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			SALUTI DEL RETTORE
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			Ca’ Foscari Short Film Festival  compie cinque anni: un quinquennio di successi e soddisfazioni per centinaia di studenti e giovani cineasti passati per il Festival di Ca’ Foscari dalle scuole di cinema di tutto il mondo. Evento di punta delle produzioni culturali dell’ateneo, lo Short è ormai un appuntamento noto e apprezzato in città e all’estero, capace di coinvolgere sempre nuovi artisti  e proporre temi d’attualità sui quali riflettere attraverso l’arte.

			Ca’ Foscari Short Film Festival si è rivelato fin da subito fucina di idee e proposte, crocevia di nazioni e tematiche e un florido vivaio di talenti che trovano nel Festival l’opportunità di raccontare e compiere i primi passi nel cinema. Anno dopo anno lo Short ha suscitato l’interesse di critici e appassionati nonché l’entusiasmo dei nostri studenti che partecipano attivamente alla sua realizzazione mettendosi alla prova in una esperienza di respiro internazionale in tutte le fasi della macchina organizzativa.

			Con iniziative come lo Short Film Festival a Ca’ Foscari si riconferma l’interesse e l’attenzione per le produzioni culturali, legate agli ambiti di studio dell’ateneo e alle sue competenze specialistiche, e con un orientamento interdisciplinare e internazionale.

			Ca’ Foscari Short Film Festival raduna a Venezia centinaia di giovani, artisti e volti emergenti del cinema e della cinematografia, e tutto questo all’interno di una istituzione universitaria che per l’occasione è ben lieta di aprire le sue porte alla città e al pubblico.

			Grazie al lavoro e alla passione di chi lo ha ideato e organizzato fin dal suo debutto, per la sua quinta edizione il Festival torna con un ricco programma di appuntamenti fra proiezioni, incontri, sezioni speciali, approfondimenti e una giuria internazionale tutta al femminile.

			Anche quest’anno Ca’ Foscari Short Film Festival promette di essere una kermesse interessante per contenuti e tematiche e una occasione di crescita per i nostri studenti. Auguro dunque al Festival nuovi traguardi e un rinnovato successo. 

			Michele Bugliesi

			Rettore Università Ca’ Foscari Venezia

			GREETINGS FROM THE RECTOR

			Ca’ Foscari Short Film Festival celebrates its 5th anniversary: five years of achievements and satisfaction for hundreds of students and young film-makers from film schools all over the world who participated in the Festival. Peak event of the several cultural productions promoted by the university, the Festival has become a valued and appreciated meeting, renowned not only in Venice but also abroad, an event which attracts new artists and offers topical subjects the audience can seriously reflect upon.

			Right from the start, Ca’ Foscari Short Film Festival has turned out to be a hive of ideas and proposals, an intersection of countries and themes, a breeding ground of talents who are offered the opportunity to narrate and to take their first steps in the world of cinema. Year after year, the Short Film Festival has stimulated the interest of many critics and enthusiasts, as well as the passion of our students, who play an active role during all the organizational steps of the event, testing their capacity on an international platform. 

			Thanks to initiatives such as the Ca’ Foscari Short Film Festival, the interest and attention for all cultural productions somehow related to the University fields of studies are re-confirmed, thus proving a professional involvement on an inter-disciplinary as well as international level.

			The Ca’ Foscari Short Film Festival attracts to Venice hundreds of young artists and rising stars of the filmmaking and cinema industry, a unique occasion where an academic institution opens its gates not only to the city but to the people and audience, as well. 

			Thanks to the passion of those who have believed in the Festival right from its first edition, year after year contributing with ever increasing enthusiasm, the 5th edition will offer this  a rich schedule of screenings, meetings, special programs and follow-ups. This year an international all-female jury has been selected.

			Once again the Ca’ Foscari Short Film Festival wishes to offer an interesting selection of contents and themes and hopes to serve as an occasion of further growth for all the students involved.

			My best and warmest wishes for a successful outcome and for the achievement of a renewed success. 

			Michele Bugliesi

			Rector, Ca’ Foscari University of Venice

		

	
		
			SALUTI DEL PRORETTORE
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			Ca’ Foscari Short Film Festival si inserisce nella ricca offerta culturale dell’Università Ca’ Foscari ed è diventato nel corso degli anni un momento atteso e apprezzato dal pubblico. Ca’ Foscari vanta un’importante tradizione nel campo delle produzioni culturali e di recente ha ottenuto il primo posto per numero di eventi culturali organizzati a Venezia. Le iniziative culturali dell’Ateneo, frutto di una lunga e consolidata esperienza di studio e ricerca nei settori artistici, letterari, audiovisivi e delle lingue e culture straniere, sono non solo occasioni di approfondimento e arricchimento culturale, ma anche momenti di formazione per tanti studenti. 

			Il Ca’ Foscari Short Film Festival ne è un brillante esempio: nel volgere di pochi anni la rassegna è riuscita ad affermarsi come un interessante appuntamento di formazione e promozione di giovani e promettenti talenti. Anche quest’anno il Festival non mancherà di offrire un ricco programma di iniziative nel corso di quattro giornate fra proiezioni, incontri, workshop e sezioni speciali, nella cornice dell’Auditorium Santa Margherita, culla dello Short fin dalla sua prima edizione. 

			Il manifesto del Festival è affidato ancora una volta al segno creativo di Igort, fumettista di fama internazionale. Il Festival propone come sempre il Concorso Internazionale, sezione portante della rassegna, con trenta ‘corti’ in gara provenienti da tutto il mondo. Ma non mancano i programmi speciali con omaggi e concorsi ‘a tema’:  dallo speciale dedicato a Pier Paolo Pasolini per i 40 anni dalla sua morte alla finestra dedicata al cinema sperimentale di animazione, senza dimenticare la terza edizione del video-concorso Short&Sostenibilità a cura di Ca’ Foscari Sostenibile. Per il secondo anno inoltre viene assegnato il Premio Olga Brunner Levi in collaborazione con la Fondazione Ugo e Olga Levi, destinato ai migliori videoclip musicali. Sono, questi, soltanto alcuni dei tanti appuntamenti nel ricco e vario programma delle quattro giornate del Festival dal 18 al 21 marzo. Al  Ca’ Foscari Short Film Festival va il mio più sentito augurio di un rinnovato successo per il suo quinto ‘compleanno’.

			Flavio Gregori

			Prorettore alle attività e rapporti culturali dell’Università Ca’ Foscari Venezia

			GREETINGS FROM THE VICE RECTOR

			Ca’ Foscari Short Film Festival is part of the wide cultural programme offered by Ca’ Foscari University. Ca’ Foscari University has a long-standing tradition in the production and organisation of cultural activites, which has recently made it the Venetian institution offering the highest number of cultural events in the city. The cultural events produced by Ca’ Foscari are the result of a well-established experience in research and teaching in the fields of arts, literature, visual media and foreign languages and cultures. Through them the University not only promotes the students’, as well as the wider audience’s, cultural improvement, but also provides a great opportunity for the students to receive training beyond classroom instruction.

			Ca’ Foscari Short Film Festival is one of the most successful examples of this joint mission. Over the years the Festival has become a highly acclaimed event, and a meeting point for the promotion of promising young talents. This year the Festival will offer a rich variety of events, held over four days and comprising screenings, workshops, meetups and special programmes, all of which will take place in the Santa Margherita Auditorium, home of the Festival since its first edition. 

			The poster has once again been entrusted to the creative talent of the internationally renowned comic book artist, Igort. The International Contest will be the core of the Festival: 30 short films from all over the world will compete for the Festival Prize. Special programmes will enrich its playbill, including an important tribute to Pier Paolo Pasolini, 40 years after his death, a section dedicated to experimental animation cinema, and the third edition of the Short&Sustainability video-contest. For the second year the Olga Brunner Levi award will be given to the best musical videoclips, thanks to the support of the Ugo and Olga Levi Foundation. These are only some examples of the rich and varied program of the Festival, which will take place from March 18th to 21st. 

			I wish the Festival all the best for its 5th edition.

			Flavio Gregori

			Vice Rector for Cultural activities and relationships at Ca’ Foscari University
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			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– Design and Graphic Awards: Vetreria Artistica Vivarini / Vivarini Glassworks 
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			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 sempre hanno trovato soluzioni valide, e al Dipartimento di Filosofia e Beni Culturali che ospita la sede del Ca’ Foscari Short Film Festival. Inoltre, si ringrazia per la preziosa collaborazione la Fondazione Ugo e Olga Levi Onlus. 
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			COMITATO SCIENTIFICO

			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.

			FABRIZIO BORIN, professore di studi cinematografici all’Università Ca’ Foscari, è co-curatore della serie “Quaderni della Videoteca Pasinetti”, membro del comitato scientifico di “Venezia Arti” e degli Archivi Nino Rota della Fondazione Giorgio Cini, diettore di «Arts and Artifacts in Movie AAM, Aesthetics, Communication». Tra i vari saggi, è autore di Remembering Andrej Tarkovski un poeta del sogno e dell’immagine, Edizioni Ca’ Foscari - Digital Publishing, 2014.

			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. E’ 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. 

			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.

			FLAVIO GREGORI è prorettore alle attività e rapporti culturali e 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. E’ 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).

			KEIKO KUSAKABE è produttrice e distributrice cinematografica e pubblicitaria giapponese, presidentessa  della Makotoya. Ha al suo attivo molti titoli acclamati internazionalmente, tra cui alcune delle più celebri pellicole di Yoshihiko Matsushi, Hisayasu Sato e in particolare di Shinya Tsukamoto, tra le quali il premiato Kotoko (2011, premio Orizzonti alla Mostra Internazionale del Cinema di Venezia).

			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.

			SCIENTIFIC BOARD

			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.

			FABRIZIO BORIN, professor of Cinema Studies in Ca’ Foscari University of Venice, is co-editor of the series “Quaderni della Videoteca Pasinetti”, member of the scientific board and “Venezia Arti” and of Nino Rota Archives in Fondazione Giorgio Cini, Venice. director of «Arts and Artifacts in Movie AAM, Aesthetics, Communication». He is the author, among other things, Remembering Andrej Tarkovski un poeta del sogno e dell’immagine, Edizioni Ca’ Foscari - Digital Publishing, 2014. 

			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.

			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 is Vice Rector for Cultural activities and relationships and 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).

			KEIKO KUSAKABE, Japanese film and CM producer and distributor, she is the president of Makotoya. Under her belt, many internationally acclaimed movies, among the others some of the most famous works by Yoshihiko Matsushi, Hisayasu Sato and in particular Shinya Tsumamoto, including the prize-winner Kotoko (2011, Orizzonti prize at Venice Film Festival).

			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.

		

	
		
			GIURIA INTERNAZIONALE / INTERNATIONAL JURY

			DOMINIQUE GREEN
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			Biografia

			La carriera di Dominique Green è arricchita da una vasta esperienza sviluppata tra Londra e Parigi in entrambe le industrie cinematografica e fotografica, oltre che dalle sue attività nei settori dell’educazione e della filantropia. 

			E’ attualmente Delegata del Festival di Berlino e gestisce quindi tutte le fasi correlate al festival e alla preselezione dei film nel Regno Unito e in Irlanda. E’ inoltre consulente e rappresentante della Mona Bismarck American Center for Art & Culture di Parigi,  tutor presso la National Film & Television School di Londra e produttore esecutivo di “Genie in the House”.

			Dominique Green è nata in Inghilterra. Dopo gli studi in Belle arti muove i primi passi nell’industria filmica: dagli esordi in ambito produttivo, presto si occupa di ogni fase logistica, della pubblicistica e persino delle proiezioni. Negli anni ’80 diventa capo della distribuzione per la Virgin Films e la Island Pictures, quindi  direttrice della Osiris Film. Per un periodo abbandona il mondo filmico e riveste l’incarico di Managing Director per la filantropica Comic Relief. Il ritorno alla cinematografia la vede al centro di grandi progetti, e in particolare nei primi anni ’90 lavora al fianco di Bernando Bertolucci per il film Il piccolo Buddha, ambientato tra Nepal, Bhutan e Seattle.

			Nel 1992 si trasferisce a Parigi, dove per dodici anni lavora come vice-direttore per la ACE, diventando poi Capo  della Coproduzione per TF1 e StudioCanal, canale per cui firma ben 31 titoli in cinque anni. Allo stesso tempo insegna in Spagna e in Francia e fonda una propria compagnia, la Greenlight Productions, con cui lavora come Associate Producer per La tregua, diretto da Francesco Rosi e prodotto da Leo Pescarolo.

			Di ritorno a Londra, dove tuttora vive, a distanza di quattordici anni, assume il posto di Managing Director della Magnum Photos: è un momento piuttosto difficile per l’industria fotografica, investita dalla rivoluzione digitale, con ogni implicazione creativa ed economica che ne conseguiva. Analoghi movimenti tellurici avvenivano in ambito musicale, cinematografico e televisivo. In merito alla rivoluzione digitale, Green spiega che tali mutamenti sembravano insormontabili al periodo, ma che tuttavia crearono nuove opportunità; ritiene quindi che sia importante accogliere positivamente le novità. Cita l’esempio delle serie televisive, un tempo considerate in subordine rispetto alle opere cinematografiche e ora invece apprezzate tra i prodotti più creativi nell’industria dell’intrattenimento. Tale risultato è stato in parte possibile perché sono state “liberate” dai palinsesti televisivi, grazie all’avvento di computer e tablet. 

			Uno dei fattori che colpisce di più di Dominique Green è l’entusiasmo che infonde nel suo lavoro. Parlando della sua infanzia, racconta: “Tutto era possibile a quei tempi; con una base di studio era possibile scegliere qualsiasi percorso si desiderasse – da regista, attore, dottore, avvocato, astronauta –; non era difficile, non c’erano le difficoltà che si incontrano oggi”. Racconta inoltre di come fosse affascinata dall’idea di poter raccontare una buona storia, in grado di  commuovere ed emozionare lo spettatore. Questo infatti è uno dei criteri su cui basa la sua attuale attività di delegata nel corso della preselezione di film inglesi e irlandesi per la Berlinale. 

			La qualità di un film, l’espressione, l’abilità del regista nel raccontare una storia: sono anche questi i criteri fondamentali su cui fonderà le sue scelte al Ca’ Foscari Short Film Festival. Una cosa che la emoziona in questa nuova avventura è il confronto con gli altri membri della giuria per la scelta del vincitore, che sarà dunque frutto di esperienze diverse. 

			Biography

			Dominique Green’s career combines extensive experience in the film and photography industries, in London and Paris with work in the charitable and educational education sectors.  

			She is currently the  Berlin Film Festival Delegate, representing the Berlinale in the UK and Ireland in all aspects of the festival’s work and pre-selection of films and Consultant/Acting COO with the Mona Bismarck American Center for Art & Culture in Paris. She is also Tutor at The National Film & Television School and Executive Producer of French/Spanish/UK co production Genie in the House.  

			Dominique Green was born in England. After her studies in Fine Arts she took her first steps in the world of film production industry, where she works on various logistic aspects, including advertising and film screenings. In the ‘80s Green becomes Head Distributor for Virgin Films and Island Pictures, as well as Director of Osiris Film. She takes a break for a period from the movie world to hold the position as Managing Director for the charity, Comic Relief. Back to the cinema world she is a protagonist of great projects, including Bernardo Bertolucci’s Little Buddha, set in Nepal, Bhutan and Seattle.

			In 1992 she moves to Paris, where for 12 years she works as Deputy Director for ACE, becoming later Head of Co-Production for TF1 and StudioCanal. Here, Green works in the co-production of some international movies for the channels, producing up to 31 films for the second one in a period of 5 years. In the meantime she teaches in Spain and in France. She founds her own company, Greenlight Productions, and becomes Associate Producer on The Truce, directed by Francesco Rosi and produced by Leo Pescarolo.

			After 14 years she returns to London, where she still lives, to become Managing Director of Magnum Photos, during in a difficult period for the photography industry, which was feeling the full impact of the digital revolution and all the creative and economic issues that it generated. Seismic changes were also being felt in music, cinema and television. In regard to the digital revolution, she explains that although these change seemed to be insuperable in that period, they did create new opportunities and believes that welcoming change is important.  By way of example she refers to some tv series, which were always seen as the poor relation of cinema, are now considered to be some of  the best creative endeavours in the entertainment industry. This has happened in part because they have been ‘freed’ from broadcast television schedules with the arrival of computers and tablets.  

			One of the most attractive features of Dominique Green is the enthusiasm she breathes into her work. She talks about her childhood “Everything was possible at that time. With an education you could choose any path you could desire – film director, actor, doctor, lawyer, astronaut – it wasn’t hard, there were not the difficulties like there are today”. She tells how she got fascinated by cinema and how it eventually became a career. She also says that what fascinates her is the possibility of telling a good story, a story that can move and touch the viewer. This is actually one of the criteria she looks for in her current job, as delegate for the Berlin Film Festival  with the pre-selection of films from the UK and Ireland.

			The quality of a movie, the expression, the ability of the director to narrate a story, these are some of the features she is going to use to make her choice at the Ca’ Foscari Short Film Festival. One thing she is excited about in this new adventure is the possibility to discuss with the other members of the jury, which will bring to the final decision of selecting a winner through their own different experiences.

			    
			Filmografia / Filmography

        

			PRODUCTION 1996-2015

			2013-14 - Development, GENIE IN THE HOUSE   (GB/FR)

			2008-9 - Development for Magnum, FUNERAL TRAIN   Keith Alexander    (GB)

			2008 - Executive Producer, MISSION LONDON    Dimitar Mitovski   (GB)

			2004 - Executive Producer, THREE DOLLARS   by Robert Connolly   (Australia)

			2002 - Development, GOD IS MY BROKER   for Peter Chelsom  .(US)

			2000 - Develp Exec Studio Canal+, THE PRINCESS & THE WARRIOR   Tom Tykwer   (Ger)

			2000 - Prod Exec Studio Canal+, ROOM TO RENT   Khaled El Hagar   (GB-Fr)

			2000 - Prod Exec  Studio Canal+, VERY ANNIE MARY  .Sara Sugerman  (GB)

			2000 - Prod Exec Studio Canal+, THE MONKEY’S MASK    Samantha Lang  (Aust)

			2000 - Prod Exec Studio Canal+, THE MAN WHO CRIED   Sally Potter   (GB-Fr)

			1999 - Prod Exec Studio Canal+, HOTEL SPLENDIDE   Terence Gross   (GB)

			1998 - Executive Producer , MISADVENTURES OF MARGARET   Brian Skeet   (GB-Fr)

			1997 - Associate Producer , THE TRUCE   Francesco Rosi   (It-Fr)

			1997 - Production Executive TF1, PAJARICO   Carlos Saura   (Sp)

			1996 - Production Executive TF1, TAXI   Carlos Saura . (Sp)

			ACQUISITION & DISTRIBUTION 

			1980-1988 includes

			THE HARDER THEY COME,   Perry Henzell   (Jm)

			RICHARD PRYOR LIVE IN CONCERT ,  Jeff Margolis   (US),

			BOB MARLEY LIVE IN CONCERT,   Stefan Paul   (GB)

			MEAN STREETS,   Martin Scorsese   (US)

			COUNTRYMAN,   Dickie Jobson   (Jm)

			KOYAANISQATSI,   Godfrey Reggio   (US)

			RAN ,  Kurosawa   (Jp)

			CARMEN,   Francesco Rosi   (It-Fr)

			SALVADOR,   Oliver Stone   (US)

			THE PLOUGHMANS LUNCH   Richard Eyre   (GB)

			BETRAYAL,   David Jones   (GB) 

			ANOTHER COUNTRY ,  Marek Kanievska   (GB)

			1984,   Michael Radford   (GB)

    
			LA TREGUA (1997, Francesco Rosi)

    

			[image: 04_latregua.jpg] 

			Durante il Ca’ Foscari Short Film Festival verrà proiettato un estratto dell’ultima opera di Francesco Rosi, La tregua (1997), tratta dall’omonimo romanzo del 1963 di Primo Levi. La storia è quella del viaggio di ritorno compiuto da Primo Levi, dal campo di concentramento di Auschwitz a Torino, città natale dello scrittore. Un viaggio lungo e non privo di insidie, in compagnia di altri deportati italiani, delle loro storie e della presa di coscienza di essere nuovamente uomini liberi.  Un viaggio durato dal gennaio all’ottobre del 1945, dove il protagonista si vede costretto ad attraversare molti Stati e ad affrontare le conseguenze della guerra. E’ anche un viaggio di speranza e sconforto, perché la guerra è sì finita, ma la stessa vivrà dentro il cuore dei sopravvissuti, un fardello impossibile da cancellare, ma che necessita di essere raccontato e conosciuto da chi non c’era, perché mai si debba ripetere.

			Ricordare Francesco Rosi è un atto dovuto e necessario. Un uomo, un regista che ha portato sul grande schermo la verità del suo Paese e di certe zone ombrose che tanti altri avrebbero preferito rimanessero tali. Rosi nasce nel 1922, ed è dopo la seconda guerra mondiale che intraprende la carriera di regista, che lo porta a collaborare con alcuni dei personaggi più importanti della scena nazionale tra registi e attori, da Visconti a Fellini, la Loren e Sordi. Una carriera dedita principalmente a una filmografia impegnata, fatta di temi-inchiesta, spesso scomodi; uno su tutti, Le mani sulla città (1963)  gli vale un Leone d’Oro alla Mostra del Cinema di Venezia. Una vita ricca di premi, tra cui il sopraccitato Leone d’Oro, una Palma d’Oro al Festival di Cannes per il film Il Caso Mattei (1971) e riconoscimenti alla lunga carriera con un Orso d’Oro a Berlino nel 2008 e un altro Leone d’Oro nel 2012. Negli ultimi anni il ritiro, non per stanchezza – come diceva al suo discepolo Giuseppe Tornatore – ma perché  “il mestiere del regista richiede grande energia fisica e non so se l’avrei più. So invece che in quest’Italia è difficile fare cinema e che la realtà si degrada così in fretta che il suo passo è troppo più frettoloso di quello del cinema.”

			Francesco Rosi ci ha lasciato questo gennaiùo, a 92 anni.

			THE TRUCE (1997, Francesco Rosi)

			A few scenes from Francesco Rosi’s last work The truce, based on Primo Levi’s memoir (1963) will be screened during the Ca’ Foscari Short Film Festival. It describes Primo Levi’s experiences returning from the concentration camp at Auschwitz after the Second World War, a journey he makes in the company of other Italian former prisoners of war, which will take him back to Turin, his hometown. A long and dangerous journey during which the people need to become accustomed with the idea of being free again.  A journey full of hope and desperation, because the war is indeed over, but it will always live in the survivors’ hearts, a traumatic experience which can never be forgotten, something that needs to be told to future generations so that such a horror may not repeat itself.

			It is indeed a must to commemorate director Francesco Rosi, a man and film director who brought onto the big screen the uncomfortable truths of his own country thanks to his moral severity and his ability to bring up urgent social issues. Rosi was born in 1922 and started his career as film maker after the 2nd World War. He was fortunate in his mentors and started by collaborating with some of the most important characters of the Italian scene, film makers and actors such as Luchino Visconti and Federico Fellini, Sofia Loren and Alberto Sordi. A career mostly dedicated to a committed filmography, made of investigative reports-themes, often unpleasant, one above all Le mani sulla città (Hands Over the City, 1963) - a film that won him the Golden Lion at the Venice Film Festival. A life full of prizes, such as the above mentioned Golden Lion, the Palme d’Or at the Cannes Film Festival for the movie The Mattei Affair (1971), and the Golden Bear in Berlin (2008) and the Golden Lion at the Venice Film Festival (2012). In the last years of his life he retired, not because he was tired – as he used to say to his pupil Giuseppe Tornatore – but because “the job of film maker requires a lot of physical energy and I’m not sure if I still have it in me. What I do know is that it is difficult to make movies in Italy and that reality degrades so quickly that cinema can no longer keep up with it”. Francesco Rosi passed away last January at the age of 92.

			ANAMARIA MARINCA
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			Biografia

			“Ciao. Sono Anamaria Marinca. Sono un’attrice. Volevo cambiare la mia vita. Studiavo musica da quando avevo sei anni… e ho pensato che avrei dovuto provare qualcos’altro. E mio padre è un attore… così immagino che il mio immenso amore per lui e la mia ammirazione nei suoi confronti hanno avuto una parte importante nella mia decisione…” (Anamaria Marinca, 11 novembre 2013. I Am Film – Youtube)

			Romena, figlia d’arte, Anamaria Marinca si forma all’Accademia di belle arti, musica e teatro George Enescu di Iasi per poi lavorare in teatri internazionali quali il Teatro dei Ragazzi (Piatra Neamt, RO), il Teatro Bulandra (Bucarest, RO), il Teatro Studio (Parigi, FR), The National Theatre il Young Vic e Royal Court (Londra, GB).

			Rapisce il pubblico del piccolo schermo nel 2004 con la miniserie televisiva britannica Sex Traffic diretta da David Yates, per il quale Anamaria Marinca ottiene nel 2005 l’ambito premio BAFTA come miglior attrice; esordisce poi sulla scena cinematografica nel 2007 con il ruolo di Otilia nel celebre film di Cristian Mungiu 4 mesi 3 settimane 2 giorni, vincitore della Palma D’oro a Cannes. La sua Otilia le è valso non soltanto il premio della giuria come Migliore Attrice al Festival Internazionale del Cinema di Stoccolma, ma ha anche dato il “la” alla sua carriera artistica.

			Dopo il suo ruolo in Un’altra giovinezza (USA, 2007) di Francis Ford Coppola, ha proseguito una serie di collaborazioni internazionali con Julie Delpy in La Contessa (Germania, 2009) e Hans Christian per Storm, Srinath Samarasinghe per Un nuage dans un verre d’eau (Francia, 2011), presentato al Festival di Rotterdam nel 2012; Sebastian Cordero in Europa Report (USA, 2013), la cui première fu presentata al L.A. Film Festival nello stesso anno;  David Ayer in Fury (2014), film di chiusura del London Film Festival nella scorsa edizione, nel quale ha recitato a fianco di Brad Pitt, Shia LaBoeuf e Michael Pena. 

			Molteplici sono inoltre le sue partecipazioni in celebri serie televisive, tra le quali la già citata e premiata Sex Traffic: per non ricordarne che alcuni, The last enemy (UK, 2008) di Ian B. MacDonald, insieme all’attore Benedict Cumberbatch; Doctor Who (UK, 2012) di Matt Smith; Wallander di Kenneth Branagh; infine il recente The missing (UK, 2014) di Tom Shankland, in lizza per il Golden Globe. 

			Anche suo padre è un attore. Quali sono stati I migliori suggerimenti che ha ottenuto da lui sulla carrier da attrice?

			Che non deve impedirmi di costruirmi una casa.

			In una delle sue ultime interviste ha sostenuto che un attore aspira sempre a interpretare ruoli difficili e di sfida. Qual è stato il ruolo più complesso ed eccitante che ha svolto fino a oggi? Da cosa ha tratto ispirazione per interpretarlo e quanto quell lavoro ha cambiato la sua vita?

			Credo che un momento estremamente importante per me sia stato leggere l’opera di Sarah Kane. Interpretare 4:48 Psychosis da sola e quasi del tutto immobile sul palcoscenico è stata probabilmente l’esperienza più difficile e più bella che abbia mai provato.

			Victor Hugo una volta ha detto “Cambia opinione, ma conserva i tuoi principi; cambia le tue foglie, ma mantieni intatte le tue radici.” Lei è d’accordo con questo principio? Pensa di riuscire a mantenere le sue radici nonostante lavori più all’estero che nel suo paese? 

			Penso di aver mantenuto le mie radici e che vi si sia aggiunto anche un paio di ali. 

			Biography

			“Hello. My name is Anamaria Marinca. I am an actress. I wanted to change my life. I had been studying music since I was six… and I thought I should try something else. My father is an actor, so I guess that loving him very much, and admiring him, played a crucial role in my decision…” Anamaria Marinca, 11 Nov. 2013. I Am Film - Youtube

			Romanian, Anamaria Marinca followed her father’s footsteps and became an actress. She trained at the University of Fine Arts, Music and Drama “George Enescu” in Iasi, and then performed on international stages such as the Youth Theatre (Piatra Neamt, RO), the Bulandra Theatre (Bucharest, RO), Theatre Studio (Paris, FR), The National Theatre, The Young Vic and Royal Court Theatre (London, GB). 

			In 2004 she mesmerized the television audience playing Elena in the British mini-series Sex Traffic by David Yates, for which Anamaria Marinca received the Best Actress BAFTA Award in 2005. She made her cinema acting debut in 2007 as Otilia in the Golden Palm winning drama directed by Cristian Mungiu, 4 Months, 3 Weeks and 2 Days. Her Otilia has not only earned her the Best Actress award at the Stockholm International Film Festival, but also furthered her artistic career. 

			Having already appeared in Francis Ford Coppola’s Youth Without Youth, she continued a series of international collaborations with Julie Delpy for The Countess and Hans Christian for Storm, Srinath Samarasinghe for Un nuage dans un verre d’eau screened at the Rotterdam International Film Festival; Sebastian Cordero for Europa Report which premiered at the LA Film Fest; David Ayer for Fury, which closed the London Film Festival last October and where she performed along Brad Pitt, Shia LaBoeuf and Jon Bernthal. 

			Numerous her parts in well-known TV films and series such as the afore mentioned and multi awarded Sex Traffic; The Last Enemy where her acting partner was Benedict Cumberbatch; Matt Smith’s Doctor Who, Kenneth Branagh’s Wallander, and the recent Golden Globes nominee The Missing – to name a few. 

			Your father is an actor too. What was his best advice concerning your acting career?

			That it mustn’t stop me from building a home.

			In one of your last interviews you stated that an actor always aspires to interpret difficult and challenging roles.What was the most challenging and exciting role you ever played? What drew inspiration for interpreting it and how performing that role, has changed your life?

			I think an extremely important moment for me was reading Sarah Kane’s work. Playing 4:48 Psychosis alone and mostly immobile on stage was probably the most difficult and beautiful experience I’ve had.

			Victor Hugo once said “”Change your opinions, keep to your principles; change your leaves, keep intact your roots.” Do you agree with such a thought? Do you think you managed to keep your roots despite the fact that you have been working more abroad than in your home country?

			I think I kept my roots and grew a pair of wings too.

			    
			Filmografia / Filmography

        

			Sex Traffic (TV), 2004, David Yates, UK 

			Un’altra giovinezza / Youth Without Youth, 2007, Francis Ford Coppola, USA 

			4 Months, 3 Weeks and 2 Days / 4 Luni, 3 Saptamini si 2 Zile, 2007, Cristian Mungiu, Romania 

			The Last Enemy (TV), 2008, Iain B MacDonald, UK 

			Boogie, 2008, Radu Muntean, Romania 

			La Contessa / The Countess, 2009, Julie Delpy, Germany 

			Sleep With Me, 2009, Marc Jobst, UK 

			L’ombra della vendetta / Five Minutes of Heaven, 2009, Oliver Hirschbiegel, UK

			Storm, 2009, Hans Christian Schmid, Germany 

			Look, Stranger, 2010, Arielle Javitch, USA 

			Un nuage dans un verre d’eau, 2011, Srinath Samarasinghe, France 

			Wallander (TV), 2012, Esther Campbell, UK 

			Europa Report, 2013, Sebastian Cordero, USA 

			Fury, 2014, David Ayer, USA 

			The Missing (TV), 2014, Tom Shankland, UK 

			Floride (post-production), 2014, Philippe Le Guay, France 

			Hinterland (TV, post-production), Ed Thomas, Wales, UK 

			River (TV, post-production), Jessica Hobbs, UK 

			    
			BOOTSTRAPPED - “Il Paradosso del nonno”

			

			di Tony Grissoni, in Essex Road presso la Galleria TINTYPE
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			Interno, notte. Una galleria vuota. Una donna siede a un tavolo. C’è una piccola lampada. Lei è immobile. Il parossistico loop di Tony Grisoni Bootstapped, interpretato da Anamaria Marinca, trasforma lo spazio di una galleria in un set filmico, facendo sì che le convenzioni cinematografiche si “mordano la coda”. 

			Il Paradosso del “tramite” (bootstrap, il mezzo) si riferisce a scenari in cui i singoli elementi e le informazioni vengono fatti fluire dal futuro al passato, che a sua volta li rimanda allo stesso istante temporale (sia esso l’originale o una copia). Ciò crea una circolarità di causa-effetto o un loop causale riduttivo, in virtù del quale elementi e informazioni non hanno più un’origine definibile. Il paradosso genera quesiti ontologici circa il dove, il quando e da chi siano stati creati questi elementi e le informazioni che ne sono derivate.

			Tony Grisoni è uno sceneggiatore premiato dal BAFTA; le sue opere includono In This World, Fear & Loathing in Las Vegas, Red Riding e Southcliffe. 

			BOOTSTRAPPED - “Grandpa’s Paradox”

			by Tony Grissoni, in Essex Road at  TINTYPE Gallery

			Interior, night. An empty gallery. A woman sits at a desk. There is a small table lamp. She is very still. Tony Grisoni’s paradoxical loop BOOTSTAPPED featuring Anamaria Marinca, turns a gallery space into a film set where cinematic convention eats its own tale.

			The bootstrap paradox refers to scenarios whereby items or information are passed from the future to the past, which in turn then sent back to the same point in time again (either the original or a copy). This creates a circularity of cause-effect or a reductive causal loop such that the items or information have no discernible origin. The paradox raises the ontological questions of where, when and by whom the items were created or the information derived.

			Tony Grisoni is a BAFTA winning screenwriter whose credits include In This World, Fear & Loathing in Las Vegas, Red Riding and Southcliffe. 

			ISABELLE MAYOR
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			Biografia

			Una giovane ragazza dalla chioma bruna si avvicina all’orecchio del suo amico Benji e gli sussurra: «ho proprio voglia di farlo con te». Una frase che potrebbe sembrare alquanto ambigua per chi ancora non avesse visto il cortometraggio Amira di Isabelle Mayor. Ma ciò che i due protagonisti devono fare non è esattamente quello che si potrebbe pensare, almeno non questa volta. Amira è un film che si diverte a giocare sui doppi sensi, attraverso la sceneggiatura e attraverso le immagini, raccontando un piccolo spaccato del mondo adolescenziale, attraverso uno sguardo tenero ed esuberante allo stesso tempo. La regista, di origine svizzera ma residente a Parigi, sarà al festival in veste di giurata e presenterà questo suo recente cortometraggio, che segue una serie di altri lavori sempre rivolti all’universo giovanile, quali: La ménagerie de Betty, 100% Yssam e Raise your head. I  suoi protagonisti sono energici, impulsivi, inseriti in un contesto a volte un po’ crudo, ma presentato in modo particolarmente dolce e limpido. 

			Nei suoi film vuole mostrare la diversità dei rapporti di forza che possono crearsi tra le persone, a loro volta spesso stigmatizzate, e cercare di sovvertire in un certo senso l’immagine spesso violenta della sessualità o del rapporto sentimentale, «perché a forza di percepirle in questo modo ci convinciamo che siano sempre così. Forse è un’immagine ideale, ma che rappresenta la mia visione della sensualità. Una dolcezza che non corrisponde necessariamente al pudore, ma che contrasta la violenza diffusa che riguarda tutti gli ambiti delle relazioni umane; perciò, piuttosto di doverla ancora una volta trovare al cinema, preferisco offrire un’immagine diversa che lasci spazio ad un’altra sensibilità». 

			Le sue esperienze passate e i suoi progetti futuri dimostrano interessi convergenti, presentati in modo diverso, ma con uno stile riconoscibile, delicato, dinamico e «aperto al pubblico» che indaga problemi molto attuali di ecologia, etica e società. «Credo che siamo ancora molto legati a dei valori e a degli ideali classici propri del dopoguerra, come i sogni di realizzazione personale. Abbiamo delle abitudini che siamo restii a far vacillare, come il desiderio di viaggiare, la nostra alimentazione, le nostre fonti di energia di cui dimentichiamo le grosse conseguenze sull’ecosistema. Penso che ci siano delle questioni molto importanti che toccano la vita direttamente, nei suoi aspetti più profondi, capaci di stravolgere l’ordine delle cose, di sfidare le leggi della natura. Quello che vorrei fare è evocare alcune circostanze, cercando di immaginarne le possibili conseguenze, traendo ispirazione anche da vissuti quotidiani di persone che lottano e ottengono delle piccole vittorie, cercando di mettere in moto gli altri, portando anche una speranza». 

			Oltre ai film a soggetto ha girato anche due documentari, Organik HK e Stag in Hong Kong. «Ciò che mi piace del documentario è la leggerezza della ripresa. Mi piace che il fatto di porre la macchina da presa nello spazio vitale di chi viene ritratto faccia cambiare il suo modo di agire. Perché, al contrario di quello che si può pensare, le persone si rivelano all’obiettivo, manifestano un lato della loro personalità o dei comportamenti che non mostrerebbero in una situazione normale». 

			Isabelle Mayor è anche programmatrice ed editor oltre che regista: « Non avevo mai pensato di fare cinema. Sono sempre stata attirata dall’immagine: ho fatto pittura, disegno, fotografia, ma quando ero adolescente non amavo i film americani, li trovavo troppo violenti. Al contrario vedevo invece molti film stranieri, spesso asiatici, perché avevo molta voglia di viaggiare e questo mi dava la possibilità di aprirmi verso nuove realtà, storie diverse. L’interesse per il cinema è nato poco a poco, alla fine dei miei studi in giornalismo; durante uno stage presso un’emittente televisiva regionale mi hanno messo una telecamera tra le mani; mi sono accorta però che il modo in cui io avevo voglia di filmare non aveva niente a che fare con l’estetica televisiva, che prevedeva un ritmo così rapido. I tempi erano stretti e io non mi sentivo pronta a fare quel tipo di sacrificio, preferivo lavorare con calma. Non la vedevo come una mia passione peculiare, ma poi il desiderio di raccontare mi ha portato verso quest’universo. Credo nel potere del cinema, perché ci sono film che mi hanno trasformata dentro. È un modo potente per condividere le idee, le emozioni, le esperienze.» 

			Biography

			A young girl with long dark hair approaches her friend Benji and whispers to his ear: “ I really want to do it with you”, words that could appear quite ambiguous to those who still have to see Isabelle Mayor’s short film Amira Anyway, what the protagonists have to do is not exactly what one might expect, or at least not this time. Amira is a film which plays with double meanings, through the screenplay and through images, telling about a teenager’s life through a tender and exuberant look. The director, of Swiss origins and now living in Paris, is member of the Jury this year and will present this short in the Special Programs section. This work is the most recent dealing with young people and their universe: La ménagerie de Betty, 100% Yssam and Raise your head. The protagonists are energetic and impulsive, they live in quite a harsh context at times, but they are presented in a sweet and clear way.

			In her films Isabelle wants to show the different shades existing in forced relationship between people, often stigmatized, and try to chnge the often violent idea we have on sexuality or on love relationships, “because if we get used to perceiving such passions in the same way, we are convinced that this is the way they should be like. Maybe it is an abstract image but it represents my vision of sensuality. A sweetness which is not only modesty, but rather opposes the widespread violence existing in all human relationships. So, rather than presenting it once again in a stereotyped way, I prefer to offer  a different image, which may create a space for a different sensibility”.

			Her past experiences and her future projects show convergent interests, presented in different ways, but with an identifiable style, delicate, dynamic, “opened to the public” and able to investigate topical problems, such as ecology, ethic and society. « I think we are still clinging to the post-war ideals and values, as the dream of self-achievement. We have habits that we hardly question, like the wish to travel, our dietary habits, our sources of energy whose consequences on our ecosystem we seldom forget. I believe there are very important issues which impact our life directly, in a way that may upset the order of things, to defy the laws of nature. What I would like to do is to evoke particular situations from the daily life of ordinary people, who fight to achieve an objective, no matter how important this may be. They inspire others and bring hope in other poeople’s lives”. 

			As well as fiction films, she has also realized two documentaries : Organik HK and Stag in Hong Kong. « What I like in documentary is the agility of shooting. I like the fact that putting the camera into ordinary people’s living spaces alters their way to behave. Actually, in spite of what we could think, people reveal themselves to the lens, they show a side of their personality or some behaviour that we would not notice in a normal situation. ». Besides being a director, Isabelle Mayor is also a programmer and editor: “I had never thought of making films. I had always been attracted by images, either in painting, drawing, photography, but when I was a teenager I did not like American films, I found them too violent. On the other hand, I used to see many foreign films, especially Asian ones, because I had the wish to travel and they had the power of opening my mind to new realities and different stories. The choice of making films came only gradually. At the end of my master in journalism, during a training period at a regional TV company, they put a camera in my hands, but I soon realized that the way I wanted to film was not the rapid antcut one requested by TV schemes. Timetabling was tight and I did not feel ready to that kind of sacrifice, I preferred to take my time. Anyway, at the time I did not consider it as a specific passion, but then the wish of narrating pushed me towrds this universe. I believe in the power of cinema because there are films which have transformed me inside. It is a powerful way to share ideas, emotions and experiences”.

			Filmografia / Filmography

			Organic HK (2009)

			La ménagerie de Betty (2010)

			100% Yssam (2011)

			Stag in Hong Kong (2012)

			Raise your head (2012)

			Amira (2014)

			    
			Amira

			

			Isabelle Mayor, France/Switzerland, 2014, 18’

			Amira, una diciassettenne che fa apprendistato in una macelleria, è attratta dal compagno di classe Benji. Per comprendere quali siano i suoi sentimenti, gli chiede di sacrificare insieme un agnello secondo un rituale musulmano.

			È la regista stessa a parlarci del suo film: «Amira è una ragazza di origine magrebina che fa un apprendistato in una macelleria, un luogo insolito e spesso sgradevole nell’immaginario comune, quindi è inserita in un contesto molto stigmatizzato. Ma nonostante questi apparenti cliché sociali è invece una ragazza molto intelligente e vivace che si pone domande universali. L’idea era quella di far sì che tutti potessimo riconoscerci in lei. Chiunque una volta nella vita si è chiesto: “non dovremmo essere tutti capaci di uccidere un animale per mangiarlo?”. In ogni caso non avevo intenzione di fare un film impegnato o militante, ma attraverso la semplicità di quella che può essere una storia d’amore, che mette a nudo la fragilità di un’adolescente, suggerire delle tematiche più astratte.»

			Amira, a seventeen-year-old student butcher, tries to master her desire for her classmate Benji. In order to find out how he feels, she asks him to sacrifice a lamb with her in accordance with Muslim ritual.

			It is the director herself that talks about her film: “Amira is a girl of Maghrebi origins, who works as an apprentice in a butcher’s shop, a rather unusual and unpleasant place. She is therefore part of a stigmatized context. In spite of these apparent social cliché, she is a very clever, happy and lively girl who asks herself questions of universal importance. The idea was to create a character anyone could identify himself with. Who has never asked himself at least once: “Would I be able to kill an animal to eat it”? Anyway, it was not my intention to produce a militant or intellectual film, rather to suggest more abstract themes through the simplicity of a love story, which lays bare the fragility of adolescence”.

		

	
		
			CONCORSO INTERNAZIONALE / INTERNATIONAL COMPETITION
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			Interview

			Regista/Director: Mikkel Okholm

			Scuola/Institute: The Animation Workshop 

			Denmark, 2014, English, 5’17’’

			SINOSSI: Un giovane uomo si presenta per un colloquio di lavoro molto importante, del quale però non sa nulla. Lo accolgono due arcigni e imperscrutabili burocrati che lo sottopongono a domande e prove sempre più oltraggiose e assurde. Ma qual è il lavoro? Per chi lavorano i reclutatori? Il nostro protagonista sarà assunto? 

			SYNOPSIS: A young man is going for an important job interview, of which he knows nothing about. Two grim and mysterious bureaucrats start questioning him and test him with the most absurd and outrageous demands. But what is the job about? Who are the bureaucrats working for? Will our young man be emplyed?

			PROFILO: Mikkel Okholm nasce e cresce in Danimarca. Dal 2010 al 2014 studia Computer Graphics Arts al “The Animation Workshop” di Viborg, laureandosi con il cortometraggio animato Interview, il quale è attualmente stato selezionato per 30 festival, uscendo vincitore in Francia, Danimarca e Stati Uniti. Da più di un anno lavora come artista 3d per lo studio creativo MPC di Londra, leader mondiale di effetti visivi VFX, occupandosi soprattutto di pubblicità. Nel 2014 ha inoltre fondato, insieme a due suoi colleghi ed amici, il “Monkey Tennis Animation Studio”, agenzia creativa e studio d’animazione con base a Viborg, dove Mikkel e il suo team studiano e realizzano ogni passaggio della produzione di film animati.

			PROFILE: Mikkel Okholm was born and has always lived in Denmark. From 2010 to 2014 he studied Computer Graphics Arts at the “The Animation Workshop” in Viborg and graduated with the animated short film Interview, which has currently been selected to be presented at 30 festivals, winning awards in France, Denmark and the USA. He has been working for more than a year as a 3d artist for the creative studio MPC in London, global leader of VFX visual effects, dealing especially with commercials. In 2014 he founded, in collaboration with two colleagues and friends, the “Monkey Tennis Animation Studio”, creative agency and animation studio based in Viborg, where Mikkel and his team study and realize every step of the production of animated films.

			Aller contre

			Regista/Director: Nora Burlet

			Scuola/Institute:  IAD

			Belgium, 2014, French, 18’

			SINOSSI: Claire si scontra sempre con tutto e tutti. In un tentativo spavaldo convince la sua amica Elsa a scappare da scuola. Direzione: il Sud.

			SYNOPSIS: Claire clashes against everything and everyone. She manages to convine her friend Elsa to run away from school, and they head south.

			PROFILO: Nora Burlet è nata a Mons, in Belgio, nel 1990. Al momento, ha finito i suoi studi in regia allo IAD (Institut des Art de Diffusion) a Louvain-la-Neuve. Ha partecipato a workshop per la realizzazione di video per adolescenti ed è stata casting director per cortometraggi (principalmente per adolescenti e giovani).

			PROFILE: Nora Burlet was born in Mons,Belgium in 1990. She has finished her studies in directing at the IAD (Institut des Art de Diffusion) at Louvain-la-Neuve. She has participated in video workshops in creating works for teenagers, and she has also been casting director for short films (mainly intended for teenagers and young people).

			Fremdkörper - Out of Place

			Regista/Director:  Ozan Mermer

			Scuola/Institute: University of Television and Film Munich, 

			Germany, 2014, German, 14’39’’

			SINOSSI: Un richiedente asilo viene trovato impiccato in un campo profughi tedesco. Il suo compagno di stanza è sospettato. La situazione sta diventando pericolosa per lui…

			SYNOPSIS: A man requesting asylum is found hanged in a German refugee camp. His roommate is under suspicion. The situation is getting dangerous for him…

			PROFILO: Ozan Mermer, per metà francese e metà turco, è nato nel 1987 ed è cresciuto a Berlino. Nel 2012 ha iniziato i suoi studi in regia presso l’Università in Televisione e Film di Monaco. Il suo primo corto si intitola Goliath ed è stato presentato in diversi festival.

			PROFILE: Ozan Mermer, half French and half Turkish, was born in 1987 and raised in Berlin. In 2012 he began his study in film directing at the University of Television and Film of Munich. His first short film, Goliath, has been shown at many domestic and international festivals.

			Eishech, Teshukatech – Longing

			Regista/Director: Nadav Mishali

			Scuola/Institute: School of Audio and Visual Arts Sapir College

			Israel, 2014, Hebrew, 21'

			SINOSSI: Come ogni mese, Michal si immerge nella Mikveh perché parte di un rituale religioso che le permette di avere rapporti sessuali con il marito, ma quando la notte tanto attesa arriva, non accade nulla tra i due. L’assenza del marito, così come il deterioramento dell’intimità tra loro, fa nascere in lei sospetti circa la vera identità dell’uomo. Longing è un ritratto di una donna introversa, che smarrisce la sua immagine femminile e brucia per i suoi desideri,

			SYNOPSIS: Every month Michal immerses in a Mikveh as part of the religious ritual before she and her husband can resume marital relations.,When the long-awaited night arrives, nothing happens between the two. Her husband’s absence, as well as the deterioration in the intimacy between them, makes her suspect on her husband’s true identity. Longing portarys an introverted woman,who loses her feminine features and burns with her desires.

			PROFILO: Nadav Mishali nasce il 3 Ottobre 1986 a Ofakim, in Israele. Studia in una scuola elementare religiosa e in seguito in un liceo “Yeshiva”. Nel 2010 inizia gli studi presso la Scuola d’ Audio e Arti Visive al Sapir College in Israele. Nel 2013, durante il periodo universitario, gira “Barley in Love”, un cortometraggio che viene selezionato per l’International Tel Aviv LGBT Film Festival e l’UK Jewish Film Festival. In seguito, nel 2014, il suo ultimo cortometraggio Longing debutta al Cinema South International Film Festival. 

			PROFILE: Nadav Mishali was born on October 3rd, 1986 in Ofakim, Israel. He was educated in a religious elementary School and then in a Yeshiva High School. In 2010 he started his studies at the School of Audio and Visual Arts of the Sapir College in Israel. In 2013, during college, he shooted “Barley In Love”, which was selected for screening at the International Tel Aviv LGBT Film Festival and during the UK Jewish Film Festival. In 2014, Longing, his latest short film, was shown for the first time atn the Cinema South International Film Festival. 

			El hombre que rescató a la princesa - The man who rescued the princess

			Regista/Director: Marissa Viani Serrano

			Scuola/Institute: Centro de Capacitación Cinematográfica (Mexican Film School)

			Mexico, 2014, Spanish, 20’ 

			SINOSSI: Dopo un ritiro spirituale, Daniel, un giovane seminarista, inizia ad avere fantasie sessuali verso una donna. Il padre superiore, vedendo il suo turbamento, lo spedisce lontano per svolgere un compito. Daniel dunque arriva in una casa misteriosa, dove però trova la donna delle sue fantasie. Il suo desiderio carnale diventa talmente forte che i confini tra bene e male cessano di esistere.

			SYNOPSIS: After a religious retreat, Daniel, a young seminarist, starts to have sexual fantasies on a woman. The Father Superior notices his religious estrangement and sends him away entrusting him with a task. Daniel arrives in a mysterious house, where he finds the woman of his fantasies and his sexual desire is so strong that the boundaries between good and evil cease to exist.

			PROFILO: Marissa Viani Serrano Ocampo è nata a Città del Messico nel 1986. Ha studiato Filosofia e Cinema in Messico (Centro de Capacitaciòn Cinematogràfica) e in Germania (Hochschule für Fernsehen und Film, Monaco). Si è specializzata in sceneggiatura, regia, editing e design sonoro ed ha già collezionato una serie di film e documentari, nonché di cortometraggi sperimentali, che sono stati proiettati in gallerie e festival di tutto il mondo. Marissa è un’artista poliedrica e utilizza le arti visive e cinematografiche per dare vita ad esperienze poetiche in una libera manipolazione del tempo e dello spazio. 

			PROFILE: Marissa Viani Serrano Ocampo was born in Mexico City in 1986. She studied Philosophy and Film in Mexico (Centro de Capacitaciòn Cinematogràfica) and Germany (Hochschule für Fernsehen und Film, Munchen). She specialized in screenplay, directing, editing and sound design and she has already made a series of films and documentaries, as well as experimental short films, which have been shown in galleries and festivals all over the world. Marissa is a multidisciplinary artist who uses visual and video arts to create poetic experiences by freely manipulating time and space.

			Bruder – Brother

			Regista/Director:  Jarek Duda

			Scuola/Institute: Internationale Filmschule Köln (Film School & Production) 

			Germany, 2014, German, 28’

			SINOSSI: Il ventiquattrenne Lukasz vuole migliorare la sua condizione sociale. Vuole ottenere un riconoscimento sociale e desidera ciò che sente più gli manca nella sua vita: la lealtà. Pensa di aver trovato tutto questo lavorando come sgherro per un uomo della malavita di Amburgo chiamato Milan. Mentre la promozione sociale di Lukasz comincia a delinearsi, la morte dei genitori porta davanti alla casa di Lukasz, dopo anni di rottura di ogni contatto, il suo fratellino Kamil (13).

			SYNOPSIS: Lukasz (24) wants to improve his social condition. He longs for social recognition and desires what he lacks more in his life: loyalty. He believes he has found all this by working as a thug for a gangster in Hamburg, called Milan. While Lukasz’s ‘social improvement is gradually coming through, one day his brother Kamil (13) shows up after years of separation because their parents have died.  

			PROFILO: Jarek Duda sin da adolescente si avvicina al mondo della musica e a quello del cinema. È all’età di sedici anni che risalgono i primi esperimenti video con una telecamera recuperata in un mercatino delle pulci. Per qualche anno la metterà da parte per dedicarsi alla musica, suonando la batteria in diversi gruppi e fondando addirittura un label. Tuttavia la passione per il cinema ha presto la meglio e Jarek si cimenta in progetti video, fino a che non decide di trasferirsi a Colonia per studiare presso la Internationale Filmschule Köln, dove scopre il suo talento per la regia. Maturato e cresciuto anche sotto il profilo tecnico fa ritorno ad Amburgo per continuare a girare. Le sue parole chiave nel cinema: “commovente, autentico ed estetico”.

			PROFILE: Jarek Duda approached the music and cinema world when he was he was a teenager. At the age of sixteen, he attempted his first videos with a camera he had found in a flea market. He put his camera aside for some years to devote his creativity to music, playing the drums in various bands and founding a music label, as well. However, his passion for cinema proved to be stronger and Jarek started to shoot again. He decided to move to Cologne to study directing at the Internationale Filmschule (Köln), where he discovered his talent for directing. After achieveing a technical and professional maturity, he returned to Hamburg and resumed his work as director. Jarek’s keywords in cinema are “emotional, authentic and aestetic”
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			Ronde

			Regista/Director: Bruno Polonso

			Scuola/Institute: Universidade Lusófona, Lisboa

			Portugal, 2014, Portuguese, 9’03’’ 

			SINOSSI: Lisbona, 1973. Roberto è un pugile, Almeida è un membro della polizia politica. Almeida ordina a Roberto di perdere il suo prossimo combattimento, così da poter beneficiare della vincita di una scommessa. Roberto, fino ad allora indifferente alla situazione politica del paese, è costretto a lasciare da parte il suo orgoglio. César è il fratello maggiore di Roberto, ha moltissimi debiti nei confronti di Almeida ed è arrivato il momento di pagare.

			SYNOPSIS: Lisbon, 1973. Roberto is a boxer, Almeida is a member of the Political Police. Almeida orders Roberto to lose his next boxing match so that he can profit from the settlement of his bets. Roberto, who had always been indifferent to the country’s political situation, is forced to put his pride aside. César is Roberto’s older brother and has countless debts with Almeida. The time to pay has come.

			PROFILO: Portoghese, nato il 5 dicembre 1991, Bruno Polónio ha studiato Cinema, video e comunicazione multimediale presso la prestigiosa ULHT, Università Lusófona di studi umanistici e tecnologici, di Lisbona. Durante gli studi ha lavorato anche presso la Cineteca Portoghese e presso una Compagnia televisiva di telenovela portoghese. La sua più grande passione è il cinema, e questo ha portato alla nascita, nel 2014, del suo primo corto Ronde. Nel tempo libero si dedica alla visione di film e alla lettura di numerosi libri. 

			PROFILE: Bruno Polónio, Portuguese, was born on December 5th, 1991. He studied Cinema, Video and Multimedia at the ULHT (University Lusófona of Humanities and Technologies), in Lisbon. While still a student, he  also worked at the Portuguese Cinematheque and for a Portuguese Television Soap Opera Company. Cinema is his biggest passion, which led him to make his first short film, Ronde, in 2014. In his spare time Bruno loves watching films and reading books. 

			Ardeidae

			Registi/Directors:  C. Chiatti, C. Faggionato, D. Tucci

			Scuola/Institute: IUAV, Venezia

			Italy, 2014, Italian, 13’13’’

			SINOSSI: Giunto in laguna per un breve soggiorno, un gruppo di turisti asiatici intraprende un percorso all’interno del territorio, condotto da un’audioguida.

			SYNOPSIS: A group of Asian tourists arrives in the lagoon for a short stay and soon takes part in a tour throughout the territory, led by an audio guide.

			PROFILO :  Daniele Tucci, Chiara Faggionato e Corrado Chiatti si sono incontrati recentemente nel corso di un laboratorio video del loro corso di Laurea Magistrale in Arti Visive presso la loro attuale Università IUAV di Venezia, ma presentano caratteristiche e percorsi diversi. Daniele ha una Laurea triennale  in Lettere e filosofia, indirizzo Spettacolo (Teatro, cinema e digitale) presso La Sapienza di Roma. In passato ha contribuito alla realizzazione del cortometraggio di found footage “Colline Americane” (2013). Chiara si è laureata presso la facoltà di Discipline delle Arti, della musica e dello spettacolo (DAMS) presso l’Università degli Studi Roma Tre. Ha all’attivo il progetto “Venice belongs to the water, not to you” , uno studio di ricerca e spunto di riflessione sul fenomeno dell’acqua alta. Corrado possiede una Laurea in Storia dell’Arte presso l’università di Viterbo. E’ un curatore indipendente e in passato ha collaborato con varie associazioni romane e lavorato con giovani artisti.

			PROFILES: Daniele Tucci, Chiara Faggionato and Corrado Chiatti met during a video workshop which took place while they were attending their Master’s Degree Course in Visual Arts at the IUAV, University of Venice: However, the three of them have different characteristics and have followed different paths. Daniele has a Bachelor’s Degree in Literature and Philosophy, in the specific on Performing Arts (Drama, cinema and digital), that he obtained  at the University La Sapienza of Rome. In the past he contributed to the realization of the “found footage” short “Colline Americane” (American Hills) (2013). Chiara obtained  her Bachelor’s Degree at the Faculty of Art, music and performing arts (DAMS) at the Roma Tre University of Rome. Her latest project “Venice belongs to the water, not to you”, is a research study and a cause for reflection on the high-water issue. Corrado has a Bachelor’s Degree in History of Art from the University of Viterbo. He is an art curator and he has previously collaborated with several Roman associations and has worked with young artists. 

			Leaving With The Cloud

			Regista/Director:  Hu Yang Yi

			Scuola/Institute:  London Film School

			China/England, 2014, Chinese/English, 19’48’’

			SINOSSI: I genitori di Yuan vivono in un vecchio appartamento che si trova accanto alla stazione. Possono sempre sentire il rumore del treno. E le loro perdite d’acqua in cucina. Yuan, suo fratello e tre sorelle scelgono una casa nuova per i loro genitori, decidendo di dividersi il pagamento. Ma prima del trasferimento sorgono dei problemi per il pagamento da parte sorella maggiore di Yuan. Poi tutta la famiglia finisce nei guai.

			SYNOPSIS: Yuan’s parents live in an old apartment next to the railway station. They can always hear the noise of a train. And their kitchen seriously leaks water. Yuan, his brother and his three sisters choose a new house for their parents, and decide they will share the down-payment. But before the parents move, the payment of Yuan’s eldest sister causes serious problems and the whole family gets into trouble.

			PROFILO: Hu Yangyi è nato il 30 agosto 1990 a Pechino, Cina. Ha studiato pittura fin dall’infanzia. Dal 2013 studia cinema alla London Film School. Si è sempre focalizzato sull’alienazione della società moderna e sul mondo spirituale dell’essere umano.

			PROFILE: Hu Yangyi was born on 30th August 1990 in Beijing, China. He started studying painting when he was a child. From 2013 has been studying filmmaking at the London Film School. He always focuses on the alienation of modern society and on the spiritual dimension of people.

			La Famille - The Family

			Regista/Director: Nina Wesemann

			Scuola/Institute: University of Television and Film Munich

			Germany, 2014, French, 21’

			SINOSSI: Una famiglia tunisina nella vita quotidiana, due anni dopo l’inizio della cosiddetta “primavera araba”. Hanno quattro figli, uno dei quali ha già lasciato la casa paterna per andare a vivere in Francia.

			SYNOPSIS: A Tunisian family in their everyday life, two years after the so-called “Arab spring”. They have four sons, one of them has already left Tunisia to go and live in France.

			PROFILO: Nina Wesemann è studentessa all’HFF di Monaco dal 2010. È nata a Colonia. I suoi lavori precedenti sono due documentari: “Fremde Frennde” (2013) e “Fisrt class asylum”(2014).

			PROFILE: Nina Wesemann has been a student at the HFF in Munich since 2010. She was born in Cologne. Her previous works are two documentaries: “Fremde Frennde” (2013) and “Fisrt class asylum”(2014).

			Erlösung- Salvation

			Regista/Director: Mark Gerstorfer 

			Scuola/Institute:  University for Music and Performing Arts / Filmacademy, Vienna

			Austria, 2014, German, 29’51’’

			SINOSSI: Andreas ama filmare tutto ciò che capita davanti all’obiettivo della sua videocamera. Soprattutto gli piace girare video nei quali lui e i suoi amici Clemens e Dina fanno finta di uccidersi. Quando Andreas esagera e con noncuranza si getta su alcuni binari della metropolitana solo per scioccare il suo migliore amico, Clemens comprende di averne  abbastanza e tronca la loro amicizia. Andreas allora cerca rifugio nella compagnia di Dina, ma non si rende conto delle reali intenzioni dell’amica.

			SYNOPSIS: Andreas loves filming anything that comes in front of his camera. He especially enjoys shooting videos, in which he and his friends Clemens and Dina pretend to kill themselves. When Andreas massively exaggerates and carelessly throws himself onto some subway tracks only to shock his best friend, Clemens understands he has had enough and quits their friendship. Andreas seeks refuge in Dina’s company but overlooks her real intentions.

			PROFILO: Mark Gerstorfer è nato nel 1979 in Austria e ha studiato all’Accademia di Belle Arti di Vienna tra il 2003 e il 2005. Nel 2005 ha iniziato a studiare Regia e Cinematografia all’Università di Musica e Arti Performative di Vienna/ Filmacademy Vienna. Ritiene che i film siano un connubio tra la narrazione di una storia e la fotografia, di cui è un appassionato fin da ragazzo. Spinto dalla curiosità per le tecniche di regia, intraprende il percorso cinematografico per capirne dall’interno le dinamiche e il funzionamento.

			PROFILE: Mark Gerstorfer was born in 1979 in Austria and studied at the Academy of Fine Arts in Vienna between 2003-2005. In 2005 he started studying Directing and Cinematography at the University for Music and Performing Arts Vienna/ Filmacademy Vienna. He believes that films are the union between storytelling and photography, two things he has been interested in since he was a boy. His curiosity for the cinematographic techniques have driven him to understand how a film is structured “from the inside”.

			The Sound We See

			Regista/Director: Echo Park Film Center’s youth filmmaking program

			Scuola/Institute:  Echo Park Film Center

			USA, 2014, English, 25’05’’

			SINOSSI: Inizialmente sviluppato come parte del programma di attività cinematografica per i giovani dell’Echo Park Film Center di Los Angeles, The Sound We See utilizza le tecniche cinematografiche analogiche e il genere “City Symphony” – praticato negli anni Venti da Walter Ruttmann e Dziga Vertov – come punti di partenza per esplorare il processo creativo comunitario e gli ambienti contemporanei. 

			SYNOPSIS: Initially developed as part of the youth filmmaking programme of the Echo Park Film Center in Los Angeles, The Sound We See uses analog filmmaking techniques and the “City Symphony” genre –already used in the 1920s by Walter Ruttmann and Dziga Vertov - as the starting point to explore the community creative process, as well as the contemporary environments.

			PROFILO: L’Echo Park Film Center è un’organizzazione non-profit di arte multimediale, fondata nel 2002, che si occupa di fornire l’accesso alle risorse film/video in modo equo e per tutti, attraverso diversi canali: un cinema dove sono stati proiettati film indipendenti di ogni genere (documentari, narrativi, sperimentali) provenienti da tutto il mondo, programmi educativi gratuiti, un cinema mobile e una scuola di cinema ecosostenibili, eventi e workshop artistici e culturali, gli annuali Youth Film Festival (un festival itinerante, palcoscenico per registi locali ed emergenti), e Human Rights Film Festival. Ca’ Foscari Short Film Festival ha dedicato un programma speciale a questa scuola nel corso della sua prima edizione.

			PROFILE: The Echo Park Film Center is a non-profit multimedia organization. It was founded in 2002 and its aim is to provide equal and affordable access to film/video resources by using different channels: a cinema where independent documentaries from all over the world are screened (narrative/experimental), free educational programs, a green-energy mobile cinema & film school, cultural and art events and workshops, the yearly Youth Film festivals (a touring festival for local and emerging filmmakers) and the Human Rights Film Festival. In the first edition of the Ca’ Foscari Short Film Festival a special program was dedicated to this school.
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			Il principe

			Regista/Director: Davide Salucci

			Scuola/Institute: Facoltà Lettere Università Trieste

			Italy, 2014, Italian, 7’15’’

			SINOSSI: Come in tutte le favole che si rispettino il principe, per conquistare la mano della bella principessa, deve prima sconfiggere la strega cattiva. Dopo avere fatto visita alla principessa e averle promesso il buon esito dell’impresa, cavalca fino al tetro castello della strega, che però afferma di essere lei la vera principessa. L’identità del principe e in generale delle fiabe entrerà comicamente in crisi. 

			SYNOPSIS: As in all the fairy tales we know, the Prince has to defeat the wicked witch to win the hand of the beautiful princess. After meeting the Princess to assure her that he will succeed in his enterprise, the Prince rides to the dark castle of the witch, who will unexpectedly confess to be the real princess. The identity of the Prince and of fairy tales in general will comically come to a crisis.

			PROFILO: Nato a Trieste nel 1993, dopo la maturità scientifica si iscrive all’Università di Trieste dove attualmente frequenta la facoltà di lettere e filosofia. I suoi lavori più importanti sono Love (2012), selezionato in vari festival tra cui K3 e vincitore del Epizephiry International Film Festival, e La quarta dimensione (2014).

			PROFILE: Born in Trieste in 1993, after a scientific high school DIPLOMA, he enrolls at the Faculty of Letters and Philosophy at the University of Trieste. His most important works are Love (2012), selected for several festivals, such as K3 and winner of the Epizephiry International Film Festival, and La quarta dimensione (2014, The Fourth Dimension).

			Otro Día Más – Another Day

			Regista/Director:  Anne Thieme

			Scuola/Institute: Universidad del Cine, Buenos Aires 

			Germany/Argentina, 2015, Spanish, 7’42”

			SINOSSI: Argentina. Jorge è su una sedia a rotelle. Il suo rapporto con la sua domestica, una giovane madre peruviana, mette in luce la dipendenza reciproca alla luce dei bisogni umani.

			SYNOPSIS: Argentina. Jorge is on a wheel chair. His relationship to his maid, a young Peruvian mother, sheds light on the mutual dependency of human needs.

			PROFILO: Anne Thieme è nata nel 1982 a Gera, Germania. Ha compiuto gli studi di Stage e Screenacting alla “Filmschule Wien” di Vienna e Film Directing presso “l’Universidad del Cine” di Buenos Aires. Esordisce con il cortometraggio Melange nel 2008. È una regista e attrice di livello internazionale. Ritiene che la differenza tra i due ruoli stia nel fatto che l’attore crei un universo interno al personaggio, mentre il regista crei un universo attorno ai personaggi.

			PROFILE: Anne Thieme was born in Gera, Germany, in 1982. She studied Stage and Screenacting in Vienna at the “Filmschule Wien” and Film Directing at the “Universidad del Cine” in Buenos Aires. Her came in 2008 with her first short movie, Melange. She works internationally as a director and actress. She believes that the difference between the two roles is that an actor creates the inner universe of the character, while a director creates the universe around the characters.

			Bestas

			Regista/Director: Rui Neto, Joana Nicolau 

			Scuola/Institute:  Universidade Lusófona, Lisboa

			Portugal, 2014, Portuguese, 11’04’’

			SINOSSI: Il corto ha per protagonista Lucas, un ragazzino di 13 anni che cercando una rivalsa nei confronti dell’uomo che abusa di sua madre, finisce per far apparire, o tornare, un “predatore” ancora peggiore.

			SYNOPSIS: Lucas, a 13 year-old boy is the protagonist of this short film. He is seeking revenge against the man who abuses of his mother, but ends up by bringing home an even worse “ predator “, another beast.

			PROFILI: Rui Neto e Joana Nicolau lavorano insieme dal loro primo anno di università. Rui Neto è nato a Setúbal nel 1989. Nel 2011 inizia a frequentare il corso di cinema dell’Universidade Lusófona, focalizzandosi su scrittura e regia. Ha diretto alcuni cortometraggi a scuola: “Homem Estátua”, “Rastos de Pó” e l’ultimo “Bestas”. La sua opera è influenzata soprattutto dal cinema hollywoodiano e da quello brasiliano. Attualmente sta lavorando al suo primo film indipendente. Joana Nicolau è nata a Lisbona nel 1990. Nel 2007 si è iscritta a una scuola d’arte, chiamata Chapitô, per studiare decorazioni, costumi e arredi scenici. Tutto questo l’ha portata anni dopo a studiare cinema. Come produttrice, ha realizzato qualche cortometraggio all’università: “Homem Estátua” e “Rastos de Pó” sono stati premiati nella categoria “Miglior film” in una competizione universitaria tenutasi il secondo anno. 

			PROFILES: Rui Neto and Joana Nicolau have been working together since their first year at college. Rui Neto was born in Setúbal in 1989. In 2011 he entered the film course at the Universidade Lusófona, with  writing and directing as his main objectives. He directed some short films while he was still attending school: “Homem Estátua”, “Rastos de Pó” and the last one, “Bestas”. He is mainly influenced by Hollywood movies and Brazilian cinema. He is now working on his first independent film. Joana Nicolau was born in Lisbon in 1990. In 2007, she attended an artistic school, called Chapitô, to study Set decoration, Costumes and Props, a choice that would later lead her to study cinema. As a producer, she made some short films while she was at university: Homem Estátua” and “Rastos de Pó”, which was awarded as Best film during a University competition which was held while she was still a second-year student.

			The Comedian

			Regista/Director: Iain Bonner 

			Scuola/Institute: The University of Melbourne

			Australia, 2014, English, 15’

			SINOSSI: Un ragazzo che desidera fare stand-up comedy è annientato da una schiacciante timidezza. Conoscendo una ragazza cinese, anche lei spaesata come lui, imparerà che nella vita può bastare avere un pubblico di una sola persona per essere quello che si è sempre desiderato.

			SYNOPSIS: A young man, who strongly wishes to do stand- up comedy, is annihilated by an overwhelming shyness. When he meets a Chinese girl, disoriented just like him, he learn thats having a one-person audience is enough to be how one has always wanted to be 

			PROFILO: Dopo un periodo di apprendistato in una fabbrica di materiali elettrici, Iain si è gradualmente dedicato alle arti, lavorando per brevi fiction, film, dance video, installazioni video e fotografie. Ha potuto migliorare le sue competenze nell’area ottenendo un master in regia presso il prestigioso Victorian College of Arts. Le opere di Iain sono state mostrate negli Stati Uniti, in India, in Cina e in Australia.

			PROFILE: After starting his working life in a factory dealing with electrical materials, Iain dedicated his life to arts, and has since worked in short fiction, film, dance video, video installation and photography. He decided to strengthen his knowledge  in this area by obtaining a Master’s degree in filmmaking at the prestigious Victorian College of Arts. Iain’s films and works have been shown in the USA, India, China and Australia.

			Daughters

			Regista/Director: Ken Ninomiya 

			Scuola/Institute:  Osaka Geijutsu Daigaku

			Japan, 2014, Japanese, 19’

			SINOSSI: Quando l’anziano Minoru Hayasaka si trova a dover lasciare la casa in cui ha vissuto tanti anni, coglie l’occasione per fare visita alle figlie, accompagnato dalla pianta da vaso appartenuta alla sua defunta moglie. 

			SYNOPSIS: When elderly man Minoru Hayasaka is forced to leave the house where he has lived for many years, he decides to visit his daughters, taking with him the pot plant that had once belonged to his deceased wife.

			PROFILO: Nato a Osaka nel 1991 e studente alla Osaka Geijutsu Daigaku, Ken Ninomiya debutta negli anni del liceo con il cortometraggio Shikenkan Baby (Il bambino in provetta, 2008). Da allora è stato autore di ben 35 opere, molte delle quali gli sono valse numerosi riconoscimenti in Giappone. Fra queste citiamo Oowarawatei no daiboken (La grande avventura dell’impegno infaticabile, 2012), vincitore, fra gli altri, del premio della critica al Festival del Cinema di Tanabe e Benkei, e il lungometraggio Slum-Polis (2014), suo progetto di laurea.

			PROFILE: Ken Ninomiya was born in 1991 in Osaka and studies at the Osaka Geijutsu Daigaku. When he was still a high school student he debuted with the short film Shikenkan Baby (The Test-Tube Baby, 2008). Since then he has directed 35 films, many of which have earned him numerous prizes in Japan. Among them, Oowarawatei no daiboken (The Big Adventure of the Strenuous Effort, 2012), which won  the critics award at the Tanabe and Benkei Film Festival, and the full-length film Slum-Polis (2014), which was his graduation project.

			Svetlo črna - Bright Black

			Regista/Director: Rene Maurin

			Scuola/Institute:  AGRFT, Academy for Theatre, Radio, Film & TV of Ljubljana

			Slovenia, 2014, Slovenian, 25’

			SINOSSI: Un pittore al verde per sopravvivere si trova costretto a impegnare la pregevole poltrona di suo nonno. Questo gesto metterà in moto una serie di visioni ed eventi che rivoluzioneranno il rapporto del protagonista con la realtà e il denaro.

			SYNOPSIS: A painter is broke and to survive he is forced to give in a pawn shop his grandfather’s valuable armchair. This event will trigger off a series of visions and events which will revolutionize the painetr’s relationship with reality and money.

			PROFILO: Rene Maurin (1971) è un regista sloveno-tedesco nato nell’ex Jugoslavia. Ha studiato negli Stati Uniti, in Austria, Croazia e Slovenia, alternandosi tra cinema e teatro. Dopo la laurea in regia teatrale ha realizzato una serie di documentari per la televisione slovena attirando l’attenzione della critica per film come I saw Elvis ! e Life As from Inside. Successivamente si è occupato della regia di diverse performance teatrali molto acclamate, che hanno ottenuto premi sia in Slovenia sia all’estero. Dopo aver maturato il desiderio di prendere un periodo per concentrarsi sul cinema, si è iscritto a un master in regia cinematografica all’Accademia per il Teatro, la Radio, il Cinema e la Televisione di Ljubiana nel 2012. Bright Black è la sua tesi finale e il suo primo film di finzione.

			PROFILE: Rene Maurin (1971) is a Slovene/German director born in former Yugoslavia. He carried out his studies in the USA, Austria, Croatia and Slovenia, constantly shifting from cinema to theatre and vice versa. After graduating in theatre directing, he filmed a series of documentaries for the Slovenian national Television, and won attention of the film critics with films such as I saw Elvis! and Life As from Inside. He later directed some theatre performances which were highly praised, both in Slovenia and abroad. After nurturing his wish to start focusing on feature film, in 2012 he enrolled in a Master course for film directing at the Academy for Theatre, Radio, Film and Television in Ljubljana. Bright Black is his Master thesis film and his first fiction film.
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			Rong’ Kuchak – Echoes

			Regista/Director: Dominic Sangma 

			Scuola/Institute:  Satyajit Ray Film and Television Institute, Calcutta 

			India, 2014, Garo, 30’

			SINOSSI: “Nessuna tribù ha mai trionfato senza poeta e nessun poeta ha mai trionfato senza una sua tribù”. Queste le parole di Mahmoud Darwish lette dal punto di vista di Ianche, un poeta Garo. Il film cerca di indagare cosa si prova a essere un poeta senza una lingua scritta. Nel momento in cui si avverte e si comprende una tale triste verità nella sua interezza si può continuare a scrivere? 

			SYNOPSIS: “No tribe has triumphed without a poet and no poet has triumphed whitout his tribe” : thease are the words of Mahmoud Darwish Through Ianche, a Garo poet. The film tries to understand what it feels like to be a poet without the support of a written language. Once this saddening truth is understood, how can he go on writing? 

			PROFILO: Dominic Megam Sangma proviene dalle colline Tura del Megalaya, in India. Ha studiato presso l’Istituto di film e televisione Satyajit Ray a Calcutta. E’ divenuto uno tra i pochi registi di documentari provenienti dal nordest indiano. I suoi film sono stati selezionati per diversi festival cinematografici internazionali, come il Munich International Film Festival, l’International Students Film and Theatre Festival e l’International Film Festival of India. Due dei suoi cortometraggi più conosciuti sono: Karyukai, il quale mostra come le persone nascondano i loro profondi dolori con un sorriso sul viso, e Rong’ Kuchak (Echoes), che rappresenta il conflitto di un poeta Garo, di nome Ianche.

			PROFILE: Dominic Megam Sangma comes from  the Tura Hills of Megalaya, India. He studied at the Satyajit Ray Film and Television Institute in Kolkata. He has become one of the few documentary filmmakers from the northeast of India, whose documentaries have been selected for several international film festivals, such as the Munich International Film Festival, the International Students Film and Theatre Festival and the International Film Festival of India. Two of his prominent short films are : Karyukai, which explains  how people conceal their deepest pains with smiles on their faces, and Rong’ Kuchak (Echoes), which depicts the inner struggle of Ianche, a Garo poet.

			2/05

			Regista/Director: Nacho A. Villar

			Scuola/Institute: Ecam - Escuela de Cinematografía y del Audiovisual de la Comunidad de Madrid 

			Spain, 2014, no dialogue, 9’

			SINOSSI: Tre mondi differenti stanno arrivando ad una fine: una casa si sta svuotando sempre più, una coppia di anziani coniugi nelle ultime fasi della loro vita.

			SYNOPSIS: Three different worlds are coming to an end: a house growing empty, and an elder couple in the last stage of their life.

			PROFILO: Nacho A. Villar ha iniziato i suoi studi nel campo della regia nel 2011 alla ECAM (Escuela de Cinematografía y del Audiovisual de la Comunidad de Madrid), dopo aver partecipato a un workshop di scrittura cinematografica presso la stessa ECAM. Nel 2010 è stato assistente di produzione per il film La voz dormida (Benito Zambrano, 2011), mentre nel 2012 ha lavorato come assistente alla regia per il film Libertador (Alberto Arvelo, 2013). Attualmente collabora come critico con la rivista Caimán. Cuadernos de Cine, presso cui nel 2013 ha frequentato un corso di critica cinematografica.

			PROFILE: Nacho A. Villar began studying film direction in 2011 at the ECAM (Madrid Filmmaking And Audiovisual Product School), after participating in a workshop on film writing. In 2010 he worked as production assistant for the film La voz dormida (Benito Zambrano, 2011), while in 2012 he worked as assistant director in Libertador (Alberto Arvelo, 2013). He has recently been working as a film critic for the periodical  Caimán. Cuadernos de Cine, where he also attended a course on film critic writing.

			Hiljaiset ystävät - The Silence of Our Friends

			Regista/Director: Iina Lempiäinen

			Scuola/Institute: Turku University of Applied Sciences

			Finland, 2014,  Finnish, 9’58’’

			SINOSSI: Elise sta andando ad un incontro serale genitori-insegnanti nella scuola frequentata dalla figlia, che è stato coinvolta in un fenomeno di bullismo. Elise arriva tardi e scopre che gli altri genitori hanno già iniziato l’incontro. Con sorpresa di tutti, l’insegnante ha trovato un modo davvero insolito per far capire ai genitori la situazione dei bambini.

			SYNOPSIS: Elise is on her way to a school parent-teacher night. Her daughter has been involved in a bullying accident. Elise arrives late and finds out that the other parents have already started the meeting. To everyone’s surprise, the teacher finds an unusual way to explain the children’s situation.

			PROFILO: Iina Lempiäinen, classe 1989, si è diplomata alla Turku Arts Academy nella primavera del 2014. The Silence of our friends è il suo lavoro di laurea in regia. Negli ultimi due anni ha preso parte a diversi progetti cinematografici, collaborando nella produzione, come regista e sceneggiatrice.

			PROFILE: Iina Lempiäinen was born in 1989. She graduated from the Turku Arts Academy in spring 2014. The Silence of our friends is her thesis work on direction. In the last two years, she has taken part in several film projects, co-producing, directing and writing screenplays.  

			Puto

			Regista/Director:  Fabiana Savares

			Scuola/Institute:  Universidade Lusófona, Lisboa

			Portugal, 2014, Portuguese, 11’12’’

			SINOSSI: Morcego ha abbandonato la sua città natale per cercare fortuna in città e ora è in difficoltà per non aver raggiunto questo obiettivo, conducendo una vita miserabile e prostituendosi. Le cose non vanno affatto come sperato, e con nient’altro che miseria per lui in città, Morcego decide di tornare nella sua vecchia casa, dove spera di trovare rifugio.

			SYNOPSIS: Morcego has left his hometown to seek fortune in the city; howver, he is now experiencing some difficulties as he has not been able to achieve his goal. He is leading a miserable life and has become a prostitute. Things are not going as he was hoping, the city offers nothing but misery and so he decides to go back to his old hose, seeking refuge and protection.

			PROFILO: Fabiana Tavares nasce a Porto, Portogallo, nel 1989. Si avvicina all’arte da autodidatta: precocemente inizia il suo amore per la fotografia e il fascino per il cinema e per la narrazione. Sarà il desiderio di approfondire le sue conoscenze in questi campi a darle l’impulso di partire per Lisbona, dove riesce a entrare al College of Cinema. Da subito viene riconosciuto il suo talento e ha presto l’opportunità di scrivere e dirigere diversi progetti durante gli anni di studio. Così, dando vita a tutte le idee e gli schizzi che annota nei suoi block notes, si svela la sua vera passione per lo storytelling.

			PROFILE: Fabiana Tavares was born in Porto, Portugal, in 1989. She is a self-taught artist, and soon her love for photography, cinema and storytelling becomes evident. Her strong wish to learn more about these arts gives her the drive to go to Lisbon, where she manages to enter the College of Cinema. Her talent was soon appreciated and she was offered the opportunity to write and direct several projects during her study years. Giving life to all her ideas and sketches from her notebooks, she unveils her true passion in storytelling.

			I Wish My Life

			Regista/Director:  Joachim Huveneers

			Scuola/Institute: Sint Lukas Brussels (Luca School of Arts)

			Belgium, 2014, Dutch, 15’

			SINOSSI: Una giovane e bella donna, Sara (26), vive insieme a un anziano chiamato Skybo (68). Ogni settimana il suo progresso è monitorato da due uomini misteriosi, che sono interessati alle trasformazioni delle caratteristiche di Sara confrontate rispetto alla settimana precedente. C’è qualche progresso o no? Quando Sara è sola nella sua stanza piena di oggetti del passato, ascolta sempre una canzone che la calma. Sognando un’altra vita.

			SYNOPSIS: Sara (26) is a beautiful young girl who lives with an old man called Skybo (68). Her progress is weekly monitored by two mysterious men, who are interested in Sara’s changes and transformations  week after week. Has she made any progress? When Sara is alone in her room full of memories, she likes listening to a song that soothes her. And dreams another life.

			PROFILO: Joachim Huveneers ha conseguito il suo diploma a Narafi, in una scuola di cinema belga. Si  è in seguito iscritto a un Master alla Luca School of Arts di Bruxelles. In questo momento sta svolgendo il suo ultimo anno di Master. I suoi registi preferiti sono: Sergio Leone, Stanley Kubrick, James Cameron e Akira Kurosawa.

			PROFILE: Joachim Huveneers obtained his bachelor degree in Narafi, a film school in Belgium. He then  went for his Master degree to the Luca School of Arts, Brussels, where he is presently attending his last year. His favorite directors are Sergio Leone, Stanley Kubrick, James Cameron and Akira Kurosawa.

			Un parfum de citron - Lemon Parfume

			Regista/Director: Sarah Carlot Jaber

			Scuola/Institute:  IAD

			Belgium/Lebanon, 2014, Arabian, 19’57

			SINOSSI: Beirut 2014. Una coppia libanese non riesce ad avere un bambino. Sotto la pressione della famiglia di suo marito, Rita comincia a mettersi in discussione. Una notte decide di scaricare la tensione in compagnia della sua amica Mona. 

			SYNOPSIS: Beyrouth, 2014. A Lebanese couple  seems unable to have a child. Under the pressure of her husbands’ family, Rita starts questioning herself. One night, she decides to release the pressure she is feeling in the company of her friend Mona.

			PROFILO: Sarah Carlot Jaber, sceneggiatrice e regista, è nata il 12 Novembre 1985 a Ibiza, in Spagna, ed è di origini belga-libanesi. In questo contesto multiculturale, sviluppa fin dall’infanzia una forte propensione per la fotografia, la danza e il teatro. Dopo aver concluso con successo gli studi di arte, cinema e cultura all’università, continua il suo percorso formativo allo IAD di Bruxelles. Al tempo stesso, si interessa di geopolitica e femminismo e fa parte di un gruppo di attiviste: le “LilithS”. Nel 2013 ha presentato al FIFF (Festival Internazionale di Film di Friburgo) il suo cortometraggio intitolato Galia.

			PROFILE: Sarah Carlot Jaber is a screenplay writer and director of Belgian­Lebanese origins. She was born on 12th November 1985 in Ibiza, Spain. Sarah grew up in a multicultural context and soon developed a strong interest for photography, dance and theatre. It was after concluding her university program in arts, cinema and culture that she headed towards « IAD » in Brussels. She is also interested in geopolitics and the feminist movement and is a member of an activist group called the « LilithS ». In 2013, she presented her short film Galia  at the FIFF (Fribourg International Film Festival).

			[image: 11_blood.jpg] 

			Blut, reis und tränen – Blood Rice and Tears

			Regista/Director:  Johannes Rosenstein

			Scuola/Institute:  University of Television and Film Munich

			Germany, 2014, German, 30’

			SINOSSI: Tim ha 38 anni e lavora come tassista. Il suo lavoro gli dà una flessibilità  di orari sufficiente per prendersi cura di suo padre, che soffre di Alzheimer. Lee, uno studente cinese , ha 25 anni ed è il partner di Tim - anche se vuole di più del sesso occasionale nel taxi di Tim. Il problema è che il padre prende tutta l’attenzione di Tim. Così Lee esorta Tim a prendere una decisione: o lui o suo padre, o una relazione seria o la famiglia. 

			SYNOPSIS: Tim is 38 and works as a taxi driver, which gives him enough flexibility to take care of his father suffering from Alzheimer. Lee, a 25 year-old Chinese student, is Tim’s partner - although he would like something  more than occasional sex in Tim’s taxi. The problem is that the father takes all the attention he can get. So Lee urges Tim to take a decision: it is either him or his father, their relationship or his family.

			PROFILO: Johannes Rosenstein è cresciuto tra l’Inghilterra, la Tanzania e il Kenya.  Dopo un periodo di servizio civile in Francia e in Belgio ha studiato studi cinematografici, politici e sociali presso la Libera Università di Berlino. Ha pubblicato un libro sul cinema contemporaneo africano. Successivamente ha iniziato a studiare regia presso l’Università di Televisione e Cinema di Monaco. Molti dei suoi progetti cinematografici riguardano temi politici e sociali. Con il suo collega Ralf Bucheler  ha fondato la compagnia di produzione “The Royalfilmakers”.  Il film con il quale si è diplomato all’università di Televisione e Film di Monaco è Blood Rice and Tears.

			PROFILE: Johannes Rosenstein was raised  in England, Tanzania and Kenia. After a voluntary civil service  in France and Belgium, he attended film studies, political and social studies at the Berlin Free University. He published a book on contemporary African cinema. He then started to study  film directing at the University of Television and Film in Munich. Many of his projects include social and political issues. Together with his collegue Ralf Bucheler, he founded the production company  called The Royalfilmakers”. Blood Rice and Tears is the work he obtained the diploma with at the University of Television and Film in Munich.  

			Le Bruit Des Rails - The Sound of the Rails 

			Regista/Directors: Lucien Burckel de Tell

			Scuola/Institute: Ecam - Escuela de Cinematografía y del Audiovisual de la Comunidad de Madrid 

			France/Spain, 2014, French, 7’

			SINOSSI: L’onirica storia di un uomo perseguitato dal ricordo del suo primo amore perduto, che torna di continuo a visitarlo nei suoi sogni.

			SYNOPSIS: The dreamlike story of a man who is haunted by the memories of his first lost love, who keeps visiting him in his dreams.

			PROFILO: Lucien Burckel de Tell, parigino, studia regia alla ECAM (Escuela de Cinematografía y del Audiovisual de la Comunidad de Madrid), dopo due anni di studio alla Scuola Preparatoria (École Préparatoire) Paul Valéry. L’opera Le bruit des rails (Il rumore delle rotaie) evidenzia il suo interesse per temi quali il ricordo del primo amore e la sua perdita.

			PROFILE: Lucien Burckel de Tell comes from Paris and is studying at the ECAM (Madrid Filmmaking And Audiovisual Product School). Before this, he studied for two years at the Paul Valéry Preparatory School (École Préparatoire). His work Le bruit des rails (The Sound of the Rails) shows his interest in themes such as remembering and losing one’s first love.

			Il segreto del serpente – Some things are better left untold

			Regista/Director:  Mathieu Volpe

			Scuola/Institute: IAD

			Belgium, 2014, Italian, 18’

			SINOSSI: Un viaggio tra la Puglia e la Basilicata durante un’estate afosa. I borghi arroccati sul mare, le grotte e le processioni religiose che affollano le vie facendole risuonare dei canti liturgici. Il rito quotidiano del rosario recitato dalle donne del paese, gli antichi dipinti delle chiese che sembrano prendere vita sotto lo sguardo della macchina da presa. 

			SYNOPSIS: A journey between Puglia and Basilicata during a sultry summer. There are villages perched right over the sea, caves and religious processions that crowd the streets, religious liturgical chants can be heard everywhere. The daily ritual of the rosary recited by the women of the country, the ancient paintings of the churches that seem to come to life under the gaze of the camera. 

			PROFILO: Nato a Roma nel 1990 da padre italiano e da madre belga, vive a Bari fino all’età di diciannove anni. Grazie a sua madre il suo rapporto con la cultura belga resta molto forte, ragion per cui decide di trasferirsi a Bruxelles per studiare Regia all’Institut des Arts de Diffusion di Louvain-la-Neuve, con lo scopo di far diventare la sua grande passione per il cinema un mestiere. Il documentario è il suo film di fine studi e come  sostiene lui:  “un’occasione per ritrovare le mie radici esplorando alcune realtà del territorio pugliese”.

			PROFILE: Born in Rome in 1990 from an Italian father and a Belgian mother, Volpe lived in Bari until the age of nineteen. Thanks to his mother he keeps in contact with the Belgian culture, and for this reason he decides to move to Bruxelles to study Direction at the Instiut des Arts de Diffusion of Louvain-la-Neuve, with the purpose of transforming his passion for cinema into a profession. This documentary is his diploma work and, as he himself quotes “…. an occasion to re-dicover my roots, exploring some realities of the Puglia region.”

			Erledigung einer sache – The Last Will

			Regista/Director: Dustin Loose 

			Scuola/Institute: Filmakademie Baden-Württemberg 

			Germany, 2014, German, 20’40”

			SINOSSI: Per soddisfare le ultime volontà della madre, il giovane Jakob Adler ha bisogno di incontrare il suo padre biologico, che è detenuto da oltre 25 anni in un ospedale psichiatrico giudiziario per aver ucciso suo fratello. Jakob, parlando con il medico responsabile, il dottor Weiss, disvela la vera portata della tragedia che è accaduta tanto tempo prima.

			SYNOPSIS: To fulfill his mother’s last wish, young Jakob Adler needs to meet his biological father, who has been a psychiatric inmate patient for 25 years, after  murdering his own brother. While talking to the doctor in charge, Dr. Weiss, Jacob unfolds the true scale of the tragedy of so many years before.

			PROFILO: Dustin Loose è nato nel 1986 a Bonn in Germania. Nel 2001 ha iniziato a lavorare come attore e aiuto regista nel teatro locale. La sua bravura lo ha portato ben presto ad assistere e collaborare con importanti registi europei come Werner Schoroeter e Christofer Schlingensief.  Nel 2006 ha diretto il suo primo film  dal titolo Roltreppe abwaerts. Nel 2007 ha iniziato a seguire un corso di regia alla Filmakademie BadenWuertenberg, terminando i propri studi nel 2014 con l’adattamento di Hakan Nesser, The last will.

			PROFILE: Dustin Loose was born in 1986 in Bonn, Germany. In 2001 he started working as an actor and assistant director in a local theater. He soon proved his talent and started to assist well-known European directors, such as Werner Schoroeter and Christofer Schlingensief. In 2006 he directed his first feature film, Roltreppe abwaerts. In 2007 he started attending directing classes at the Filmakademie BadenWuertenberg, where he finished in 2014 with the adaptation of Hakan Nesser’s The last will.

			Das Alte Bose Wir - The Bad Old Us

			Regista/Director: Lily Erlinger 

			Scuolla/Institute:  Filmakademie Baden-Wrttemberg

			Germany, 2014, German, 29’

			SINOSSI: In un imprecisato luogo e momento storico, in un paese da fiaba mitteleuropea, gli uomini del villaggio si disputano un ambito ruolo, con una gara di nuoto, tra i guardiani, difensori della pace del villaggio e unici che possono avventurarsi nel bosco. La realtà bucolica però può nascondere meccanismi terribili di esclusione e prevaricazione, dietro la retorica dell’unità e della solidarietà.

			SYNOPSIS: In an unspecified place and time in history, in a sort of Central European country town, the men of the village are having a swimming race to see who would one of the Guardians, the defenders of peace in the village and the only ones who can venture into the woods. Terrible mechanisms of exclusion and abuse are well-concealed behind the rhetoric of unity and solidarity in the village, however.

			PROFILO: Tedesca, Lily Erlinger scopre la passione per la regia in tenera età focalizzandosi sin dal principio verso temi a carattere sociale. Cosmopolita, viaggia tra Monaco di Baviera, Sidney e Miami. Ottiene la borsa di studio “Harvard Artist Development Fellowship” presso la prestigiosa Università di Harvard, dalla quale si laurea nel 2010 con il massimo dei voti. La sua dissertazione di laurea, il film Jessie’s Tracks, ottiene il premio Best of Fest Winner al Festival Internazionale del Film di Santa Monica. Nel 2011 ritorna in Germania per approfondire i suoi studi presso l’Accademia del Film di Baden- Württemberg. Tra i suoi lavori troviamo Puzzle Piece (2011), We were strangers (2011), Ezrah (2012) e Mit Haut und Haaren (2012). 

			PROFILE: Lily Erlinger is a German artist, who discovers her passion for direction at an early age, focusing from the very beginning on social issues. Cosmopolite, she has travelled to Munich, Sydney and Miami. She received the Harvard Artist Development Fellowship from the prestigious Harvard University, where she graduated in 2010 with a B.A. and “High Honors in Field of Study”. Her thesis film Jessie’s Tracks won the award as Best Fest Winner at the Santa Monica International Film Festival. In 2011 she returned to Germany  where she attended the Filmakademie Baden-Württemberg. Among her works, Puzzle Piece (2011), We were strangers (2011), Ezrah (2012) and Mit Haut und Haaren (2012).
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			Key Square

			Regista/Director:  Shamik K. Rakshit

			Scuola/Institute: Satyajit Ray Film and Television Institute, Calcutta 

			India, 2014, Hindi, 30’

			SINOSSI: Kolkata, 25 giugno 1975. Il primo ministro ha annunciato lo stato di emergenza nel paese, mentre un ragazzo dorme comodamente in camera da letto, completamente ignaro dei problemi socio-politici imminenti in città. Quando le forze politiche che incombono attorno a lui portano via suo migliore amico, lui si rifugia nella solitudine della sua casa, ma la realtà vince la sua immaginazione e il ragazzo si rende conto che il senso della vita sta nell’affrontare quanto avviene attorno a lui.

			SYNOPSIS: Kolkata, 25th June 1975. The Prime Minister announced the state of emergency in the country while a young boy was sleeping cosily in his bedroom, completely oblivious and ignorant of the imminent socio-political strain. When his best friend is snatched away from him by some political entity, he hides in the solitude of his own house; however, reality wins over his imagination and he realizes that the meaning of life is to react against  the reality around him.

			PROFILO: Shamik K. Rakshit è nato il 29 Febbraio del 1984 a Calcutta, in India. Ha studiato regia e sceneggiatura presso l’Istituto di Cinema e Televisione Satyajit Ray a Calcutta e, allo stesso tempo, dal 2008 al 2013 ha lavorato per Fox Life India e come regista e sceneggiatore per l’Indipendent Filmmaker and Screenwriter.

			PROFILE: Shamik K. Rakshit was born in Kolkata, India on February 29th, 1984. He studied Film Direction and Screenplay Writing at the Satyajit Ray Film and Television Institute in Kolkata. At the same time, from 2008 to 2013, he worked for Fox Life India. and he is currently working as a film director and screenplay writer for Independent Filmmaker and Screenwriter.

		

	
		
			CONCORSO VENETO / VENETO COMPETITION

			Isabel

			Regia/Director: Alin Costel Ionescu

			2014, 7’50”, SI Grafica e Comunicazione S. Donà di Piave
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			Mentre attende in un bar il carro attrezzi per la sua auto in panne, una ragazza incontra un giovane e decide di seguirlo nella sua casa. Ma si rivelerà un maniaco omicida.

			While waiting for a tow truck in a bar after her car has broken down, a girl meets a young man and follows him at his place, but he will turn out to be a homicidal maniac. 

			Un mestiere tra le calli: gli arrotini a Venezia - A trade in the alleys: knife grinders in Venice

			Regia/Director: Carlos Alberto Ruzzene

			2014, 8’20”, Liceo Artistico Michelangelo Guggenheim Venezia
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			Attraverso interviste ai passanti e le loro immagini mentre attraversano Venezia, si racconta il lavoro degli arrotini. 

			The work of knife grinders told through interviews and images of passers-by while they stroll around Venice.

			Questo non è amore - This is not love

			Regia: Alexander Agramonte Mieses

			2014, 2’21”. Isiss Padova

			[image: 15_amore.jpg] 

			Nel video, attraverso la carica espressiva del linguaggio corporeo e le suggestioni generate dal sottofondo musicale, si racconta la relazione conflittuale vissuta da un uomo e una donna. Tutto inizia tra carezze e trasporto, per finire tristemente in una rottura violenta. Ci sono due coppie che ballano, seguono una stessa coreografia, ma con personale stile interpretativo. In effetti, ogni relazione intraprende percorsi apparentemente simili, ma sono le persone a stabilirne la qualità. L’escalation negativa di emozioni e atteggiamenti vuole essere anche denuncia di tutti i fatti di cronaca in cui la donna si ritrova a essere vittima.

			Through the expressive drive of body language and suggestions created by the background music, the video narrates the conflicting relationship between a man and a woman. It all starts with gentle touches and passion, only to sadly end up in a violent break-up. Two couples are dancing on a same choreography, but the dance is interpreted according to their own personal style. Each relationship seems to do undertake a similar journey, whose quality is however determined by the people who are actually living the situation. The negative escalation of emotions and attitudes wants to be a cry against all the tragic events where women end up as victims.

		

	
		
			PREMI E MENZIONI SPECIALI
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			La quinta 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

			I premio Levi (senza possibilità di ex-aequo)

			Miglior colonna sonora (musica, parola, rumore) -

			Concorso Internazionale

			Menzione speciale per i film in concorso:

			Il premio Volumina, per l’opera che offre il miglior contributo al cinema come arte. 

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

			I premi del Ca’ Foscari Short Film Festival sono creazioni artistiche della Vetreria Artistica Vivarini

			La Vetreria Artistica Vivarini nasce nel 1967 con l’intento di onorare la millenaria tradizione del vetro artistico muranese. Grazie alla collaborazione di grandi maestri vetrai e ad una cura speciale dedicata alle operazioni di commercializzazione e promozione dell’azienda, la Vetreria Vivarini vanta oggi una galleria d’arte di livello internazionale e una presenza costante negli ambienti artistici e di interior design di tutto il mondo. Pittori e scultori quali Yoko Ono, Ben Vautier, Fernandez Arman, Ugo Nespolo, Luciano del Pezzo hanno visto forgiare le loro opere proprio nelle fornaci della Vetreria; come pure Fred Wilson, l’artista americano incaricato di allestire il padiglione degli Stati Uniti per la Biennale d’Arte di Venezia 2003. E la lista non sarebbe ancora finita se si citassero tutte le personalità che hanno voluto nelle loro case lampadari, bicchieri e sculture prodotte dalla Vetreria (basti pensare ad attori famosi come Paul Newman, John Travolta, Jack Nicholson). Segno questo dell’ambizioso desiderio dei maestri vetrai di esprimere ogni giorno un’arte piena di grazia e trasparenze, di scrupolo e delicatezza, ma soprattutto piena dell’orgoglio di far parte di una tradizione così antica e ancora tanto apprezzata.

			PRIZES AND SPECIAL AWARDS

			The fifth edition of the 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

			Grand Prix Levi (with no ex-aequo condition)

			Best Soundtrack (music, words, sound) -

			International Competition

			Award to the movies taking part in the competition:

			The Volumina award to the movie offering the most significant contribution to cinema as an expression of art.

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

			Ca’ Foscari Short Film Festival’s prizes are Exclusive art-works by Vetreria Artistica Vivarini.

			The Vivarini Artistic Glassworks  was established in 1967 with the aim of honoring the thousand-years-old of the made-in-Murano artistic glass tradition. Thanks to the collaboration of master glassmakers and because of a special attention to marketing operations, the Glassworks is proud of its internationally renowned art gallery, which is a constant presence in the artistic and interior design sectors all over the world. Painters and sculptors such as Yoko Ono, Ben Vautier, Fernadez Arman, Ugo Nespolo, Luciano del Pezzo saw their works being forged right in the Glassworks ovens. This can also be said for the American artist Fred Wilson, who had been commissioned to set up the American pavilion at the Venice Biennale in 2003. The list would not finished if we had to quote all the personalities who furnished their houses with lights, lamps, glassware or sculptures made by the Glassworks’ artists (just think of famous actors such as Paul Newman, John Travolta, Jack Nicholson). This explains the ambitious desire of the master glassmakers to express day by day an art full of grace and transparences, care and refinement, and above all full of pride of being part of such a long-standing and appreciated tradition.

		

	
		
			PROGRAMMI SPECIALI / SPECIAL PROGRAMS

		

	
		
			IGORT
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			La copertina di Ca’ Foscari Short Film Festival 2015 è anche quest’anno opera del grande Igor Tuveri, in arte Igort, fumettista italiano di fama internazionale.

			Nato a Cagliari nel 1958, Igort esordisce giovanissimo come fumettista su Linus nel 1981 e l’anno successivo sperimenta nuove possibili soluzioni nell’ambito del fumetto, influenzato in quegli anni dallo scambio continuo di differenti linguaggi, come musica, cinema, fotografia e letteratura, che non fanno che arricchire la grammatica che sta elaborando.

			Il periodo è ricco di fervore e Igort, assieme a Mattotti, Brolli, Carpinteri, Jori e Kramsky, continua la sua fervida sperimentazione. Nel 1982 i sei autori fondano il collettivo artistico Valvoline, le cui storie cominciarono ad apparire a puntate dal gennaio 1983 sul mensile Alter Alter, supplemento di Linus, ispirandosi alle pratiche delle avanguardie per stravolgere le regole del fumetto storico e d’avventura tradizionale.

			I suoi fumetti iniziano ad apparire in molte riviste nazionali e internazionali: Linus, Frigidaire, Vanity, The Face, Métal Hurlant e nel 2000, assieme a Carlo Barbieri e Simone Romani, dà vita a Coconino Press, la casa editrice  con sede a Bologna, nata con l’oviettivo di conoscere in Italia i capolavori internazionali del graphic novel. 

			Le sue opere girano il mondo e vengono pubblicate in dieci lingue. I suoi disegni diventano anche tessuti, serigrafie, sculture e giocattoli, e saranno esposte nelle più grandi città del mondo: New York, Parigi, Tokyo, Milano e così via.

			Numerosissime le 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. 
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			La copertina del festival è tratta da una delle sue opere più straordinarie, il secondo volume (2006) di Baobab .

			Baobab, di cui sono usciti finora tre volumi, è la storia della nascita del racconto a fumetti, ambientata all’inizio del Novecento, quando l’uomo era bambino e sognatore e negli stessi anni nascevano il cubismo e continue straordinarie scoperte epocali. La storia si intreccia così ai sogni e ai desideri dei protagonisti di Baobab: il giovane Hiroshi e il disegnatore Celestino che proprio in quegli anni partorisce Morvo, il suo  bisbetico personaggio, ladro di sogni.

			“Il disegno è lo strumento attraverso il quale io capisco il mondo. E questo la dice lunga su cosa capisca del nostro esistere. Questo disegno è stato eseguito su commissione. E’ il ritratto voluto dal polipo Firmino, che ossessiona i sogni del disegnatore Celestino Villarosa, in primo piano. Morvo, l’uomo barbuto, è il mago delle profondità marine, un vero disturbatore della quiete subacquea; a sua volta ossessione del polipo Firmino. Questo per dire che la vita, a volte, potrebbe essere ossessiva.” (Igort, febbraio 2015)

			IGORT

			Also the cover for this year’s edition of the Ca’ Foscari University Short Film Festival will be represented by a great work by Igor Tuveri, aka Igort, Italian comic artist with a renowned national and international reputation.

			Born in Cagliari (Sardinia) in 1958, in 1981 Igort debuted by collaborating with Linus and the following year he started to experiment new possible solutions for  the comics medium, influenced by the continuous artistic exchange between music, film, photography and literature that enrich the language he is processing.

			The period is prosperous and Igort, together with Mattotti, Brolli, Carpinteri, Jori and Kramsky, continues to experiment his wish to extend the boundaries of his narrations. In 1982 they founded the artistic group called Valvoline; their stories began to be published on the pages of the monthly magazine Alter Alter, supplement to Linus, where the authors are clearly inspired by the avant-garde techniques, which they use to overcome the formal rules of traditional comics.

			His comic books start to appear in several Italian and international magazines: Linus, Frigidaire, Vanity, The Face, Métal Hurlant and in 2000, in collaboration with Carlo Barbieri and Simone Romani, he founded the “Coconino Press”, a publishing company in Bologna, whose main aim is to publish in Italy the international masterpieces of graphic novels. 

			His comics start appearing all around the world; they are also published in 10 languages. His drawings are source of inspiration to make fabrics, serigraphs, sculptures and toys, going so far as being exhibited in the largest cities of the world: New York, Paris, Tokyo, Milan.

			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 (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 (Ukrainian Notebooks, 2011).

			The poster representing this year’s festival is taken from one of his most amazing works, Baobab, Volume 2 (2006). 

			Baobab, which includes three volumes so far, narrates the birth and evolution of comics. Set in the early 1900s, when man was a child and a dreamer, when Cubism appeared and extraordinary discoveries were taking place, the story weaves together its own evolution with the dreams and desires of the protagonists of Baobab: the young Hiroshi and the artist named Celestino, who in those same years had created the character of Morvo, the thief of dreams.

			“Drawing is the instrument through which I understand the world. And this explains how much I understand of our existence. This picture was done on commission. It is a portrait requested by octopus Firmino, that obsesses illustrator Celestino Villarosa’s dreams. Morvo, the bearded man, is the magician of the sea depths, a true heckler of the underwater quiet; he is himself an obsession for octopus Firmino.  This means that life may sometimes be obsessive.” (Igort, February 2015)

		

	
		
			VERSO I “COLORI NATURALI”

			A cura di Carlo Montanaro
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			Verso i “colori naturali”, ovvero, il lungo viaggio della tecnologia per simulare, al cinema, i colori della realtà.

			Dalla colorazione manuale (com’era appena accaduto nella fotografia) delle Serpentine Dances e dei primi Méliès (L’homme mouche) ai colori meccanici del pochoir (le splendenti feeries per la Pathé di Segundo de Chomon) ai monocromi di viraggio e/o imbibizione (sempre di derivazione fotografica). Per ritrovare con il Kinemacolor, il Chronochrome Gaumont e il primo Technicolor “bipack” i primi esempi di colorazione automatica in attesa del colore di rivelazione chimica quasi definitivamente in pensione in quanto sostituito dal digitale.

        
			1894/96 – SERPENTINE e BUTTERFLY’S DANCES – Edison – 3’ 

			

			E’ con la stessa sperimentazione del primo cinema che, in analogia con la fotografia, si è pensato di colorare, in modo sempre più dettagliato, fino al fotogramma per fotogramma, copia per copia, il positivo dei primi film lunghi una manciata di secondi. Ha aiutato la ripresa negli stabilimenti di Thomas Alva Edison di un’emula di Loie Fuller, la ballerina americana che furoreggiò nei teatri europei a fine ‘800 con danze coloratissime e suggestive.

			1902 - L’HOMME MOUCHE – Méliès - 2’ 

			Georges Méliès è l’inventore del cinema di finzione, del trucco che portava allo stupore, del superamento, grazie alla tecnologia del nascente cinema, dell’illusionismo che veniva comunque praticato con ottimi risultati sul palcoscenico. E a richiesta (allora i film erano venduti e non noleggiati)  forniva copie anche colorate, sempre fotogramma per fotogramma. Nell’Homme Mouche l’impiego straordinario della “camera verticale” (la cinepresa sospesa e puntata sul pavimento dello “studio”) fa passare il ballerino cosacco dal pavimento alle pareti della scenografia.

			1902 – LE VOYAGE DE GULLIVER A LILLIPUT ET CHEZ LES GANTS – Méliès – 4’ 

			La miniaturizzazione del corpi, ma anche e soprattutto, nella colorazione manuale, l’incarnato dei visi, rarissimo da trovare nelle “tinte” sovrapposte al bianco&nero.

			1906 - DREAM OF A RAREBIT FIEND – Edison -  10’

			Un famoso fumetto (invenzione datata, come lo stesso cinema, 1895)  dedicato da Winsor McCay agli imprevisti del mangiar pesante, diventa una delle prime grandi saghe degli effetti speciali cinematografici, colorata con i monocromi (imbibizione e viraggio) che rendevano da tempo suggestive le stampe fotografiche.

			1907 - PECHEUR DE PERLES – Segundo de Chomon  - Pathe  7’ 

			Concorrente di Méliès tra trucchi e fate il catalano Segundo de Chomon non solo sorprende per la sua abilità evocativa, ma anche per la precisione della colorazione meccanica a matrice messa a punto dalla società francese Pathè: colori perfetti ed estremamente stabili, copia per copia.

			1906 – 12 come funziona il KINEMACOLOR – 2’

			Nella tipografia era la tricromia che permetteva di stampare illustrazioni a colori partendo dalla selezione dei tre colori primari. Nel cinema, con Smith e Urban si parte per approssimazione accontentandosi di due sole dominanti cromatiche, una “calda” e una “fredda”, affidate a due filtri in movimento rimanendo la pellicola rigorosamente in bianco&nero.

			1912 - INAUGURAZIONE DEL CAMPANILE DI SAN MARCO – Urban – kinemacolor 4’ 

			Un breve estratto di un evento memorabile. Il Kinemacolor era usato soprattutto per rendere più spettacolari le attualità che continuavano a essere parti integranti dello spettacolo cinematografico.

			1912 - VENETIAN GLASSESS e VENICE  QUEEN OF ADRIATIC  - Gaumont  - 5’ 

			Anche il Chronochrome della Gaumont codifica nella pellicola le dominanti cromatiche nel corrispondente  bianco e nero. Ma riesce a gestire tutti e tre i colori restituendo in proiezione immagini – non di finzione ma a documentario - di notevole verosimiglianza. E anche questo sistema privilegiava le attualità alla finzione.

			1926  - FASHION NEWS  - estratto – 3’

			Durerà una ventina d’anni la progressione tecnologica  che consentirà al sistema technicolor  di diventare, rimanendolo per anni il più affidabile, seppur costoso, sistema di colorazione cinematografica. Anche in questo caso, prima di perfezionarsi assomigliando proprio alla tecnologia tricromatica della stampa tipografica, le colorazioni gestibili sono due, una “calda” e una “fredda” trasferite e sovrapposte sul supporto trasparente della pellicola tramite delle immagini utilizzate come clichè. Solo dalla metà dei anni ’30, con il sistema “tripack” a tre colori la verosimiglianza verrà definitivamente conquistata.

			1930 -  trailer di THE KING OF JAZZ  - 3’

			Di John Murray Anderson, con  Paul Whiterman, la sua band e cantanti e ballerini dell’epoca. 

			Una coloratissima cavalcata nello show business (George Geschwin, Bing Crosby, John Boles) del periodo che utilizza alla grande sia il nascente colore che, soprattutto, il nascente sonoro: il cinematografo diventa così maggiorenne.

			1935 – trailer di BECKY SHARP – 4’ 

			Di Rouben Mamoulian tratto da La fiera delle vanità con Miriam Hopkins. Il primo lungometraggio in technicolor tripack, il sistema più avanzato ma non ancora in grado di filmare in esterno. Uno strepitoso successo partito, all’epoca, dalla Mostra d’Arte Cinematografica del Lido.

			TOWARDS “NATURAL COLOURS”

			A special program by Carlo Montanaro

			Towards “natural colours”, or rather the long journey of technology to translate the colours of reality into cinema.

			From the hand-coloured print (as it had just happened in photography) of Serpentine Dances and of the first movies by Méliés  (L’homme mouche) to the mechanical colours of the pochoir technique (the wonderful feeries made by Segundo de Chomon for Pathé), to the monochrome works obtained through the print toning and/or imbibition (both deriving from photography). Finally, the Kinemacolor, the Chronochrome Gaumont and the first Technicolor “bipack” which offered the first examples of automatic coloring, before the chemical coloring which would soon be replaced by digital.

			    
			1894/96 – SERPENTINE and BUTTERFLY’S DANCES – Edison – 3’ 

			

			The same experimentations found in the early cinema led to the idea of coloring the positive of the first films, just a few seconds long. It was a very detailed frame-by-frame, copy-by-copy process, as it was for photography. A substantial help came from shooting a copycat of the American dancer Loie Fuller, who was very popular in European theatres at the end of the XIX century for her colorful and suggestive dance, performed at the Thomas Alva Edison establishments.

			1902 - L’HOMME MOUCHE– Méliès -   2’ ca

			Georges Méliès is known as being the inventor of fictional cinema, of tricks that would astonish, the person who, thanks  to the technologies of the newborn cinema, managed to overcome illusion, which was still able to amaze the theatre audience. He also provided copies on demand, colored on a frame-by-frame basis (at that time, movies could not be rented but had to be purchased). In Homme Mouche the Cossack dancer moves from the floor to the walls of the set thanks to a striking use of the “vertical camera” (a hanging camera pointing at the studio floor).  

			1902 – LE VOYAGE DE GULLIVER A LILLIPUT ET CHEZ LES GANTS –Méliès – 4’ 

			This pièce focuses not only on the miniaturization of the bodies but also, and more importantly, on the manually colored complexion of the faces, so rare to be found in the “shades” overlaid on black and white.

			1906 - DREAM OF A RAREBIT FIEND – Edison -  10’ 

			This renowned comic (invention which dates back to 1895, as cinema itself) by Winsor McCay was dedicated to the unexpected effects of heavy meals and soon became one of the best examples of the use of special effets, colored with those monochromes (i.e., imbibitions and toning) that had been making photographic prints so suggestive.

			1907 - PECHEUR DE PERLES – Segundo de Chomon  - Pathe  7’ 

			Méliès’ rival in tricks and magic, the Catalonian Segundo de Chomon shows not only surprisingly evocative skills, but also a precision for the mechanical matrix coloring, developed by the French group called Pathè: extremely stable and flawless colors in every copy.

			1906 – 12 How KINEMACOLOR works – 2’

			In typography, the three-color was a technique that allowed to print color illustrations from the selection of the three primary colors. In cinema, Smith and Urban take a tentative approach by using only two color casts, a “hot” one and a “cold” one, assigned to two moving filters, while the film rigidly sticks to black and white

			1912 - INAUGURAZIONE DEL CAMPANILE DI SAN MARCO – Urban – kinemacolor 4’ 

			A small excerpt from a memorable event. The use of Kinemacolor was meant to make facts that were still an integral part of cinema more spectacular.

			1912 - VENETIAN GLASSESS and VENICE  QUEEN OF THE ADRIATIC  - Gaumont  - 5’

			The Chronochrome by Gaumont standardizes the color casts of the corresponding black and white in the film, but manages to handle all the three colors and to give back strikingly plausible images that are not fictional but documentary in style. This system as well favored facts over fiction.

			1926  - FASHION NEWS  - excerpt – 3’

			For a period of  twenty-years  technological development will allow Technicolor to become the most reliable (albeit expensive) coloring technique in cinema. In the beginning  two are the different manageable “hot” and “cold” colours, transferred and laid on a transparent film by some images serving as cliché; only later the color technique will resemble that used in typography. A complete likeliness will be finally achieved only in the mid-1930s.

			1930 -  THE KING OF JAZZ  trailer - 3

			By John Murray Anderson, with Paul Whiterman, his band ,singers and dancers of that time.

			A colorful journey through the show business of the time (George Geschwin, Bing Crosby, John Boles), with a great use of both the newborn color and, especially, of sound: cinema has finally bloomed

			1935 – BECKY SHARP trailer – 4’ 

			By Rouben Mamoulian, based on Vanity Fair with Miriam Hopkins. The first full-length film shot in tripack Technicolor, the most advanced technique (but still unable to be used for outdoor shooting), a brilliant success that originated from the Venice Film Festival.

    

	
		
			ANYMATION - REALTA’ AUMENTATA

			Un programma speciale a cura di Davide Giurlando

			[image: 19_anymation.jpg] 

			Fu un’esibizione dal vivo, al celebre Cotton Club di Harlem, a segnare l’ingresso di Cab Calloway nel mondo dell’animazione. Lou Fleischer, co-direttore dei Fleischer Studios insieme ai fratelli Max e Dave, si era recato al locale una sera del 1931 per osservare l’esibizione dello “Hi De Ho Man” (soprannome mutuato dal celebre ritornello di “Minnie the Moocher”, che Calloway aveva appena registrato) e decidere quali delle sue canzoni sarebbero state incluse nei futuri cortometraggi animati di Betty Boop, all’epoca la più popolare eroina creata dei Fleischer. Calloway avrebbe finito col dare non solo voce, ma anche movenze, ai personaggi di ben tre corti: in - appunto - Minnie the Moocher (1932), Snow-White (1933) e The Old Man of the Mountain (1933), le mosse da ballerino del cantante furono “ricalcate” attraverso la tecnica del rotoscope (inventata da Max Fleischer nel 1915), e su di esse ridisegnati i personaggi a cui prestava la voce. Calloway entrava così nell’animazione anche fisicamente; simile sorte avrebbe subito Louis Armstrong, il cui faccione volante sarebbe apparso (questa volta in versione “live”, senza la mediazione del rotoscope) in I’ll Be Glad When You’re Dead You Rascal You (1932), intento a inseguire i co-protagonisti Bimbo e Koko, e a cantare la (politicamente scorretta) canzone del titolo. 

			Le mescolanze fra riprese dal vivo e sequenze animate non erano certo una novità dei corti di Betty Boop: I Fleischer le avevano già utilizzate nella serie di corti Out of the Inkwell, realizzati per almeno un decennio a partire dal 1918. In una direzione simile si muovevano anche le Alice Comedies degli anni ’20, ideate da Walt Disney; ma in fondo anche i film di Méliès e de Chomón, o anche Blackton e Cohl, possono essere considerati come dei lavori “tradizionali” nei quali, inaspettata, irrompe l’animazione, trasformando il gioco di prestigio in magia vera e propria. Tuttavia, le incarnazioni animate di Cab Calloway mantengono anche oggi una qualità inquietante che in altri film a tecnica mista sembra quasi assente: Gene Kelly che danza con Jerry Mouse (lo stesso del Tom & Jerry Show) in Due marinai e una ragazza (Anchors Aweigh, 1945) diverte e fa sorridere; lo spettro mutante che intona, con la voce di Calloway, il “St. James Infirmary Blues” in Snow-White inquieta e disturba. Una caratteristica, questa, che lo accomuna anche ad altri film dei Fleischer, al punto che Joe Dante, nell’episodio da lui diretto di Ai confini della realtà (Twilight Zone: The Movie, 1983), avrebbe confezionato un sinistro omaggio proprio alle avventure di Bimbo e Betty Boop.

			È possibile che l’”alterità” dei corti dei Fleischer derivi (oltre che dalle tematiche adulte spesso suggerite nei loro film) proprio dall’uso del rotoscope; non a caso il diseguale ma visivamente ricco Signore degli Anelli (The Lord of the Rings, 1978) di Ralph Bakshi, realizzato con la medesima tecnica, visivamente risulta in più momenti altrettanto bizzarro, se non addirittura spiacevole. Il rotoscope mescola realtà animata e fisica, creando un ibrido affascinante e indecifrabile. Se nelle sequenze animate di Mary Poppins (1964) i personaggi in carne ed ossa e quelli disegnati interagiscono ma restano distinti gli uni dagli altri, nella Snow-White dei Fleischer i protagonisti gommosi e flessibili, caratterizzati dal classico stile della rubber hose animation, assumono a un certo punto fisicità e massa, peso e articolazioni; diventano reali e concreti, ma senza abbandonare completamente le loro sembianze caricaturali, da cartoon.

			Non è forse un caso, quindi, che il già citato ciclo Out of the Inkwell sia caratterizzato, oltre che dall’uso del rotoscope e dalle riprese a tecnica mista, anche da tematiche dichiaratamente metacinematografiche. Gli universi animati di lungometraggi Disney come Pomi d’ottone e manici di scopa (Bedknobs and Broomsticks, 1971) risultano, a loro modo, verosimili e coerenti, e si presentano come mondi paralleli popolati da esseri fantastici; in Out of the Inkwell, invece, il clown Koko esce dal calamaio del disegnatore, si scompone e ricompone in figure create con l’inchiostro. È insomma un personaggio disegnato, consapevole del proprio essere tale.

			Quello dei film incentrati sulle intersezioni irrisolte tra realtà e animazione è, d’altronde, un filone estremamente ricco, in cui possono essere fatti rientrare anche cortometraggi di registi generalmente non interessati a temi metacinematografici. I film di Chuck Jones sono ambientati in un mondo assurdo, dominato da regole comiche ma non prive di coerenza: il coyote cadrà sempre nel burrone, il coniglio avrà sempre la meglio sui suoi avversari. Tuttavia, molti studiosi individuano il capolavoro di Jones in Pennelli, rabbia e fantasia (Duck Amuck, 1953), film nel quale Daffy Duck è tormentato da un disegnatore invisibile che modifica a colpi d’inchiostro i luoghi dell’azione, il vestito del personaggio e il suo aspetto fisico. Daffy - che mantiene una personalità distinta e riconoscibile per tutta la durata del film - rompe la “quarta parete”, si rivolge al disegnatore, e protesta. 

			L’universo in perpetua metamorfosi del cortometraggio di Jones è talmente libero, così poco legato a leggi fisiche coerenti (anche se fittizie) da risultare uno degli apici creativi nell’ambito dei corti di produzione Warner. Forse l’arte dell’animazione, nella sua forma più pura, è proprio questo: non solamente confezionare le leggi di un mondo filmico, ma anche saperle spezzare, trasformando il cartoon in un flusso di coscienza e di energia creativa. Va ricordato che diversi detrattori di Si alza il vento (Kaze tachinu, 2013) di Miyazaki Hayao hanno accusato il regista giapponese di aver realizzato un film che avrebbe potuto essere interpretato anche da attori in carne e ossa, senza sfruttare minimamente le opportunità offerte dal disegno; all’opposto, quindi, delle astrazioni visive di un’autrice come Erica Russell, che in Triangle (1994) riprende una danza eseguita da ballerini esteticamente realistici rendendola progressivamente sempre più astratta, trasformando i corpi fisici in forme pure.

			Tra l’astrazione totale e il disegno realistico c’è comunque sempre il compromesso, e la tentazione del gioco. Opens Wednesday (1980) di Barrie Nelson è incentrato su un regista che gestisce la realizzazione di un cortometraggio animato come se fosse uno spettacolo teatrale: sul palcoscenico si svolge il film, surreale e privo di una narrazione vera e propria, e in platea il creatore, che “lima” la pièce, preoccupandosi dei tempi, dell’espressività degli “attori” e delle imposizioni del produttore e della censura. Una situazione analoga si presenta in Nosehair (1994) di Bill Plympton, nel quale l’autore cita (forse non involontariamente), il Signor Linea di Osvaldo Cavandoli, creando un universo in perpetua trasformazione a partire da un semplice tratto rettilineo (il “pelo di naso” del titolo), ma mantenendo il suo protagonista dotato di una sua forma fisica, plausibile anche se deformabile.

			È intuibile che una delle forme d’animazione che maggiormente si prestano a “contaminazioni” conturbanti, all’esplorazione dei confini tra universo fisico e immaginario, e all’ibridazione di tali mondi, è la stop motion. Cioè l’animazione fondata su oggetti di per sé fisicamente esistenti, ai quali viene imposto un movimento che non risulta mai completamente naturale, ma piuttosto “alieno”. È indubbio che uno dei motivi principali del fascino dei lavori di Jan Švankmajer risieda nell’abilità con cui il regista mescola la pixilation, ovvero la stop motion creata utilizzando attori in carne ed ossa, a stop motion e claymation; nel celebre Cibo (Jídlo, 1993) gli interpreti, utilizzati come vere e proprie marionette viventi, si trasformano istantaneamente in statue di creta, spalancano bocche giganti, mostruose, e poi ritornano alla “normalità”. Tuttavia, la rottura degli equilibri del reale può anche non essere realizzata esclusivamente attraverso la deformazione estetica: Next (1989) di Barry Purves, un film che giustamente si presenta fin dal sottotitolo come “spettacolo d’infinita varietà”, deve tutta la sua ricchezza espressiva al fascino trasformistico del protagonista, che si fa re, donna, doppio, triplo, sempre e solo con l’utilizzo di semplici attrezzi di scena. Le moderne tecnologie hanno permesso sperimentazioni ancora più ardite: Madame Tutli-Putli (2007) di Chris Lavis e Maciek Szczerbowski è “interpretato” da pupazzi ai quali sono stati assegnati, con l’ausilio del computer, occhi e sopracciglia di attori in carne ed ossa. È il contrasto tra corpi, visi e bocche di stoffa, e quegli occhi così mobili e vivi, a produrre nello spettatore empatia, ma anche inquietudine, nei confronti dei personaggi del film.

			Le realizzazioni in grafica tridimensionale, caratteristiche dei cortometraggi animati di ultima generazione, a prima vista possono invece apparire meno adatte a sperimentazioni come quelle sopra descritte. Il limite delle animazioni in digitale sta proprio nel dover essere realizzate attraverso la creazione di solidi virtuali, e quindi nella necessità di sottoporre i propri universi a leggi fisiche, virtuali ma ferree; proprio per questa ragione, alcuni studiosi tendono a non includere i film realizzati in grafica 3D nell’ambito dell’animazione in senso stretto. Tuttavia: le tecniche di performance capture, con cui si fondono espressioni di attori reali con personaggi digitali, oggi così utilizzate in opere come le trilogie tolkieniane di Peter Jackson, non rappresentano la testimonianza del superamento del limite tra reale e fittizio, tra forme fisiche e virtuali? Va notato che pellicole come Polar Express (2004) e Beowulf (2007), all’epoca della loro uscita, furono giustamente considerate “spiacevoli” sotto il profilo estetico, e quindi rifiutate: e in effetti l’utilizzo ancora primitivo della motion capture contribuisce alla creazione di personaggi che si muovono come esseri viventi, ma dallo sguardo “morto”, freddo. 

			In realtà, quello della grafica computerizzata è semplicemente un terreno ancora inesplorato, del quale solo adesso si comincia a intuire le potenzialità espressive. Chris Landreth, inventore dello “Psicorealismo”, stile che consente la visualizzazione di traumi ed emozioni attraverso deformità anatomiche, è probabilmente l’autore che è riuscito a esplorare i limiti della fisicità in CGI con maggior successo. Tuttavia, altri artisti stanno tentando sperimentazioni in direzioni opposte ma spesso altrettanto interessanti, come Alex Roman, che con The Third & the Seven (2009) fonde architettura e film d’arte, creando ambienti virtuali straordinariamente realistici. Inoltre, quasi tutti i film fantastici realizzati negli ultimi anni, anche non opere d’animazione mirano generalmente a un obiettivo, talvolta non espresso ma sempre presente: creare un mondo dove realtà fisica e digitalizzata si vadano a fondere l’una nell’altra, in direzione di quella che potremmo definire una realtà 2.0. 

			ANYMATION - AUGMENTED REALITY

			A special program by Davide Giurlando

			It was a live performance at the famed Cotton Club, in Harlem, that marked Cab Calloway’s entrance to the world of animation. Lou Fleischer, co-director of Fleischer Studios together with his brothers Max and Dave, went to the club one night in 1931, in order to attend one of the performances of the “Hi De Ho Man” (the nickname was inspired by the memorable refrain from “Minnie the Moocher”, which Calloway had recently registered), and to select the songs which would be included in the forthcoming animated short films focused on Betty Boop, who at that time was the most popular heroine created by the Fleischers. Calloway would lend not only his voice, but his moves too, to the characters of three different short movies: in  Minnie the Moocher (1932), Snow-White (1933) and The Old Man of the Mountain (1933), his dancing moves were “traced” by the technique of rotoscoping (created by Max Fleischer in 1915), and the characters he gave his voice to would be drawn according to them. Thus, Calloway entered animation even from a physical point of view: a similar fate would befall upon Louis Armstrong, whose flying head would appear (this time in a “live” version, without rotoscoping), in I’ll Be Glad When You’re Dead You Rascal You (1932), where he would chase the co-protagonists Bimbo and Koko, while singing the politically incorrect song of the title.

			The merging between live and animated sequences was not an innovation of the Betty Boop short movies: the Fleischers had already used them in the Out of the Inkwell series, which had been made since 1918 for almost a decade. The Alice Comedies of the 1920s, created by Walt Disney, went in a similar direction: but even movies made by Méliès and de Chomón, or by Blackton and Cohl, can be considered as “traditional works” where unexpectedly animation breaks in, thus transforming prestidigitation in real magic. However, even today Cab Calloway’s animated incarnations are characterized by a disturbing quality, which does not seem to be present in other movies, combining live-action and animation: when Gene Kelly dances with Jerry Mouse (from the Tom & Jerry Show) in Anchors Aweigh (1945), his act is funny and entertaining; the mutating spook who, in Calloway’s voice, sings “St. James Infirmary Blues” in Snow-White is weird and unsettling. This feature is present in other Fleischer movies, too, to the point that Joe Dante, in his episode from Twilight Zone: the Movie (1983), would create a sinister homage to Bimbo’s and Betty Boop’s adventures.

			It is possible that the “otherness” quality from the Fleischers’ short films is originated not only because of the “adult” themes which characterize these movies, but even from the use of rotoscoping. It is not a case that Ralph Bakshi’s uneven but visually rich Lord of the Rings (1978), which was made by using the very same technique, seems to be equally weird, if not unpleasant. Rotoscoping mixes live-action and animated realities, and makes a charming and indecipherable hybrid out of them. In the animated sequences from Mary Poppins (1964), live characters interact with the animated ones; at the same time, in Fleischers’ Snow-White, the flexible and elastic heroes, drawn in the classic rubber hose animation style, at a certain point assume a physicality and a mass, weight and articulations. They become real and concrete, but without completely departing from their exaggerated, cartoonish features.

			Therefore, maybe it is not a case that the aforementioned Out of the Inkwell series is characterized not uniquely by the use of rotoscoping and a mixture of live-action and animated sequences, but by metacinematic themes as well. The animated universes in Disney’s movies, such as Bedknobs and Broomsticks (1971), seems, in their own way, convincing and coherent and appear as parallel worlds populated by fantastic beings. On the other hand, in Out of the Inkwell Koko the clown is born from the pen of the artist, and he is broken and recomposed in shapes made out of ink. He is definitely a fictional character, and he knows he is.

			The group of movies focused on unresolved intersections between reality and animation is an extremely rich one, and it includes even films made by directors who are generally uninterested in metacinematic themes. Chuck Jones’ movies take place in an absurd world, which is dominated by comical, but somehow coherent rules: Wile E. Coyote will always fall down the cliff, Bugs Bunny will always prevail against his enemies. However, several experts in the animation field consider Duck Amuck (1953) as Jones’ masterpiece. In the movie, Daffy Duck is tormented by an invisible torturer who modifies, by using a brush, the places where the action takes place, the character’s clothes and his physical aspect. Daffy - who maintains a distinct, discernible personality throughout the movie - breaks the fourth wall, addresses the artist, and complains.

			The perpetually mutating universe in Jones’ movie is so incredibly out of constraints, so untied to coherent, physical (albeit fictional) laws, that it becomes one of the creative peaks of Warner Bros-produced animated short movies. Maybe animation, in its purest form, is exactly this: not simply creating the rules of a filmic world, but even knowing when they should be broken, thus transforming the cartoon in a flux of conscience and creative energy. It should be remembered that several detractors of Miyazaki Hayao’s The Wind Rises (Kaze tachinu, 2013) accused the Japanese director of creating a movie which could have been interpreted by real actors, thus he did not exploit the graphical opportunity of drawing at all. Thus, his movie is the complete opposite of Erica Russel’s pure visual abstractions: in Triangle (1994) she depicts a dance performed by aesthetically realistic dancers, and makes it more and more abstract, transforming physical bodies in pure shapes.

			Between pure abstraction and realistic drawing there is always a compromise, and the temptation of “playing”. Barrie Nelson’s Opens Wednesday (1980) is focused on a director who is managing the creation of an animated short movie as if it was a theatrical show: on the stage a surreal film develops itself, without a proper narration, while in the parterre the director “polishes” the show, with special attention to the timings, the “players”’ expressiveness, the obligations toward the producer and the impositions of censorship. A similar situation is presented even in Bill Plympton’s Nosehair (1994), where the artist makes reference (maybe not unwillingly) to Osvaldo Cavandoli’s Mr Linea, and he creates a perpetually mutating universe from a  single outline (the eponymous “nosehair”), all the while maintaining the main character as physically present, concrete (even if deformable).

			Intuitively, one of the types of animation which can be considered particularly suited for disquieting “contaminations”, the exploration of the limits between physical and imaginary universes, and the hybridization of these worlds, is stop motion. That is, animation based on physically existing objects, upon which the artist bestows a movement which never appears as completely natural, but rather “otherworldly”. Undoubtedly, one of the main reasons behind the charm of Jan Švankmajer’s works is the skills of the director in mixing pixilation (that is stop motion with live actors) with classic stop motion and claymation: in one of Švankmajer’s most notorious movies, Food (Jídlo, 1993), actors, utilized as living “puppets”, instantly transform into statues of clay, and they open gigantic, monster-like mouths wide; one moment later, they are “normal” again. However, the breaking of the balances of reality can be made even without physical deformation. Barry Purves’ Next, which in its subtitles presents itself as a “show of infinite variety”, is incredibly rich from an aesthetical point of view because of the tranformist-like charm of the main character, who changes into a king, a woman, and makes himself double and triple, always by using stage costumes and tools. Modern technologies have allowed even more daring experimentations: Chris Lavis’ and Maciek Szczerbowski’s Madame Tutli-Putli (2007) is “played” by puppets endowed - thanks to CGI - with eyes and eyebrows of real-life actors. The contrast between the bodies, faces and mouths made of cloths, and the movable and living eyes, creates within the spectator empathy and disquietude towards the characters of the movie.

			Creations in CGI, which are typical of the most recently made short movies, can seem less suitable for the aforementioned experimentations. The greatest limit in digital animation is the fact that directors must deal with virtual solids, and thus their universes need to submit to physical laws, which are virtual but nonetheless unbreakable. Because of this, some scholars in animation studies tend not to include movies in CGI within animated cinema in the strict sense of the word. However, isn’t performance capture (the technique which merge real actors’ expressions with digital characters, typical in movies such as Peter Jackson’s Tolkien adaptation) an evidence of the overcoming of the border between real and fictional, between virtual and physical shapes? Movies like Polar Express (2004) and Beowulf (2007), when they came out, were rightfully considered aesthetically “despicable”, and therefore rejected; the primitive use of motion capture created characters which move and behave like living beings, but with a “dead”, cold look.

			The truth is, CGI is still an unexplored world, and only recently we are beginning to guess all of its expressive potential. Chris Landreth, who invented “Psychorealism”, a visual style which allows to visualize traumas and emotion through anatomical deformities, is probably the creator who was the most successful in exploring the limits of CGI physicality. However, even more directors are attempting at experiments in the opposite but not less interesting aesthetical directions: for example, Alex Roman, in The Third & the Seven (2009), merges architecture and art cinema, while creating virtual environments which are extraordinarily realistic. Generally speaking, almost every fantasy movie made in the latest years, even when it is not an animated one, aims at a sometimes untold, but always present, target: creating a world were physical and digital reality merges to shape what we may call reality 2.0. 

		

	
		
			IL MONDO DI FUSAKO YUSAKI
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			Fusako Yusaki, artista di fama internazionale nata in Giappone e residente in Italia da oltre cinquant’anni, è la protagonista assoluta dell’arte della plastilina italiana e pioniera del cinema d’animazione realizzato con questo straordinario mezzo nel nostro paese. La plastilina è l’elemento centrale dei suoi lavori e rappresenta la vita: cresce, è dinamica, si trasforma. La Yusaki ama plasmarla, immaginare cosa possa nascere o divenire da una semplice forma casuale. Tutti i suoi personaggi vedono il mondo con occhi da bambini ed esprimono movimenti e stati d’animo grazie al sapiente uso della luce e del colore, così come ogni forma è elemento fondamentale della narrazione eseguita in stop-motion. I protagonisti delle sue serie, di solito molto birbanti, si muovono in una dimensione ricca di colori, bellezza e positività.

			Laureata in design creativo nel 1960, dal 1964 si stabilisce a Milano per frequentare l’Accademia di Belle Arti di Brera. Non lascerà più la città, dove fonderà anche il suo studio. Si specializza nella lavorazione e animazione della plastilina (clay animation), grazie alla quale vince nel 1971 il Bagatto d’Oro (viene premiato il suo lavoro nello spot pubblicitario del liquore Fernet Branca) e, nel 1972, il Leone di Bronzo a Cannes. Fusako Yusaki ha creato negli ultimi anni diverse animazioni per serie televisive, sigle e cortometraggi per emittenti europee e giapponesi. Un esempio memorabile e molto amato è la sigla del programma per bambini L’Albero Azzurro, in onda sui canali Rai dal 1990. Tra le sue più recenti creazioni rivolte a un pubblico infantile c’è Peo, protagonista della serie animata Peo Gallery trasmessa dalla RSI (Radiotelevisione Svizzera di lingua Italiana), un giocoso cane blu che accompagna il suo giovane pubblico alla scoperta della storia dell’arte mondiale. Inoltre Polis, trasmesso dalla RAI, su uno scoiattolo curioso che visita alcune città europee. Il suo contributo all’arte e al desing continua a essere riconosciuto internazionalmente: nel 2004, per esempio, riceve l’Award alla carriera al Festival Internazionale di Cinema d’Arte di Bergamo. Inoltre è stata membro di giuria in moltissimi tra i più importanti festival di cinema d’animazione: Annecy in Francia (1989), Hiroshima in Giappone (2002), Zagabria in Croazia (2000), Espinho in Portogallo e Wissembourg in Francia (2003). Oggi le sue straordinarie opere sono in esposizione allo Hara Museum, prestigioso museo di arte contemporanea di Tokyo.

			Durante la quinta edizione del Ca’ Foscari Short Film Festival verrà proiettata una rassegna dei suoi eccezionali lavori. Nonostante la vastità e la varietà della produzione di Fusako Yusaki, ci sarà spazio per i celebri spot pubblicitari realizzati per Fernet Branca e per Chiquita, ma anche per alcuni episodi di serie televisive come TokiDoki, Talpy, Peo, Naccio & Pom, Polis. Inoltre, verrà presentata in anteprima assoluta la nuova animazione realizzata per la serie di Rai Fiction, Oto and Music. Si potrà ancora assistere ad alcuni corti didattici, gli stessi realizzati per Antenna Verde e dedicati alla terra, ai colori, alle forme e a Ippocrate. Per quanto riguarda la sua produzione cinematografica, lo Short Film Festival ha selezionato i cortometraggi Ballata dell’omino stanco, Convergenza, Rosa dei venti e Un giorno sì, un giorno no, senza dimenticare il suo breve episodio nel film collettivo di Kihachiro Kawamoto Giorni d’inverno (Fuyu no hi). Infine, ci si potrà rallegrare con alcuni assaggi della sigla Rai per l’Albero Azzurro e i divertenti Voltapagina

        
			CONVERSAZIONE CON FUSAKO YUSAKI

			

			Quando e come è nata la sua passione per la clay-mation?

			Fin da quando ero piccola, come tanti bimbi mi piaceva toccare e giocare con la terra, ma un giorno guardando le formiche ho scoperto con meraviglia e interesse che le formiche trasformavano la terra.

			Perché ha scelto di approfondire i suoi studi in Italia? Cosa le piace del nostro Paese?

			Mentre facevo scultura in Giappone e ne ricercavo e approfondivo l’elemento astratto che per me è molto forte e profondo, ho visto a Tokyo una mostra contemporanea di artisti Italiani (Crippa, Pomodoro, Minguzzi e altri ) e ne sono rimasta affascinata. Nel loro astrattismo ho scoperto la forza del movimento nascosto nei loro lavori. Tramite un concorso internazionale, ricevendo una borsa di studio, ho potuto scegliere di seguire Minguzzi presso l’Accademia di Brera a Milano. Dell’Italia mi piacciono tante cose, la sua storia, la sua antichità, le sue piazze e soprattutto l’espressività e la passione degli Italiani.

			Chi sono gli artisti/designer/animatori che la ispirano? Tra questi, ci sono anche degli italiani?

			Emanuel Luzzati.

			Quali tecniche predilige nel suo lavoro?

			Esistono tanti modi di animare la plastilina, ma per me il più importante è rispettando la materia, trasformarla per arrivare al mio obiettivo.

			Cosa ne pensa delle nuove tecnologie per l’arte? In che modo lei riesce a combinare la manualità con l’uso del computer?

			Utilizzando le nuove tecnologie non si deve dimenticare lo spirito del contenuto. Con lo spirito e l’amore si fa di tutto, ogni strumento è solo un mezzo.

			Cos’è fondamentale per la creazione di animazioni con la plastilina?

			Ad ogni movimento fare attenzione alla luce e alle ombre e naturalmente lasciare spazio alla fantasia.

			Cosa ne pensa di questo festival? Che messaggio/ augurio vuole dare ai giovani concorrenti?

			Trovo molto interessante la varietà che propone e la curiosità che suscita. Il mio augurio è di andare avanti, senza fermarsi. L’mportante è continuare.

			Che consiglio vuole dare ai giovani artisti che come lei vorrebbero lavorare nel mondo dell’animazione?

			Credere in se stessi e avere passione.

			    
			FILMOGRAFIA SELEZIONATA

			

			Cortometraggi:

			Ballata dell’omino stanco / The ballad of the tired little man (1972)

			Convergenza / Convergence (1984)

			Un giorno sì, un giorno no / Every other day (1998)

			La rosa dei venti / The rose of the winds (2006)

			Giorni d’inverno / Winter Days (Fuyu no hi, 2003), di Kawamoto Kihachiro, 1’ sui 40’ realizzati da 35 differenti animatori

			Cortometraggi didattici:

			Antenna verde / Green Antenna (1992)

			Ippocrate / Hippocrates (1998)

			Gioco di forme / Forms effects (1998)

			Gioco di colori / Colours effects (2000)

			Ecolabel, emas, rifiuti / Ecolabel, emas, garbage (2000)

			Serie televisive:

			Toki Doki (1989-1990)

			Talpy (1992-1994)

			Peo (1997-2008)

			Naccio e Pom / Naccio and Pom (2001-2003)

			Polis (2008-2010)

			Oto and Music (2013 —)

			Pubblicità e sigle televisive:

			Fernet Branca - 1968/78

			Volta pagina (bumper, 1994)

			Peo (1995)

			Glu-Glu (1999)

			L’albero azzurro / The Blue Three (2001)

			Colazione con Peo / Breakfast with Peo (2001)

			THE WORLD OF FUSAKO YUSAKI

			Fusako Yusaki is an internationally renowned artist who was born in Japan. She has been living in Italy for over 50 years and undoubtedly is the absolute protagonist of clay animation in Italy and pioneer of clay animation in cinema. Clay is the main element in her works. It represents life: it grows, it is dynamic, it changes. Fusako loves to give shape to clay, to think about what can come out even from a rough piece of it. Her characters see the world through the eyes of a child and express moves and feelings by a wise use of lights and colours. They are rascals whose world is full of colour, beauty and optimism. Each shape is an important element of the narration, which is performed by using the stop motion technique. 

			Graduated in creative design in 1960, she settled in Milan to attend the Academy of Fine Arts in Brera. She will never leave the city and will open up her studio there. She specializes in clay animation, thanks to which she wins the Bagatto d’Oro Prize for her Fernet Branca commercial in 1971 and the Bronze Lion at Cannes in 1972. In recent years, Fusako Yusaki has created television series, themes and short films for both Europeans and Japanese broadcasting stations. An unforgettable example is the opening theme for L’Albero Azzurro, a children television programme which was broadcasted for the first time by Rai in 1990 . Her latest work for children is Peo, a playful blue dog who introduces his young audience to the history of art. This funny character is the protagonist of the Peo Gallery series, broadcasted by RSI (Swiss television in Italian language). Another successful production is Polis, broadcasted by RAI, which tells about a funny and curious squirrel that visits some European cities. Her presence in the world of art and design continues to receive is still highly considered: in 2004 she was awarded for her career at the International Art Cinema Festival in Bergamo. She was a jury in some of the most important animation film festivals, such as the ones in Annecy (France,1989), Hiroshima (Japan, 2002), Zagabria (Croatia, 2000), Espinho (Portugal) and Wissembourg (France, 2003). Today her amazing works are exposed at the Hara Museum in Tokyo. 

			At the 5th edition of the Ca’ Foscari Short Film Festival a review of Fusako Yusaki’s outstanding works will be shown. Although the variety of her production is indeed vast, her famous commercials for Fernet Branca and Chiquita will be presented, as well as some episodes from the television series TokiDoki, Talpy, Peo, Naccio & Pom, Polis. Besides, her new creation for Rai will be shown in preview,  an episode of the serie Oto and Music. The public will be offered the opportunity to watch her educational short films, those made for Antenna Verde and dedicated to earth, colours, shapes and to Hippocrates. As for her film production, the Short Film Festival will show: La ballata dell’omino stanco, Convergenza, Rosa dei venti e Un giorno sì, uno no, without forgetting her short episode in the collective film Fuyu no hi by Kawamoto Kihachiro. Finally, the audience will be able to enjoy some snippets taken from the Albero Azzurro theme and from Voltapagine.

        
			CONVERSATION WITH FUSAKO YUSAKI

			

			When and how did your interest in clay animation begin?

			When I was young, I liked to touch and play with the earth, as many other children do. One day, I was watching a group of ants and realised that they were actually transforming the soil.

			Why did you chose to deepen your studies in Italy? What do you like about our Country?

			While I was studying sculpture in Japan, searching for its abstract element, which is really strong and deep for me, I saw a contemporary exhibition of Italian artists (Crippa, Pomodoro, Minguzzi and others) and I was impressed. In their abstractism I discovered the strength of a motion hidden in their works. Through an international competition, I won a scholarship and I chose to follow Minguzzi at the Academy of Fine Arts of Brera, Milan. Many are the things I like about Italy: its history, its antiquity, its squares and above all the expressiveness and passion of the Italians.

			Among the artists/designers/animators, who mostly inspires you? Are there some Italians, too?

			Emanuele Luzzati.

			Which techniques do you prefer to use in your work?

			There are several ways to animate clay, but the most important thing for me is to respect the material and to transform it to achieve my goals.

			What do you think about new technologies in the art process? How can you combine manual skill and the use of computers?

			When using new technologies, you should not forget about the spirit of the content lying beneath an art work. With spirit and love you can do anything, tools are just means.

			What is essential for the creation of clay animation?

			Paying extreme attention to each movement, to light and shadow. And of course making space for creativity.

			What do you think about this Festival? What message would you like to send to our young competitors?

			I find the variety proposed and the curiosity created very interesting. My wish is to go on, without ever giving up.

			What can you tell our young artists who, like you, want to work in the world of animation?

			To believe in themselves and to have passion.

        
			SELECTED FILMOGRAPHY

			

			Short movies:

			Ballata dell’omino stanco / The ballad of the tired little man (1972)

			Convergenza / Convergence (1984)

			Un giorno sì, un giorno no / Every other day (1998)

			La rosa dei venti / The rose of the winds (2006)

			Giorni d’inverno / Winter Days (Fuyu no hi, 2003), by Kawamoto Kihachiro, 1’ on the total 40’ made by 35 different animators

			Educational short movies:

			Antenna verde / Green Antenna (1992)

			Ippocrate / Hippocrates (1998)

			Gioco di forme / Forms effects (1998)

			Gioco di colori / Colours effects (2000)

			Ecolabel, emas, rifiuti / Ecolabel, emas, garbage (2000)

			Television series:

			Toki Doki (1989-1990)

			Talpy (1992-1994)

			Peo (1997-2008)

			Naccio e Pom / Naccio and Pom (2001-2003)

			Polis (2008-2010)

			Oto and Music (2013 —)

			Commercials and opening sequences for TV series:

			Fernet Branca - 1968/78

			Volta pagina (bumper, 1994)

			Peo (1995)

			Glu-Glu (1999)

			L’albero azzurro / The Blue Three (2001)

			Colazione con Peo / Breakfast with Peo (2001)

		

	
		
			PASOLINI40

			Racconti scellerati
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			Nella contrapposizione storica e di passaggio da un decennio all’altro, dagli anni sessanta ai settanta del secolo scorso, pur nella sua tragica interruzione di mezzo, ma quanto carica di posterità, Pier Paolo Pasolini sembra aver rivolto i suoi maggiori sforzi alle forme brevi. In tal indirizzo la sua produzione più evidente si è orientata non già alla narrativa, ma all’apertura di un cantiere direttamente costruito sulla realtà quotidiana del suo tempo e affidata ai corsivi pubblicati sulle pagine del Corriere della Sera, ora raccolti per la maggior parte in Scritti corsari e nelle postume Lettere Luterane. Eppure, se l’attività pubblicistica è da molta critica considerata come la parte migliore della sua disperata e vitale opera, bulimica per quantità e così oggi necessaria per qualità di lettura, non si deve dimenticare che la notorietà a Pasolini fu data soprattutto dal cinema e dai suoi film che proprio all’inizio del decennio a lui fatale gli fece conoscere anche un successo spropositato di pubblico. Un periodo in cui a farla da padrone nel suo pensiero per immagini erano le grandi narrazioni “a pezzi” del passato, soprattutto letterario, cominciate con la “trilogia della vita” e poi con il primo, purtroppo unico e definitivamente postumo, pannello “della morte”: dal Decameron a Salò. 

			Ed è un’indagine quotidiana quella che compie il regista nel corpo stesso della letteratura, spiazzata geograficamente in un atlante di opere capitali per l’Occidente come per l’Oriente (Il Decamerone di Boccaccio, I racconti di Canterbury di Chaucer, Le mille e una notte e per finire “il ritorno al presente” oscuro e terribile de Le 120 giornate di Sodoma di De Sade), chiuso in un tentativo di dare voce a una pluralità di soggetti che in quel torno di anni chiedevano sempre più forte presenza nella società, non rappresentata soltanto dalla gioventù, peraltro aspramente criticata in una celebre invettiva poetica dal titolo “Il PCI ai giovani”. 

			D’altronde egli stesso era “una forza del passato” come recita Orson Welles. Infatti, leggendo il medaglione dedicatogli nei “ritratti italiani” da Alberto Arbasino, colpisce una frase a proposito degli anni cinquanta, dunque percorrendo a ritroso gli inizi della sua attività pubblica, quelli del confronto serrato, divisivo, con la società intellettuale del tempo: “un ridicolo decennio”, è questo un libro di “racconti da farsi”  che ho in mente (e che non farò)”. Al contrario quel libro lo realizzò, però per immagini e per tutti gli anni sessanta come prova generale dei grandi film del decennio successivo. Infatti cosa sono i film a episodi chiusi nel fiammeggiante, riformatore e contestatario quinquennio 1963-69, di cui diamo una parziale ricognizione con La ricotta (forse, il suo capolavoro) e l’espunto episodio da Uccellacci e uccellini di Totò al circo, se non, come si evince dalla presenza in selezione dei commenti raccolti sul set di Salò da Gideon Bachmann, il corrispettivo creativo e critico, enragé, di uno scrittore dai molteplici talenti messi a dura prova dal suo spiccato e isolato autodafé intellettuale? 

			Fabio Francione

			Un ringraziamento speciale a

			Compass Film, a Cinemazero e a Centro Studi – Archivio Pier Paolo Pasolini (Bologna)

			PASOLINI40

			Wicked stories

			In both the historical opposition and the transition between the 1960s and the 70s, filled with a precursory sense of some sort despite its tragic interruption, Pier Paolo Paolini focused his greatest efforts on short production. To that extent, his most noticeable production was not focused on a mere narrative, but oriented towards an opening on the everyday life of his time with writings published on the newspaper “Corriere della Sera”, the majority of which are now collected in two books, Scritti corsari and the posthumously published Lettere Luterane. Great in number and a necessary reading thanks to its quality, many critics consider his political production as the best part of Pasolini’s desperate and active work, but we can’t ignore the fact that it was cinema that brought him notoriety, and his movies that led him to a great acclaim in the decade that would see his death.  At that time his thoughts were focused on images of great fragmented narrations of the past (especially in literature) that began with the “trilogy of life” and the first but, sadly, only and posthumous “panel of death”: from Decameron to Salò. 

			It is a day-to-day investigation in the body of literature itself, deployed geographically over an atlas of both Western and Eastern masterpieces (Boccacio’s Decameron, Chaucer’s Canterbury Tales, Arabian Nights and the return to the dreadful present of De Sade’s 120 Days of Sodom) in order to give voice to those who were asking for their right place in the society – and we are not speaking only of the youth, especially since it had been vehemently criticized in the famous poem “Il PCI ai giovani” (PCI to young people). 

			Quoting Orson Welles, Pasolini himself was “a force of the past” and, going back to the beginning of his public commitment, in the “portrait” dedicated to him by Alberto Arbasino in his “Ritratti italiani” (Italian portraits), there’s a striking sentence about the 1950s, the years of his heated debate with the contemporary intelligentsia: “ ‘A ridiculous decade’: a book of “stories to be done” that I have in mind (and won’t do)”. And yet he did write that stories: he chose images and it served during the 1960s as a sort of dry run for all the great movies in the following decade. How are we to describe, then, the serial movies realized in the flamboyant and reformative five years from 1963 to 1969, which we partially present here with “La ricotta” – probably his masterpiece – and the cut from Uccellacci e Uccellini Totò al circo, if not, according to the comments collected on the set of Salò by Gideon Bachmann, as the creative and critic equivalent of the fury of a writer whose many talents have been sorely tried by his strong and isolated intellectual abjuration?

			Fabio Francione

			Special thanks to 

			Compass Film, Cinemazero and  Centro Studi – Archivio Pier Paolo Pasolini (Bologna)

   
			PIER PAOLO PASOLINI

    

			Regista, sceneggiatore, poeta, scrittore, drammaturgo e nell’ultima parte della sua vita corsivista e polemista per il Corriere della Sera: un solo nome, tanti talenti. Pier Paolo Pasolini nasce il 5 marzo del 1922 a Bologna. È considerato uno dei maggiori artisti e intellettuali italiani del XX secolo. Dotato di un’eccezionale versatilità culturale, fin da giovane dimostra il suo interesse per la cultura popolare e i dialetti. Collabora a “Il Setaccio”, periodico bolognese, e in questo periodo scrive poesie in friulano e in italiano, che saranno raccolte in un primo volume, Poesie a Casarsa (1942). Partecipa inoltre alla realizzazione di un’altra rivista, “Stroligut”, con altri amici letterati friulani, con i quali crea l’Academiuta di lenga frulana. 

			Nel 1945 si laurea in lettere a Bologna e si stabilisce definitivamente in Friuli. Dopo alcuni avvenimenti giudiziari Pasolini si trasferisce a Roma, dove tenta la strada del cinema. Sono gli anni in cui, nelle sue opere letterarie, trasferisce la mitizzazione delle campagne friulane nella cornice disordinata della borgate romane, viste come centro della storia.

			Pubblica il suo primo importante volume di poesie dialettali, La meglio gioventù, presto seguito da Le ceneri di Gramsci.  Nel 1961 realizza il suo primo film da regista e soggettista, Accattone, seguito da Mamma Roma, La ricotta, Uccellacci e Uccellini, fino alla Trilogia della vita e al postumo Salò o le 120 giornate di Sodoma.

			La mattina del 2 novembre 1975, sul litorale romano ad Ostia viene ritrovato il corpo di Pasolini, ucciso dal ragazzo Pino Pelosi, un giovane di borgata che Pasolini conosceva.  Il suo corpo è sepolto a Casarsa. La morte di Pasolini resta ancor oggi uno dei misteri italiani irrisolti. Postuma uscirà negli anni novanta la sua ultima ed incompiuta opera, il romanzo Petrolio.

			Director, screenwriter, poet, writer, playwright and in the last period editor and opinionist for Corriere della Sera: only one name, but lots of talents. Pier Paolo Pasolini was born on March 5th, 1922 in Bologna. He is considered one of the great Italian artists and intellectuals of the 20th century. Thanks to his exceptional cultural versatility, since he was young, he shows his interest for popular culture and dialects. He cooperates with “Il Setaccio”, a Bolognese newspaper, and in this period he writes poems in Friulian and in Italian, that will be collected in one volume, Poetries at Casarsa (1942). Furthermore he participates at the realization of another magazine, “Stroligut”, with other  friends, with which creates the “Accademiuta di lenga frulana”. In 1945 he graduated in Letters at the University of Bologna and he settled definitely in Friuli. After some judicial events, Pasolini moved to Rome, where he tried to enter the film industry. This the period in which he transfers the mythologizing of Friulian countries in the messy roman township, seen as the heart of story, in his literary works. He publishes his first important volume of dialectal poems: “La meglio gioventù”, soon followed by Le ceneri di Gramsci. In 1961 he realized his first movie, being director and scriptwriter, Accattone, followed by Mamma Roma, La ricotta, The Hawks and the Sparrows, the Trilogy of Life and Salo, or the 120 Days of Sodom.

			On morning of 2nd November 1975, on the roman coast at Ostia was found the body of Pasolini, murdered by the young Pino Pelosi, a young man Pasolini knew well.  Pasolini is buried in Casarsa. His death is still a mystery. His last and incomplete work is Petrolio, published after his death.

    
			Totò al Circo, Pier Paolo Pasolini, 1966, 8’

      

			Si tratta de “ L’aigle “, ultimo episodio di “ Uccellacci e uccellini “ denominato poi “ Totò al circo “. Le sequenze vedono il domatore francese monsieur Courneau (Totò) nel tentativo di domare e di  civilizzare un’aquila. L’obiettivo però fallisce, dato che inaspettatamente accade il contrario. È proprio il domatore a essere soggiogato dall’uccello, che riesce a trasformare l’uomo in un volatile: Courneau comincia a muovere le braccia come fossero ali, le espressioni del viso sono tipiche degli uccelli e la posizione del suo corpo ricorda proprio quell’aquila che poggia sul trespolo. Un divertente episodio che fa riflettere sul rispetto dell’uomo verso gli animali e la loro natura. L’episodio è muto, ma grazie al paziente lavoro di Laura Betti è stato possibile inserire i sottotitoli.

			It speaks about “L’Aigle”, the last episode of “Uccellacci e uccellini” called later “Totò al circo”. Sequences show the French tamer Monsieur Courneau (Totò) trying to tame and to civilize an eagle. But the attempt fails, because it happens the opposite. It’s the tamer to be subjugate from the bird, that manages to transform man in a winged: Courneu begin to move hands like wings, the expression of face are typical of birds and position of his body remembers an eagle standing on the perch. A funny episode that makes think about the respect of man towards animals. The scene is mute, but thanks to the patient work of Laura Betti it was possible to insert subtitles.

			La ricotta, 1963, 35’, da / from Ro.Go.Pa.G, Pier Paolo Pasolini

			È il terzo film realizzato da Pasolini, un altro film fuori dagli schemi, di cui il registra privilegia gli strati più umili ed emarginati della società, per trasmettere messaggi politico-sociali. La grande ricchezza culturale di Pasolini è data dalle citazioni figurative, dai richiami filmici che ha inserito nella sua opera (alcune sequenze ricordano il cinema muto), dall’utilizzo sapiente della musica. Il filo conduttore de La ricotta è la denuncia della decadenza morale dell’uomo contemporaneo.

			Pasolini si serve di uno dei simboli del  cristianesimo, la passione di Cristo (il film nel film), per rappresentare il vero Cristo:  Stracci. Il protagonista ha una duplice funzione: oltre a rappresentare il Cristo contemporaneo, rappresenta anche il sottoproletario. Stracci viene sacrificato, condannato a morte dalla ferocia di un mondo interessato solamente al consumo.  

			La pellicola fu sequestrata con l’imputazione di “vilipendio alla religione di Stato” (1963). In effetti, attraverso questo film, Pasolini aveva attaccato la borghesia, affermando che “‘l’uomo medio è un pericoloso delinquente, un mostro; esso è razzista, colonialista, schiavista, qualunquista’”. Successivamente al film saranno apportati alcuni tagli. In un breve scritto del 1961, infine, Pasolini così si espresse:   “Nulla muore mai in una vita. Tutto sopravvive. Noi, insieme, viviamo e sopravviviamo. Così anche ogni cultura è sempre intessuta di sopravvivenze”.

			This is the third film realized by Pasolini, another movie outside the box, of which the director privileges the  lower and outcast social stratum, to transmit socio-political messages. The great cultural abundance of Pasolini is due to the figurative quotes, to filmic references that has inserted in his work (some scenes remember the silent movie), to the masterly use of music. The subject of “La Ricotta” is the complaint of moral decay of contemporary man. 

			Pasolini uses one of the Cristian symbol, the passion of Christ (the film in the film), to represent the real Christ: Stracci. The protagonist has a double function: not only it represents the contemporary Christ but also the underclass. Stracci is sacrificed, sentenced to death from the ferocity of a world interested only in consume.

			The film was sequestered with the accusation of insulting the state religion (1963). As a matter of fact, Pasolini has attacked the bourgeoisie by making this film, affirming that “average man is a dangerous criminal, a monster; he is racist, colonialist, slaver, indifferent.” Successively the film will be cut in some parts. In a short passage in 1961, at last, Pasolini said: “nothing dies in a life. Everything survives. We, together, live and survive. So, in this way, every culture is always drenched of surviving. ” 

			Pier Paolo Pasolini: l’intervista sotto l’albero, Gideon Bachmann, 1975, 10’ 40’’

			Una delle ultime interviste a Pasolini prima della sua morte: parlando del suo ultimo film in fase di ultimazione (Salò o le 120 giornate di Sodoma), esprime con l’usuale lucidità all’amico di una vita Gideon Bachmann  la sua visione e sulle forme del potere, sulla società, sui giovani, la borghesia, il sesso...

			One of the last interviews with Pasolini before his death: talking about his latest film - near to be completed (Salò, or the 120 Days of Sodom), speaks with the usual lucidity to the friend of a lifetime Gideon Bachmann about his opinions about the power, society, youth, middle class, sex...

			Salò, l’ultimo film di Pier Paolo Pasolini, Riccardo Costantini,  2005, 9’ 30’’

			Una sequenza di fotografie inedite scattate durante le riprese delle scene di tortura sul set di Salò o le 120 giornate di Sodoma è accompagnata dalla voce di Pier Paolo Pasolini che dirige gli attori: un ritratto del regista e del suo modo di lavorare che testimonia il sua determinato e appassionato “fare cinema”.

			A sequence of unpublished photographs taken during the filming of the torture scenes on the set of Salo, or the 120 Days of Sodom is accompanied by the voice of Pier Paolo Pasolini who directs the actors: a portrait of the director and his way of working that testifies its determined and passionate “filmmaking”.

		

	
		
			OMAGGIO A GIULIO QUESTI
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			A novant’anni, dopo una vita vissuta intensamente, se n’è andato a metà dicembre dello scorso anno il regista e scrittore Giulio Questi. Anni di silenzio erano stati riscattati negli ultimi mesi. Infatti, estremi successi li aveva avuti proprio di recente con il tributo e i tanti applausi ricevuti al Torino Film Festival e con la pubblicazione in successione di “Uomini e comandanti”, raccolta di racconti di vita ribelle e partigiana  durante il secondo conflitto mondiale uscita per Einaudi e con  i frammenti autobiografici di “Se non ricordo male” che narrano con spudorata schiettezza ai critici e conservatori della Cineteca Nazionale, Domenico Monetti e Luca Pallanch, la sua attività di regista che nelle more della sua esistenza gli ha dato una fama da culto. Un pugno di documentari, centinaia di caroselli, qualche segmento di film ad episodi, comparsate in film epocali come “La dolce vita”, decine di progetti incompiuti, tre film innovativi e prontamente incasellati nei generi cinematografici italiani (Se sei vivo spara, La morte ha fatto l’uovo e Arcana), hanno consegnato Questi alla Storia del Cinema.  Mentre sono ancora da ricollocare sono i  film digitali degli “Anni zero”, raccolti in dvd dalla Ripley’s Film nel 2008 in “by Giulio Questi”. 

			Dunque a tal proposito e retrospettivamente giova recupera una recensione scritta a botta calda all’uscita del dvd, che riletta non mostra alcuna crepa. Anzi offre ancora motivi di riflessione e di sviluppo su un modo di produzione e realizzazione di film non pienamente colto, se non all’estero, né dalle compagnie indipendenti né tantomeno dai cartelli distributivi nazionali.

			Non solo la musica oggi si produce “in house”, ma è anche il cinema, grazie anche al prevedibilissimo sviluppo delle handycam digitali e supermaneggevoli,  che cerca di reinventarsi proprio in un periodo in cui l’accumulo incessante e vertiginoso di immagini rischia di strozzare qualunque tipo di creatività. Per intenderci, la creatività in questione è quella classica, anche se a ben vedere il cinema medio che si travasa nelle fiction televisive sembra nella sua insulsaggine non risentirne. Chi sembra non patire disagi è Giulio Questi, cineasta atipico, capace di esordire con Zavattini, di spegnere una carriera proprio lavorando in televisione, ma altrettanto capace di produrre tre capolavori che impazzano tra i fantasmi veneziani attuali e passati (Se sei vivo spara, La morte ha fatto l’uovo e Arcana). Ma, è ancor più sorprendente l’ultimo Questi che tutto da solo e letteralmente a casa sua reinventa il cinema; raccontando così storie in cui la passione dell’autore per la letteratura, il teatro, i generi  prediletti diventano un tutt’uno con il mezzo cinematografico. Insomma, Questi è riuscito ad estendere all’imprevedibilità del quotidiano la sua stessa esistenza d’artista. 

			Fabio Francione

			Il presente scritto è la rielaborazione di alcuni articoli pubblicati sul quotidiano “Il Cittadino” tra il 2008 e il 2014.

    
			GIULIO QUESTI

    

			Nato a Bergamo il 18 marzo 1924, Giulio Questi è stato scrittore, regista, sceneggiatore e attore italiano. Segnato per la vita dall’esperienza di partigiano tra la Val Seriana e la Val Brembana, Questi costruisce la sua carriera a partire da brevi racconti apprezzati e pubblicati, tra gli altri, anche da Vittorini nell’immediato dopoguerra. La sua prosa antiretorica lo avvicina presto all’ambiente cinematografico, dove inizia a fare pratica come sceneggiatore ed aiuto regista per i documentari di Valerio Zurlini e Francesco Rosi. Come dirà Questi stesso in una video intervista del 2010 a cura di Antonio Bruschini e Michele Faggi, sarà proprio il periodo documentaristico a fornirgli le competenze per utilizzare direttamente la macchina da presa e le abilità nel montaggio e nell’uso degli obiettivi e della moviola. Gli anni ’60 sono per Questi gli anni dell’esordio nella regia cinematografica, prima nell’ambito di film ad episodi (per citarne uno, Le italiane e l’amore del 1961), poi come direttore dello spaghetti western Se sei vivo spara!, il suo primo film girato da solo e scritto da Franco Arcalli, nel 1967. A partire da questa collaborazione nascerà tra i due un’intesa all’insegna del cinema sperimentale e della commedia nera, che porterà loro il soprannome di “Jules e Kim”, citando “Jules e Jim” di Truffaut. Tra i film più discussi nati da questa collaborazione, La morte ha fatto l’uovo del 1968 e Arcana del 1972, le cui scene forti e un po’ surreali non hanno agevolato la distribuzione e gli incassi. Di fronte all’evidente sopraggiungere delle regole del commercio televisivo, i film di Questi vengono più volte tagliati o censurati, ma la stima internazionale per il regista non viene dimenticata né il suo genio sperimentale si ferma con gli anni. Ormai verso gli ottanta (tra il 2002 e il 2007) egli si dedica alla realizzazione in digitale di sette cortometraggi e nel 2014, suo ultimo anno di vita, dopo cinquant’anni dalle lotte partigiane, torna a raccontare della Resistenza pubblicando per Einaudi la raccolta “Uomini e comandanti”, con la quale vince la XXVI edizione del Premio Chiara. Suoi “frammenti autobiografici” raccolti da Domenico Monetti e Luca Pallanch sono stati pubblicati da Cinema Focus con il  titolo “Se non ricordo male”, sempre nel 2014.

    
			Doctor Schizo and Mister Phrenic, 2002, 15’

    

			Creativo fino agli ultimi anni di vita, tra il 2002 e il 2007 Giulio Questi torna a realizzare film “da sé”: scegliendo come set  la propria abitazione e scritturando se stesso come tuttofare (regista, sceneggiatore, montatore e interprete), Questi dà vita a sette cortometraggi, raccolti nel DVD “By Giulio Questi”. Sette brevi lezioni di “cinema solitario”, dove la sperimentazione nasce naturalmente, senza che niente sia stato programmato: il regista e le sue immagini da soli, come lo scrittore e le sue parole. Nessun intento di “resistere” alla tendenza del cinema industriale italiano. Piuttosto la volontà di mettersi in scena, lasciandosi piano piano assorbire dal racconto in modo che anche le scene cruente o surreali appaiano naturali. In tale direzione si sviluppano Doctor Schizo e Mister Phrenic, Lettera da Salamanca, Tatatatango, Mysterium Noctis, Repressione in città, Vacanze con Alice, Visitors.  Tutti trovano radici nel loro autore, nella sua quotidianità, nella sua storia, nella sua passione per la letteratura (“nutrimento” per l’estro creativo). Non sono casuali i libri che compaiono in Doctor Schizo e Mister Phrenic (2002), primo corto della serie: liriche greche, poesie di Whitman per Mister Phrenic, un libro sulle tecniche del suicidio per Mister Schizo. In sottofondo un Mozart un po’ languido per il primo, un Orff impaziente per il secondo. Una pagina di humour nero sul vivere in casa da soli, o per meglio dire, con il proprio doppio in agguato – al centro il rischio di una fine violenta se non si impara a fare i conti con le proprie ombre.

			Tatatatango, 2003, 14’

			Del 2003 è il terzo dei sette corti, Tatatatango, il cui titolo già preannuncia una storia piena di colpi  di scena. Al ritmo martellante di un tango di Gardel, Questi trasforma la sua casa in un’anonima scena del delitto. Una donna, due uomini e il pretesto della gelosia per dare inizio a una sparatoria senza misericordia. Tutti e tre sono morti, ma all’arrivo del commissario di polizia e del suo assistente un solo cadavere è sul pavimento. O forse i cadaveri sono tre e il morto uno solo. Un mistero teologico, non ipotizzabile dalla Scientifica né materia di psicanalisi. Un mistero da preti! Quattordici minuti in cui l’occhio di Questi guarda e punzecchia lo spettatore da dietro le maschere dei personaggi, come a chiedere: “Siete proprio sicuri, uomini, di poter svelare le dinamiche della violenza?”.

			Visitors, 2007, 22’

			Ultimo dei sette, “Visitors” (2007) è il corto dei fantasmi. Dopo sessant’anni di distanza dalle Valli bergamasche dove era stato giovane partigiano, Questi riprende i personaggi dei suoi racconti del dopoguerra, dà loro una forma visibile e una voce. Sono spiriti inquieti strappati alla vita dall’odio: usciranno dal limbo solo quando anche l’ultimo dei superstiti avrà scelto la sua berretta e li avrà seguiti, solo quando avranno chiuso il capitolo della guerra e messo fine alla sua generazione. Superati i dubbi che lo avevano frenato dal trasporre in film le storie della Resistenza (sia le sue che quelle di Fenoglio), superata la sensazione di svilire la memoria con la “realtà finta” del cinema, la scoperta del digitale dà a Questi l’occasione di saldare un debito verso le persone ammazzate durante la lotta partigiana – persone vere, vissute e morte “sul terreno”. Come se la scrivania si estendesse a tutta la casa e la penna si trasformasse in obiettivo, Questi ottantenne riesce a trovare nel racconto visivo il piacere del racconto scritto, conservando fino in fondo un entusiasmo creativo e amatoriale fuori dal comune.

			Per gentile concessione di Ripley’s Film

			HOMAGE TO GIULIO QUESTI

			In December 2014, after having lived an intense and full life, the Italian director and writer Gulio Questi passed away at the age of ninety. Years of silence had finally been rewarded in the last months of his life, thanks to the success and  tribute to his career at the Turin Film Festival and to the publication in close succession of two books. “Men and commanders”, published by Einaudi, is a collection of short stories about his rebel life and partisan experience during World War II, while “If I remember well”, reports autobiographical fragments that Questi addresses with shameless baldness to the critics and curators of the National Film Library, Domenico Monetti and Luca Pallanch. A recollection of his activity as a film director which had given him fame and merit. A bunch of documentaries, hundreds of carousels, some  fragments of episodic films, walk-on roles in momentous films such as La Dolce Vita, dozens of unfinished projects, three innovative films readily classified in Italian film genres (If You Live Shoot! aka Django Kill! , Death Laid An Egg, Arcana) have consigned Questi’s name to the history of cinema. His digital short films of the “Zero Years”, collected in a DVD by Ripley’s Film in 2008 and titled “By Giulio Questi” still need to be replaced. A review written soon after the presentation of the DVD has proved extremely useful to better interpret the work. This review is intended to make the public reflect on his work, which presents distinctive technique and production features, but at the same time has never been completely understood in Italy neither by the independent nor by the national distributors. 

			Nowadays cinema, just  like music, is often produced “in house”, due to the obvious popularity of the easy-to-manage digital cameras. This is one of the ways cinema tries to reinvent itself in a period when the overproduction of images is likely to suffocate any kind of creativity. On the other hand, classical cinema continues to  influence television and fiction and does not seem to be affected by the digital revolution. More surprisingly, in his last years, Questi completely recreates cinema, alone and “at home”, and blends into it his passion for literature, theatre and the beloved genres.  In this way, Questi manages to feel the unpredictability of everyday life with his own existence as an artist.

			Fabio Francione

			This essay has been re-elaborated from some articles published in “Il Cittadino” between 2008 and 2014.

			
			GIULIO QUESTI

			

			Born in Bergamo on March 18th, 1924, Giulio Questi was an Italian writer, film director, screenwriter and actor. His life was strongly marked by his experience in the Resistance, fighting as a partisan  in the last period of WW2. He started his career by writing some short stories, appreciated and published, among the others, even by Vittorini. Soon his anti-rhetorical prose made him approach the world of cinema, where he started to collaborate as a screenwriter and assistant director in Valerio Zurlini and Francesco Rosi’s documentaries. As Questi himself reported during a video interview by Antonio Bruschini and Michele Faggi in 2010, the period spent working with the two great documentarists taught him how to professionally use the camera directly, as well as providing him with the skills o edit and use the moviola. The 60’s mark Questi’s debut in the world of film direction, at first in the field of ‘episodic’ films (like Italian women and love, 1961) , then as the director of a spaghetti western Django Kill!...If You Live, Shoot!, the first film he directed alone, written and edited by Franco Arcalli, in 1967. Starting from this collaboration a professional understanding was established, which was intended to develop experimental cinema and black comedy, and it was this friendship that earned them the nickname “Jules and Kim”, quoting Truffaut’s “Jules and Jim”. Among their most discussed films, Death laid an egg (1968) and Arcana (1972), whose fierce and surreal scenes neither facilitated distribution nor box-office receipts. Up against the new rules of television trade, Questi’s movies were often cut and censored, but the international esteem for him is not forgotten and his experimental imagination is still rappreciated. Almost at the age of 80  (between 2002 and 2007) Questi dedicated himself to shoot seven short films using a digital camera and in 2014, during the last year of his life, he resumed writing short stories. Fifty years after the Resistance, Questi gave new voice to his memories, publishing for Einaudi “Men and commanders”, winner of the XXVI edition of the Italian “Premio Chiara”. His “autobiographical fragments”, collected by Domenico Monetti and Luca Pallanch, were published by Cinema Focus with the title “If I remember well” in 2014.

			
			Doctor Schizo and Mister Phrenic, 2002, 15’

			

			Imaginative till the last years of his life, between 2002 and 2007 Giulio Questi realizes short films “by himself”: turning his house into a set, engaging himself as director, screenwriter, editor and actor, He gives life to seven shorts, collected in the DVD entitled “By Giulio Questi”. Seven short lectures on “solitary cinema” where experimentalism rises naturally with nothing planned ahead. The director is alone with his images, just like a writer is with his words. No intention to “resist” to the tendency of Italian industrial movies, but rather the intent to let himself be absorbed by the story, in order to make gory and surreal scenes appear natural. In this direction he develops Doctor Schizo and Mr Phrenic, Letter from Salamanca, Tatatatango, Mysterium Noctis, Repression in the city, Holiday with Alice, Visitors. All these find origin in the author, his daily routine, his history, his passion for literature (“nourishment” for creativity). The choice of certain books in Doctor Schizo and Mister Phrenic (2002), first short of the series, is no coincidence: Greek lyric poetry, Whitman’s poems for Mister Phrenic, a book about suicide methods for Mister Schizo. In the background, a languid Mozart for the first, an impatient Orff for the second. An episode of black humour about living alone, or better still, with one’s double lurking about. At the core of it, the risk of a violent end if one does not learn to come to terms with his past.

			Tatatatango, 2003, 14’

			The third of the seven short films is Tatatatango (2003), its title foreshadows a story full of shootings. To the rhythm of a thumping tango by Gardel, Questi turns his house into an anonymous crime scene. One woman, two men and the typical excuse of jealousy to begin a merciless shooting scene. All three are dead, but only one corpse is lying on the floor when the police chief constable and his assistant arrive on the crime scene.  Or maybe the corpses are three and the dead is only one. A theological mystery, inconceivable for crime scene investigators not even fit for psychoanalysis. A case only a priest may handle! Fourteen minutes of Questi teasing and looking at the audience from behind  the masks of his characters , as to ask: “Are you really sure, Ladies and Gentlemen, you can reveal the dynamics of the case?”. 

			Visitors, 2007, 22’

			Last of the seven shorts, “Visitors” (2007) is the short of the ghosts. After sixty years away from the Valleys of Bergamo where he had fought as a young partisan, Questi recalls the characters of his postwar short stories, giving them a clear shape and voice. They are restless spirits whose lives were taken because of hatred: they will get out of the limbo only when the last of the survivors will choose his hat and follow the others,  only when they will be able to shut out the  chapter of of war and the end of its generation. Questi iovercomes the doubts that had kept him from transposing onto the screen his stories of Italian Resistance and those by Fenoglio, he also pulls through the feeling of debasing the memory with the cinematographic pretense of reality. At the age of 80 he  discovered digital technology, which gavehim the chance to pay his debt to the people killed during the Resistance fighting –real people, who had lived and died “on the ground”. As if the writing desk extended to the whole house and the pen turned into camera’s lens, in visual stories  Questi seems to find the same pleasure of writing and preserves an imaginative and amateur enthusiasm out of the ordinary until the last years of his life.

			Special thanks to Ripley’s Film

		

	
		
			SHORT FILM FESTIVAL MEETS CINEDEAF

			[image: 23_cinedeaf.jpg] 

			Cinedeaf è il Festival Internazionale del Cinema Sordo di Roma. Emanazione dell’Istituto Statale per Sordi di Roma, prima scuola pubblica per sordi in Italia e oggi centro di documentazione, consulenza, formazione e ricerca sulla sordità, ha come obiettivo principale l’inclusione delle persone sorde e la valorizzazione delle loro potenzialità e professionalità nel settore cinematografico.

			Dalla sua nascita, nel 2012, Cinedeaf rappresenta una vetrina di respiro internazionale e un importante spazio di incontro culturale, per tutti. 

			Si tratta di un Festival della conoscenza perché promuove l’incontro con la scena del Deaf Cinema, ovvero il cinema diretto e interpretato da persone sorde in lingua dei segni, con gli ambiti cinematografici tradizionali e allo stesso tempo dà spazio a differenti narrazioni e rappresentazioni della sordità e delle sue implicazioni, anche da parte di registi udenti che hanno toccato questa tematica.

			Attualmente alla sua terza edizione, che si terrà dal 5 al 7 Giugno 2015 presso lo storico Teatro Palladium in Roma, il Festival ha ottenuto negli anni il patrocinio del Ministero per i Beni e le Attività Culturali e del Turismo, dell’Assessorato alla Cultura della Regione Lazio, della RAI e dell’Ente Nazionale Sordi, oltre ad aver attivato numerose collaborazioni con realtà associative e istituti di cultura che ne hanno ben compreso il valore culturale.

			Il Cinedeaf è un’occasione di scoperta, promozione e diffusione di nuovi talenti, italiani ed esteri, per la maggior parte autoprodotti e indipendenti e un appuntamento dedicato all’accessibilità alla cultura attraverso la promozione del diritto, delle persone sorde, a godere del prodotto cinematografico tramite la completa sottotitolazione delle opere, sia in italiano sia in inglese, e la presenza di interpreti di diverse lingue dei segni.

			Infine, l’attività del Cinedeaf  ha reso possibile la costituzione, presso Centro di documentazione dell’Istituto, di un archivio unico nel nostro Paese di opere inedite e di difficile reperimento provenienti da tutto il mondo, in moltissime lingue – sia segnate sia vocali.

			I nostri obiettivi:

			- Proteggere e promuovere la diversità delle espressioni culturali così come approvato nella Convenzione dell’UNESCO ratificata in Italia nel 2007;

			- Far conoscere in Italia la scena del Cinema Sordo, garantendo una manifestazione a carattere permanente e inserendo in nostro Paese nel network delle altre realtà internazionali;

			- Valorizzare e sostenere il Cinema Sordo, soprattutto quello italiano, stimolandone la produzione e promuovendone la diffusione attraverso la costituzione di un archivio di materiali e risorse pubblico, gratuito e accessibile;

			- Favorire, grazie alla presenza di ospiti stranieri, l’incontro tra i professionisti del settore;

			- Promuovere la formazione delle persone sorde in campo cinematografico, tramite l’organizzazione di workshop e corsi professionali;

			- Promuovere la circolazione e la distribuzione, a livello commerciale, dei prodotti video indipendenti;

			- Creare momenti di integrazione fra la comunità sorda e quella udente, favorendo il dialogo fra le culture;

			- Sensibilizzare il pubblico udente e il territorio su cui la manifestazione insiste alle tematiche legate alla sordità, alla cultura sorda e al riconoscimento giuridico della lingua dei segni (riconosciuta in tutta Europa tranne Italia, Malta e Lussemburgo);

			- Diffondere le potenzialità del cinema come mezzo per combattere il disagio e prevenire la marginalizzazione, a cominciare dalle fasce più giovani della popolazione (tramite la sezione Scuole del Festival);

			- Abbattere quelle barriere che non permettono al pubblico sordo di godere della fruizione del prodotto cinematografico tramite la completa sottotitolazione del programma (secondo il principio dell’accesso paritario).

    
			COMING OUT | Louis Neething | United Kingdom | 2010 | 6’

			

			Coming Out è una stravagante commedia sull’identità sorda. Un adolescente sordo rivela un segreto privato a sua madre udente. Perchè tiene nascosti video e riviste “sconce” nella stanza? Cosa dirà suo padre quando lo scoprirà? Le rivelazioni inaspettate fanno dubitare che la vita familiare tornerà a essere quella di sempre.

			Louis Neethling inizia la sua carriera in Sud Africa come fattorino, ricercatore e presentatore alla SABC (South African Broadcasting Corporation) mentre studia regia cinematografica. Nel 2000, Louis vince una borsa di studio internazionale presso la Rotary Foundation per studiare alla NFTS (National Film and Television School) con Lesley Manning, Brian Tufano e Alec Mills della BSC (British Society of Cinematography). Ha lavorato come assistente alla BBC per cinque anni prima di diventare freelance e creare la propria casa di produzione, la Mutt & Jeff Pictures.

			CONFESSION | Julian Peedle-Calloo | United Kingdom | 2012 | 24’

			Ambientato nel periodo post Congresso di Milano (1880), che promosse l’oralismo a discapito delle lingue dei segni, Confession è un dramma storico ambientato in età Vittoriana che racconta la battaglia culturale tra oralismo e segni nella comunità Sorda. Nel presentare i personaggi storici Alexander Graham Bell e il reverendo Francis Maginn mentre lottano per il futuro della comunità sorda, il film ritrae le vere conseguenze del Congresso di Milano tenutosi dieci anni prima. 

			Julian Peedle-Calloo è attualmente assistente alla produzione presso la BBC. È stato molte volte presentatore per diverse produzioni BSLBT (British Sign Language Broadcasting Trust). Confession è il secondo cortometraggio drammatico che ha scritto e diretto.

			STILL HERE | Louis Neething | United Kingdom | 2010 | 27’

			Gli amici e soci animatori del Circolo Sordi Les, Reg, Cyril e Ruby trascorrono la loro vita insieme da oltre trent’anni. Quando Ruby si ammala, le loro vite vengono scosse. Il figlio di Les, Paul, la rimpiazza ma il gruppo inizia a porsi domande sull’amicizia, la morte e i cambiamenti inevitabili.

			Louis Neethling inizia la sua carriera in Sud Africa come fattorino, ricercatore e presentatore alla SABC (South African Broadcasting Corporation) mentre studia regia cinematografica. Nel 2000, Louis vince una borsa di studio internazionale presso la Rotary Foundation per studiare alla NFTS (National Film and Television School) con Lesley Manning, Brian Tufano e Alec Mills della BSC (British Society of Cinematography). Ha lavorato come assistente alla BBC per cinque anni prima di diventare freelance e creare la propria casa di produzione, la Mutt & Jeff Pictures.

			STRANGERS | Brian Duffy | United Kingdom | 2012 | 12’

			Strangers racconta la storia di un adolescente sordo in una famiglia udente, dove la comunicazione non è sempre chiara. Un interprete arriva a casa sua perché l’assistente sociale è trattenuto altrove e all’improvviso il giovane ha la possibilità di esprimersi, di fronte all’enorme stupore dei genitori.  

			Brian Duffy, scozzese, ha studiato cinema e video a Wolverhampton e lavora in diverse produzioni BBC-BSLBT (British Sign Language Broadcasting Trust), vincendo anche due premi come Miglior Attore nel 2009.

			SHORT FILM FESTIVAL MEETS CINEDEAF

			Cinedeaf is the International Deaf Film Festival of Rome. It is produced by the Istituto Statale per Sordi di Roma, first public school for the deaf in Italy, which is today a center of documentation, consulting, training and research on deafness. Cinedeaf’s main goal is the inclusion of deaf people and the enhancement of their potential and professionalism in the cinematographic sector.

			Since its first Edition in 2012, Cinedeaf has been an international showcase and an important moment of cultural exchange, for everybody.

			It is a Festival of knowledge because it promotes the contact with the Deaf Cinema, which is directed and interpreted by deaf people in Sign Language. It follows the traditional cinematographic rules but, at the same time, it is open to different kinds of stories and representations of deafness and its consequences- also from the point of view of hearing directors who have focused on this theme.

			The third edition of the Festival will take place from the 5th to the 7th of June 2015 at the historical Palladium Theatre in Rome. Throughout the years Cinedeaf has obtained the patronage of the Ministero per i Beni e le Attività Culturali e del Turismo (Ministry of the Cultural Heritage and Tourism), of the Assessorato alla Cultura della Regione Lazio (Department of Culture of the Lazio Region), of RAI and of the Ente Nazionale Sordi (National Deaf Body), as well as the startup of new collaborations with many associations and cultural institutes which perfectly understood the cultural value of the Festival. 

			Cinedeaf represents an occasion for the discovery and the promotion of new talents, mainly self-produced and independent, both Italian and foreign. It is also a meeting dedicated to accessibility to Culture, promoting the right of deaf people to enjoy the cinematographic product thanks to the full subtitling of the works, both in Italian and English and the presence of interpreters signing different Sign Languages.

			Finally, thanks to Cinedeaf’s activity we now have a unique archive in our country, kept in the  Centro di documentazione of the Istituto, made of unpublished works, very hard to find, from all over the world in many languages (signed or spoken).

			Our goals:

			- Protect and promote the diversity of cultural expressions, as stated in the UNESCO Convention which Italy ratified in 2007

			- Spread the scenario of Deaf Cinema in Italy, guarantee an enduring event and include our Country in the network of other international realities

			- Value and support Deaf Cinema, especially the Italian one, stimulating its production and diffusion through the creation of a free, public and accessible archive of materials and resources

			- Increase the gathering of professionals of this sector thanks to the presence of international guests

			- Promote the training of deaf people in the cinematographic field through workshops and professional courses

			- Promote the commercial circulation and distribution of the independent video products

			- Create moments of integration between the deaf and the hearing communities, supporting the dialogue between these two cultures

			- Make the hearing public and the territory aware of the themes connected to deafness, to deaf culture and to the legal recognition of Sign Language (recognized throughout Europe with the exception of Italy, Malta and Luxembourg)

			- Increase the potential of cinema as a way to tackle disadvantage and prevent marginalization, starting from young people (School section of the Festival)

			- Strike down those barriers that do not allow the deaf public to enjoy the cinematographic product using full subtitling (according to the principle of equal access)

    
			COMING OUT | Louis Neething | United Kingdom | 2010 | 6’

			

			Coming Out is a bizarre comedy on deaf identity. A deaf teenager reveals a personal secret to his hearing mother. Why does he have ‘dirty’ magazines and videos hidden in his room? What will his father say when he finds out? The unexpected revelations question whether family life will ever be the same again. 

			Louis Neethling started his career in South Africa as a runner, researcher and presenter at the SABC (South African Broadcasting Corporation) whilst studying single and multicamera directing. In 2000, Louis won a Rotary International Scholarship to study at the NFTS (National Film and Television School) with Lesley Manning, Brian Tufano and Alec Mills of BSC (British Society of Cinematography). He worked as an assistant for the BBC for five years before becoming freelance and setting up his own production company, the Mutt & Jeff Pictures.

			CONFESSION | Julian Peedle-Calloo | United Kingdom | 2012 | 24’

			Set in the period after the Milan Congress (1880), which promoted oral communication over sign language, Confession is a historical drama set in the Victorian Age telling about the culture battle between these two different languages in the Deaf community. Introducing the historical figures of Alexander Graham Bell and Reverend Francis Maginn fighting over the future of the deaf community, the film depicts the true consequences of the Milan Congress which had taken place 10 years before.

			Julian Peedle-Calloo is currently an Assistant Producer for the BBC and has been the anchor of the BSLBT- (British Sign Language Broadcasting Trust) in several production many times. Confession is the second dramatic short film he has written and directed.

			STILL HERE | Louis Neething | United Kingdom | 2010 | 27’

			Friends and members of the deaf club, Les, Reg, Cyril e Ruby have been friends for over 30 years. When Ruby falls ill their lives are thrown into turmoil. Les’son, Paul, replaces her but the group ends up questioning their friendship, their own mortality and the inevitable changes. 

			Louis Neethling started his career in South Africa as a runner, researcher and presenter at the SABC (South African Broadcasting Corporation) whilst studying single and multicamera directing. In 2000, Louis won a Rotary International Scholarship to study at the NFTS (National Film and Television School) with Lesley Manning, Brian Tufano and Alec Mills of BSC (British Society of Cinematography). He worked as an assistant for the BBC for five years before becoming freelance and setting up his own production company, the Mutt & Jeff Pictures. 

			STRANGERS | Brian Duffy | United Kingdom | 2012 | 12’

			Strangers tells the story of a deaf teenager in a hearing family, where communication is not always clear. An interpreter arrives at their house given that the social worker is held up somewhere, and suddenly the son is given the possibility to express himself, much to the astonishment of his parents.    

			Born in Scotland, Brian Duffy studied film and Video at Wolverhampton and is worked on various BSLBT (British Sign Language Broadcasting Trust) production. In 2009 he won two awards as  Best Actor.

		

	
		
			SWISS ROCKS!

			Don’t you wonder sometimes ‘bout sound and vision? 

			DAVID BOWIE, Sound and Vision, 1977

			[image: 24_swiss.jpg] 

			“Esserci o non esserci, nel rock, dipende solo da MTV”, si leggeva sulle colonne del New York Times nel lontano 1983. Risalgono tuttavia, a molto prima di MTV (e del rock), i primi esperimenti di sincronizzare i suoni alle immagini in movimento: dal cinetofono di Edison al primo film sonoro, The Jazz Singer, occorsero 32 anni. Era il 1927. YouTube sarebbe nato un’ottantina di anni dopo...

			Qualche anno di meno, 25 ad essere precisi, passò invece tra la prima apparizione televisiva all’Ed Sullivan Show di Elvis Presley (colui che trasformò la musica pop in “musica da vedere”) e il primo videoclip sparato nell’etere da MTV il 1 agosto 1981, Video Killed the Radio Star dei Buggles. Il mondo andava già veloce e la rivoluzione “che uccide le star radiofoniche” era tutt’altro che compiuta.. e nemmeno appena iniziata. 

			Prima di Elvis c’erano i soundies, autentici antesignani dei videoclip, suonati e proiettati dal mirabolante Panoram Movie Juke-Box; tra Elvis e Mtv, fu la volta dello Scopitone, dell’italianissimo Cinebox, dei Beatles e degli esperimenti dei Devo (con Chuck Statler) - forse i primi a dare al connubio tra musica e cinema un’anima postmoderna; dopo MTV, ecco il P2P e YouTube per l’ennesima rivoluzione del mercato discografico e delle abitudini (almeno per il momento) dei videoascoltatori.

			Rivendicano con forza la loro appartenenza alla “generazione” YouTube i dieci videoclip svizzeri presentati in questo programma, tutti ad opera di giovani videomaker con l’unica eccezione di Yves Netzhammer - affermato videoartista già ospite del Cà Foscari Short Film Festival lo scorso anno - che mette la sua “plasticità digitale” al servizio delle sonorità rap dei Kutti Mc. 

			Giù in apnea, dunque, per 40 minuti in immersione nel pop svizzero: dalla disco-pop vintage-hypster di Heidi Happy e Larytta, alle sonorità più elettro rock dei Bonaparte (band che gode di un notevole successo internazionale, grazie anche ai loro spettacolari e scabrosi live-set); dal pop rock di Peter Kernel, alle suggestioni elettroniche di Boris Blank (ex Yello) e Larry F; dall’HipPop degli Effe, che più svizzero-tedesco di così non si può, alle sonorità più raffinate ed “internazionali” dei Verveine e dei Polar. 

			I giovani eredi degli Young Gods, sono pronti alla conquista del successo a colpi di visualizzazioni e download! 

			Tutti i video musicali in programma (assieme ad oltre 200 concorrenti) hanno partecipato alle selezioni per entrare nella cinquina che si contenderà il premio “Best Swiss Video Clip”, il prossimo 26 marzo. Tre clip qui presentate fanno parte della selezione finale. Scoprite quali sono e votate (se volete!) il vostro “Best Swiss Video Clip” preferito qui: http://blog.mx3.ch/tag/best-swiss-video-clip-2015/?lang=it

			Hey ho, let’s go!

			In collaborazione con il Consolato di Svizzera a Venezia 

			Programma a cura di Massimiliano Maltoni

			
			YOUR PARTY SUCKS

			

			Artista musicale: Peter Kernel 

			Autore: Barbara Lehnhoff 

			Durata: 5’

			Un’esplicita dichiarazione di libertà individuale, di essere se stessi, di non voler cambiare la propria personalità e continuare a credere nelle proprie capacità sempre e comunque. 

			I WANT YOUR SOUL

			Artista musicale: Polar 

			Autori: Damien Molineaux e Sandrane Ducimetière  

			Durata: 5’

			Un’incantevole canzone che fa sognare e viaggiare in un altro  mondo, grazie alle sue note dolci e melodiose. Un grande lavoro artistico con immagini poetiche, realizzate con linee semplici ma di gran effetto.

			DU BISCH WILKOMME 

			Artista musicale: Effe 

			Autore: Haris Dubica

			Durata: 4‘

			Integrazione ed accettazione sono i due pilastri portanti di questo videoclip. Gli stranieri sono una componente importante della popolazione a cui l’artista vuole trasmettere, con la sua musica, il sentimento di benvenuto e di accoglienza.

			SIDESTEP 

			Artista musicale: Verveine

			Autore: Simon Wannaz 

			Durata: 3’

			La musica energica e vibrante fa da sfondo all’autoidentificazione, elemento principale di cui il protagonista sembra avere paura. Alla fine, dà un lungo e  straziante sguardo alla sua immagine riflessa: un finale significativo di un’indimenticabile corsa.

			OSAMA OBAMA 

			Artista musicale: Larytta 

			Autore: Julien Mercier 

			Durata: 4’ 

			Un video musicale realizzato con maestria e abilità ci mostra due uomini, all’apparenza diversi in tutto, ma che l’autore ci svela come, in realtà, siano simili. Qual è la vita migliore? Questo dipende solo da chi siamo e chi vogliamo essere, perché in fondo ciò che importa è vivere la vita che più sentiamo nostra.

			RÄGEBOGE 

			Artista musicale: Larry F

			Autori: Michael Schertenleib e Lars Badertscher 

			Durata: 4’

			Un’esplosione di colori, mostrata in tutte le forme e resa soggetto in ogni scena. È il colore ad essere la costante di questo videoclip, reso unico da una moltitudine di effetti speciali.

			UNGHÜÜR 

			Artista musicale: Kutti MC 

			Autore: Yves Netzhammer 

			Durata: 4’

			Il videoclip ci presenta un manichino, simbolo di un mostro che vive una vita all’apprenza perfetta, ma che si scopre essere priva di valori fondamentali come l’amore e la vera amicizia.

			THE TIME TUNNEL 

			Artista musicale: Boris Blank

			Autore: Dirk Koy

			Durata: 5’

			Un viaggio nel tempo, attraverso una galleria di  cerchi colorati che, a ritmo di musica, ci trasportano nel passato, nel futuro, ovunque la nostra mente lo desideri. La musica che fa da sfondo risalta il tema del viaggio, incita al movimento, alla ricerca.

			LA DANSE 

			Artista musicale : Heidi Happy

			Autore : Heidi Happy

			Durata : 3’ 

			Una danza gioiosa con note vivaci e allegre. La musica di Heidi inonda le persone, fa emergere il loro lato più vero, lo splendore che c’è in ognuno, la semplicità di vivere la vita con emozione.

			INTO THE WILD  

			Artista musicale : Bonaparte

			Autore : Jonathon Lim

			Durata : 4’

			Il popolo unito non sarà mai sconfitto: questo è il messaggio che emerge dal testo. L’unione delle persone può battere qualsiasi barriera e qualsiasi ostacolo e permette di non restare in silenzio o indifferenti.

			SWISS VIDEO CLIPS

			Don’t you wonder sometimes ‘bout sound and vision? 

			DAVID BOWIE, Sound and Vision, 1977

			“Being a part of rock or not is only for MTV to decide”. That’s what you could read on the New York Times columns in 1983, even though the first experimentations in coordinating sounds to moving images date back long before MTV (and rock itself): from Edison’s kinetophone to The Jazz Singer, the first talking picture, 32 years had gone by. It was 1927. And Youtube would have seen the light only about 80 years later… 

			On the other hand, the time distance between the first tv appearance at the Ed Sullivan Show of Elvis Presley, who turned pop music in “music to see”, and the Buggles’ Video Killed the Radio Stars, the first videoclip to air on MTV on August 1, 1981, had been slightly shorter - just 25 years. The world was moving fast and the revolution that would “kill the radio stars” was far from being over…it had not even started yet. 

			Before Elvis came the soundies, the true precursors of videoclips played and screened by the amazing Panoram Movie Juke-Box; between Elvis and MTV there had been the Scopitone, the Italian Cinebox, the Beatles and the experimentations by Chuck Statler’s Devo, who might have been the first ones to pour a post-modern soul into the union of music and cinema. Soon after MTV, P2P and Youtube provided the answer to another revolution in the music business and in the current audience behavior. 

			The ten Swiss videoclips presented in this program firmly assert their belonging to the Youtube generation and, with the only exception of the established videoartist Yves Netzhammer, who already took part in the Ca’ Foscari Short Film Festival last year and whose “digital plasticity” will serve Kutti Mc’s rap sounds, they are all directed by young video-makers. 

			This full immersion in the Swiss pop music will take your breath away: from Heidi Happy and Larytta’s disco-pop vintage-hipster to the electro-rock sound of Bonaparte (internationally renowned thanks to their extraordinary and explicit live-set); from Peter Kernel’s pop rock to Boris Blank (former Yello) and Larry F’s electronic awesomeness; from Effe’s German-Swiss HipPop to Verveine and Polar’s more refined and international sounds. 

			Young God’s new successors are ready to fight with downloads and views in order to gain success!

			All the scheduled music videos participated in the selection of a top five (among other 200 competitors) that is going to compete for “Best Swiss Video Cilp” award on March 26th, 2015. Three of the clips that will be screened in this program made it to the final step: find out which ones and (if you’d like) vote your “Best Swiss Video Clip” here: http://blog.mx3.ch/tag/best-swiss-video-clip-2015/?lang=it

			Hey ho, let’s go!

			In collaboration with The Swiss Council in Venice

			A programme by Massimiliano Maltoni

			
			YOUR PARTY SUCKS

			

			Music Artist: Peter Kernel 

			Author: Barbara Lehnhoff 

			Duration: 5’

			An explicit declaration of individual freedom, of being oneself, a wish not to change one’s own  personality so as to continue believing in your abilities.

			I WANT YOUR SOUL

			Music Artist: Polar 

			Author: Damien Molineaux e Sandrane Ducimetière  

			Duration: 5’

			A charming song that makes you dream and travel far away, thanks to its sweet and melodious musical notes. A great artistic work with poetic images, created with simple lines but of great effect.

			DU BISCH WILKOMME 

			Music Artist: Effe 

			Author: Haris Dubica

			Duration: 4‘

			Integration and acceptance are the two fundamental elements of this video clip. Foreigners are an important part of the population who the artist wishes to welcome through the sound of his own music. 

			SIDESTEP 

			Music Artist: : Verveine

			Author: Simon Wannaz 

			Duration: 3’

			Energetic and vibrant music is the background of self-identification, the fundamental element of which the protagonist seems to be afraid. At the end, he finds the courage to look at his reflected image: a meaningful end to this unforgettable ride. 

			OSAMA OBAMA 

			Artista musicale: Larytta 

			Autore: Julien Mercier 

			Durata: 4’ 

			A video clip realized with talent and ability, which show us two apparently different men, who in truth the author reveals to be very similar. Whose life is better? This depends on who we are and on who we want to be, because what truly matters is to live the life we that better reflects who we are.

			RÄGEBOGE 

			Music Artist: Larry F

			Author: Michael Schertenleib e Lars Badertscher 

			Duration: 4’

			An explosion of colours, which are represented in all forms and transformed into subjects in every scene. Colour is the leading feature of this video clip, a work of art made unique thanks to the multitude of special effects. 

			UNGHÜÜR 

			Music Artist: Kutti MC 

			Author: Yves Netzhammer 

			Duration: 4’

			The video clip shows a dummy, symbolizing a monster who apparently lives a perfect life, but who is without true values, such as love and friendship. 

			THE TIME TUNNEL 

			Musical Artist: Boris Blank

			Author: Dirk Koy

			Duration: 5’

			A time travel through a gallery of colored circles that, following the rhythm of music, transport us in the past, in the future, whenever our mind wants. Music is the background of this journey and induces to movement and discovery.

			LA DANSE 

			Musical Artist: Heidi Happy

			Author : Heidi Happy

			Duration : 3’ 

			A joyful dance with lively and cheerful musical notes. Heidi’s music inspires people, exalts their true nature, the beauty inside each of us, the simplicity of living a life with emotions.

			INTO THE WILD  

			Music Artist: Bonaparte

			Author: Jonathon Lim

			Duration : 4’

			People united will never be defeated: this is the message that emerges from the text. The union among people can overcome any barrier and obstacle and allows us not to remain silent or indifferent.

		

	
		
			CINQUE DIPLOMI DEL FILM & TELEVISION INSTITUTE OF INDIA

			a cura di Cecilia Cossio e Indranil Bhattacharya 

			[image: FTII%20LOGO.jpg] 

			Verso la fine degli anni cinquanta, il governo indiano, riconoscendo le potenzialità sociali, culturali e artistiche del cinema, si impegna a promuoverne uno sviluppo qualitativamente elevato attraverso l’istituzione di appositi organismi.  Nell’ambito del programma, viene fondato nel 1960 il Film Institute of India (dal 1974 Film & Television Institute of India), con sede a Pune, in quelli che erano stati gli studi di una delle prime compagnie di produzione, la Prabhat Film Company. I corsi dell’istituto iniziano nel 1961, con diplomi triennali di regia, fotografia, suono e montaggio. In seguito vengono istituiti anche diplomi biennali di recitazione e scenografia, un attestato annuale di sceneggiatura e corsi specifici per la televisione. In poco tempo il FTII,  che per l’ammissione richiede una laurea di primo livello, si afferma come la scuola di cinema più importante dell’India. Da questa scuola – dove per breve tempo ha insegnato il grande cineasta Ritvik Ghatak, lasciando un’impronta indelebile – sono usciti alcuni tra i nomi centrali del cinema indiano.  Negli anni sono nate altre scuole, sia di istituzione governativa, come il Satyajit Ray Film & Television Institute di Kolkata del 1995, sia su iniziativa privata, come Whistling Woods International, fondata a Mumbai nel 2006 da Subhash Ghai, noto regista e produttore, anche lui diplomato al FTII. A oltre mezzo secolo dalla fondazione, tuttavia, la scuola di Pune continua a mantenere inalterato il suo prestigio. I cinque cortometraggi qui presentati sono i film di diploma di alcuni tra gli alumni più noti dell’istituto. I primi due sono quelli di Kumar Shahani e Mani Kaul, tra i primi diplomati, allievi eletti di Ritvik Ghatak e oggi nomi leggendari, autori di opere radicalmente diverse e personali anche nell’ambito del cosiddetto Cinema parallelo (al mainstream, cioè), affermatosi alla fine degli anni sessanta. Seguono i film di due delle migliori promesse mantenute della giovane generazione, Amit Dutta e Umesh Kulkarni, ormai affermati internazionalmente e tra i registi più creativi della scena indiana. Per finire, il film di diploma – presentato in molti festival internazionali e oggetto di premi e riconoscimenti  – di Andrea Iannetta, unico italiano ammesso alla scuola. 

			
			THE GLASS PANE (La lastra di vetro) di Kumar Shahani

			

			1966 / b&w / 9.5’/ Hindi / sott. Italiani  

			fotografia: K.K. Mahajan

			suono: H.P. Srivastava

			montaggio: Y. Kathuria

			interpreti: Anjali Mukherjee, Jalal Agha, Ashok Razdan

			Meena  e Vijay, di ritorno dal funerale di un parente, aspettano il treno che li riporterà a casa, a Bombay. Incontrano Arvind, un amico che Vijay non vede da un paio d’anni. Scambiano qualche parola, poi Vijay e Meena salgono sul treno. Entrambi sono gentili, ma ognuno chiuso in un suo mondo non comunicante. Sembra che un’invisibile lastra di vetro li tenga distanti. Arrivati a Bombay, sul tassì che li porta a casa, Vijay ricorda all’improvviso che devono andare a una festa la sera stessa. Anche se Vijay insiste Meena non vuole andarci, finché, di colpo, sembra riconciliarsi con la vita. Il personaggio di Meena prefigura quello di Taran, la protagonista di Maya darpan (Lo specchio dell’illusione, 1972), il primo, magnifico, lungometraggio del regista.

			YATRIK (Il pellegrino / The Traveller) di Mani Kaul

			1966 / 20’ / Hindi / sott. Italiani

			fotografia: Sudhir Mathur

			suono: A.S. Devan

			montaggio: K. Zaman Khan

			interpreti: Rakesh, Rehana Sultan, Sabba Fazil, Jalal Agha, Subrat Kumar, Mani Kaul, Sheikh Salid

			Alcuni turistisi si recano in pullman a visitare le grotte buddhiste di Ajanta. Tra loro ci sono Rakesh e Rehana. In sottofondo, i commenti dei turisti, le spiegazioni delle guide,  preghiere di monaci e il canto di un guardiano accompagnano le immagini spettacolari del sito e le pitture murali che raccontano la vita del Buddha e delle sue vite precedenti. Mentre da alcuni dipinti proviene il richiamo alla rinuncia ai piaceri, altri catturano il fascino sensuale della bellezza femminile e dell’amore terreno. Una simile contrapposizione appare nel rapporto tra Rakesh, pensoso, turbato dalle immagini delle grotte, e Rehana, protesa verso una vita gioiosa. Quando gli amici li chiamano per ripartire, Rakesh, che si trova di fronte alla grande statua del Buddha disteso, intravvede nella navata opposta Rehana che gli appare sotto una luce diversa. Film con una complessa tessitura di immagine e suono, Yatrik non racconta una storia, ma delinea uno stato d’animo.

			KRAMASHA (Continua / To Be Continued) di Amit Dutta

			2007 / 22’ / Hindi / sott. Italiani

			fotografia: Savita Singh

			suono: Ajit Singh Rathore

			montaggio: Arun Bali

			musica: Shrirang Umrani

			interpreti: Chandra Shekhar Dutta, Tirtha, Ashutosh, Meenal

			Una figura ascetica cammina attraverso i vicoli di un villaggio, mentre un narratore – che potrebbe essere lui stesso – tesse una tela di ricordi,  suoi, ma anche del padre, della madre, della nonna, ricordi in cui si mescolano sogni, racconti popolari, leggende e miti, come la nascita miracolosa di un bambino (che riporta al Mahabharata e al mito di Karna, figlio del dio Sole, e di Kunti) o un albero immenso che cresce dentro la casa. Difficile da seguire se si tiene la mente chiusa in un mondo dove tutto ha una logica e una cronologia precise, Kramasha è un dono per l’animo che sa aprirsi al significato della natura, dei segni e della memoria. Come dice il narratore: “Da sveglio, penso che tutti quei racconti siano senza senso. Solo nei miei sogni il loro significato si capisce pienamente”. Presentato a molti festival, tra cui: Oberhausen Film Festival 2007 (premio della critica FIPRESCI) e Mumbai International Film Festival 2008 (premio Golden Conch per il miglior film del festival).

			GIRNI (La macina / The Grinding Machine) di Umesh Kulkarni

			2005 / 22’ / Marathi / sott. Italiani

			fotografia: Manoj Raymond Lobo

			suono: Shrikumar S, Anita

			montaggio: Krishendu Sarkar

			musica: Shrirang Umrani

			interpreti: Madan Deodhar, Renuka Dartafdar, Chandrakant Gokhale

			Sameer, dieci anni, vive con la madre, da poco vedova, e con il nonno infermo in un caseggiato popolare (chawl). Su consiglio del fratello, la madre compra una macina di seconda mano per integrare le sue magre entrate. Inizialmente Sameer ne è entusiasta: eccitato e orgoglioso, si presta volentieri a fare le consegne e a sostituire alla macina la madre quando è impegnata. Dopo qualche tempo la fatica comincia a farsi sentire, come la mancanza di tempo per giocare con gli amici e per fare i compiti di scuola. Soprattutto il rumore continuo della macina comincia ad apparirgli come un incubo. E sarà proprio il rumore che alla fine scatenerà la sua rivolta. Presentato a molti festival, tra cui: Fresh Film Fest, Karlovy Vary, 2005 (miglior film), Indian Film Festival of Los Angeles 2006 (gran premio della critica), Medaglia d’oro presidenziale (India 2005,  premio nazionale per la miglior regia), Premio dello Stato del Maharashtra  2005 (per il miglior cortometraggio e per la miglior regia).

			ALLAH IS GREAT (Allah è grande) di Andrea Iannetta

			2012 / 25’ / inglese / sott. Italiani

			fotografia: Avinash Arun Dhaware

			montaggio: Charu Shree Roy

			scene e costumi: Jahnvi Wadke

			musica: Prince George

			interpreti: Kristian Hedegaard Petersen, Dadhi Raj

			Frank Asmas, ingegnere danese, deve partire da una fattoria del vento situata in un remoto villaggio indiano per andare a Nairobi, dove parteciperà a un importante convegno. L’automobile che avrebbe dovuto portarlo all’aeroporto non arriva per una protesta politica in corso nella regione. Ad accompagnarlo sarà un autista locale, Salim, con una vecchia Ambassador. Il viaggio si rivela pieno di inconvenienti. Frank e Salim appartengono a mondi molto diversi, ma la loro distanza - che in un primo momento li aveva deviati sulla strada della rabbia e della frustrazione - infine porterà Frank a una scoperta inaspettata. Un grande viaggio in soli venticinque minuti, premiato anche al Krakow Film Festival per “la precisione narrativa e per averci ricordato che non vale sempre la pena arrivare in orario”. Presentato a molti festival, tra cui: Jaipur International Film Festival, India 2013 (Menzione speciale della giuria), International Gulf Film Festival 2013, Dubai (2° premio), Krakow International Film Festival 2013 (Premio della giuria degli studenti), Extravagant India – Indian Film Festival of Paris 2013 (miglior cortometraggio), Festival Toamna de Aur – Chisinau – Moldavia 2013 (miglior cortometraggio).

			FIVE DIPLOMA FILMS FROM THE FILM & TELEVISION INSTITUTE OF INDIA

			By Cecilia Cossio and Indranil Bhattacharya 

			Towards the end of the Fifties, the Indian government acknowledged the role of cinema as an important artistic, cultural and social medium and took several steps to improve its quality by creating institutions specifically set up to fulfill this achievement. As part of the project, in 1960 the Film Institute of India was founded (Film & Television Institute of India  -FTTI- from 1974) in Pune, where once there had been the studios of the Prabhat Film Company, one of the first production companies in India. The courses began in 1961 and offered three-year diplomas in direction, cinematography, sound and editing. Later on, two-year diplomas in acting and art direction were added as well, together with a one-year certificate in screenplay writing and special courses for television. Soon the FTII, which requires a Bachelor’s Degree for admission, established itself as the most important film school in India. Here, for a short time but leaving an unforgettable mark, the great film-maker Ritvik Ghatak was appointed Professor of film direction and Vice-Principal. Some of the most prominent names of Indian cinema received their training at the FTII. During the years other schools were set up, both public, like the Satyajit Ray Films & Television Institutei in Kolkata (1995), and private, like Whistling Woods International, founded in Mumbai (2006) by Subhash Ghai, an important director and producer, himself an FTII graduate. More than half a century after its foundation, the Pune school still maintains its prestige unchanged. The five short films here presented are the diploma works of some famous FTII graduates. The first two shorts are those by Kumar Shahani and Mani Kaul, two of Ritvik Ghatak’s chosen students, who were among the first graduates of the school and now acclaimed and renowned artists. Authors of radically different yet personal films, they represent an isolated case even within the so-called Parallel Cinema (i.e., parallel to mainstream), which became popular in the late Sixties. The shorts by Amit Dutta and Umesh Kulkarni, two of the best students of the young generation, by now internationally well-known and among the most creative personalities of the Indian scene, will also be screened. Finally, the diploma film of the only Italian student admitted in the school, Andrea Iannetta, whose short has been presented at many international festivals and awarded many prizes.

			
			THE GLASS PANE

			

			1966/B&W/9.5’/Hindi/Italian subtitles

			Direction: Kumar Shahani

			Cinematography: K.K. Mahajan

			Sound: H.P. Srivastava

			Editing: Y. Kathuria

			Cast: Anjali Mukherjee, Jalal Agha, Ashok Razdan

			After attending the funeral of a relative, Meena and Vijay are at the station, waiting for the train to Bombay, where they live. They meet Arvind, an old friend of Vijay’s, and exchange a few words. Then the couple gets on the train. Both of them are polite, but they are both secluded in a non-communicating world. It seems that an invisible glass pane keeps them apart. Arrived in Bombay, on their way home, on the taxi, it suddenly occurs to Vijay of a party invitation for that very evening. In spite of Vijay’s insistence, Meena is unwilling to go, till suddenly she seems to make up with life. The character of Meena anticipates in some ways Taran, the main character of Maya darpan (Mirror of Illusion, 1972), the director’s first extraordinary full-length film.

			YATRIK (The Traveller)

			1966 / 20’/ Hindi/ Italian subtitles

			Script and Direction: Mani Kaul

			Cinematography: Sudhir Mathur

			Sound: A.S. Devan

			Editing: K. Zaman Khan

			Cast: Rakesh, Rehana Sultan, Sabba Fazil, Jalal Agha, Subrat Kumar, Mani Kaul, Sheikh Salid

			Some tourists, among them Rakesh and Rehana, are going by bus to visit the Buddhist caves of Ajanta.. In the background, tourists’ comments, guides’ explanations, monks’ prayers and a guardian’s singing accompany the fantastic images of the place and the wall paintings depicting Buddha’s life. While some paintings openly display the renunciation to mundane pleasures, some others capture the sensual charm of female beauty and earthly love. A similar contrast emerges in the relationship between the thoughtful Rakesh, disturbed by the images of the caves, and Rehana, leaning towards a joyful life. When some friends call them to leave, Rakesh, standing in front of the great statue of the lying Buddha, catches a glimpse of Rehana in the opposite aisle and appears to him in a new light. A film with a complex pattern of picture and sound, Yatrik does not tell a story but sketches out a mood, a state of mind.

			KRAMASHA (To Be Continued)

			2007 / 22’ / Hindi / Italian subtitles

			Story, Screenplay and Direction: Amit Dutta

			Cinematography: Savita Singh

			Sound: Ajit Singh Rathore

			Editing: Arun Bali

			Music: Shrirang Umrani

			Cast: Chandra Shekhar Dutta, Tirtha, Ashutosh, Meenal

			An ascetic walks along the alleys of a village, while a narrator – maybe he himself– weaves ribbons of memories. Memories of his own life, but of his father, mother and grandmother’s as well; memories mixed with dreams, folk tales, legends, myths, like the one of the miraculous birth of a child (which reminds us of Mahabharata and the myth of Karna, Kunti and the Sun god’s son) or of a huge tree growing up inside a house. Difficult to follow while keeping a mindset closed in a strictly logical and chronological world, Kramasha is a gift to the soul, capable of opening to the meaning of nature, signs and memories. As the narrator says: “In my conscious state, I find all these tales nonsensical. Only in my dreams are their meanings fully understood”. Screened at many festivals, among which the Oberhausen Film Festival 2007 (FIPRESCI critic’s award) and the Mumbai International Film Festival 2008 (Golden Conch for the Best Film of the Festival ).

			GIRNI (The Grinding Machine)

			2005 / 22’ / Marathi / Italian subtitles

			Direction: Umesh Kulkarni

			Cinematography: Manoj Raymond Lobo

			Sound: Shrikumar S, Anita

			Editing: Krishendu Sarkar

			Music: Shrirang Umrani

			Cast: Madan Deodhar, Renuka Dartafdar, Chandrakant Gokhale

			Ten year old Sameer lives with his widowed mother and his invalid grandfather in a chawl, a block of popular flats. On her brother’s suggestion, Sameer’s mother buys a second-hand grinding machine in order to complement her poor earnings. At the beginning Sameer is enthusiast: excited and proud, he offers himself for making deliveries and replacing his mother at the grinding machine when she is busy. After some time the physical effort starts to be felt, along with the lack of time to play with friends and do his homework. The relentless noise of the grinding machine is now a nightmare that will stir up his rebellion. Screened at many festivals, among which the Fresh Film Fest, Karlovy Vary, 2005 (Best Fiction Film), the Indian Film Festival of Los Angeles 2006 (Grand Jury Award), President Gold Medal (India 2005,  national award for Best Direction), Maharashtra State Award  2005 (for Best Short Film and Best Direction).

			ALLAH IS GREAT

			2012 / 25’ / English / Italian subtitles

			Direction: Andrea Iannetta

			Cinematography: Avinash Arun Dhaware

			Editing: Charu Shree Roy

			Art Direction and Costume Design: Jahnvi Wadke

			Direction of Music: Prince George

			Cast: Kristian Hedegaard Petersen, Dadhi Raj

			Frank Asmas, a Danish Engineer, has to leave a wind farm in a remote region of the Indian countryside to travel to Nairobi, where he has to take part in an important conference. The official car, which was supposed to take him to the airport, has not come, due to some political protest in the region. He will then be taken by a local taxi driver, Salim, who drives his old Ambassador. The journey will be full of mishaps. Frank and Salim belong to two completely different worlds. However, their disagreement – which in the beginning causes anger and frustration in both of them – will finally take Frank to an unexpected discovery. A great journey in only twenty-five minutes, awarded at the Krakow Film Festival for its “narrative precision and for having reminded us that it is not always worth arriving on time.”. Screened at many festivals, among which: the Jaipur International Film Festival (India 2013, Special Mention of the Jury), International Gulf Film Festival 2013, Dubai (2° Prize), Krakow International Film Festival 2013 (Student Jury Award), Extravagant India – Indian Film Festival of Paris 2013 (Best Short Film), Festival Toamna de Aur – Chisinau – Moldavia 2013 (Best Short Film).

		

	
		
			LO SGUARDO SOSPESO / THE SUSPENDED GLANCE

			Un programma speciale a cura di / A special program by Elisabetta Di Sopra

    
			[image: Immagine]
      

			Sono spesso folgoranti per intensità e per durata le opere di videoarte degli artisti presenti in questa rassegna proponendoci un imprinting molto personale. La pittorialità di Paolo Bandinu, l’esperienza immersiva di Bianco Valente, l’ossessiva ricerca d’identità dei Con.Tatto, la gioiosa  fertilità di Matilde De Feo, la sensualità perturbante di Eleonora Manca, l’ironia grafica e disincantata di Laurina Paperina, il surrealismo estetizzante di Angelica Porrari, la semplicità narrativa di Cosimo Terlizzi, i mondi paralleli di Lucia Veronesi.

			The video-art works of the artists selected for this special program are often stunning, thanks to their extremely personal imprinting. Paolo Bandinu’s pictorial style, Bianco Valente’s immersive experience, Con.Tatto’s obsessive search for identity, Matilde De Feo’s joyful fertility, Eleonora Manca’s perturbing sensuality, Laurina Paperina’s graphic and disenchanted irony, Angelica Porrari’s aesthetic surrealism, Cosimo Terlizzi’s narrative simplicity, and Lucia Veronesi’s parallel worlds. 

			Elisabetta Di Sopra

			
			Deep Blue Ocean of Emptiness

			

			Giovanna Bianco, Pino Valente, 2002, 3’38”

			Musica dei Mou, Lips!

			SINOSSI: Il video affronta il tema del ricordo che col tempo sbiadisce, diventa fragile e indefinito, quasi come un relitto in fondo al mare.

			Central theme of the video is memory, which slowly fades away as time goes by,  becoming fragile and undefined, just like a ship wreck on the bottom of the sea. 

			PROFILO: Coppia dell’arte e nella vita, Giovanna Bianco (Latronico, 1962) e Pino Valente (Napoli, 1967) vivono a Napoli. Il loro progetto artistico nasce nel 1993, quando intraprendono un percorso artistico teso a sperimentare i paesaggi del video e dell’immagine elettronica. Ponendo la percezione come tema centrale della loro opera, hanno avviato, in seguito, un progetto sui collegamenti trasversali, sull’ordine delle corrispondenze e sull’unità vissuta come molteplicità per scansire la dualità corpo-mente che ogni essere umano esperisce quotidianamente nel confronto fra la finitezza organica e l’estensione mentale assimilabile al pensiero, alle sensazioni, all’immaginario. 

			Couple in art and in life, Giovanna Bianco (Latronico, 1962) and Pino Valente (Napoli, 1967) live in Naples. Their artistic project started in 1993, when they began an artistic project aimed at experimenting video landscapes and electronic images. Central theme of their work is perception, which in time has given shape to a project on transverse links, all intended to weave together various elements of the reality around us. Unity is interpreted as multiplicity to scan the duality body-mind, which all human beings have to face when they need to find a balance between their own organic  narrowness and the mental extension of their thoughts, sensations and imagination.

			Paesaggio senza titolo #6 (nel mio tempo) / Landscape with no title#6 (in my time)

			Lucia Veronesi, 2014, 4’

			SINOSSI: Questo video fa parte della serie Paesaggi senza titolo, un lavoro sulla trasformazione e sulla potenza risolutiva della catastrofe, intesa come momento di svolta, di rovesciamento, di stravolgimento, rottura di un punto di equilibrio. Il campo visivo dello spazio viene invaso da elementi naturali o non identificabili, che si stratificano, alterano l’immagine creando nuove visioni.

			This video is part of the series Landscapes with no title, a work on the transformation and determined power of catastrophe, seen as a turning, overturning, twisting point, when balance is lost. The visual field of space is invaded by natural or unidentified elements, which stratify and modify the image adding new visions.

			PROFILO: Lucia Veronesi si diploma in Pittura all’Accademia di Belle Arti di Brera a Milano e si trasferisce a Venezia nel 2003. Lavora con il video, il collage, la pittura e il disegno. Video e pittura interagiscono e si influenzano a vicenda con una ricerca costante che dalla carta e dal bidimensionale si sposta al video e al tridimensionale e viceversa. Negli ultimi anni si è concentrata sul concetto di desiderio e possesso, in particolare sulla patologia dell’accumulo compulsivo che cambia drasticamente gli ambienti domestici. Il suo lavoro più recente si sviluppa attorno all’idea di paesaggio e al passaggio da un luogo intimo e protetto come la casa a un luogo esterno, minaccioso e catastrofico. In particolare esplora e indaga nuove visioni e significati di paesaggio attraverso un continuo lavoro di declinazione del collage e della pittura da materia pittorica a materia in movimento. I suo video sono stati selezionati a numerosi festival sia in Italia che all’estero. E’ co-fondatrice di Spazio Punch, uno spazio non profit con sede a Venezia. 

			Lucia Veronesi graduated in Painting at the Accademy of Fine Arts of Brera, Milan. She moved to Venice in 2003. She works with video, collages, paintings and drawings. Video and paining interact and influence each other, and the artist constant research embraces the paper and the bi-dimensional reality as well as the video and the tri-dimensional work. In the last years her work has focused on the concept of desire and possession, in particular on hoarding, a mental disorder that drastically changes domestic space. She has recently worked on the concept of landscape: the intimate and protected space of one’s own home, as well as the menacing and catastrophic external space. In particular, she explores new ways to express the concept of landscape by using collage and painting as expressive forms in evolution and no longer static. She is interested in the alteration of landscape and tries to grasp the moment in which new visions come out and landscapes are created. Her videos were selected and presented at national and international festivals. She is also the co-founder of Spazio Punch, a nonprofit space located on the island of Giudecca, Venice. 

			Metamor(ph)

			Eleonora Manca, 2015, 4’10”

			SINOSSI: “Nasciamo, per così dire, provvisoriamente, da qualche parte; soltanto a poco a poco andiamo componendo in noi il luogo della nostra origine, per nascervi dopo, e ogni giorno più definitivamente.” (Rainer Maria Rilke)

			“We are born, so to speak, temporarily, somewhere, and only little by little we start building up within ourselves our true place of origin so that we may be born there retrospectively, and each day more definitely.” (Rainer Maria Rilke)

			PROFILO: Laureatasi con una tesi sulle Avanguardie russe, Eleonora Manca (Lucca, 1978) è un’artista visiva e videoperformer che utilizza vari media (principalmente fotografia e video) al fine di creare percorsi comunicativi mediante installazioni e micro-narrazioni (spesso attraverso la compenetrazione tra immagine e parola col fine di dare origine a una forma ibrida di codice poetico). Il suo lavoro ruota attorno i temi della metamorfosi e della memoria del copro. Ha esposto in numerosi festival, collettive e personali in Italia e all’estero. Vive e lavora a Torino.

			Eleonora Manca (Lucca, 1978) graduated with a thesis on the Russian Avant-guarde movements. She is a visual artist and a video performer and uses various media (especially photography and video) to create communicative paths through installations and micro-narrations (often mixing images and words to create an hybrid form of poetic code). Her work is mainly related to the themes of metamorphosis and of the body’s memory. Her works have been exhibited in various festivals, collective and personal expositions in Italy and abroad. She lives and works in Turin.

			Il mio corpo a maggio (white) / My body in May (white)

			Matilde De Feo, 2014, 1’

			SINOSSI: Breve documentario sul corpo, nato all’interno di un ciclo di incontri diretti dal documentarista Silvano Agosti. La natura concettuale del lavoro nasce dalla sostanza videoperformativa; nessun effetto di postproduzione è stato applicato, il movimento di petali e foglie nasce dalla pressione naturale dei fiori sul corpo. 

			This short documentary on the body is the result of a series of meetings led by documentarist Silvano Agosti. The conceptual nature of the work stems from the video-performative substance, no vfx has been applied, the movement of petals and leaves arises from the natural pressure of the flowers on the body. 

			PROFILO: Matilde De Feo è interprete, regista, operatrice culturale. Si è laureata in regia, con una tesi in teatro e tecnologie, al Dams di Romatre.  Si è diplomata all’Accademia d’Arte Drammatica del Teatro Bellini di Napoli. Ha lavorato in teatro, tra gli altri,  con Gerard Watkins, Marion Aubert e Guy Delamotte. E’ titolare dal 2003 del progetto mald’è che mette in relazione le arti visive a quelle sceniche, e con cui ha realizzato una serie di lavori a cavallo tra cinema, videoteatro, installazione interattive e spettacoli multimediali, presente in festival nazionali e internazionali: Festival del film di Roma, Short film Corner Festival di Cannes, Festival di Volterra, Milano in digitale, Caffè Fandango, Napolifilmfestival, Riccione TTV. Lavora, come docente di teatro e operatrice culturale, e inoltre come doppiatrice di documentari provenienti da tutto il mondo per la Rai, Radio Televisione Italiana.

			Matilde De Feo is a performer, filmmaker and cultural worker. She graduated  at the Dams Roma Tre in film directing, with a degree in theatre and technologies,. She also obtained a diploma from the Academy of Dramatic Arts of the Teatro Bellini, Naples., Among the others, she has worked in the theater with artists such as Gerard Watkins, Marion Aubert, and Guy Delamotte. Since 2003, she has been leading the mald’è project, combining visual arts with theatre, which has enabled her to create a series of works mixing film, video theater,  interactive installations and multimedia shows. Her works are present in national and international festivals, such as: the Rome Film Festival, the Short Film Corner Festival in Cannes, the Festival of Volterra, milan in Digital (Milano in digitale), Caffè Fandango, Napolifilmfestival, Riccione TTV. She is a a professor of theater and cultural worker, and also is a dubber for RAI, in documentaries coming from all over the world.

			La benedizione degli animali / The animals blessing

			Cosimo Terlizzi, 2013, 7’41’’ 

			(Uno speciale ringraziamento a / a special thanks to Cascine Beretta)

			SINOSSI: Una mucca si guarda allo spec¬chio, un maiale gigante si riposa in una poz¬zanghera di fango, una zampa di coniglio appesa come un tal¬is¬mano, un fagiano annun¬cia con il suo canto l’arrivo dello straniero.

			In questa fat¬to¬ria piena di ani¬mali, la minac¬cia della morte è vic¬ina. Ma al suo posto, ha luogo un rito della benedi¬zione, cel¬e¬brando così il dramma e la bellezza della vita.

			A cow watches its reflection in a mirror, an enormous pig rests in a mud puddle, a rabbit’s paw hangs like a talisman, the call of a pheasant announces the arrival of the stranger.

			In this farm full of animals of all kinds, the threat of death is close. Instead, a rite of blessing is taking place, celebrating the drama and the beauty of life.

			PROFILO: Cosimo Terlizzi (1973, Bitonto) è un artista italiano basato in Svizzera. Dalla metà degli anni Novanta, a Bologna, sviluppa il suo lavoro attraverso l’uso di diversi media, dalla fotografia alla performance, alla video arte. Realizza anche corto metraggi, documentari e lungo metraggi presentati in numerosi festival. Le sue opere sono state esposte in musei e gallerie, tra i quali il Centre for Contemporary Art di Varsavia e la Galleria d’Arte Moderna di Bologna. I suoi film sono stati presentati in festival come il Torino Film Festival, il Festival Internazionale del Cinema di Roma, il Rotterdam International Film Festival. In questi ultimi anni, tre focus sulla sua opera gli sono stati dedicati, nel 2011 alla Mostra Internazionale del Nuovo Cinema di Pesaro, nel 2012 al Careof di Milano e nel 2013 ai Cantieri Culturali alla Zisa di Palermo.

			Cosimo Terlizzi (1973, Bitonto) is an italian artist based in Switzerland. From the mid-nineties, in Bologna, he develops his art works through the use of different media, from photography to performance and video art. He also realizes short films and feature documentaries that were presented at many international film festivals. The human being in relation with his environment and the search for identity remain Cosimo Terlizzi’s main subject of investigation. His works have been exhibited in museums and galleries such as the Centre for Contemporary Art in Warsaw and the Gallery of Modern Art of Bologna. His films have been shown in festivals such as the Rotterdam International Film Festival, the Turin Film Festival, the International Film Festival of Rome. In the last years he was homaged with three focuses dedicated to his work: in 2011 at the International Festival of New Cinema, Pesaro, in 2012 at the Careof in Milan and in 2013 at the Cantieri Culturali alla Zisa in Palermo.

			Person-A 

			Con.Tatto (Francesca Leoni & Davide Mastrangelo), 4 “26

			SINOSSI: In latino la parola “Persona” rappresenta la maschera dell’attore e il carattere che interpreta. La maschera che ciascuno di noi assorbe tutti i giorni per relazionarsi con l’altro. La ricerca per andare oltre questa maschera è puramente fisica. I due performer strappando la pelle morta che li separa arrivano all’autenticità e alla vitalità che c’è nei loro volti. La performance del duo artistico Con.Tatto è un atto poetico e a volte giocoso, nella ricerca e la scoperta dell’altro.

			In Latin the word “Persona” represents the actor’s mask and the character he acts. The mask that each of us uses to communicate with other people. The research to go beyond the use of the mask is purely physical. The two performers tear away the dead skin which separates one from the other, and this enables them to reach the trueness and vitality of their face. The performance of the Con.Tatto duo is a poetical and sometimes playful act aimed at the research and the discovering of others.

			PROFILO: Con.Tatto è un gruppo artistico che nasce nel 2011 dalla forte esigenza dei due artisti Francesca Leoni e Davide Mastrangelo di dare voce alle proprie esperienze professionali. La loro poetica si sviluppa principalmente nella ricerca delle dinamiche relazionali di coppia attraverso lo scontro e il confronto con l’altro, prediligendo un linguaggio prettamente video performativo. Con.Tatto è attualmente inserito in festival ed eventi internazionali; gli ultimi lavori sono distribuiti in Italia da Visualcontainer e in Canada da VIVO Media Arts Centre.

			Con.Tatto is an artistic group founded in 2011 by Francesca Leoni and Davide Mastrangelo, who felt the need to give voice to their own professional experiences. Their poetic mainly develops by means of a prevalent video performative language, which tries to explain the dynamics which regulate the relationship of a couple — analyzing their conflicts and confrontations. Con.Tatto is presently included in international festivals and events. Their new works are distributed by Visualcontainer in Italy and by VIVO Media Arts Centre in Canada

			How to Kill the Artists

			Laurina Paperina, 2007, 2’48”  

			SINOSSI: Nella serie di video-animazioni intitolata “How to Kill the Artists”, Laurina Paperina si prende gioco di se stessa e dei più noti artisti contemporanei con ironia dissacrante. Una serie di video animati narrano la sua ipotetica morte e quelle di artisti ormai arrivati all’apice del successo e osannati dalla critica.  “How to kill the artists” è un progetto nato nel 2007 e tutt’ora in continua evoluzione.

			In the video animation series entitled“How to Kill the Artists” Laurina Paperina scorns herself and the most famous contemporary artists by a desecrating irony. A series of animated videos narrate her own hypothetical death, as that of those artists who have reached the peak of glory and are praised by critics. “How to kill the artists” is a project born in 2007 and still in progress.

			PROFILO: Laurina Paperina è nata a Rovereto nel 1980. Vive e lavora tra Rovereto e Duckland, un piccolo villaggio nell’Universo. Ha studiato presso l’Istituto d’Arte di Rovereto e si è laureata all’Accademia di Belle Arti di Verona. Dipinge, disegna, crea installazioni e video animazioni. Lavora in prevalenza sull’immaginario degli eroi contemporanei, ispirandosi alla cultura pop della sua infanzia negli anni ’80 e ’90.  Ha partecipato a numerose mostre collettive presso sedi istituzionali internazionali in Italia, Usa, Germania, Francia, Inghilterra, Cina, Belgio, Sud Africa, Austria, Svizzera, Svezia, Spagna Israele, Irlanda e Messico, Tra le personali recenti si citano la Bed Smell (Fouladi Projects, San Francisco, 2012), Spaceballs (Galeria Ferran Cano, Palma di Maiorca, 2013) e Proud to be a hero (Fouladi Projects, San Francisco, 2014).

			Laurina Paperina (1980, born in Rovereto, Italy) is an Italian artist who lives between Italy and Duckland, a small town in the Universe. She studied at the Institute of Art in Rovereto and the Academy of Fine Arts in Verona, Italy. She paints, draws, creates installations and video animations. She prevalently works on the imaginary of contemporary heroes, inspired by the contemporary pop of her childhood, in the ‘80s and ‘90s. Her work has been featured in collective exhibitions in Italy, the USA, Germany, France, the United Kingdom, China, Belgium, South Africa, Austria, Switzerland, Sweden, Spain, Israel, Ireland and Mexico. Her latest expositions include Bed Smell (Fouladi Projects, San Francisco, 2012), Spaceballs (Galeria Ferran Cano, Palma di Maiorca, 2013), and Proud to be a hero (Fouladi Projects, San Francisco, 2014).

			Walking back Andy

			Paolo Bandinu, 2014, 3’

			SINOSSI: Attraverso il recupero di varie post-card e flyers Paolo Bandinu ha creato un video-collage che raccontasse una storia fatta solo ed esclusivamente di immagini, che nel loro singolo esprimessero una sensazione, ma allo stesso tempo si mettessero in relazione con le altre, creando un dialogo. Il lavoro nasce da una riflessione verso le migliaia di immagini a cui il nostro sguardo e  sottoposto ogni giorno, in un caos di informazioni non veicolate.

			Collecting old postcards and flyers, Paolo Bandinu has made a video collage to narrate a plot through the use of images alone, which are able to singularly stimulate a sensation, and at the same time relating to each other to create a dialogue. This work starts from a reflection on the thousands of images which every day crowd our gaze, in a chaos of confused information.

			PROFILO: Paolo Bandinu nasce a San Gavino (CA) nel 1984. Dopo la laurea specialistica in arti visive e linguaggi multimediali presso l’Accademia di belle arti di Firenze si è trasferito a Berlino, città dove vive e lavora. Il suo lavoro si muove attraverso delle storie pittoriche, che prendono forma sulla tela e si evolvono per mezzo di un montaggio video. Il  continuo divenire della pittura  racconta ogni  singolo gesto e segno pittorico che  diventa musica e movimento sublimato dal calore della materia. Ha partecipato a numerose mostre ed esposizioni, tra le quali le più recenti SmartContest Anime acCorte di Sannicandro di Bari, contest che gli è valso il primo premio, il Museo d’Arte Contemporanea di Berlino e presso l’ArtVilnius ’13 (International Contemporary Art Fair).

			Paolo Bardinu was born in San Gavino (CA) in 1984. After obtaining his postgraduate degree in visual arts and multimedia languages at the Academy of Arts in Florence, he moved to Berlin where he still lives. His work moves through pictorial plots which take shape on the canvas and evolve by means of video editing. Painting is a becoming reality which tells every single gesture and pictorial sign, which then becomes music and movement, sublimated by colour and material. His work has been featured in various exhibitions, including the SmartContest Anime acCorte in Sannicandro, Bari, where he was awarded the grand-prix, and at the Contemporary Art Museum of Berlin, and ArtVilnius ’13 (International Contemporary Art Fair).

			Uguaglianza / Equality

			Angelica Porrari, 2012, 2’15”

			SINOSSI: Siamo tutti protési verso l’ultimo istante della nostra vita. Osserviamo costantemente quel telo bianco che fluttua sui nostri corpi e impercettibilmente si avvicina. E’ nell’ultimo istante delle nostre vite che tutti noi, indiscriminatamente, conosceremo la verità e saremo messi di fronte a noi stessi. Colui che è stato definito come l’Angelo della morte avrà le nostre sembianze. 

			We are all aiming at the last moment of our life. We constantly observe that waving white cloth on our bodies while it imperceptibly approaches. It is in the last moment of our life and with no discrimination that we will all learn the truth and face our own conscience. He who has been called the Angel of Death will look like us.

			PROFILO: Angelica Porrari è una giovane videoartista italiana. Vive e lavora a Bologna. Pur facendo videoarte, definisce i suoi lavori come una fotografia in movimento più che come una narrazione filmica. Questa definizione nasce dalla sua intenzione di dilatare e rendere eterno un frammento temporale. Le fonti da cui attinge sono miti, riti antichi e leggende di qualsiasi paese.  L’estetica del suo lavoro offre un frequente rimando alla pittura rinascimentale italiana. Attualmente Angelica Porrari porta avanti il suo progetto Gloves’Stories ed in particolare il capitolo sul limite.  Il guanto come metafora dell’uomo. Il limite come impalpabile e mutevole luogo di conoscenza.   

			Angelica Porrari is a young videoartist from Bologna, Italy. She defines her video art more like a moving photography rather than a visual storytelling. Such a definition comes from the intention of expanding and eternalizing single fragments of time. Her sources are myths, ancient rituals and tales from any country. Angelica’s esthetic imprint refers to Italian Renaissance painting. She is presently involved in her project entitled Gloves’ Stories, and in particular she is creating a new chapter on the meaning of limit. The glove is seen as a metaphor of the human being. The limit is an impalpable and changing place of knowledge.

		

	
		
			Il Videoconcorso “Francesco Pasinetti” al Ca’ Foscari Short Film Festival

			[image: 25_pasinetti.jpg] 

			La XII edizione del Festival “Francesco Pasinetti” propone una nuova formula focalizzata su un’unica tematica: “Venezia: luci ed ombre di oggi e di ieri”. Si tratta di un progetto attento ai luoghi della città, alla tradizione, alla salvaguardia della città lagunare, che si propone di offrire un’immagine della vita veneziana di tutti i giorni, al di fuori dei classici itinerari turistici. Venezia, dunque, è il tema centrale del premio ed è la protagonista del Videoconcorso nel suo ruolo di crocevia di cultura ed arte, storia e memoria.

			La scelta di concentrare il premio su Venezia è dovuta alla difficile situazione in cui versa la città e alla volontà di non lasciare nulla di intentato per trovare vie di uscita alla presente e costante emergenza. Stimolare giovani registi, locali e non, a soffermare il proprio sguardo sulla città lagunare e sul delicato equilibrio ambientale entro cui si colloca, rappresenta un tentativo di far emergere, attraverso nuovi occhi e nuove tecniche, proposte fresche e utili per il futuro della città.

			Ben vengano inventiva e spirito progettuale, orientati soprattutto alla ricerca di identità perdute e all’importanza del vivere quotidiano. In una parola, allo sforzo di ricostruire il senso di una comunità che sta inesorabilmente disgregandosi.

			Novità di quest’anno la  sezione “booktrailer” (premio offerto dall’Ufficio Scolastico Provinciale di Venezia): dedicata alla creazione di un video spot di un libro, italiano o straniero, sulla città di Venezia. Un’altra categoria introdotta per la prima volta quest’anno è dedicata a un particolare momento storico della città lagunare: “Venezia 1943-1945: luoghi e spazi della Resistenza”, il cui premio è offerto dall’Istituto Veneziano per la Storia della Resistenza e della società contemporanea. “Venezia negli occhi e nella mente dei ragazzi dai 15 ai 25 anni” è invece proposta dall’Associazione Cerchidonda.

			“Oltre i muri” a Venezia, premio offerto dal Centro Pace del Comune di Venezia e dall’associazione SOS diritti. “Salviamo le barene”, il cui premio è offerto dall’Istituzione Parco della laguna, per sensibilizzare sull’importanza della tutela dell’equilibrio dell’ecosistema lagunare. 

			Giovanni Andrea Martini

			
			In relazione al tema scelto per la 12^ edizione, il VideoConcorso “Francesco Pasinetti” propone come programma speciale all’interno del Ca’ Foscari Short Film Festival i seguenti video:

			

			Rugagiuffa, web series di Silvio Franceschet e Alessandra Quattrini, con Lorenzo Pagan, Marco Paladini, Nicolò Vianello, Francesco Zanotti, episodi 1,5,6 (18’)

			Gropi, a cura del gruppo Video Unitre di Mestre (16’)

			Trasloco, di Rossana Molinatti (8’)

			Lavori seri, di Patrizia Gaia Canziani, web series “per nuovi giovani artisti italiani” (12’)

			Le glorie del Leon, album video fotografico di Anna Zemella, mont. Elisabetta di Sopra (3’31”)

			Laguna, luce di Venezia, di Philippe Apatie, (8’)

			“Francesco Pasinetti” VideoContest at Ca’ Foscari Short Film Festival

			A new formula, whose theme this year is “Venice: lights and shadows of yesterday and today”, will be the common thread of the 12th edition of the “Francesco Pasinetti” Festival. This project focuses on the interest in the most unusual places and traditions of the city and also wishes to emphasize a true concern for the lagoon and its environment. All this is intended to offer an unusual image of the city, different to the one tourists are usually accustomed to. Venice is the central subject and the main character of the Videocontest, with its role as crossroads between culture, art, history and memory. 

			The choice of focusing the prize on the reality of Venice is mainly due to the difficult situation the city is going through and to the will of finding a way out from the present and continuous emergency. Encouraging young local and foreign directors to linger their gaze on the lagoon and its delicate environmental balance means trying to bring out new and useful proposals for the city’s future through new eyes and techniques. 

			Inventiveness and planning attitude are more than welcome and should be oriented to the search of lost identities, to the importance of everyday life and the struggle to rebuild a sense of a community that is relentlessly braking apart,.

			The “booktrailer” section is the new initiative for this year’s edition (sponsored by the Provincial Education Department), whose goal is to create a video spot for an Italian or foreign book about Venice. Another newly introduced category will focus on a specific historical landmark of the city: “Venice 1943-1945: places and spaces of the Italian Resistance”, and the winner will be awarded with a prize offered by the Venetian Institute of the History of Resistance and Contemporary society, while “Venice in the eyes and mind of young people aged 15-25” is another proposal by the Cerchionda Association.

			The prize “Beyond the wall” is offered by the Centro Pace of Venice Municipality and by the SOS rights Association. “Save the lagoon salt marshes” is sponsored by the Lagoon Park Institution and wishes to sensitize to the importance of the protection of the lagoon environmental balance. 

			Giovanni Andrea Martini

			
			In relation to the theme of its 12th edition, “Francesco Pasinetti” VideoContest includes the following videos to be presented during the Ca’ Foscari Short Film Festival:

			

			Rugagiuffa, a web series by Silvio Franceschet and Alessandra Quattrini, with Lorenzo Pagan, Marco Paladini, Nicolò Vianello, Francesco Zanotti, episodes 1,5,6 (18’)

			Gropi, by Unitre video group, Mestre (16’)

			Trasloco, by Rossana Molinatti (8’)

			Lavori seri, by Patrizia Gaia Canziani, a web series “for new young Italian artists” (12’)

			Le glorie del Leon, a photographic video-album by Anna Zemella, editing: Elisabetta di Sopra (3’31”)

			Laguna, luce di Venezia, by Philippe Apatie, (8’)

		

	
		
			CA’ FOSCARI TALENTS: LILY FILSON
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			Lily Filson è attiva da cinque anni in ambito cinematografico in Italia e negli Stati Uniti come attrice, oltre che come sceneggiatrice/regista; attualmente è dottoranda a Ca’ Foscari presso il Dipartimento di Filosofia e Beni Culturali. Nella sua città natale, New Orleans, il suo cortometraggio Audobon Dark ha ottenuto riconoscimenti dal Lousiana Film and Video Magazine e dall’Associazione della Louisiana sulle Donne nel Cinema e nella Televisione  (WIFT-LA).

			Nelle sue attività di attrice, regista e studiosa, l’opera di Lily Filson si propone di colmare la distanza tra il mondo accademico e quello dell’entertainment, presentando al pubblico più vasto  materiale  appassionante. I suoi progetti più recenti consistono nella realizzazione di due video e un articolo scientifico presentati nel corso di due conferenze tenutesi nel 2014 a Vienna, in Austria, e a marzo del 2015 a Berlino, in Germania.

			Lily Filson has worked in the Italian and American film industries as an actress as well as a writer/director for the past five years and is currently affiliated with Ca’ Foscari University as a doctoral fellow in the Department of Philosophy and Cultural Heritage. In her hometown of New Orleans, she has received recognition for her first short film Audobon Dark from Lousiana Film and Video Magazine as well as the association of Women in Film and Television of Louisiana (WIFT-LA). 

			As an actress, film-maker, and academic, Lily Filson’s work is dedicated to bridging the gap between education and entertainment, bringing fascinating material to a wider audience. Her most recent projects have been the realization of two videos and original research papers presented at conferences in Vienna, Austria in April 2014 and in Berlin, Germany in March 2015. 

			
			AUDUBON DARK

			

			Lily Filson, 2012, 9’42"

			SINOSSI: Nell’atmosfera privilegiata della uptown di New Orleans, un tranquillo parco nasconde un oscuro segreto. Una giovane coppia scopre un sentiero misterioso e un segnale che mette in guardia sul pericolo di morte. Proseguendo nel cammino, i due scoprono di essere bersagli in un campo di esercitazione da golf. Durante la notte il percorso diventa persino più sinistro. Un benestante residente della zona usa il parco come area di tiro per il suo personale gioco di caccia. 

			SYNOPSIS: In the privileged atmosphere of Uptown New Orleans, a tranquil park hides a dark secret. A young couple find a mysterious footpath and a sign warning of the danger of death. Walking on, they discover that they are the targets of a golf driving range. However at night, the path becomes even more sinister; a wealthy resident of the park uses it as al shooting range for his own personal big game hunt.

		

	
		
			PREMIO “OLGA BRUNNER LEVI”

			II edizione 2015 - Concorso per le scuole superiori di II grado del Triveneto
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			La Fondazione ha istituito nel 2014 il concorso “Premio Olga Brunner Levi”. Il premio è dedicato al miglior videoclip realizzato da studenti delle scuole superiori di secondo grado del Triveneto. 

			I partecipanti dovranno 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 21 marzo 2015. 

			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 

			“OLGA BRUNNER LEVI”  PRIZE

			Competition for secondary schools of the Veneto Region

			After the excellent artistic results and feedback of the past, also this year the Foundation Ugo and Olga Levi Onlus has renewed the collaboration with the Ca ‘ Foscari Short Film Festival and will award the Olga Brunner Levi prize. The award is dedicated to the best clip made by second-year high school students of the Triveneto area (metterei Veneto, Friuli Venezia Giulia and trentino Alto Adigie regions, uno straniero non lo sa). The competitors have to realize a video on musical performances of women (ho cambiato, preferisco così) 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 21st, 2015.

			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 the Giustinian Lolin Palace in Venice. In 1962 the association became the Ugo and Olga Levi Foundation, thanks to a donation that Ugo had 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 di Udine

			- Maria Roberta Novielli, University di Venezia

			- Stefania Portinari, University di Venezia

			- Luisa Zanoncelli, Foundation Levi 

		

	
		
			Video-concorso SHORT & SOSTENIBILITA’

			Terza edizione
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			La quinta edizione del Ca’ Foscari Short Film Festival continua a riservare particolare attenzione alle tematiche ambientali con la terza 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. 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 terza 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 - Fabio Pranovi (ambientale), Chiara Mio (economica) e Alessandra Jacomuzzi (sociale) che li hanno aiutati nell’interpretazione del concetto di sostenibilità.

			Video competition Short & Sustainability

			Third Edition

			The fifth edition of the Ca’ Foscari Short Film Festival re-confirms its interest in environmental issues by presenting the third edition of the Short & Sustainability video-contest, a project which took shape thanks to the collaboration between Ca’ Foscari Short and Sustainable Ca’ Foscari, a programme of the Venetian university aimed to give life to projects on sustainability issues. The on stated Its economic, social and environmental commitments in a sustainability perspective are written down in a document: the Sustainability Commitments Charter. The Charter aims to set ambitious  goals in a long-term strategic and operational plan. For its part, Ca’ Foscari Short is proud to be a festival designed by young people for young people, always caring about technological developments, innovation and all the other aspects related to sustainability. Ca’ Foscari Short’s and Sustainable Ca’ Foscari’ merge into this project and their approach pushes towards a personal involvement of the artists.

			The third 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 an original and proposing way, in any of its forms, which can be summarized in three broad categories: environmental, social and economic. It also promotes the use of low energy consumption instruments within 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 composite jury, careful to both the artistic merit and the incisiveness of the concept. Led by the cinema expert and historian Carlo Montanaro, the jury is composed by Ca’ Foscari students, assisted by three Ca’ Foscari professors - one for each category - Fabio Pranovi (environmental), Chiara Mio (economical) and Alessandra Jacomuzzi (social), who helped the students in the interpretation of the concept of sustainability.

		

	
		
			EVENTI SERATA FINALE / CLOSING CEREMONY EVENTS

			SMART MAGIC - GianLupo Borgogelli Ottaviani
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			C’è chi di semplici oggetti inanimati come una carta o una sfera di vetro sa svelarne il potenziale nascosto.  È GianLupo Borgogelli Ottaviani, un giovane che di originale non ha solo il nome, ma anche un lavoro fuori dal comune: GianLupo è un prestigiatore. 

			Dopo aver trascorso i primi anni a Santo Domingo, dove è nato da genitori italiani, fa ritorno con la famiglia in Italia, dove inizia precocemente ad avvicinarsi al mondo dell’Arte Magica, che per lui sarà molto di più di un semplice gioco. All’età di 12 anni è già su un palcoscenico a presentare il suo primo spettacolo di magia in veste di “Mago più giovane d’Italia”. Conseguita la laurea in Lettere e Filosofia, decide di dedicarsi unicamente alla sua passione. Il suo repertorio si arricchisce di anno in anno, e prevede non solo prestigiazione, ma anche illusionismo e teatro. A soli 28 anni si è esibito su centinaia di palchi, ha intrattenuto ospiti di successo e può vantare grandi riconoscimenti. 

			Anche i suoi spettacoli escono dagli schemi. Il suo cavallo di battaglia è la cosiddetta “Close-up magic”, ovvero quella magia eseguita a distanza ravvicinata che lascia noi spettatori a bocca aperta. Sono performance che coinvolgono il pubblico grazie al suo piglio giovanile e ironico e al forte impatto delle sue illusioni, in cui si rende impercettibile il confine tra magia e percezione. E non rinuncia all’innovazione: da un paio d’anni ha introdotto anche un nuovo innovativo tipo di spettacolo, in cui si esibisce interagendo con luci laser, schermi video e proiezioni.

			There are those who, with a simple inanimate object such as a card or a crystal ball, are able to disclose its hidden potential. This is the case of GianLupo Borgogelli Ottaviani. Not only his name is original and unconventional, but his job as well: GianLupo is a magician. 

			After spending the first years of his life in Santo Domingo where he was born form Italian parents, he moved back to Italy and started to approach to world of magic, which will soon become more than a simple game for him. At the age of twelve he is already on a stage presenting his performance as the “Youngest Magician in Italy”. After graduating in Literature and Philosophy, he decided to devote himself exclusively to his passion. His repertoire grows year after year and includes not only stage magic, illusion, and acting. Although he is only 28 years old, he has fast become one of the hottest performers on the party circuit entertaining famous guests and has also won several awards.

			His performances are indeed unconventional and his . His most incredible act is probably the so-called “close-up magic”: magic performances played at a one-to-one distance from the spectator, leaving the audience astonished. His shows involve the public thanks to his fresh and innovative manners and to the great special effects of his illusions, where the border between magic and perception is almost imperceptible. GianLupo is always looking for innovation and in the last years he has introduced into his shows new attractions, where laser performances, video interaction and video projections have become part of his stunning displays.

			Giulio Dilemmi
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			Protagonista dell’evento di apertura della serata di premiazioni è il ballerino e insegnante di fama internazionale, specializzato in vari stili, tra cui la Tribal Fusion Belly Dance,  forma di danza del ventre moderna che unisce gli elementi caratteristici di diverse danze etniche, come l’indiana o l’afro-fusion, con altre forme come l’Hip-Hop, il Popping  e la Breakdance. 

			Dopo aver iniziato la sua carriera con la  Street Dance e aver partecipato a diversi eventi in Italia e all’estero come il “Belly Dance Evolution European Tour”  ad Hannover o il “Festival dell’Oriente” a Milano, è il primo ballerino italiano di questa innovativa forma di  danza. Come lui stesso afferma in un’intervista rilasciata  alla rivista italiana “Benessere.com”, questa danza può nascere con qualsiasi genere musicale inglobando essa stessa  al suo interno elementi peculiari di differenti tipologie di ballo, rappresentando così qualcosa di inconsueto ma creativo allo stesso tempo.

			“La danza è sempre stata per me una manifestazione di libertà”,  ha affermato il ballerino, stupendoci attraverso il movimento ritmico del suo corpo e acrobazie che danno vita a una  performance in grado di coinvolgerci a livello emozionale.

			The protagonist of the opening event at the Award Ceremony is Giulio Dilemmi, dancer and teacher of recognized international stature. Dilemmi is specialized in different styles, including the Tribal Fusion Belly Dance, a type of modern belly dance which combines the peculiar elements of Indian or African ethnic dancing with other types of dance, such as like Hip-Hop, Popping or Breakdance.

			After a career with the Street Dance and several participation in events presented in Italy and abroad, i.e., the “Belly Dance Evolution European Tour” in Hannover and the “Festival dell’Oriente” in Milan, he is now considered the first Italian dancer to represent this innovative dance style. During an interview for the Italian magazine “Benessere.com” he said that this kind of style can arise from any musical genre and by blending into it the peculiar elements of different types of dance, giving shape to something creative but at the same time unusual.

			“Dance is for me a manifestation of freedom” says the dancer, who astonishes his audience through the rhythmic and acrobatic movements of his body, offering a performance able to capture one’s soul.

		

	
		
			SCUOLE DI MEDIA E CINEMA / MEDIA AND FILM SCHOOLS

			AGRFT, Academy for Radio, TV & Theatre of Ljubljana - Slovenia

			Accademia di alta formazione teatrale  e cinematografica,  fondata nel 1945, è l’unica istituzione specializzata in  arti in tutta la Slovenia.

			The Academy was founded in 1945 and remains the only University institution to teach theatre and film in Slovenia with professional excellence.

			Centro de Capacitación Cinematográfica (Mexican Film School)

			Fondato nel 1975, il Centro de Capacitación Cinematográfica da sempre ha come obiettivo la formazione di cineasti di alto livello nell’ambito della produzione, come in quello della diffusione culturale.

			Established in 1975, the Centro de Capacitación Cinematográfica has always had the goal of forming highly professional filmmakers for promoting , and supporting cultural diffusion.

			Ecam -Escuela de Cinematografía y del Audiovisual de la Comunidad de Madrid

			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 standards of education.

			Echo Park Film Center – America

			L’Echo Park Film Center è un’associazione no-profit che si propone di dare possibilità alla comunità di accedere alla realtà cinematografica con intenti sociali, quale la salvaguardia di realtà difficili e di emarginazione.

			,The Echo Park Film Center is a is a non-profit media arts organization committed to providing equal and affordable community access to film/video resources with a special focus on “at risk” social conditions.

			Facoltà Lettere Università Trieste/Triest

			Facoltà nata nel 1943 nel noto ateneo friulano, ha visto nel corso degli anni accrescere la sua importanza didattica e l’offerta formativa.

			Established in 1943, the Department of Letters and Philosophy has grown in importance and prestige and offers a higly educational program.

			Filmakademie Baden-Württemberg – Germania/Germany

			Nata dall’iniziativa di una compagnia no-profit, l’Accademia è una delle scuole di cinema più rinomate nel panorama internazionale, come dimostra la nomination all’Oscar del 2003, nella categoria “Best Animated Short Film”, per “Das Rad / Rocks”.

			Firstly established thanks to a non-profit company, the Filmakademie is one of the most internationally renowned film schools, whose students were nominated for the Oscar in 2003 for “Das Rad/Rocks” in the “Best Animated Short Film” category.

			IAD Institut des Arts de Diffusion – Belgio/Belgium

			Rinomata Scuola d’Arte offre un vasto programma di formazione che combina creatività a tecnica, toccando esperienze tra le più all’avanguardia nella produzione cinematografica e dell’animazione.

			An extremely renowned High School of Art, right from the outset its purpose was to offer the full scope of courses and trainings relating to the audiovisual and performing arts, with special focus on those which combine creativity and technique in film production and animation. 

			Internationale Filmschule Köln (FILM SCHOOL & PRODUCTION) Germania/Germany

			Altro prodotto nato dall’iniziativa di un’associazione no-profit, la Scuola di Cinema Internazionale forma artisti di grande livello artistico e tecnico.

			Anothe film school which was born from the initiative of a non-profit association, The Internationale School of Cinema trains artists of great artistic and technical level.

			IUAV, Venezia/Venice-Italy

			Storico ateneo di alta formazione e ricerca, un punto fermo dell’architettura italiana ma anche del  design, del teatro e delle arti visive.

			One of the first Architecture Schools in Italy, the IUAV is a benchmark for Italian architecture, design, theatre and visual arts.

			Osaka Geijutsu Daigaku (Osaka Art University) Giappone/Japan

			La vastissima offerta formativa concernente le arti che questa Università propone ha come obiettivo principe il formare studenti che possano esprimere le loro capacità intellettuali e creative.

			The Osaka Art University offers a very rich educational program and is mainly concerned in training those students who wish to openly express their intellectual and creative skills.

			Satyajit Ray Film and Television Institute, Calcutta – 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, this 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 Audio and Visual Arts Sapir College – Israele/Israel

			Il Dipartimento di Arti Audio-video del Sapir College, affianca ad una preparazione pratica un approccio di tipo filosofico e storico. Il suo vanto è il “Cinema South Festival” durante il quale gli studenti mostrano al pubblico i loro lavori accademici.

			The Department of Audio-Visual Arts of the Sapir College, combines a practical preparation with a theoretical and philosophical approach. Its boast is the “Cinema South Festival”, an occasion for the students to present their academic works to an audience.

			Sint Lukas Brussels (Luca School of Arts) – Belgio

			Unica Scuola che propone una formazione unicamente architettonica e artistica delle Fiandre, propone corsi che spaziano dalla visual art al design.

			It is the only University in the Flanders which offers an architectural and artistic preparation. It offers a variety of programmes, which range from visual art to design.

			The Animation Workshop – Danimarca/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.

			Richard Williams defined it as being “One of the most dedicated animation institutes in the world”:  this international centre has been widely praised for its creative and technical high quality products. 

			The University of Melbourne - Australia 

			L’Università di Melbourne, fondata nel 1853, è un’istituzione pubblica di grande prestigio internazionale e offre un’alta formazione di ricerca anche nelle professioni del cinema.

			The University of Melbourne, founded in 1853, is a public institution of great international prestige, which offers a high level of education to activities relating to the audiovisual and performing arts.

			Turku University of Applied Sciences– Finlandia/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. 

			The Turku Arts Academy has strong international links with European and Nordic institutes, as well as with professional groups and individuals involved in the field of arts. This educational strategy offers students and teachers a great potential for developing their activities in an international perspective.

			Universidad del Cine, Buenos Aires Argentina

			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-length movies, achieving great success among the audience, as well as  national and international film critics. 

			Universidade Lusófona, Lisboa – Portogallo/Portugal

			L’Universidade Lusófona di Lisbona è un’istituzione privata di grande prestigio, dallo sguardo internazionale, con particolare attenzione alla società contemporanea.

			The Universidade Lusófona in Lisbon is a private institution of great prestige and  international openness, which shows  particular concern to contemporary society.

			University for Music and Performing Arts / Filmacademy, Vienna – Austria

			Università specializzata nell’insegnamento delle arti applicate, musica, cinema e teatro;  tra le più grandi al mondo, è inoltre l’organo più importante nell’organizzazione di eventi culturali in Austria.

			This  University is specialized in teaching applied arts, music, cinema, theatre, and is one of the biggest in the world. It also plays a central role in organizing cultural events in Austria.

			University of Television and Film Munich– Germania/Germany

			Una delle più rinomate scuole di cinema della Germania fondata nel 1966, vanta tra i suoi alunni 

			illustri Wim Wenders e Mika Kaurismaki.

			Founded in 1966, the University of Television and Film is one of the most renowned German cinema schools: among its students we mention Wim Wenders and Mika Kaurismaki.

		

	
		
			PARTNERS
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