrical and compositive 
intensity, aims to denounce the unbearable working 
conditions of factory workers.  The lyrical climax 
of the whole work is represented by the gaunt and 
almost skeletal hands, trying to find handholds over 
an invisible wall of darkness and oblivion.

Eterotopia / Heterotopia 2012, 3’57’

Nasce a Faenza nel 1974. Dopo gli studi presso 
l’Ecole d’Architecture e du Paysage di Bordeaux e 
la laurea in Architettura a Ferrara, approfondisce lo 
studio della realizzazione in video presso lo “ZKM” 
di Karlshruhe nel 2005. I suoi video sono perlopiù 
ambientati nel paesaggio urbano cittadino, il quale 
viene reinterpretato attraverso delle installazioni site-
specific, in grado di stimolare la percezione di una 
nuova realtà oltre le consuetudini sociali.
Ha presentato il proprio lavoro in vari festival 
internazionali, e ha esposto in diverse gallerie, tra 
le quali la Galleria civica di Trento, la Galleria d’arte 
Moderna di Roma, la “De Faveri Arte contemporanea” 
di Feltre e la Kunsthalle di Vienna. Nel 2007, in 
collaborazione con l’architetto Rota, ha curato la 
mostra “Contromoda” a Palazzo Strozzi.

Born in Faenza in 1974. After his studies at the Ecole 
d’Architecture et du Paysage in  Bordeaux, and after 
graduating in Architecture in Ferrara, in 2005he 
deepened his studies on video making at the “ZKM” 
in Karlshruhe. His videos are mostly set in a city  
landscape, which is reinterpreted through site-
specific installations, able to stimulate the perception 
of a new reality beyond the social habits.
He has presented his work at various international 
festivals, and has exhibited in various galleries 
such as the Galleria Civica in Trento, the Gallery of 
Modern Art in Rome, the “De Faveri Art” in Feltre and 
the Kunsthalle in Vienna. In 2007, in collaboration 
with Architect Rota, he curated the exhibition 
“Contromoda” at Palazzo Strozzi.

DEVIS VENTURELLI

Il video è girato nel quartiere Adriano di Roma, in 
una sorta di “terra di nessuno”. Le riprese sono state 
realizzate dal vano posteriore di una macchina su 
cui erano attaccati dei pezzi di cellophane, così da 
diventare lo strumento che, con la sua fluidità, si 
contrappone alla rigidità edilizia. Il cellophane è 
dunque la metafora di una sovrastruttura illusoria 
mentale e imponderabile che agisce per ridefinire il 
nostro rapporto con l’ambiente urbano.

The video was shot in the Hadrian district in  Rome, a 
sort of “no man’s land”. The shooting was made from 
the back seat of a car, on which pieces of cellophane 
were attached; in its fluidity it became the medium of 
contrast to the rigidity of urban buildings. Cellophane 
thus represents a metaphor of a mental, illusory and 
imponderable superstructure which acts to redefine 
our relationship with the urban environment.



9796

Still Alive#2 2012,  2’56’’

Laureata in scenografia a Milano all’Accademia 
di Brera nel 1992, si specializza in arte incisoria e 
arteterapia. Dal 2002 lavora alla produzione di video, 
con cui rivisita i temi classici della storia dell’arte 
(paesaggi e nature morte) in maniera ironica e 
metaforica, basandosi sull’esperienza e sul senso 
meditativo dello scorrere del tempo.

She graduated in stage design at the Academy 
of Brera (Milan) in 1992, and specialized in 
engraving and in art therapy. Since 2002 she has 
been committed to video making, , through which 
she revisits the classic themes of the history of 
art (landscapes and still lives) in an ironic and 
metaphorical way, based on her experience and on 
the meditative sense of the passage of time.

CRISTINA PAVESI

In questo video la composizione dell’immagine è di 
chiara ispirazione caravaggesca e fiamminga: un 
mazzo di rose secche illuminato si staglia su uno 
sfondo nero. La novità consiste però nella presenza 
di un vento irreale, di vibrazioni improbabili, di una 
quarta dimensione, il tempo, che sconfigge la fissità 
della natura morta, intesa in maniera classica, 
attraverso un afflato portatore di vitalità.

In this video, the image composition is clearly 
inspired by Caravaggio and by Flemish artists: a 
bouquet of illuminated dried roses stands out against 
a black background. The novelty, however, consists in 
the presence of an unreal wind, of unlikely vibrations, 
of a fourth dimension — time —, which defeats the 
fixity of still life, as intended in the classical version, 
through an afflatus bearer of vitality.

Pig#1  2013, 9’17’’

Vive e lavora a Roma, si occupa di mixed media, video e 
performance. I suoi progetti affrontano sempre tematiche 
dalla forte componente sociale e politica “mettendo in 
scena un corpo amplificato dalla tecnologia che però 
mantiene intatta la sua natura animale e biologica” 
(Alessio Galbiati/Rapporto Confidenziale - Digicult). Nelle 
sue performance e nei video lavora spesso con tecnologie 
lo-fi, dispositivi di interaction design fatti in casa, audio e 
video generati dal vivo, hackerando e manipolando oggetti 
di uso quotidiano: telecamere di sorveglianza, wiimote, 
webcam, sensori domestici ed elettrodi terapeutici. Tutti 
questi strumenti sono utilizzati per esplorare la realtà 

FRANCESCA FINI

Un uomo e una donna si trovano al centro della scena 
e si prendono a schiaffi con le mani piene di vernice 
colorata. Alle loro spalle è presente una tela nera che 
raccoglie gli schizzi in una stanza rivestita di teli di 
plastica e giornali. La performance ripresa ha una durata 
variabile: può durare dei minuti, ma anche diverse ore, 
con qualche brevissima interruzione. Il significato è la 
violenza irrazionale e metodica, quasi fosse un rituale, 
come tutte le forme di violenza domestica, che viene 
immortalata dalla traccia che lascia sul pubblico che, 
indossando tute bianche protettive, sembra quasi un 
osservatore in un laboratorio. Alla fine della performance 
l’uomo e la donna si tolgono i vestiti sporchi di colore e 
li inchiodano alla tela con una sparapunti. La violenza 
seriale si tramuta in performance serializzata. La routine 
del male diventa routine dell’arte e ogni volta che la 
performance sarà “agita” si produrrà una nuova tela, 
con nuovi schizzi e nuovi vestiti, archiviata e numerata 
cronologicamente.

A man and a woman are in the middle of the scene; 
they are slapping each other with hands full of colored 
paint,  behind them a black canvas which collects the 
squirts of color, in a room covered in plastic sheets and 
newspapers. . The performance has a variable duration: 
it can last for minutes, but also for hours and only with 
brief interruptions. The meaning of this is the irrational 
and methodical violence, almost like a ritual, similar to 
all the forms of domestic violence, which is immortalized 
by the mark it leaves on the public, dressed in white 
protective clothes , just likelike an observer in a 
laboratory. At the end of the performance the man and 
the woman take off their clothes stained with color 
and nail them to the canvas with a staple gun. Serial 
violence turns into serialized performance. Serial routine 
becomes arts routine and every time the performance 
“shakes”, it produces a new canvas with new sketches 
and new clothing, chronologically stored and numbered.

nelle sue manifestazioni più inquietanti e svelarne il 
risvolto ironico. Tra gli eventi di rilievo a cui ha preso parte 
negli ultimi anni citiamo la WRO Biennale di Wroclaw del 
2011 e a vari festival nazionali e internazionali. Nel 2012 
è stata invitata a partecipare alla “Venice International 
Performance Art Week”, che ha ospitato tra gli altri il lavoro 
di Valie Export, Jan Fabre, Yoko Ono, Boris Nieslony e 
Hermann Nitsch. Nel 2013 vince la “Fonlad Performance 
Art Residency”, intesa per allestire una nuova performance 
a Coimbra, con il sostegno dell’Istituto Italiano di Cultura 
di Lisbona, e viene invitata a Chicago per il “Rapid Pulse 
International Performance Art Festival”.

She lives and works in Rome, dealing with mixed media, 
video and performance. Her projects always face issues 
with a strong social and political component “staging a 
body amplified by technology, which at the same time 
retains its animal and biological nature” (Alessio Galbiati 
/ Confidential Report - Digicult). In her performances and 
videos she often works with lo-fi technologies, homemade 
devices of interaction design, live audio and videos; 
she hackers and manipulates  everyday  life objects: 
surveillance cameras, wiimote, webcams, domestic 
electrode and therapeutic sensors. All these tools are used 
to explore reality in its most disturbing part and revealing 

its ironic twist.
Among the important events she has recently taken part 
in, the Wroclaw WRO Biennale in 2011 and various national 
and international festivals. In 2012 she was invited to 
participate in the “Venice International Performance Art 
Week”, which hosted among the others the works by 
Valie Export, Jan Fabre, Yoko Ono, Boris Nieslony, and 
Hermann Nitsch. In 2013, thanks to the support of the 
Italian Institute of Culture in Lisbon she won the “Fonlad 
Performance Art Residency in Coimbra, , and was invited 
to Chicago at the “Rapid Pulse International Performance 
Art Festival”.
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Ice World 2012, 2’03’’

Nato a Napoli nel 1975 e diplomato all’Accademia 
di Belle Arti di Napoli, il suo lavoro si basa sulla 
ricerca del mondo invisibile, sulla visione della realtà 
percepibile con i sensi, dove il mezzo digitale è lo 
strumento che può renderla evidente. Ha esposto 
sopratutto a Roma e a Napoli dove vive e lavora.

Born in Naples in 1975, he graduated at the Academy of 
Fine Arts in Naples.His work is based on the search for 
the invisible world, the vision of the reality perceived by 
the senses, where the digital medium is the tool which 
can make it evident. He has mainly exhibited in Rome 
and Naples, where he lives and works.

MAURO RESCIGNO

L’opera rappresenta un mondo onirico e silenzioso, in 
cui forme astratte e ghiacciate si susseguono senza 
soluzione di continuità. L’artista utilizza dunque 
l’animazione 3D per esprimere un senso umano di 
disagio e crisi interiore.

This work represents a dreamlike and quiet world, in 
which abstract and icy shapes continuously follow 
one other. The artist uses 3D animation to express a 
human sense of unease and inner crisis.

Concerto per solisti / Concert for soloists 2012, 1’43’’

Nato a Travaglio nel 1977, attualmente vive e lavora a 
Bergamo. Nel 2008 è stato tra i vincitori del Premio 
Internazionale della Performance, Galleria Civica 
di Trento, Quarta Edizione. Molte le sue mostre 
importanti: nel 2010 la personale presso la Placentia 
Arte Gallery; nel 2009 la mostra Assenze presso la NT 
Gallery, Bologna; nel 2009 la collettiva F.A.B.S. Four 
italian Artists @ The National Brukenthal Museum in 
Sibiu presso il Brukenthal National Museum of Sibiu, 
Romania; nel 2008 la collettiva Same Democracy 
presso la Galleria Neon, Bologna, Italy. Nel 2009 

FILIPPO BERTA

Un gruppo di uomini seduti all’interno di una mensa 
beve del brodo. Ognuno di loro evidenzia ogni 
sorso, succhiando con forza dal cucchiaio, in modo 
da emettere un rumore fastidioso. Ogni individuo 
manifesta la sua presenza sottolineando l’atto del 
mangiare per mezzo di questo gorgoglio, ma si 
ritrova inesorabilmente assorbito da un rumore 
caotico collettivo. Ognuno cerca di distinguere questa 
uniformità collettiva (lo stesso piatto, lo stesso 
tavolo, la stessa sedia...), ma è un tentativo inutile, 
e il risultato è una competizione parodistica in cui 
ognuno cerca di coprire il rumore emesso dagli altri.

A group of men is sitting in a canteen and is drinking 
some broth. Each of them emphasizes every sip, 
sucking the spoon excessively, so as to emit an 
annoying noise. Each person displays his presence 
emphasizing the act of eating through this gurgling 
noise, but finds himself inexorably absorbed by a 
collective chaotic noise. Everyone tries to distinguish 
this collective uniformity (the same dish, the same 
table, the same chair ... ), but it is a futile attempt, and 
the result is a farce competition in which everyone 
tries to cover up the noise emitted by the others.

ha partecipato alla “Residenza per artisti” presso 
la Fondazione Spinola Banna, Poirino, Italia. Tra il 
2006 e il 2008 ha collaborato con altri artisti alla 
realizzazione di progetti come Cuns – BR Gallery (una 
riflessione sul sistema dell’arte) e Arte e Luogo (un 
progetto interculturale in Camerun). Ha partecipato 
a differenti festival, tra i quali l’International Konst 
Film (2013, Svezia), Corpus 3 (2012, Napoli), 3rd 
Performance Festival di Thessaloniki 3 (2013, GR), 
Romaeuropa Festival/Digital Life (2012, Roma), After 
the fall (2011, Galway, IR), European Performance Art 
Festival (2011, Varsavia, PL), Zoom VI Edition di (2011, 
Firenze).

Born in Travaglio in 1977, he currently lives and works 
in Bergamo. In 2008 he was among the winners of the 
International Prize for the Performance at the Galleria 
Civica in Trento, Fourth Edition. His most important 
exhibitions include: the exhibition at the Art Gallery 
Placentia in 2010, the personal exhibition at the 
bench NT Gallery, Bologna in 2009, and the collective 
FABS Four Artists @ The Italian National Brukenthal 
Museum in Sibiu at the Brukenthal National Museum 
of Sibiu, Romania in 2009, the collective Same 
Democracy at the Galleria Neon, Bologna, Italy in 

2008. In 2009 he participated in the “ Residence for 
artists “ at the Fondazione Spinola Banna, Poirino, 
Italy. Between 2006 and 2008 he collaborated with 
other artists on projects such as : Cuns - BR Gallery 
(a reflection on the art system ) and Art and Place 
(an intercultural project in Cameroon). He has taken 
part in different festivals, such as : the International 
Movies Konst (2013, Sweden), Corpus 3 (2012, 
Naples), 3rd Thessaloniki Performance Festival 3 
(2013, GR), Romaeuropa Festivals / Digital Life (2012, 
Rome), After the Fall (2011, Galway, IR), European 
Performance Art Festival (2011, Warsaw, PL) , Zoom VI 
Edition (2011, Florence).
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Secrets 2006, 6’15’’

Nasce a Recanati nel 1982. Nel 2005 segue il corso 
di perfezionamento in cinema d’animazione presso 
la Scuola del Libro di Urbino, nel 2006 si diploma in 
Graphic Design presso l’I.S.I.A. di Urbino e nel 2007 
conclude il Master in Light Design presso l’Accademia 
di Belle Arti di Macerata. Dal 2006 inizia la sua attività 
di videomaker realizzando videoclips, animazioni e 
cortometraggi. Partecipa a diversi festival e concorsi. 
Nel 2006 vince il 2° premio con The choice al Concorso 
video “L’attimo fuggente” (42a Mostra Internazionale 
del Nuovo  Cinema) e nel 2007 il “Premio Nazionale 
delle Arti”. 

She was born in Recanati in 1982. In 2005 she followed 
the course in Animation Film at the School of the Book 
in Urbino, in 2006 she graduated in Graphic Design at 
ISIA in Urbino, and the following year  she obtained her 
Master’s degree in Light Design at the Academy of Fine 
Arts in Macerata. In 2006 she started her activity as 
videomaker and produced video clips, animations and 
short films. She participated in several festivals and 
competitions. In 2006 she won the 2nd prize with The 
choice at the video competition “Dead Poets Society “ 
(42nd International Festival of New Cinema);  in 2007 
she also won the “National Prize of the Arts”.

ALESSIA TRAVAGLINI

Quest’opera trae spunto da un film di Lars Von Trier, 
Le cinque variazioni. Lo scopo è di utilizzare i simboli, 
gli aspetti sociali e l’idea surreale di Un chien andalou 
e offrire una nuova visione contemporanea della 
società moderna, del sesso, della religione e delle 
classi sociali. Secrets fa parte di un progetto intitolato 
“3V”, composto da A Splinter in the Eye (video 
fotografico), The Choice (animazione) e Secrets 
(video).

This work is inspired by a film by Lars Von Trier, The 
Five Obstructions. The aim is to use the symbols, 
the social aspects and the surreal idea of Un Chien 
Andalou, and to offer a new vision of contemporary 
modern society, of sex, religion and social classes. 
Secrets is part of a project entitled “3V” which is 
composed by A splinter in the eye (photographic 
video), The choice (animation) and Secrets (video).

Selfportrait 2009, 2’54”

Isobel Blank nasce a Pietrasanta (Lu), si laurea con lode 
in filosofia estetica, vive e lavora a Torino. 
Tra le esposizioni recenti, quella alla Triennale d’Arte 
Contemporanea Tessile Fiberart International di 
Pittsburgh (USA), al Museum of Modern Art di Mosca, al 
National Center for Contemporary Art di San Pietroburgo, 
al Palazzo della Penna di Perugia e all’Accademia 
Belgica di Roma. Tra i diversi riconoscimenti, il Primo 
Premio al Romaeuropa Webfactory nel 2009. La sua 
ricerca visionaria e surreale, nella quale confluiscono 
varie discipline quali scultura, teatro, danza, disegno e 
fotografia, pone il proprio corpo al centro dell’opera. La 
fisicità è il filtro che evidenzia le questioni intrinseche 
all’essere umano e alla sua poetica: una continua 
osmosi e corrispondenza con il mondo esterno, sia 
esso da intendersi universalmente come natura o più 
specificamente come ristretto spazio quotidiano. Tra 
i tratti essenziali delle sue opere video, si riconoscono 
la frammentarietà, la rapidità e l’aspetto onirico. Il 
metodo è assimilabile a una composizione coreografica 
contemporanea: ritmo diagonale, linee spezzate. Il fine 
è la creazione di un luogo in cui l’intimità possa tendere 
all’universale.

Isobel Blank was born in Pietrasanta (Lu), graduated 
with honors in aesthetic philosophy, and is now living 
and working in Turin. Among her recent exhibitions, the 
one at the Fiberart International Triennal Exhibition of 
Contemporary Art, Pittsburgh (USA), at the Museum 
of Modern Art in Moscow, at the National Center for 
Contemporary Art in St. Petersburg, at the Palazzo 
della Penna in Perugia and at the Accademia Belgica in 
Rome. Among the awards she received, the First Prize 
at the Romaeuropa Webfactory in 2009. Her visionary 
and surreal research, which blends together sculpture, 
theater, dance, drawing and photography puts her body 
at the center of the work. Physicality is the filter that 
highlights all the issues related to human beings and 
their poetics: a continuous osmosis and correspondence 
with the outside world, whether universally intended 
as nature, or more specifically intended as the narrow 
daily space. Among the essential features of her video 
works, fragmentation, rapidity and the dreamlike aspect 
are clearly recognizable. Her method is similar to a 
contemporary choreographic composition with diagonal 
rhythm and broken lines. The objective is to create a 
place where intimacy may tend to the universal.

ISOBEL BLANK

L’artista intende l’autoritratto come un modo efficace 
per una nuova e rigenerativa auto-definizione, il filtro 
che può rendere surreale il legame indissolubile tra 
il reale e la persona. Il percorso visivo procede per 
similitudini, mutazioni e metafore visive in cui la natura 
quasi si nutre dei mutamenti stessi che produce. Il 
sistema di cui dispone l’essere umano per riuscire a 
trovare la sua peculiare identità consiste nell’imitarla.

To this artist a self-portrait is an effective means to 
achieve a new regenerative self-definition, the filter 
which can make the inextricable link between the real 
and the person almost surreal. The visual pathway 
proceeds through similarities, mutations and visual 
metaphors in which nature almost feeds on the 
changes it produces. Through ‘imitation’ a human 
being can find his own  particular identity.
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Charles Bowers’ Animation Masterpieces 
Un programma speciale a cura di / A special program by Flavio Gregori

Per il secondo anno consecutivo il nostro festival 
rende omaggio al comico americano Charles 
Raymond Bowers (Iowa 1887 - New Jersey 1946), tra 
le figure più eclettiche della scena cinematografica 
dagli anni Venti agli anni Quaranta. Della sua 
straordinaria filmografia, ricordiamo soprattutto i 
primi film burlesque prodotti dal 1924 con il “Bowers 
Process”, dove unisce animazione e personaggi 
in carne e ossa grazie alla stop motion o passo 
uno; fondamentali poi i corti che dirige, produce e 
interpreta  tra il 1926 e il 1927 per la R. C. Picture 
Corporation, seguiti da altri sei nel 1928 per la 
Educational Pictures, tra i quali Egged on, He done 
his best, Wild roomer, Now you tell one (1926), 
Many a slip (1927), Say Ah-h! (1928). L’unico film 
sonoro in cui appare Bowers è It’s a bird, del 1930, e 
cattura l’attenzione di Andrè Breton, nel 1937, che ne 
apprezza gli elementi surrealisti. 
Dal 1935 Bowers realizza film pubblicitari e un’ultima 
pellicola nel 1940, Wild Oysters, opera che decreta 
la sua uscita di scena. Il suo cinema è classificabile 
come burlesque surrealista, perché ciò che salta 
all’occhio è la presenza dell’inaspettato, sotto forma 
di animali fantastici, o magari veri ma fuori contesto: 
struzzi fatti di stracci che ballano il fox trot, un 
uccello che mangia parti metalliche e cova un uovo 
da cui esce e si assembla da sé un’automobile, gatti 
che nascono da una pianta, elefanti che entrano in 
Campidoglio. Gli effetti speciali di Bowers non hanno 
paragoni per l’epoca: è una comicità che si fonda non 
tanto sulle doti ridicole del protagonista e le sue gag, 
quanto sulle sue “creazioni”. 

This is the second year running that our festival 
homages the American comedian Charles Raymond 
Bowers (Iowa 1887 - New Jersey 1946), one of the 
most eclectic figures of the cinematographic scene 
between the Twenties and the Forties. Among his 
extraordinary filmography, we can mention his 
first burlesque movies, which Bowers started to 
produce from 1924 with the “Bowers Process”, where 
animation and real characters  are well combined 
together, thanks to the stop-motion technique. As 
well, we cannot forget the short films he directed, 
produced and acted in between 1926 and 1927 for R. 
C. Picture Corporation, followed by six other short 
films for Educational Pictures in 1928. Among these, 
Egged on, He done his best, Wild roomer, Now you tell 
one (1926), Many a slip (1927) and Say Ah-h! (1928). 
The only talking movie he acted in is It’s a bird (1930), 
which caught the attention of Andrè Breton (1937), 
who appreciated its surrealistic elements.
From 1935 Bowers made commercials and, in 
1940, his last movie Wild Oysters, which marked his 
departure from the scene. His way of making movies 
can be classified as being surrealistic-burlesque due 
to the presence of unexpected features:  fantastic 
animals, or maybe real ones but out of context, such 
as rag-made ostriches which dance foxtrot; a bird 
eating chunks of metal and broods eggs from which 
self-assembling cars come out; cats born from a 
plant; elephants that enter into the United States 
Capitol. Bowers’ special effects cannot be compared 
to anything else in his age. It is a kind of comedy 
which is based not only on the ridiculous qualities 
of the main characters and their gags, but on the 
“creatures” themselves.

The Extra Quick Lunch  (1917)

In uno strampalato ristorante gestito da un cuoco e 
un cameriere sospettosamente simili a Mutt e Jeff 
(protagonisti dell’omonima striscia a fumetti creata 
nel 1907, di cui Bowers era uno dei disegnatori), ai 
clienti sono serviti dei pasti “istantanei”, somministrati 
attraverso un complesso quanto inefficiente apparato 
di tubi, leve e ingranaggi. Uno dei pochi film di 
Bowers interamente animati giunti fino ai nostri 
giorni: una comica in stile slapstick che anticipa di 
quasi un decennio He Done His Best (1926), dove il 
regista riprenderà il tema del pasto meccanizzato, 
realizzandolo però con attori in carne e ossa e 
animazione in stop motion. Sono già presenti i 
temi classici della filmografia di Bowers: complessi 
apparecchi dal funzionamento fantasioso e una satira 
bonaria della moderna vita metropolitana.

In an odd restaurant run by a cook and a waiter 
(looking like Mutt and Jeff, the protagonists of the 
comic strip created in 1907 and which had Bowers 
among its cartoonists),  “instant” meals are served to 
the clients through a complex and inefficient engine 
made of pipes, levers and gears. This is one of the few 
entirely animated film by Bowers which has survived 
to modern times: characterized by a slapstick comic 
style which anticipates He Done His Best (1926) of 
nearly a decade, when Bowers will refer once again to 
the theme of mechanized meals, using this time real 
actors  and stop-motion animation. In The Extra Quick 
Lunch the themes which characterize Bowers’ films 
are already present: complex devices with fanciful 
operations and a benevolent critic of modern city life.

A.W.O.L.  (1918)

Con l’annuncio degli armistizi che avrebbero portato 
alla fine della Prima Guerra Mondiale, diversi soldati 
statunitensi schierati sul fronte europeo cominciarono 
ad ambire a un rapido ritorno a casa. Ma cosa succede 
quando un soldato non resiste all’attesa, scappa dai 
commilitoni e si dà letteralmente alla pazza gioia, 
montando un’automobile con la scritta “Joy” sulla 
fiancata? Uno dei cortometraggi di Bowers dalle 
finalità strettamente educative e propagandistiche, 
in questo caso destinato ai militari che si rendevano 
assenti senza valida giustificazione (da cui A.W.O.L., 
ovvero “Absent Without Official Leave”), e l’unico 
altro film sopravvissuto di Bowers, insieme a The 
Extra Quick Lunch, che sia composto interamente 
da disegni animati. In questo caso, più che di un film, 
si può parlare quasi di fumetto animato, visto che 
Bowers (forse memore dell’esperienza di Mutt and 
Jeff) rinuncia alle didascalie e fa parlare i personaggi 
attraverso dei baloon fumettistici.

After the announcement of the armistice which would 
bring WWI to an end, several American soldiers on 
the European frontline started dreaming about their 
forthcoming journey back home.  But what happens 
when a soldier cannot wait for war to end, runs away 
from his comrades and splurges like crazy riding a car 
with “Joy” written on the flank? This is one of Bowers’ 
short films with  educational and propagandistic 
purposes, addressed to soldiers who were “Absent 
Without Official Leave” (i.e. A.W.O.L.) and the only short 
film (together with The Extra Quick Lunch) entirely 
made up of “animated cartoons”. Here Bowers (maybe 
recalling the experience with Mutt and Jeff) gives up 
subtitles and makes his characters speak through the 
typical balloons.  
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Say Ah-h  (1928)

Un nevrotico miliardario non vuole cibarsi che di uova: 
ma la strampalata dieta (scope, cuscini e pantaloni 
triturati) che il fattore al suo servizio imporrà allo 
struzzo domestico Cleo avrà esiti imprevedibili sulla 
cova. Bowers riesuma il tema delle uova “mutanti” già 
affrontato in Egged On (1926), questa volta realizzando 
un arcimboldesco pennuto animato a passo uno, e nato 
dalla fantasiosa composizione di un paio di pantaloni, 
scarpe, un piumino come coda e una manica di camicia 
per collo. Il film è incompleto; è sopravvissuta solo la 
seconda parte, priva di una vera conclusione.

A neurotic billionaire does not want to eat anything 
but eggs: however, the weird meals (made of brooms, 
pillows and grinded trousers) his servant is feeding the 
pet ostrich Cleo with are going to produce unexpected 
effects on the brood. Once again Bowers evokes the 
theme of “mutant” eggs, already presented in Egged 
On (1926). This time he gives life to an “Arcimboldo-
like” bird, animated through stop-motion and created 
from the imaginative combination of a pair of trousers, 
a pair of shoes, a duster as the tail and a shirt sleeve as 
its neck. The movie is incomplete: the second part is 
the only one surviving, but it lacks a proper conclusion.

There It Is  (1928)

Chi risolverà il mistero del fantasma barbuto che infesta 
Villa Frisbie? Ma ovviamente Charley MacNeesha, il più 
efficiente poliziotto di Scotland Yard, e il suo assistente-
formica MacGregor. Il fantasma, però, non è l’unico 
problema: neppure gli abitanti della Villa sono quello che 
sembrano… Uno dei più riusciti lavori della filmografia  di 
Bowers è anche uno dei più rari da vedere: presente in 
solo alcune edizioni in DVD dei cortometraggi dedicati 
a “Bricolo”, il film contiene alcune delle gag visive più 
riuscite di tutto il repertorio di Bowers, che per una volta 
rinuncia ai caratteristici marchingegni così presenti 
nei suoi altri film. MacGregor, l’insetto antropomorfo 
animato a passo uno, non è solo un riuscitissimo effetto 
speciale, ma un vero e proprio coprotagonista, che 
rivestirà un ruolo fondamentale nello svolgimento della 
storia; mentre il poco inquietante fantasma, con occhiali, 
barbona, e cappotto con bottoni enormi, è degno di un 
fumetto di Elzie Crisler Segar.

Who is going to  solve the mystery of the bearded  
ghost who is haunting Frisbie Mansion? Surely enough, 
Charley MacNeesha, Scotland Yard’s most efficient 
policeman, and his assist-ant MacGregor. But the ghost 
is not the only problem: The Mansion’s residents are 
not what they look like either… One of Bowers’ most 
successful works, this is one of the rarest as well: 
it is included only in very few editions of the DVDs 
dedicated to the “Bricolo” -shorts and it contains some 
of Bowers’ best visual gags, a film where for once the 
usual contraptions are totally missing. The stop-motion 
animated and humanized ant MacGregor is not only 
realized with amazing special effects, but is also a co-
star which is going to be fundamental in the resolution 
of the case. While the unalarming ghost, with glasses, 
a huge beard and wearing a coat with huge buttons, 
is a character which easily brings to mind Elzie Crisler 
Segar’s cartoons. 

In un programma speciale del Ca’ Foscari Short Film 
Festival di quest’anno, dedichiamo diverse proiezioni 
ai lavori di Aug & Ohr Medien,  una dinamica agenzia 
cinematografica con sede a Berlino fondata nel 2011. 
Nella notevole gamma di cortometraggi prodotti e 
distribuiti da questa giovane società tedesca negli 
ultimi tre anni, il nostro pubblico incontrerà le svariate 
possibilità creative di un mezzo espressivo unico. 
Nella selezione dei film animati e nei live-action 
che verranno proiettati, siamo in grado di percepire 
toni seri e leggeri, umorismo ironico in aggiunta 
a problemi morali, un immaginario associativo 
affiancato a uno stile documentario, in una varietà di 
lavori di giovani registi tra i venti e i trent’anni di età.

Che sia un’antica favola tedesca inserita in una nuova 
estetica con Das Kalte Herz o gli aspetti più moderni 
della realtà a cui si allude nella parodia dei social 
network Steffi Gefällt Das, le domande sull’etica poste 
da Kilometer o l’abbandono di ogni freno nell’orgia in 
piscina di Cold Star – la trasmissione di un’idea giace 
al centro di ogni buon cortometraggio, e il tempo 
necessario a esprimerla può spaziare dai semplici 
quattro minuti del poema illustrato Quälen fino alla 
mezz’ora di Das kalte Herz.  A volte il messaggio di 
queste piccole opere d’arte fa profondo affidamento 
sulle parole, in tedesco o in inglese; in altri casi vi è 
una deliberata decisione di esprimersi senza nessuna 
lingua e di concentrarsi sulle immagini, come la 
meditazione su coscienza e identità che è Alter Ego.

 Aug & Ohr Medien mira a distribuire al festival alcuni 
dei cortometraggi tedeschi di maggior successo 
in tutto il mondo e siamo felici di mostrare un 
assortimento di nove tra i loro film espressivi al Ca’ 
Foscari Short Film Festival 2014. Questi si pongono 
come rappresentativi della loro produzione su larga 
scala in quanto, fno ad ora, Aug & Ohr Medien ha 
supervisionato oltre 140 film vincitori di prestigiosi 
premi quali  il German Short Film Award, lo Student 
Academy Award, lo Short Tiger Award, il Murnau Short 
Film Award, First Steps, e il German Editing Award.  

Aug & Ohr Medien Meets Ca’ Foscari Short 
Programma speciale a cura di Eugenio De Angelis / 
Special program by Eugenio De Angelis

A special program of this year’s Ca’ Foscari Short 
Film Festival is devoted to showing a certain  number 
of screenings of the works by Aug & Ohr Medien, a 
dynamic Berlin-based film agency founded in 2011. 
Over the last three years this young German company 
has produced and distributed a a remarkable range of 
short films  and the audience will be able to encounter 
the various creative possibilities of a unique medium. 
In the selection of animated and live-action films that 
will be shown, we can experience both undemanding 
and serious tones, ironic humour and moral issues, an 
associative imagery accompanied by a  documentary 
style, in a variety of works by young directors between 
the age of 20 and 30. 

The ultimate goal of any good short movie is to convey 
an idea, may this be  an old German fairy-tale put 
into new aesthetics, as in Das Kalte Herz, or present  
modern aspects of reality, as those hinted at in the 
parody of social networks Steffi Gefällt Das, or outline 
the questions on ethics posed by Kilometer, or show 
the abandonment of all restraints in the swimming 
pool orgy of Cold Star.  The time needed to express this 
idea may vary,  from the  four minutes of the illustrated 
poem Quälen to the half hour of Das kalte Herz. 
Sometimes the messages of these small works of art 
deeply rely on words, German or English, in other cases 
there is a deliberate decision not to use any language 
and concentrate on images, like the meditation on 
consciousness and identity that is Alter Ego. 

 During the festival Aug & Ohr Medien wishes to 
distribute  some of the most successful German 
short films; Ca’ Foscari Short Film Festival 2014 is the 
perfect occasion to present  nine of their expressive 
movies, which are  the most representatives of their 
wide-ranging output. Indeed, Aug & Ohr Medien has 
supervised over 140 films which have won numerous 
awards, e.g. the German Short Film Award, the 
Student Academy Award, the Short Tiger Award, 
the Murnau Short Film Award, First Steps, and the 
German Editing Award. 
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Opere proposte / Screening program

Eine gute Geschichte – A Good Story
Regia/Director: Martin-Christopher Bode
Produzione/Production: Germany, 2013
Durata/Runtime: 20’
Fiction drammatico/Drama fiction

Alter Ego
Regia/Director: Rusch Meyer
Produzione/Production: Germany, 2012
Durata/Runtime: 4’
Videoarte/Video Art

Cold Star
Regia/Director: Kai Stänicke
Produzione/Production: Germany, 2011
Durata/Runtime: 7’
Videoclip musicale/Music Video

Das Kalte Herz – The Cold Heart
Regia/Director: Hannes Rall
Produzione/Production: Germany, 2013
Durata/Runtime: 29’
Animazione/Animation

Grünes Gold – Green Gold
Regia/Director: Barbara Marheineke
Produzione/Production: Germany, 2012
Durata/Runtime: 13’
Docu-fiction/Mockumentary

Kilometer
Regia/Director: Martin Diebel
Produzione/Production: Germany, 2013
Durata/Runtime: 18’
Fiction drammatico/Drama Fiction

Quälen – Touring
Regia/Director: Rebecca Katharina Blöcher
Produzione/Production: Germany, 2013
Durata/Runtime: 4’
Animazione/Animation

Schwarzatmen – Breathe Dodging
Regia/Director: Marcus Hanisch
Produzione/Production: Germany, 2012
Durata/Runtime: 15’
Fantascienza/Sci-Fi

Steffi Gefällt Das – Steffi Likes This
Regia/Director: Philipp Scholz
Produzione/Production: Germany, 2012
Durata/Runtime: 5’
Fiction commedia/Comedy Fiction

Wind
Regia/Director: Robert Löbel
Produzione/Production: Germany, 2012
Durata/Runtime: 4’
Animazione/Animation
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Video-concorso Short&Sostenibilità
Seconda edizione

La quarta edizione del Ca’ Foscari Short Film Festival 
continua a riservare particolare attenzione alle 
tematiche ambientali con la seconda edizione del video-
concorso Short&Sostenibilità, frutto della collaborazione 
tra Ca’ Foscari Short e Ca’ Foscari sostenibile, iniziativa 
dell’università veneziana preposta all’attivazione di 
progetti nell’ambito della sostenibilità. Gli impegni che 
l’ateneo si assume nella prospettiva della sostenibilità 
economica, sociale e ambientale sono riportati in un 
documento di durata pluriennale: la Carta degli Impegni 
di Sostenibilità. La CIS si prefigge il raggiungimento di 
ambiziosi obiettivi strategici e operativi definiti in un 
piano a lungo termine e di ampio respiro. Lo Short, dal 
canto suo, si è sempre voluto distinguere come festival 
pensato dai giovani per i giovani e quindi attento alle 
evoluzioni tecnologiche, all’innovazione e a tutti gli 
aspetti  che sono anch’essi sinonimo di sostenibilità. E’ 
in questa prospettiva che dallo scorso anno ha deciso 
di abbandonare il supporto cartaceo per utilizzare 
cataloghi esclusivamente digitali, più ricchi, più 
interattivi e che possano soddisfare tutte le esigenze, 
grazie ad una doppia versione: quella in pdf multimediale 
è ricca di videoclip, gallerie di immagini, inserti audio 
e link per avere tutto il festival in un unico file, mentre 
quella in formato e-book - più snella - è pensata per 
essere sempre a portata di mano e consultabile su 
qualsiasi device, sia esso smartphone, e-reader o tablet. 
Le visioni di Ca’ Foscari Short e di Ca’ Foscari sostenibile 
erano quindi destinate a incontrarsi, in un progetto che 
coinvolgesse in prima persona gli artisti.
La seconda edizione del video-concorso 
Short&Sostenibilità è rivolta a tutti coloro (studenti e 
non) al di sotto dei 35 anni di età. Il concorso ambisce a 
spingere i giovani talenti a ripensare in maniera originale 
e propositiva il concetto di sostenibilità in una delle sue 
numerose forme, riassumibili nelle tre macro-categorie 
della sostenibilità ambientale, sociale ed economica. 
Lo fa promuovendo inoltre l’uso di strumentazioni a 
scarso impatto energetico e alla portata di tutti, come 
gli smartphone e le fotocamere digitali, ormai sempre 
più evolute e in grado di garantire ottimi risultati, senza 
dover ricorrere per forza a dispendiose (da tutti i punti di 
vista) strumentazioni professionali. 
Le opere partecipanti sono state sottoposte 
all’accurata selezione di una giuria composita, attenta 
sia ai meriti artistici che all’incisività dei concetti 
espressi. Capitanata dall’esperto e storico del cinema 
Carlo Montanaro, la giuria è formata da studenti 
cafoscarini, coadiuvati da tre docenti di Ca’ Foscari 
- uno per ciascuna dimensione della sostenibilità - 
Chiara Mio (economica), Luigi Perissinotto (sociale) 
e Carlo Barbante (ambientale) che li hanno aiutati 
nell’interpretazione del concetto di sostenibilità.

Video-contest Short&Sustainability
Second Edition

The fourth edition of Ca’ Foscari Short Film Festival 
keeps its focus on environmental issues with the 
second edition of the Short&Sustainability video-
contest, a project born form the collaboration 
between Ca’ Foscari Short and sustainable Ca’ 
Foscari, an initiative of the venetian university aimed 
at the activation of projects on sustainability issues 
under their economic, social and environmental 
perspective. All these commitments are written down 
in a document: the Sustainability Commitments 
Charter, which  aims to set ambitious  goals on a 
long-term strategic and operational basis. For its part, 
Ca’ Foscari Short is proud to be a festival designed by 
young people for young people, therefore it always 
cares about technological developments, innovation 
and all the aspects related to sustainability. It is 
in this perspective that from last year the Festival 
has decided to exclusively use digital catalogues 
(discarding paper ones), richer and more interactive, 
which can meet all sorts of needs and has been 
produced in two different  versions: the pdf format, 
full of video clips, photo galleries, audio inserts and 
links to wrap the festival into a single file, and  the 
e-book,  conceived to be always at hand and available 
on any device (smartphone, tablet or e-reader). The 
approach of Ca’ Foscari Short and of sustainable 
Ca’ Foscari  merges into this project, which engages 
artists in first person.
The second edition of the video-contest 
Short&Sustainability is addressed to all those 
people , students or not, under 35 years of age. The 
competition aims to encourage young talents to 
re-think the concept of sustainability in one of its 
forms and in an original and proposing way; there are 
three broad categories: environmental, social and 
economic. It also promotes the use of low energy 
consumption instruments at anyone’s reach, such as 
smartphones and digital cameras, since they have 
become more and more advanced and able to provide 
excellent results, without the need for expensive 
professional equipment.
The works were submitted to the accurate selection 
of a heterogeneous jury, which has paid careful 
attention to the artistic credit as well as to the 
incisiveness of the concept. Led by the cinema expert 
and historian Carlo Montanaro, the jury is made of 
Ca’ Foscari students assisted by three professors 
at the Venetian University, each an expert in one 
of the three categories: Chiara Mio (economical), 
Luigi Perissinotto (social) and Carlo Barbante 
(environmental), who have helped the students in the  
interpretation of the sustainability concept.
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VISUAL MANIPULATION
Paola Berton

Dal buio profondo emerge un hula hoop roteante, 
mentre sullo sfondo la proiezione delle luci colorate 
cattura lo sguardo. L’ipnotica armonia della 
performance conquista la mente dello spettatore 
richiamando la gioia dei giochi infantili, il circo e la 
perfezione della ginnastica artistica. La performer è 
Paola Berton, una delle principali esponenti italiane 
della hoop dance. Questa disciplina artistica consiste 
nell’utilizzo del classico cerchio hula hoop, spesso 
decorato da led luminosi, da utilizzare in danze e 
acrobazie accompagnate da una forte ritmicità e 
libertà di improvvisazione, creando così spettacoli 
sperimentali ed innovativi ad alto impatto emozionale.
“L’hula hoop è uno strumento per creare sinuose 
routine e per muoversi fluendo nella musica. Il 
continuo contatto e scambio con danzatori e 
giocolieri sono per me fonte di ispirazione per 
concepire nuovi metodi di utilizzo dell’hula hoop”. 
Come sostiene l’artista nel suo blog, l’interazione 
con gli altri artisti è fondamentale per la sua 
esperienza ed è proprio in quest’ottica che nasce 
la performance “Visual Manipulation”. L’esibizione 
nasce dalla collaborazione tra Paola Berton e il 
gruppo Daltaprocess, video artisti specializzati in 
video mapping. Le acrobazie di Paola Berton vengono 
proiettate dietro la performer in un contrasto di luci e 
di oscurità che cattura e conquista l’attenzione dello 
spettatore.
Dopo essere stata a Londra, attualmente Paola 
Berton tiene numerosi workshop per diffondere e far 
conoscere questa nuova arte ed allo stesso tempo 
porta le sue performance in tour in giro per l’Italia e 
l’Europa.

From the deep darkness a googly hula hoop appears; 
meanwhile, on the background, the projection of 
colorful lights captures the viewer’s gaze.  The 
hypnotic harmony of the performance wins the 
audience’s attention and brings back to mind the joy 
of childhood’s games, the circus and the perfection 
of artistic gymnastics movements. The performer 
is Paola Berton, one of the most important Italian 
representatives of hoop dance. This artistic discipline 
is characterized by the use of a classical hula hoop, 
with bright LEDs, which is used in dances and 
acrobatic exercises associated with strong rhythms 
and freedom of improvisation. By doing this, the 
dancer gives life to experimental and innovative 
performances which have a  high emotional impact.
“The hula hoop is an instrument created to outline 
sinuous rhythms and used to fluently move to 
the sound of  music. The constant contact and 
interchange with dancers and jugglers is for me 
source of inspiration to create new ways to use the 
hula hoop”. As the performer reported on her blog, the 
interaction with other artists is a fundamental part of 
her artistic experience; it is in this conception that the 
performance “Visual Manipulation” takes shape. This 
exhibition was created by the collaboration between 
Paola Berton and Deltaprocess, a group of visual 
artists specialized in video mapping. The dancer’s 
performances are projected behind the performer 
herself, in a contrast of light/darkness which 
overwhelms the audience. Paola Berton has recently 
been to London and she has now set up a series of 
workshops to promote this new artistic form. She is 
also busy in touring Italy and Europe.
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Tango Action

“Un ballerino non deve mai pensare a ciò che sta per 
fare, perché si balla la musica, non le figure.
Egli deve solo sentire la musica.
I nostri piedi sono come pennelli di un pittore.
Con essi dipingiamo la musica.”
Carlos Gavito

Caterina Perre, 
Daniele Pierantozzi
Dall’intensa passione per il tango, nel 1999 
nasce l’associazione TANGO ACTION, un gruppo 
culturale avente come obiettivo la divulgazione 
della tradizione argentina e di tutti gli aspetti 
legati al tango, ballo sensuale e travolgente che 
combina note appassionate a passi armoniosi. Il 
tango è per eccellenza il ballo dell’improvvisazione 
e della passionalità, dove il ritmo della musica 
investe l’ispirazione dei ballerini trascinandoli nella 
vorticosa successione della melodia.
Il tango nasce in Argentina e in Uruguay come un 
ballo popolare, durante gli anni ’20 e ’30 si diffonde 
e diventa uno tra i balli più di moda in Argentina.
L’associazione, sotto la coordinazione di Caterina 
Perre e con la cooperazione di numerosi maestri 
argentini e italiani, organizza corsi di ballo destinati 
a tutte le età e a tutti i livelli. Tango Action è inoltre 
molto attiva nell’organizzare serate divulgative, 
serate ed eventi legati al tango, dimostrazioni, 
spettacoli, concerti dal vivo e stage con maestri 
argentini di fama internazionale. 

“A dancer should never think of what he is doing 
because he dances the music, not the figures.
He must just hear the music.
Our feet are like a painter’s brush.
With them we paint the music”
Carlos Gavito

Caterina Perre, 
Daniele Pierantozzi

TANGO ACTION was founded in 1999 by people who 
shared the common passion for Tango. This cultural 
association aims to spread the Argentinean tradition, 
as well as all the aspect related to Tango, a sensual 
and sweeping dance which blend together passionate 
notes and harmonious movements. The Tango is 
the dance of improvisation and passion, where the 
rhythm of the music sweeps the dancers’ imagination 
up into the swirly succession of melody.
This dance originated in Argentina and in Uruguay, 
and initially was just a popular dance. It was in the  
‘20s and ‘30s that Tango become the most famous 
dance in Argentina.
The association, coordinated by Caterina Perre 
in collaboration with  many Tango teachers from 
all over the world, organizes dance courses for 
students of any age and level. Moreover, Tango Action 
prepares and organizes performances, live concerts, 
demonstrations, featuring dancers and teachers from 
all over the world.
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Arts University College Bournemouth (UK)
Fondata nel 1885 come istituzione specialistica, 
la Arts University Bournemouth è oggi un ateneo 
all’avanguardia, che offre una specializzazione di alta 
qualità nell’ambito dell’arte, il design e i media, in 
linea con l’industria creativa.
Established in 1885 as a specialized institution, 
the Arts University Bournemouth is now a leading 
University offering high quality education in art, 
design, media in line with the creative industry.

Bezalel Academy of  Arts and Design Jerusalem 
(Israel)
Bezalel è la peculiare e unica scuola d’arte dove si 
insegnano le arti e i relativi mestieri attraverso un 
grande numero di discipline, rendendo possibile 
un ampio raggio sinergico tra di esse. Fra tutte le 
istituzioni culturali israeliane, è la prima e la più 
antica, fondata nel 1906 da Boris Shatz.
Bezalel is the unique art school which teaches art 
and art-related matters through a wide range of 
disciplines, enabling an unusual synergy between 
them. Among all Israeli cultural institutions, it is the 
first and the oldest, founded in 1906 by Boris Shatz.

Conservatorio G.Verdi Torino
Il Conservatorio Statale “Giuseppe Verdi” di Torino 
è un’Istituzione pubblica di alta formazione, di 
specializzazione, di perfezionamento e di ricerca nel 
settore artistico e musicale e svolge correlate attività 
di produzione.
The State Conservatory “Giuseppe Verdi” in Turin 
is a public institution for high level education, 
specialization, enhancement and research in both 
artistic and musical fields, including interrelated 
production activities.

La Cambre Arts Visuels ENSAV Bruxelles  (Belgium)
L’Ecole nationale supérieure des arts visuels di 
La Cambre è una Scuola d’Arte e Design con sede 
a Bruxelles frequentata da circa 700 studenti 
provenienti da 30 differenti paesi, oltre che un team 
docente che include artisti e professionisti dell’area, 
come registi, coreografi, scrittori e filosofi.
The Ecole nationale superieure des arts visuels of La 
Cambre is a Brussels-based School of Art and Design 
hosting about 700 students coming from 30 different 
countries, and a teaching staff which includes artists, 
art professionals, filmmakers, choreographers, 
writers and philosophers. 

Columbia University School of the Arts (USA)
La Columbia University School of the Arts offre 
corsi di cinema, arti visive, teatro e sceneggiatura, 
collaborando strettamente con le iniziative artistiche 
della Columbia University, e organizza il Columbia 
University Film festival.
The Columbia University School of the Arts offers a 
wide selection of courses in film, visual arts, theatre 
and writing, and joins the many  artistic  initiatives 
promoted by Columbia University,; as well, it 
organizes the Columbia University Film festival. 

ECAM School of Audiovisual Cinematography of 
Madrid (Spain)
La scuola di cinema spagnola Ecam (Escuelas de 
Cine y Televisión de Madrid) offre corsi in entrambi 
gli ambiti di film dal vero e animati. E’ rinomata per la 
sua alta formazione specialistica. 
The Spanish film School Ecam (Escuelas de Cine 
y Televisión de Madrid) offers film courses in both 
fiction and animation. It is  renowned for its high 
quality specialist education.

Faculty of Arts University Hasan Prishtina 
(Kosovo)
L’Università di Prishtina “Hasan Prishtina” è stata 
la prima istituzione pubblica della Repubblica del 
Kosovo, e consiste in 16 facoltà, principalmente locate 
a Prishtina. Il loro obiettivo di insegnare un ampio 
raggio di attività pratiche include il cinema e i media 
digitali.
The University “Hasan Prishtina” in Prishtina was the 
first public institution in the Republic of Kosovo, and 
consists of16 faculties, mainly located in Prishtina. 
Their commitment to teach a wide variety of practical 
skill includes working on both film and digital 
mediums.

FH Aachen (Germany)
I corsi di studio cinematografici sono solo uno degli 
ambiti della famosa università, dove la scena culturale 
di Aachen rappresenta una confluenza di interazioni e 
ispirazioni, improvvisazione e professionalità.
The film courses are only one of the topical areas 
of the famous university, where Aachen’s cultural 
scene blends together interaction and inspiration, 
improvisation and professionalism.

Filmakademie Baden-Württemberg (Germany)
Una delle più rinomate scuole internazionali di  
cinema che dal 2002 ha arricchito la già ampia 
offerta con un proprio Istitution of Animation, Visual  
effect and Digital Postproduction.
One of the most well-known international cinema 
schools, which in 2002 enriched its programme by 
opening up its own  Institution of Animation, Visual-
effect and Digital  post-production.

IUAV Venezia (Italy)
Lo storico ateneo di alta formazione e ricerca, un  
punto fermo dell’architettura italiana ma anche del  
design, del teatro e delle arti visive.
A highly formative University, a benchmark of Italian 
architecture as well as of design, theatre and visual  arts.

Le Fresnoy – Studio National des Arts  
Contemporains (France)
Rinomato centro di ricerca audiovisuale, il cui corpo  
docente qualificato può annoverare ospiti del mondo  del 
cinema del calibro di Caroline Champetier e Clair  Denis.
Famous audiovisual center, its qualified teaching staff 
can count on well-known guests such as Caroline 
Chametier and Clair Denis.

Politecnico di Torino – Ingegneria  del Cinema e 
dei Media
Nel prestigioso ateneo piemontese, questo 
particolare corso è dedicato a tutte le discipline 
relative ai mestieri e alle professioni del cinema e dei 
sistemi di comunicazione. 
In this prestigious university in the Piedmont region, 
a particular course is dedicated to all the subjects 
related to trades and professions in the cinema and 
communication field. 

Rey Juan University Madrid
La Universidad Rey Juan Carlos, il più moderno dei 
sei atenei pubblici della Comunità Autonoma di 
Madrid, grazie al suo notevole profilo internazionale 
è considerata come punto di riferimento tra le 
università spagnole.
The Universidad Rey Juan Carlos, the most modern 
of the six public universities in the Autonomous 
Community of Madrid, thanks to its marked 
international profile is considered as a reference point 
among Spain’s universities.

Satyajit Ray Film & Television Institute (India)
Dedicata al grande cineasta indiano Satyajit Ray, la 
scuola fornisce una completa e ottima preparazione 
teorica e pratica in tutti gli aspetti della produzione 
cinematografica e televisiva, dalla sceneggiatura al 
suono.
Dedicated to the great Indian director Satyajit Ray, 
the school offers a complete theoretical and practical 
preparation in any sector of the film and television 
production, from screenplay writing to sound recording

School of Arts and Design Kassel (Germany)
La celebre accademia d’arte fondata da Federico II 
d’Assia Kassel, unisce alla secolare tradizione una 
spinta innovativa nei corsi dedicati alle nuove forme 
dell’arte visiva e vanta tra i suoi studenti artisti del 
calibro di Hans Haacke.
The famous art academy founded by Frederick II 
fromAssia Kassel blends tradition with innovative 
Courses, focusing on the new forms of visual art; 
among its students we can include important artists 
such as Hans Haacke

The Animation Workshop (Denmark)
Definito da Richard Williams “Una dei più completi 
istituti al mondo dedicati all’animazione”, il 
centro internazionale ha guadagnato numerosi 
riconoscimenti nella realizzazione di prodotti di 
qualità creativa e tecnica.
“One of the most dedicated animation institutes in 
the world”, as defined by Richard Williams, this 
international center has been widely praised for its 
creative and technical high quality products. 

The Northern Film School Leeds Metropolitan 
University
La Northern Film School è parte della Facoltà di 
Cinema, Televisione e Arti recitative dell’Università  
Leeds Metropolitan. E’ una delle più grandi scuole di 
cinema  del Regno Unito, situata nel cuore di Leeds.
The Northern Film School is part of the Leeds 
Metropolitan University Faculty University of Film, 
Television and Performing Arts. It is one of the largest 
film schools in the UK, and it is situated in the centre 
of Leeds.

Scuole di media e cinema  / Media and Film Schools
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Turku Arts Academy – Finland
La Turku Arts Academy ha una vasta gamma di 
link internazionali con istituti europei e nordici 
e con gruppi professionali e privati che lavorano 
nell’ambito delle arti. Questa strategia educativa offre 
grande potenziale allo sviluppo di una prospettiva 
internazionale per gli studenti e per i docenti. 
Turku Arts Academy has many international links 
with European and Nordic institutes, as well as with  
professional groups and private individuals involved 
in the field of arts. This educational strategy offers a 
great potential to students and teachers in developing  
an international approach to the world of art.

UBA Universidad de Buenos Aires
L’Università di Buenos Aires (UBA) è  il più grande 
ateneo argentino e il secondo più grande in America 
Latina. 
The University of Buenos Aires is the largest 
university in Argentina and the second in Latin 
America for the number of enrolled students.

Universidad del Cine, Buenos Aires
La Universidad del Cine produce annualmente più 
di 150 corti e lungometraggi  con ottimo riscontro di 
pubblico e critica nazionale e internazionale. 
Every year the Universidad del Cine produces more 
than 150 short and full-lenght movies, and is widely 
and positively acknowledged by the audience, as well 
as  national and international film critics. 

University for Television and Film Munich 
(Germany)
Una delle più rinomate scuole di cinema della 
Germania fondata nel 1966, vanta tra i sui alunni 
illustri Wim Wenders e Mika Kaurismaki.
One of the most renowned German cinema schools 
founded in 1966; among its students, we just mention 
Wim Wenders and Mika Kaurismaki

Waseda University Theatre and Film Arts
Il corso di Teatro e Cinema della prestigiosa Università 
Waseda di Tokyo offre seminari, guide alla ricerca e 
corsi di insegnamento correlati al teatro giapponese, 
il teatro occidentale, la danza e il cinema. 
The Theatre and Film Arts course at the prestigious 
Waseda University in Tokyo offers seminars, research  
guidance and related lecture courses dealing with 
Japanese theatre, Western theatre, dance and film. 

Westerdals School of Communication Oslo 
(Norway)
La Scuola di Comunicazione Westerdals è un 
rinomato college universitario che offre corsi in vari 
ambiti, tra cui Art Direction, Cinema e Televisione, e 
Graphic Design. 
The Westerdals School of Communication is an 
accredited university college offering degrees 
in various fields, including Art Direction, Film & 
Television, and Graphic Design.

Whistling Woods International Institute for Film, 
Telelvision, Animation & Media Arts (India)
Il “giovane” instituto di Mumbai fondato nel 2006 
dall’ex allievo del FTII di Pune, Sudhash Ghai, è già 
riconosciuto tra le dieci migliori scuole di cinema del 
mondo e vanta scambi e coproduzioni internazionali.
This recent institute located in Mumbai was founded 
in 2006 by former student of FTII in Pune, Sudhash 
Ghai. It is already considered among the ten best 
cinema schools in the world and boasts international 
collaborations as well as student exchanges. 

Partners
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