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Michele Bugliesi
Rettore, Università Ca’ Foscari Venezia
Rector, Ca’ Foscari University of Venice

Il Ca’ Foscari Short Film Festival apre 
tradizionalmente gli appuntamenti culturali 
primaverili di Ca’ Foscari: dal 16 al 19 marzo 
cominciamo con la kermesse dedicata al cinema 
giovanile giunto alla sesta edizione.
 
Trenta cortometraggi in gara, trenta lavori di giovani 
registi provenienti da scuole di cinema di tutto il 
mondo a cui viene data l’opportunità di presentare 
i propri lavori a Venezia, città del cinema per 
eccellenza. Con 27 nazionalità differenti presenti, 
il Ca’ Foscari Short Film Festival diventa una 
manifestazione sempre più internazionale.
 
L’attenzione per le produzioni culturali che 
coinvolgono gli studenti e giovani artisti è da sempre 
motivo di impegno per Ca’ Foscari e lo Short Film 
Festival ne è un perfetto esempio: attorno al Festival 
gravitano numerosi studenti, coadiuvati dal direttore 
artistico Roberta Novielli, con la possibilità di seguire 
tutte le fasi organizzative. L’attenzione per l’attualità, 
con i suoi spunti di riflessione, approfondimento, 
critica, è l’altro elemento di punta del concorso.
 
Lo Short Film Festival è inoltre una occasione, come 
le altre produzioni culturali di Ca’ Foscari, per vivere 
l’università come una esperienza piena, completa 
e stimolante, e arricchire la propria permanenza 
a Venezia con un’ampia offerta di opportunità e 
iniziative.

The Ca’ Foscari Short Film Festival traditionally opens 
the spring cultural events of Ca’ Foscari: from the 16th 
to the 19th of March we will start with the kermesse 
dedicated to young cinema, now at its 6th edition.

Thirty short films will be presented, thirty works 
by young directors from national and international 
cinema schools. They have been given the possibility 
to present their works in Venice, the city of cinema 
par excellence. Thanks to the participation of 27 
different nations, we can proudly say that the  Ca’ 
Foscari Short Film Festival is becoming more and 
more an international event.

Ca’ Foscari University has always paid special 
attention to cultural productions involving students 
and young artists, and the Short Film Festival is 
a perfect example of our commitment: assisted 
by the artistic director Roberta Novielli so many 
students gravitate towards the festival, and are 
offered the possibility to actively participate in its 
many organizational phases. Special attention is paid 
to topical subjects, which in turn prompt hints for 
discussion and in-depth analysis of any social issue. 

The Short Film Festival is one of the many cultural 
productions promoted by Ca’ Foscari University, 
which offer the unique experience to fully experience 
university life and to enrich one’s own cultural and 
personal path in one of the most beautiful cities in 
the world.
 

Flavio Gregori
Prorettore alle attività e rapporti culturali dell’Università Ca’ Foscari Venezia
Vice Rector for Cultural activities and relationships at Ca’ Foscari University

Ca’ Foscari Short Film Festival “colpisce ancora”. 

Ca’ Foscari vanta un’importante tradizione nel 
campo delle produzioni culturali, ottenendo anche 
nel 2015 il primato per gli 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.
Uno dei momenti più importanti dell’incontro fra 
le attività studentesche, la ricerca dei docenti, e 
l’apertura culturale dell’Ateneo al grande è il Ca’ 
Foscari Short Film Festival, che si è affermata nel 
corso degli anni come laboratorio di formazione 
e promozione di giovani e promettenti talenti 
nell’ambito cinematografico e di video-making. 
Nel 2016 il Festival offrirà un ricco programma di 
iniziative nel corso di quattro giornate fra proiezioni, 
incontri, workshop e sezioni speciali, nella cornice 
dell’Auditorium Santa Margherita.

Il Festival propone come sempre il Concorso 
Internazionale, sezione portante della rassegna, con 
trenta ‘corti’ provenienti da tutto il mondo; il Concorso 
per le scuole superiori del Veneto; il Concorso 
Olga Levi; e il Concorso ‘Short&Sostenibilità’. Ricco 
è anche il programma speciale con una sezione 
dedicata al grande maestro di Nashville e Short Cuts, 
Robert Altman (in collaborazione con la University 
of California at Los Angeles l’Altman Estate a il 
Wisconsin Center for Film and Theater Studies), e 
inoltre il masterclass di Bill Plympton, il SOS Save our 
Skins” degli inglesi Hayward e Saunders, diretto da 
Kent Sobey, e molti altri programmi collaterali.

Ca’ Foscari Short Film Festival strikes back!

Ca’ Foscari Short Film Festival is part of the wide 
cultural programme offered by Ca’ Foscari University, 
for which Ca’ Foscari was acknowledged as the most 
important producer of cultural events in Venice in 
2015. Ca’ Foscari University has a long-standing 
tradition in the production and organisation of 
cultural activites, which  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 its cultural activities, 
the University not only promotes the students’ 
improvement, but also provides a great opportunity 
for them to receive an enjoyable and interactive 
training beyond classroom instruction.
Ca’ Foscari Short Film Festival has become a well-
recognised and successful event, and a meeting point 
for the promotion of promising young talents. In 
2016 the Short Film Festival will offer a rich variety of 
events, comprising screenings, workshops, meetups 
and special programmes, all of which will take place in 
the Santa Margherita Auditorium.

The International Contest will be the core of the 
Festival: 30 short films from all over the world will 
compete for the Festival Prize. Other prizes will be 
given to the young competitors of the festival: the 
Veneto Region’s prize for the best video made by 
secondary schools students; the Olga Levi prize 
for the best soundtrack; the Sustainability prize, 
and other prizes. Special programmes will enrich 
the festival’s playbill, including a section devoted 
to the shorts directed by Robert Altman, through a 
collaboration with UCLA, the University of Wisconsin’s 
Center for Theater and Film Studies, and the Altman 
Foundation. Moreover, the programme will comprise 
a section devoted to Bill Plympton’s masterclass, the 
British filmaker Kent Sobey’s ‘SOS Save Our Skins”, 
written by  Chris Hayword e Nat Saunders, and more 
collateral events.
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Direzione artistica e organizzazione generale - Artistic 
Direction and Overall Organization: Maria Roberta Novielli

Coordinamento – Coordination: Eugenio De Angelis, 
Morena Faverin, Davide Giurlando, Lorenzo Nadali, Chiara 
Pallini, Luca Pili, Federica Sala

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

Immagine /Image Short 2016: Igort 

Ufficio Stampa – Press Office: Studio Morabito 
Mimmo Morabito
Con la collaborazione di – With the cooperation of 
Eugenio De Angelis
Servizio Comunicazione Ca’ Foscari – Media and 
Communication Office 

Team Ufficio Stampa – Press Office Team
Coordination: Eugenio De Angelis
Andrea Battistella, Gianluca Benedetti, Piera Bordignon, 
Francesca Bucaletti, Silvia Causin, Vanessa Corrado, 
Alice De Santis, Elsa Dubois, Dania Hussein, Romina 
Manarin, Arianna Marchetti, Eleonora Mari, Marco 
Meneghin, Claudia Murtas, Elisa Nicastro, Enxhi Nushi, 
Sara Paterniani, Gioia Pellizzari, Fabiola Pizzini, Serena 
Previderè, Francesca Puddu, Srbuljevic Valentina, Marco 
Scaramuzza, Federica Sessa, Roberta Suppa, Giacomo 
Tommasi, Veronica Vianello, Beatrice Zanatta, Martina 
Zuliani 

Team Social Networks
Coordination: Morena Faverin 
Marco Baccarini, Andrea Battistella, Larissa Benetello, 
Sara Boesso, Francesca Bucaletti, Arianna Magalini, 
Lorenzo Manildo, Arianna Marchetti, Laura Michielin, 
Elisa Nicastro, Sara Paterniani, Elisa Poggese, Deborah 
Tamiazzo, Giacomo Tommasi   

Fotografia - Photographer: Federica Sala, Corinna Boato 
Website design: Eugenio De Angelis, Marek Maurizio

Team Website 
Coordination: Eugenio De Angelis, Morena Faverin
Romina Manarin, Eleonora Munari, Daniela Muschietti, 
Simona Sampò, Lia Zigiotti 

Team Grafica e Video - Graphic and Video Team 
Coordination: Luca Pili
Albertha Osei Fosuah, Alessandro Leombruni, Alessia 
Drago, Camilla Meneghin, Celeste Gonano, Elisa 
Rugolo, Federica Lepori, Federico Stefani, Francesca 
Vanin, Giorgia Dal Moro, Ilaria Fontana, Simona 
Sampò, Irene Pastrello, Irene Tazzara, Milena Stefani,
Loredana Vanni Moriconi, Luca Santovito, Marianna 
Scalas, Monica Paludetto, Selene Bertelli, Davide 
Giacometti

Ringriamenti: Tobia Tomasi, Corinne Mazzoli, Elisa 
Valle, Maddalena vanzetto, Associazione About 

Giuria Ca’ Foscari - Ca’ Foscari Jury
Coordination: Carlo Montanaro
Gianluca Benedetti, Riccardo Calvi, Vanessa Corrado, 
Paola Forace, Deborah Tamiazzo, Irene Tazzara

Team Logistica – Logistic Team
Coordination: Federica Sala, Chiara Pallini
Chiara Amerise, Fadwa Az, Marco Baccarini, Lara 
Balestro, Martina Barbapiccola, Marta Boldorini, 
Francesca Caleffi, Valentina Calzavara, Mattia Catteddu, 
Martina Cazzaro, Lorenzo Cini, Nazareno Colamaria, 
Chiara Colombo, Emilia Cristante, Ginestra Croce, 
Fabrizio Dante, Vittoria D’Avila, Francesca De Faveri, 
Anna Di Toma, Filippo Donolato, Alice Favaretto, Yvonne 
Fronterrè, Filippo Gabello, Silvia Gastaldo, Cinzia 
Gioioso, Andrea Gionelli, Virginia Giovani, Erika Golin, 
Valentina Guffanti, Edoardo Guidolin, Adelina Haiduc, 
Naomi Giorgia La Vecchia, Alessandro Leombruni, Licia 
Lombardi, Laura Lupinetti, Alice Madau, Davide Maggio, 
Eleonora Magnaguagno, Irene Magnanini, Martina 
Malasomma, Irene Manca, Davide Marras, Veronica 
Mastroianni, Laura Michielin, Giulio Nicoletti, Monica 
Paludetto, Stefania Pizzeghello, Vittoria Porcelli, Elisa 
Pusceddu, Anna Quagliotto, Asia Rastelli, Sonia Revel, 
Francesca Risi, Camilla Romio, Elisabetta Spaliviero, 
Paola Spataro, Viola Vittoria Suardi, Irene Tazzara, 
Giacomo Tommasi, Talita Tonin, Giada Toschetti, Federica 
Trevisan, Valeria Trombetta, Loredana Vanni Moriconi, 
Erica Verlato, Alessia Zannoni, Debora Zerbo, Rossana 
Zhen, Menghan Zhou.

Short&Sostenibilità
Coordination: Eugenio De Angelis, Federica De Marco

Team Preselezione Film – Movie Pre-selection Team
Coordination: Maria Roberta Novielli
Andrea Battistella, Chiara Bellantoni, Gianluca Benedetti, 
Larissa Benetello, Francesca Caleffi, Riccardo Calvi, 
Antonino Caminiti, Vittoria D’Avila, Anna Di Toma, 
Paola Forace, Giulia Fuochi, Mattia Golin, Alessandro 
Leombruni, Licia Lombardi, Laura Lupinetti, Arianna 
Magalini, Eleonora Magnaguagno, Giulia Mari, Martina 
Masini, Laura Michielin, Elisa Nicastro, Maria Vittoria 
Novati, Giulia Ortese, Sara Paterniani, Elisa Poggese, 
Silvia Pulcini, Camilla Romio, Jessica Rossi, Anna Sartor, 
Federica Sessa, Deborah Tamiazzo, Irene Tazzara, 
Giacomo Tommasi, Valeria Trombetta, Maria Tumiotto, 
Erica Verlato, Enrico Villani, Cristiana Vitucci, Rossana 
Zhan, Menghan Zhou, Federico Zia

Team Sottotitoli – Subtitles Team
Coordination: Davide Giurlando
Marco Baccarini, Mariarita Barca, Andrea Battistella, 
Chiara Bellantoni, Rita Bilancio, Sara Boesso, Marta 
Boldorini, Francesca Bucaletti, Valentina Calzavara, 
Antonino Caminiti, Mattia Catteddu, Filippo Cerantola, 
Fabrizio Dante, Vittoria D’Avila, Francesca De Faveri, Anna 
Di Toma, Elsa Dubois, Valerio Emanuele, Giulia Gastaldo, 
Cinzia Gioioso, Celeste Gonano, Jenny Ann Londero, 
Laura Lupinetti, Arianna Magalini, Lorenzo Manildo, Giulia 
Mari, Laura Michielin, Claudia Murtas, Daniela Muschietti, 
Elisa Nicastro, Angela Notaro, Valentina Paletti, Sara 
Paterniani, Camilla Pelosato, Elisa Poggese, Vittoria 
Porcelli, Silvia Pulcini, Asia Rastelli, Gloria Romano, 
Camilla Romio, Sara Santi, Filippo Schena, Viola Vittoria 
Suardi, Giacomo Tommasi, Tommaso Tommasi, Tommasa 
Maria Valente, Gaia Varone, Irene Vilardi

Team Catalogo – Catalogue Team
Coordination: Maria Roberta Novielli
Andrea Battistella, Gianluca Benedetti, Maddalena 
Casanova Borca, Martina Cavallaro, Giorgia Dal Moro, 
Francesca De Faveri, Erika Golin, Anton Levyskyi, Laura 
Martelli, Alice Morassutto, Camilla Nappa, Elisa Nicastro, 
Sara Paterniani, Snnachiara Rossini, Sara Santi, Giacomo 
Tommasi

Board/Staff of the Ca’ Foscari
Short Film Festival

Team Distribuzione – Distribution Team
Coordination: Lorenzo Nadali
Marco Baccarini, Martina Barbapiccola, Silvia Causin, 
Lorenzo Cini, Anna Di Toma, Filippo Gabello, Virginia 
Giovani, Celeste Gonano, Fabiana Marchioro, Eleonora 
Munari, Claudia Murtas, Sara Paterniani, Serena 
Previderè, Sonia Revel, Martina Santarlasci, Marco 
Scaramuzza, Filippo Schena, Federica Sessa, Beatrice 
Zanatta, Lia Zigiotti

Revisione dei contributi in lingua inglese – Review of the 
English language contributions: Francesca Ellero 

Ca’ Foscari Short Film Festival si avvale della 
collaborazione della Fondazione di Venezia (Giampietro 
Brunello), della Fondazione Ca’ Foscari (Giulia Benedetti), 
della Fondazione Ugo e Olga Levi (Giorgio Busetto, 
Luisa Zanoncelli), dell’Ufficio Comunicazione (Federica 
Ferrarin), dei Servizi Eventi di Ca’ Foscari (Consuelo 
Puricelli) e del Servizio Attività Culturali (Veronica 
Gusso): a tutti va il nostro più sentito ringraziamento. – 
Ca’ Foscari Short Film Festival is planned in collaboration 
with the Fondazione di Venezia (Giampietro Brunello), the 
Ca’ Foscari Foundation (Giulia Benedetti), the Ugo and 
Olga Levi Foundation (Giorgio Busetto, Luisa Zanoncelli), 
the Public Relations Office (Federica Ferrarin) and 
University Events Office (Consuelo Puricelli), as well as 
the Cultural Activities Service (Veronica Gusso): we are 
truly grateful to all of you. 

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

Progettazione e grafica premi– Design and Graphic 
Awards: Vetreria Artistica Vivarini / Vivarini Glassworks 
Stampa digitale: Pixart – Digital Print: Pixart
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IRENE BIGNARDI, autrice di numerosi saggi e tra i 
nomi di punta della critica cinematografica italiana, 
la sua firma si lega ad alcune tra le più  prestigiose  
testate giornalistiche italiane, tra le quali il quotidiano 
Repubblica. Ha condotto vari programmi televisivi e 
diretto prestigiosi festival, tra cui cinque edizioni del 
Festival del Film di Locarno. Attualmente si occupa anche 
di letteratura Americana e inglese.

IRENE BIGNARDI, author of many prestigious books, 
she is one of the most renowned Italian film critics. 
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. She is presently dealing with in 
English and American Literature issues.

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».

ROBERTO CALABRETTO is associate professor at the 
DAMS (Art and Music Classes, 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”.

MARCO CERESA è professore ordinario di Letteratura 
cineme e di Studi Culturali in Asia Orientale presso 
l’Università Ca’ Foscari di Venezia, oltre che Direttore 
dell’Istituto Confucio. Ha conseguito un PhD in Studi 
sull’Estremo Oriente presso l’Istituto Universitario Orientale 
di Napoli, oltre a un Master con lode in Lingua e Letteratura 
CInese presso l’Università Ca’ Foscari.

MARCO CERESA is Professor of Chinese Literature and 
Cultural Studies in East Asia at Ca’ Foscari University 
of Venice, and the Director of the Confucius Institute. 
He holds a PhD in Far Eastern Studies from the Istituto 
Universitario Orientale of Naples, and a Master’s degree 
with honors in Chinese Language and Literature from Ca’ 
Foscari University of Venice.

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).

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 studying 
Indian cinema and society, about 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 is presently 
in charge of editing  the Indian section of the website 
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. 

ELISABETTA DI SOPRA, video-artist, lives and works 
in Venice. Her artistic research is expressed through 
her way of using the video-making language, which she 
uses to investigate the most sensible dynamics of the 
everyday dimension and 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.

MICHELE FADDA è Professore Associato, insegna 
Storia del cinema hollywoodiano e cinema e studi 
culturali contemporanei presso il Dipartimento delle 
Arti dell’Università di Bologna. La sua opera sugli studi 
in ambito filmico si concentra sul cinema americano e 
internazionale. E’ autore di numerosi libri e saggi, tra i 
quali Il cinema contemporaneo. Caratteri e fenomenologia 
(2009) e Il cinema di Chuck Jones (Milano, 2000).

MICHELE FADDA is Associate Professor in comparative 
literature, film critic – he teaches courses on Hollywood 
Cinema, Contemporary Cinema and Cinema and Cultural 
Studies at the Department of Arts, University of Bologna. 
His studies on cinema have mainly focused on American 
and international movies. He is the author of numerous 
books and essays, including Il cinema contemporaneo. 
Caratteri e fenomenologia (2009),and Il cinema di Chuck 
Jones (Milano, 2000).

MICHELE FAGGI scrive di cinema dagli anni 90. Ha 
cominciato collaborando con riviste come Next Exit, 
Close up e nella redazione interna di CHL online, portale 
del gruppo LGB editore. Ha fondato nel 2005 la testata 
giornalistica online di cinema e musica Indie-eye.it, di 
cui è editore. Oltre alla pubblicazione di alcuni saggi e 
volumi su cinema e nuove tecnologie, è un videomaker e 
produce video di documentazione per diversi ambiti.

MICHELE FAGGI has been writing about cinema since 
the 1990s. He began by co-operating with film magazines 
such as Next Exit and Close up and collaborated as an 
editor for CHL online, a site of the LGB publishing group. 

In 2005 he founded the online cinema and music site 
Indie-eye. Besides publishing some articles and books on 
cinema and its new technologies, he is a videomaker who 
produces videos in different fields.

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).

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 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).

KEIKO KUSAKABE, Japanese film and CM producer 
and distributor, is the president of Makotoya. Many 
internationally acclaimed movies are to her name, among 
which 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, 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.

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

RENE MAURIN, con studi negli Stati Uniti, Austria, 
Croazia e Slovenia, è un regista e scrittore sloveno-
tedesco, autore di oltre 20 performance teatrali e sei 
film. Dal 2012 è guest professor all’Institute for Media 
Communication dell’Università di Maribor in Slovenia.

RENE MAURIN is a Slovene / German director and 
writer, educated in the United States, Austria, Croatia and 
Slovenia. He directed over 20 stage productions and six 
films. In  2012, he was appointed guest professor at the 
Institute for Media Communication at the University of 
Maribor in Slovenia. 

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”.

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.) 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.

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 is 
currently serving as a Programme Advisor for the Venice 
International Film Festival for Chinese and Korean films. 
Her researches focus on contemporary Chinese cinema 
as well as on production and/or distribution-related issues 
within the framework of international film festivals.
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Giannalberto Bendazzi

Ravennate di origine e milanese di adozione, ha avviato 
i primi passi come giornalista e critico cinematografico 
indipendente collaborando a storiche testate quali 
“Bianco e nero”, “Cinemasessanta” e  “Cineforum”. 
Nonostante il suo nome oggi si leghi prevalentemente 
all’ambito dell’animazione di cui è diventato il 
principale riferimento a livello internazionale, molti 
suoi studi sul “cinema dal vero” rappresentano dei 
cardini fondamentali nella storia editoriale italiana, 
tra i quali citiamo i volumi Woody Allen del 1976 
(Castoro cinema n. 26, La Nuova Italia), primo libro al 
mondo sull’argomento, e Mel Brooks – L’ultima follia 
di Hollywood (Il Formichiere, 1977); inoltre, il saggio 
Woody Allen - Il comico piú intelligente e l’intelligenza 
piú comica, edito dai tipi di Fabbri nel 1984, è stato 
oggetto di numerose ristampe e tradotto in cinque 
differenti lingue. 
 Gran parte delle sue attività dagli anni ’90 si legano 
all’insegnamento, a partire dai corsi tenuti presso 
l’Università degli Studi di Milano fino alla recente 
esperienza come visiting professor  presso la Nanyang 
Technological University di Singapore. Nel 1982 è 
co-fondatore dell’ASIFA-Italia a Torino, sezione italiana 
dell’Association Internationale du Film d’Animation, 
ed è membro del direttivo internazionale dell’ASIFA 
dal 1982 al 1991. Cura e organizza numerose rassegne 
e retrospettive, alcune delle quali diventano punto di 
riferimento internazionale per studi e approfondimenti, 
tra cui segnaliamo Alexandre Alexeieff (Milano, 

Born in Ravenna and raised in Milan, Giannalberto 
Bendazzi begins as a journalist and an indipendent 
cinema critic working for important magazines,  
such as “Bianco e nero”, “Cinemasessanta” and 
“Cineforum”. Even though his name is linked mainly 
with the animation field, in which he has become the 
most important authority at an international level, 
many of his studies about the “cinema dal vero” 
(live action movies)  are fundamental in the Italian 
publishing history. For instance: Woody Allen, 1976 
(Castoro cinema n. 26, La Nuova Italia), the first 
book ever of the kind, and Mel Brooks (Il Formichiere, 
1977). Besides, his essay Woody Allen - Il comico piú 
intelligente e l’intelligenza piú comica, published 
by Fabbri in 1984, was reprinted several times and 
translated in five different languages. He began his 
teaching career in the 1990s at Milan University and 
continued with many other commitments, such as 
his recent experience as visiting professor at the 
Nanyang Technological University in Singapore. In 
1982 he co-founded ASIFA-Italia in Turin (Italy), the 
Italian branch of the Association International du Film 
d’Animation and joined the international executive 
board of ASIFA between 1982 and 1991. He writes 
and organizes several reviews and retrospectives 
on a great number of directors and animators, such 
as Alexandre Alexeieff (Milan, 1973, 1980; Annecy, 
2001; Paris, 2002, Kecskemét, Hungary, 2002) and 

1973, 1980; Annecy, 2001; Parigi, 2002, Kecskemét, 
Ungheria, 2002) e Bruno Bozzetto (Zagabria, 1998). È 
inoltre consulente della Korean Animation Academy, 
membro del Comitato scientifico del Musée du Cinéma 
d’Animation di Annecy (Francia) e del Vancouver Film 
School 2/D Advisory Board (2002).
È membro di giurie a festival internazionali ed è stato 
“Grand Témoin” al festival di Clermont-Ferrand (2003). 
Moltissimi i libri e gli articoli da lui firmati, pubblicati 
in particolare su riviste di ricerca storiografica e 
nell’ambito del cinema di animazione. Tra le opere 
più note a livello internazionale, ha particolare 
rilievo il saggio di critica cinematografica Cartoons 
– Cento anni di cinema d’animazione (prima 
edizione: Marsilio, 1988, quindi Bloomington, 
Indiana University Press, 1994), pubblicato in cinque 
lingue. Dal 2008 al 2015 si dedica alla stesura di 
Animation – A World History, una storia enciclopedica 
dell’animazione mondiale in tre volumi. Per la sua 
attività riceve riconoscimenti a livello sia nazionale 
sia internazionale, tra cui il Premio Fantoche per 
lo speciale contributo alla conoscenza del cinema 
d’animazione (Lucca, 1978), l’Award of Outstanding 
Achivement in the Field of Animation Studies 
(Zagabria, Croazia, 2002), il Premio alla Carriera 
decretato dal Festival di Kecskemét (Ungheria, 
2015) e una medaglia dal governo ungherese per la 
diffusione della cultura ungherese nel mondo. 

Bruno Bozzetto (Zagabria, 1998), some of which are 
used internationally for study purposes. He is also 
a consultant for the Korean Animation Academy, 
member of the scientific committee for the Musée 
du Cinéma d’Animation in Annecy (France) and 
for the Vancouver Film School 2/D Advisory Board 
(2002). He is also a member of several juries at 
international festivals and was the “Grand Témoin” at 
the Clermont-Ferrand festival (2003). 
Bendazzi has written several books and articles 
published on historical research magazines and 
animation magazines. “Cartoon – One hundred Years 
of Cinema Animation” (Bloomington, Indiana: Indiana 
University Press, 1994) is one of his most relevant 
books, which has been published in five languages. 
Between 2008 and 2015 Bendazzi wrote “Animation 
– A World History”, an encyclopedic history of world 
animation in three volumes. He has won several 
awards thanks to his activity at a national and 
international level, such as Premio Fantoche for his 
special contribution to the expansion of knowledge 
on animation (Lucca, Italy, 1978), the Award of 
Outstanding Achivement in the Field of Animation 
Studies (Zagabria, Croatia, 2002), the Career Award 
at the Kecskemét Festival (Hungary, 2015) and a 
medal from the Hungarian government for having 
contributed to the diffusion worldwide of Hungarian 
culture. 
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Un uomo cammina in un luogo aperto che si rivela essere 
un impossibile labirinto di scale. Un cammino sempre più 
penoso; lungi dal trovare una via di uscita viene inglobato 
dallo stesso labirinto.

A man is walking in an open space that turns out to be 
an impossible maze of stairs. The walk becomes more 
distressing: he seems unable to find a way out and he is 
absorbed by the maze itself.

Schody
Stairs
di Stefan Schabenbeck, Poland, 1969, 7’21’’

Animation – A World History è il testo più grande, 
completo ed esauriente del suo genere. Basato 
sull’idea secondo la quale l’animazione è una forma 
d’arte tout court, Bendazzi guarda oltre Disney, 
offrendo al lettore uno sguardo anche all’animazione 
di Russia, Africa, America Latina e di altre aeree spesso 
trascurate, introducendo più di cinquanta artisti 
prima prevalentemente sconosciuti. Il primo volume 
di Animation - A World History traccia le radici e i 
predecessori dell’animazione moderna, la storia dietro 
la Fantasmagorie di Emile Cohl, e vent’anni di film 
d’animazione del periodo del muto. Prosegue trattando 
gli anni formativi di quest’arte attraverso l’Età d’Oro e 
l’animazione negli anni ’50, parlando sia dei classici sia 
dell’animazione in Egitto e nella Germania Nazista. Ricco 
di nuove ricerche, centinaia di fotografie e fotogrammi, 
questo libro è una lettura essenziale sulla storia 
dell’animazione.

Animation: A World History is the largest and  most 
comprehensive text of its kind. It is based on the idea 
that animation is a form of art, which deserves its own 
place in scholarship. Bendazzi goes beyond Disney 
and offers the reader  an overview of Russian, African 
and Latin American animation, as well as an approach 
to other often-neglected areas by presenting more 
than  fifty artists, who would otherwise be unknown. 
Animation: A World History Volume I traces the origins 
and the predecessors of modern animation, the history 
behind Émile Cohl’s Fantasmagorie, and twenty years of 
silent animated films. It then continues by presenting the 
formative years of this artistic form through its Golden 
Age, the 1950s, covering any topic from the classics to 
animation in Egypt and Nazi Germany.  Rich of the most 
recent research outputs, hundreds of photographs and 
film stills,  this book is an essential reading in the field of  
animation history.

Animation – A World History
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Girish Kasaravalli

È uno dei più importanti cineasti indiani 
contemporanei e il più famoso del suo stato d’origine, 
il Karnataka, dove è nato nel 1950. Il suo percorso 
inizia in un villaggio dove, ancora bambino, si 
appassiona alla letteratura incoraggiato dal padre 
e dallo zio K.V. Subbanna, drammaturgo e scrittore. 
Poi, cresciuto e conclusi gli studi di farmacia, 
abbandona questa prima strada per seguire la 
vocazione artistica e si iscrive al “Film and Television 
Institute of India” di Pune. Vi si laurea in regia nel 
’75 con il cortometraggio Avsesh (The Remnants) 
con cui ottiene i primi riconoscimenti. L’esordio 
nei lungometraggi data appena due anni dopo, con 
Ghatashraddha (The ritual), che gli vale un primo 
“Golden Lotus”, premio nazionale per il miglior film, 
cui ne seguiranno altri tre negli anni successivi. Il 
film è stato l’unico di nazionalità indiana incluso 
tra i cento migliori del mondo dal “Film Archive of 
Paris”. Il regista si inserisce nella corrente del Nuovo 
Cinema indiano, noto anche come Cinema Parallelo, 
diventandone un punto di riferimento. In una carriera 
ormai quarantennale, che conta quasi venti film 
e altrettanti riconoscimenti, anche internazionali, 
Girish Kasaravalli ha ormai tracciato un percorso 
artistico di altissimo rilievo, in dialogo profondo da 
una parte con le problematiche sociali e culturali del 
suo paese, dall’altra con il terreno dell’interiore. Un 
percorso iniziato con la riflessione sulla tradizione, 
sulla ritualità e sulla religione come fonti di 
ingiustizia – spesso verso le donne – ma infine anche 
riconoscendone i valori inevitabilmente sommersi dal 
corso della storia. Percorso sempre accompagnato 

He is one of the most important filmmakers of our 
days and the most famous from Karnataka, where 
he was born in 1950. Girish Kasaravalli’s path starts 
in a small village where, as a child, he develops a 
passion for literature supported by his father and 
his uncle K.V. Subbanna, dramatist and writer. When 
he grew up he ended his studies in Pharmacy, and 
immediately turned to his true passion and vocation 
and enrolled at the “Film and Television Institute 
of India” in Pune. In 1975 he graduated in direction 
with the short film Avsesh (The Remnants), which 
mades him win the first two awards for his work. 
Two years later he debuted in feature films with 
Ghatashraddha (The ritual), honoured with the 
“Golden Lotus”, the national prize for the best film, 
which he will be awarded other three times. It is 
worth remembering that this film was only Indian 
one to be included among the 100 best films in the 
world by the “Film Archive of Paris”. The filmmaker 
soon became a key figure of the New Indian Cinema, 
known also as Parallel Cinema. During his forty-year 
career with almost 20 films and as many national and 
international awards, Girish Kasaravalli has drawn an 
artistic path of the highest significance, engaging in 
a deep dialogue with the social and cultural issues of 
his country and at the same time with his inner self. A 
path begun by reflecting on the country’s traditions, 
rituals and religion as sources of injustice – very often 
towards the women – but eventually recognizing 
their values unavoidably submerged throughout 
history. A path always accompanied by a peculiar 
psychological reflection on feelings, childhood and 

da un’attentissima indagine psicologica sugli affetti, 
sul mondo dell’infanzia e sulla precaria dolcezza 
dell’armonia tra uomo e donna. La corruzione statale, 
l’oppressione del povero, il suo sradicamento da 
ciò che gli appartiene e a cui vuole appartenere, la 
stessa condizione femminile sono così occasione di 
introspezione e di riflessione etica sulla giustizia e sul 
destino della propria terra e del popolo che la abita. 
Per quattro decenni, dietro la macchina da presa, 
il regista ha rispecchiato ciò che accadeva in India 
dall’altra parte dell’obbiettivo cogliendone i punti 
critici, tentando un dialogo. Il suo film più recente, del 
2011, è Koormavatara (Tortoise, an incarnation), in 
cui il regista si interroga su quanto sia rimasto nel suo 
paese degli ideali gandhiani che ne costituivano una 
grande ricchezza morale. Ma la sua ultima opera è 
Images/Reflections, un documentario uscito nel 2015 
su Adoor Gopalakrishnan, uno dei giganti  del cinema 
indiano, originario del Kerala e di lingua malayalam. 
Girish Kasaravalli aveva già sperimentato la forma del 
documentario due anni prima con Ananthamurthy: 
not a biography, but a hypothesis, sulla figura di U.R. 
Ananthamurthy, uno dei più grandi scrittori e critici 
contemporanei di lingua kannada, come in kannada 
sono tutti i film di Girish Kasaravalli. Sul regista è 
uscita l'anno scorso la monografia Discovering Indian 
Independent Cinema: The Films of Girish Kasaravalli 
di Sakti Sengupta. Sempre del 2015 è il documentario 
Life in Metaphors: A Portrait of Girish Kasaravalli 
di O.P. Srivastava, presentato con grande successo 
insieme a Images/Reflections all’ “International Film 
Festival of Bangalore”, nel febbraio di quest'anno.

the fragile harmonic tenderness between men and 
women. The government corruption, the oppression 
of the poor who are deprived of their belongings, the 
women’s condition, they are all issues which lead to  
introspection, but at the same time an opportunity 
to reflect on justice and ethics,  on the fate of his 
beloved land and its inhabitants. Four decades 
behind the camera have enabled Girish Kasaravalli 
to show from a different perspective what happens 
in India, grabbing the critical points and trying to 
deal with them. In his latest feature Koormavatara 
(Tortoise, an incarnation) which dates back to 2011 
the filmmaker wonders about the inheritance of 
the gandhian ideals, probably the most valuable 
moral legacy of his country. His latestwork, Images/
Reflections, is a documentary edited in 2015 on 
Adoor Gopalakrishnan, the most important director 
from Kerala state and a Malayalam speaker. Girish 
Kasaravalli had already experienced the art of 
documentary two years before with Ananthamurthy: 
not a biography, but a hypothesis, a documentary 
based on one of the leading writers and Kannada-
language critics of our times, as in Kannada is the 
whole production of Girish Kasaravalli. Last year the 
monography Discovering Indian Independent Cinema: 
The Films of Girish Kasaravalli by Sakti Sengupta was 
released. Of the same year is Life in Metaphors: A 
Portrait of Girish Kasaravalli, a documentary directed 
by O.P. Srivastava successfully shown along with 
Images/Reflections at the “International Film Festival 
of Bangalore”, in February 2016.
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Un marito, una moglie e un cognato, in disaccordo su 
come provvedere all’anziana madre dei due uomini. Una 
nonna, che la vecchiaia allontana progressivamente dalla 
vita dei suoi cari. Delle ragazze, la cui giovinezza scava 
un solco tra loro e il mondo dei vecchi. Tutto si svolge 
attraverso gli occhi di Hari, un bambino. Anelli di una 
catena, di un ciclo che tende a ripetersi, colto nel giorno 
delle celebrazioni annuali per i defunti. Medaglia d’oro per 
il miglior film di diploma del FTII e premio nazionale (Loto 
d’argento) per il miglior cortometraggio del 1975.

A husband, a wife and a brother-in law in disagreement 
about looking after the old mother of the two men. A 
grandmother whose old age gradually pushes her away 
from the life of her beloved ones. Some girls, whose youth 
is but a huge gap between them and the elderly’s world. 
Everything happens through the eyes of Hari, a child. 
Rings of a chain, a cycle which tends to repeat, portrayed 
on the day when the dead are celebrated. Gold Medal for 
Best student film of FTII and national prize (Silver Lotus) 
for the best short film of 1975.

Avsesh (The Remnants)
Girish Kasaravalli (as K.G. Girish)
Film and Television Institute of India, 1975, 19’ Takashi Shimizu 

Takashi Shimizu può essere considerato a tutti 
gli effetti il re del terrore in Giappone, e non solo, 
tanto che la figura del bambino dalla carnagione 
chiarissima di Ju-on è diventata ben presto 
l'immagine più iconica della fortunata stagione del 
J-Horror che ha imperversato sugli schermi di tutto il 
mondo a inizio millennio. Shimizu ha saputo mettere 
in scena spiriti vendicativi e maledizioni ancestrali 
con una costruzione della tensione innovativa e 
un'estetica dello spavento che ha fatto scuola negli 
anni seguenti. A questo filone il regista ne ha poi 
affiancato un altro, quello dell'horror psicologico, 
nel quale è stato altrettanto efficace, facendo 
riemergere traumi passati o rimossi indicibili dai 
recessi più oscuri della psiche dei suoi personaggi, 
con i quali lo spettatore è portato a identificarsi 
e a confrontare egli stesso i propri fantasmi. La 
tensione e lo spavento, nel cinema di Shimizu, sono 
ulteriormente rafforzati da un'incessante ricerca 
formale che si esprime nelle sperimentazione visive 
con le nuove tecnologie. Tra i primi a cimentarsi con 
le tre dimensioni nel 2009, da allora è andato alla 
costante ricerca di nuove sfide e di nuovi modi di 
intrecciare le crescenti possibilità del medium filmico 
alla tematiche a lui più care, come testimonia anche 
la clip di The Man from the 9 Dimensions – primo film 
al mondo pensato per il formato 3D Dome – che sarà 
presentata in anteprima internazionale allo Short.

Eugenio De Angelis

Takashi Shimizu can be undoubtedly considered 
the Master of Horror in Japan, and beyond. The 
child with the white-painted face from Ju-on has 
become the main symbol of the J-Horror movies that 
were acclaimed all over the world at the beginning 
of the century. Shimizu visualizes vengeful spirits 
and ancestral curses with an innovative way of 
building up the tension and of creating an aesthetic 
of “fear”  that would soon become influential in 
the following years. Alongside this sub-genre, 
Shimizu worked on the psychological horror as 
well, achieving the same, enthusiastic results. He is 
able to recall from his character's dark mind their 
past horrors and traumatic events so vividly that 
the audience experiences a sense of identification 
and confrontation with his own personal ghosts. 
In Shimizu's movies, tension and fear are further 
emphasized through a tireless visual experimentation 
with new technologies. He was one of the very first 
directors to work with 3D in 2009. Since then he has 
been constantly searching for new challenges and 
new ways to bond together the possibilities offered 
by the cinema with his poetics. This is exemplified by 
The Man from the 9 Dimensions' clip – the world's 
first 3D Dome movie – that will have its international 
premiere at the Ca' Foscari Short Film Festival.

Eugenio De Angelis
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Sicuramente, l'horror è un genere molto apprezzato dal 
pubblico giovanile. In particolare, l'horror giapponese 
viene considerato il migliore nella sua capacità di 
suscitare quelle sensazioni di inquietudine, terrore e 
disgusto tipiche del genere. Il Giappone ha un vasto 
repertorio mitologico e simbolico, molto distante da 
quello Occidentale, e forse proprio per questo fra i 
maggiori autori del genere noti al pubblico occidentale 
c'è Takashi Shimizu, riconosciuto soprattutto per la serie 
Ju-on (The Grudge - Rancore).
Nato a Maebashi nel 1972, dall’infanzia ha sempre 
provato un grande interesse per la narrazione. A dieci 
anni la visione del film E.T. lo colpisce profondamente, al 
punto da cominciare a desiderare di diventare un regista. 
Mentre conduce studi teatrali all’università, lavora 
come apprendista per lo sceneggiatore Yoshio Ishido. Si 
trasferisce quindi a Tokyo, dove lavora come aiuto regista 
per serie televisive e per vari film, tra cui Spleeping Man 
(1996) del compaesano Kōhei Oguri.
Il suo debutto alla regia avviene nel 1998 con un 
cortometraggio di 3 minuti, School Ghost Story G, 
per uno speciale televisivo per la Kansai TV. L’annno 
successivo i suoi film Ju-on: The Curse e Ju-on: 
The Curse 2 vengono distribuiti per il mercato video, 
diventando popolari per una sorta di passaparola. Ju-on 
racconta la storia di un uomo, Takeo Saeki, che uccise la 
moglie Kayako e il figlio Toshio in un impeto di gelosia. 
In seguito l'insegnante di Toshio, in cerca del ragazzino, 
si recherà nella casa in cui è avvenuta la strage, per 
rimanere vittima della maledizione rimasta tra le mura, 
propagandola poi all'esterno come un'epidemia.
Nel 2001 ha diretto Tomie: Re-birth, quarto 
adattamento dell'omonimo manga, scritto e disegnato 
da Junji Itō. Nell'adattamento diretto da Shimizu, un 
pittore di nome Hideo, dopo aver ritratto una ragazza di 
nome Tomie Kawakami, uccide la giovane poiché aveva 
disprezzato il suo lavoro. Ne occulta il cadavere in un 
bosco, aiutato da alcuni amici. Il giorno seguente, a una 
festa, Hideo e i suoi amici la vedranno riapparire.
Seguono le versioni cinematografiche di Ju-on: The 
Curse (2002) e Ju-on: The Curse 2 (2003), grazie alle 
quali la sua popolarità raggiunge alti livelli. Nel 2004, 
Shimizu ha realizzato una versione statunitense di 
Ju-on con il titolo The Grudge, prodotto da Sam Raimi, 

Horror movies are undoubtedly one of the most 
appreciated genre by young people. In particular, 
Japanese horror fiction is considered the most effective 
in provoking a response, either emotional, psychological 
or physical. The mythology of Japan has a long history 
and is rich in myths and legends which are the basis 
of much Japanese art, drama, and literature, totally 
different from the Western repertoire. Maybe this is the 
reason why Takashi Shimizu is so popular among the 
Western audience, mostly thanks to his series Ju-on 
(The Grudge).
Born in Meabashi in 1972, from his early childhood he 
showed a great interest for storytelling. At the age of 
10, a movie, E.T., deeply impressed him and he aspired 
to become a filmmaker. While studying theatre at 
university, he was an apprentice to the scriptwriter 
Yoshio Ishido. He moved to Tokyo and worked as 
assistant director for TV drama series and movies, 
including Sleeping Man (1996) by Kōhei Oguri.
He made his debut as a director in 1998 with a 3-minute 
short movie made for a special TV drama for Kansai 
TV, School Ghost Story G. The next years his movies 
Ju-on: The Curse and Ju-on: The Curse 2, which were 
released direct to video, became popular by word of 
mouth. Ju-on narrates the story of Takeo Saeki, who is 
convinced that his wife Kayako is having an affair with 
another man and decides to murder her and their son 
Toshio in a jealous fit.  Worried about Toshio's absence, 
his teacher goes to the house looking for him but she 
herself falls under the curse the murders have created.
In 2001 he made Tomie: Re-birth, fourth screen 
adaptation of the manga bearing the same name, 
written and drawn by Junji Itō. In the screen adaptation 
directed by Shimizu, a painter named Hideo kills a girl 
called Tomie, who has dismissed one of his works as 
being a poor painting. Hideo kills her in a jealous rage 
with an art knife and his two friends Shunsuke and 
Takumi help him bury her. They hide the body in a forest 
but on the following day Tomie appears at a party. 
He directed Ju-on: The Curse (2002) and Ju-on: The 
Curse 2 (2003) for release in movie theaters, and his 
popularity increased to new levels. In 2004, Shimizu 
Takashi made the American version of Ju-on, produced 
by Sam Raimi, which was enthusiastically welcomed in 

ottenendo un grande successo in America. Due anni 
dopo, ha girato anche il secondo capitolo replicando il 
successo del primo. Contemporaneamente, ha diretto 
da indipendente la serie Ghost Vs. Alien (2000-2007) 
con il regista Keisuke Toyoshima, un grande successo 
che lo conduce alla creazione della serie comico-horror 
televisiva The Great Horror Family (2004).
Seguono altre opere importanti: Reincarnation (2005), 
Ten Nights of Dream (2007), Operation Mystery: 
Second File – Trigger of Zeus (2007), Tokyo Girl: 
Nanami Sakuraba – A Small Lovew (2008), Zukan: 
Identification Manual of Unusual Girl (2009), The 
Ancient Dogoo Girl (2009), Soil (2010), The Shock 
Labyrinth (2010), Tormented (2011), Flight 7500 
(2014), Kiki’s Delivery Service (2014), Tales of the 
Unusual: Day That Lie Was Born (2015).
Con il film Marebito (2004, presentato anche alla 61aͣ 
Mostra di Arte Cinematografica di Venezia) ha ricevuto 
il Gran Premio al Brussels International Fantastic Film 
Festival nel 2005. Il protagonista, interpretato dal 
cineasta Shin'ya Tsukamoto, rimane particolarmente 
shockato dopo aver visto un filmato trasmesso in tv, 
in cui un uomo si suicida nella metropolitana davanti a 
decine di persone. Nota come gli occhi della vittima, un 
istante prima di togliersi la vita, riflettano una sensazione 
di terrore puro. Il desiderio ossessivo di saperne di più su 
questa paura lo convince a ispezionare la labirintica zona 
sotterranea della città, abitata, secondo alcune voci, dai 
Dero, mostruose creature mitologiche.
E’ stato membro della giuria al Gerardmer International 
Fantastic Film Festival nel 2008, dove ha ricevuto un 
premio onorario. E’ stato anche presidente di giuria per 
il concorso dedicato ai film in 3D alla Mostra del Cinema 
veneziana nel 2011.
Negli ultimi anni è stato anche produttore per i film Rigor 
Mortis (Hong Kong, 2013), Kwaidan (2014) e il “full 
CG movie” Biohazard 3 (titolo provvisorio), che sarà 
distribuito nel 2017. 
Sta attualmente lavorando sul film in 4DX The Man 
from the 9 Dimensions, in distribuzione nel 2016. Al Ca’ 
Foscari Short Film Festival ne presenterà alcuni estratti, 
insieme al cortometraggio NightCry.

Si ringrazia l’Istituto Giapponese di Cultura in Roma

the US. In 2006, the sequel (The Grudge 2) doubled the 
success at the American box office. In the meantime, 
he independently directed the series Ghost Vs. Alien 
(2000-2007) with the director Keisuke Toyoshima; this 
success led to the creation of the TV horror comedy 
series The Great Horror Family (2004).
Other important works follow: Reincarnation (2005), 
Ten Nights of Dream (2007), Operation Mystery: 
Second File – Trigger of Zeus (2007), Tokyo Girl: 
Nanami Sakuraba – A Small Lovew (2008), Zukan: 
Identification Manual of Unusual Girl (2009), The 
Ancient Dogoo Girl (2009), Soil (2010), The Shock 
Labyrinth (2010), Tormented (2011), Flight 7500 
(2014), Kiki’s Delivery Service (2014), Tales of the 
Unusual: Day That Lie Was Born (2015).
With his movie Marebito (2004, also presentes at the 
61st Venice Film Festival) he received the Grand Prix 
at the Brussels International Fantastic Film Festival in 
2005. The main character, interpreted by his colleague 
Tsukamoto Shin'ya, is shocked after having watched a 
TV footage showing a man killing himself in the subway 
in front of many people. He notices the eyes of the 
victim seconds before his death reveal pure terror. It is 
in that moment that he wishes to understand the fear 
that the dead man must have felt before his death; 
he descends into a labyrinthine underground area 
beneath the city, where he sees human-like creatures 
(mythological monsters) called Dero. 
At the Gerardmer International Fantastic Film Festival 
2008 he was a member of the jury and also received 
an honorary award. He was the chief jury for the 3D 
category award at the Venice International Film festival 
2001. 
In recent years he has worked as a producer for the 
movies Rigor Mortis (Hong Kong, 2013), Kwaidan 
(2014) and the “full CG movie” Biohazard 3 (working 
title), which will be released in 2017. 

He is currently preparing a 4DX movie, The Man from 
the 9 Dimensions, to be released in 2016. At Ca’ 
Foscari Short Film Festival he will present a few scenes, 
together with the short movie NightCry.

Special thanks to the Japan Culture Institute in Rome
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Primo film interamente 3D dedicato alla "Teoria del 
Tutto", l'obiettivo più rilevante della fisica per descrivere 
tutti i fenomeni naturali partendo da un'unica teoria 
coerente.
I fisici sono in crisi: la nostra comprensione del mondo 
microscopico delle particelle elementari e del mondo 
macroscopico dell'universo sono in contraddizione. 
Gli scienziati stanno cercando di risolvere tale 
contraddizione e definire la “Teoria del Tutto”. Preparatevi 
a essere sorpresi da un nuovo mondo di dimensioni 
nascoste predette da una delle più promettenti ipotesi, la 
Teoria delle Superstringhe. Il film fonde scene live action, 
ipnotici effetti di computer graphic e le più avanzate 
tecniche di visualizzazione dei dati scientifici, guidandoci 
attraverso un mondo esoterico di fisica teorica come mai 
si era visto prima.

The world's first 3D dome movie on the "Theory of 
Everything", the ultimate goal of physics to describe all 
natural phenomena by a single consistent theory.
Physics is in crisis: our understandings of the 
microscopic world of elementary particles and of the 
macroscopic world of the universe are contradicting. 
Scientists are striving to resolve the contradiction 
and construct the Theory of Everything. Be ready to 
be surprised by the new world of hidden dimensions 
predicted by the most promising hypothesis, the 
Superstring Theory. The movie fuses live action scenes, 
mesmerizing CG, latest techniques of scientific data 
visualization and guides the spectator through the 
esoteric world of theoretical physics in a way you have 
never seen before.

The Man from the 9 Dimensions 
(9 jigen kara kita otoko, 2016)

NightCry (2015), formalmente noto come “Project 
Scissors”, è un corto girato da Shimizu per promuovere 
l'omonimo videogame prodotto dalla Nude Maker.
Nei primi minuti, il regista fa emergere quello stato 
d’inquietudine che prelude l'arrivo di qualcosa di sinistro. 
Siamo in una stanza, dove un bambino sta giocando 
con il proprio tablet. La telecamera inquadra dell'acqua 
riversa sul tavolo di vetro, facendo intuire che sarà lei 
la protagonista della storia, perché nella tradizione 
giapponese l'acqua è un elemento centrale, fonte di vita, 
ma anche di morte.
Il gioco è un “punta e clicca” e prevede due modalità: 
l'esplorazione e la fuga. Nella modalità esplorazione, 
il giocatore può liberamente muoversi e interagire 
con l'ambiente circostante con lo scopo di raccogliere 
informazioni o oggetti utili per poter sopravvivere. Infatti, 
quando si entra nella modalità “fuga”, il giocatore non 
potrà fare altro che correre e nascondersi per sfuggire a 
Scissorman, un mostro da cui è possibile sopravvivere 
unicamente quando questo abbandona la scena.

NightCry (2015), formally known as Project Scissors, 
is a short film shot by Shimizu Takashi to promote the 
video game NightCry, produced by Nude Maker. In the 
first few minutes, the director manages to create a state 
of anxiety, which anticipates that something evil is about 
to happen. 
In a room, a child is playing with his tablet. The camera 
focuses on some water spilled on a glass table, making it 
obvious that it will be the main character of the story. In 
Japanese tradition, water is a central element: source of 
life, but also of death.
The game uses a "point and click" interface and 
provides two game modes: exploration and escape. 
While exploring, the player can freely move and interact 
with the environment with the purpose of acquiring 
information and useful objects to survive. When the 
player gets to the escape mode, he can only run and hide 
from Scissorman, a monster the player can only run or 
hide from, until Scissorwalker leaves.

Nightcry
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INTERVISTA / INTERVIEW

SINOSSI: In mezzo al mare, su un’isola solitaria, si 
trova un negozio di pappagalli dove i più affascinanti 
pirati dei sette mari vanno alla ricerca di un 
compagno da tenere sulla spalla. Qui vive anche 
il simpatico Pierre, che non desidera altro che un 
pirata lo scelga per affrontare con lui mille avventure. 
Purtroppo però Pierre è brutto, e gli affascinanti pirati 
non lo scelgono mai. Finché un giorno un affascinante 
pirata, giunto in ritardo, è costretto a scegliere proprio 
lui, ultimo rimasto tra tutti i bellissimi pappagalli del 
negozio. E così cominciano le avventure di Pierre, che 
forse non saranno proprio quelle che lui si aspettava.

PROFILO: Mads Weidner è nato nel 1989 in 
Danimarca. Si è occupato di animazione al The 
Animation Workshop, a Viborg, in Danimarca. 
Vorrebbe continuare a lavorare nel campo 
dell’animazione di personaggi, occuparsi di design 
e sceneggiatura. Il suo sogno è di dirigere dei film 
suoi. È affascinato sia dall’animazione realizzata 
con disegni a mano, sia dai film in CG, e vorrebbe 
continuare a lavorare con entrambi, anche se, 
dovendo scegliere, preferisce la tecnica in 2D.

SYNOPSIS: In the middle of the sea, on a lonely island, 
there is a parrot pet shop where the most charming 
pirates of the seven seas go to find a companion to 
carry on their shoulder. Here lives Pierre, the nice 
parrot, whose greatest dream is to sit on a great 
pirate’s shoulder and share with him his spirit of 
adventure. Unfortunately Pierre is ugly so nobody 
ever chooses him. One day a fascinating pirate comes 
along and is forced to choose Pierre, the only parrot 
left in the shop. Here start Pierre’s adventures, which 
will be nothing like he had expected.

PROFILE: Mads Weidner was born in Denmark in 
1989. He specialized in animation at the Animation 
Workshop in Viborg, Denmark. He would like to 
continue working in the field of character animation 
and to deal also with design and scripts. His dream is 
to direct his own short films. He is fascinated both by 
hand-drawn animation and CG and would like to work 
with both of them. If forced to choose, he would prefer 
the 2D technique.

Parrot Away  
Regista/Director: Mads Weidner
Scuola/Institute: The Animation Workshop
Denmark, 2015, no dialogue, 5’ 
Animation

Da dove proviene il tuo interesse per 
l’animazione?
Sin da quando ero bambino i film d’animazione 
mi hanno affascinato. Allora quelli della Disney 
erano i miei preferiti ed ero sempre affascinato dai 
personaggi cattivi al femminile. In particolar modo 
Ursula e Crudelia De Mon. Avrei potuto guardare 
quei film per sempre e lo faccio ancora. Quando ho 
cominciato a studiare animazione alla The Animation 
Workshop, mi si è aperto un intero nuovo mondo. 
Ho potuto conoscere moltissimi cortometraggi 
animati provenienti da tutto il mondo, e mi ha sempre 
sorpreso ciò che si può fare con l’animazione. È il mio 
mezzo di comunicazione preferito, per il momento!

Quali sono gli strumenti più importanti per il tuo 
lavoro?
Lo strumento più importante per il mio lavoro, 
oltre a carta, penna e computer, è avere una storia 
interessante e divertente, con personaggi forti. Ciò 
che mi motiva è l’umorismo e la creazione di qualcosa 
di divertente e allettante dal punto di vista estetico. 
Nel mio lavoro la semplicità è una virtù, ed è davvero 
importante per me. Meno c’è, meglio è  — il che può 
essere difficile, a volte.

Credi che Parrot away rappresenti bene la tua 
carriera artistica?
Mi rappresenta davvero bene. Un design semplice 
e deciso, una storia divertente e personaggi 
affascinanti sono le chiavi del mio lavoro. Parrot away 
è come sono io. 

Where does your interest for animation originate 
from?
I have always been fascinated by animation, ever 
since I was a child. At that time Disney films were my 
favourite, and I was intrigued by the female villains. 
Especially Ursula, Cruella De Vil and Maleficent. I 
could watch those films for hours on end, and I still 
do. When I began studying character animation at 
The Animation Workshop, a whole new world opened 
up for me. I was introduced to so many different 
animated short films from all around the world and 
was surprised to see what you can do with animation. 
It is undoubtedly my favourite media!

Which are the most important tools in your 
work?
Besides the pen, paper and a computer, the most 
important tool is having a good story with strong 
characters. What motivates me most is the sense of 
humor and creating  something funny with a strong 
sense of appeal from an aesthetic point of view. 
Simplicity in my work is a virtue and truly important 
to me. The less there is, better it is, which can be 
difficult at times. 

Do you think Parrot Away well represents your 
artistic career?
Parrot Away represents me very well. A strong and 
simple design, a funny story and amusing characters 
are the keys of my work. Parrot Away portrays who I 
really am. 
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SINOSSI: "Sei 1 su 3, dillo." Questo l'inizio del toccante 
cortometraggio. È un giorno speciale per Kassie: 
oggi compie 16 anni. L'unico regalo che chiede ai suoi 
genitori, invano, è un lucchetto per la porta di camera 
sua. Pensando stia passando una fase di ribellione, 
sua madre e suo padre ignorano l'urlo disperato di 
Kassie. Non si rendono conto che il pericolo è spesso 
tra le mura di casa. 

PROFILO: Vasha Narace nasce il 16 ottobre 1985 a 
Port of Spain, Trinidad e Tobago. È una scrittrice e 
regista, votata ad affrontare situazioni delicate e 
controverse, con particolare attenzione alla violenza 
contro le donne. Il messaggio dietro al suo lavoro 
è quello di “chiedere prima di supporre”, dato che 
non si può mai sapere cosa succede in privato. Sta 
attualmente conseguendo una laurea magistrale, in 
produzione di film e media, alla NYFA (Accademia 
del Cinema di New York). One in è il suo primo 
cortometraggio, e anche il suo lavoro per la tesi.

SYNOPSIS: "You're one in three, come on, say so!." 
This is the beginning of this touching short film. It 
is a special day for Kassie: she'll be 16 today. The 
only present she asks her parents is a lock for her 
bedroom door. Her parents think she is going through 
a rebellious phase and decide to ignore Kassie's 
desperate cry. They do not realize that danger often 
lurks behind your own front door. 

PROFILE: Vasha Narace was born on October 16th, 
1985 in Port of Spain, Trinidad and Tobago. She is a 
writer and director dedicated to addressing delicate 
and controversial issues, with a focus on violence 
against women. The message behind her work is to 
“ask before you assume”, since you can never know 
what is truly really going on. She is currently enrolled 
at the NYFA (New York Film Academy) and is taking a 
master in filmmaking and media production. One in is 
her first short film, which is also her thesis film.

One In  
Regista/Director: Vasha Narace
Scuola/Institute: New York Film Academy
USA/Rep. Trinidad and Tobago, 2015, English, 15' 
Fiction

Incentri i tuoi lavori sulla violenza contro le 
donne. Qual è il tuo messaggio o il tuo scopo? 
Il mio messaggio è quello di chiedere prima di dare per 
scontato, dato che non si può mai sapere cosa succede 
in privato. Per quelle persone che sono in situazioni 
dalle quali sanno che devono uscire, ditelo a qualcuno. 
E se conoscete qualcuno in pericolo, fatelo sapere.

Pensi che i film siano uno strumento efficace 
per trattare argomenti sensibili? Se sì, che tipo 
di reazioni e pensieri vorresti suscitare nel tuo 
pubblico? 
Penso che i film siano uno dei mezzi più appropriati 
per affrontare argomenti sensibili, perché permettono 
al regista di presentare la propria prospettiva su un 
argomento che sarebbe altrimenti difficile affrontare, 
oppure spesso avvolto nell’ignoranza, usando un 
linguaggio che permette di avere un impatto sul 
cuore, e non solo sulla mente. La gente non sempre 
ricorda cosa hai detto, ma ricorda sempre ciò che 
gli hai fatto provare. I grandi film prima ti fanno 
provare, e poi ti fanno riflettere a lungo. Spero che il 
mio cortometraggio ispiri genitori e figli ad avere una 
comunicazione onesta l'un l'altro.

Quali sono le parole chiave alle quali pensi 
mentre giri un film? 
Integrità, umiltà e devozione.

Your focus on violence against women in your 
works. What is your message or your final aim? 
My message is simply to ask before you assume. 
You never know what's really going on behind closed 
doors. And for those in situations they know they 
need to get out of, tell someone. And if you know 
someone else is in trouble, tell someone. 

Do you think movies are a functional tool for 
addressing sensitive subjects? If so, what kind 
of reaction/thoughts would you like to inspire in 
your audience?
I think movies are one of the best ways to address 
sensitive subjects because they allow the filmmaker 
the ability to present a perspective on a topic that's 
otherwise hard to talk about, or is shrouded in 
miseducation, using a language that really enables 
the storyteller to have an effect on the heart and 
not just the mind. People may not always remember 
what you say, but they always remember the way you 
made them feel. Great movies make you feel first and 
contemplate long after. I hope my film will inspire 
parents and children to have an honest conversation 
with each other. 

What are the keywords that you think about while 
making a movie?
Integrity, humility, devotion. 

INTERVISTA / INTERVIEW
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SINOSSI: La giovane Afghana “Nabilah” rimane ferita 
in un incidente. I soldati tedeschi la portano alla base 
militare. Nessun abitante della città natale di Nabilah 
deve sapere che la donna ha avuto un contatto fisico 
con uno straniero, quindi ha inizio una corsa per 
salvarle la vita.

PROFILO: Paul Meschùh (1984) cresce a Graz, in 
Austria. A 19 anni lavora per la prima volta a un 
documentario, “On(e)line Life”, proiettato al Diagonale 
Festival nel 2006. Studia regia alla University of 
Television and Film di Monaco dal 2007. Attualmente 
sta lavorando al film che porterà come tesi di laurea e 
sta anche sviluppando due sceneggiature. 

SYNOPSIS: The young Afghan woman “Nabilah” is 
injured in an accident. German soldiers take her 
to a military base. No single resident of Nabilah ́s 
hometown must find out about her physical contact 
with foreign men, a race for her life begins.

PROFILE: Paul Meschùh (1984) grew up in Graz, 
Austria. He made his first feature documentary at the 
age of 19, “On(e)line Life”, which was screened at the 
Diagonale Festival in 2006. Since 2007 Meschùh has 
been studying directing at the University of Television 
and Film, Munich. He is currently working on his 
graduation film and is developing two screenplays.

Nabilah 
Regista/Director: Paul Meschùh
Scuola/Institute: University of Television and Film, Munich
Germany/Austria, 2015, German, 22’
Fiction

Com’è nata l’idea per il tuo cortometraggio?
L’idea viene da un’intervista che il co-autore Aydin 
Alinejadsomeh ha fatto a un dottore dell’esercito 
tedesco. Ciò che accade nel film è proprio tratto da 
una storia vera, vissuta da un soldato tedesco. Nella 
realtà, la donna precedentemente salvata venne 
lapidata dopo essere tornata dalla base medica 
dell’esercito tedesco. Noi, invece, le abbiamo dato una 
dignità.

Dove avete girato il corto? Quanto tempo c’è 
voluto?
Abbiamo girato per dieci giorni in inverno in una cava 
bavarese. Il team era composto da circa 60 persone e 
due piccoli villaggi hanno sostenuto il progetto. Tutto 
quello che si vede nel film è stato realizzato con un 
budget molto ridotto. 

Il tuo primo lavoro è un documentario e la 
storia di Nabilah è tratta da un fatto realmente 
accaduto. Come mai sei interessato al 
documentario e a film ispirati alla vita reale?
Ho iniziato a fare film con un documentario 15 anni 
fa. Da quel momento ho realizzato più di dieci film 
legati a fatti di attualità, politica o temi sociali. Penso 
che sia ancora possibile iniziare una conversazione 
o prendere coscienza di un tema guardando film. In 
quanto essere umano che crede che ci siano ancora 
troppe cose sbagliate nel mondo, non posso agire 
diversamente.

How did you get the idea for making this  short 
film?
The idea came from an interview my co-author Aydin 
Alinejadsomeh made to a German army doctor. The 
event narrated in the film is actually based on a true 
story, a fact experienced by a German soldier. In real 
life the woman who had been rescued was stoned 
to death after coming back from the German army 
medical center. We chose to give her back her dignity. 

Where did you shoot it? How long did it take?
It took us ten days to shoot, we were in a Bavarian 
quarry in winter. We had about 60 people in the team 
and two small villages supporting the project. All you 
see in the film is self made with a very little allotted 
budget. 

Your first work was a documentary and Nabilah's 
story is inspired to a real event. Why are you 
interested in documentary and to the films 
inspired to real events?
I started to make films 15 years ago shooting a 
documentary. I have made more than 10 films, all 
related to actual political or social topics. I still think 
that it is possible to start a conversation or maybe 
some thoughts about a topic by watching movies. 
As a human being who believes that there is still too 
much stuff in the world going wrong, I just cannot do 
this differently.

INTERVISTA / INTERVIEW
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SINOSSI: Multifrenia è un cortometraggio basato 
sull'opera di Marcel Proust, “Alla ricerca del tempo 
perduto”. Compare in scena un uomo di nome Marcel, 
circondato da donne, che parla di sé e della propria 
patologia: la multifrenia. Tramite una combinazione di 
diversi stili e generi narrativi, con un'ambientazione 
contemporanea in cui predomina il tema borghese, 
ci viene raccontata la sua storia, dall'infanzia fino 
all'incontro con Odette, con cui sembrerà creare una 
sorta di legame d'amore. Questo film presenta due 
temi ricorrenti: il mandarino e una misteriosa mucca 
bianca.

PROFILO: Martyna Majewska, laureata in Studi 
Culturali presso l'Università di Wroclaw, studia 
per divenire regista teatrale presso The Stage 
College of Theatre. Attualmente frequenta il corso 
di Regia cinematografica presso l'Università 
di Silesia (Krzysztof Kieslowski Dipartimento 
Radio e Televisione). In quanto regista teatrale e 
cinematografica, il suo stile unisce le diverse influenze 
del teatro, del cinema e della performance d'arte, 
oltre a possedere varie competenze interdisciplinari. Il 
grottesco e il kitsch sono elementi predominanti nelle 
sue opere.

SYNOPSIS: Multifrenia is a short based on the classic 
novel of Marcel Proust, “In Search of Lost Time”. 
On the scene a man called Marcel, surrounded by 
women, appears while talking about himself and his 
pathology: multifrenia. Through different narrative 
styles and genres, in a contemporary setting where 
bourgeois themes prevail, Marcel's story gradually 
unfolds.  From his childhood to the encounter with 
Odette, a woman Marcel falls in love with. This 
movie has two recurring themes: a tangerine and a 
mysterious white cow.                               

PROFILE: Martyna Majewska graduated in Cultural 
Studies at the University of Wroclaw, and then studied 
stage directing at the State College of Theatre. She is 
presently attending the film directing course at the 
University of Silesia (Krzysztof Kieslowski Faculty of 
Radio and Television). As a stage and film director, 
her style blend elements of the theatre, film and 
art performance tradition. Moreover, she has an 
interdisciplinary approach. Grotesque and kitsch are 
the predominant elements of her works.  

Multifrenia
Regista/Director: Martyna Majewska
Scuola/Institute: University of Silesia (Krzysztof 
Kieslowski Faculty of Radio and Television)
Poland, 2015, Polish, 25'
Fiction

Come mai hai deciso di trasporre quest'opera di 
Proust?
È stato il nostro tutor a suggerirci di trasporre 
quest'opera. È piuttosto normale che al secondo anno 
del corso di regia cinematografica all'Università di 
Silesia agli studenti venga richiesta la trasposizione di 
alcune opere della letteratura classica. Si tratta della 
prima occasione in questa scuola d'arte per lavorare 
con una completa libertà artistica. Il regista è spesso 
anche lo sceneggiatore del film. Inoltre, ammiro il mio 
tutor, Filip Bajon, e seguirei comunque qualsiasi sua 
idea. Per fortuna, prima ancora di questa opportunità 
avevo già imparato ad apprezzare il concetto del 
flusso di coscienza di Proust.

Perché predomina il colore bianco? 
È stata una decisione presa sia da me sia dal 
mio meraviglioso direttore della fotografia, Piotr 
Iwanowicz. Tutto, in Multifrenia, riguarda il sottile 
l'equilibrio fra il puro e il non puro.

C'è un regista che più ti ispira?
Julie Taymor, al momento è la regista che più stimo 
e che rappresenta una maestra e una fonte di 
ispirazione (lo è sempre stata), ma anche registi 
come Fellini e Visconti. Fra i nuovi autori, Tim 
Burton, Almodovar o Iñárritu. Di certo, chiunque ami 
sperimentare con l'immagine e la pellicola, sono 
troppi i nomi dei cineasti polacchi ammiro per poterli 
citare tutti.

Why did you decide to work on this novel by 
Proust?
It was our tutor who suggested us to work on this 
novel.  It is quite normal for second-year students 
of film directing at Silesia University to be asked 
to adapt some novels from classic literature. It is 
the first true occasion to work in complete artistic 
freedom. The director often acts as screenwriter as 
well. Furthermore, I do admire my tutor, Filip Bajon, 
and I willingly follow any of his artistic suggestions. 
Fortunately, I had already learnt to appreciate 
Proust's stream of consciousness long before this 
experience. 

Why does the white colour prevail?
It was both my idea and my director of photography’s, 
Piotr Iwanowicz’s, whom I greatly admire.  Everything 
in Multifrenia evoloves around the slight balance 
between what is pure and what is not. 

Who is the film director that most inspires you?
At the moment, I would say that Julie Taymor is the 
the one who mostly attracts me, a director who is 
source of great inspiration; however, I also admire 
great directors such as Fellini and Visconti, and also 
more recent ones, Burton, Almodovar or Iñárritu just 
to quote a few. Of course, I am attracted by all those 
who like to experimenting with the pictures and films, 
and there are too many Polish directors I admire to 
mention them all.
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SINOSSI: Ambientato nel turbolento periodo della 
Partizione del Bengala, nel 1905, il film racconta 
la storia di una giovane ragazza indiana di nome 
Leela, tracciando il suo percorso di cambiamento 
e di crescita attraverso una nuova religione, un 
nuovo nome e dunque l'apparente perdita delle 
sue radici. Attraverso un flashback innescato dalla 
scoperta di un antico oggetto della tradizione 
Hindu appartenente a Leela, che è ormai morta, 
la sua vita travagliata è rivelata pezzo per pezzo, 
come un mosaico meravigliosamente incastonato 
in un’autentica atmosfera indiana. E’ una storia 
sull’amore e sulla scoperta di sé, sulla separazione 
e la nostalgia, sulle radici e le tradizioni che non 
possono mai essere dimenticate.

PROFILO: Lubna Sharmin è nata a Dhaka, in 
Bangladesh. E’ una diplomanda in Regia dell’Istituto di 
Cinema e Televisione “Satyajit Ray” di Kolkata, in India. 
Laila Leelar katha è il suo progetto finale per il diploma.

SYNOPSIS: The story is set in 1905, when the 
turbulent partition of Bengal. The film is about a 
young Indian girl named Leela and presents her own 
interior growth which passes through a new religion, a 
new name and the apparent loss of her roots. Through 
a flashback triggered by the discovery of an old Hindu 
traditional object once belonging to Leela, who has 
by now passed away, her troubled life is disclosed 
piece by piece, like a mosaic wonderfully nestled in 
an authentic Indian atmosphere. This is a story about 
love and discovery of the self, about separation and 
nostalgia, about roots and traditions that can never 
be forgotten.

PROFILE: Lubna Sharmin was born in Dhaka, 
Bangladesh. She is presently a Direction student at 
the “Satyajit Ray” Film & Television Institute, Kolkata, 
India. Laila Leelar katha is her diploma final work.

Laila Leelar katha – 
Ballad of Laila Leelar 
Regista/Director: Lubna Sharmin 
Scuola/Institute: Satyajit Ray Film and Television 
Institute
India/Bangladesh, 2015, Bengali, 27'48”
Fiction

Nel tuo film la storia, anche se soltanto citata 
in alcune scene, è protagonista. Quanto le tue 
radici e l’esperienza della tua famiglia hanno 
influenzato la sua scelta di raccontare una storia 
come quella di Leela/Laila, divisa fra due culture 
e due religioni? Ti rispecchi in questo personaggio 
femminile? Oppure hai voluto rappresentare con 
lei l’immagine della sua stessa patria?
Le risorse per la realizzazione del film erano limitate, 
quindi non ho potuto mostrare gli avvenimenti storici, 
ma ho voluto comunque trasmettere al pubblico 
l’atmosfera di quegli anni. La storia del film non è 
vera, né relazionata a esperienze della mia famiglia. 
Allo stesso tempo, però, le mie radici bengalesi hanno 
di certo influenzato la mia scelta. Si può dire che il 
personaggio di Leela/Laila è il riflesso del mio Paese, 
che negli anni ha subito numerose metamorfosi. Ora il 
Bangladesh è una nazione con diverse religioni, anche 
se rimane una forte cultura bengalese comune.

La vivacità cromatica, l’uso di un effetto come di 
vecchia pellicola, l’ambientazione suggestiva e 
la luce morbida sono particolari del tuo film che 
proiettano lo spettatore in un mondo lontano e 
affascinante, quasi fiabesco. Questo è il risultato di 
un’elaborazione dei tuoi stessi ricordi o di racconti, 
dunque lontani e onirici, oppure si è trattato di una 
scelta puramente tecnica con uno scopo preciso?
Questa atmosfera è stata creata intenzionalmente. Con 
il mio team ho compiuto mesi di ricerca, individuando i 
colori e le tecniche che venivano utilizzati a quel tempo, 
per condurre lo spettatore in quel particolare periodo 
del passato. La mia idea della vita a quel tempo si è 
formata attraverso le numerose storie che ho udito dai 
più anziani e letto nei libri.

We can say history is one of the main characters 
of your film, although it is mainly hinted at but 
never openly shown. To what extent did your 
origins and your family’s experiences influence 
your decision to tell this story? Does Leela/
Laila, torn between two different cultures and 
religions, represent yourself or maybe the image 
of your own country?
As my film had limited resources, I could not show 
history visually, but I wanted to give the audience a 
feeling of that period anyway. The story of my film 
is not historical, neither is it directly related to my 
family’s experiences. However, my Bengali roots 
surely influenced my choice. We can say the character 
Leela/Laila is a reflection of my own country, that has 
gone through so many changes during the years. Now 
Bangladesh is a nation of mixed religion, even thought 
there is a strong, common Bengali culture.

The bright colours, the “old-film” effect, the 
charming atmosphere and the soft light you 
used in the film impress the spectators and carry 
them into a distant, fascinating world, almost 
of a fairy-tale. Is this perhaps the result of an 
elaboration of your own vague memories and of 
the fairy-tales you were told, or was this choice 
purely technical aiming at a specific purpose?
The atmosphere was created intentionally. My team 
and I have done months of research, looking for the 
colours and the techniques that were used at that time, 
in order to carry the audience into that particular past 
period. My ideas about how life was like in those years 
have indeed been influenced by the many stories I had 
heard from older people, or read in books.
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SINOSSI: In una tranquilla e colorata cittadina 
le paure sono sempre presenti nella vita come 
presenze visibili e concrete, dei neri mostriciattoli 
sempre al seguito dei propri padroni. A volte sono 
ingombranti, pronte a interferire con alcune delle più 
semplici attività quotidiane; altre volte, però, sono 
incredibilmente utili, tanto da segnare la differenza 
tra la vita e la morte. 

PROFILO: Nata Metlukh è nata e cresciuta in Ucraina, 
dove ha ricevuto un’educazione artistica e ha 
conseguito un master in matematica applicata. Dopo 
la laurea, si è occupata per diversi anni di grafica e 
web design per alcune agenzie di pubblicità e società 
di esternalizzazione di servizi informatici, fino a che 
non si è trasferita negli Stati Uniti. Nei successivi 
cinque anni ha lavorato come illustratrice freelance 
per l’editoria. Nel biennio 2014-2015 ha studiato 
animazione tradizionale alla Vancouver Film School, 
nella quale ha realizzato due film di laurea.

SYNOPSIS: In a quiet and colorful town, ever present 
fears dwell in everyday life as well-visible, black little 
monsters. They often interfere with their owners’ 
daily activities and may be quite annoying. At times, 
though, they can be extremely useful and even save 
their lives.

PROFILE: Nata Metlukh was born and raised in 
Ukraine, where she received an art education 
and a master’s degree in applied mathematics. 
After graduation she worked as a graphic and 
web designer in Advertisement agencies and IT 
outsourcing companies, until she moved to the US. 
In the following five years she worked as a freelance 
editorial illustrator. In 2014-2015 she studied classical 
animation at Vancouver Film School, where she made 
two graduation films.

Fears
Regista/Director: Nata Metlukh 
Scuola/Institute:Vancouver Film School 
Canada/Ukraine, 2015, no dialogue, 2' 
Animation

Da dove nasce la tua passione per l’animazione?
Ho sempre amato guardare i disegni animati, e 
in seguito questa passione si è gradualmente 
trasformata dalla professione di illustratrice a regista 
di cortometraggi.

Quali sono i tuoi punti di riferimento per i tuoi 
lavori?
Amo diversi stili e generi, pertanto posso dire che non 
ci sono nomi specifici, in quanto ogni cosa strana e 
misteriosa attira la mia attenzione.

A proposito di Fears, hai trovato ispirazione nella 
tua quotidianità?
Certamente! Fears prende in considerazione le 
situazioni di vita di tutti i giorni e l’osservazione 
attenta delle persone che mi circondano. Ognuno è 
spaventato da qualcosa, e io volevo solo mostrare che 
questo non è necessariamente una cosa negativa!

Where does your passion for animation come 
from?
I have always loved watching animated films, and with 
time my career as illustrator gradually evolved into 
that of filmmaker.

What are the reference points for your works?
I like different styles and genres, so I cannot say 
there are any specific ones — everything strange and 
mysterious attracts my attention.

Talking about Fears, were you inspired by everyday 
life events?
Sure, Fears is based on everyday life situations and 
on the observation of people. Everyone is afraid of 
something, and I wanted to prove that this is not 
necessarily a bad thing.
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SINOSSI: Denise è una ragazza di vent’anni che visita 
quotidianamente il luna park “Prater” di Vienna per 
andare sul “Tagada”, attrazione che le permette di 
dimenticare il suo travagliato passato.

PROFILO: Bernhard  Wenger è nato il 24 Giugno 1992 
a Salisburgo. Trasferitosi a Vienna, dal 2014 ha iniziato 
a studiare alla Vienna Filmacademy. In quanto regista 
freelance, sceneggiatore e produttore, ha realizzato 
cortometraggi, video musicali e spot pubblicitari. 
Inoltre, ha contribuito anche alla realizzazione 
di numerosi film. I suoi due ultimi cortometraggi 
sono stati proiettati in oltre un centinaio di festival 
in tutto il mondo, i suoi video musicali sono 
andati in onda su MTV e ViVa e ha anche ricevuto 
parecchi riconoscimenti, sia a livello nazionale sia 
internazionale.

SYNOPSIS: Denise is a twenty-year-old girl who visits 
the Viennese 'Prater' amusement park almost every 
day to go on the 'Tagada', an amusement ride which 
helps her get over her difficult past.

PROFILE: Bernhard Wenger was born on June 24th, 
1992 in Salzburg. In 2014 he moved to Vienna, where 
he started to study at the Vienna Filmacademy. As 
a freelancer director, writer and producer, Bernhard 
Wenger has made short films, music videos and 
commercials. He has also contributed to various film 
projects either as director or producer. His last two 
short films have been presented at more than 100 
film festivals worldwide, his music videos have been 
played on the TV channels such as MTV and ViVa 
and he has also been awarded several national and 
international prizes.

Gleichgewicht – Keeping Balance
Regista/Director: Bernhard Wenger 
Scuola/Institute:Vienna Filmacademy 
Austria, 2015, German, 5'
Documentary

Avevi mai trattato un tema del genere nei tuoi 
precedenti lavori?
No, non ne avevo mai parlato prima. Ho dovuto 
preparare un cortometraggio per una scuola e ho 
visto Denise, la mia protagonista, sul Tagada. Così l'ho 
avvicinata e le ho chiesto come facesse a rimanere in 
piedi e a muoversi in contemporanea con la giostra. 
La sua risposta è stata che lo faceva già da sei anni. Le 
ho anche chiesto perché volesse far parte di questo 
cortometraggio: per prima cosa, mi disse che parlare 
del suo passato con qualcuno l'avrebbe aiutata a 
superarlo, e poi che, per quanto la vita sia dura, la 
sorte, un giorno, tornerà a sorridere a chiunque!

Perché, fra tutte le giostre possibili, Denise sceglie 
proprio il Tagada?
Perché è una cosa fuori dal comune poterci stare in 
piedi, saltare e fare tutte quelle mosse. Normalmente, 
invece, dovresti rimanere seduto come un cliente 
qualsiasi. Ha imparato a fare qualcosa che nessuno 
mai prima d'ora aveva tentato e di conseguenza ha 
riguadagnato fiducia in se stessa.

Hai qualche nuovo progetto?
Sì, ho appena finito di girare un altro cortometraggio 
intitolato Buck, un qualcosa di completamente 
diverso. E' una commedia.

Had you ever dealt about this topic before in your 
works?
No, this was the first time. While I was making a 
documentary, for a film school I saw Denise, my 
protagonist, on the Tagada. So I asked her how she 
could possibly stand up and move simultaneously 
with the carousel. Her answer was that she had 
been doing so for six years, I went on and asked her 
why she wanted to take part in this film and she 
answered that talking about herself was a good way 
to overcome her difficult past experiences; as well, 
she wanted to show people that you can always find a 
way out no matter how hard life is!

Why does Denise choose the electronic 'Tagada' 
carousel among all the attractions there are?
Because being able to stand up, jump and make all 
those moves on the Tagada is something unusual and 
indeed challenging. You should normally sit down like 
any other customer. Denise was able to do something 
that no one else had managed before, and this made 
her regain her self esteem.

Do you have any future projects in mind?
Yes, I have just finished shooting a short film called 
Buck, it is something completely different, a comedy.
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SINOSSI: Che cosa tiene unite due sorelle per tutta la 
vita? Carmen e Maria sono due signore anziane che 
si aiutano a vicenda durante le loro giornate, anche 
se sono sole. Invece di camminare con l'aiuto di un 
bastone da passeggio, Carmen utilizza una vecchia 
sedia in legno per spostarsi.

PROFILO: Carlos Valle nasce a Toledo, Spagna, il 
31 luglio 1990. Ha studiato Belle Arti all'università 
Castilla - La Mancha, e Montaggio e Post-produzione 
di Cinema e TV alla scuola Septima Ars di Madrid. 
Nel 2015, crea Auntie films con suo fratello Roberto, 
sceneggiatore per il cinema e la tv. La villa de la 
vida è il suo primo cortometraggio e ha partecipato 
a diversi concorsi e festival: finalista al Minidoc 
(Spagna), menzione speciale della giuria per il miglior 
montaggio al Certamen Regional de Cortometrajes 
Corto Cortismo (Spagna), premio come miglior 
corto e premio del pubblico al Fescora - Festival 
Internacional de Cortometrajes Atene@s de 
Villacanas (Spagna).

SYNOPSIS: What keeps two sisters together over a 
lifetime? Despite being alone, Carmen and María are 
two old ladies who support each other in their daily 
lives. Instead of a walking stick, Carmen uses an old 
wooden chair to move about.

PROFILE: Carlos Valle was born in Toledo, Spain, on 
July 31th, 1990. He studied Fine Arts at Castilla-La 
Mancha University and Cinema and TV Editing and 
Postproduction at Septima Ars school in Madrid. 
In 2015, he created Auntie films with his brother 
Roberto, cinema and tv screenwriter. The Chair of 
Life is his first short film, which was also presented 
in various festivals and contests: finalist at Minidoc 
(Spain), special jury mention for the best editing 
at Certamen Regional de Cortometrajes Corto 
Cortismo (Spain), and winning as Best Short Film & 
Audience Award at Fescora - Festival Internacional de 
Cortometrajes Atene@s de Villacanas (Spain

La silla de la vida – The chair of life
Regista/Director: Carlos Valle 
Scuola/Institute: Septima Ars Escuela de Cine y Televisión
Spain, 2015, Spanish, 10'11” 
Documentary

Pensi che i film siano uno strumento efficace per 
trattare argomenti sensibili? 
Sì, certo. L'affermazione della nostra compagnia 
produttrice, Auntie films, è "storie toccanti che ispirano". 
Con ciò vorremmo raccontare storie che non solo 
eccitano, ma che ispirano il pubblico a essere migliore, 
a fare della loro vita una sfida, a combattere per i propri 
sogni, a diventare migliori. Con questo film volevamo 
dare dignità agli anziani. Raccontare come i nostri 
anziani siano arrivati allo stadio finale della vita. Come 
combattono, sorridono e si supportano a vicenda.

Qual è stata la lezione più importante che hai 
dovuto imparare? 
La lezione più importante è che tutto ciò che viene 
filmato non muore mai. La donna che era sorretta 
dalla sedia è morta un anno dopo aver filmato il 
cortometraggio, e la amavo, ma vederla nel corto mi fa 
stare bene. Filmandola, non è morta, e il suo personaggio 
nel corto ha trasceso la sua persona. L'arte, in questo 
caso il cinema, per quotare André Malraux, è l'unico atto 
di resistenza alla morte. Grazie a questo cortometraggio, 
Maria e Carmen saranno eterne.

Quali sono stati i film che ti hanno influenzato o 
ispirato di più?
Questo cortometraggio è ispirato al documentario 
Nanook of the North (Robert Flaherty, 1922) e al 
lungometraggio d'animazione Arrugas - Rughe di Paco 
Roca (Astiberri, 2011). È stato filmato mentre studiavo 
Belle Arti quindi ho cercato di dargli un’atmosfera 
speciale; penso che abbia diverse componenti 
artistiche, non è solo un documentario. È anche 
evidente lo stile di Pedro Almodovar, regista che meglio 
ha descritto La Mancha e la sua popolazione. Queste 
sono le mie influenze perché hanno tutte in comune il 
tremendo realismo nel narrare la vita di tutti i giorni.

Do you think movies are a functional tool for 
addressing sensitive subjects?
Yes, of course. The claim of our producer company, 
Auntie films, is "touching stories that inspire." With 
this we would like to tell stories that not only excite but 
also inspire the public to be better, to make their lives 
a challenge, and fight for their dreams. With this film 
we wanted to dignify the elderly by telling how they 
managed to reach the final stage of their life. We wanted 
to show how they fight, smile and support each other.

What was the most important lesson you had to 
learn?
The most important lesson was to learn that 
everything that is filmed never dies. The woman 
who was supported by her chair died a year after 
shooting the film, and I loved her, but seeing her in 
the film makes me feel good. By filming her, she is not 
dead, and her character in the film has transcended 
her person. Art, in this case cinema, to quote André 
Malraux, is the only act of resistance to death. Thanks 
to the film, Maria and Carmen will be eternal.

What films have been the most inspiring or 
influential to you and why?
This film is inspired by the documentary Nanook 
of the North (Robert Flaherty, 1922) and by 
the animated film Arrugas - Wrinkles by Paco 
Roca (Astiberri, 2011). It was filmed while I was 
studying Fine Arts so I also tried to give it a 
special atmosphere, so I think it has many artistic 
components which make it more than a documentary. 
Pedro Almodovar’s style is evident, being the director 
who better describes La Mancha and its people. 
These are my influences because they all have in 
common the tremendous realism in the way of 
narrating everyday life.
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SINOSSI: Umberto e Stefano, due fratelli, si sono 
appena trasferiti in un nuovo appartamento, dove 
condividono una stanza da letto. In assenza della 
madre, Stefano è costretto a badare al fratello minore, 
che urla in silenzio un urgente bisogno d’affetto e 
contatto.

PROFILO: Simone Bozzelli nasce ad Atri, in provincia 
di Teramo. La videoteca del paese, sotto casa, 
alimenta la sua passione e il suo interesse per le 
immagini in movimento. Frequenta l’Istituto Tecnico 
Industriale “E. Alessandrini” in Montesilvano (PE). 
Trasferitosi a Milano, è iscritto presso la NABA (Nuova 
Accademia delle Belle Arti, Milano). Mio fratello è il 
suo primo cortometraggio.

SYNOPSIS: Two brothers, Umberto and Stefano, have 
just moved into a new apartment where they share 
a bedroom. During their mother’s absence, Stefano 
is forced to look after his younger brother who is 
craving for affection and contact.

PROFILE: Simone Bozzelli was born in Atri, in the 
province of Teramo. The town video store, near his 
house, fueled his passion and interest for the “moving 
pictures”. He attended the Istituto Tecnico Industriale 
“E. Alessandrini” in Montesilvano (PE) and then 
moved to Milan, where he is presently attending the 
NABA (Nuova Accademia delle Belle Arti, Milano). My 
Brother is his first short film.

Mio fratello – My Brother
Regista/Director: Simone Bozzelli 
Scuola/Institute:NABA – Nuova Accademia delle Belle 
Arti Milano
Italy, 2015, Italian, 12’15’’
Fiction

Cosa ti ha spinto a intraprendere la strada della regia? 
Sono nato in un piccolo paese della costa abruzzese. 
Passavo pomeriggi interi nella videoteca sotto casa, 
noleggiavo qualcosa come due film al giorno, li divoravo 
uno dietro l’altro. A 16 anni, il vecchio proprietario 
della videoteca mi ha proposto di iniziare ad aiutarlo 
nell’attività. Già lì le idee erano abbastanza chiare.

Cosa ti ha ispirato a raccontare questa storia? E 
cosa vuoi rappresentare con essa? 
Gli amori impossibili sono per me un pozzo senza 
fondo d’ispirazione. Volevo parlare di un amore a 
senso unico, inconfessabile, che neanche dovrebbe 
essere immaginato. Il fratello minore cerca nell’altro 
sguardi che però non arrivano. Pur riconoscendomi 
in quest’ultima figura, mi son sentito in dovere di 
restituire la stessa umanità al fratello maggiore e, al 
tempo stesso, esserne un po’ innamorato anch’io. 
Sono entrambi prigionieri, chi dei propri sentimenti 
e chi della convivenza forzata. E lo è anche la 
telecamera, che difatti, non esce mai da quella stanza. 

La fotografia in un film è solo un mezzo per 
rappresentare la storia o ha un rilievo particolare 
dal punto di vista della regia? 
Assolutamente entrambe. Raffaele Alicino ha fatto un 
grandissimo lavoro, ha regalato alla messa in scena 
l’atmosfera che la storia implorava. Essendo anche 
l’operatore di macchina, la sua esperienza ha aiutato 
a superare tutte le difficoltà conseguenti alla scelta 
di girare tutto in un’unica location.  Avendo utilizzato 
sorgenti luminose diverse in montaggio ci siamo resi 
conto che tra le varie scene il blu delle pareti variava da 
un casto turchese al viola: fondamentale è stato dunque 
il processo di color grading a cura di Camilla Romeo.

Why did you decide to become a director? 
I was born in a coastal little town in Abruzzo. I used to 
spend afternoons in the video store near my house, 
renting two movies a day and watching them one 
after the other. At the age of 16, the owner of the video 
store asked me if I wanted to help him in the shop. At 
that time I already knew what I was going to become.

What inspired you to tell such a story? What did 
you want to represent? 
Impossible love stories are for me source of inspiration. 
I wanted to talk about an unrequited love; one that 
could never be admitted and neither imagined. The 
younger brother is desperately hoping his older brother 
may exchange his glances, something that however 
does not occur. Although I identify with the younger 
character, I felt I had to give the older brother the same 
humanity and, at the same time, I had to try to be in 
love with him. They are both prisoners, either of their 
feelings or of their being forced to live together. The 
camera itself is a prisoner and never leaves the room.

Is the photography just a mean to represent the 
story, or does it have specific importance from the 
filmmaking point of view? 
Both, absolutely. Raffaele Alicino did an amazing job, 
he gave the movie the atmosphere that the story 
demanded. Being also camera operator, his experience 
helped us overcome all the difficulties of filming all the 
scenes in the same location. Since we used different 
light sources while editing, we found out that the color 
of the walls, from the various scenes, varied from 
turquoise to violet. Camilla Romeo’s process for color 
grading has been fundamental.
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SINOSSI: Achat ha sette anni quando i genitori 
lasciano che si allontani dal Congo per essere 
adottata in Francia. Dopo la morte della madre 
adottiva, la vita a Parigi si trasforma in un incubo. In 
questo cortometraggio Achat racconta la sua storia di 
vittima di abusi e del traffico di minori. Al di là di ogni 
sua aspettativa, viene catapultata in un vortice che la 
costringe a vagare di continente in continente.

PROFILO: Miles to Go Before I Sleep è il primo lavoro 
diretto da Hanna Hovitie, presentato come tesi alla 
facoltà di Scienze Applicate di Helsinki.

SYNOPSIS: Achat was seven years old when her 
parents allowed her to leave Congo to be adopted in 
France. After her adoptive mother’s death, her life 
in Paris becomes a nightmare. In this short Achat 
tells the story of her being a victim of abuse and 
child trafficking. Quite unexpectedly, she find herself 
wandering around all continents.

PROFILE: Miles to Go Before I Sleep is the first film 
Hanna Hovitie has directed and also her thesis project 
for Metropolia University of Applied Sciences.

Miles to Go Before I Sleep
Regista/Director: Hanna Hovitie 
Scuola/Institute: Metropolia University of Applied 
Sciences 
Finland, 2015, English, 13'
Documentary

Miles to Go Before I sleep è la tua opera prima. Come 
descriveresti la tua prima esperienza di regia e quali 
sono i tuoi registi di riferimento?
E’ stata un’esperienza meravigliosa, che mi ha cambiata 
molto e sotto diversi aspetti ha alterato le mie prospettive. 
Questa esperienza mi ha insegnato a considerare seriamente 
l’etica del documentario, nonché le responsabilità di un 
regista di documentari. Ci vuole un bel po’ di coraggio per 
fare documentari, e questo è il tipo di ispirazione e la qualità 
che cerco negli altri film e nei registi come Wim Wenders, 
Virpi Suutari, Laura Poitras e Sean McAllister.

La protagonista è una giovane congolese che ha 
trovato rifugio in Finlandia. Tu sei finlandese e 
sei andata a girare in Zambia. Sono due mondi 
apparentemente inconciliabili, o no?
Inutile dire che Zambia e Finlandia sono diversi da molti 
punti di vista. Nonostante queste innegabili differenze, 
come regista e come persona ho voluto focalizzarmi 
su ciò che abbiamo in comune, poiché le cose che 
desideriamo dalla vita, quelle in cui speriamo e quelle 
di cui abbiamo paura sono le stesse ovunque. Ecco 
che in questo senso i due mondi sono in realtà molto 
compatibili. Mi piacerebbe stimolare tutti a pensarla così.

Il film si conclude con Achat che dice : “E’ un nuovo 
capitolo della mia vita che devo iniziare. Ci si sente 
bene a dimenticare il passato e a ricominciare da 
capo”. Pensi che ci sia una speranza di “ricominciare 
da capo” per persone che portano sulla pelle e sul 
volto i segni di un passato terribile?
E’ una domanda molto complessa, e probabilmente 
non sono la persona migliore per dare una risposta 
perché non ho mai subito un simile trauma, ma sono 
convinta che sia proprio la speranza di un nuovo inizio a 
guidare le persone attraverso periodi oscuri, spingendoli 
a combattere per un futuro. Quindi sì, voglio poter 
dire che ricominciare da capo è possibile e che Achat, 
protagonista del mio corto e mia eroina personale, me 
l’ha dimostrato. Detto questo, penso anche che non c’è 
modo di dimenticare il passato. Si tratta di qualcosa 
con cui siamo destinati a convivere e che ci influenzerà 
sempre in un modo o nell’altro. Credo e spero che i due 
aspetti non rappresentino una contraddizione.

Since Miles to Go Before I Sleep is your first work as 
a director, how would you describe this experience 
and who have been your inspiring directors?
This has been a challenging experience. In many ways it 
has altered my perspectives, it has taught me how to take 
my responsibilities as a documentary filmmaker and has 
showed me how to approach the ethics of documentary 
filmmaking. It takes a great deal of courage to make 
documentaries. That is my inspiration and that is also the 
quality that I look for in other films and inspiring directors. 
Lately I have been very inspired by films by Wim Wenders, 
Virpi Suutari, Laura Poitras and Sean McAllister.

The film is about a young Congolese woman who 
found shelter in Finland. You are a Finnish girl who 
have been to Zambia to shoot. They are apparently 
incompatible worlds, or not?
It is probably needless to say that Zambia and Finland are 
in many ways very different. Despite these observable 
differences I (both as a filmmaker and as a private person) 
have wanted to focus on the similarities we share, since 
in the end the things we want in life, the things we hope 
for and the things we fear are the same everywhere. In 
that sense the two worlds are very compatible. I'd like to 
challenge everybody to think of it this way.

At the end of the film Achat says: “It’s a new chapter 
and I have to start. It feels nice to forget the past and 
start over again”. Do you think it’s possible to have a 
hope for “start over again” for people who carries on 
their skins and faces the traces of a terrible past?
This is a very difficult and multidimensional question and 
I am probably not the best person to answer it, because I 
have not been through similar trauma. But I do believe it is 
precisely the hope for a new beginning that drives people 
through dark times and makes them fight for a future. 
So yes, I would like to say that it is possible to start over 
again and I think that my main character Achat (also my 
personal hero) has proved that to me. With that said, I also 
think that there is no way of forgetting one's past. This is 
something all of us have to live with and it will always affect 
us in one way or another. I hope and I believe that these 
two things don't have to be contradictory.
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SINOSSI: La tredicenne Aya viene stuprata dal suo 
dentista. Confusa dall'anestesia e travolta dal dolore, 
incapace di muoversi o resistere, si sente paralizzata. 
I giorni trascorrono lenti e tutto ciò che riesce a 
sentire è il pungente dolore al dente. Chiusa nella sua 
stanza, Aya è tormentata da violente visioni di rabbia 
e collera. Nelle sue visioni, lei è l'eroina della giustizia. 
Nei suoi sogni, la vendetta può curare la sua anima.

PROFILO: Adi Shaya è nata nel 1988 a Hadera, 
in Israele. Si è diplomata in cinematografia al 
Dipartimento di Arti Visive al Sapir College. 
Durante i suoi studi si è specializzata soprattutto in 
sceneggiatura, regia, produzione, design artistico e 
casting. 

SYNOPSIS: Thirteen-year-old Aya is raped by her 
dentist. Blurry from anesthesia and overwhelmed by 
pain, unable to move or resist, she feels paralyzed. 
The days slowly go by and all she can feel is her 
painful toothache. Aya remains locked up in her room, 
disturbed by visions of rage and despair. In these 
frenzied moments she thinks she is the heroine of 
justice. In her dreams, revenge can cure her soul.

PROFILE: Adi Shaya was born in 1988 in Hadera, 
Israel. She graduated in Film Studies at the 
Department of Visual Arts, Sapir College, Israel. While 
she was studying, she mainly focused on writing, 
directing, production, artistic design and casting.

Haunted
Regista/Director: Adi Shaya 
Scuola/Institute: Sapir College
Israel, 2015, Hebrew, 13' 
Fiction

Perché hai scelto la violenza sessuale come 
soggetto del tuo cortometraggio? 
La scelta del tema per questo film è stato un processo 
davvero naturale per me. L'abuso e la violenza sessuale 
sono parte della vita di ogni donna, in un modo o 
nell'altro, o almeno io la penso così. Quando ho iniziato 
a scrivere questo film sapevo che avrebbe riguardato 
la cosa che più mi infastidisce, cioè lo stupro e la paura 
che avvenga. Ho anche voluto scrivere riguardo la 
mia fantasia più grande e segreta: la vendetta. Quindi 
sostanzialmente questo film si evolve intorno al mio più 
dolce sogno e anche al mio incubo peggiore. 

Come ti ha influenzato l'ambiente in cui hai 
studiato?
Ho studiato in una città chiamata Sderot nel sud di 
Israele. È importante accennare che Sderot è una 
zona di guerra. Negli ultimi 20 anni sono caduti missili 
tutto il tempo e le persone sono abituate a questa 
terrificante realtà (a dire la verità l'intera università 
è fortificata – ciò significa che se un missile colpisse 
la scuola non penetrerebbe nelle aule). Quindi, per 
questo, per me è importante parlare dello stupro e della 
violenza, che sono costantemente lasciati da parte 
dai media. La paura delle donne verso gli uomini non è 
meno importante o meno giustificato della paura che le 
persone hanno verso un missile che cade sulle loro case.

Come hai definito il ruolo della protagonista 
femminile?
La prima cosa che sapevo per certo riguardo la 
protagonista era la sua giovane età. Volevo una ragazzina 
che stesse solo cercando la sua strada nella vita. 
Una ragazza che è innocente e dolce come lo sono la 
maggior parte dei bambini, ma anche forte e coraggiosa. 
In pratica, per me lei è come una giovane supereroina

Why did you choose rape as a subject for your 
short? 
Choosing the theme for this movie was a very natural 
process for me. Sexual abuse and violence are part of 
a woman’s life, in one way or another, or this is the way 
I see it.  When I started writing this film I knew it would 
be about the thing that bothers me the most, and 
that is rape and the fear of being raped. I also wanted 
to write about my greatest and most secret fantasy: 
vengeance. So basically this film evolves around my 
sweetest dream and my worst nightmare, as well. 

To what extent did the environment where you 
studied influence you?
I studied in the Israeli city of Sderot, in the south. It 
is important to mention that Sderot is a war-stricken 
area. In the last 20 years missiles have struck the city 
and people are used to this horrifying reality (as a 
matter of fact, the whole university is fortified – which 
means that if a missile hits the school, it will not 
actually  penetrate the class room). Because of this, 
it is important for me to talk about rape and violence, 
two issues that are inevitably put aside by the media. 
Women's fear of men is not less important or less 
justified than the fear of being hit by a missile.

How did you define the role of the female 
character? 
The first thing I knew for sure about the main 
character was her young age. I wanted a young girl 
who was simply trying to find her own way in life. A 
sweet and innocent girl, like most children are, but at 
the same time powerful and brave. She is basically 
like a young superhero to me.

INTERVISTA / INTERVIEW



4948

SINOSSI: Un giovane, vedendo un’anziana signora 
cadere a terra presso la stazione degli autobus, 
decide di accompagnarla all’ospedale per ricevere le 
cure necessarie. Tuttavia, il ragazzo viene accusato 
dalla famiglia della donna di essere stato egli stesso 
l’artefice della caduta, che gli attribuisce dunque 
le spese mediche del caso. L’incidente coinvolge 
così due famiglie, nessuna delle quali però può 
permettersi di assumersene l’onere in termini 
economici.

PROFILO: Il regista Qui Yang, nato e cresciuto a 
Changzhou, sta completando la sua formazione 
artistica attraverso il Master of Film & Television nella 
prestigiosa scuola Victorian College of the Arts presso 
l’università di Melbourne. Under the Sun, girato 
interamente in Cina nel 2014, rappresenta l’opera di 
più grande spessore dell’artista: il cortometraggio 
in oggetto è infatti stato selezionato anche per 
il 63esimo Film Festival Accelerator Program di 
Melbourne, e per il 68esimo Cannes Film Festival’s 
Cinéfondation.

SYNOPSIS: A young boy sees an old lady falling on 
the ground at the bus station and decides to take her 
to the hospital to receive the necessary treatment. 
However, the woman’s family accuses the boy of 
being the author of the fall and charge all medical 
expenses on him. The two families are involved, none 
of which can afford the economic burden of the 
accident.

PROFILE: Born and raised in Changzhoun, film 
director Qin Yang is presently taking a Film and 
Television Master course to complete his artistic 
formation at Melbourne University, in the prestigious 
Victorian College of Arts. Under the sun was shot 
in China in 2014 and represents his masterpiece. 
This short was chosen to be presented at the 63rd 
Melbourne Film Festival’s Accelerator Program and 
selected to be to be shown at the 68th Cannes Film 
Festival’s Cinéfondation.

Under the Sun
Regista/Director: Qiu Yang 
Scuola/Institute: Victorian College of the Arts 
Australia/China, 2015, Chinese, 19’ 
Fiction

Hai trovato delle difficoltà nel girare il film? Se sì, 
quali?
Era la prima volta che giravo un film in Cina, 
nonostante sia il luogo dove sono cresciuto. Quindi 
reperire uno staff cinese, lavorare con attori non 
professionisti che siano realmente del luogo, e la 
comunicazione tra il gruppo di lavoro in Cina e quello 
in Australia, è stato difficile per me, ma nondimeno 
interessante.

Da dove nasce l’idea di Under the Sun?
Principalmente da me, dalla mia famiglia, ma anche 
da alcune vicende che le sono capitate.

Da quale regista ti senti più influenzato?
Oltre che dai grandi autori del passato come 
Tarkovsky, Bresson e Antonioni, sono stato 
influenzato anche dalla pittura classica e dalla 
fotografia.

Did you find any difficulties in making the movie? 
If you did, what were they?
I had never shot a film in China before, even if it 
was the place where I grew up. Finding a Chinese 
crew, working with all non-professional actors who 
lived in the actual place of shooting building up a 
communication flow between Chinese and Australian, 
proved to be a difficult experience, but interesting as 
well.

Where did you take the idea for Under the Sun?
Mostly from myself and my family, but also from the 
things which have struck my family.

Who is the film director that has mostly influenced 
you?
Besides some of the great authors, such as Tarkovsky, 
Bresson and Antonioni, I have also been greatly 
influenced by classic painting and photography.
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SINOSSI: Un padre separato passa a prendere la sua 
piccola Lea, otto anni. Tutto sembra proprio come 
ogni secondo weekend del mese, eppure dopo un 
po’ Lea non può fare a meno di accorgersi che c’è 
qualcosa di strano. E inizia un viaggio molto difficile 
da dimenticare…

PROFILO: Classe 1985, Patrick Vollrath è cresciuto in 
una piccola città della Germania centrale. Dal 2005 
al 2008 tirocinante alla ARRI Film and Television 
di Monaco, inizia la sua carriera come tecnico del 
montaggio. Studia poi cinema e regia dal 2008 al 
2015 presso l’Università di Musica e Arti Performative 
– Accademia del Cinema di Vienna, nella classe di 
Michael Haneke, laureandosi con lode. A oggi ha 
già vinto numerosi premi nazionali e internazionali, 
partecipato al Cannes Young Lions Competition e 
frequentato il Berlinale Talent Campus. Il suo ultimo 
cortometraggio, Everything will be okay, non solo è 
stato mostrato alla Settimana della Critica di Cannes, 
ma ha vinto la medaglia di bronzo agli Student 
Academy Awards e si è aggiudicato numerosissimi 
riconoscimenti nei festival di tutto il mondo, per poi 
essere addirittura nominato per la sezione Live Action 
Short Films degli Academy Award 2016.

SYNOPSIS: A divorced father picks up his eight-year-
old daughter Lea. Everything seems just like any 
ordinary weekend visit, but after a while Lea starts 
realizing that something very weird is going on. It is 
the beginning of a journey difficult to forget.

PROFILE: Born in 1985, Patrick Vollrath grew up in 
a small town in Central Germany. He was a trainee 
at ARRI Film and Television in Munich from 2005 to 
2008 and started his career working as an editor. 
In 2008 he began his Bachelor Film Studies in 
Directing at the University of Music and Performing 
Arts - Film Academy, Vienna, attending Michael 
Haneke classes and he graduated with honors in 
2015. He has participated in the Cannes Young Lions 
Competition, attended  the Berlinale Talent Campus 
and has already been awarded several national and 
international prizes. His latest film Everything will 
be okay was not only shown at the Semaine de la 
Critique in Cannes, but also won a bronze medal at 
the Student Academy Awards and gained plenty of 
recognitions in the festivals all over the world; it has 
also received a nomination for the Live Action Short 
Films section at the Academy Award 2016.

Alles Wird Gut – Everything Will 
Be Okay
Regista/Director: Patrick Vollrath 
Scuola/Institute: University of Music and Performing 
Arts - Film Academy Vienna 
Austria/Germany, 2015, German, 30’ 
Fiction

Hai dichiarato che il tuo primo lungometraggio 
riguarderà gli attacchi terroristici. 
Per prima cosa, sento che nell’ultimo decennio – con 
tutte queste notizie, i media, i social media, YouTube e 
tutto il resto – ognuno può diventare in un certo modo 
un giornalista, e il mondo è diventato più complesso. Lo 
era anche prima, certo, ma sento che non ce n’eravamo 
ancora accorti. Lo vediamo adesso, che non c’è mai una 
sola verità per ogni storia e che il mondo non è bianco o 
nero. A ogni informazione che arriva dai media ne segue 
subito un’altra ed è lo stesso con le persone. In questo 
caso, con i terroristi, ci sono certamente molti stereotipi, 
e certo c’è qualcosa di vero, ma ognuno è all’inizio solo 
un bambino, un piccolo essere umano. L’idea centrale del 
mio nuovo film è qualcuno che capisca che qualcosa è 
andato storto, ma in una situazione dalla quale non può 
più tornare indietro e deve fare i conti con tutto questo. 

Come ti stai preparando per girare questo nuovo film? 
Fino a questo momento ho fatto un sacco di ricerche, 
ancora una volta. Io leggo e parlo sempre molto con le 
altre persone prima di fare un film e questa volta, certo, 
è molto più difficile. Per Everything will be okay è stato 
più facile parlare con le persone che avevano vissuto 
quei momenti, questa volta invece venire a contatto con 
delle persone chiuse in organizzazioni terroristiche è 
difficilissimo. Così devo più che altro leggere e parlare 
con delle altre persone. 

Everything will be okay ha avuto la nomination per gli 
Academy Awards 2016, ha vinto la medaglia di bronzo 
agli Student Academy Awards ed è stato proiettato nei 
festival di quasi tutto il mondo. Qual è il suo segreto?
Devo ammettere che non so risponderti. Ero molto 
insicuro sia dopo le riprese sia alla prima proiezione. 
Non avevo idea se il film fosse buono o no, o magari 
semplicemente mediocre. In realtà proprio non lo sapevo. 
Ma dopo la proiezione, la risposta del pubblico e della 
critica non era male ed è andata crescendo sempre di 
più. Io volevo solo fare un piccolo film, onesto e leale, di 
emozioni vere. Volevo raggiungere quel punto che forse 
può ferire lo spettatore, perché a vederlo è doloroso, ma 
allo stesso tempo è vero. Questo è tutto. 

You have declared that your first feature film will 
probably talk about terroristic attacks. 
I have the feeling that in the last decade – with all the 
news, media, social media, You Tube and so on — anyone 
can become a kind of journalist in his own way, and the 
world as well has proved to be more complicated.  It 
probably already was difficult, but we may not have been 
fully aware of it. We can see it now that there is never 
simply one truth in a story, now that we realize that 
the world is neither black nor white. Whenever a media 
reports a piece of information, another one immediately 
follows, and the same happens with people. In the case of 
terrorists there are so many stereotypes, and of course 
some of them are true; however, we all start our existence 
as children, “small” human beings. The central idea in my 
film is that something along the way has gone wrong, to 
the point of reaching a stage where no return is possible. 

How are you preparing yourself to shoot this new film? 
Up to now, I have done a lot of research, once again. I 
always read and talk a lot to other people before making 
a film, but this time this has been more complicated. In 
Everything will be okay it was easier to talk to people who 
had experienced certain situations; in this case, however, 
it was extremely difficult to talk to people belonging to 
terrorist organizations. So I mainly have to read and to 
talk a lot to other people, who are not so directly involved. 

Everything will be okay has been nominated for the 
Academy Awards 2016, has won the bronze medal at 
the Student Academy Awards and has been shown at 
the festivals of almost all over the world. What is its 
secret?
I have to say that I absolutely do not know what its secret 
may be. I was so insecure after the shooting and also 
before the first screening. I was not sure whether the 
film would be a success or not, or maybe a mediocre 
work.. I truly had no idea.  But after the first screening 
the responses of the audience and the critics were 
pretty good and went on, and on and on. I just wanted 
to make a simple, truthful and honest film about real 
emotions. I wanted to reach the level that mostly hurts 
and distresses the audience, because facing the truth is 
painful but also constructive. That is all I wanted to do. 
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SINOSSI: Un ciclista con il vizio del fumo finisce la 
sua ultima sigaretta. Per reperirne ancora, partecipa 
a una competizione ciclistica piuttosto surreale, che 
ha come premio proprio un pacchetto di sigarette. 
Durante la gara i concorrenti avversari vengono 
ripetutamente ostacolati da alcuni bizzarri spettatori, 
che sembrano stranamente intenzionati ad aiutare 
il protagonista. Riusciranno i fantasiosi aiuti del 
pubblico e alcune misteriose soste del nostro ciclista 
a permettergli di raggiungere il suo agognato premio? 

PROFILO: Sander Joon (15/06/1990) è un regista 
di animazione e VJ artist che vive, studia e lavora 
a Tallinn (Estonia). Si è laureato in Animazione 
all’Estonian Academy of Arts. Si concentra sulla 
coerenza dei progetti e ama usare l’animazione per 
creare mondi surreali, velati di umorismo. Nel 2015 
ha lavorato alla realizzazione di due cortometraggi 
animati: Velodrool, con cui partecipa al festival, e I 
saw you, insieme ad altri due registi (Jaan Sinka e 
Egert Kesa).

SYNOPSIS: A cyclist who is addicted to smoking 
finishes his last cigarette. To get more, he joins a 
surreal bike race, whose winner will be awarded a 
packet of cigarettes. During the competition his rivals 
have to overcome the many obstacles that some 
strange spectators are putting on their way.  The 
public seems to support the cyclist in achieving his 
goal. Will he manage to win the desired prize, thanks 
to the spectators’ help and some mysterious stop 
overs?

PROFILE: Sander Joon was born on June 15th, 1990. 
He is a director of animation movies and visual jockey 
(VJ) artist who lives, studies and works in Tallinn. He 
obtained a BA (cum laudem) degree in animation 
at the Estonian Academy of Arts. He concentrates 
on the coherence of the projects he works on and 
uses animation to create surrealistic worlds, faintly 
humorous. . In 2015 he has produced two shorts: 
Velodrool, which will be presented at the Ca’ Foscari 
Short Film Festival, and I saw you, made with other 
two directors (Jaan Sinka and Egert Kesa).

Velodrool
Regista/Director: Sander Joon 
Scuola/Institute: Estonian Academy of Arts 
Estonia, 2015, no dialogue, 6'
Animation

Da dove viene la tua passione per i cortometraggi? 
Dato che la mia soglia di attenzione è molto bassa, 
trovo che i cortometraggi siano ben condensati, con 
storie narrate in modo veloce ma brillante. Mi piace il 
fatto che i registi di cortometraggi, spesso, abbiano più 
libertà di sperimentare e non cadano nell'orribile pozzo 
dei cliché. Poi, essendo un regista di animazione e 
facendo il grosso del lavoro da solo, realizzare qualsiasi 
cosa più lunga di 10 minuti è impensabile. Anche se 
il lungometraggio sembra una creatura spaventosa, 
resta sempre qualcosa che vorrei fare in futuro.

Quali autori possono essere considerati dei modelli 
per i tuoi lavori?
I miei punti di riferimento sono qui vicino, in Estonia, 
Priit Pärn, Ülo Pikkov, Kaspar Jancis, ma anche 
Masaaki Yuasa, nel lontano Giappone. Poi, a Londra 
c'è un'interessante scena di registi d'animazione 
emergenti che sto tenendo d'occhio.

Da dove nasce l’idea per Velodrool?
Tutto è iniziato da un semplice giro in bici per le vie 
di Berlino. C'è una forte cultura della bicicletta, lì, e 
molti usano quelle a scatto fisso. Quando mi è venuta 
l'idea della competizione ciclistica, il mio amico mi ha 
consigliato di dare un'occhiata a un negozietto di fixie 
in città. Mi sono seduto lì per qualche ora, a fare degli 
schizzi, e l'idea ha preso forma. A casa, ho trovato un 
articolo su un professionista del ciclismo che faceva 
uso di doping e che ha iniziato ad avere allucinazioni 
sul percorso. Mi è sembrata un'ottima idea di fondo 
per una storia animata assurda. Sono riuscito a 
creare delle situazioni visivamente interessanti e 
tecnicamente impegnative, in modo da renderlo un 
progetto su cui fosse stimolante lavorare.

Where does your passion for short films come 
from?
Since I have a very short attention span, I find that 
short films are well condensed, with a fast and clever 
storytelling. Short film directors often have more 
freedom to experiment, therefore it is more difficult for 
them to fall into clichés. Being an animator and doing 
most of the work on my own, it's also unthinkable for 
me to make anything longer than 10 minutes. Even 
if the feature film seems a scary creature,  it is still 
something I would like to do in the future.

What authors do you consider as source of 
inspiration for your works?
My role models are almost all from Estonia — Priit 
Pärn, Ülo Pikkov, Kaspar Jancis but also from Japan, 
as in the case of Masaaki Yuasa. Presently in London 
there seems to be an interesting group of emerging 
animators whom I am keeping an eye on. 

Where does the idea of Velodrool come from? 
It all started from a simple ride on the bike through 
the streets in Berin. There is a strong sense of 
“cycling” culture there and most people go around 
on fixie bikes. When the idea of a cycling competition 
came to me, a friend of mine advised me to have a 
look at a in the city. While I was sitting in front of the 
shop, sketching, the idea started to take shape and 
once at home I found an article on a professional 
cyclist who used to dope himself and started to have 
hallucinations. This seemed to be a great concept 
for a crazy animated story. I managed to come up 
with visually interesting and technically challenging 
situations to make it an exciting project to work on.
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SINOSSI: La guardia giurata Asif Hafeez uccide 
accidentalmente il collega Ashok mentre quest’ultimo 
tenta di rubare sul posto di lavoro. Quando però Asif 
realizza di aver sparato a una persona disarmata, 
comincia a sentirsi in colpa. Dieci anni dopo Asif, 
perseguitato dal rimorso, si è isolato da tutto ciò che 
lo circonda. L’unico contatto umano che mantiene 
è con il ragazzino che gli porta il tè, Tipu. Ma quanto 
avvenuto nel passato ancora lo tormenta e una notte 
la stessa sorte toccata ad Ashok spetta anche ad Asif.

PROFILO: Aly Rana ha 23 anni ed è originario di 
Nagpur, una piccola cittadina dell’India centrale. Il 
suo amore per il cinema l’ha portato a recarsi anche 
presso Mumbai, polo cinematografico della nazione. 
Ha di recente terminato gli studi alla Whistling 
Woods International, e Moksha è il cortometraggio 
che ha realizzato al termine del suo ultimo semestre 
all’accademia. Attualmente è stato assunto dalla 
Mukta Arts e dall’accademia stessa per la produzione 
di ulteriori cortometraggi. 

SYNOPSIS: One night an armed security guard, Asif 
Hafeez, accidentally kills his fellow guard Ashok, who 
is trying to steal from their own workplace. Upon 
realising that Ashok was unarmed, Asif regrets his 
action and feels remorseful.  Ten years later Asif is 
an alienated person, who is living isolated from the 
world around him.  The only human interaction he has 
is with the Tipu, the boy who takes him his daily tea. 
The remorse for what he did is haunting him and one 
night he will suffer the same fate.

PROFILE: Aly Rana is 23 years old. He comes from 
Nagpur, a small town in central India. His love 
for cinema made him move to Mumbai, which 
is the cinema hub of India. He has only recently 
finished studying film direction at Whistling Woods 
International and Moksha is the short he wrote and 
directed as part of his final semester work.  He is 
currently employed at 'Mukta Arts' and collaborates 
with Whistling Woods International to produce more 
short films.

Moksha
Regista/Director: Aly Rana 
Scuola/Institute: Whistling Woods International 
India, 2015, Hindi, 11’
Fiction

Perché, nella sua condizione di isolamento, Asif 
decide di interagire, fra tutti, proprio con Tipu? 
Asif si è isolato dagli altri e tende a non interagire con 
il prossimo. Per quanto riguarda il rapporto fra lui e 
Tipu, è il giovane quello dominante fra i due, quello che 
prende l'iniziativa portandogli il tè, che lo intrattiene 
con i suoi giochi di magia. In pratica glielo impone 
quasi. Se dovessimo fare un paragone, Asif sarebbe un 
rigido blocco di cemento, mentre Tipu è come l'acqua 
o la pioggia che scorre o cade attorno ad esso. Quindi 
direi che, in questo caso, è Tipu che, volendo parlare 
con Asif, lo obbliga quasi a interagire con lui.

L’assassinio di Asif è da considerarsi come una 
“punizione” per ciò che ha fatto ad Ashoka?
La parte riguardante la "punizione", o per meglio dire 
l'"espiazione", è la manifestazione del senso di colpa 
che Asif prova nei confronti del suo passato. Esso si 
manifesta parecchie volte nel corso del cortometraggio: 
quando Asif si fa picchiare al bar, comportandosi quasi 
da masochista; quando, in preda a un esaurimento 
nervoso, continua a gettarsi violentemente l'acqua in 
faccia; e infine quando, quasi autoaccusandosi e volendo 
in un certo senso "provocare" il proprio omicidio, si lascia 
uccidere per poter porre fine a un'esistenza devastata 
dal senso di colpa. Sacrifica se stesso per la salvezza 
definitiva di Tipu, solo la morte può renderlo libero dai 
propri pensieri. Raggiunge il Moksha (il concetto di 
libertà dalla vita materiale e dai pensieri), in sostanza 
sceglie di espiare le proprie azioni liberando Tipu e 
concedendo a se stesso di essere ucciso.

Ti ispiri a qualche regista in particolare?
Le mie influenze cambiano sempre. Alcuni dei miei 
autori preferiti sono Stanley Kubrick, Akira Kurosawa, 
Federico Fellini, Satoshi Kon, Wes Anderson, Francis 
Coppola, Martin Scorsese, David Fincher, Mira Nair, 
Lynne Ramsay, Anurag Kashyap, Dibakar Banerjee, 
Shyam Benegal, Satyajit Ray e Paul Thomas Anderson.

Why does Asif decide to interact with Tipu, even 
though he isolated from the others?
Asif has isolated himself from others and he tends not 
to interact with people.  In the relationship between 
Tipu and Asif, it is Tipu who is dominant, who takes 
initiative to deliver him tea and entertain him with his 
magic tricks. Tipu is imposing a relationship on Asif. If 
Asif is a rigid block of stone, Tipu would be the water 
or rain that keeps flowing around Asif. So I would 
conclude that it is Tipu who decides to interact with 
Asif, forcing him to react despite his self isolation. 

Is the murder of Asif intended to be a sort of 
"punishment" for what he has done to Ashoka?
The "punishment", or better still, the "atonement" 
is a manifestation of Asif's guilt of his past actions. 
We see this in more than one point throughout the 
film. For example, when Asif takes a beating in a bar, , 
behaving like a masochistic, or when he continuously 
splashes water on his face, victim of a nervous 
breakdown, or again when he accuses himself, 
probably moved by the wish to be killed to put an end 
to his devastating existence. He is sacrificing himself 
to ultimately saveTipu, only death can set him free. 
He finally achieves moksha (the concept of freedom 
from material life and thoughts). So to conclude, he 
chooses to atone his actions by freeing Tip, and by 
allowing himself to be killed.

Do you get your inspirations by any particular 
director?
My influences are always changing. Some of my 
favorites include Stanley Kubrick, Akira Kurosawa, 
Federico Fellini, Satoshi Kon, Wes Anderson, Francis 
Coppola, Martin Scorsese, David Fincher, Mira Nair, 
Lynne Ramsay, Anurag Kashyap, Dibakar Banerjee, 
Shyam Benegal, Satyajit Ray and Paul Thomas 
Anderson. 
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SINOSSI: Honza vive in uno stato di apatia. Solo 
quando la sua vita è in pericolo si rende conto di 
doversi dare una mossa. Cosa può perdere? Solo ogni 
secondo, ogni minuto o ogni ora della sua vita. Su noi 
giovani.

PROFILO: Amálie Kovářová è studentessa al 
terzo anno di regia e da grande vuole dirigere 
lungometraggi. La sua filmografia include 
cortometraggi sulle relazioni odierne, la storia 
di un vecchio che ricorda la propria gioventù, un 
documentario che esplora “quanto va oltre noi stessi”, 
un film su due ragazzi che desiderano diventare 
famosi e un film di poesia.

SYNOPSIS: Honza lives into a state of apathy. Only 
when he realizes that his life is in danger he decides to 
get a move on. What can he loose? Only every second, 
minute or hour of his life. About us young people.

PROFILE: Amálie Kovářová is a 3rd grade student 
of directing and her wish is to shoot feature films. 
Her filmography includes short movies which deal 
with relationships, i.e., the story of an old man 
who remembers the days when he was young, a 
documentary exploring “what is beyond us”, a movie 
about two boys who want to be famous, and a poem 
film. 

Každou vteřinu – Every Second
Regista/Director: Amálie Kovářová 
Scuola/Institute: Film Academy Of Miroslav Ondříček 
Czech Republic, 2015, Czech/English, 22'22” 
Fiction

Secondo te, essere una giovane regista è d’aiuto 
per una riflessione migliore riguardo i problemi 
giovanili nei tuoi film?
Assolutamente. Credo che per la mia generazione 
questi temi siano di grande importanza, poiché noi li 
affrontiamo quasi ogni giorno. Per la generazione dei 
nostri genitori, che hanno combattuto per la nostra 
libertà durante la Rivoluzione di velluto (1989), però, 
questi problemi sono di difficile risoluzione. Sono 
convinti che noi abbiamo opportunità infinite e che 
tutto sia semplice per noi. Però, loro devono anche 
capire che abbondanza di opportunità significa anche 
che si può perdere in maniera più semplice. 

In futuro, ti piacerebbe continuare a fare corti 
oppure lungometraggi? Perché?
Creare un lungometraggio è il mio sogno e sicuramente 
vorrò provarci. Nell'ambito dei lungometraggi è possibile 
raccontare e descrivere i personaggi di più, nonostante 
c'è qualche specie di magia nei corti che davvero ammiro. 
Avrei già la sceneggiatura di un futuro lungometraggio, 
ma potrò cominciare a girarlo solo dopo aver trovato i 
fondi sufficienti, che del resto ho già chiesto al governo 
della Repubblica Ceca. In più, mi piace anche realizzare 
documentari, perché mi danno una sensazione di 
assoluta libertà e l'opportunità di lavorare con gente reale 
e storie reali, qualcosa di interessante per me.

Come descriveresti il tuo film Ogni secondo: è più 
stimolante o reale?
Secondo me, è piuttosto stimolante. Volevo creare un 
film che avrebbe fatto riflettere gli spettatori su se stessi 
e sul senso della vita, e che potesse rimanere nella loro 
memoria per qualche tempo, allo stesso tempo senza 
imporre delle regole su un preciso stile di vita. Il film è 
basato su una mia esperienza: ho avuto un incidente 
d'auto. Da quel momento mi sono resa conto di non 
essere immortale e di aver sprecato molto tempo in cose 
insignificanti invece di fare ciò che mi piace. 

Do you think that being a young director helps 
youin approaching issues which typically belong 
to the world of young people?
Definitely. I think that for my generation these topics 
are of paramount importance, since we deal with them 
almost every day. For my parents' generation, who was 
committed to fighting for freedom during the Velvet 
Revolution (1989), however, these topics seem to be 
almost inconceivable. They are convinced that we have 
tons of opportunities and that everything is easy for us. 
They should also understand, however, that having too 
many opportunities can easily make you feel lost.  
 
Would you like to continue shooting short films or 
would you like to try with feature films? Why?
Making a feature film is my dream and I definitely want 
to try. In feature films one can tell much more and 
develop characters better, even though there is some 
magic in short films that I really admire. I already have 
a script for a feature film, but my team and I can only 
start shooting if we find sufficient funds, which we 
asked the government of the Czech Republic for. In 
addition, I also like to shoot documentaries, because 
this gives me absolute freedom and I can work with real 
people and real stories, which I find pretty interesting.
 
How would you describe your film Every Second: is 
it more thought-provoking or life-asserting?
I would say it is more thought-provoking. I wanted 
to create a movie that would induce viewers to think 
about themselves and the meaning of life, something 
that would could stay in their memory for a while 
and, at the same time, would not impose on them any 
rules on how to live. The movie is based on my own 
experience: I was involved in a car accident. In that 
moment I realized that I am not immortal and that 
I have wasted a lot of time for meaningless things 
instead of concentrating on what I truly like.  
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SINOSSI: Invece di lasciarsi del tempo per riprendersi 
dalla sua ultima relazione, Natalie (35 anni) ha 
un primo appuntamento con Sasha (40 anni), un 
uomo conosciuto su un sito di incontri. Ciò scatena 
esattamente ciò che avrebbe voluto reprimere: la 
sua paura d'amare – tutto il dolore e la rabbia. C'è 
bisogno di una notte e di qualche incontro più o meno 
auto-distruttivo per ritrovare nuovamente la pace. 

PROFILO: Dopo esser stata grafico pubblicitario, 
assistente di volo e graphic designer, Rebecca 
Panian entra nel mondo del cinema lavorando come 
montatrice televisiva per la Endemol Germany e 
come libera professionista e direttrice per la Swiss 
Television; ottenne la sua laurea in giornalismo 
all’Università di Scienze applicate di Zurigo. Dal 
2006 realizza documentari e progetti per fiction. 
Dal 2012 al 2015 ha frequentato un Master in Regia 
Cinematografica all'Università delle Arti di Zurigo. Il 
suo primo lungometraggio documentario, Zu Ende 
Leben, è stato distribuito in Svizzera nell'aprile del 
2015. 

SYNOPSIS: Instead of taking some time to cometo 
terms with her past relationship, Natalie (35) hasher 
first  date  with  Sasha  (40),  a  man she has met on 
a  dating  website. This triggers off exactly what she 
wanted to suppress: her fear to fall in love again,all 
her  pain and her anger. One night and some few 
other self-destructive meetings are enough to make 
her feel at peace with herself.

PROFILE: After working as graphic designer and 
flight attendant, Rebecca Panian entered the film 
world working as a TV editor for Endemol  Germany 
and  as  a  freelance-editor  and  director  for  the  
Swiss Television. She obtained her Bachelor of 
Arts in Journalism at the University of Applied 
Sciences in Zurich. Since 2006, she has been making 
documentaries and TV film projects. From 2012 
to 2015, she  attended a Master course in in film 
directing at  the University of the Arts in Zurich. Her 
first feature length documentary Zu Ende Leben was 
released in Switzerland  in  April  2015. 

Fragil - Fragile
Regista/Director: Rebecca Panian 
Scuola/Institute: Zürcher Hochschule der Künste ZHdK 
Switzerland, 2015, German, 25'
Fiction

Quando hai cominciato la carriera come regista? 
Il mio interesse per l'industria cinematografica nasce 
dalla mia esperienza come montatrice televisiva per Il 
Grande Fratello in Germania. Può sembrare strano, ma 
immaginate una ragazza svizzera senza né background 
in materia né relazioni importanti, che aveva fatto lavori 
“normali” prima, e che improvvisamente ha scoperto tutto 
un nuovo mondo: il mondo delle immagini in movimento 
e del narrare. Ho iniziato a leggere libri sulla sceneggiatura 
e poi con amici ho creato il mio primo corto. Credo che sia 
stata l'esperienza più bella della mia vita. 

Come descriveresti il tuo stile?
Penso che stia ancora scoprendo le mie abilità 
e me stessa, cosa mi piace fare con gli attori e il 
team. Comunque, in generale, mi piace pianificare 
tutto e collaborare con altri. Per me girare significa 
lavorare insieme ad altre persone, altre menti. Il 
mio lavoro è spiegare la trama e il sentimento della 
storia, cosicché comprendano per bene. Se lo faccio 
correttamente, se coinvolgo le persone giuste nella 
creazione della storia, ciò che segue è magia.

Perché la storia mostrata in Fragile è così 
importante da comunicare?
Credo che ognuno conosca la sensazione o lo stato 
d’animo che nascono dalla gelosia. Ne ho sofferto 
anch'io e mi ha insegnato una lezione: noi siamo 
davvero incapaci di tenere le nostre vite sotto controllo. 
I sentimenti hanno un gran potere, sono loro che 
ci rendono umani, ma nonostante ciò noi tentiamo 
costantemente di rifiutarli o ignorarli. Con Fragile ho 
cercato di ritrarre una donna che deve soffrire, perdere 
il controllo e accettare il fatto di dover essere ferita 
prima di poter cominciare qualcosa di nuovo.

When did you start your career as a director? 
My interest in film industry was greatly influenced 
by my experience as a TV editor for "Big Brother" in 
Germany. It might sound weird, but imagine a girl 
coming from Switzerland with neither background in 
arts, nor relevant connections, who had been doing 
"normal" jobs until that moment and who suddenly 
discovers a whole new world made of moving 
pictures and storytelling. I started to read books 
about scriptwriting and then made my first short film 
together with some friends. I guess it was the most 
beautiful experience in my life. 

How would you describe your style?
I guess, I am still discovering my skills and myself. I 
love to do that together with the actors and the team. 
However, in general, I like to plan everything and 
collaborate with others. In my opinion, filmmaking 
is about working together with other people, other 
"minds". My job is to explain the story and the feeling 
of the story, so that the public gets it right. If I do 
that in a good way, if I involve the right people in the 
creation of a story – what happens next is magic.

Why do you think the story of Fragile is so 
important to be told? 
In my opinion, everyone has experienced the feeling 
or the state of jealousy. I suffered from this, as well, 
and it taught me a lesson: we are totally  incapable of 
controlling our lives. Feelings have great power and make 
us humans, but we still try so hard to reject or ignore 
them. With Fragile I tried to capture a woman who has 
to suffer, to lose control and to accept the fact that she 
must be hurt before she can start something new.
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SINOSSI: Nel corso dell’esame di matematica da cui 
dipenderà la sua ammissione alla classe successiva, 
Ella si perde nei suoi pensieri e ripensa alla sua 
estate. Dopo una prima delusione per l’amica più 
interessata al nuovo ragazzo che a lei, si ritrova in 
molte nuove situazioni: le ripetizioni di matematica 
con la più piccola e un po’ saputella Ulrika, i romantici 
appuntamenti con il suo grottesco insegnante di 
danza, il suo primo bacio… Inoltre, è di continuo 
infastidita dalla presenza dei suoi genitori. Uno 
sguardo divertente al risveglio primaverile di Ella 
Plummhoff. 

PROFILO: Barbara Kronenberg nasce a Bochum, 
in Germania. Dopo gli studi superiori ha lavorato 
come web developer. Dal 2005 al 2009 ha studiato 
Media Production alla Hochschule di Ostwestfalen-
Lippe; qui ha scoperto la sua passione per i film 
e ha cominciato a realizzare progetti propri come 
regista e sceneggiatrice. Dal 2010 in poi ha studiato 
all’Academy of Media Arts di Colonia. The Ballad of 
Ella Plummhoff è il suo progetto per la laurea.

SYNOPSIS: While Ella is taking an important  math 
test, which will be decisive for her admission to 
the next class,  she starts thinking about her past 
summer. After the great disappointment of being left 
out by her best friend, who got herself a boyfriend, 
Ella finds herself living several new experiences from 
her private math lessons with Ulrika, a girl younger 
and smart than her, to her first  romanting dates 
with her grotesque ballet teacher and  her first kiss…  
Besides, she is constantly annoyed by her parents. 
An entertaining insight into the “spring” awakening of 
Ella Plummhoff.

PROFILE: Barbara Kronenberg was born in Bochum, 
Germany. After completing her high school diploma, 
she worked as a web developer. From 2005 to 2009, 
she studied Media Production at the Hochschule 
Ostwestfalen-Lippe, where she discovered her 
passion for film and started to realize her own 
projects as director and screenwriter. Since 2010, 
she has been studying at the Academy of Media 
Arts in Cologne. The Ballad of Ella Plummhoff is her 
graduation work.

Die Ballade von Ella Plummhoff – 
The Ballad of Ella Plummhoff
Regista/Director: Barbara Kronenberg
Scuola/Institute: Academy of Media Arts Cologne 
Germany, 2015, German, 28’
Fiction

La ballata di Ella Plummhoff è il tuo film di laurea: 
pensi che possa rappresentare la tua carriera 
artistica?
Dopo essermi cimentata con diversi generi e stili 
nel corso dei miei studi, ritengo che La ballata di 
Ella Plummhoff sia probabilmente il film che meglio 
rappresenta la mia visione del mondo. Ciò che questo 
film ha in comune con i precedenti è l’attenzione 
posta sull’interiorità della protagonista, che è 
l’aspetto che più mi interessa nella realizzazione dei 
film, e che meglio rappresenta il mio lavoro.

Perché hai deciso di intraprendere la carriera da 
regista? 
Prima di tutto, sono sempre stata affascinata dalle 
storie e dalla loro narrazione. In secondo luogo, sono 
interessata alle persone e alle loro storie. E, ultimo ma 
non meno importante, sono sempre stata interessata 
alla recitazione e alla pittura. E quindi, forse, la regia è 
la logica conseguenza di tutto ciò. Ma alla fine non è 
stata una vera e propria decisione, quella di diventare 
regista. È semplicemente successo, e non ho potuto 
farne a meno.

Quali sono gli elementi della tua vita che hanno 
maggiormente influenzato il tuo lavoro?
Secondo me un film permette al pubblico di vedere il 
mondo con lo sguardo del regista. Quindi, uno degli 
aspetti che mi hanno influenzato maggiormente 
come persona e anche nel mio lavoro è certamente 
la mia famiglia. Alcuni dei personaggi dei film 
sono ispirati a membri della mia famiglia, ma in 
particolare è il mio senso dell’umorismo a esserne 
maggiormente influenzato. E l’umorismo mi sprona.

Die Ballade von Ella Plummhoff is your graduation 
film: do you think it could well represent your 
artistic career?
After trying some different genres and styles 
during my studies at film school, Die Ballade von 
Ella Plummhoff is probably the film which better 
represents my personal view of the world. What this 
film has in common with my previous films is a strong 
subjective perspective of the main character, which 
is definitely the aspect I am mostly interested in 
when making a film, the one that better represents 
my work.

Why did you decide to take up a career as a film 
director?
First of all I have always been fascinated by stories 
and storytelling. Second, I am curious about people 
and their stories. Last but not least, I have always 
been interested in acting and painting. So maybe film 
making is probably the most logical consequence. 
However, in becoming a film director was not a real 
decision.  It just happened and I could not help it.

Which elements of your life have mostly 
influenced your work?
In my opinion a film gives the audience the possibility 
to look at the world through the director’s eyes. One 
of the aspects that has greatly influenced me and, as 
a consequence, my work is definitely my family. Some 
of the characters in my films are inspired by members 
of my family, but it is my sense of humor which is 
more influenced, and humor spurs me on.
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SINOSSI: Il video è un’interpretazione filosofica 
del modo di vedere le cose seguendo l’ispirazione 
suggerita dall’arte e dei suoi grandi interpreti. Delle 
infinite percezioni che si possono cogliere vivendo, 
è proposta una reinterpretazione di ciò che hanno 
attuato Chagall e Arcimboldo. Le riprese nella città 
servono a evidenziare che la creatività di una persona 
può aiutare a percepire un mondo parallelo al nostro, 
composto da immagini uguali, che come le nostre 
vivono generate dalle nostre ombre e riflessi.

PROFILO: Gli autori di questo corto sono studenti 
della Facoltà di Architettura del Politecnico di Milano, 
con la passione verso questa bellissima disciplina 
ma anche della fotografia del design, dell’arte e del 
viaggio. Questo è il loro primo cortometraggio. 

SYNOPSIS: This film is the philosophical 
interpretation of the way of seeing things following 
the inspiration of art and its great performers. From 
the endless perceptions we can get from our life 
experiences, this film offers a reinterpretation of what 
Chagall and Arcimboldo managed to create. Shooting 
in a city helps to highlight that a person’s creativity 
can help us perceive a world parallel to ours, made 
by similar images which are generated by our own 
shadows and reflections.

PROFILE: The authors of this short film are students 
of the Faculty of Architectureat Politecnico in Milan. 
They have a strong passion in filmmaking but are also 
involved in design, art, and travel. This is their first 
short film.

SottoSopra – Upside Down
Regista/Director: Giuseppe Brunelli, Davide Zanoni, 
Matteo Galvani, Lorenzo Benna 
Scuola/Institute: Politecnico di Milano 
Italy, 2015, no dialogue, 4' 
Art/Installation

Siete studenti di architettura, come mai avete 
deciso di intraprendere la strada del cinema? 
Ad avvicinarci al cinema è sicuramente stato un 
corso dell’università durante il quale abbiamo 
sviluppato il corto SottoSopra, seguendo il tema 
del prospettivismo. Inoltre abbiamo compreso che 
in realtà il cinema e l’arte sono molto importanti 
nell’architettura. Non crediamo che questa sia una 
breve parentesi, proprio perché pensiamo che il 
cinema sia molto importante nel nostro campo. 

Come avete realizzato SottoSopra?
Nonostante le immagini rappresentino ciò che 
realmente sta accadendo in quel determinato 
momento, quindi senza l’utilizzo di attori, recite o 
copioni da seguire, filmare SottoSopra ha richiesto 
parecchie valutazioni sulle modalità di ripresa. 
Considerando che il video si fonda su ombre e riflessi, 
lo stesso ha comportato un accurato studio anche 
dei momenti più idonei alle riprese, durante i quali le 
ombre e i riflessi apparissero nel punto giusto. 

Il video è principalmente girato a Cremona, c’è un 
motivo per questa scelta? 
Dipende dal fatto che risiediamo qui: siamo legati 
alla nostra città, era nostra intenzione realizzare un 
video che la raccontasse in modo diverso. Il film è 
inteso come un’interpretazione filosofica del modo 
di vedere le cose, seguendo l’inspirazione suggerita 
dall’arte e dei suoi grandi interpreti. L'arte ci insegna 
a cogliere vari aspetti anche banali della quotidianità 
che trascuriamo, ma che possono essere davvero 
interessanti e sorprendenti. 

You are all architecture students, why did you 
choose to follow a different path in cinema? 
We approached the world of cinema by attending a 
course at university, during which we made the short 
Upside Down, following the theme of perspectivism. 
We also realized that cinema and art are very 
important elements in architecture. We do not believe 
that our experience ends here, because we think that 
cinema is very important  in our field. 

How did you made Upside Down? 
Although in the film the images represent what is 
actually happening in a precise moment, without 
actors or scripts, filming Upside Down took several 
evaluations on how to shoot it. Since the video is 
based on shadows and reflections, it involved a 
careful study of the most suitable time and moments 
to shoot, during which the shadows and reflections 
appeared in the right place. 

The video is mainly shot in Cremona, is there a 
reason for this choice? 
The choice is certainly linked to the fact that we 
are from Cremona. We love it and we wanted to 
portrait it in a different way. This movie represents 
a philosophical interpretation of the way we see 
things, following the inspiration evoked by art and 
its greatest performers. Art teaches us how to 
collect the various aspects of everyday life, even the 
ordinary ones, that we neglect but which can be really 
interesting and amazing. 

INTERVISTA / INTERVIEW
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SINOSSI: Semih fa una chiamata al cellulare, ma 
non riceve risposta. Il cortometraggio racconta il 
dissolversi della sua rabbia e della solitudine insieme  
ai frammenti della città.

PROFILO: Classe 1990, diplomato alla Galatasaray 
High School, ha studiato sociologia alla Bogazici 
University (Istanbul). Dal 2011 studia cinema alla 
Kadir Has University.

SYNOPSIS: Semih makes a phone call from his mobile 
but gets no answer. The short tells about how is anger 
and sense of loneliness dissolve together with the 
fragments of the city.

PROFILE: Born in 1990, Temel Arda Karsli graduated 
from Galatasaray High School. He studied sociology 
at Bogazici University (Istanbul). From 2011 he has 
been studying cinema at Kadir Has University.

Sehir - City
Regista/Director: Temel Arda Karsli 
Scuola/Institute: Kadir Has University Fatih 
Turkey, 2015, Turkish, 9'
Fiction

Dalla tua biografia si legge che hai studiato 
sociologia. Da dove deriva l’interesse per il cinema? 
Pensi che le cose siano in qualche modo collegate?
Sono interessato al cinema da sempre, ma a un 
certo punto l’interesse è diventato lo scopo della mia 
vita. Questa possibilità è emersa per la prima volta a 
vent’anni e due anni dopo ero sicuro della mia scelta. 
Credo che questa passione derivi dal desiderio di vivere 
in una realtà diversa. Per quanto riguarda la sociologia, 
penso di poter dire che si rifletterà sempre nei miei 
lavori, come essenza profonda della società stessa e 
nei prototipi delle sue personalità. La sociologia può 
essere una buona compagna del cinema.

La Turchia sta attraversando un momento 
difficile a livello politico. Il tuo cortometraggio 
trasmette un senso di incertezza e disgregazione: 
qualche riferimento?
Oltre a incertezza e disgregazione, il mio film tratta 
della discriminazione fra persone uguali fra loro e 
indica una visione distopica di un futuro in cui le 
stesse persone si baciano. E’ possibile sopravvivere 
solo grazie ai sogni, come nel caso del venditore 
di bagel. Per questo motivo il protagonista riesce a 
guarire dopo la scena del caffè. Il cerchio della vita. 
E questa non è una riflessione solo sull’attuale stato 
della Turchia, ma sulla situazione di tutto il mondo.

La musica e i silenzi hanno un ruolo altrettanto 
fondamentale. A cosa è dovuta questa scelta 
stilistica e quali sono i tuoi registi di riferimento?
La città è importante quanto il protagonista e volevo 
che gli spettatori riuscissero ad ascoltarne la voce nelle 
parti in cui li ho volutamente lasciati soli di fronte ai 
“sentimenti urbani”.  Per quanto riguarda la mia idea di 
regia, credo che il cinema debba trovare le sue radici 
nella vita di tutti i giorni e lasciare il segno sul pubblico, 
nel rispetto delle regole cinematografiche e della 
propria storia. François Truffaut e Tevfik Başer sono i 
registi ai quali mi sento più vicino in questo senso.

Your biography reports that you studied sociology. 
Where does your interest for cinema come from? 
Do you think the two things are linked in some way?
I have always been interested in cinema, but at a certain 
point my interest became a life purpose. The opportunity 
came when I was twenty and two years later I was totally 
convinced of my choice.  I guess this interest stems from 
my desire to live in a different reality. When it comes to 
sociology, I can honestly say that it will always be part of 
my movies, as a deep essence of society and a prototype 
of the personalities in this society. Sociology can be a 
good partner for cinema.

Your film infuses a sense of incertitude and 
disintegration: are there any references to the 
current political situation in Turkey?
Together with incertitude and disintegration, my movie 
talks about the discrimination between people of the 
same kind, and also offers a distopian vision of the future. 
As it happens for the bagel seller, people can only survive 
within their own dreams. This is the reason why the 
main character manages to get better after the coffee 
scene. The circle of life. And it is not just a reflection of the 
current political situation of my country, but rather the 
reflection of what happens in the whole world. 

Music and silence have the same essential role. 
What can you say about your choice and who are 
your inspiring directors?
The city is as important as the main character and I 
wanted the public to be able to “listen” its voice when 
I chose to leave the audience alone facing the “feelings 
of the city”. As regards my idea of directing, I believe that 
cinema has to find its roots in everyday life in order to 
leave its sign, always complying with the rules of cinema 
and of the story itself. François Truffaut and Tevfik Başer 
are the directors I mostly feel close to.

INTERVISTA / INTERVIEW
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SINOSSI: Nei 25 minuti di questo film in bianco e nero 
seguiamo le vicende di un’anziana donna che scava 
in un luogo secco e arido in cerca di acqua. Nel farlo, 
i solchi nel terreno arido si specchiano nelle rughe 
del suo intenso volto. Improvvisamente una giovane 
appare al bordo della fossa dove l'anziana stra 
scavando e le due si scambiano uno sguardo. Chi è 
questa ragazza? E riuscirà l'anziana signora a trovare 
l'acqua in questo luogo desolato?

PROFILO: Nato a Mumbai in India nel 1980, ha 
inizialmente studiato economia a Chennai, per 
poi ottenere un diploma post laurea in regia 
cinematografica al Film and Television Institute di 
Maharashtra in India. Kamakshi è il film con il quale si 
è diplomato.

SYNOPSIS: In this 25 minutes black-and-white film, 
we follow an old woman who digs for water in a dry 
and barren region. Whilst she digs, the furrows in the 
dry soil are mirrored in the wrinkles of her intense 
face. Suddenly a girl appears at the edge of a ditch, 
the old woman sees her and they exchange looks. 
Who is she? And will the woman find the water in this 
abandoned place?

PROFILE: Born in Mumbai, India, in 1980, Satindar 
Singh Bedi first studied economics in Chennai before 
taking a postgraduate diploma in film directing at the 
Maharashtra Film and Television Institute of India. 
Kamakshi is his graduation film.

Kamakshi
Regista/Director: Satindar Singh Bedi 
Scuola/Institute: Film and Television Institute of India 
India, 2015, Hindi/English/Marathi, 25’ 
Fiction

Da dove nasce l’idea per il film?
L’idea nasce da un racconto popolare di Rajasthan, 
dove una donna vende acqua ai viaggiatori che 
attraversano il deserto. Deve viaggiare molto per 
recuperare l’acqua ed è una cosa che ha fatto per 
tutta la vita. Ora ha 80 anni e vuole scavare un 
pozzo vicino a casa sua usando i suoi risparmi. A 
scavare il pozzo sono gli abitanti del villaggio che, 
andando sempre più in profondità, trovano una roccia 
impossibile da spostare, e inoltre i risparmi della 
donna sono terminati. Allora i paesani abbandonano 
il pozzo e la donna inizia a scavare per conto suo, 
finché un giorno la roccia si sposta, l’acqua comincia 
a uscire e la donna riesce a dissetarsi; ma purtroppo 
il pozzo è molto profondo e la donna non riesce più 
a uscirne e finisce per annegarvi. Basandomi su 
questo racconto popolare ho scritto la storia e la 
sceneggiatura, incorporando altri elementi quali la 
barca piena d’acqua, il cavallo, le luci dei viaggiatori 
nella notte, la luna che cala, l’inesistente/reale donna 
e altri ancora.  Volevo una sensazione di surrealtà per 
un soggetto realistico.         
                   
Quando hai iniziato a interessarti di cinema e 
quando hai deciso di diventare regista?
Sono interessato al cinema sin da quando ero 
bambino, anche se i film che guardavo a quei tempi 
erano titoli commerciali di Bollywood. In adolescenza 
ho deciso di diventare un regista; mi sono iscritto al 
Film Institute – FTT e ho imparato quel poco che so 
da lì.

Where does the idea for the film come from?
The idea comes from a folktale of Rajasthan, where a 
woman sells water to travelers who cross the desert. 
She has to travel miles to collect the water and has 
done it all her life. Now she is 80 and wants to dig 
a well near her house with the savings of a lifetime. 
The villagers dig the well, going deeper and deeper 
but they encounter a stone impossible to move: the 
digging is over, and so are the old woman’s savings. 
So when the villagers abandon the well, the old 
lady starts to dig on her own and one day the rock 
moves and water comes out, quenching her thirst. 
Unfortunately, the well is now too deep for her to 
get out, and she ends up drowning in it. I wrote the 
story and screenplay following this tale and added 
some new elements, such as boat filled with water, 
the horse, the lights of night travelers, the moon 
setting, the imaginary/real woman and others still. I 
just wanted to give a realistic topic a totally surreal 
sensation. 

When did you start being interested in cinema 
and when did you decide you wanted to be a 
director?
I have been interested in cinema since my childhood, 
although at the time I only watched commercial 
Bollywood films. In my teens I decided I would 
become a director, so I joined the Film Institute — FTII 
and learned the little I know from there.
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SINOSSI: Keli lavora come saldatore in una fabbrica 
e vive solo. Ha una figlia, Dea, che abita con la madre. 
Dopo nove mesi senza ricevere lo stipendio, la banca 
espropria il suo appartamento perché non ha ripagato 
i debiti contratti. Keli cerca di trovare un luogo dove 
vivere.

PROFILO: Nato nel 1994 a Saranda, Albania, Irdit 
Kaso è studente di sceneggiatura all’Academy of 
Film and Multimedia Marubi di Tirana da tre anni, 
durante i quali ha già scritto ben nove sceneggiature 
per i cortometraggi realizzati dagli studenti. Debutta 
alla regia nel 2013 con il corto The Boy with the 
Violin e con Capsule è alla sua seconda esperienza. Il 
cortometraggio gli è valso l’anno scorso sia il premio 
del pubblico al “First Step Film Fest” di Tirana sia una 
menzione speciale al Tirana International Film Festival 
«grazie al suo particolare linguaggio cinematografico 
e narrativo per immagini». 
 

SYNOPSIS: Keli works as a welder in a factory and 
lives alone. He has a daughter, Dea, who lives with 
her mum. After nine months without receiving a 
salary, he cannot pay back his debts to the bank, he 
is dispossessed of his apartment and needs to find a 
place to live.

PROFILE: Born in 1994 in Saranda, Albania, Irdit 
Kaso is presently attending the Academy of Film and 
Multimedia Marubi of Tirana. In his three years as a 
student he has written nine scripts for the students’ 
short films. His first short as a director was The Boy 
with the Violin of 2013 while Capsule is his second 
work. In 2015 it won a Public Award at the First Step 
Film Fest of Tirana and a Special Mention at the 
Tirana International Film Festival «for its cinematic 
language and good visual storytelling».

Kapsula - Capsule
Regista/Director: Irdit Kaso 
Scuola/Institute: Academy of Film and Multimedia 
Marubi 
Albania, 2015, Albanian, 16' 
Fiction

Nel tuo film la “capsula” è un’immagine unica, 
fortissima. Da dove nasce?
Il film si svolge in due ambienti: la fabbrica e i tetti degli 
edifici che, come in ogni luogo dell’Albania, sono dei 
“depositi d’acqua”. Da una parte nel mio film ho voluto 
affrontare questo argomento perché so che presto le 
cisterne sopra le case verranno tolte: la sua unicità sta 
nel fatto che esistono ancora solo in Albania. Dall’altra, i 
significativi problemi sociali causati dalle banche, dalle 
crisi finanziarie, dai divorzi di coppie con bambini e 
dalle povere persone tanto legate ai loro luoghi di vita 
sono le immagini da cui nasce questo film.

Sei un regista molto giovane, ma hai già scritto 
numerose sceneggiature. Cosa ti ispira e cosa ti 
guida nella tua ricerca?
Passo gran parte del mio tempo con persone normali, 
non con registi. Ascolto le tante storie che capitano 
loro giorno dopo giorno. Ho iniziato a pensare a un 
film composto da parti di queste storie diverse. Direi 
che quando scrivo una sceneggiatura la mia fonte 
d’ispirazione più forte sono i problemi sociali.

Stai già lavorando a qualcosa di nuovo? 
Ora sto lavorando al mio prossimo cortometraggio 
finanziato dall’“Albanian Centre of Cinematography”. 
La cosa nuova, rispetto agli altri che ho fatto, è che 
la sceneggiatura non è mia, anche se mette in scena 
problemi sociali. È di Vladimir Prifti, un regista albanese 
che ha avuto molta influenza sul cinema albanese 
durante il periodo comunista ed è stato anche mio 
professore. Penso che sarà questa la mia prossima sfida 
cinematografica, perché è la prima volta che provo a 
tradurre in un film la sceneggiatura di qualcun altro. 

In your film the capsule is a strong and unique 
image: where does it come from?
The film is set in two different locations: the factory 
and the top of the buildings which are “water deposits”, 
as it is custom in Albania. I wanted to treat this issue 
because I know that soon the deposits on the top of the 
buildings are going to be moved. The amazing fact is 
that they only exist in Albania! The other social issues 
which have been source of inspiration for my film are 
the financial problems of the banks, the divorce of 
couples who have children, the poor people with their 
strong ties to the places where they have lived for all 
their life, their places of origin. 

You are a really young director, but you have 
already written several scripts. What inspires and 
guides you in your research?
I spend most of my time with ordinary people, not 
with filmmakers, and I hear a lot of the stories that 
happen to them. I began to think of shooting a film 
made from parts of these stories. I would say that my 
main inspiration of my scripts are social problems.

Are you already working on something new? 
I am currently working on my next short film, which is 
financed by the “Albanian Centre of Cinematography”. 
What is different from my other films is that the 
script is not mine, even if it talks about social issues. 
It is written by Vladimir Prifti, an Albanian filmmaker 
who has greatly influenced Albanian cinematography 
during the communist period, and also my professor. I 
think this will be my next challenge, since it is the first 
time I have tried to translate someone else’s script 
into a film. 

INTERVISTA / INTERVIEW
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SINOSSI: Guille è innamorato del suo migliore amico 
da mesi. Lui è consapevole dei sentimenti che prova, 
ma i suoi pregiudizi non gli permettono di fare niente 
a proposito. Guille sarà coinvolto in una serie di eventi, 
guidato dai suoi istinti sessuali, che lo renderanno 
partecipe di un viaggio sulle sue personali inibizioni. 

PROFILO: Valentino R. Sandoli (Caracas, Venezuela, 
1993) è un giovane regista e Paradigma è il suo primo 
cortometraggio di fiction. Si è laureato in Media 
Studies all'Università Carlos III di Madrid. Ha diretto 
video musicali, ma soprattutto ha lavorato come 
operatore per diverse produzioni, incluse quelle che 
lui stesso ha diretto. Oggi unisce il lavoro di regista e 
di operatore a quello di assistente regista per diverse 
case di produzione. 

SYNOPSIS: Guille has been in love with his best 
friend for months. He is aware of his feelings but his 
prejudices make him do nothing about it. Guille will 
see himself involved in a series of events, guided 
by his sexual instincts, which will take him on an 
introspective trip inside his own personal inhibitions. 

PROFILE: Valentino R. Sandoli (Caracas, Venezuela, 
1993) is a young director, and Paradigma is his first 
fiction short film. He graduated in Media Studies 
at the Universidad Carlos III of Madrid. He has 
directed music videos, but above all has worked as a 
cinematographer for several productions, including 
the ones that he himself has directed. Nowadays, he 
combines his work as a director and cinematographer 
with his position as an assistant director for different 
production companies.

Paradigma
Regista/Director: Valentino Sandoli 
Scuola/Institute: Universidad Carlos III Madrid
Spain/Venezuela, 2015, Spanish, 19'
Fiction

Cosa significa Paradigma? 
Paradigma significa “un gruppo di teorie la cui idea 
centrale è accettata senza esitazioni”, e inoltre il 
nostro personaggio principale, Guille, a un certo 
punto decide che ciò che ci si aspetta che lui sia, non 
è veramente quello che diventerà (parlando della sua 
sessualità e di ciò che farà a proposito). 

Questo corto affronta una tematica molto attuale, 
ed è in un modo o in un altro la storia di ogni 
adolescente, come sei riuscito a interpretare la 
nostra realtà? 
Prima di tutto, il punto chiave del film è il risveglio 
sessuale del protagonista, e non solo il fatto che 
la sua sessualità non sia ben definita. Questo 
significa che non volevo fare un film che si basasse 
sull’omosessualità, ma piuttosto sullo sviluppo 
sessuale come essere umano, e come questo sia 
importante per il nostro processo di maturazione. 
Il modo in cui ci rapportiamo agli altri a un livello 
così intimo ci dice davvero molto su noi stessi come 
persone, e in termini di resa filmica credo che la 
sessualità sia fondamentale nello sviluppo di un 
personaggio.

Avete riscontrato delle difficoltà nel girare il 
corto? 
Effettivamente, le riprese grosso modo sono andate 
piuttosto lisce. È stato difficile girare le scene di sesso, 
dal momento che per me era la prima volta e queste 
sono scene piuttosto difficili. 

What does Paradigma mean? 
Paradigma means "a group of theories whose central 
idea is accepted without any hesitation", and our 
main character, Guille, decides at some point that 
what he is expected to become will not be exactly be 
what he will become (talking about his sexuality and 
to how he will act accordingly). 

This short addresses a current issue, in one way 
or another the story of every teenage: how did you 
succeed in interpreting our reality?
First of all, the main thing to develop in the film was 
the sexual awakening of the main character, more 
than the fact that his sexuality turned out to be "not 
well defined". This means that I did not want to make 
a movie on homosexuality, but rather on our sexual 
development as human beings and how this is so 
relevant for our very own process of maturity. The way 
we relate to other people in such an intimate way has 
absolutely a lot to say on what kind of people we are, 
and in terms of film, I think sexuality is fundamental in 
the development of a character.

Did you have any kind of problem in working on 
this movie?
On the whole, I would say that the shooting went 
quite well.  For me it was particularly difficult to shoot 
the sex scenes, since it was my first time and these 
scenes can be quite difficult.  

INTERVISTA / INTERVIEW
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SINOSSI: Saito, un giovane ragazzo della provincia, 
decide di aggredire il presidente di una grande 
azienda, aiutato da un ragazzo handicappato. Il loro 
scopo ufficialmente è il denaro. Ma Saito ha anche 
un obiettivo che tiene segreto all’amico. Quando 
il loro piano fallisce, anche questo fine viene alla 
luce, rivelando un’amicizia d’infanzia che sembrava 
dimenticata.

PROFILO: Suzuyuki Kaneko ha cominciato a girare 
corti durante il periodo liceale influenzato dal padre 
Shusuke, famoso regista di Death Note. I suoi 
precedenti lavori sono: The Temperature of Suicide 
(2010); The Empty House (2013); The Muddy Torrent 
(2013); The Unblocked Rest (2014); At Shinjuku 
(2014); Kitahara story (2014).

SYNOPSIS: Saito, a young country boy, decides to 
attack the president of a big company, helped by a 
disabled friend. Their purpose is officially related to 
money. But Saito has a secret objective, which he 
hides from his friend. When the plan fails, the secret 
objective comes to light revealing an old friendship 
which seemed to have been forgotten.

PROFILE: Suzuyuki Kaneko started filming shorts 
when he was still in high school, influenced by his 
father Shusuke, the famous director of Death Note. 
His previous movies are: The Temperature of Suicide 
(2010); The Empty House (2013); The Muddy Torrent 
(2013); The Unblocked Rest (2014); At Shinjuku 
(2014); Kitahara story (2014).

Hashi - Bridge
Regista/Director: Suzuyuki Kaneko 
Scuola/Institute: Meiji Gakuin
Japan, 2015, Japanese, 19'

Dove e cosa studi?
Studio letteratura Americana all’Università Meiji.

Da dove nasce la tua passione per la regia?
Nasce dai miei ricordi d’infanzia passata nei 
cinematografi. Uno dei titoli più importanti era Star 
Wars. Andavo spesso al cinema con la mia famiglia. 

Puoi raccontarci qualcosa in più di te?
Oltre a studiare all’università, sono scrittore e attore 
teatrale. 

Perché hai scelto di girare questo film? Da dove 
hai tratto ispirazione?
Sono stato invitato a Fukuoka e un gruppo che si 
occupava di cinema mi ha chiesto se fossi in grado 
di girare un film lì. Nasce così l’idea. Credo che una 
limitazione permetta una creazione. 

Where and what are you studying?
Im studying American literature at the Meiji 
University. 

Where does your passion for filmmaking come 
from?
My passion comes from my childhood memories 
of spending time at the cinema.. One of the most 
important films was Star Wars. I often used to go to 
the cinema together with my family. 

Can you tell us something more about yourself?
Besides studying at University, I am also a theatre 
playwriter and actor.

Why did you choose to direct this movie? Where 
the inspiration comes from?
I was invited to Fukuoka and a group involved in 
cinema asked me if I could shoot a movie there. This 
is how the idea was born. I think a creation can stem 
from a limit.

INTERVISTA / INTERVIEW



7574

SINOSSI: Arash è un personaggio della mitologia 
persiana che rappresenta la libertà. Il film 
parla del ritorno di Arash nel cuore dell’odierna 
Tehran, percorrendo il labirinto già tracciato 
precedentemente a ritroso. 

PROFILO: Maral Pourmandan è nata a Compiegne nel 
1989. All’età di 3 anni ha lasciato la Francia per l’Iran, 
dove in seguito ha studiato pittura all’Università delle 
Arti di Tehran, oltre a regia presso la Iranian Youth 
Cinema Society. Nel 2012 si è trasferita in Belgio 
per studiare arti dello spettacolo all’Università di 
Liège, quindi ha proseguito i suoi studi a Le Fresnoy 
concentrandosi su cinema e arte contemporanea. 
I suoi cortometraggi sperimentali e di fiction sono 
spesso basati sulla poesia e la letteratura persiane 
e trattano temi sociali e politici nella situazione 
contemporanea dell’Iran e del suo popolo.

SYNOPSIS: Arash is the character who symbolizes 
freedom in Persian mythology. The film tells about 
Arash’s return to Tehran, all the while tracing the 
labyrinth by inversely following the path he had once 
taken.

PROFILE: Maral Pourmandan was born in Compiegne 
in 1989. At the age of 3, she left France for Iran, where 
she studied painting at the University of Art in Tehran 
and film making at the Iranian Youth Cinema Society. 
In 2012 she moved to Belgium to study performing 
arts at the University of Liège, then continued her 
studies at Le Fresnoy concentrating on cinema and 
contemporary art. Her experimental and fiction short 
films are often based on Persian literature and poetry 
and deal with contemporary social and political issues 
relevant to Iran and its people.

Arash
Regista/Director: Maral Pourmandan 
Scuola/Institute: Le Fresnoy – Studio National des Arts 
Contemporains 
France, 2015, Persian, 10’10’’
Art/Installation

Perché hai scelto di diventare una regista? Ti ha 
ispirato qualcosa di specifico?
Fin da giovane, ero molto interessata alla pittura. 
Molto presto ho iniziato a interessarmi al cinema e 
al magico mondo che riesce a creare. Da ragazzina, 
andavo frequentemente al cinema per scoprire 
ogni volta, con film diversi, una nuova storia e un 
nuovo universo. Ho scoperto che la regia è un modo 
interessante per esprimere me stessa e per creare un 
mio mondo attraverso immagini e storie.

Dal percorso che fa Arash, sembrerebbe che ci sia 
una concezione ciclica della storia. Tutto sempre 
ritorna o c’è possibilità per qualcosa di nuovo?
Il film usa la storia di Arash per parlare della 
situazione dell’Iran di oggi. Il percorso che fa Arash è 
anche un simbolo del cammino che stiamo facendo 
io e la mia generazione, in qualche modo, cercando 
la libertà. A seconda del tempo e della situazione 
socio-storica, le ragioni per il cambiamento sono 
diverse. E conta il modo in cui noi scegliamo di fare sì 
che questo cambiamento faccia parte della storia. Ma 
qualcosa di nuovo sta sempre succedendo.

La città moderna ha la sua propria forma di cultura 
e la sua vision del mondo (Weltanschauung), 
manifestata soprattutto dall’efficienza. In questa 
città, il mito di Arash ha ancora una funzione? 
Tehran, questa città moderna e stressante, è vicina 
al monte dal quale Arash scocca la sua freccia nella 
speranza di portare libertà alla sua gente. Adesso la 
storia di Arash è solo una storia, ma la gente di questa 
città condivide ancora la sua speranza. Nella cultura 
dell’Iran, i riferimenti alle storie e alla cultura dei 
nostri antenati porta un nostalgico senso di libertà. 
Molti artisti contemporanei e scrittori che vivono in 
questa città vengono ispirati dalla storia di Arash per 
esprimere la propria situazione e le loro pene.

Why did you choose to be a director? Did anything 
in particular inspire you?
I have always been interested and fascinated by 
painting, and soon became attracted by cinema and 
the magic world it creates. As a teenager, I started 
to go to the cinema frequently because each film 
would disclose a new story, a new universe. I found 
filmmaking an interesting way to express myself and 
to create my own world through images and stories.

From the path that Arash traces, there seems to 
be a cyclic conception of history. Is that true? 
Does everything always recur or is there any 
possibility for something new to happen?
The film uses Arash’s story to talk about Iran’s 
present situation. The path that Arash traces is also a 
symbol of the path that my generation and I are going 
through, in a way or another, seeking for freedom.  
Depending on the time and the socio-historical 
situation, the reasons for a change may be different. 
And the way we choose to make this change makes 
history. But every time something new is happening.

The modern city has its own form of culture and 
way of thinking (Weltanschauung), manifested 
especially by efficiency. In this city, does the myth 
Arash still have a function? 
Tehran, this modern and stressful city, is situated 
just next to the mountain from which Arash shot his 
arrow in the hope to bring back freedom to his people. 
The tale of Arash is just a tale but the people of this 
city still share his hopes. In Iranian culture, referring 
to tales and to the culture of our ancestors brings 
a nostalgic sense of freedom. Many contemporary 
artists and writers who live in this city are still inspired 
by Arash’s tale, which they use to tell us about their 
own situation and pains.
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SINOSSI: Kosovo. Un giorno nella vita di una giornalista, 
in un Paese in cui la libertà di parola è violata e la vita 
costantemente in pericolo. Una vita fatta di terrore e 
minacce, in cui una parola di troppo può costare la vita 
di un membro della propria famiglia. 

PROFILO: More Raça è nata in Kosovo nel 1992. 
Ha studiato cinema e regia alla Public University di 
Prishtina. Attualmente è iscritta alla laurea magistrale 
in Studi Cinematografici. More ha già girato quattro 
corti con cui ha partecipato a più di 50 festival del 
cinema e con cui ha vinto 13 premi internazionali. 

SYNOPSIS: Kosovo. Narrating one day of a journalist’s 
life, in a country where freedom of speech is violated 
and life is in constant danger. A life surrounded by 
terror and threats, where one word too many can 
threaten the life of a family member.

PROFILE: More Raça was born in Kosovo in 1992. 
She studied film and TV direction at Prishtina Public 
University and is currently enrolled in a Master’s 
degree program for Film studies. More has already 
directed 4 short films, which have been presented 
at over 50 film festivals. She has also been awarded 
thirteen international awards.

Where is Don?
Regista/Director: More Raca 
Scuola/Institute: University of Prishtina 
Kosovo, 2015, Albanian, 10'
Fiction

Da dove nasce la tua passione per la regia?
Da quando ero bambina ho sempre saputo che in un 
modo o nell’altro avrei avuto a che fare con il cinema, 
una passione che ho ereditato da mio padre Sunaj 
Roca, un attore famoso in Kosovo. Ho seguito la sua 
carriera, andavo anche sul set dei film in cui lavorava. 
Al mio decimo compleanno i miei genitori mi hanno 
regalato una videocamera e io ho subito cominciato 
a documentare la mia vita quotidiana e quelli che 
avevo vicino, così la regia è diventata una parte molto 
importante della mia esistenza. 

Puoi raccontarci qualcosa in più di te?
Sono nata a Prishtina, nel Kosovo, il 4 giugno 1992. 
Anche mio fratello Don si occupa di regia, la sta 
studiando e ha già girato un film premiato, 5 euro. 
Oltre alla regia, lavoro anche da più di due anni come 
montatrice di video per la Oral History Kosovo. Inoltre ho 
coordinato la quarta edizione del Rolling Film Festival e 
attualmente sto lavorando sul mio nuovo corto intitolato 
Home, una coproduzione tra Kosovo e Grecia, finanziato 
dal centro cinematografico del Kosovo e da una 
compagnia greca chiamata “Two Thirty Five”.

Perché hai deciso di girare questo film? Da cosa 
trae ispirazione?
Il panico e l’apprensione sono le emozioni che 
dominano i dieci minuti di durata di Where is Don?; 
tuttavia, per molti giornalisti e per i difensori dei diritti 
umani questi sentimenti non durano solo quanto un 
film, ma sono costanti. Nel mondo giornalisti e attivisti 
si scontrano con la persecuzione e il rischio concreto, 
pur di esercitare il diritto alla libertà di espressione. Ho 
esplorato questo fenomeno nella mia natia Kosovo, 
raccontando la tensione della storia di una giornalista 
che costantemente vive nella paura, tra le minacce e 
le intimidazioni a causa di ciò che scrive. Le ispirazioni 
per i miei film derivano sempre dalla mia vita 
quotidiana e dai problemi di cui sono testimone. 

Where did your passion for directing come from? 
Since I was a child I always knew that I would be involved 
in filmmaking, in a way or another, a passion I inherited 
from my father Sunaj Raca, who is a famous actor in 
Kosovo. I have followed his career, I also went to see him 
while he was shooting the films. On my 10th birthday I 
received a camera as a present from my parents, and 
I immediately stared to document my everyday life 
and everything close to me, and this is how filmmaking 
became a very important part of my life.

Can you tell us something more about yourself?
I was born in Prishtina, Kosovo on 4th June 1992. My 
brother Don is also involved in filmmaking, he is studying 
film directing and has already made an award winning 
film entitled 5 euro. Despite being a film director I 
have been working as a video editor for Oral History 
Kosovo for more than two years. Furthermore, I have 
coordinated the 4th edition of the Rolling Film festival 
and I am currently working on my next short film entitled 
Home, a coproduction between Kosovo and Greece, 
jointly financed by the cinematographic center of 
Kosovo and a Greek company caleld “Two Thirty Five”.

Why did you choose to direct this movie? Where 
the inspiration comes from?
Panic and apprehension are the emotions that 
dominate the 10 minute duration of the short film 
Where is Don? However, for many journalists and 
human rights defenders, such feelings do not last the 
length of a short film, but are constantly experienced. 
Around the world, journalists and activists face 
persecution and severe danger only because they want 
to affirm the freedom of expression and of speech. 
I have investigated this phenomenon in my native 
Kosovo by telling the difficult and anxious story of a 
journalist living in constant fear of threats, harassment 
and intimidation due to her writing. The inspiration for 
my films is always drawn from everyday life events and 
from the problems that I witness.
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SINOSSI: Il giovane autore ci presenta un film 
sperimentale nel quale cerca di rispondere a delle 
domande che egli stesso si pone. Che cosa significa 
per lui l'arte? In che modo è connessa con la propria 
famiglia? E cosa rappresenta lui stesso al suo 
interno? Attraverso il solo utilizzo di video amatoriali 
e con l'aggiunta di commenti da parte dell'autore, è 
nato questo leggero film sperimentale.

PROFILO: Classe 1992, cresce a Monaco da una 
famiglia svizzera di musicisti. Gira il suo primo film 
all'età di 9 anni, utilizzando le figure Lego. Dopo 
le scuole superiori inizia a studiare studi teatrali 
e completa diversi stage in varie compagnie 
cinematografiche. Fino al 2012 ha studiato Bachelor 
of Arts in Film all’Università d’Arte di Zurigo. Oltre 
a dirigere i suoi film, lavora come direttore della 
fotografia e come produttore. Occasionalmente 
lavora come attore nelle produzioni televisive 
tedesche.

SYNOPSIS: This young author presents an 
experimental film where he tries to find an answer to 
the many questions he poses to himself.  What does 
art mean to him? How is art connected to his family? 
And what is his role in his family? Home videos and 
the authors personal comments have given life to 
this film.

PROFILE: Johannes Bachmann’s parents are both 
Swiss musicians. He was born in 1992 and grew up 
in Munich and always showed a passion for films. He 
shot his first movie with Lego figures at the age of 9. 
After his graduation he started his theatre studies 
and completed different internships in different 
film companies. Since 2012 he has been studying 
Bachelor of Arts in Film at the University of Arts in 
Zurich. Besides directing his own movies he also 
works as director of photography and editor. He 
occasionally works as an actor in German television 
productions.

Die Kunst, Meine Familie und Ich – 
About Art, My Family and Me
Regista/Director: Johannes Bachmann 
Scuola/Institute: Zürcher Hochschule der Künste ZHdK 
Switzerland, 2015, German, 15'
Documentary

Qual è la cosa che più ti attrae del cinema?
Amo del cinema il fatto che esistano diversi aspetti 
su cui poter influire. Puoi nutrire il pubblico con 
attrazioni visive, musica e suoni, figure ed emozioni, 
in modo da poter raccontare delle storie esattamente 
come vuoi. Inoltre mi piace il fatto che ci siano 
diverse fasi all’interno della progettazione di un 
film che durano molto tempo. Scrivere, pianificare, 
organizzare, ricercare il cast, girare, tagliare, produrre 
i suoni e la musica e infine distribuire i propri lavori. 
In nessun altro lavoro posso fare ciò che mi piace in 
così tante aree e con persone che hanno la mia stessa 
passione.

Ci sono temi specifici che ti piacerebbe 
affrontare attraverso il cinema?
In realtà no. Esistono così tante storie e così tanti 
generi diversi che non voglio concentrarmi solo su 
uno specifico tema. Al momento sto cercando di 
riprodurre più argomenti e generi possibili nei miei 
cortometraggi. Probabilmente avrò l’esigenza di 
trattare un tema specifico quando sarò più maturo e 
avrò più esperienza.

La tua famiglia è costituita da persone a stretto 
contatto con l’arte. Pensi che avresti scelto 
questa strada anche se non fosse stato così?
Forse non avrei scelto di essere un artista se i miei 
genitori non fossero stati aperti alla musica, alla 
cultura e all’arte e probabilmente non sarei mai 
venuto in contatto con quest’ultima. Ma sicuramente 
sarei felice di quest’altra vita “non artistica”!

What is the aspect that mostly attracts you 
about cinema?
What I love about cinema are the many different 
aspects of life you may be able to influence. You can 
feed the audience with visual attractions, music and 
sounds, figures and emotions. So you can tell stories 
exactly the way you want to express them. Besides, I 
also like the many different steps involved in planning 
a film, which last over a long period. Writing, planning, 
organizing, casting, directing, cutting, making the 
sound and music and finally distributing your own 
projects. In no other job I can do anything I like and 
work in so many different areas with many people 
who share my same passion.

Are there any specific topics you would like to 
treat through the cinema?
No, actually there aren’t: so many different stories 
and genres exist that I do not want to focus on a 
specific issue. Right now, I am trying to deal with as 
many different topics and genres in my short films 
as possible. Maybe in the future I will feel the need to 
focus on specific issues, but probably this will happen 
when I am a little older and more experienced.

Most members of your family are deeply involved 
in art. Do you think you would have chosen 
filmmaking even if it had not been so?
Well, probably I would not have chosen to bean artist, 
if my parents had not been open to music, culture 
and art. Perhaps I would never have come in contact 
with art. But for sure I would also have appreciated 
another life, if that had been my destiny.
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SINOSSI: Un uomo viene più volte contattato dalla 
Clinica Osprey, da dove chiedono di un certo Dottort 
Vargas. Insospettito, compie delle ricerche che lo 
inducono a pensare di essere un esperimento di 
questo Dottor Vargas, che scopre essere suo vicino 
di casa. Una lettera indirizzata al vicino contiene una 
chiave che potrebbe essere la soluzione per fugare i 
dubbi dell'uomo.

PROFILO: Felipe Sanz ha conseguito un certificato 
in Produzione Cinematografica presso la London 
Film Academy e attualmente sta proseguendo i 
propri studi per conseguire una seconda Laurea in 
Giornalismo e Comunicazione Audiovisiva. Nemo è il 
suo primo cortometraggio.

SYNOPSIS: A man is repeatedly contacted by the 
Osprey Clinic, which is looking for a man called 
Doctor Vargas. The man becomes suspicious and 
starts making some research; he becomes convinced 
he is part of an experiment conducted by Doctor 
Vargas himself, who turns out to be his neighbour. 
A letter addressed to the neighbour contains a key, 
which could solve the man's doubts.

PROFILE: Felipe Sanz took a Filmmaking Certificate 
at the London Film Academy. He is currently studying 
to obtain his second  degree in Journalism and 
Audiovisual Communication. Nemo is his first short 
film.

Nemo
Regista/Director: Felipe Sanz
Scuola/Institute: London Film Academy
England/Spain, 2015, Spanish, 17'
Fiction

Il titolo Nemo deriva da una parola latina e 
significa “nessuno”. Con questo termine cosa 
vuoi indicare nel tuo film?
Nemo è il titolo perfetto per il cortometraggio. Ho 
provato a spiegare il concetto di “identità” in maniera 
molto personale. Chi siamo? Perché facciamo ciò che 
facciamo? Quindi, Nemo è un termine che indica che 
tu non sei nessuno, ironicamente. Mi è piaciuto e ho 
pensato che fosse il titolo ideale per la storia.

Il tema della manipolazione delle idee da dove 
trae ispirazione?
Tutto ciò che riguarda la manipolazione e il modo 
in cui noi percepiamo la realtà mi attrae. È uno dei 
motivi per cui amo i film; il modo in cui questi sono in 
grado di spiegare la realtà personale di un individuo e 
giocare con questa nostra percezione è affascinante. 
Ho dato una svolta alle regole del suspense, provando 
a manipolare la nostra percezione e il modo in cui le 
nostra mente coglie le informazioni.

Il finale è aperto. Ha deliberatamente lasciato 
che sia lo spettatore a scegliere se l'esperimento 
condotto è andato o meno a buon fine. Secondo 
la sua prospettiva, invece?
Nella mia mente, ho una precisa idea del finale. 
Sapevo che non sarebbe stato semplice, ma volevo 
creare una connessione personale con il finale. 
Così come per lo spettatore che, in quanto tale, ha 
una propria visione, una propria risposta, come 
l'esperimento che il protagonista affronta, noi 
sperimentiamo qualcosa di molto simile ed è il 
nostro modo di percepire la realtà che riveste il ruolo 
principale nel finale.

The title of your film, Nemo, is a Latin word 
meaning “ no one”. In your film, what do you want 
to address with this term?
Nemo is the perfect title for the short film. I was 
trying to explain the concept of identity in a very 
personal way: who are we? Why do we do what we 
are doing? Therefore, Nemo is a term which ironically 
means that, all in all, we are a “nobody”. I really liked it 
and thought it might be the best title for my story.

Where does the theme of “manipulation of ideas” 
come from?
I am attracted by the concept of manipulation and by 
the way we perceive reality. This is one of the reasons 
why I love movies, I love the way they explain the life 
of people and how they manage to  play with our 
sense of perception. I gave a twist to the suspense 
rules trying to play with our perception and the way 
our mind understands information.

The film has an “open end”, you have deliberately 
wanted the audience to choose the most suitable 
end. What about your point of view? How does 
the film finish?
I have a very clear ending in my mind. I knew it was 
not an easy one but I wanted to create a personal 
connection with the ending. The same can be said 
for the spectator, who has his own vision, his own 
answers, just like the experiment that the character 
experiences. We experiment something similar and 
it is our own way of perceiving reality that plays the 
most important part in the ending.
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SINOSSI: Un film su una coppia, Amir e Sima, di una 
povera famiglia iraniana. Sima è incinta e, dai risultati 
delle analisi, il feto potrebbe soffrire della sindrome di 
Down. Decidono di abortire, ma privatamente Sima è 
contro questa decisione. In più, per via di una legge, la 
coppia dovrà pagare una multa pari a 500 once d'oro 
(2,25 chili).

PROFILO: Shahrzad Dadgar è nata nel 1989 in Iran. 
Il suo primo approccio con il mondo del cinema lo 
ebbe all'età di 17 anni, quando usava la macchina 
fotografica di suo zio per fotografare mani e piedi 
delle persone durante la loro vita quotidiana. Dopo 
gli studi in urbanistica e cinema, oggi è regista, aiuto 
regista, fotografa e responsabile dell'educazione alla 
Hilaj Film School di Tehran.

SYNOPSIS: A film which talks about a couple, 
Amir and Sima, from a poor Iranian family. Sima is 
pregnant and, according to the prenatal analyses, the 
fetus might be affected by Downs syndrome. They 
decide on an abortion, but privately Sima is against 
this decision. In addition, a law obliges them to pay a 
fine amounting to of 500 ounces of gold (2,25 kgs).

PROFILE: Shahrzad Dadgar was born in 1989 in 
Iran. Her first contact with the world of the cinema 
occurred when she was 17, when she used her uncle's 
analog camera to take pictures of people's hands and 
feet while they were performing everyday life actions. 
After studying urban planning and cinema, she 
became filmmaker, assistant director, photographer 
and director of education at the Hilaj Film School in 
Tehran.

500 Ounces of Gold
Regista/Director: Shahrzad Dadgar
Scuola/Institute: Hilaj Film School Tehran 
Iran, 2015, Persian, 18' 
Fiction

Da dove nasce l'idea per il film?
Mi era giunta notizia che c'era l'opportunità di fare un 
test medico, il quale è in grado di rivelare se il bambino 
ha il rischio di soffrire della sindrome di Down. Quindi 
ho deciso di porre questo tema al centro del dramma 
che accade a una povera famiglia iraniana.

Puoi spiegare il ruolo e l'importanza dell'ambiente 
circostante nel tuo cortometraggio? Perché hai 
usato prevalentemente colori tenui?
L'animo del film riguarda le emozioni, i dettagli e 
i colori. L'importanza del silenzio e delle parole. 
Rosso, verde, grigio... la combinazione di violenza, 
disattenzione, neutralità!

Hai incontrato delle difficoltà durante la 
realizzazione del film?
In tutto il mondo, i maggiori problemi della 
realizzazione di un film sono i soldi e il tempo! E io 
non faccio eccezione!

Where does the idea for the film come from? 
I had heard there was the opportunity to take a 
medical test, which could reveal whether a baby 
would be affected by the Down syndrome. So I chose 
this theme as the central drama which happens to a 
poor Iranian couple.

Can you describe the role and the importance of 
the surrounding environment in your movie? Why 
did you use predominantly tenuous colors?
The mood of the film is about emotions, details and 
colors. The importance of silence and words. Red, 
green, grey… the combination of violence, inattention, 
neutrality!

Did you encounter any difficulties during the 
production of the film?
The main problem in film making all over the world is 
money and time! And I am not an exception!
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SINOSSI: Un matematico che sacrifica la sua vita 
per risolvere un problema che potrebbe cambiare 
il mondo. Il suo caro amico, un filosofo che affronta 
la punizione per aver commesso un grave peccato. 
Un prete che cerca di salvare l’anima del prigioniero. 
Infine, una pittrice, la ragazza del genio matematico. 
Le loro storie si intrecciano e illustrano l’esistenza 
umana. 

PROFILO: Nato e cresciuto nella campagna 
giapponese, è iscritto alla Waseda University, Tokyo, 
dal 2012. Ha studiato cinema per un anno alla 
University of California, USA.

SYNOPSIS: A mathematician sacrifices  his life in 
order to solve a problem which could change the 
destiny of the world. His good friend, a philosopher, 
is facing the right punishment for committing a sin. 
A priest who is trying to save the prisoner’s soul. 
A painter, the mathematician’s girlfriend. All the 
characters paths intertwine and plainly and offer a 
perspective on the nature of human existence.

PROFILE: Born and raised in the Japanese 
countryside, he entered Waseda University in 2012. 
He studied cinema for one year at the University of 
California Irvine.

Lacuna
Regista/Director: Hitoshi Matsumoto 
Scuola/Institute: Waseda University 
Japan, 2015, Japanese, 30’ 
Fiction

Com’è nata l’idea per il soggetto di Lacuna?
C’è tanto dietro alla nascita di questo film. Da una 
parte c’è la volontà di fare qualcosa che non avevo 
mai sperimentato. Secondo me, molti film di studenti 
giapponesi sono molto simili, come personaggi che 
indossano divise scolastiche. Quindi ho provato 
qualcosa di diverso. Ho fatto molte ricerche con il mio 
staff per rendere questo film realistico.

In quanto tempo hai girato il corto? Quali sono 
state le difficoltà?
Ci sono voluti tre mesi. Il motivo è che uno degli attori 
principali era disponibile solo la domenica, per via 
del lavoro. Quindi, in realtà, il vero numero di giorni 
di riprese è 15. Abbiamo girato per lo più durante la 
calda vacanza estiva. E c’era sempre un giardino con 
delle birre vicino alla location. Quindi è stata davvero 
dura lottare contro la tentazione di bersi una birra.

Quando giri un film, su cosa ti concentri 
maggiormente?
Sull’atmosfera della location. Non riesco a sostenere 
un’atmosfera troppo seria, quindi cerco anche di 
divertirmi con lo staff e il cast.

How did the idea for Lacuna take shape?
There is a lot of background on how this film was 
born. Part of it is that I wanted to make a film about 
something I had not experienced. In my opinion, most 
films of Japanese students are very similar, for example 
when characters wear the same school uniforms. 
I wanted to try something different. I did a lot of 
research with my staff to make this film look realistic.

How long did it take you to shoot this short film? 
What difficulties did you encounter?
It took three months to shoot this short film. 
The reason being that one of the leading actors 
was available only on Sundays, due to his work 
commitments.  However, the actual shooting days 
were about 15. We mainly shot during the hot summer 
vacation. And there was always a beer garden near 
the location. So it was really hard to fight against the 
temptation to drink one!

When you shoot, what is the most important 
issue you focus on?
I focus on the mood of the filming location. I cannot 
stand an overly serious mood, so I try to have a good 
time with the staff and the cast.

INTERVISTA / INTERVIEW
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PREMI E MENZIONI 
SPECIALI
PRIZES AND SPECIAL 
AWARDS

Davide, uno studente appassionato della Divina 
Commedia, nel corso di una festa scopre che la sua 
ragazza lo tradisce. Durante una colluttazione con 
il rivale, sviene e sogna di ritrovarsi nel Canto XVIII 
dell’Inferno dantesco.

Davide is a student very much interested and 
fascinated by the Divine Comedy. One day, while he 
is at a party, Davide discovers that his girlfriend is 
cheating on him. Davide is hit by his rival during a 
fight, so hard that he passes out and dreams to be in 
the Canto XVIII of Dante’s Inferno.

Sogno infernale
Infernal dream
Regia / Director: 
Lorenzo Bazan, Elia Risato
2015, 14’30”, Liceo Scientifico Leonardo Da 
Vinci, Treviso

Viviamo prevalentemente in un modo digitale, spesso 
social, con il rischio che anche la nostra vita non sia altro 
che finzione.

We are living in a world that is mainly digital, often social, 
and we are running the risk of living in a make-believe 
land.

Two Faces
Regia / Director: Riccardo Tonon
2015, 2’13”, Liceo Artistico Bruno Munari, 
Vittorio Veneto

Un time-lapse di più di 15.000 scatti per 82 ore di 
ripresa offre il senso della grandezza della natura.

A time-lapse with more than 15.000 stills for an 82 
hour-shot shows the audience the greatness of nature.

Fleeting Time
Regia / Director: Riccardo Dall’Acqua 
2015, 3’01”, Liceo Artistico M. Guggenheim, 
Venezia
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La sesta 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

Premio Levi (senza possibilità di ex-aequo)
Miglior colonna sonora (musica, parola, rumore) - 
Concorso Internazionale 

Menzione speciale Volumina per l’opera che offre 
il miglior contributo al cinema come arte – Concorso 
Internazionale

Menzione speciale Vivarini per il miglior direttore 
della fotografia – Concorso Internazionale

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

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

First prize (with no ex-aequo condition) 
International Competition

First prize (with no ex-aequo condition) 
Veneto Competition

Levi Award (with no ex-aequo condition) for the best 
soundtrack  (music, words, sound) - International 
Competition

Volumina Special mention to the movie offering 
the most significant contribution to cinema as an 
expression of art - International Competition

Vivarini Special mention to the best 
cinematographer - International Competition

In addition, the VideoConcorso Pasinetti will award 
a special prize to a work presented in the Veneto High 
School Competition section. 

La Fondazione Ugo e Olga Levi al Ca’ Foscari Short 
Film Festival conferisce il premio per la miglior 
colonna sonora (musica, parola, rumore).

Nata nel 1962 per volontà di Ugo e Olga Levi, la 
Fondazione è dedicata alla musica, di cui considera 
la storia dall’antichità all’età contemporanea, la 
storiografia, l’estetica, i generi, le forme e gli stili, 
l’interpretazione, l’organologia e l’etnomusicologia. 
Ha sede nel palazzo storico Giustinian Lolin, 
progettato da Baldassarre Longhena, sul 
Canal Grande di Venezia di fronte alle Gallerie 
dell’Accademia, nel quale si trovano anche una 
biblioteca specializzata, a disposizione degli studiosi, 
e una foresteria. Sostiene, anche con assegni di 
ricerca e borse di studio, ricerche musicologiche, 
corsi e seminari d’interpretazione musicale e la 
didattica di discipline universitarie. Organizza 
concerti, mostre, convegni e cicli di lezioni. La 
sua attività, che si svolge non solo a Venezia e nel 
Veneto, ma anche in Italia e all’estero, comprende la 
pubblicazione di riviste, testi scientifici, dischi, e la 
cura di eventi concernenti la musica (premi, concorsi, 
incontri interdisciplinari).

The Ugo and Olga Levi Foundation awards the best 
soundtrack  (music, words, sound)

The Foundation was established in 1962 in 
compliance with Ugo and Olga Levi’s wish to promote 
a cultural institution entirely dedicated to all aspects 
of music, ranging from ancient to contemporary, 
organology and ethnomusicology. It is housed in 
the prestigious Palazzo Giustinian Lolin, built by 
Baldassare Longhena, overlooking the Grand Canal 
and opposite the Academia Galleries, where a 
special library and guest accommodation facilities 
are open to welcome scholars from all over the 
world. The Foundation cultivates and encourages 
performances and studies, mainly of a musicological 
and interdisciplinary nature, and organizes 
concerts, exhibitions, seminars, conferences, offers 
scholarships and courses, and is involved in the 
publication of  journals, books and records. Activities 
are held not only in Venice and in the Veneto region, 
but also on a national and international level.

Volumina al Ca’ Foscari Short Film Festival conferisce 
la menzione speciale per l’opera che offre il miglior 
contributo al cinema come arte.

Volumina è un’associazione culturale no-profit 
avviata nel 2000 con lo scopo di realizzare eventi di 
alto profilo artistico e tecnologico, produrre spettacoli 
interattivi e curare progetti editoriali, coinvolgendo 
grandi artisti del nostro tempo e giovani creativi 
di talento. Sotto la supervisione artistica di Peter 
Greenaway, presidente onorario dell’associazione, e la 
direzione artistica di Domenico De Gaetano Volumina 
crea preziosi ed esclusivi libri-oggetto in edizione 
numerata che vengono presentati insieme ad un sito 
internet, a una mostra o a un’installazione progettati 
per l’occasione. I suoi artbook sono firmati da autori 
di fama internazionale: oltre allo stesso Greenaway, 
Daniel Libeskind, Atom Egoyan, Michael Nyman, Brian 
Eno e David Cronenberg.

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

Volumina is a non-profit cultural association launched 
in 2000 with the purpose of realizing events of a 
high artistic and technological profile, as well as 
to produce interactive shows and curate editorial 
projects by involving great artists of our time as 
well as young talented artists. Under the artistic 
supervision of Peter Greenway, honorary president 
of the association, and the artistic direction by 
Domenico De Gaetano Volumina creates precious 
and exclusive object-books in serial editions which 
are presented together with  a website, a show and 
or an installation produced for a specific occasion. 
His artbooks are signed by authors of international 
reputation: besides Greenway himself, Daniel 
Libeskind, Atom Egoyan, Michael Nyman, Brian Eno 
and David Cronenberg.
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VIVARINI

I premi del Ca’ Foscari Short Film Festival sono 
creazioni artistiche della Vetreria Artistica Vivarini. 
Inoltre, al Ca’ Foscari Short Film Festival Vivarini 
conferisce la menzione speciale per il miglior Direttore 
della fotografia.

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 a 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. 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.

The prizes awarded at the Ca’ Foscari Short Film 
Festival are exclusive art-works created by the Vetreria 
Artistica Vivarini. Vivarini will also confers the Award for 
Best Cinematography. 

Vivarini Artistic Glassworks  was established in 
1967 with the aim of honoring the thousand-year-
old Murano glassmaking tradition. Thanks to the 
collaboration of master glassmakers and its special 
attention to market Murano-made glass all over the 
world, the company  is proud of its international level 
gallery for glass art. Their works are to be admired  
in the artistic and interior design locations 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. In 2003 the American artist Fred 
Wilson, who was commissioned to set up the American 
pavilion at the Venice Biennale, had his works produced 
in glass in Vivarini’s  glassworks from his designs, 
which received rave reviews from the specialized 
press. This explains the ambitious desire of the master 
glassmakers, who wish 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.

Il VideoConcorso Pasinetti al Ca’ Foscari Short Film 
Festival conferisce una menzione speciale nell’ambito 
del Concorso Scuole del Veneto.

Il VideoConcorso Pasinetti è il festival veneziano 
del cortometraggio e del micrometraggio dedicato 
alla memoria del grande regista, sceneggiatore 
e critico veneziano, protagonista del panorama 
cinematografico nella prima metà del secolo scorso, 
il VideoConcorso Pasinetti giunge quest’anno alla sua 
tredicesima edizione, proponendo differenti sezioni 
per declinare il mondo del cortometraggio nelle sue 
varie forme, dal film al soggetto al video musica, dal 
booktrailer alla video arte.

VideoConcorso Pasinetti assignes a special award 
to a work from the Veneto High School Competition 
section.

The Pasinetti’s VideoContest is the Venetian Short 
& Micro Film Festival dedicated to the memory of 
the great Venetian director, screenwriter and critic, 
protagonist of the cinematographic scene in the first 
half of the last century. The Pasinetti VideoContest 
is at its 13th edition this year, and proposes different 
sections for presenting the world of short film in its 
various forms, from fiction film to music video, from 
book trailer to video art.
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La copertina di Ca’ Foscari Short Film Festival 2016 è 
anche quest’anno opera del grande Igor Tuveri, in arte 
Igort, fumettista italiano di fama internazionale. E’ 
tratta da Sinfonia a Bombay, uscito per la prima volta 
nel dicembre 2013 in volume unico, dopo essere stato 
pubblicato a puntate una trentina di anni fa.
Sinfonia a Bombay è un racconto di destini incrociati 
a Bombay, “la città dei rendez-vous, di ricordi infiniti 
e di passioni che non vogliono morire”. Ispirato 
alla storia vera di una danzatrice rapita dal suo 
spasimante e rinchiusa in un harem per 17 anni.

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. 

IL MONDO DI IGORT

THE WORLD OF 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. The poster representing this year’s festival 
is taken from Symphony in Bombay (2013), published 
for the first time in December 2013 in a single volume, 
after having appeared in installments 30 years before.
Symphony in Bombay is a tale of crossed destinies 
in Bombay, "the city of rendez-vous, of infinite 
memories and passions that do not want to die." 
Inspired by the true story of a dancer kidnapped from 
her lover and locked up in a harem for 17 years.

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 started 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 the 
international masterpieces of graphic novels in Italy. 
His comics are now appearing all around the world and 
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 (2003) (5 is the 
perfect number, 2003), the Prize for the Best Book 
of the Year at the  Comicon Naples for Fats Waller 
(2006), the special Prize at Comicon Naples for 
Quaderni ucraini (2011) (Ukrainian Notebooks, 2011).
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La sua ultima fatica è il graphic novel Quaderni 
giapponesi (2015, Coconino Press).
Il volume racconta una e tante storie “zen”, che 
permettono al lettore di vivere la diversità e la 
delicatezza del mondo orientale attraverso una 
particolarissima esperienza sensoriale, un viaggio 
nel tempo dove la bellezza delle cose è pregnante e 
l’anima può trovare il giusto riposo.
Una storia che è un cammino non lineare, esaltata 
da un uso particolare del colore, con sfumature non 
causali che accentuano l’unicità di questa esperienza, 
e da una narrazione espressa attraverso grandi tavole 
che ne rallentano il flusso, permettendo di coglierne 
ogni dettaglio. Si veda per esempio il ritratto dei 
burakumin, i paria giapponesi, a cui Igort dà nuova 
voce e identità; o i delicati omaggi a  grandi artisti 
come Hokusai e Miyazaki, che in qualche modo hanno 
fatto parte della vita stessa dell’autore; e ancora, la 
narrazione di episodi poco conosciuti, ma non per 
questo meno significativi, della storia del Paese, come 
quello legato ad Abe Sada, resa celebre dal film Ecco 
l’impero dei sensi (1976).
Come lo stesso Igort ha sostenuto, “I Quaderni 
Giapponesi sono un documentario e un canto 
d'amore per la cultura giapponese in generale”.

His last work is Japanese Notebooks (2015, Coconino 
Press)
The volume tells one and many “zen” stories, 
allowing the reader to experience the diversity and 
the delicacy of the Far East through a very particular 
sensorial experience; a time travel journey where the 
beauty of things is rich and the soul can rest.
A story that follows a nonlinear path, highlighted by 
a particular use of colors, with shades that are not 
just casual but emphasize this unique experience. 
A narration expressed through big figures that slow 
down the flow, allowing to grasp all the details. For 
example, the portrait of the burakumin, the Japanese 
pariah, whom Igort gives a new voice and a new 
identity; or the delicate homages to great artists such 
as Hokusai and Miyazaki, both somehow involved in 
the author’s life. And more, the narration of unknown 
but still significant episodes of the country’s history 
like the one regarding Abe Sada, who became famous 
with the movie In the Realm of the Senses (1976).
As Igort said: “Quaderni Giapponesi is a documentary 
and a love song for Japanese culture in general”.
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LANFRANCO LANZA
FOTOGRAMMI

Lanfranco Lanza è nato a Venezia nel 1952 e ha compiuto studi artistici presso l’Accademia di Venezia. Ha 
partecipato a ricerche nell’ambito della musica popolare, prendendo parte a vari festival, nazionali ed esteri, 
con il teatro di Figura. Ha insegnato teatro all’italiana e scenotecnica in Germania e in Austria. Ha collaborato a 
tournée e stagioni teatrali con diversi autori e artisti internazionali, tra cui la compagnia La comune di Dario Fo e 
Franca Rame. In collaborazione con varie istituzioni ed emittenti televisive private e nazionali ha curato la regia 
di animazioni ed eventi del mondo dello spettacolo, fra cui la regia di opere liriche. Ha esposto le sue opere in 
Germania, in Austria e a Venezia, dove ha vissuto sino al 2006. Oggi vive e lavora a Treviso. 

Lanfranco Lanza was born in Venice in 1952, where he studied at the Venice Art Academy. He has participated 
in various research projects within the world of popular music and attended several national and international 
festivals with the teatro di Figura. He taught Italian theatre and stagecraft in Germany and Austria. He took part in 
tours and theatre season with numerous national and international actors, and collaborated, among the others, 
with the company La commune established by Dario Fo and Franca Rame. In collaboration with several institution 
and private national television company, he curated the direction of animation and events in the show business, 
and was given the direction of operas. He has displayed his works in Germany, Austria, and Venice, where he lived 
until 2006. He presently lives and works in Treviso. 

LANFRANCO LANZA
FRAMES



101100

Esiste un rapporto tra la sua città e le sue opere?

La città intesa come "tua" non sempre è la città in cui 
vivi, ma spesso quella in cui ti ritrovi. Non posseggo 
città e nessuna città mi possiede, ma la mia infanzia e 
il mio crescere li ho passati a Venezia. Sono cresciuto 
in una litania marina, in quella che non è la Venezia di 
oggi. Ribadire le violenze perpetrate su questa nobile 
vittima è inutile dato che il tutto e avvenuto su di un 
corpo già morto, privato dei suoi organi vitali ormai da 
tempo. Quindi volendo considerare la mia città come 
luogo in cui mi ritrovo, essa è Venezia. Devo a Venezia 
la sua luce, il calpestio e la voce dei campanili, quel 
limite precario tra liquido e solido, il suo inesorabile 
disfacimento che riemerge nelle superfici e nelle 
ossidazioni di alcuni miei lavori. 
Credo che ognuno modelli la propria città così 
come plasma la propria espressività, sia essa un 
luogo celebrato o sconosciuto, ma comunque luogo 
personale ed intimo. Considero inevitabile che una 
parte di quel luogo entri nell'anima del proprio 
linguaggio. Sarebbe fin troppo facile collocare e 
ritrovare in Venezia una sorgente di ispirazione come 
nell'immaginario romantico. In realtà per me risulta 
essere lo scheletro di un corpo che fu, uno spazio di 
transito, una grande cornice senza opera. Esiste un 
rapporto difficile tra me e la "mia" Venezia, a volte 
conflittuale ma intimo che dà anima alla mia pittura.

Is there a relationship between your work and 
your city Venice? 

The city one defines as his own is not necessarily 
the city you live in, but most often the one where you 
feel at ease with yourself. I do not own a city and no 
city owns me, but true is that I spent my childhood in 
Venice.  I grew up cuddled by a marine litany, which 
has nothing to do with the city of today. It would 
be useless to reiterate the violence perpetrated on 
this noble victim, whose body has been long dead 
and deprived of its force and vital organs.  If I should 
define as “mine” the city where I most feel at ease, 
the city I identify myself with, this would be Venice. I 
owe Venice its light, its voices and background noises, 
the sound of the church bells and the uncertain limit 
between the solid and the liquid worlds. I owe Venice 
the inexorable sense of decay that resurfaces in  
some of my works.

I believe that a person shapes his own city through his 
own personal expressiveness, may this be a famous 
or an unknown place, but anyway a personal and 
intimate experience. I believe it is natural for a place 
to permeate part of an individual’s soul. It would be 
too easy to consider Venice as source of romantic 
inspiration,. In my case, Venice is the skeleton of a 
body that once was, a transit space, and a large frame 
without work. There is a difficult relationship between 
Venice and myself, sometimes conflicting but anyway 
intimate, which gives soul to my painting. 

C’è un rapporto tra il teatro e le sue opere? Ha 
ciascuno influenzato l'altro?

In passato non ho mai distinto l'esperienza teatrale 
con le opere di pittura. Le ho frequentate alla stessa 
maniera con passione e spirito operaio. Erano forse i 
tempi della ricerca di una grande totalità espressiva 
che coinvolgeva un po' tutti.
La ritualità dell'incontro tra pubblico e opera si 
esplica attraverso entrambi i linguaggi. Il teatro a mio 
avviso implica una dimensione individuale ma anche 
collettiva. Scadenze e ritmi, spazi condivisi e fisicità 
sono elementi anche dell'azione del dipingere, ma 
vi arrivano in maniera quasi sotterranea. L'action-
painting lascia la sua impronta dopo l'azione come 
"testo" pronto a rivivere nel rapporto attore-pubblico. 
Un teatro all'improvviso ma alla stessa stregua del 
testo meditato. Come altri, credo nella teatralità 
del gesto e del segno, e faccio dei miei lavori 
palcoscenico, spazio scenico dell'azione. E' una cosa 
voluta, messa in risalto nell'abitudine di riquadrare 
più volte la superfice, così come nel teatro si crea 
una nuova realtà nella stessa realtà, un altro spazio 
deputato nello spazio deputato. E' il linguaggio 
del caos, un mercato di idee, simboli, segni, graffi, 
strisciature e consunzioni che si animano all'interno 
di un canovaccio. Dimensione entro la quale 
l'osservatore viene coinvolto all'interno di uno spazio 
scenico, di un ambientazione che ne fa attore o 
comparsa. Piccole o grandi finestre come luogo di 
partecipazione al rito della comunicazione. La pittura 
ha influenzato la mia maniera di concepire il teatro: 
molti miei lavori sono stati allestimenti scenografici, 
frutto dell'idea di materia-colore-forma-spazio che 
vado sperimentando.

Is there is a relationship between the theatre and 
your works? Has one influenced the other?

In the past, I have never been able make a clear 
distinction between a theatrical performance and a 
painting. I have experienced them both in the same 
way and with the same passion. It was the time when 
most people were looking for an encompassing 
expression involving almost all of us. There was the 
need to experience a sense of belonging.
The encounter between the audience and a work of 
art may occur through both languages. I believe the 
theatre implies both an individual but also a collective 
dimension. Deadlines and rhythms, shared spaces 
and physicality are elements which belong also 
to the “action” of painting, although awareness of 
this hits the artist in a more subtle way. The “action 
painting” leaves its mark after the action as if it were 
a "text" ready to be brought to life in the relationship 
between actor and audience. An unexpected theatre 
but bearing the same characteristics of a meditated 
text.  Just like many other people, I also believe in 
the theatricality of gesture and sign, and I transpose 
my works onto the stage, which is the scenic space 
of any performed action. It is “something” intensely 
desired, highlighted by the habit of repeatedly frame 
its surface, as it happens in a theatrical performance, 
when reality is created within reality. It is the language 
of chaos, a marketplace of ideas, symbols, marks, 
scratches, abrasions and consumptions that come to 
life within the scenario. My works are the dimension 
in which the viewer is wrapped up in a scenic area, 
where he may become himself an actor. Small or 
large windows where it is possible to participate in 
the communication ritual. Painting has influenced 
my way of understanding theatre: many of my works 
have been used as scenographies, the result of my 
idea of matter-colour-form-space that I experience.

Qual è il momento migliore per dipingere? Un 
momento della giornata, un periodo dell'anno?

Non esiste secondo me un bioritmo che renda più 
adatto un momento della giornata al dipingere, 
naturalmente ciò è prettamente un’impressione 
del tutto personale. Certo il mattino confuso col 
sogno e l'energia dopo il riposo hanno una buona 

combustione, ma... la notte meno affollata sembra 
lasciare spazi maggiori… oppure l'inverno come 
introspezione... o letargo e via dicendo. Il connubio 
secondo me si realizza tra momento creativo 
(abitudinario o no esso sia) e la disponibilità di 
spazio materia luce e una personale forma di 
concentrazione. A volte partecipa il silenzio assoluto, 
a volte musica barocca, a volte la finestra aperta ai 
rumori della vita, del mondo che gira, a volte è notte 
fonda, a volte giorno. L'idea‐azione ha un tempo 
indipendente e quando si presenta ci si deve far 
trovare pronti ed organizzati e questo non sempre si 
realizza. Ci sono momenti e periodi no, io li considero 
adatti a sperimentare il mondo, la socialità, poi ritorno 
nel mio intimo. In questo ultimo periodo pratico 
lavori su carta, sempre di una certa matericità che mi 
permettono una più facile eseguibilità in spazi anche 
non deputati ed in qualsiasi momento.

Which is the best time to paint? Any particular 
time of the day? Of the year?

In my opinion, no particular biorhythm has the 
capacity to determine a particular  moment 
for painting, but of course this is my personal 
consideration. Sure is that the morning still 
permeated by one’s dream together with the energy 
after a night’s sleep have indeed a good influence 
on painting… however, the night is less crowded, it 
seems to leave more space… or wintertime, which 
is indeed a time for introspection… or hibernation 
and so on. I believe that the creative moment comes 
when the combination between creativity and need to 
express oneself finds a perfect balance through the 
artist’s level of concentration and his capacity to use 
matter and light. This process may be accompanied 
by absolute silence, or by Baroque music, sometimes 
by the sounds coming in through an open window, or 
by the sounds of the Earth rotating around its axis, or 
it may be the morning, the night. There is no set time 
for creating, when the inspiration comes the artist 
has to be ready and organized, although this may not 
always be possible Indeed, there may be bad times, 
which are useful to experiment the world before 
going back to one’s own intimacy. In this last period 
I often make works on paper, which allow a better s 
performance in any moment inspiration may come.  

INTERVISTA /INTERVIEW
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Muto? No, grazie!  
Programma speciale 
a cura di Carlo Montanaro

E’ derivata dal fonografo la prima forma di 
sperimentazione delle immagini in movimento. E 
quindi era suono + visivo. Ma la tecnologia ha dovuto 
dotarsi di mille ritrovati (bruiteur) prima che il cinema 
sonoro, con l’aggiunta poi del colore, diventasse 
una realtà. Mentre si continuava a sperimentare un 
codice ottico da inserire direttamente sulla pellicola 
(Theodore Case), è sempre grazie al sincronismo 
tra proiettore e giradischi che, con The Jazz Singer, 
musicisti ed orchestre vennero mandati a casa, 
celebrando la più radicale e cruenta tra le conquiste 
della tecnica del cinema che, insieme alla musica, ha 
cominciato anche a “parlare”.

Silent? No, thanks! 
Special program 
by Carlo Montanaro

The first experiments with motion pictures originated 
from the phonograph. They were a mix of sound and 
video. However, technology had to go through so 
many changes and inventions (bruiteur/noisemaker) 
before sound cinema, with the further addition of 
color, could became reality. While some experiments 
intended to insert an optical code directly on the film 
were still taking place (Theodore Case), it was thanks 
to the synchronization between projector and record 
player that The Jazz Singer proved that musicians 
and orchestras were no longer needed, thus 
celebrating the most radical and bold achievements 
of the cinema techniques, which, accompanied by 
music, had started to "speak".

Dikson Experimental sound film 
By and with  W.K.L.Dikson  
Kinetografo Edison 
1894, 40”

Il cinema nasce in america nei laboratori di T. A. 
Edison come sviluppo dell'invenzione del fonografo 
(1877). Nella sperimentazione si è tentato fin da 
subito l'accoppiamento delle due apparecchiature, 
rudimentale e imperfetto, ma comunque praticabile. 
Come in questo primo tentativo che vede lo stesso 
ricercatore W. K. L. Dickson, suonare il violino rivolto 
alla grande tromba che serviva sia come “microfono” 
che come “altoparlante”. Il restauro tra il codice 
sonoro inciso su un cilindro e la pellicola ricavata dalla 
copia del deposito legale alla Library of Congress di 
Washington promosso da Rick Schmidlin è datato 
2010.

Cinema was born in America in the  T. A. Edison’s 
workshops, and was considered a sort of evolution 
of the phonograph (1877). Through his experiments, 
Edison was trying to make two devices work 
simultaneously and apparently this attempt proved 
to be successful. This can be seen in the  film with 
inventor W.K.L. Dickson, who is playing the violin next 
to the big horn that serves both as a "microphone" 
and a "loudspeaker". The restoration of the sound 
code, engraved on a cylinder, and the film obtained 
by the copy of the one legally deposit in the Library 
of the Congress in Washington, with the financial 
assistance of Rick Schmidlin, dates back to 2010.

Cyrano de Bergerac 
By Clément Maurice 
With Coquelin
Anche colorato a mano / Also hand-coloured
1900, 2’

Per tutto il periodo “muto” infiniti sono stati i sistemi 
per riuscire a sincronizzare immagine + suono. 
Chiamati Fonoscene, coinvolgevano cantanti e 
attori di prima grandezza. Come Benoit Constant 
Coquelin che interpreta la scena del duello di Cyrano 
de Begerac in questo breve filmato realizzato da 
Clémenet Maurice che è stato conservato in una 
splendida copia colorata a mano.

In the era of silent films, there were endless systems 
aimed at synchronizing images and sound. They 
were generally called Phonoscenes and involved 
the most prominent singers and actors, such as 
Benoit Constant Coquelin, featured fighting a duel as 
Cyrano de Begerac in this short movie by Clémenet 
Maurice, which, nowadays can be found in a very well 
conserved and  beautifully hand-coloured copy.
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Alice Guy turne une phonoscène sur le théâtre 
de pose des Buttes-Chaumont  
By Alice Guy
1905, 1’ 40”

Alice Guy, la segretaria di Leon Gaumont, è stata 
la prima donna regista della storia del cinema 
contribuendo alla crescita di una delle più potenti 
tra le case di produzione, distribuzione ed esercizio, 
operante in continuità dal 1897), attenta anche al 
progresso tecnologico (ripresa, proiezione, suono, 
colore). Questo straordinario documento illustra 
l'attività del teatro di posa della Gaumont illuminato, 
nel 1905, dalla luce artificiale, mentre si realizza  per 
la regia di Alice Guy un filmato con il suono separato 
affidato ad un giradischi.

Alice Guy, Leon Gaumont’s secretary, was the 
first female film director in the history of cinema. 
She contributed to the growth of one of the most 
powerful film production and distribution companies 
(established in 1897), as well as to the technological 
progress (shooting, projection, sound, colour). This 
extraordinary documentary illustrates the activity of 
the soundstage of Gaumont, in 1905, lit by artificial 
lights and directed by Alice Guy, with the sound being  
separately played on a record player.

Questions indiscrètes 
By Alce Guy
With Félix Mayol
Anche colorato a mano – Also hand-coloured
1905, 2’47”

Potrebbe rappresentare una forma primigenia di 
“playpack” (sonoro preregistrato) quello adottato da 
Alice Guy per mettere in scena Questions indiscrètes, 
mimato davanti alla macchina da presa da Félix 
Mayol, “chansonier” parigino per antonomasia. 
Una delle molte fonoscene di canzoni che qui si 
arricchisce, nel primo piano, anche della colorazione 
manuale.

The one used by Alice Guy to stage Questions 
indiscrètes  could represent a primitive form of 
"playback" (pre-recorded sound) , mimed in front of 
the camera by Félix Mayol, also known as the Parisian 
"chansonier". One of the many phonoscene songs 
that here in the close-ups is also enriched by the 
hand-colouring.

Lucia di Lammermoor 
By Georges Mendel  
With Enrico Caruso
1908, 4’

Un altro probabile “playback” con la registrazione 
del grande finale del secondo atto dell'opera Lucia Di 
Lammermoor interpretata da sei cantanti, tra cui il 
famosissimo tenore italiano Enrico Caruso nel ruolo 
di Edgardo. 

Another probable "playback" that shows the 
grande final of the second act of the opera Lucia 
Di Lammermoor, performed by six opera singers, 
including the famous Italian tenor Enrico Caruso 
playing the role of  as Edgardo.

Nursery Favorites 
By Allen Ramsey
Edison Kinetophone  
1913, 5’ 30”

In un mini-musical condensato l'accenno a 
personaggi favolistici con versi e motivi amati dai 
bimbi (da Jack e l’albero di fagiolo a Mamma Oca). 
Ancora un sincronismo a tratti incerti (il Kinetophone 
Edison) colpevole del ritardo nella introduzione del 
sonoro nel cinema. 

This condensed mini-musical features fairytale 
characters singing the lines and motifs (from Jack 
and the Beanstalk and Mother Goose) so much 
acclaimed by  all children. The synchronization is at 
times uneven (Edison's Kinetophone), due to the late 
introduction of sound into the cinema.
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Snappy tunes  
With Eubie Blake, Noble Sissle
Deforrest Phonofilm
1923, 1’ 02”

Inventore della valvola cui si deve la possibilità 
dell'amplificazione del suono, Leo De Forrest ne 
provò subito l'utilizzo nel cinema introducendo da 
precursore al momento inascoltato una codifica 
trasparente (colonna ottica) stampata direttamente 
all'interno della pellicola (1922). Grazie alle 
registrazioni grammofoniche da New Orleans stava, 
nel frattempo, imponendosi il Jazz che diventò la 
musica per antonomasia del nascente cinema sonoro. 
Qui Noble Sissle e Eublie Blake eseguono Sons of Old 
Black Joe e My Swanee Home.

After inventing the valve that served as sound 
amplifier, Leo De Forrest soon tried to use it in the 
movie industry by introducing a transparent coding 
(optical column), printed directly inside the film 
(1922). Thanks to the gramophone recordings coming 
from New Orleans that De Forrest used in hismovies, 
jazz soon was associated with sound films. In this 
particuar one, Noble Sissle and Eubie Blake perform 
the songs Sons of Old Black Joe and My Swanee 
Home.

Tramp Tramp Tramp 
By Max e Dave Fleischer 
Deforrest Phonofilm
1924, 4’

I fratelli Fleischer provarono da pionieri la 
sincronizzazione sonora del sistema Deforrest 
Phonofilm nella serie animata Sound Car Tunes 
interpretata, tra gli altri, da Koko the Clown, 
invitando il pubblico all'interazione con lo schermo, 
dal momento che una pallina rimbalzante sulle 
parole indicava i tempi delle strofe delle canzoni 
rappresentate come molti anni più tardi si farà con il 
karaoke.

The Fleischer brothers were pioneers in using the 
Deforrest Phonofilm sound synchronization system 
in their animated series Sound Car Tunes, with Koko 
the Clown as the protagonist, inviting  the public to 
interact with the screen with the help of a ball that 
bounced on the words, which indicated the rhymes 
and the rhythm of the performed lyrics (the precursor 
of today’s karaoke).

Theodore Case, The Movietone
1924, 30”

Con lo sviluppo tecnologico si andavano affinando i 
componenti che stavano indicando nel sonoro ottico 
l'opportunità più concreta per far parlare e suonare il 
cinematografo. Theodor Case perfeziona il Phonofilm 
che, diventato affidabile, verrà presto acquisito (1926) 
dalla Fox Film Corporation diventando il Movietone.

As technologies were being further developed and 
components of optical sound being perfected, a new 
and more realistic approach was allowing cinema to 
have a sound. Theodor Case managed to improve the 
Phonofilm system, which by that time had become 
quite reliable and would soon be acquired by the  Fox 
Film Corporation (1926), which changed its name into 
Movietone.

Gus Visser and his Singing Duck  
By Theodore Case
Movietone
1925, 1’30”

Un breve numero comico dimostra l'eccellenza del 
Movietone, il sonoro ottico che, arrivato secondo 
nelle sale, diverrà per antonomasia il sistema di 
sonorizzazione del cinema. L'artista di vaudeville 
Gus Visser canta Ma, He's Making Eyes at Me, 
tenendo in braccio un'oca bianca che lo accompagna 
perfettamente a tempo. 

A short comic performance shows the excellence of 
Movietone, an optical sound system that, being the 
second existing one, would soon be regarded as the 
system making sound movies possible.Vaudeville 
performer Gus Visser sings Ma, He's Making Eyes at 
Me, while holding a white duck that accompanies him 
perfectly in his rhytmic cadence.
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Bruiteur  
192…, 1’ 20”

Il “bruiteur” è una macchina che, durante il periodo 
muto, accompagnava in sala la proiezione dei film 
permettendo di introdurre dal vero, al momento 
opportuno, contrappuntando l'esecuzione musicale, 
rumori verosimili: un treno in corsa, il vento, la rottura 
del vasellame casalingo, eccetera. 

"Bruiteur" is a device that, in the era of silent movies, 
accompanied the projection of movies, allowing live 
and synchronized sound effects by introducing sound 
effects such as a train in motion, the wind howling, 
plates breaking.

Jazz Singer trailer 
Vitaphone 
1926, 7’

Il Vitaphone è un sistema di cinema sonoro che 
accoppiava un grande disco a 33 giri a ogni bobina di 
film (300 metri di pellicola). Derivato dai sistemi di 
sincronizzazione primitivi e a lungo sperimentato in 
cortometraggi, venne introdotto nel lungometraggio 
dalla Warner Bros nel 1926 con il film interamente 
musicato Don Juan diretto da Alan Crosland. Il 
successivo film di Crosland, The Jazz Singer, è 
considerato il primo film sonoro della storia del 
cinema perché contiene anche una lunga scena di 
dialogo: non più solo musica, ma anche parole. Il film 
racconta del ragazzo ebreo Jakie (Al Jolson) che finge 
di essere africano dipingendo la propria pelle di nero, 
nella speranza di fare carriera come musicista jazz. 
Macchinoso nel suo utilizzo, il Viaphone venne presto 
soppiantato da Movietone e derivati.

Vitaphone is a system used in sound films, which 
matched a long-play record to each reel. Originating 
from the primitive synchronization systems and used 
for a long time in short movies, this system was first 
used in 1926 in the full-length movies by the Warner 
Brothers, in the fully musical film Don Juan, directed 
by Alan Crosland. The director's following movie, The 
Jazz Singer, is considered the pioneer in the world of 
sound movies as it also shows a long dialogue scene: 
not only music, but also speech. The film is about a 
Jewish boy, Jakie (Al Jolson), who pretends to be an 
African man by painting  his in the hope  to make a 
career as a Jazz musician. As Vitaphone was complex 
to use, it was soon replaced by Movietone and other 
similar systems.
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S.O.S. (Save Our Skins) è una serie web britannica 
costituita da 13 brevi episodi, che mescolano il genere 
horror e fantascientifico con quello della commedia.
Due impacciati uomini britannici, Ben e Stephen, 
si svegliano inaspettatamente a New York, ma per 
loro non sarà un buongiorno. Infatti, quello che 
trovano è desolazione, uno scenario apocalittico e 
l’apparente scomparsa di ogni forma di vita umana. 
I due si mettono a esplorare il territorio, alla ricerca 
di qualche traccia umana, ma ciò che trovano sono 
soltanto strane forme di vita: un mostro blu, una 
donna zombie, cannibali, alieni e altri spiacevoli 
incontri. Cercano di risalire all’origine di questa 
catastrofe mandando messaggi di SOS su YouTube, 
ma la verità va al di là di ogni logica e immaginazione.
Attenzione! Non è la solita storia horror sci-fi a cui 
siamo abituati. La peculiarità di questa web serie sta 
proprio nel filtro di commedia con cui sono narrate 
le vicende dei protagonisti e dei loro compagni di 
avventure. Situazioni mai banali, dialoghi brillanti e 
battute dal tipico humor britannico sdrammatizzano 
la catastrofe.

Short Film Festival Meets SOS

S.O.S. (Save Our Skins) is a British web series of 13 
short episodes, which mix horror, sci-fi and comedy.
It is the story of two hapless British geeks who wake 
up in New York City to discover that the entire human 
race has vanished and this will not be a good morning, 
after all. However, they will soon realize they’re not 
alone after all. While exploring the surroundings 
trying to understand what has happened, they bum 
into a blue monster, a zombie, cannibals, aliens and 
have other unpleasant encounters. They start sending 
SOS messages via YouTube, to understand what may 
have caused such a catastrophe, but the truth will 
reveal an unexpected turn! 
Pay attention! This is not the ordinary horror 
sci-fi story we have grown accustomed to! The 
peculiarity is the comic approach used to tell 
about the adventures of the main characters and 
their companions. Uncommon situations, brilliant 
dialogues and typical British humor lines dramatically 
minimize the catastrophe.
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E’ la vostra prima serie web?

Abbiamo sviluppato diversi progetti in questi anni. 
Abbiamo, ad esempio, una serie web intitolata Misery 
Bear con la BBC Online che parla di un orsacchiotto 
di peluche depresso e alcolizzato. Ma SOS ha una 
struttura narrativa più elaborata. Guardate Misery 
Bear su www.miserybear.com se volete esclamare 
‘Ooooh!’ ed essere depressi allo stesso tempo.

Is this your first web series?

We’ve made quite a lot of our own content over the 
years. We had a series called Misery Bear with BBC 
online which was about a depressed alcoholic teddy 
bear, but SOS has a bigger narrative arc. Check out 
www.miserybear.com if you want to say “awww” and 
be depressed at the same time.

Perché avete deciso di trasmetterla sul web?

È più facile ottenere finanziamenti per una serie web. 
Abbiamo lanciato l’idea al Just For Laughs Comedy 
Festival di Montreal e tramite loro abbiamo ottenuto 
un contratto. È anche un processo più veloce rispetto 
alla televisione o al cinema. In più, volevamo anche 
recitare noi stessi, quindi, essendo degli attori 
relativamente noti, non poteva che succedere nel 
web.

Why did you decide to broadcast it on the web?

It was easier to get funding for a web series. We 
pitched the idea at the Just For Laughs Comedy 
Festival in Montreal and got a development deal 
through that. It’s also a faster process than in TV or 
film, plus we wanted to perform in it, and as relative 
unknown actors, that was only going to happen on 
the web.

Avete intenzione di produrre una serie tv?

È un processo complicato e non vorremmo annoiarvi. 
La risposta è sì, ma è una strada lunga e tortuosa. 
Teneteci d’occhio!

Are you going to produce a TV series?

It’s a complicated process that we won’t bore you 
with here. The answer is yes, but it’s a long, winding 
road to get there. Watch this space!

Qual è stato il momento più divertente durante 
le riprese?

Ci sono stati diversi momenti divertenti. Girare per le 
vie affollate di New York fingendo che fossero deserte 
è stato fantastico. Passare del tempo con un gruppo 
di ragazzini della periferia di Toronto che sono venuti 
a vederci mentre venivamo rincorsi da un mostro 
blu, anche quello ha regalato splendide risate. O 
ancora, in una scena dovevamo urlarci contro mentre 
vomitavamo e anche quello ci ha dato la giusta dose 
di divertimento. Ogni giorno era un’avventura e, se 
tutto va bene, ne vivremo altre ancora!

What was the funniest  moment during the 
shooting?

There were a lot of fun moments. Shooting on the 
bustling streets of New York whilst pretending it was 
abandoned was great. Hanging out with a bunch 
of neighbourhood kids as they came to see us get 
chased by a blue monster through a Toronto suburb 
was also a brilliant laugh. Also, in one scene we had to 
shout at each other while vomiting, which caused a 
fair amount of laughter. Every day was an adventure. 
And hopefully we’ll be back for more too!

Com’è nata la storia?

Stavamo giocando a Halo un giorno e, come veri 
nerd, abbiamo giocato 24 ore non stop. Una volta 
finito, scherzando, abbiamo ipotizzato di essere stati 
talmente tanto assorbiti dal gioco da aver perso un 
evento epocale sulla Terra, come la scomparsa del 
genere umano. È così che è nata l’idea.

How did you get the idea for such a story?

We were playing Halo one day and, like absolute 
nerds, ended up playing it for 24 hours straight. When 
we finally finished, we joked about the possibility 
that we had been so absorbed in the game that we’d 
missed a massive event on Earth such as the human 
race vanishing. The idea was born just like that.

Perché avete deciso di trattare il genere 
fantascientifico/horror sotto forma di commedia?

Siamo dei GRANDI fan di fantascienza e horror. Film 
come Alien e La cosa sono solo due nei nostri preferiti 
in assoluto, ma finiamo sempre per vederne il lato 
divertente e scherzarci su — ad esempio, cosa faresti 
se ti viene un tremendo mal di stomaco proprio il 
giorno in cui devi combattere contro un sacco di 
mostri con una grande pistola laser? Vorresti soltanto 
startene nel tuo letto-spaziale. Inoltre, è anche più 
divertente recitare accanto a mostri e alieni. Gli 
umani hanno tutti le stesse reazioni, invece da un alto 
mostro blu a sette gambe non sai mai cosa aspettarti.

Why did you decide to present sci-fi/horror 
contents in the form of a comedy?

We are BIG fans of science fiction and horror. Films 
such as Aliens and The Thing are a couple of our 
absolute favourites, but we always end up seeing the 
funny side of these situations and joking about them 
— like what if you’ve got a stomach ache on the day 
you’re supposed to fight a load of monsters with a big 
laser gun? You’d just want to stay in your space-bed. 
Plus, it’s just more fun being able to act alongside 
monsters and aliens. Humans always react to things 
the same way, you never know where you are with a 
seven foot tall blue monster.

Intervista 
a Nat Saunders
e Chris Hayward

Interview 
to Nat Saunders 
and Chris Hayward
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IL MONDO DI BILL PLYMPTON
THE WORLD OF BILL PLYMPTON
Masterclass 
Bill Plympton nasce a Portland, Oregon, USA, nel 
1946. È un disegnatore, animatore e regista. È autore 
di innumerevoli e amatissime opere, tra cui Your Face, 
Hot Dog, 25 Ways to Quit Smoking e Push Comes to 
Shove. Da sempre appassionato di disegno, frequenta 
la Portland State University per poi trasferirsi a New 
York e iscriversi alla School of Visual Arts. 
Durante i suoi anni accademici gli viene più volte 
ribadito che l’animazione è ormai un’arte morente e gli 
si prospetta un futuro professionale più solido come 
vignettista per testate giornalistiche. Collabora perciò 
con alcuni importanti periodici americani, tra cui il New 
York Times, Playboy e Rolling Stone. Ciononostante 
la sua vera passione resta l’animazione, che fin da 
giovane lo ha spinto ad ammirare i film dei Disney 
Studios e personaggi come Bugs Bunny e Daffy Duck.
Nel 1983 ha l’opportunità di collaborare al film 
Boomtown, ispirato all’omonima canzone del 
cartoonist Jules Feiffer, e ha finalmente la possibilità 
di imparare a fare animazione nel vero senso della 
parola; scopre il mondo degli animatori indipendenti e 
trova in questo ambiente la sua strada e il suo futuro. 
È il 1985 e inizia la lavorazione di Your Face, il primo 
film da lui interamente girato, disegnato e prodotto. 
Your Face è presentato per la prima volta nel 1986 
a una proiezione organizzata dalla comunità degli 
animatori della East Coast ASIFA-East a New York, 
città in cui all’epoca era un completo sconosciuto 

Bill Plympton (born 1946 in Portland, Oregon, USA) 
is an illustrator, animator and director. Some of his 
most well known shorts are Your Face, Hot Dog, 25 
Ways to Quit Smoking, and Push Comes to Shove. As 
a child he became fascinated by drawing and went to 
study graphic design at Portland State University and 
cartooning at the School of Visual Arts in New York.
Throughout his education, he was told that animation 
was a dying art and he would have a more solid future 
as an illustrator for newspapers and magazines. 
Although Plympton has worked with influential 
American magazines, such as the New York Times, 
Playboy and Rolling Stone, his real passion remains 
animation. This can be seen in his admiration for the 
movies produced by the Disney Studios, and his open 
love for Bugs Bunny and Daffy Duck.
In 1983 he had the opportunity to collaborate on 
the film Boomtown (inspired by a song of the same 
name written by cartoonist Jules Feiffer). Through 
this collaboration, Plympton approached the world of 
independent animators that would shape his future 
career.
In 1985 he started to work on the animated short 
Your Face, the first movie he illustrated, shot, and 
produced on his own. Your face was presented for 
the first time in 1986 during a screening organized 
by ASIFA-East, a community of animators based in 
New York City. At the time Plympton was a complete 

nell’ambiente dell’animazione; nonostante i dubbi 
iniziali il film si rivela un grande successo, tanto da 
procurargli una nomination agli Oscar nel 1988. 
Durante la première Plympton, travolto dall’ansia, 
si convince che nessuno avrebbe apprezzato la sua 
opera. Ma dopo solo pochi secondi, la sala prorompe in 
una fragorosa risata. È in questo momento che l’autore 
decide di abbandonare i propri lavori come vignettista 
per dedicarsi unicamente all’animazione indipendente; 
la sua decisione sarà accolta con scetticismo dai suoi 
datori di lavoro, convinti della decadenza irrimediabile 
dell’arte dell’animazione, ma Plympton riuscirà a 
dimostrare loro il contrario. Infatti, la fama di Your Face 
lo porta al successo e alla possibilità di continuare ad 
investire nel proprio lavoro di animatore. A tutt’oggi, 
infatti, Plympton vive e lavora a New York dove conduce 
uno studio con 4-5 collaboratori. 
La chiave del successo di Plympton, a suo dire, è la 
risata. Le persone amano ridere durante i film. Un 
film drammatico, per quanto bello, potrebbe non far 
nascere nel pubblico la stessa affezione che scatena 
un film comico; realizzare opere che suscitano risate, 
invece, rende Plympton felice di essere vivo e di poter 
creare film del genere. I disegni che compongono i 
film di Plympton sono da lui interamente realizzati a 
mano. Per uno dei suoi ultimi lavori, Cheatin’ del 2014, 
ha creato circa 40.000 disegni. 
Il suo talento, in seguito alla nomination per Your 

stranger to the New York animation scene. During 
the premiere, Plympton, overwhelmed with anxiety, 
believed no one would appreciate his movie. But just 
a few seconds later, the room burst into laugher and 
it was at that very moment that the director decided 
to abandon his job as an illustrator, and dedicate 
himself only to independent animation. His decision 
was regarded with disbelief by his employers, who 
believed in the undeniable downfall of animation, but 
Plympton proved them wrong. The fame of Your Face 
brought enough success to Plympton to allow him to 
dedicate himself completely to animation. Plympton 
lives and works in New York City, where he leads a 
studio with 4-5 co-workers.
The key to Plympton’s success, as he says, is laughter. 
People love to laugh during movies. A dramatic movie, 
as beautiful as it can be, might not bring the audience 
the same level of joy as a comedy. Aware of being able 
to make the audience laugh made Plympton happy to 
be alive and to create movies of this kind. Plympton 
illustrates by hand all the drawings that make up his 
movies. For one of his last works, Cheatin’ (2014), he 
drew around 40,000 drawings.
Following his nomination for Your Face, Plympton 
was offered a job by Disney Studios, the same 
company that years before had refused his drawings, 
considering them promising but realized by an 
illustrator too young at the time (he was only 14). 
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Face, gli fruttò un’offerta di lavoro da parte dei 
Disney Studios, che anni prima avevano rifiutato i 
suoi lavori, considerati promettenti ma realizzati da 
un autore troppo giovane – Plympton era all’epoca 
solo quattordicenne. Questa volta però fu lui a non 
accettare, preferendo la libertà che solo il lavoro 
indipendente può offrire.
Come afferma Plympton stesso: “Non c’è niente di 
più eccitante nello svegliarmi la mattina e disegnare 
esattamente quello che voglio e non avere nessuno 
che mi dice che non posso farlo; e questa libertà vale 
più di un milione di dollari”.

This time it was he who denied the offer, preferring 
the freedom that only independent filmmaking can 
provide.
As Plympton himself states: “There is nothing more 
exciting than waking up in the morning to draw 
exactly what I want and not to have anyone telling me 
that I can’t do it; and this freedom is worth more than 
a million dollar”.

Il tuo viso / Your Face 
1987, 3’22”

Questo film ha effettivamente avviato a pieno titolo la carriera di Plympton. Mentre un cantante decanta la bellezza 
della sua amata, il suo volto subisce e assume le più surreali contorsioni e forme. Nel 1988 ha ricevuto la nomination 
come “Miglior film d’animazione” agli Academy Awards.

This film was the first of Bill Plympton’s career. As a singer is praising his lover’s beauty, his own face undergoes 
the most amazing metamorphoses by assuming different shapes. In 1988 the film was nominated as Best 
Animation Movie at the Academy Awards.

25 modi per smettere di fumare / 25 Ways To Quit Smoking
1989, 5’01” 

Questo film è stato in assoluto il più gettonato di Plympton. Esso illustra venticinque modi diversi per smettere di 
fumare, fra i quali indossare un elmetto lanciarazzi sensibile al calore dell’accendino, ingaggiare un lottatore di sumo 
che vi salti sopra non appena tentate di accendere una sigaretta e usare un lanciafiamme come accendino. Bill 
stesso ha ammesso che perfino sua madre, fumatrice accanita da quarant’anni, dopo aver visto il cortometraggio ha 
smesso di fumare.

This is undoubtedly Bill Plympton’s most acclaimed film. It shows twenty-five different ways to quit smoking, 
among which wearing a heat-seeking missile hat, hiring a sumo wrestler to jump on your head and using a 
flamethrower as a lighter. The author himself admits that  his mother, who had been smoking for forty years, has 
given up after seeing this film.

Cane da guardia / Guard Dog 
2004, 4’38”

Perché i cani abbaiano sempre quando vedono innocenti animaletti come scoiattoli e piccioni? Di cosa hanno paura? 
Il film tenta di dare risposta a quest’eterna domanda.

Why do dogs bark at such innocent creature such as pigeons and squirrels? What are they afraid of? This film 
tries to find an answers to this eternal question.
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Shuteye Hotel 
2007, 7’12”

Shuteye Hotel è un breve cortometraggio noir che si svolge in un hotel piuttosto squallido, all’interno del quale 
avvengono misteriosi delitti. Non appena una coppia di poliziotti comincia a indagare sui raccapriccianti omicidi, 
diventa essa stessa una vittima di una strana forza malefica.

Shuteye Hotel is a short film noir, whose story takes place in a sleazy hotel where mysterious murders occur. As 
soon as two cops start investigating further on these gruesome murders, they become victims of this evil force 
themselves.

Hot Dog 
2008, 5’44”

In questo breve cortometraggio, un cane decide di unirsi ai vigili del fuoco per salvare la popolazione dagli incendi 
e per riuscire finalmente ad ottenere quell’affetto che gli era stato sempre negato. Ovviamente, i suoi piani non 
andranno come previsto.

In this short, a dog decides to join a group of firefighters to save the population from fires, but also to gain the 
affection he is so desperately looking for. His plans will not take the turn the dog had expected.

La mucca che voleva diventare un hamburger  / The Cow Who 
Wanted to be a Hamburger 
2010, 5’47”

Una favola per bambini che riguarda il potere di persuasione della pubblicità, il senso della vita e l’amore di una 
madre per il proprio figlio. Un piccolo vitello, vedendo un cartellone pubblicitario, viene totalmente sopraffatto dal 
desiderio di diventare adulto per poter essere macellato e divenire così un hamburger. Quando però scopre che per 
fare ciò deve morire, oramai è troppo tardi.

A children's tale about the power of advertising, the meaning of life and the love one mother has for her child.  A 
calf is totally overwhelmed by an ad he sees publicizing a hamburger; he is driven by the desire to become an 
adult cow so that he may be transformed into a hamburger himself. However, when he realizes that to fulfil his 
dream he has to die, it is too late.

Orme /Footprints 
2014, 4’01”

Un uomo segue delle impronte, andando alla ricerca del misterioso visitatore di casa sua.

A man follows some footsteps in search of a mysterious visitor to his house.

Il semaforo solitario / The Loneliest Stoplight 
2015, 6’18”

Il film parla degli alti e bassi della vita di un semaforo trascurato.

The film tells about the ups and downs of life of a neglected traffic light.
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Tributo a Robert Altman
Un programma speciale a cura di Michele Fadda

E’ spesso arbitrario, nella prospettiva della carriera di un regista, dare troppo 
risalto alla produzione al di fuori del corpus delle opere ufficiali, magari 
costituita di cortometraggi o documentari. Il caso di Robert Altman è però 
diverso. Una ricognizione dei suoi film di breve e media durata è necessaria, 
perché per il grande cineasta della New Hollywood la “forma breve” non è 
altro che il tassello fondamentale nella costruzione di un mondo complesso 
e molteplice. Come ci ricorda il titolo originale di America oggi, l’enorme 
affresco corale della realtà americana proposto da Altman è formato in fondo 
da short cuts, piccole schegge impazzite di una vita sempre da riorganizzare, 
in modo originale, al di là degli schemi precostituiti e più scontati.
Una tale idea di cinema e racconto, così incentrata sulla logica del frammento e 
della frammentazione, si sviluppò prima di tutto durante l’esperienza giovanile 
del regista alla Calvin Production. A Kansas City, negli anni Cinquanta, la Calvin 
si era distinta come il principale centro di produzione di documentari didattici 
e industriali, e come spazio di riferimento per la realizzazione di pellicole nel 
formato dei 16mm. Nei vari shorts e mediometraggi che diresse per lo studio, 
Altman ebbe modo non solo di entrare in diretto contatto con una quotidianeità 
e umanità dimenticata nella cinematografia mainstream, ma di sfogare in pieno 
la sua libertà formale e stilistica. L’esempio che proponiamo, The Perfect Crime, 
pellicola didattica sui rischi della velocità automobilistica, lo dimostra. Da un 
lato, il bizzarro repertorio di personaggi caratteristici di una America diversa: 
dall’altro, nello straordinario incipit del film,  la descrizione di un delitto, con un 
esercizio di stile che permette al regista, dentro il contesto del documentario, 
di giocare con l’immaginario noir hollywoodiano, insieme parcellizzando e 
confermando la tipica continuità narrativa del cinema classico.
Va infatti ricordato che la “differenza” di Altman, rispetto al cinema 
commerciale, non va mai ricondotta a una presunta affiliazione del regista 
con l’avanguardia o l’off-Hollywood. Altman è un cineasta che lavora 
dall’interno, “dentro” il sistema della realtà e del linguaggio comune (non solo 
cinematografico), per decostruirlo, certo, ma sempre in vista di un diverso 
modello di ordine, seppure nel disordine. Se è vero che i suoi film ci hanno 
consegnato la deriva entropica, pulviscolare dell’America contemporanea, è 
vero anche che la sua poetica, per dirla con Carlo Emilio Gadda, sottintende 
sempre il principio fondante di una “disarmonia prestabilita”. Basta prendere 
i due cortometraggi che completano la nostra proposta, Girl Talk e Pot au 
feu, per rendersene conto. Un video clip musicale, un folle home movie sul 
consumo quotidiano di marujana, due piccoli scherzi, in fondo: dove però 
l’anarchia si accosta comunque a un altro principio armonico, quello imposto 
appunto dalla musica, elemento imprescindibile in un cinema inimitabile, di 
cui l’omaggio del Ca’ Foscari Short vuole dare testimonianza.

Michele Fadda

Un ringraziamento speciale a: Wisconsin Center for Film and Theater 
Research, UCLA – University for Film and Theater Research, Altman Estate

When evaluating a director’s career, it is not always easy to highlight the 
artistic production of short films or documentaries which stem out of his 
official production. However, Robert Altman is an exception. A recognition 
of his shorts and medium length movies is necessary, because for the great 
New Hollywood’s filmmaker the “short form” is nothing but the fundamental 
plug in the construction of a complex and manifold world. As the original title 
of Short Cuts reminds us, the massive choral fresco of the American reality 
proposed by Altman is basically composed by short cuts, small loose cannons 
of a life always to be reorganized, in an original way, beyond the preconceived 
and more discounted schemes.
Such an idea of cinema and narrative, so focused on the fragment and on 
the logic of fragmentation, had developed during the youthful experience 
of the director at the Calvin Production. Located in Kansas City, the Calvin, 
in the fifties, had distinguished itself both as the main production  centre of 
educational and training films, and as a contact point for the production of 
films in the 16mm format. In various short and medium-length films that he 
directed for the study, not only Altman was able to come into direct contact 
with issues of  daily life and forgotten humanity neglected by the mainstream 
cinema, but also to fully vent his formal and stylistic freedom. The Perfect 
Crime, an educational film about the risks of automobile speeding, proves 
this assumption.  On one hand, the bizarre repertoire of typical characters 
in a different America: on the other, the extraordinary incipit of the film, 
the description of a crime, with an exercise in style that allows the director, 
within the context of the documentary, to play with the imaginary Hollywood 
noir, parceling out and confirming the narrative continuity typical of classic 
cinema.
It should be remembered that Altman “differs” from what is commonly 
known as commercial cinema, not because he is affiliated with the vanguard 
or the off-Hollywood. Altman is a cineaste working from the inside, “within” 
the reality and common language (not only the cinematographic one) 
system, he intends to deconstruct it  in view of a different model of order, 
albeit in the disorder. If it is true that his films have given us the entropic 
drift of contemporary America, it is also true that his poetry, to quote Carlo 
Emilio Gadda, always implies the founding principle of a “predetermined 
disharmony”. Girl Talk and Pot au Feu cannot but confirm this assumption.  
A music video clip, a crazy home movie on the daily use of marijuana, all in 
all two simple jokes which however highlight anarchy’s tendency to draw 
closer to another harmonic principle, the one imposed by music, an essential 
element of his inimitable way of making cinema.  Ca’ Foscari Short is more 
than honored to pay a tribute to this great director.  

Michele Fadda

Special thanks to: Wisconsin Center for Film and Theater Research, UCLA – 
University for Film and Theater Research, Altman Estate

Tribute to Robert Altman
A special program by Michele Fadda
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Robert Bernard Altman nasce il 20 febbraio 1925 nel Missouri, a Kansas City, 
da una famiglia multietnica: padre statunitense, ma di provenienza tedesca, e 
madre di origini inglesi e irlandesi. Dopo una prima formazione presso istituti 
religiosi cattolici — esperienza spirituale da cui avrebbe in seguito preso le 
distanze —, termina gli studi presso l’accademia militare Wentworth e nel 
1945 si arruola nell’aeronautica, ma dopo il congedo decide di dedicare la sua 
vita alla carriera cinematografica. 
I suoi primi lavori a Los Angeles sono dei radiodrammi e soggetti per film 
realizzati insieme all’amico George W. George.  Nel 1948 la RKO acquista la 
sceneggiatura di Squadra mobile ’61 (Bodyguard), scritta in collaborazione 
con Richard Fleischer. Questa prima conquista lo spinge a trasferirsi a New 
York, dove tenta invano di farsi strada nel mondo cinematografico. Ritornato 
a Kansas City, inizia a lavorare presso la casa di produzione cinematografica 
Calvin Company, presso cui partecipa alla realizzazione di documentari, 
spot pubblicitari e film didattici. Lasciata nel ‘50 la compagnia per tentare — 
ancora una volta senza successo — la carriera hollywodiana, inizia a girare 
film da indipendente. 
Nel 1955 la svolta: Alfred Hitchcock gli affida la regia di un episodio della sua 
famosa serie televisiva Alfred Hitchcock presents. Si tratta di un primo passo 
importante, cui seguono nuovi contratti per differenti produzioni televisive 
(tra le tante, per Bus Stop e Bonanza), ma Altman interviene spesso sulle 
sceneggiature, infondendole di venature caustiche nei confronti di istituzioni 
governative e religiose, e per questo le collaborazioni spesso naufragano in 
corso d’opera. 
Il grande successo internazionale giunge finalmente nel 1970 con la 
Palma d’Oro per M*A*S*H* (titolo che lo renderà anche una delle figure 
di spicco della New Hollywood), riconoscimento ulteriormente coronato 
nel 1976 dall’Oscar per Nashville. Soprattutto dopo il primo titolo, la sua 
carriera decolla e il suo nome si lega ad alcune tra le più prestigiose case 
di produzione, tra cui Warner, MGM e United Artists, nell’ambito delle quali 
realizza alcune delle pellicole oggi celebri (tra le tante: Anche gli uccelli 
uccidono del 1970, Gang  del 1973 e California Poker del 1974), che tuttavia 
non incontrano il favore del pubblico. Per alcuni anni Altman affianca alla 
sua attività da cineasta la regia di varie performance teatrali, esperienza che 
contribuisce a raffinare la sua poetica filmica e che trova testimonianza in 
particolare in alcune sue pellicole che rivelano la sintesi tra i due mondi, come 
nel caso dello spazio proscenico proposto in The Streamers (1983).
Dagli anni Novanta Altman conosce una nuova ondata di notorietà, legata 
soprattutto al successo di titoli amati da pubblico e critica come I protagonisti 
(1992), il Leone d’Oro America oggi (1993),  Prêt-à-Porter (1994) e Il dottor 
T e le donne (2000). Il regista purtroppo si spegne all’età di 81 anni nell’anno 
in cui realizza Radio America (2006), lasciando un vuoto nel panorama 
cinematografico internazionale. Il Ca’ Foscari Short Film Festival ne celebra la 
figura attraverso tre cortometraggi nel decennale dalla morte. 

Robert Bernard Altman was born in February 20, 1925 in Kansas City, 
Missouri, the son of an American father of German origin and of a mother 
of British and Irish descent. After an early education in Catholic religious 
institutions — a spiritual experience from which he would later distance 
himself —, he finished his studies at the Wentworth Military Academy, and in 
1945 he enlisted in the Air Force.  However, after being discharged, he decided 
to devote his life to cinema.
His early works in Los Angeles are radio-dramas and film subjects made with 
his friend George W. George. In 1948, RKO bought the script of Bodyguard, 
written in collaboration with Richard Fleischer. This first success convinced 
him to move to New York, where he in vain tried to make his own way in the 
film world. Returned to Kansas City, he started working for the film company 
Calvin Company where he participated in the realization of documentaries, 
commercials and educational films. He left the company in the ‘50s in a 
second attempt to make a career in Hollywood, but failed again; it was then 
that he decided to make movies as an independent producer.
1955 marks a turning point: Alfred Hitchcock offered him the opportunity to 
direct an episode of his popular television series Alfred Hitchcock Presents. 
This will be the first important step towards a new beginning, followed by 
new contracts for different TV productions (among the others, for Bus Stop 
and Bonanza), however, Altman often operates on screenplays, imbued with 
severe critics towards religious and governmental institutions, which accounts 
for his many failures while work was still in progress. 
The great international success finally came in 1970 with the Palme d’Or for 
M * A * S * H * (a film which t will also make him one of the leading figures in 
the New Hollywood scenario), a success that will be doubled some years later 
when in 1976 he will be awarded the Oscar for Nashville. After winning the 
Palme d’Or, his career took a different turn and he started collaborating with 
famous studios, such as Warner, MGM and United Artists, where he produced 
some of the works highly acclaimed today , among which Brewster McCloud 
in 1970, Thieves like us of 1973 and California Split, 1974. However, when they 
were first released, these films were not favorably welcomed by the public. 
For some years Altman his career as filmmaker was also enriched by several 
theater performances, an experience which will help him to refine his filmic 
poetry and will reveal itself in some movies where the synthesis of these two 
artistic languages is perfectly visible, as in The Streamers (1983), where 
Altman offers the presence of the  proscenium proposed in The Streamers 
(1983)
In the 1990s, Altman experiences a new wave of celebrity, especially related 
to the success of movies praised both by the critics and the audience, i.e., 
The Player (1992), the Golden Lion Short Cuts (1993), Prêt-à-Porter (1994) 
and Dr. T and the women (2000). The director unfortunately died at the age 
of 81, in the year he made A Prairie Home Companion (2006), leaving a gap 
in the international film scenario. The Ca’ Foscari Short Film Festival wishes 
to celebrate this outstanding figure a decade after his sudden death by 
presenting  three of his short films.
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POT AU FEU
Cast: B.C. Altman, Helen Matthews Altman
1965, digital video, color, 11’

Parodia di uno show televisivo culinario in cui si illustra come utilizzare un 
ingrediente particolare: la marijuana. Irriverente e “politicamente scorretto”, 
questo corto attira tuttavia l’attenzione di diversi produttori, una visibilità che 
gli permette di mettere a punto la sceneggiatura di M*A*S*H e avviare la sua 
prolifica carriera registica. 

The Perfect Crime
Cast: Leonard Belove, Owen Bush, Art Ellison
1955, digital video, b/w, 20’

Girato alla Calvin Company a Kansas City per il National Safety Council, The 
Perfect Crime descrive i pericoli connessi alla guida per eccesso di velocità o 
in stato di ebbrezza, sottolineando al contempo la necessità di mantenere le 
strade in perfetto ordine per ridurne il rischio.

GIRL TALK
Cast: Bobby Troup
1966, digital video, color, 3’
 
Clip musicale del brano Girl Talk del cantante Bobby Troup: ne è protagonista 
lo stesso artista insieme a un gruppo di modelle presso la boutique di Beverly 
Hills Paraphernalia. 

POT AU FEU
Cast: B.C. Altman, Altman Helen Matthews
1965, digital video, color, 11’

Parody of a cooking TV show that explains how to use a particular ingredient: 
marijuana. Although irreverent and “politically incorrect”, this short attracted 
the attention of several producers, a visibility that allowed him to develop the 
script of M*A*S*H and start his prolific directing career.

The Perfect Crime
Cast: Leonard Belove, Owen Bush, Art Ellison
1955, digital video, b/w, 20’

Shot at the Calvin Company in Kansas City for the National Safety Council, 
The Perfect Crime describes the consequences that may arise from drunk 
driving or speeding, but emphasizing all the same the need to keep the roads 
in good order to reduce the risk.

GIRL TALK
Cast: Bobby Troup
1966 digital video, color, 3’

This is the music clip by Bobby Troup’s entitled Girl Talk: the artist himself is 
the protagonist together with a group of models at the Beverly Hills boutique 
Paraphernalia.
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Anymation
Partita a due
Davide Giurlando

Bruno Bozzetto e Guido Manuli sono tra i nomi più 
importanti della storia dell’animazione italiana; i 
frutti delle loro produzioni in solitario brillano, nel 
panorama mondiale dei film animati, almeno quanto 
i loro lavori a quattro mani. Assai diversi per carattere 
– Bozzetto è malinconico, poetico e appassionato di 
Saul Steinberg e R. O. Blechman; Manuli è vulcanico, 
feroce, amante di Tex Avery – hanno trovato una 
convergenza di vedute e di interessi che ha arricchito 
reciprocamente le loro vene creative. Opera (1973), 
prima delle regie firmate da entrambi i registi, è un 
film programmaticamente diviso in due: una prima 
parte a firma Manuli, costituita da una collezione di 
gag isolate e surreali incentrate su scenari classici 
dell’opera lirica, e una seconda metà realizzata 
da Bozzetto, in cui un figaro rossiniano attraversa 
rapidissimo scenari grotteschi che rappresentano 
altrettante satire della società dei consumi. 

Nel cinema d’animazione sono relativamente rare 
le doppie regie, ammesso che si possa parlare 
univocamente di regia in un ambito artistico in cui 
la resa finale è, forse ancor più che nel cinema live 
action, il frutto di una collaborazione collettiva. 
Tuttavia, anche senza contare le doppie e triple firme 
a cui sono riconducibili diverse grandi produzioni 
Pixar e Disney (per esempio The Little Mermaid, 
del 1989, diretto da Ron Clements e John Musker), 
alcuni di questi sodalizi artistici hanno portato 
alla realizzazione di opere dall’originalità oggi 
universalmente conosciuta. When the Day Breaks 
(1999), di Wendy Tilby e Amanda Forbis, apologo 
esistenziale su due animali antropomorfi le cui 
esistenze urbane si incrociano casualmente, espande 
e approfondisce i temi che la sola Wendy Tilby aveva 
già affrontato in Strings (1991); come nel caso di 
Bozzetto e Manuli, la creatività di ciascuna delle 
autrici stimola e arricchisce quella dell’altra.

Naturalmente, nell’ambito dei film diretti da una 
coppia di registi vanno incluse anche tutte le opere 
realizzate da artisti sentimentalmente legati nella 
vita reale. Aleksandr Alekseev già artista e scenografo 
di origine russa, realizzò insieme alla prima moglie, 
Aleksandra Grinevskaja, lo schermo di spilli con il 
quale avrebbe creato le sue opere più significative 
– film in bianco e nero in cui le figure e le sfumature 
vengono create attraverso le ombre di minuscoli 
spilli incastonati su un’unica tavola. Inoltre, opere 
come Une nuit sur le monte chauve (1933) e Le nez 
(1963) portano, oltre alla firma di Alekseev, anche 
quella di Claire Parker, studentessa americana 

Bruno Bozzetto and Guido Manuli are among the 
most important Italian cartoon animators Their 
independent works are as brilliant as the ones the 
produced jointly.  The two directors have quite 
different personalities – Bozzetto is a melancholic 
and poetic artist, and quite fond of Saul Steinberg 
and R. O. Blechman, while Manuli is dynamic, caustic, 
and loves Tex Avery – but they nonetheless found 
a convergence of views and interests which have 
mutually enriched their creative flair. Opera (1973), 
the first movie which they directed together, is 
deliberately divided into two chapters: the first half 
bears Manuli’ artistic signature and consists of a 
collection of isolated and surreal jokes focused on 
classic opera scenarios, while the second part – 
made by Bozzetto – shows Rossini’s Figaro rushing 
through grotesque scenes which represent a satire of 
consumer society.

Throughout the history of animated films, the movies 
directed by two directors are almost rare, even if 
animation is an artistic form of expression where 
the final product is often the result of a collective 
collaboration rather than an individual work by a 
single author, perhaps even more common than in 
live action cinema. However, even without taking into 
account major Disney and Pixar productions, directed 
by two or even three different artists (i. e. The Little 
Mermaid, directed in 1989 by Ron Clements and 
John Musker), some artistic partnerships have led to 
the creation of works whose originality is nowadays 
universally acknowledged. When the Day Breaks 
(1999), made by Wendy Tilby and Amanda Forbis, is 
an existential parable about two anthropomorphic 
animals whose urban lives randomly intersect, and it 
expands and deepens the same issues which Wendy 
Tilby had individually dealt with in Strings (1991). As 
in the case of  Bozzetto and Manuli, the creativity of 
one author stimulates and enriches the other.

Of course, among the movies made by a couple 
of directors, there are several works directed by 
artists who were also sentimentally involved in real 
life. The Russian Alexander Alexeiff, who had been 
an illustrator and scenographer before becoming 
an animator,  together with his first wife Alexandra 
Grinevskaya created the pinscreen technique,  with 
which he made his most significant works – black 
and white films where images and shades are 
created through the shadows of tiny pins which 
fill a single table. Also, films such as Une nuit sur 
le monte chauve (1933) and Le nez (1963) bear 

Anymation
A two player game
Davide Giurlando
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che da collaboratrice del regista sarebbe anche 
divenuta la sua seconda moglie. Analogamente 
John Hubley (creatore del personaggio di Mister 
Magoo) e Faith Elliott, entrambi collaboratori presso 
lo studio d’animazione UPA (United Productions of 
America) e uniti, oltre che dal matrimonio, anche 
da un sodalizio artistico che sarebbe proseguito 
dopo il licenziamento di John su pressione della 
Commissione per le attività Antimaericane, avrebbero 
realizzato insieme numerosi e premiati film; come 
Moonbird (1959), prodotto dagli Storyboard Studios 
(fondati da John Hubley stesso), cortometraggio 
sperimentale e delicatissimo incentrato sulla 
ricerca di un mitico volatile da parte di due bambini, 
interpretati senza seguire alcun copione dai figli degli 
Hubley, Mark e Ray, soprannominato “Hampy”.  

In alcuni casi, i film d’animazione sono il prodotto di 
vere e proprie industrie familiari. I fratelli Dave e Max 
Fleischer, creatori dei Fleischer Studios (inizialmente 
Inkwell Studios) e di Betty Boop, oltre che realizzatori 
delle prime serie animate con protagonisti Braccio di 
Ferro e Superman, si presentarono per decenni come 
i principali rivali degli studi Disney e proposero lavori 
artisticamente all’opposto delle Silly Symphonies. 
Rispetto ai toni favolistici e delicati dei film Disney, 
i Fleischer proponevano film ambientati in contesti 
degradati e violenti; l’atmosfera di questi film era 
accentuata dalla partecipazione ai corti di celebri 
musicisti come Louis Armstrong e Cab Calloway, 
le cui canzoni raccontavano storie di tossicomani, 
prostitute e vite spezzate, come nel celebre St James 
Infirmary Blues di Snow-White (1933). Egualmente 
spiazzante era il tono metacinematografico del ciclo 
Out of the Inkwell, iniziato negli anni ’10, in cui il clown 
Koko si presentava esplicitamente come personaggio 
di finzione partorito dal pennino dell’animatore 
e, in questa veste, interagiva con gli oggetti che 
circondavano il foglio da disegno.

Merita una menzione, infine, anche il sodalizio 
artistico dei fratelli Timothy e Stephen Quay, maestri 
del cinema d’animazione a passo uno i cui lavori, 
ricchi di atmosfere oniriche e sospese, hanno 
conquistato il plauso di innumerevoli artisti tra cui 
Christopher Nolan, che nel 2015 ha realizzato un 
documentario incentrato su di loro. Opere, quelle dei 
Quay, con protagonisti bambole e manichini usurati, 
simili a quelli del loro ispiratore Jan Švankmajer 
(da loro esplicitamente omaggiato in The Cabinet 
of Jan Švankmajer, del 1984), spesso ispirate da 
autori come Kafka e Schulz e ambientate in quella 
“metafisica stanza dei giochi”, come recita il titolo di 
un volume di Suzanne Buchan su di loro incentrato, 
dove il sogno si trasmuta nell’arte.

Alexeiff and Claire Parker’s signatures, this latter an 
American student who, besides being the director’s 
collaborator, would later become his second 
wife. Similarly, John Hubley (creator of cartoon 
character Mr Magoo) and Faith Elliott, who were 
both employees at the animation studio UPA (United 
Productions of America), got married and set up 
an artistic partnership, which outlived  John’s firing 
from UPA under the insistent pressure by the House 
Un-American Activities Committee. Together they 
would make several award winning films, such as 
Moonbird (1959), produced by Storyboard Studios 
(founded by John Hubley himself), an experimental 
and delicate short film focused on two kids searching 
for a mythical bird; the main characters are played by 
the Hubleys’ own children, Mark and Ray, nicknamed 
“Hampy”.

In some cases, animated films are the product of 
family enterprises. The Fleischer brothers, Dave 
and Max, the creators of Fleischer Studios (initially 
named Inkwell Studios) and of the character of 
Betty Boop, made the first animated series starring 
Popeye and Superman, and for decades they were 
considered as Walt Disney’s main rivals.; Their works 
were artistically opposite to the Silly Symphonies. 
In comparison to the fable-like and delicate tones 
of Disney films, the Fleischers made movies set in 
degraded and violent contexts; the atmosphere of 
their works was emphasized by the soundtrack by 
famous musicians, such as Louis Armstrong and 
Cab Calloway, whose songs told stories about drug 
addicts, prostitutes and broken lives, as the famous 
St James Infirmary Blues in Snow-White (1933). The 
metacinematic tone of the Out of the Inkwell series, 
which began in the 1910s, was equally unsettling. 
Koko the Clown was explicitly presented as a fictional 
creation capable of interacting with the objects 
surrounding him on the drawing paper. 

Worth of mention also the artistic partnership 
between the Quay brothers, Timothy and Stephen, 
masters of animation cinema,  whose dreamlike and 
atmospheric works have been praised by countless 
of artists, including Christopher Nolan, who in 2015 
made a documentary movie about them. The Quays’ 
characters are “played” by worn-out dolls and 
mannequins, which closely resemble the ones of their 
inspirer Jan Švankmajer, whom they paid homage 
to in The Cabinet of Jan Švankmajer (1984). Their 
films are often inspired by authors such as Kafka 
and Schulz, and they take place in the “metaphysical 
playroom” (such is the title of a volume written by 
Suzanne Buchan and focused on the Quays) where 
dreams transorm into art.
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John Snellinberg Film
Un programma speciale a cura di Michele Faggi

Tra le realtà che realizzano cinema indipendente 
in Italia, il collettivo toscano John Snellinberg 
ha interpretato meglio di altri il fermento di 
una tecnologia instabile come quella digitale 
sfruttandone i vantaggi della portabilità senza 
rinunciare alla costruzione di una realtà produttiva 
professionalizzante. Nel loro caso, l’autonomia non 
è sinonimo di gioco laboratoriale, ma è un veicolo 
necessario per ricostruire gli spazi creativi che da 
queste parti cominciano a scomparire dai primi anni 
ottanta. L’amore per il cinema di genere è solo una 
parte dell’intera questione, perché Il Collettivo, stanco 
di dover chiedere occasioni creative, si inventa i 
propri set, costruisce relazioni con nuove maestranze, 
determina mezzi, occorrenze e spazi, aggiornando 
quell’attitudine artigianale che ha consentito ai 
Bava, Margheriti, Di Leo, Cozzi di fare scuola in tutto 
il mondo. Quella filosofia non viene riproposta dagli 
Snellinberg attraverso una dimensione citazionista, 
ma reinventata come antidoto ad un precariato 
creativo che affligge buona parte delle produzioni 
industriali italiane. La creatività degli Snellinberg, in 
termini di idee e linguaggio, non è affatto precaria, 
perché riesce in modo appassionato a dialogare con 
più storie del cinema, mettendo al centro quella della 
provincia Toscana, tra invenzione e accessibilità, 
genere e linguaggio popolare. Tra le loro produzioni, 
quella “corta” è una sintesi perfetta del loro metodo 
di lavoro: veloce, iperrealista, ricco di invenzioni 
anche materiali, inclusi alcuni oggetti di scena 
auto-costruiti. I videoclip e i cortometraggi proposti 
al Ca’ Foscari Short Film Festival, oltre a confermare 
una relazione stretta del Collettivo tra produzione 
musicale e cinematografica, rappresentano un 
paradigma coraggioso che potrebbe fare scuola, non 
solo nel contesto del cinema a basso costo.

Michele Faggi

John Snellinberg Film
A special program by Michele Faggi

Among those who make independent movies in 
Italy, the Tuscan John Snellinberg association is 
probably the one that better interprets the the 
sense of unrest of an unstable technology such as 
the digital one, exploiting its advantages but at the 
same time not giving up on the construction of a 
productive and professionalising reality. Autonomy is 
not synonymous of workshop game but a necessary 
mean to reconstruct creative spaces which have 
started to disappear since the early ‘80s. Love for 
the cinema of genre is only part of the entire process 
because the Snellinberg group, tired of chasing 
creative occasions, creates relations with new 
workforces, uses specific means, invents its own 
sets, necessities and spaces, upgrading that artisan 
attitude which had allowed  the Bavas, Margheritis, 
Di Leos, Cozzis to become pioneers of schooling all 
around the world. This philosophy is not put forward 
again by the Snellinberg group through a quoting 
dimension, but is reinvented as an antidote to 
precarious creativity that afflicts a large portion of 
Italian industrial productions. Snellinberg’s creativity, 
in terms of ideas and language, is not at all precarious 
because it is able to passionately dialogue with 
multiple cinema histories, always placing Tuscany at 
the center between invention and accessibility, genre 
and popular language. Among their works, the “short” 
production is the perfect synthesis of the adopted 
work method: fast, hyper-realistic, rich in inventions 
(even material ones), including some self-made scene 
objects. The film clips and the shorts to be presented 
at the Ca’ Foscari Short Film Festival confirm a 
strong relationship between musical production and 
cinematography, and represent a brave model of 
education, not only in the field of low budget cinema. 

Michele Faggi

La John Snellinberg Film è un collettivo di filmmaker 
toscani, attivo nella produzione di film, documentari 
e videoclip. Nel 2009 il Collettivo realizza un primo 
lungometraggio a bassissimo costo, La banda del 
Brasiliano, totalmente autoprodotto, che raccoglie 
consensi e attenzione da parte della critica e del 
pubblico (con una settantina di proiezioni in tutta 
Italia e un premio vinto al Festival del Cinema di Lodi 
come miglior Opera Prima). Nel 2010 è distribuito in 
dvd, con ottimi risultati, sotto il marchio CG Home 
Video e acquistato da Rai Movie. 
Il secondo film del collettivo, Sogni di gloria, ha vinto 
il premio come miglior film italiano all’ultimo Rome 
Independent Film Festival e come miglior film e miglior 
montaggio al 47° Worldfest International Film Festival 
di Houston; è uscito infine nelle sale il 15 maggio 2014. 
Hanno parlato de La banda del Brasiliano e di Sogni 
di gloria: Corriere della Sera, Repubblica, L'Unità, 
Il Messaggero, Vanity Fair, Filmtv, Nocturno, Raitre, 
Radio Deejay, Radiodue, Radiotre, Radio 101.
Sogni di gloria ha aperto, unico film italiano in 
rassegna, il 24° European Union Film Festival a 
Pechino e il IV Chinese Film Festival di Pisa ed è stato 
proiettato all'ultimo Virginia Film Festival.
Il collettivo John Snellinberg si propone 
esplicitamente di “realizzare ogni possibile genere 
cinematografico nella provincia toscana”; hanno 
realizzato infatti, oltre al poliziesco all’italiana La 
banda del Brasiliano e il film a episodi Sogni di gloria, 
un fantahorror apocalittico (The Day Before the Day 
After), un film natalizio per famiglie (Il racconto di 
Natale di John Snellinberg) e alcuni videoclip che 
spaziano dall'omaggio sexy a Russ Meyer fino al noir, 
passando per il western. 
Nella loro produzione cercano di portare alla luce 
alcune delle contraddizioni che caratterizzano il 
nostro Paese, pur senza indicarle direttamente 
come fulcro: emergono spesso i temi del precariato, 
dello scontro generazionale, dell'immigrazione, 
trattati in modo diverso da come il cinema italiano 
convenzionalmente li descrive e spesso attraverso un 
uso "obliquo" dei codici del genere.

Under the name of John Snellinberg Film there 
goes a group of Tuscan filmakers active so far in the 
production of films, documentaries and music videos. 
The first work by Collettivo John Snellinberg was a 
self-produced low cost feature-length film carried 
out in 2009, “La Banda del Brasiliano” (The Gang of 
the Brazilian), which gained the approval of both the 
public and the critics (around 70 showings in Italian 
cinemas and first prize at the Lodi Film Festival as 
best opera prima).
In 2010 CG home Video made a  successful DVD out 
of it, later purchased by Rai Cinema. 
Their second film “Sogni di Gloria” (Dreams of Glory) 
was the winner of the first prize as best Italian film 
at the latest edition of the Rome International Film 
Festival, and was awarded as best film and best 
editing at the 47th edition of the Houston Film 
Festival In May 2014 it was shown in cinemas. 
Praise for “La Banda del Brasiliano” (The Gang of the 
Brazilian), and “Sogni di Gloria” (Dreams of Glory) 
appeared in the Corriere della Sera, Repubblica, 
L'Unità, Il Messaggero, Vanity Fair, Filmtv, Nocturno, 
Raitre, Radio Deejay, Radiodue, Radiotre and Radio 
101.  The only Italian film in the exhibition, “Sogni di 
Gloria” (Dreams of Glory) opened the 24th European 
Union Film Festival in Beijing, the only Italian film 
present, as well as the IV Chinese Film Festival in Pisa; 
it was also shown at the latest Virginia Film Fest.
John Snellinberg’s intention is to “follow any possible 
film genre in the Tuscan province”.  So far they 
have realized an Italian-style thriller ”La Banda del 
Brasiliano” (The Gang of the Brazilian), and episodes 
of Sogni di Gloria (Dreams of Glory) , an apocalyptic-
horror-science fiction film (The Day Before the Day 
After), a Christmas film for families (Christmas Tale by 
John Snellinberg) and some music videos which range 
from a sexy tribute to Russ Meyer, to noir and western.
Without ever becoming the main motif in their 
filmography, the contradictions of contemporary 
Italian society are nevertheless often brought to the 
surface in Snellinberg’s works. Today’s precarious-job 
conditions, generational conflicts and immigration 
issues are topics that emerge from their works, 
developing in a quite new way to Italian cinema, and 
are often looked at with an unconventional approach. 
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Videoclip / Music Video

Bandits on Mars, Calibro 35, 3’46”
The Butcher’s Bride, Calibro 35, 3’36”
La donna dei miei guai, La band del brasiliano, 3’15”
Monoscope, Karl Marx Was a Broker, 3’40”
Dividing Goblings, Dilatazione, 5'51”

Cortometraggi / Short movies 

Il racconto di Natale di John Snellinberg / Snellinberg’s Christmas Carol, 2010, 9’18”
The day before the day after, 2012, 14’30”

Quale ritenete sia la cifra stilistica che caratterizza il vostro 
lavoro, e quale pensate possa essere il filo conduttore tra i 
vari generi con cui vi siete cimentati?

Il filo conduttore è il gusto per il raccontare delle storie. 
Esplorare generi diversi ci interessa altrettanto, ma per noi tutto 
deve poggiare su una narrazione solida e su dei personaggi 
interessanti. L’esercizio di stile fine a se stesso non ci interessa 
e anzi lo troviamo un po’ irritante. Ci piace giocare con gli 
effetti che derivano dalla giustapposizione tra generi diversi, o 
dall’applicazione di stilemi di genere a contesti insoliti. Diciamo 
spesso che la nostra missione fin dall’inizio è girare ogni genere 
possibile, ma ambientandolo sempre nella provincia toscana. 
Il nostro primo lungometraggio, La banda del brasiliano, era un 
poliziottesco nello stile dei cosiddetti b-movie italiani degli anni 
‘70, ma deviato palesemente verso la commedia, e ambientato nei 
dintorni di Prato. Ci piace pensare che quello che resta costante 
sia il nostro sguardo sulle storie che raccontiamo, il gusto per 
l’ironia, per il grottesco, l’agrodolce, e una vena di disillusione. 

Is there any peculiar style in your works or any leit motif 
running through the variuos genres of your filmography?

We like to tell stories. We are interested in exploring different 
genres as well, but what matters most to us is having a solid story 
and interesting characters. We are not keen on empty stylish 
exercises, which we find rather irritating. We enjoy to play with the 
effects obtained by superimposing different genres or by applying 
a conventional one to an unusual context. We often say that right 
from the beginning our mission has been to film any possible 
genre, as long as it was set in Tuscany.  Our first feature-length 
film, La banda del Brasiliano (The Gang of the Brazilian), is an 
Italian-type thriller slipping into comedy – a kind b-movie of the 
1970s set around the Prato area. We like to think that our leit motif 
is the way we interpret the stories we tell,  our sweet-and-sour 
taste for irony, for the grotesque, always with a slight  sense of 
permeating disillusion.

C’è un genere che considerate più adatto per comunicare con 
il pubblico?

La commedia resta la costante che ricorre nei nostri lavori, per 
vocazione e un po’ per DNA (penso alla commedia all’italiana e 
a quella Toscana degli anni ‘80, dal primo Benigni ai Giancattivi). 
I grandi maestri (Monicelli su tutti) hanno dimostrato come la 
commedia amara permetta di parlare di cose spiacevoli o dolorose 
con un’efficacia straordinaria. Ridere delle tragedie, evidenziare 
il grottesco e l’assurdo nel quotidiano, raccontare quello che 
c’è intorno per com’è. Ci sentiamo molto vicini a questo tipo di 
sensibilità. 

Intervista / 
Interview 
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What is the genre you find more suitable to 
communicate with your public?

We have been working on comedies for the most part, 
I think this is in part vocational but also a question of 
DNA (referring to the Italian and Tuscan comedy, i.e. 
with Benigni and the Giancattivi). The great Italian 
Maestri (Monicelli in primis) have shown how Comedy 
can successfully deal with distress or sorrow. We 
identify ourselves with this kind of sensibility and we 
are always trying to find the funny side of tragedies, to 
picture the grotesque and the absurd aspects of life.

Come nascono le idee per i vostri film?

Dall’osservazione della realtà o di temi che ci 
colpiscono. La cosa buffa (o allarmante) è che molto 
spesso li decliniamo in toni iperbolici che ci paiono 
del tutto fuori dalla realtà, e poi qualche tempo dopo 
leggiamo storie simili sul giornale. Ad esempio, in 
Sogni di gloria dei posti di lavoro vengono assegnati 
con un’assurda lotteria aziendale; a riprese finite, 
leggiamo sulla cronaca locale che una scuola ha 
realmente estratto a sorte tra un gruppo di dipendenti 
per scegliere a chi spettasse il rinnovo di contratto. 
Va bene che la realtà, come diceva Mark Twain, è 
più bizzarra della finzione, ma questa cosa è un po’ 
preoccupante. 

Where do you get the ideas for your films?

We just observe reality or reflect on specific topics 
which attract our attention. What is funny and 
somewhat alarming is that when we write our 
stories they seem hyperbolic and far from reality, 
but soon after very similar accounts are reported 
in newspapers! As an example, take Sogni di Gloria 
(Dreams of Glory): a company allocates jobs with 
a lottery. When we finished shooting the film, we 
discovered that a school had truly allocated jobs with 
a lottery, the only way to renew the contract of some 
of the workers. As mark Twain said “reality can be 
more bizarre than fiction, but this is quite alarming.

Credete che sia possibile cambiare la 
consapevolezza che le persone hanno di sé e 
della propria condizione attraverso il cinema?

Probabilmente sì, il cinema direttamente o 
indirettamente può contribuire a questo, almeno 
a livello individuale. Principalmente il cinema può 
mettere in discussione la realtà, e quindi sollevare 
dibattiti, stimolare riflessioni, o accompagnare 
trasformazioni; ma i veri cambiamenti sul piano 
collettivo avvengono sotto la spinta di altre forze più 
profonde. Noi non abbiamo l’ambizione di cambiare 
la consapevolezza di sé dello spettatore. Ci piace 
sollevare delle questioni, porre delle domande. A cui, 
detto per inciso, quasi mai diamo delle risposte. Per 
dire, i nostri personaggi sono quasi sempre persone 
che faticano a trovare una direzione e un proprio 
posto nella società e arrancano alla ricerca di punti 
di riferimento, alle prese con problemi più grandi di 
loro, che non riescono a comprendere a fondo, e per i 
quali inseguono soluzioni sbagliate. E di solito ci piace 
mettere in scena delle dinamiche in cui i personaggi 
hanno quasi tutti torto. Ci teniamo però sempre a 
mantenere un rapporto di empatia coi personaggi; 
e non vogliamo che il nostro sguardo possa mai 
sembrare nichilista, perché non lo è. Semmai è 
decisamente pessimista. Pessimista, disilluso e molto 
divertito della tragedia in atto. 

Do you believe that cinema can make people 
change the consciousness they have of 
themselves and of their condition?

Yes, maybe cinema can help doing this, at least 
individually. True is that it questions reality, triggers 
off debates and makes you reflect, it can lead to 
transformation. But true changes in society are driven 
by stronger forces. We do not wish to change the 
spectator’s self-consciousness. We just like to raise 
issues or ask questions to which, of course, we rarely 
can provide any answer. Let me try to explain. Our 
characters often struggle to find a place in society 
and they do not seem to have solid reference points; 
they are forced to deal with problems they can hardly 
understand, to which most often than not they have 
no solution or, if they do, it is the wrong one. We often 
like to make up a scene where characters are talking 
something over and where most of them are clearly 
wrong. But I would like to add that we have great 
consideration for our characters, we always try to 
create a sense of empathy with them. We do not want 
to pass the message that we have a nihilistic point 
of view; more likely, I would say that our approach is 
pessimistic,  disillusioned and in a way amused by the  
ongoing tragedy.

Quale tra i film presentati al Ca’ Foscari Short 
Film Festival rappresenta meglio la vostra idea di 
cinema e perché?

Difficile sceglierne uno. Anche nei corti, comunque, 
rimane costante il nostro legame con la narrazione, il 
gusto per l’ironia e l’interesse per il cinema di genere. 
Lavorare su metraggi più brevi è molto divertente 
perché ci permette di esplorare generi che non ci 
possiamo permettere assolutamente di avvicinare sui 
lunghi, per ovvi motivi di budget. 
In questo senso, tra gli ultimi lavori siamo molto 
affezionati allo spaghetti western-fantascientifico 
di Bandits on Mars, il videoclip che abbiamo girato 
per i Calibro 35. Meno di quattro minuti di girato 
hanno richiesto diverse settimane di produzione, 
un'impegnativa post-produzione, location tutt’altro 
che semplici, blue screen, ore di trucco, costumi 
insoliti (per cowboy e robot-alieni) e oggetti di scena 
tra cui pistole laser e respiratori in stile steampunk. E 
c’è persino un’astronave che Luke Tahiti, che è anche 
protagonista del corto, ha realizzato a partire da un 
Sulki, una di quelle minuscole, ridicole auto a tre ruote 
che ogni tanto si vedevano in giro negli anni ‘80. Ecco: 
una storia western-fantascientifica che omaggia 
Leone, Bava e Margheriti, in cui il protagonista 
raggiunge Marte a bordo di un Sulki autocostruito in 
maniera artigianale, e appena sbarcato sul pianeta 
rosso si toglie il respiratore e si accende un sigaro. 
Forse Bandits on Mars può essere un discreto 
condensato del nostro modo di intendere il cinema.

Amongst the films you are going to present at 
the Ca’ Foscari Short Film Festival is there one 
that better fits with your idea of cinema, and 
why?

It is rather difficult to choose one. There is always a 
strong link with narration and irony in our short films 
along with an interest for genre cinema. And we do 
enjoy working on shorter lengths because it allows 
us to explore genres which we otherwise could not 
afford. 
For instance, we particularly love Bandits on Mars, 
a spaghetti-western-science-fiction music video 
we shot for Calibro 35. It took us several weeks of 
production plus a challenging post-production to 
have less than a four-minute film. In addition, we had 
to find peculiar locations and use a blue-screen as 
well. Long make-up sessions and unusual costumes 
(for cowboys and alien robots), plus specific objects, 
such as laser guns and steampunk respirators were 
needed. There was even a spaceship that Luke Tahiti 
– hero of the short film – made out of a Sulki, a tiny 
three-wheeled funny car you sometimes could see 
going about during the 80ies. There it is: a western-
science fiction story that is a tribute to Leone, Bava 
and Margheriti where the hero heads towards Mars 
on board of a self-made spaceship. As soon as he 
lands on the Red Planet he takes his respirator off 
and lights a cigar. Yes, maybe Bandits on Mars can be 
quite a syntheis of what cinema is for us.
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Cinque persone si incontrano all’incrocio ferroviario. 
Oh, il paesaggio, gli animali, le macchine... L’impazienza 
cresce. Presto produce una catena d’eventi fatali che 
non avranno serie ripercussioni su nessuno. Beh, quasi 
nessuno. 

Five people meet at the railway crossing. Oh, the 
landscape, the animals, the machines... Impatience 
grows. Soon it sparks a fatal chain reaction that will 
have no serious consequences for anybody. Well, almost 
anybody.

Ma la capra è sopravvissuta / But the Goat Survived (Koza je preživela)
Regista/Director: Sašo Podgoršek
Sceneggiatore/Screenwriter: Nataša Goršek
Fotografia/Photography: Sven Pepeonik
Montaggio/Editing: Sašo Podgoršek
Cast: Bojan Emeršič, Radoš Bolčina, Gregor Bakovič, Nataša Konc Lorenzutti, Alojz Svete
Produzione/Producer: AGRFT, Studio 37, Viba Film
1991, no dialogues, 9’24”

New Slovenian Cinema from AGRFT
Univerza v Ljubljani – Akademija za gledališČe, 
radio, film in televizijo
Università di Lubiana - Accademia di Teatro, Radio, Film e Televisione
University of Ljubljana – Academy of Theatre, Radio, Film and Television

L’Accademia fu fondata 70 anni fa con il nome di 
Accademia delle Arti Teatrali. Era rivolta all’educazione 
di attori teatrali, registi e drammaturghi. In seguito 
alla crescita della produzione professionale di film 
e all’introduzione della televisione in Slovenia alla 
fine degli anni Cinquanta, l’Accademia delle Arti 
Teatrali espanse il suo curriculum al cinema e alla 
radio nel 1963, per arrivare poco dopo a inglobare la 
televisione. Gradualmente, l’Accademia sviluppò una 
regolare produzione di cortometraggi e di trasmissioni 
radiotelevisive. In seguito ai cambiamenti del 1963, 
l’Accademia delle Arti Teatrali venne rinominata 
Accademia di Teatro, Radio, Film e Television (AGRFT). 
Nel 1975 divenne membro dell’Università di Lubiana.

Il corso di Regia in Film e Televisione fu introdotto nel 
1970, e per diversi decenni fu l’unica laurea magistrale 
nel dipartimento di Film e Televisione. Nell’anno 
accademico 2009/2010 l’Accademia introdusse 
dei programmi di studio basati sui principi della 
dichiarazione di Bologna. Il Dipartimento di Film e 
Televisione espanse i suoi già esistenti programmi 
di regia aggiungendo cinematografia e montaggio a 
livello triennale, e con una specializzazione in regia per 
film, per la TV, fotografia cinematografica, montaggio, 
produzione e sceneggiatura a livello magistrale.
L’insegnamento di entrambi i livelli è strettamente 
correlato a un intenso lavoro artistico e di ricerca, ed 
è altamente basato sull’istruzione individuale. Ogni 
anno gli studenti presentano il loro lavoro pratico in 
diversi film e serie televisive. L’Accademia ha formato 
una collaborazione duratura con l’emittente televisiva 
e lo studio cinematografico nazionale. I suoi film e 
prodotti televisivi sono in parte finanziati dal Fondo 
dei Film Sloveni. Negli ultimi anni l’Accademia ha 
anche introdotto in internet il suo programma TV 
Academic Television (www.aktv.si).
Oggi, i laureati sono registi, scrittori, produttori e 
professionisti audiovisivi di punta in Slovenia. I loro lavori 
sono stati proiettati, hanno vinto diversi premi e sono 
stati acclamati dalla critica ai più importanti festival del 
cinema sia per studenti sia per professionisti.

Rene Maurin, Martin Srebotnjak

The Academy was founded 70 years ago as the 
Academy of Acting Arts. It was devoted to the 
education of theatre actors, directors and playwriters. 
Following the growth of professional film production 
and the introduction of television in Slovenia in the 
late fifties, the Academy of Acting Arts expanded its 
curriculum with cinema and radio in 1963 and, shortly 
afterwards, with television as well. Gradually, the 
Academy developed a regular production of short films 
as well as radio and television broadcasts, included into 
curriculum. According to these changes, in 1963 the 
Academy of Acting Arts was renamed the Academy of 
Theatre, Radio, Film and Television (AGRFT). In 1975 it 
became a member of the University of Ljubljana.

The study of Film and Television Directing was 
introduced in 1970 and for several decades it was 
the only graduate course of the Film and Television 
department. In academic year 2009/2010 the 
Academy introduced study programmes based on the 
principles of the Bologna declaration. The Film and 
Television Department expanded its existing directing 
programmes with cinematography and editing at 
an undergraduate level and with specialization in 
film directing, TV directing, cinematography, editing, 
production and screenwriting at a graduate level.
The teaching process at both levels is closely tied to 
intensive artistic and research work, and is strongly 
based on individual instruction. Each year the 
students present their practical work in a number of 
films and television dramas. The Academy has formed 
a long-term partnership with national TV broadcaster 
and the national film studio. Its film and television 
production is partly co-funded by the Slovenian 
Film Fund. In the last few years the Academy also 
introduced its own internet TV programme Academic 
Television (www.aktv.si).
Today its graduates are leading directors, writers, 
producers and audiovisual professionals in Slovenia. 
Their works have been screened and won awards and 
critical acclaim at the most important student and 
professional film festivals.

Rene Maurin, Martin Srebotnjak

Special thanks to: University of Ljubljana - Academy of Theatre, Radio, Film and Television 
Film and Television Department
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Tutto d’un tratto il mondo è diventato molto differente 
per Jasna, oppure è sempre stato così? Non prova a 
scoprirlo, preferendo vivere nel presente così com’è. 
Facendo ciò incontra un ragazzo più giovane di nome 
Pero, che reputa un po’ losco ma affascinante. Insieme 
intraprendono un viaggio alla scoperta di quanto sia 
inutile ciò che è stato e ciò che sarà.

All of a sudden the world hasbecome very different for 
Jasna, or has it always been this way? She does not try 
to find out, she rather lives the present as it is. By doing 
so she meets a younger boy called Pero, who seems to 
her a bit shady but cool. Together they go on a journey to 
find out  how meaningless is what was and will be.

Il sonno primaverile / The Springtime Sleep (Prespana pomlad)
Regista/Director: Dominik Mencej
Sceneggiatore/Screenwriter: Dominik Mencej
Fotografia/Photography: Rok Kajzer Nagode
Montaggio/Editing: Tina Novak
Cast: Lara Vouk, Domen Martinčič, Anja Novak, Gal Ambrožič, Draga Potočnjak
Produzione/Producer: AGRFT, RTV Slovenija
2014, Slovene, 19’59”

Amir cerca di adempiere all’ultimo desiderio di suo 
fratello Nedim. Ciò può verificarsi solo nella sua 
città natale in Bosnia. Arrivati alla frontiera slovena, 
fronteggiano un giovane ufficiale combattuto nel seguire 
le regole burocratiche o quelle umane.

Amir tries to fulfill his brother Nedim’s last wish. This can 
only be done in his own home town in Bosnia. Upon the 
arrival at the Slovenian border they face a young officer 
who is split between the rules of bureaucracy and those 
of humanity.

Buona fortuna, Nedim / Good Luck Nedim (Sretan put Nedime)
Regista/Director: Marko Šantič
Sceneggiatore/Screenwriter: Goran Vojnovič, Marko Šantič
Fotografia/Photography: Jure Černec
Montaggio/Editing: Matjaž Jankovič
Cast: Milan Pavlovič, Tomaž Češnjevar, Dario Varga, Jaka Lah
Produzione/Producer: AGRFT
2005, Bosnian, 12’53”
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Le avventure di un serial killer: Arthur

“Devo smettere. Ma le diete si cominciano sempre di 
lunedì, no?”
Questo il pensiero del protagonista della web series 
Arthur, prodotta dalla RSI (Radiotelevisione svizzera 
di lingua italiana) e da Inmagine SA, trasmessa sul 
sito della RSI dal 1 al 25 ottobre 2015, e vincitrice del 
concorso Web First indetto dalla televisione svizzera 
nazionale (SRG SSR). 
Arthur, interpretato da Ettore Nicoletti, è un 
quarantenne disoccupato, calmo e riservato, con un 
aspetto distinto e modi signorili. È un uomo ordinato, 
che ama la pulizia e il silenzio, e odia l’umanità. Vive 
la vita scandendo le sue giornate in una routine 
domestica che lo priva di interazioni sociali. Suo unico 
amico e confidente è l’anziano Zed (Marco Balbi), che 
Arthur va a trovare ogni sera nella casa di riposo dove 
alloggia perché stato paralizzato anni addietro da un 
ictus, e da allora è incapace di parlare. 
Questa sua misantropia latente lo porta a dei 
comportamenti non sempre consoni. Infatti, Arthur 
è così disgustato dal genere umano che ricorre a un 
metodo a dir poco drastico per liberarsi dei “ronzii” di 
sottofondo: l’omicidio. Lui è infatti un efferato serial 
killer, che la polizia cerca di incastrare da tempo ormai. 
Ma c’è una buona notizia per tutta la popolazione del 
Canton Ticino: Arthur ha deciso di smettere con questa 
sua dipendenza.
Mollato dalla fidanza per i suoi comportamenti 
peculiari, Arthur si ripromette di darsi una regolata 
e cambiare stile di vita. Deciso a migliorare, cerca un 
lavoro e viene assunto in una biblioteca, dove fa degli 
incontri interessanti: Atticus (Massimo Viafora), collega 
di lavoro, un nano con il sogno di diventare attore e 
un carattere abrasivo, sempre lì al momento giusto 
e pronto a salvare la situazione (o la vita!); Cordelia 
(Vanessa Compagnucci), commissario di polizia, con la 
quale Arthur avrà un’intesa speciale. 

Diretta da Nick Rusconi, coautore della serie insieme 
a Chloe de Souza, e prodotta da Alberto Meroni della 
Inmagine SA, questa web series è piena di riferimenti 
pulp, hard boiled, horror, e a volte splatter. Come 
non notare il libro di Clive Cussler, autore americano 
di romanzi d’avventura, bello in mostra sul letto di 
Arthur? O ancora, riferimenti a Joe R. Lansdale, George 
Eliot, e al filosofo rumeno Emil Cioran.
La web series non è solo un recipiente di riferimenti e 
divertite citazioni, ma è anche un serial web game: un 
rompicapo da sciogliere grazie a degli indizi all’interno 
di ogni puntata, che portano alla scoperta di una parola 
segreta. Unendo le parole, si formerà l’identità di un 
personaggio misterioso, alleato o antagonista di Arthur, 
e il suo messaggio criptato sarà svelato.
Che cosa aspettate, allora? Aguzzate la vista, tenete 
carta e penna a portata di mano, e immergetevi nel 
mondo di questo spietato serial killer ticinese alle prese 
con  i sintomi da astinenza da omicidio!

In collaborazione con il Consolato di Svizzera a Venezia 
Un ringraziamento speciale a RSI Radiotelevisione 
Svizzera, Massimiliano Maltoni, Jacqueline Wolf

Ma uccidere un uomo dovrebbe significare qualcosa, anche se sei costretto a farlo.
JOE R. LANSDALE, La foresta, 2014

the adventures of a serial killer: Arthur

"I must stop. But diets always begin on Mondays, 
right?"
This is the thought of the main character of the web 
series Arthur, produced by RSI (Swiss Radiotelevion in 
Italian) and by Innmagine SA, aired on the RSI website 
from 1-25 October2015, and winner of the Web First 
contest organized by the national Swiss television 
(SRG SSR).
Arthur, portrayed by Ettore Nicoletti, is a forty-year-old 
man, unemployed, calm and reserved, distinguished 
and with a gentleman like appearance. He is an 
ordinary person, who loves cleanliness and silence, and 
who hates humanity. He lives his days with a domestic 
routine that deprives him of social interactions. His 
only friend and confidant is an old man called Zed 
(Marco Balbi), that Arthur visits every night in his 
nursing home after a stroke paralyzed him many years 
before, leaving him unable to talk. 
His latent misanthropy drives him to assume 
inappropriate behaviours. Arthur is so disgusted by 
the human race that he resorts to a drastic method 
for ridding himself of those annoying background 
"buzzes": murder. He is a savage serial killer, that the 
police has been trying to catch for some time.
But there is some good news for all of the inhabitants 
of  Canton Ticino: Arthur has decided to put an end to 
his addiction.
Dumped by his fiancée because of his peculiarities, 
Arthur swears to do something about his lifestyle and 
straighten himself out. He wants to improve and , looks 
for a job and finds one in a library, where he meets 
some interesting people: Atticus (Massimo Viafora), a 
work colleague, a dwarf with the dream of becoming 
an actor and with a scathing personality, always at the 
right place at the right time and ready to save your  day 
(or life!); Cordelia (Vanessa Compagnucci), chief of 
police, with whom Arthur has a special relationship.

Directed by Nick Rusconi, coauthor of the series with 
Chloe de Souza, and produced by Alberto Meroni 
from Inmagine SA, this web series is brimming with 
references from pulp to hard boiled, horror, and even 
splatter. Impossible not to notice Clive Cussler's book, 
an American adventure novelist, displayed on Arthur's 
bed. Or even references from Joe R. Lansdale, George 
Elior, and the Romanian philosopher Emil Cioran.
The web series is not only a container of references 
and funny quotes, but is also a serial web game: 
a riddle to unravel thanks to clues hidden in each 
episode, which lead to a secret word. When you put 
together all the secret words from the episodes, the 
identity of a mysterious character is revealed, who may 
be Arthur's friend or rival, and his  encrypted message 
will be decoded.
What are you waiting for, then? Look hard for clues, 
keep paper and pen at hand , and lose yourself in the 
world of this ruthless serial killer that is struggling 
against withdrawal symptoms from lack of murder!

In collaboration with The Swiss Council in Venice
Special thanks to RSI Swiss Radio Television,
Massimiliano Maltoni, Jacqueline Wolf

But killing a man ought to mean something, even if you are forced to do it.
JOE R. LANSDALE, The Thicket, 2014






143142

1# Smetto Quando Voglio, 7’ 13’’ Dopo essere stato mollato dalla fidanzata, Arthur si ritrova controvoglia a fare un 
buon gesto, il primo passo verso la sua “riabilitazione”. Ma sarà in grado di portarlo a buon fine?

1# About quitting, 7’ 13’’ After being dumped by his fiancée, Arthur finds himself doing a good act against his will, and 
that’s his first step towards “rehabilitation”. But will there be a positive outcome?

2# Lame Giapponesi, 6’ 27’’ Arthur sperimenta i primi sintomi di astinenza da omicidio.

2# Japanese Blades, 6’ 27’’ Arthur feels the first symptoms from lack of killing.

3# Pesce al Sale, 3’ 57’’ Un’uscita di pesca al laghetto fa vacillare i buoni propositi di Arthur.

3# Salted Fish, 3’ 57’’ An outing at the lake makes Arthur’s good intentions sway.

4# Il Richiamo del Cofano, 5’ 17’’ Nel cofano dell’auto di Arthur purtroppo non c’è solo la spesa.

4# Call of the Trunk, 5’ 17’’ In Arthur’s bonnet there is something more than his shopping.

5# Altezza Mezza Bellezza, 5’ 27’’ Arthur inizia un nuovo lavoro come impiegato in una biblioteca, e fa un incontro 
interessante.

5# Rumble Tumble, 5’ 27’’ Arthur begins his new job at the library and meets an interesting person.

6# L’Ordine del Catorcio, 4’ 06’’ Un appuntamento galante per Arthur!

6# The Order of the Wreck, 4’ 06’’ A romantic date for Arthur!

7# Dritto e Rovescio, 6’ 16’’ Arthur è di buon umore, ma la polizia è più vicina di quanto lui possa immaginare.

7# Right Side, Wrong Side, 6’ 16’’ Arthur is in a good mood, but the police is closer than he imagines.

8# Il Senso Segreto dell’Aspirapolvere, 6’ 44’’ Grazie alle interferenze del collega, e all’affascinante nuova fiamma, 
Arthur ha soppresso i suoi istinti omicidi ...o quasi.

8# The Secret Sense of Vacuum Cleaner, 6’ 44’’ Thanks to the interferences of his colleague and to his new flame, 
Arthur has his homicidal impulses under control ..more or less.

9# Mulino Rosso Sangue, 4’ 17’’ Un omicidio inaspettato, da un killer inaspettato.

9# Blood-red Mill, 4’ 17’’ An unexpected murder, from an unexpected killer.

10# Diciannove Orizzontale, 5’ 48’’ Come si suol dire, “il lupo perde il pelo ma non il vizio”. Arthur deve scappare, 
dopo aver lasciato al caso troppi dettagli, e sulle sue tracce c’è una vecchia amicizia... E un messaggio criptato inviato ai 
direttori delle principali testate ticinesi da risolvere!

10# Crosswords, 5’ 48’’ As they say….”a leopard can’t change its spots”. Arthur has to run away after leaving too many 
details to the wind. On his tail there’s an old friend... And an encrypted message is sent to the directors of all the major 
Tessin  newspapers.
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David Bowie: Reality
Programma speciale a cura di Michele Faggi

Yes, Mr. Gravedigger, you see me every day 
Standing in the same spot by a certain grave 
(Please, Mr. Gravedigger. David Bowie 1967)

A distanza di due mesi dalla morte di David Bowie, il 
film diretto da Steven Lippman per l’edizione limitata 
di Reality distribuita a partire dal 2003 sul mercato 
statunitense, può certamente assumere un valore 
suggestivo se non sinistro, a patto si dimentichino i 
sistemi rappresentativi (forme, tecniche, narrazioni, 
ambiti, universi mediali) che hanno contribuito a 
disseminare le metamorfosi della galassia  Bowie, 
fuori dalla sua stessa “cornice”, tra “messa al 
mondo” e cancellazione. Educazione al cammino 
verso la morte che prende forma attraverso una 
serie di rituali performativi di liberazione dal proprio 
passato/futuro creativo e dalle proprie auto-bio-
grafie (vere, presunte, finzionali) individuando una 
zona possibile tra mitologia e distacco. Reality, the 
movie non è la prima “long form” nella carriera di 
David Bowie, ma è l’unica ad esser caratterizzata da 
una rilettura mediata e creativa del suo materiale. 
Bowie in questa occasione non co-dirige, non scrive 
la sceneggiatura né influenza il risultato realizzando 
bozzetti o fornendo i materiali per uno storyboard 
embrionale come ai tempi della realizzazione di 
Ashes to Ashes condivisa con David Mallet, o per i 
recenti video diretti da Johan Renck in occasione 
del lancio di Blackstar. A dar vita al film di Lippman, 
oltre ai testi di alcuni brani contenuti in Reality, è una 
conversazione del regista newyorchese con Bowie, ri-
organizzata secondo un procedimento combinatorio 
nella forma di un’intervista decostruita, strano 
attrattore che evolve dinamicamente tra il teatro di 
posa e una foresta, mondi originati dal caos dai quali 
Bowie entra ed esce, muore e risorge. Lippman idea, 
dirige e immagina il film, Bowie assume la posizione 
di un (dis)seminatore, un contenitore studiato e 
re-inventato dallo stesso regista, le cui immagini, 
parole, opere e anche omissioni procedono da 
sempre seguendo destinazioni orizzontali, occupando 
dispositivi paralleli e  autorialità scambiate. È 

Yes, Mr. Gravedigger, you see me every day 
Standing in the same spot by a certain grave 
(Please, Mr. Gravedigger. David Bowie 1967)

Two months have gone by since David Bowie’s 
death and the film directed by Steven Lippman 
for the limited edition of Reality, which appeared 
for the first time in 2003 on the American market, 
can surely suggest an appalling, if not sinister, 
meaning. This may happen only when we put aside 
the representative systems (forms, techniques, 
narrations, settings, universal cross-media) which 
have contributed to disseminate the metamorphosis 
of the Bowie galaxy, outside its own “frame”, always 
fluctuating between “coming to live” and annihilation. 
Learning to face death by venturing through a series 
of performative rituals of liberation from our creative 
past/future and from our auto-bio-graphies (real, 
alleged, fictional) locating a probable zone between 
mythology and objectivity. Reality, the movie is not 
the first “long form” in Bowie’s career, but it is the 
only one characterized by a negotiated and creative 
reinterpretation of materials. . On this occasion Bowie 
does not co-direct, he does not write the script nor 
does he influence the result by making sketches or 
giving the materials for an embryonic storyboard, as 
he did in the realization of Ashes to Ashes shared with 
David Mallet, or in the recent videos directed by Johan 
Renck on the occasion of Blackstar’s launch. What 
gives life to Lippman’s film, besides some of the lyrics 
from Reality, is a conversation between the New York 
director and Bowie, re-organized with a combinatorial 
procedure in form of a deconstructed interview. 
It is a weird attractor which dynamically evolves 
between the set and a forest, worlds originated from 
chaos, from which Bowie enters and exits, dies and 
resurrects. Lippman creates, directs and visualizes 
the film where Bowie assumes the position of a (un)
sower, a container conceived and re-invented by 
the director himself, where images, words, works 
and even omissions always proceed by following 

David Bowie: Reality
A special program by Michele Faggi

horizontal destinations, seizing parallel devices 
and exchanged authorities. It is surely a possible 
interaction, although not always conscious. It can be 
alchemical, deconstructive, chaotic, esoteric, bound 
to the superimposition of traces (from Moorcock's 
sci-fi to Burroughs, from automatic surrealistic 
writing to Derrida, from Giuseppe Penone to Bunuel). 
The concept of double, of death, the articulation 
between visible and invisible, fraud and life, creation 
and deconstruction can be experienced through the 
Bowe imagined by Lippman, part of the process which 
can be learnt through all the Bowian’s manifestations, 
necessary spaces to activate our thoughts and 
reconstruct our world, made of identity-making, 
politics, perceptions and probably even of an initiation 
process, as a  cyclic relation between secrets and 
revelations that give life to the story and then “open” 
it, detaching it from the authorial background and 
giving it multi-dimensionality.

In 2003, I had the great fortune to work with 
David Bowie as director of the short film Reality,  a 
companion piece to his album of the same name.  
This film is one small part of Bowie’s vast artistic 

and cultural legacy.  I urge everyone to explore all of 
it, starting with his 1969 song Space Oddity through 

his final album masterpiece Blackstar and all his film 
acting appearances and music videos along the way.   

Throughout his career,  Bowie inspired and freed all 
of us to explore and celebrate the truest version of 
ourselves, and my experience of working with him 

was personal proof of that.  Reality is a film born of 
joyful creative freedom.  It might have been just a 

dream, if not for the tangible proof.  The result is here 
to share, and I will thank David Bowie for this forever.    

Steve “Flip” Lippman
NYC • February, 2016

un’interazione del tutto possibile e non sempre 
cosciente, che può essere alchemica, decostruttiva, 
caotica, esoterica, legata alla sovrimpressione di 
tracce (dalla fantascienza di Moorcock a Burroughs, 
dalla scrittura automatica surrealista fino a Derrida, 
da Giuseppe Penone a Bunuel). Il doppio, la morte, 
l’articolazione tra visibile e invisibile, impostura e 
vita, creazione e decostruzione di cui è possibile 
fare esperienza attraverso il Bowie immaginato 
da Lippman, sono parte di quel percorso di 
apprendimento della coscienza che attraversa tutte le 
manifestazioni Bowiane, spazi necessari per attivare 
il pensiero e ricostruire il nostro mondo: identitario, 
politico, percettivo e probabilmente anche iniziatico 
se lo intendiamo in quella relazione ciclica tra segreto 
e rivelazione che da vita al racconto e poi lo apre, 
staccandolo dallo sfondo autoriale e conferendogli 
multidimensionalità.

Nel 2003 ho avuto la grande fortuna di lavorare con 
David Bowie come regista del cortometraggio Reality, 

un’opera complementare al suo omonimo album.
Questo film è solo una piccola parte dell’ampia 

eredità artistica e culturale di Bowie. Sollecito tutti voi 
affinché la esploriate interamente, a cominciare dal 

suo singolo del 1969 Space Oddity, fino al suo ultimo 
album capolavoro, Blackstar, oltre a tutti i film e i 

video musicali di cui è stato interprete nel tempo.
Con la sua opera, Bowie ha ispirato e resi liberi tutti 

noi, così da farci esplorare e celebrare la nostra parte 
più autentica; la mia esperienza nel lavoro svolto 

con lui ne è una prova.  Reality è un film nato con una 
gioiosa libertà creativa. Potrebbe essere stato solo 

un sogno, se non si trattasse di una prova tangibile. Il 
risultato è qui, disponibile per la sua condivisione, e io 
ringrazierò David Bowie per sempre per tutto questo. 

Steve “Flip” Lippman
NYC • Febbraio 2016
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Approfondimenti / riferimenti

David Bowie - Blackstar: oh, se potessi rinascere 
un’altra volta (Michele Faggi, 18 gennaio 2016) 
http://www.indie-eye.it/recensore/coverstory/david-
bowie-blackstar-oh-se-potessi-rinascere-unaltra-
volta.html

David Bowie: Nothing has changed, mirror mirror 
(Michele Faggi, 22 novembre, 2014) 
http://www.indie-eye.it/recensore/coverstory/david-
bowie-nothing-has-changed-mirror-mirror.html

David Bowie – Reality, il film: l’intervista a Steven 
Lippman (Michele Faggi, Febbraio 2016) 
http://www.indie-eye.it/recensore/special-rec/david-
bowie/david-bowie-reality-il-film-lintervista-a-steven-
lippmann.html 

Research material / references

David Bowie – Blackstar: oh, if I could be reborn once 
more (Michele Faggi, 18th January 2016)
http://www.indie-eye.it/recensore/coverstory/david-
bowie-blackstar-oh-se-potessi-rinascere-unaltra-
volta.html

David Bowie: Nothing has changed, mirror mirror 
(Michele Faggi, 22nd November 2014)
http://www.indie-eye.it/recensore/coverstory/david-
bowie-nothing-has-changed-mirror-mirror.html

David Bowie – Reality, the movie: interview with 
Steven Lippman (Michele Faggi, February 2016) 
http://www.indie-eye.it/recensore/special-rec/david-
bowie/david-bowie-reality-il-film-lintervista-a-steven-
lippmann.html 
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Nella dimora delle nubi: i Garo del Meghalaya
Un programma speciale a cura di Cecilia Cossio, con Bappa Ray e Dominic Megam Sangma

“Non posso più sopportare che si vesta in una strana 
lingua”: l’A’chik, una lingua senza una propria forma 
scritta, che deve “vestirsi” con un alfabeto altrui, è ciò 
che tormenta Ianche, il poeta di etnia garo, protagonista 
di Rong’Kuchak (Echi), il film di Dominic Megam 
Sangma (Satyajit Ray Film & Television Institute, 
Kolkata), premiato per il contributo al cinema come arte 
nella scorsa edizione del Ca’ Foscari Short Film Festival. 
Una sintesi del film è l’introduzione a questo speciale 
sui Garo, una popolazione che vive nello stato del 
Meghalaya, nell’estremo nordest dell’India.
Lo stato di Meghalaya o “dimora delle nubi”, insieme 
con Arunachal Pradesh, Assam, Manipur, Mizoram, 
Nagaland e Tripura, si trova nella Terra delle Sette 
Sorelle. Sono chiamati anche “stati tribali” per la 
presenza di etnie tribali, di diversa origine. Il Meghalaya 
ne ospita tre principali: i Jaintia, nella parte orientale, i 
Khasi nella parte centrale e, principalmente nella parte 
occidentale, i Garo, che appartengono al gruppo tribale 
tibeto-birmano dei Bodo. I Garo sono probabilmente 
emigrati dal Tibet a partire dal 400 a.C. per stabilirsi 
nelle odierne Garo Hills. Le prime documentazioni 
scritte risalgono intorno al XIX secolo, quando gli 
inglesi cominciano ad accorgersi di questi tribali, noti 
come cacciatori di teste. Alla fine del secolo gli inglesi 
impongono il loro controllo sulla regione e da allora 
la storia dei Garo segue parallela a quella delle altre 
regioni nord-orientali.
I Garo si definiscono A’chik Mande  o “popolo delle 
colline” (da a’chik “collina” e mande “popolo”) e 
sono una delle ultime popolazioni matrilineari (non 
matriarcali) dell’India. Gli individui prendono il titolo 
del clan (ma-chong) dalle madri e, dopo il matrimonio, 
l’uomo va ad abitare nel villaggio e nella casa della 
moglie. I giovani non sposati vivevano in un dormitorio 
comune, chiamato Nokpante, oggi importante solo 
cerimonialmente. La proprietà è delle donne, ma la 
gestione è degli uomini, cui spetta anche il governo 
delle questioni domestiche e della società. A ereditare è 
in genere la figlia minore (nokna). 
Ogni villaggio ha un capo elettivo o nokma, che può 
essere un uomo o una donna. Il nokma, oltre a ricoprire 
un ruolo rituale, si occupa della vita del villaggio e ne 
risolve le dispute, con l’aiuto di un comitato di anziani 
e con gruppi a sostegno delle parti in causa. Dapprima 
l’amministrazione inglese e, dopo l’indipendenza, 
quella dello stato e del governo centrale hanno limitato 
l’importanza dell’istituto del nokma, ma nei villaggi più 
isolati questo ha ancora il suo peso.
I Garo praticano una shifting cultivation detta 
jhum, legata al metodo slash-and-burn: taglio e 
abbruciamento annuale di ampie zone di foresta per 
poi coltivarle. La terra appartiene ai diversi clan ed è 

divisa in appezzamenti coltivati in ordine ciclico. Negli 
ultimi decenni, tuttavia, con l’uso intensivo di jhum, 
associato all’aumento della popolazione, la terra non 
ha più avuto il tempo di rigenerarsi. Ne è derivata una 
seria deforestazione che ha indotto una modifica delle 
coltivazioni. 
La religione tradizionale (songsarek) è di tipo 
animistico. Le deità principali sono Misi Saljong, spirito 
del sole e della fertilità, Susime, spirito della luna e della 
fortuna, Rokime, la Madre del Riso, e una moltitudine 
di altri spiriti, buoni e cattivi.  Oggi tuttavia circa il 70%  
dei Garo è di fede cristiana. Le conversioni, iniziate 
con il dominio britannico e con l’opera dei missionari, 
hanno prodotto cambiamenti nel tessuto sociale e 
culturale dei Garo, a scapito delle antiche tradizioni.
Linguisticamente, appartengono al ramo Bodo-Garo 
del gruppo tibeto-birmano.  Per la forma scritta era 
usato l’alfabeto bengalese, sostituito dal 1924 da 
quello latino. La lingua ufficiale è l’inglese, con il garo 
come lingua ufficiale associata dal 2005. Nel 1996, 
nel campus di Tura (la città più importante delle Garo 
Hills) della North-Eastern Hill University (NEHU) è stato 
istituito il Dipartimento di Garo, che ha dato grande 
impulso alle ricerche di lingua, letteratura, cultura e 
folclore delle Garo Hills e di altre aree. Anche grazie a 
questa istituzione, si è avuta una crescita notevole nella 
produzione letteraria e nella stampa in generale, che si 
accompagna alla riscoperta della ricca tradizione orale 
di miti, racconti e saghe.
l ciclo tradizionale delle colture è contrappuntato da 
riti e cerimonie, accompagnati da danze e musiche. 
La festività  più importante è quella di ringraziamento 
per il raccolto: Wangala, considerata la festa nazionale 
dei Garo, a cui è dedicato il documentario di Bappa 
Ray. Il film, realizzato nell’arco di due anni per 
seguire il mutare delle stagioni e i rituali associati 
a ciascuna  e completato nel 1992, si chiudeva con 
una nota malinconica. Rilevava il declino di una 
grande tradizione e di un momento fondamentale di 
aggregazione della società garo. Non solo festa del 
raccolto, ma anche occasione per rinsaldare i legami 
tra gli abitanti e lieto pretesto per ragazzi e ragazze 
per scegliere il partner della vita. All’epoca, tuttavia, 
il Dipartimento di Garo non era stato ancora istituito, 
ma l’aumento della scolarizzazione e dell’istruzione 
stavano già producendo una crescente consapevolezza 
tra i Garo della loro identità e della loro cultura, insieme 
alla volontà di conservarle e rinvigorirle. Il “Wangala dei 
100 tamburi”, che si celebra dal 1976 ad  Asananggre, a 
15 km da Tura, è sostenuto dal governo per mantenere 
viva questa tradizione, che stava un po’ alla volta 
cadendo nell’oblio.

Cecilia Cossio

In the abode of the clouds: The Garos of Meghalaya
A special program by Cecilia Cossio, with Bappa Ray and Dominic Megam Sangma

“I cannot stand it anymore that she is clothed in  a 
strange tongue”: the A’chik, a language without a written 
form, that has to be “clothed” in an alien alphabet; this 
is what anguishes Ianche, the Garo poet protagonist 
of Rong’Kuchak (Echoes), the movie awarded for 
the best contribution to cinema as art in the past 
edition of the Ca’ Foscari Short Film Festival and made 
by Dominic Megam Sangma (Satyajit Ray Film & 
Television Institute, Kolkata). A synthesis the film offers 
a proper introduction to this special about the Garos of 
Meghalaya, in the north eastern part of India.
The Meghalaya state or “abode of clouds” includes 
the territories of Arunachal Pradesh, Assam, Manipur, 
Mizoram, Nagaland and is located in the “Land of the 
Seven Sisters”. These lands are  also called “tribal 
states” for the presence of tribal ethnic groups of 
different origins. The Meghalaya state hosts three main 
ethnic groups: the Jaintias, in the east, the Khasis in 
the center and the Garos, mainly concentrated in the 
west, who belong to the Tibeto-Burman group of the 
Bodos. The Garos probably probably migrated from 
Tibet around 400 B.C. and settled in the current Garo 
Hills. The first written records date back to the 19th 
century, when the English start to notice this tribe, 
considered headhunters. At the end of the century, the 
British imposed their control over the region and from 
that moment  the history of the Garos developed in 
parallel to that of the  other north-eastern regions.
The Garos call themselves  A’chik Mande or “hill people” 
(from a’chik “hill” and mande “people”) and are one 
of the few matrilineal (not matriarchal) populations 
in India. The individuals take their clan titles (ma-
chong) from their mothers and, after getting married, 
the man lives in his wife’s village and house. The 
unmarried boys used to lived in a bachelors’ dormitory, 
called Nokpante, which today is used for particular 
ceremonies.  Property s owned by the women, but 
menaged by the men, who have also the responsibility 
of domestic and society affairs. The youngest daughter 
inherits the property. 
Every village has an elected head or nokma, who may  
either be a man or a woman.  Besides having a  ritual 
role, the nokma is in charge of village life and solves the 
disputes with the support of a   committee of elders 
and of groups which take either party’s side. The British 
administration first and the post-independence Indian 
Government greatly limited the importance of the 
nokma institution, but today it is still relevant in  most 
isolated villages.
The Garos practice the shifting cultivation (jhum), 
based on the slash-and-burn method: every year 
a large forest area is cleared and burnt in order to 
be cultivated. The land is owned by different clans 

and divided into plots cultivated in a cyclic order. 
However, in the last decades the intensive use of jhum 
and the population increase have prevented the soil 
regeneration. This has caused a serious deforestation 
and  a change in the cultivated crops.
The traditional religion (songsarek) is animistic. The 
principal deities are: Misi Saljong, the spirit of the sun 
and fertility, Susime, the spirit of the moon and fortune, 
Rokime, the Mother of the Rice, and a multitude of bad 
and good spirits. However, nowadays  70% of the Garos 
are Christians. Conversions started under the British 
dominion and the missionaries’ work contributed 
to this process, which impacted on the society and 
culture of the tribes, damaging the ancient traditions.
The Garo language belongs to the Bodo-Garo branch 
of the Tibeto-Burman family. For the written form the 
Bengali alphabet was used, replaced in 1924 by the 
Latin alphabet. The official language  is English, with 
the Garo language as the official associated language 
since 2005. The establishment in 1996 of the Garo 
Department in the campus of Tura (the most important 
town of the Garo Hills) of the North-Eastern Hill 
University (NEHU) has been fundamental in promoting 
researches about language, literature, culture and 
folklore of the Garo Hills and other areas. Also the 
literary production  and press have seen a remarkable 
growth in these years, together with the rediscovery of 
the rich oral tradition of myths, tales and sagas.
The traditional cultivation cycle is counterpointed 
by rituals and ceremonies, combined by dances and 
music.  The most important event is the thanksgiving 
festival after the harvest: Wangala, considered 
the Garos’ national festival, to which Bappa Ray’s 
documentary is dedicated. The movie was shot over 
a two-year period so that the changes and the rituals 
of every seasons could be observed. It was completed 
in 1992, and the end was indeed a melancholic one. 
The modern world was causing the decline of a great 
tradition and a fundamental get-together moment 
for the Garo society. Wangala  not only was a harvest 
festival, but also an opportunity to strengthen 
relationships among the inhabitants ;  for young boys 
and girls it was the ideal setting to meet and eventually  
choose the partner of their life. In 1992, however, the 
Department of Garo had not been established yet, but 
the increase in schooling and education was already 
producing a growing awareness among the Garos of 
their  identity and culture  and  the will to preserve and 
revive them.  The “Wangala of 100 drums”, celebrated 
every year from 1976 at Asananggre, 15 kms from Tura, 
is  supported by the government  in order to keep alive  
a the tradition that was slowly disappearing.

Cecilia Cossio
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Attraverso Ianche, un poeta Garo, il film cerca di 
comprendere cosa si prova ad essere un poeta 
senza una lingua scritta. Una volta che questa triste 
verità viene percepita e capita nella sua interezza, 
è possibile scrivere ancora? Ianche trova se stesso 
incapace e demotivato a scrivere. Può vedere la sua 
gente abbandonare la loro cultura, e crede che la sola 
strada per salvare se stesso e il suo popolo sia creare 
una forma scritta.

Through the character of Ianche, a Garo poet, the 
film tries to explain what it feels like to be a poet 
without a written language. Once this saddening 
truth is  understood in its entirety, is it possible 
to write again? Ianche finds himself unable and 
unwilling to write any longer He can see his people 
abandoning their culture, and believes that the only 
way to save himself and his people is to author a 
script.

RONG’ KUCHAK (Echoes, 2014)
Produzione / Production: Satyajit Ray Film & Television Institute 
Soggetto e regia / Story and direction: Dominic Megam Sangma
Montaggio / Editing: Renjit Kuzhur
Fotografia / Cinematographer: Tojo Xavier S
Suoni / Sounds: Imon Chakracorty
Componimento poetico / Poem: Tony Xavier
Cast: Jobyllyne Shira, Lovita J. Morang, Philip Oske DG, Celestine Koksi SG, Jordan Chism

2014 National Students Film Award
Ca’ Foscari Short Film Festival Volumina Special Mention 2015

Proviene dalle colline di Tura, nel Megalaya. Ha 
studiato presso il Satyajit Ray Film & Television 
Institute di Kolkata.  I suoi cortometraggi ( tra cui 
Karyukai, 2011, e Rahale’s Little Theatre, 2011) 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. Attualmente lavora presso la National 
Film Development Corporation,  come regista 
e soggettista dei loro video e sta preparando la 
sceneggiatura del suo primo lungometraggio.

He originates from the Tura hills, in Megalaya. He 
studied at the Satyajit Ray Film & Television Institute 
of Kolkata. His short movies (including Karyukai, 
2011, and Rahale’s Little Theatre, 2011) have been 
selected to be presented at several  international 
cinema festivals, such as the Munich International 
Film Festival, the International Students Film and 
Theatre Festival and the International Film Festival of 
India. He is currently  working as director and script 
writer at the National Film Development Corporation, 
and presently preparing the screenplay of his first 
full-length film.

DOMINIC MEGAM SANGMA 
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Wangala è la festa più importante dei Garo. Si tiene 
tra ottobre e novembre e coincide con il raccolto di 
tutti i prodotti. Famiglie o membri di singoli villaggi 
si uniscono ad altre famiglie e villaggi nel massiccio 
spiegamento di danzatori e suonatori di tamburo 
e i festeggiamenti continuano finché si esaurisce 
la birra di riso. Il film, girato in remoti villaggi delle 
Garo Hills, documenta forse uno degli ultimi Wangala 
tradizionali. Passando dall’antico sistema jhum o 
shifting cultivation a quello stanziale, anche i rituali 
e le forme artistiche associate al jhum potrebbero 
andare perduti.

Wangala is the most popular festival celebrated by 
the Garo people and is held between the months of 
October-November. It marks the end of the agricultural 
year and is an act of thanksgiving  Entire families or 
individuals from different villages join other families in 
a gathering including people of all age groups, dressed 
in colorful attractive costumes and dancing to the 
tune of music played on long oval-shaped drums.. The 
celebration ends when the rice beer finishes. The film, 
shot in remote villages of the Garo Hills, documents 
perhaps one of the last traditional Wangala festivals. 
As the Garos are gradually changing their agriculture 
system by shifting from jhum or “shifting cultivation” 
to settled cultivation, also the rituals and performing 
arts associated with jhum might go lost.

WANGALA: A GARO FESTIVAL (1992)
Produzione / Production:  Indira Gandhi National Centre for the Arts (INCA); 
Regia / Director: Bappa Ray
Soggetto / Concept: Kapila Vatsyayan
Sceneggiatura / Screenplay: Late Dr. D.N. Mazumdar, L.R. Marak
Montaggio / Editing: Shantanu Bhowmick
Fotografia / Cinematographer: Vivek Banerjee
Scrittura voce fuori campo / Commentary written by: Anando Dutta, Anusham Ray, Masoodul Huq
Narratori / Narrators: Masoodul Huq, Gopa Ghose

Premio nazionale 1993 per il miglior film antropologico/etnografico / 1993 National Award for the best 
Anthropological/Ethnographic Film

Regista antropologico/etnografico che lavora sulle 
comunità rurali e tribali, documentando i loro stili 
di vita e i mezzi di sostentamento, da trentanni. La 
produzione di film è stata usata come uno strumento 
per rafforzare le comunità tribali attraverso 
l’educazione e l’alfabetizzazione. Ha ricevuto vari 
premi nazionali e ha servito come membro del 
Consiglio Governativo al Satyajit Ray Film Institute 
di Kolkata. Tra i suoi lavori, i documentari The 
Morung: Silent withness of the Brave Wancho (2003), 
riguardante la tribù Wancho di Arunachal Pradesh; 
The Story of the Virgin Iron (2005), sulle comunità 
Agaria e Asura di Madhya Pradesh e Jharkhand; 
Changpas of Ladakh (2014), su una tribù nomade 
delle regioni Himalayane; e il lungometraggio Ek 
thi Goonja (There was a girl named Goonja, 1994), 
sull’alfabetizzazione tribale.

Anthropological/ethnographic filmmaker who 
has been working among the rural and tribal 
communities, documenting their lifestyles 
and livelihoods for the last three decades. Film 
making has been used as a tool to empower tribal 
communities through education and literacy. He 
has received several National Awards and served as 
a member of the Governing Council at the Satyajit 
Ray Film Institute, Kolkata. Among his works, the 
documentaries The Morung: Silent withness of 
the Brave Wancho (2003), on  the Wancho tribe 
of Arunachal Pradesh; The Story of the Virgin Iron 
(2005), on the  Agaria and Asura communities of 
Madhya Pradesh and Jharkhand; Changpas of Ladakh 
(2014), on a nomadic tribe of the Himalayan region; 
and his feature film Ek thi Goonja (There was a girl 
named Goonja, 1994), on tribal literacy.

BAPPA RAY
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LO SGUARDO SOSPESO #3 / 
THE SUSPENDED GLANCE #3
Un programma speciale a cura di / A special program by Elisabetta Di Sopra

Il corpo e la videoarte. Un legame indissolubile che 
dura da più di 50 anni dove la performance sta alla 
registrazione del gesto come il colore sta alla tela 
del quadro. E se la tecnica si piega al furore artistico 
utilizzando strumenti sempre più sofisticati per 
manipolare l’immagine, il tramite è sempre il corpo, 
la dimora in cui abitiamo, il mezzo che ci permette di 
conoscere il mondo e di rapportarci con esso.
E ogni artista in questo rivela la sua autenticità.
L’insinuante ed elegante sovversione di Elena 
Bellantoni, come in un incantesimo, la pittura del 
passato che si risveglia in Rino Stefano Tagliafierro, 
la scientificità che pare spersonalizzare l’esistenza di 
Marcantonio Lunardi, il corpo che sopravvive alla sua 
rappresentazione di Alessandro Amaducci, la mela di 
Lino Strangis alla riscoperta dell’Eden, la genesi dei 
due regni di Alessandro Bavari.

Body and videoart. An permanent bond in the last 
50 years, such that a performance is the visual 
translation of a gesture or movement just like colors 
express an idea on a painting. If the technique submits 
to the artistic frenzy using more advanced tools to 
manipulate an image, the body is always the device, the 
residence where we live, the medium that allows us to 
better understand the world and relate to it. 
By expressing himself in such way, an artist reveals 
his authenticity.
The suggestive and fine subversion by Elena 
Bellantoni, the picture of the past, as if in a spell, 
which surfaces  in Rino Stefano Tagliafierro, the 
specifity that seems to depersonalize Marcantonio 
Lunardi’s existence, the body which survives to its 
representation in Alessandro Amaducci, the apple 
by Lino Strangis which takes us back to Eden, the 
genesis of two kingdoms by Alessandro Bavari.

Un viaggio attraverso la percezione del corpo 
femminile, a partire dallo studio di un pittore che 
svela ciò che vive dentro la pelle della tela: un futuro 
tecnologico che apre la visione all’interno del corpo 
e permette la scoperta dell’immagine del proprio 
corpo. Specchi e tecnologia rincorrono lo stesso 
desiderio: riflettere la propria immagine e fissare, in 
un congelamento che somiglia alla morte, la propria 
ombra.

Alessando Amaducci nasce nel 1967 a Torino e si 
laurea con una tesi sulla videoarte. Ha collaborato al 
Centro Arti Visive Archimede di Torino, realizzando 
corsi di video. Ha svolto l’attività di docente di video 
per alcuni corsi di formazione finanziati dalla CEE, per 
l’Istituto Europeo di Design di Milano e attualmente 
insegna presso il DAMS di Torino. Ha alternato la 
sua attività artistica fra fumetti, fotografia, teatro 
e musica. Ha collaborato con l'Archivio Nazionale 
Cinematografico della Resistenza, realizzando 
documentari sulla Seconda Guerra Mondiale, sulla 
Resistenza e sulle lotte operaie. Ha collaborato al 
Teatro Juvarra di Torino per la realizzazione di alcuni 
spettacoli multimediali. Attualmente realizza video di 
videoarte, videoinstallazioni, documentari, videoclip, 
spettacoli multimediali e vjing, curando in parte gli 
aspetti musicali.

A journey through the perception of the female’s 
body, starting from the study of a painter who 
discloses what  lives under the canvas's skin: a 
technologic future that opens the vision inside and 
allows the discovery of one’s own body, allowing 
Mirrors and technology are trying to fulfil the same 
desire:  to reflect one’s own image by fixing its 
shadow in one single frozen moment, which closely 
resembles death.

Alessando Amaducci was born in Turin in 1967 and 
graduated with a thesis on videoart. He collaborated 
with the Archimede Visual Arts Centre in Turin, 
teaching in on video making course. He held some 
video art courses for training programs sponsored by 
the EU for the European School of Design in Milan. He 
is presently teaching at the DAMS of Turin. Amaducci 
has always spaced into more than one artistic field, 
from comics to photography, from theatre to music. 
He also collaborated d with the National Film Archive 
of the Resistance by making documentaries on the 
Second World War, the Resistance movement and the 
working class's struggles. He collaborated with the 
Juvarra Theatre of Turin for the production of some 
multimedia shows. He is currently making videos of 
videoart, video installations, documentaries, video 
clips, multimedia shosw and vjing, editing the musical 
aspects.

Underskin
Alessandro Amaducci, DVCam, 2008, 4’30’’
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The Struggle for Power, the Fox and the Wolf è un 
lavoro di natura video girato nella Sala delle Conferenze 
Internazionali al Ministero degli Affari Esteri alla 
Farnesina. Nel filmato, i ballerini di tango indossano 
due maschere di animali, rispettivamente da lupo 
e da volpe. I due danzatori si muovono all’interno 
del perimetro del grande tavolo, dove si riuniscono 
solitamente i capi di stato in visita in Italia, con un 
atteggiamento quasi di sfida, contendendosi in qualche 
modo lo spazio di azione del proprio potere. Bellantoni 
decide di utilizzare e trasformare il Tango – ballo dove 
solitamente è l’uomo che porta e la donna asseconda 
i movimenti – in qualcos’altro: a un tratto è proprio la 
donna a condurre questo gioco delle parti tra maschile 
e femminile, tra bestialità e dominio, tra uno spazio 
pubblico e quello privato della relazione.

Nata nel 1979. Vive e lavora tra Berlino e l’Italia. Dopo aver 
studiato Arte a Roma, Parigi e Londra, nel 2007 ottiene 
un MA in Visual Art al WCA University of Arts London. 
Nel 2006, vince il premio artistico della città di Berlino 
Temphelhof-Shoneberg Kunstpreis Zum Ball-Spiel. Nel 
2008 ottiene una residenza a Beirut, organizzata da 
“98weeks project space” con l’artista Francis Alys. È 
cofondatrice dal 2008 dello spazio no profit “91mQ art 
project space” di Berlino. Nel 2009, vince il Movin’up del 
G.A.I. di Torino  per realizzare un progetto a Santiago del 
Cile.  Nel 2012 vince in bando NGBK – Neu Gesllschaft 
für Bildende Kunst – con il progetto In Other Words 
che viene realizzato presso la Kunstraum Kreuzberg 
Bethanien e al NGBK di Berlino. Viene selezionata per il 
progetto Italiens Italiens – Junge Kunst in der Botschaft, 
presso l’Ambasciata Italiana a Berlino. Tra le residenze 
ricordiamo: residenza Progetto Isole a Palermo (2009); 
Residencia Expacio Versus, a Santiago del Cile (2013). 
Nel 2013 vince il primo premio della Giuria nella sezione 
video arte di FestArte/Factory per il concorso I colori del 
Mondo al Macro la Pelanda di Roma. 

The Struggle for Power, the Fox and the Wolf is a 
work of video nature shot inside the International 
Conference Hall at the Italian Ministry of Foreign affairs 
at the  Farnesina. In the film, tango dancers wear two 
animal masks, respectively that of a wolf and of a fox. 
The dancers move within the perimeter of the big 
table, where the world leaders usually meet when they 
are visitng ItalyItaly; they show a  rebellious attitude,  
figthing over the space of action of their own power.
Bellantoni decides to use and transform the Tango – a 
dance where the man usually leads the woman in 
performing the movements – into something else: 
suddenly, the woman leads this roleplay between 
male and female, between animal instinct and 
dominance, between the public  and the private 
dimension of a relationship.

She was born in 1979. She lives and works between 
Berlin and Italy. After studying Art  in Rome, Paris and 
Londono, in 2007 she got a MA in Visual Art at the 
WCA University of Arts in London. In 2006, she won 
an artistic award of Berlin Temphelhof-Shoneberg 
Kunstpreis Zum Ball-Spiel. In 2008, she took up a 
residence in Beirut, organized by the “98weeks project 
space” with the collaboration of artist Francis Alys. In 
the same year, she co-founded the “91mQ art project 
space” in Berlin.  In 2009, she won the Movin'up of 
G.A.I of Turin to make a project in Santiago de Cile. 
In 2012, she won the NGBK tender call with In Other 
Words, realized at the Kunstraum Kreuzberg Bethanien 
in Berlin. She was selected for the Italiens Italiens - 
Junge Kunst in der Botschaft project, at the Italian 
embassy in Berlin. Other residences: Residence Isole 
a Palermo (2009) and Residencia Expacio Versus, 
in Santagio de Cile (2013). In 2013, she won the first 
award at FestArte / Factory Colors of the World at the 
Macro Pelanda Museum, Rome. 

The Struggle for Power, The Fox and the Wolf
Elena Bellantoni, 2014, 7’15’’ 

In una antica religione romana, il Ludi Florales è stata 
una festa in onore della dea Flora, che si tiene 27 
aprile durante l'era repubblicana. In latino, il festival è 
stato conosciuto come il Ludi Florales, i Giochi (ludi) 
di Flora. Sotto l'Impero, i giochi duravano sei giorni

Alessandro Bavari nasce a Latina, nell’aprile 
1963.  Cresciuto in una famiglia italo-francese, egli 
viene subito attratto dall’arte e per questo decide 
di studiarla in tutti i suoi aspetti, tanto che inizia ad 
occuparsi di fotografia fin dall’età di 15 anni.   Inoltre 
studia scenografia, fotografia, storia dell’arte presso 
l’Accademia delle belle Arti di Roma. Sviluppa così 
una grande conoscenza in varie tecniche artistiche, 
dalla pittura ad olio all’acquarello, dalla calcografia 
alla fotografia.   Nel corso degli anni, ritrae soggetti 
umani ed animali, paesaggi ed architetture, che 
si aggiungono al suo immaginario, fortemente 
influenzato - inoltre - sia dalle allegorie della cultura 
indoeuropea che dagli artisti del quattordicesimo e 
quindicesimo secolo. Dal 1993 si avvale di tecniche 
di elaborazione digitale, sviluppando un linguaggio 
artistico personale, “una sorta di contaminazione tra 
le arti, dissolvendo i confini che le distinguono”.

In ancient Roman religion, the Ludi Florales was a 
festival in honor of the goddess Flora, which was held 
on April 27th during the Republican Era. In Latin, the 
festival was known as the Ludi Florales, meaning 
Flora's games, and lasted six whole days.

Alessandro Bavari was born in Latina in April 1963. 
He came from an Italo-French family, and from a 
very early age he was attracted by Art. He  decided 
to study art in all its many aspects  and at the age 
of 15 he approached the world of photography. 
Besides, he studied scenography, photography and 
history of art at the Academy of Art in Rome. Thanks 
to his multifaceted knowledge in several artistic 
techniques, he developed great skills in   oil painting, 
watercolor and chalcography. Over the years, he has 
portrayed human and animal subjects, landscape and 
architecture, which have added up to his personal 
imagination, which is strongly influenced both by 
allegories of the  Indo-European culture and and 
by artist of the 14th and 15th centuries. From 1993 
he has been using digital elaboration techniques, 
developing a personal artistic language, “it's some 
sort of contamination between arts, dissipating the 
edges that distinguish them”.

Ludi Florales 
Alessandro Bavari, 2015, 4’57’’
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Anthropometry 154855 racconta il processo di 
spersonalizzazione che subisce un soggetto prigioniero 
dei meccanismi tassonomici della burocrazia. Il titolo, 
pur richiamando apertamente le antropometrie di 
Yves Klein nella misura in cui riproducono il canone 
delle proporzioni umane, dichiara subito la propria 
specificità con l'aggiunta della cifra. 154855 è un 
numero di matricola, è il numero con cui il regista ha 
schedato il protagonista del suo film, un uomo di cui 
vengono catalogati i parametri antropometrici fino 
all'archiviazione del suo ultimo respiro. L'intuizione 
su cui si fonda questo lavoro è l'immagine della 
misurazione del corpo umano, come allusione alle 
procedure di classificazione degli individui nell'ambito 
dell'eugenetica nazista. Tutto si limita a questo: il 
dolore e la morte non sono altro che procedure. 

Diplomato in regia documentaristica, dal 2001 Lunardi 
si è occupato di documentazione sociale e politica 
lavorando a installazioni, documentari e opere di 
videoarte. Dopo il master al Festival dei Popoli di 
Firenze con Michael Glawogger, Sergei Dvortsevoy, 
Thomas Heise e Andrés Di Tella, ha iniziato un 
percorso nel settore delle immagini in movimento, 
sperimentando linguaggi al confine tra il cinema del 
reale e la videoarte. Le sue opere sono state esposte in 
prestigiose istituzioni internazionali come il National 
Art Center di Tokyo, la Galeri Nasional Indonesia di 
Jakarta, il Video Tage Center di Hong Kong. Lunardi 
è stato ugualmente ospite di vari festival di cinema 
sperimentale e videoarte e a numerose biennali d’arte 
contemporanea, tra cui la Bienal Internacional de 
Videoarte y Animación in Messico. 

Anthropometry 154855 narrates the depersonalization 
process that an individual subject to the taxonomic 
inner workings of bureaucracy has to endure. The 
title, even though it clearly recalls Yves Klein’s 
anthropometries in their reproductions of human 
proportions, immediately clarifies its own peculiarity 
by the use of a number. 154855 is a registration 
number used by Lunardi to classify the main character, 
whose anthropometric parameters will be catalogued 
until his last breath is exhaled. This work originates 
from the necessary need to measure the human body 
in all its aspects, a sort of allusion to the classification 
procedures of individuals in the field of nazi eugenics. 
Everything is restricted to this: pain and death are only 
procedures. 

He took a degree in Documentary Directingin 
2001, Lunardi has always  dealt with social and 
political documentation, working in installations, 
documentaries and  videoart. After obtaining a master 
degree  at Festival of the People in  Florence with 
Michael Glawogger, Sergei Dvortsevoy, Thomas Heise 
and Andrés Di Tella, he started a course of  moving 
images, testing languages between cinema and 
videoart. His works have been exhibited in prestigious 
international institutions, such as the National Art 
Center of Tokyo, the Galeri Nasional Indonesia of 
Jakarta, the Video Tage Center of Hong Kong. Lunardi 
was initated to participate in various festivals of 
experimental film and videoart and to many biennial 
exhibitions  of  Contemporary Art, such as the Bienal 
Internaciola de Videoarte y Animación in Mexico. 

Anthropometry 154855 
Marcantonio Lunardi, 3'35''’

Un gesto, quasi giocoso, la riappropriazione 
dell'oggetto e l'immagine della mela (icona pop, 
simbolo di una grande potenza di oggi e frutto 
proibito), diventa una riflessione sul rapporto 
simbiotico tra l'uomo e gli elementi naturali; in un 
viaggio attraverso visioni simboliche, il tempo tende 
a un'astrazione metaforica, attraverso l'ibridazione 
concertata di diverse tecniche sperimentali di editing 
audio-video.

Lino Strangis è un artista intermediale, compositore 
e teorico delle arti contemporanee, nato a Lamezia 
Terme il 19/01/1981. Vive e lavora a Roma. Dal 2005, 
si è dedicato prevalentemente alla videoarte in 
digitale ed espone le sue opere in numerose mostre 
(personali e collettive) e festival in tutto il mondo. 
Fondatore e direttore di C.A.R.M.A. Centro d'Arti e 
Ricerche Multimediali Applicate dal 2012, è docente 
titolare del laboratorio di arti digitali presso il DAMS 
dell'università Roma 3.

A playful act, the re-appropriation of the object and 
the image of the apple (a pop icon, both the symbol 
embodying a modern and powerful enterprise but 
at the same referring to the forbidden fruit), which 
has become a reflection on the symbiotic relation 
between mankind and natural elements; a jounery 
through symbolic visions. Time is inclined to a 
metaphoric abstraction made possible through the 
organized  hybridization of different audio-video 
experimental techniques.

Lino Strangis is an intermedial artist, compositor 
and theorist of Contemporary Art. He  was born in 
Lamezia Terme, on  January 19th, 1981. He presently 
lives and works in Rome. Since 2005 he has been 
mainly working on digital videoart and has presented 
his works in many solo and collective exihibitions 
and festivals all over the world. In 2012 he founded 
C.A.R.M.A (Center of Arts and Applied Mutlimedial 
Resources), of which he is also director. He is 
professor of Digital arts workshop at the DAMS of 
University Roma 3.

Just an Apple
Lino Strangis, 8'09''
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Beauty parla delle più importanti emozioni lungo 
l'arco della vita, dalla nascita fino alla morte, l'amore 
e la sessualità attraverso il dolore e la paura. È 
un tributo all'arte, alla vita e alla loro disarmante 
bellezza. “L'idea di Beauty è nata dal desiderio di 
descrivere le principali emozioni che ognuno può 
sperimentare nella propria vita, dalla nascita alla 
morte, tramite la paura, la sessualità, il dolore e 
l'amore. Per me, le arti classiche, sono sempre 
state il miglior modo per visualizzare questo tipo di 
sentimenti.” 

Nato nel 1980. Un animatore e regista italiano 
di video sperimentali. Laureato all'ISIA di Urbino 
e all'IED, Istituto Europe di Design, a Milano. Ha 
realizzato diversi cortometraggi e video musicali 
per i principali artisti italiani e internazionali. Ha 
avuto esperienze nella art-direction, visual-art, 
graphic design, animazione 2D, realizzando per 
pubblicità commerciali, corti e video fashion, e 
videomapping, progettazione video e installazioni 
interattive per mostre, musei e eventi speciali. Nel 
2013 ha cominciato a collaborare al progetto audio/
visivo chiamato Karmachina, realizzando, oltre ad 
altri progetti, la video installazione per la cerimonia 
d'apertura del Golden Apricot International Film 
Festival 2014, in Yerevan in Armenia. Ha partecipato 
a diversi festival e concorsi, ricevendo premi 
internazionali. 

Beauty is about the most important emotions a 
person may experience during his lifetime,  from birth 
to death, love and sexuality as emotions spanning 
through pain and fear. It is a tribute to art, to life and 
their disarming beauty. “The idea of Beauty was 
shaped around the author’s need to describe the 
most important emotions that a person experiences 
in life, encompassing fear, pain, love and sexuality. 
Classical art has been always for me the best way to 
visualize this kind of feeling.” 

Born in 1980, Rino Stefano Tagliaferro is an  Italian 
experimental video animator and director. He 
graduated at the ISIA of Urbino and obtained a degree 
from the IED, European Institute of Design, in Milan. 
He has made many short video and music videos for 
major Italian and international artists.
He has gained experience in art-direction, visual-
art, graphic design, 2D animation, and produced  
commercial, shorts, fashion video,  videomapping, 
videoprojection and interactive installations for 
exhibitions, museums and special events. In 2013 
he started the collaboration to the project called 
Karmachina, and collaborated in other initiatives 
by making audio-video-installations for the opening 
ceremony of the Golden Apricot International Film 
Festival 2014 in Yerevan in Armenia.
He has participated in many festivals and 
competitions, receiving international awards.

Beauty 
Stefano Tagliafierro, 9’49’’
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Nel programma verranno proiettati alcuni film 
distribuiti dall’agenzia spagnola Promofest che dal 
1992 promuove film per festival in tutto il mondo, 
vincendo premi e ottenendo un gran numero di 
selezioni. Promofest ha sviluppato il più grande 
database di festival di tutta la Spagna, stabilendo 
accordi con oltre 500 di queste istituzioni.
La selezione di film che verranno proiettati spazia da 
una feroce animazione a un dramma che vede come 
protagonista un ragazzino alle prese con le prime 
esperienze sessuali, oltre a una commedia surreale 
dedicata a un gruppo di amici e un malinconico 
dramma su una coppia che si unisce in matrimonio.
Promofest è pioniere nel promuovere film per i 
festival, per cui predispone un piano specifico per 
ogni titolo, gestendo in modo indipendente ogni fase 
del lavoro. Dal 1992, anno d’esordio della loro attività, i 
lavori che rappresentano hanno ottenuto più di 4000 
premi e 18000 selezioni. Short Film Festival Meets Promofest

This year’s edition of the Ca’ Foscari Short Film 
Festival will dedicate a special programme by showing 
some films promoted and distributed by a Spanish 
agency called Promofest. Since 1992 it has been 
promoting films for festivals worldwide, obtaining 
prizes and being selected on a great number of 
occasions. In all these years Promofest has developed 
the largest festival database in Spain and has reached 
over 500 deals with such organizations.
The selection of films that will be shown ranges 
from a very cruel animation film to a drama on a boy 
struggling with his first sexual experience, from a 
surreal comedy focused on a group of friends to a 
melancholy drama based on a couple getting married.
Promofest is a pioneer in promoting films for festivals. 
It tailors a specific plan for each movie and handle each 
work individually. Since they first started to work in 1992 
working, the works they presented have achieved more 
than 4000 prizes and over 18000 selections worldwide.

The Black Bear
Regia/Director: Méryl Fortunat-Rossi
Belgium / France, 2015, 15’
Fiction

Un gruppo di amici fa una gita al parco naturale degli orsi bruni e gli vengono date alcune regole che dovranno 
rispettare…
A group of friends decides to visit the natural park for  black bears. They are given some rules they have to 
follow…

El día más feliz
Regia/Director: Gaizka Urresti
Spain, 2015, 10’
Fiction 

Jose Mari ed Eva si sposano in un tribunale con la sola presenza di testimoni di nozze. All’uscita non vi è alcuna 
cerimonia.
Jose Mari and Eva get married in a court house with the only presence of their witnesses. At the exit no 
celebration is awaiting them.
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Artún
Regia/Director: Gud̄mundur Arnar Gud̄mundsson
Denmark/Iceland, 2014, 21’
Fiction

Arnar è un giovane ragazzo di un piccolo paesino che non ha mai baciato una ragazza. I suoi migliori amici gli 
dicono che in città alcune ragazze “ci stanno” dopo aver fumato. Arnar non crede molto a questa storia, quindi 
decide di andare in città per scoprire la verità da sé.

Arnar is a young boy from a small town, who has never kissed a girl. His best friends tell him that some girls in the 
city become compliant after smoking,; however,  Arnar does not believe this story so he decides to find out himself.

Zepo
Regia/Director: César Díaz Meléndez
Spain, 2014, 3’
Animazione/Animation

Una bambina esce in una mattina d’inverno per raccogliere legna. Si allontana da casa e trova una scia di sangue 
che decide di seguire…

On a winter morning a little girl goes out looking for firewood. In doing so, she walks away from her house and 
comes across a blood trail, which she decides to follow…
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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 italiane. 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 
1000 euro e la proiezione nell’ambito di Ca’ Foscari 
Short Film Festival il giorno 19 marzo 2016. 
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
- Luisa Zanoncelli, Fondazione Levi 

The “Olga Brunner Levi” Award was first established 
in 2014 by the Levi Foundation and is dedicated to 
the best video clip realized by Italian High School 
students. The competitors have to realize a video on 
women’s musical performances or on the historical 
relationship between women and music. The winner 
will be awarded a prize for the value of 1000 Euros 
and the video clip will be presented at the Ca’ Foscari 
Short Film Festival on March 19th, 2016. 
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 guestroom for musicians and researchers, 
and organizes concerts, expositions, conferences 
and courses. It is also involved in the publication 
of  eviews, books, CDs and the assignment of 
scholarships.

The committee is composed by:
- Roberto Calabretto, University of Udine
- Maria Roberta Novielli, University of Venice
- Luisa Zanoncelli, Foundation Levi

PREMIO “OLGA BRUNNER LEVI”
III edizione 2016
Concorso per le scuole superiori di II grado italiane

“OLGA BRUNNER LEVI”  PRIZE
III edition 2016

Competition for Italian High Schools
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Il Videoconcorso “Francesco 
Pasinetti” al Ca’ Foscari 
Short Film Festival
La XIII^ edizione del Festival “Francesco Pasinetti” 
vuole focalizzare l’attenzione su un tema: “Venezia: 
luci ed ombre di oggi e di ieri”. L’intenzione è quella 
di dare rilevanza ai luoghi, alla tradizione, alla 
salvaguardia della città lagunare. 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.
Quest’anno ci sarà il premio “Bruno Rosada”, 
studioso e uomo di cultura che ha lasciato un segno 
profondo in ambito culturale e didattico. Si tratta 
del premio per i migliori “booktrailer”, organizzato in 
collaborazione con l’Ufficio Scolastico Provinciale di 
Venezia: si chiede la realizzazione di un video spot di 
un libro, italiano o straniero, sulla città di Venezia. 
La sezione “Venezia negli occhi e nella mente 
dei ragazzi dai 15 ai 25 anni” è invece proposta 
dall’Associazione Cerchidonda.

Giovanni Andrea Martini

“Francesco Pasinetti” 
VideoContest at Ca’ Foscari 
Short Film Festival
The XIII^ edition of the festival “Francesco Pasinetti” 
wants to focus on a particular theme: “Venice: lights 
and shadows on the present and the past”. The intent 
is to give importance to the places, the traditions, 
the safeguard of the city. Venice is the key issue and 
protagonist of the video contest,  a city which has 
always been –and still is- the crossroads of people, 
art and historical traditions. The choice of placing 
Venice at the center of the contest is motivated by 
our wish to consider the major issues which are 
threatening its existence. We are going to help this 
city stay alive by raising awareness of the difficult 
situation and the many emergency issues threatening 
its daily life. It is our shared responsibility to do what 
we can to help our city.
Ours is an attempt to bring forth new proposals which 
may be of help for the future of the city, and we will 
do so through the eyes of today's young Venetian 
and non-Venetian filmmakers, who can focus their 
attention on the delicate environmental balance of 
the city. With their creative experience and expression 
they will present their projects where they make use 
of original techniques, stimulating the imaginations of 
the participants involved.
Enterprising approach and  planning spirit are more 
than welcomed, especially if oriented on the search 
for lost identities and focused on the importance of 
everyday life. In one word, there is the urgent need 
to  reconstruct the sense of a community which 
is relentlessly disintegrating. This year there the 
prize will be named after “Bruno Rosada”, a scholar 
and influential man in the Venetian cultural and 
educational field. The prize, which has been  organized 
in collaboration with the Ufficio Scolastico Provinciale 
(Provincial School Authority) of Venice, will be awarded 
to the best  “booktrailer”: present  a video commercial 
of an Italian or foreign book of Venice. 
The section entitled“Venice in the eyes and hearts 
of young adults  between the ages of 15 and 25 ” is 
proposed by the Associazione Cechidonda.
 

Giovanni Andrea Martini

In relazione al tema scelto per la 13^ edizione, 
il VideoConcorso “Francesco Pasinetti” propone 
come programma speciale all’interno del 
Ca’ Foscari Short Film Festival i seguenti video:

In line with the key issues of its  13^ edition, 
the “Francesco Pasinetti” video contest proposes 
as a special program to be presented at the
Ca’ Foscari Short Film Festival showing the 
following videos:

Valeria Degli Agostini, La perla sotto i solchi dei Giganti / The pearl under Giants' furrows, 
4’45” 

La perla sotto i solchi dei Giganti di Valeria Degli Agostini, vincitore del Premio Pasinetti per il miglior film edizione 
2015. Corto di animazione. "Il rumore reale subacqueo del passaggio di una grande nave è stato registrato a 
Venezia con un idrofono. E' importante, dice l'autrice, notare che fuori dall'acqua sono silenziosissime mentre 
sott'acqua creano un rumore acuto elettronico insopportabile. Il corto narra la vicenda del passaggio di una 
grande nave dal punto di vista dei pesci, rappresentati nel corto sotto forma di creature umanoidi per facilitare 
l'immedesimazione dello spettatore".
The pearl and the intrusion of the Giants by Valeria Degli Agostini, winner of the 2015 Pasinetti Award as best 
film.. Short animated film. “The real underwater noise of a cruise ship was recorded in Venice with a hydrophone. 
It is important”, says the author, “to note that out of the water they seem almost silent while under water they 
produce an acute and unbearable noise. The short film is told from the point of view of the fish, witnesses of the 
cruise ships passing through the city, that here assume human-like features to create audience identification..
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Daniela Manzolli, Venice, 2015, 4’45” 

Venice, di Daniela Manzolli è un video realizzato per l’ordine degli Architetti della provincia di Venezia, con la 
collaborazione di Matteo D’Ambros, montato su Overstellar Interdrive dei Plastic Experience for a Vegetable Sons. 
Il breve “abbozzo video” gioca tra stereotipi e inquadrature inedite, regalando punti vista particolari su Venezia, 
quasi fossero state scelti da un insetto nella città più difficile su cui puntare una focale.
Venice by Daniela Manzolli has been made for the Order of Architects of the Province of Venice, in collaboration with 
Matteo D’Ambros, edited on Overstellar Interdrive by Plastic Experience for a Vegetable Sons. This short “video draft” 
plays between stereotypes and original framing and provides original perspectives and points of view on Venice, as if 
seen through the eyes of an insect that finds it difficult to concentrate its attention on a given focal point.

Sara Tirelli, LIES, 2014, 3’55”

Lies è un video di Sara Tirelli girato in 16 mm per il musicista  William Bottin, registrato in 16 mm, con la collaborazione 
del direttore della fotografia  Lorenzo Pezzano, la make up artist Chiara Tubia, e la performer Nastasia Carraro. Una 
nube avvolge la laguna ed una figura misteriosa su un’imbarcazione l’attraversa, in attesa di un disastro imminente, 
un’immagine ironica di una Venezia morta dallo sguardo fisso e cieco, in cerca di nuovi luoghi dove abitare. 
Lies it’s a video by Sara Tirelli filmed in 16 mm for the musician William Bottin, recorded in 16 mm, in collaboration 
with Lorenzo Pezzano (director of photography), Chiara Tubia (make-up artist)  and Nastasia Carraro (performer). A 
cloud envelops Venice and a mysterious figure crosses the lagoon on  a boat, as if waiting for an imminent disaster, 
an ironic image of a dying city Venice with a blank stare, in search for  new places where to live.

Anna Stocco, Un crepitio leggero, Mario Berta Battiloro - Sogni nei cassetti / A light 
cracking - Mario Berta Battiloro - Dreams into the drawers, 2015, 13’43”

Un crepitio leggero è uno short movie sull'azienda Mario Berta Battiloro, sempre a Venezia, ed è stato realizzato 
dalla videomaker Anna Stocco con la consulenza della business analyst Matteo Montagner.  Il video racconta la 
storia di Sabrina, Marino, Eleonora e Sara: la famiglia Berta-Menegazzo di Venezia; il racconto sfuma i confini del 
concetto di artigianato fino a farci intravedere un'arte portata avanti nel tempo e preservata nella sua originalità 
in nome di un ideale di artigianato puro ed ereditario.
A light cracking is a short film about the Mario Berta Battiloro business company, in Venice, made by videomaker 
Anna Stocco with the consultation of the business analyst Matteo Montagner, The short tells the stories of 
Sabrina, Marino, Eleonora and Sara, who make up the Berta-Menegazzo family in Venice. The tale blurs the 
boundaries of craftsmanship to gradually provide an overview on a form of art surviving through time and 
preserved in the name of a pure and inherited craftsmanship.

Giovanni Pellegrini, Ancorartigiani – Paolo Brandonisio / Stillartisans - Paolo Brandonisio, 
2015, 5’08”

Giovanni Pellegrini realizza in collaborazione con la Confartigianato di Venezia una serie di video ritratti sulle eccellenze 
dell’artigianato veneziano; abbiamo scelto per l’occasione quello su Paolo Brandolisio, che intagliando forcole e remi 
per le gondole, tra trucioli di legno ed asce antiche, ci racconta come ha ereditato il mestiere dal suo maestro.
Thanks to the collaboration of the Confartigianato of Venice, Giovanni Pellegrini has made a series of videos about 
the inestimable value of Venetian craftsmanship. On this special occasion, we have decided to show our audience 
the video on  Paolo Brandolisio,one of Venice’s only woodcarvers who make the oars (remi) and oar locks (forcole) 
for gondoliers. The methods of carving have been handed down from master craftsmen over hundreds of years and  
Paolo’s career as a woodcarver started when he was a little more than a boy. 
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Video-concorso Short&Sostenibilità
Quarta edizione

La sesta edizione del Ca’ Foscari Short Film Festival 
continua a riservare particolare attenzione alle 
tematiche ambientali con la quarta 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 quarta 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 saranno valutate da una giuria 
composta da un gruppo di studenti dell’Università 
Ca’ Foscari Venezia capitanata dall’esperto di cinema 
Carlo Montanaro, e coadiuvati dal delegato del rettore 
alla sostenibilità, prof. Fabio Pranovi, e dallo staff di 
Ca’ Foscari Sostenibile, in grado quindi di valutare 
l’efficacia delle tematiche proposte dai lavori.

Video-competition Short&Sustainability
Fourth Edition

The sixth edition of the Ca’ Foscari Short Film Festival 
is still focused  on environmental issues, and presents  
the fourth edition of the Short & Sustainability 
video-contest, a collaborative project between Ca’ 
Foscari Short and Sustainable Ca’ Foscari, an initiative 
of the Venetian university to activate  projects on 
sustainability issues. The commitments taken by Ca’ 
Foscari University in a perspective of economic, social 
and environmental sustainability are reported in an 
official document.  the Sustainability Commitments 
Charter. The Charter aims to set ambitious goals in a 
long-term strategic and operational plan. Ca’ Foscari 
Short is proud to be a festival designed by young 
people for young people, always aware of the many 
technological and innovative developments, which 
reflect sustainability issues. It was only a matter 
of time for Ca’ Foscari Short and Sustainable Ca’ 
Foscari’s to merge into a sole project involving the 
artists directly.
The fourth edition of the video-contest Short & 
Sustainability is addressed to people , students and 
not, under 35 years of age. The competition aims to 
encourage young talents to re-think the concept of 
sustainability in one of its many forms in an original 
and proposing way. Three are the  broad categories 
in which sustainability issues fall: environmental, 
social and economic. The video contest also wishes 
to promote  the use of low energy consumption 
instruments at anyone’s reach, such as smartphones 
and digital cameras, since they have become more 
and more advanced and able to provide excellent 
results, without the need for expensive professional 
equipment.
The submitted works had to meet the requirements 
of the contest. And were accurately selected by  a 
composite jury, careful to both the artistic merit and 
the incisiveness of the concept. Presided over by the 
cinema expert and historian Carlo Montanaro, the 
jury is composed of Ca’ Foscari students, assisted by 
the Rector’s Delegate for Sustainability, prof. Fabio 
Pranovi, and of the staff of Sustainable Ca’ Foscari, 
that were able to carefully assess the efficacy of the 
issues presented in the works. 

Ca’Foscari
sostenibile 
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Young Filmmakers at Ca’ Foscari

Mai come in questi anni i nostri occhi sono continuamente 
bombardati da immagini in movimento, da schermi 
digitali che proiettano video via web o etere.
Conoscere come nasce e si sviluppa un video, dall'idea 
embrionale ai titoli di coda, è di per sé utile sia per i 
teorici sia per chi intende intraprendere la carriera del 
videomaker.
Farlo attraverso una serie di lezioni con esperti del 
settore, veterani del campo, non ha pari: Tobia Tomasi, 
produzione; Giuliana Muscio, sceneggiatura; Masha 
Starec, storyboard; Lisa Castagna, script continuity; 
Carlo Montanaro, regia; Marco Bassano, direzione 
della fotografia; Davide Tiso, ingegneria del suono; Igor 
Imhoff, post-produzione; Gabriele Coassin, montaggio.
 
Luca Pili (Coordinatore del corso)

In these last years our eyes have been continuously 
assailed by moving images and digital monitors, with 
videos screened through the web or the air.
Learning the way a video is created and developed 
is very useful for film researchers and aspiring 
filmmakers, as well. The chance to do it under the 
guidance of experts of the field has no equivalent: 
Tobia Tomasi, production; Giuliana Muscio, 
screenplay; Masha Starec, storyboard; Lisa Castagna, 
script continuity; Carlo Montanaro, filmmaking; 
Marco Bassano, cinematography; Davide Tiso, sound; 
Igor Imhoff, post-production; Gabriele Coassin, 
editing.
 
Luca Pili (Course coordinator)

Ecco come Short Film Festival, il Dipartimento di 
Filosofia e Beni Culturali e la Ca’ Foscari Challenge 
School stupiscono: con il corso di Cinema Digitale. 
Ospiti d’eccezione e davvero molto disponibili. 
Si sono rivelati coinvolgenti e preparati, alcuni 
presentando un apporto più rigoroso e accademico, 
altri facendoci immedesimare nelle parti descritte, 
rendendoci sicuri che quella appena presentata 
sarebbe stata la strada che sicuramente avremmo 
percorso. Il punto era che poi la settimana successiva 
conoscendo un altro professionista, puntualmente, si 
cambiava idea.
Molto interessante osservare il cinema dai loro punti 
di vista, completamente differenti uno dall’altro e 
completamente diversa le modalità di trasmetterli. 
Non capita tutti i giorni di parlare con un direttore 
della fotografia o con uno script continuity. Una cosa 
accomunava tutte queste prospettive: la passione. 
La simpatia e la professionalità di Luca e Davide 
sono state di grande aiuto per la coesione e la 
partecipazione del gruppo che pur essendo numeroso 
ha trovato da subito il suo equilibrio, e il proprio ruolo 
in questa mini produzione. 
Quest’anno, a differenza degli altri anni, ci siamo 
avvalsi di attori esterni. La cosa positiva di questa 
esperienza è che ci ha dato la possibilità di 
immedesimarci più a fondo nel lavoro del regista, 
dovendo dirigere anche le espressioni e le azioni di 
Tommaso e Cristina. 
Nonostante la gran quantità di aspetti positivi c’è 
stato un aspetto negativo preponderante: il tempo. 
Ogni lezione - conferenza avrebbe meritato almeno 
una decina di ore ulteriori. Saremmo così riusciti 
a entrare maggiormente in ogni parte di questo 
complesso artistico che richiede la collaborazione 
di un equipe numerosissima in cui ognuno svolge 
una parte essenziale. Conoscere tutto in maniera 
più dettagliata concede la possibilità di scegliere 
e di sperimentare il luogo più adatto a te. Inoltre, 
avere più tempo significherebbe poter concederci 
molta più esperienza pratica e in questo modo poter 
consolidare le esperienze apprese.
Confidiamo quindi in un progetto di dilatazione 
temporale. 

I partecipanti al corso

This is the way the Short Film Festival, the 
Department of  Philosophy and Cultural Heritage 
and the Ca’ Foscari Challenge School have decided 
to amaze you:  with the Digital Cinema contest. Our 
special guests were more than available and willing to 
collaborate.
They turned out to be engaging and prepared, 
some presenting a more rigorous and academic 
contribution, others leading us to identify ourselves 
with the descriptions, making us more than sure that 
we were heading the right way. The point was that 
the following week we would meet another expert, 
who would make us change our perspective once and 
again.
A very interesting experience to observe the cinema 
world from their point of view, so subjective and 
differently conveyed. It does not happen very often 
to speak to a photography director or to a continuity 
script. One thing pooled all this different perspectives 
together: passion.
Luca and Davide’s charm and professional 
approach have greatly contributed to create the 
sense of cohesion and  participation within a group 
that counted many individuals, who managed to 
immediately find balance and an appropriate role in 
this mini-production.
This year, differently from the past editions, we have 
used external actors, which gave us  the possibility to 
plunge into the director’s work, and at the same time 
to direct Tommaso and Cristina’s expressions and the 
actions.
Overall a positive experience, which however did 
have a major negative point: : time. Every lesson-
conference would have deserved at least ten more 
hours. Had this been possible, we could have explored 
more deeply all the aspects of this artistic experience, 
which needs the collaboration of a great number of 
people, all important and equally necessary. Knowing 
all aspects in detail would make it possible to better 
understand what may better fit our expectations, 
and having more time would mean acquiring more 
experience and strengthening our skills.
Therefore, we do confide in a project of temporal 
expansion.

The course’s participants
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L’AVVENTURA – THE ADVENTURE 
Starring: Cristina Patrizio, Tomaso Santinon

Regia/Directors: Loris Aquilino, Rita Bilancio, Chiara Cadum, Tobia Campana, Gennaro Carraro, 
Marco Cavallero, Elsa Dubois, Giulia Gastaldo, Camilla Leonardi, Laura Lerro, Lorenzo Manildo, Ilaria 
Mardegan, Laura Martelli, Camilla Meneghin, Lucrezia Migo, Lorenzo Nadali, Angela Notaro, Carola 
Ottonello, Giorgia Riconda, Valeria Roma, Luca Santovito, Federico Stefani, Milena Stefani, Ludovica 
Ungari, Francesca Vanin, Barbara Voltolina

2016, Università Ca’ Foscari / Ca’ Foscari University
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Zapping the web
Un programma speciale a cura di Davide Giurlando

I video prodotti con l’applicazione Vine, nata nel 
2013, possono a buon diritto fregiarsi della nomea di 
cortometraggi: brevi filmati della durata massima di 
6 secondi, diffusi viralmente tramite social network 
sia da utenti comuni sia da celebrità della rete, 
periodicamente raccolti in compilation che finiscono 
regolarmente per balzare in vetta alle visualizzazioni 
di YouTube. Si tratta, nella maggior parte dei casi, di 
meri sketch, video realizzati in modo rozzo e frettoloso; 
tuttavia, tra innumerevoli esempi trascurabili, spiccano 
lavori di grande fascino e realizzati con cura, come i 
vines di Zach King, prestigiatore e grafico che modifica 
digitalmente i propri film creando dei fulminei quanto 
affascinanti numeri di magia.

Il successo di servizi come Netflix non può che 
testimoniare l’inarrestabile spostamento dei contenuti 
multimediali dai servizi di distribuzione classici alla 
rete; ci si può tuttavia interrogare su quanto lavori 
realizzati e diffusi gratuitamente su YouTube siano 
equiparabile alle classiche forme di entertainment 
cinematografico e televisivo. In molti casi la risposta 
è scontatamente positiva, come nel caso della 
coppia di comici Rhett & Link. I due si definiscono 
internetainer, e per il loro popolarissimo canale video 

Videos made through the Vine application (created in 
2013) can be rightfully considered as short movies: 
they are six-second films, virally spread through 
social networks both by common users and internet 
celebrities, and periodically collected in compilations 
which regularly become among the most viewed 
YouTube videos. In most cases, Vines are mere sketch 
videos, roughly and hastily made; however, among 
countless negligible examples, there are outstanding 
works of great charm and carefully made, as is the 
case with the videos created by magician and graphic 
designer Zach King, who digitally edits his own films 
to transform them into quick and fascinating magic 
shows.

The success of services such as Netflix cannot but 
testify the unstoppable shift of multimedia contents 
from classic distribution services to the Internet. It 
could however be argued to what extent works made 
and distributed for free on YouTube may be compared 
to traditional cinematic and TV entertainment. The 
outcome is almost always positive, as in the case 
of the comedy duo of Rhett & Link. They define 
themselves as “internetainers”, and their extremely 
popular video channel includes comic short films, 

Zapping the Web
A special program by Davide Giurlando

realizzano cortometraggi a sfondo comico, videoclip 
demenziali, e persino un talk-show quotidiano, Good 
Mythical Morning, in cui si esibiscono in surreali prove 
di resistenza suggerite dagli spettatori stessi (spesso 
incentrate sull’assaggio di manicaretti disgustosi). 
D’altronde, i lavori di Rhett & Link sono l’evoluzione 
diretta dei video creati dai pionieri dell’intrattenimento 
virale, come lo storico studio JibJab, che dal 1999 si 
è specializzato nella realizzazione di video animati a 
sfondo satirico e pubblicità; o anche dell’esperimento 
italiano di Gino, il “pollo perso nella rete” di Andrea 
Zingoni, particolarmente noto all’inizio degli anni 2000.

Oltre alla diffusione di prodotti realizzati da 
professionisti, la rete ha inoltre dato vita a forme 
di celebrità casuale, come il fenomeno virale del 
Dramatic Chipmunk o di Nyan Cat, e ha permesso 
anche a creativi non professionisti di raggiungere 
una notevole popolarità; è il caso del videogiocatore 
svedese PewDiePie, o dell’anonimo creatore 
australiano del canale HowToBasic, i cui video – finti 
tutorial completamente privi di senso, nati anni fa 
come scherzi amatoriali e in seguito realizzati con 
sempre maggiore professionalità – si pongono a 
metà strada tra il gag goliardico e l’installazione 

screwball music videos and even a daily talk show, 
Good Mythical Morning, in which they perform surreal 
resistance tests suggested by the viewers themselves 
(the show often focuses on eating disgusting 
dishes). Besides, Rhett & Link’s works are the direct 
evolution of the videos made by the pioneers of viral 
entertainment, such as the historical studio JibJab, 
which has specialized in the production of animated 
videos with a satirical background since 1999; 
another example is Gino, the “chicken lost in the net”, 
an Italian experiment created by Andrea Zingoni, 
particularly well-known in the early 2000s.

In addition to the widespread diffusion of works 
made by professionals, the Internet has also created 
random celebrities, like the viral phenomenon of 
the Dramatic Chipmunk or Nyan Cat, and also 
allowed non-professionals to achieve considerable 
popularity. This is the case of PewDiePie, the 
Swedish videogamer, or of the Australian anonymous 
creator of the HowToBasic channel, whose videos – 
completely meaningless fake tutorials, which were 
created years ago as amateur pranks and were 
later made with increasing professionalism – can 
be considered at the same time college jokes and 
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Cerimonia 
di chiusura
Closing 
ceremony

d’arte contemporanea. L’apice dell’intrattenimento 
amatoriale sul web è forse rappresentato dagli 
YouTube Poop: video per la rete costituiti dalla 
rielaborazione di filmati preesistenti e altri video di 
YouTube, riciclati in “blob” dai toni surreali. 

La diffusione capillare dei video di YouTube non 
è tuttavia sempre proceduta di pari passo con 
lo sviluppo, da parte di studiosi, di strumenti 
critici in grado di analizzare le nuove forme di 
multimedialità in modo sereno e competente. 
L’evidente sovrabbondanza di prodotti scadenti ha 
spesso incoraggiato i commentatori a etichettare 
come semplici bizzarrie anche lavori dotati di una 
loro intelligenza; in molti casi, contenitori di materiali 
umoristici come la rivista on-line Cracked si sono 
dimostrati più acuti e ricettivi di svariati periodici 
(spesso considerati più attendibili) nell’individuare 
e isolare le recenti tendenze dell’intrattenimento 
multimediale. Film, videoclip e sketch virali sono 
oggetto di analisi spesso non ancora approfondite 
e tutto quello che possiamo fare è apprezzarli 
superficialmente; in attesa che, in futuro, qualcuno 
sia in grado finalmente di capire e spiegare come 
l’entertainment digitale ci sta trasformando.

contemporary art installations. Maybe the apex of 
amateur entertainment on the web is represented by 
the YouTube Poop phenomenon: viral videos which 
include sequences from pre-existing movies and 
other YouTube works, recycled into mashup films with 
surreal tones.

However, the widespread diffusion of YouTube 
videos has not always gone at the same pace as 
the development of critical instruments aimed 
at analysing these new forms of multimedia in a 
really competent and satisfying way. The apparent 
abundance of poor quality works has often 
encouraged commentators to label even videos made 
with a certain intelligence as mere eccentricities; in 
many cases, humour-oriented sites, like the online 
magazine Cracked, were more acute and receptive 
than several periodicals (which are often considered 
more reliable) in detecting and isolating the latest 
multimedia entertainment trends. Movies, music 
videos and viral sketches are not always analysed 
in-depth; all we can do is to superficially appreciate 
them and wait for someone, in the future, who will 
be finally able to understand and explain how digital 
entertainment is transforming us.
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ROBERTA PENNISI

Protagonista dello spettacolo conclusivo della sesta 
edizione del Ca’ Foscari Short Film Festival è Roberta 
Pennisi, artista creativa e poliedrica.
Appassionata fin da piccola di arte e danza, ha alle 
spalle una formazione davvero ricca, non solo sul 
piano artistico, ma anche culturale. Roberta Pennisi 
nasce, infatti, in un ambiente molto stimolante, quello 
del circo presso cui la madre lavora, e asseconda la 
sua attitudine creativa attraverso vari corsi di danza, 
tra cui quella orientale, classica, contemporanea, hip-
hop, latinoamericana. Tuttavia, i suoi interessi non si 
limitano al mondo dello spettacolo, e infatti consegue 
una laurea in Giurisprudenza presso l’Università di 
Messina.
Il suo percorso è pertanto variegato e si riflette 
nella contaminazione di stili e nella ricerca di 
originali forme espressive. Tra le sue performance 
più conosciute, ricordiamo la danza orientale in 
cui, attraverso i propri movimenti corporei e gli 
spostamenti nello spazio, la ballerina interpreta le 
multiformi melodie della musica araba. Si misura in 
esibizioni di grande impatto scenico come la danza 
aerea in cui, sospesa tra cielo e terra e sostenuta 
da lunghi drappi di stoffa, l’artista disegna figure 
acrobatiche con il proprio corpo; inoltre, il Fire 
and led show, che mette in scena un’affascinante 
combinazione di luci, musiche e colori.
Insomma, un personaggio completo, che ama curare 
personalmente ogni dettaglio dei suoi spettacoli, a 
partire dal trucco e dai costumi fino alla scelta delle 
musiche e delle coreografie. Infatti, lei stessa ama 
sostenere che “ogni produzione è come la nascita di 
una nuova creatura della sua fantasia”.

Roberta Pennisi, a creative and multitalented artist, is 
the most awaited protagonist of the final show of the 
Ca’ Foscari Short Film Festival 2016.
With a great artistic and cultural background, she 
discovered her passion for dance and art when she 
was a child, , She grew up in the exciting environment 
of  the circus where her mother worked, and she 
attended different kinds of dance classes, i.e.,  
oriental, contemporary, classic, latin-american, hip-
hop. However, she did not limit herself to the show 
business and attended the University of Messina, 
where she obtained a law degree.
Her personal path is influenced by different styles 
and characterized by the constant search for original 
expressive forms. Her oriental dance shows are 
among her most famous performances, in which 
she beautifully interprets the multi-shaped melodies 
of Arabic dance through the movements of her 
body. Her aerial silk exhibitions, in which she paints 
acrobatic figures in the air while hanging from a 
special fabric, suspended between sky and earth, are 
stunning. Lights in motion provide her professional 
and spectacular Led and Fire show, in which she 
combines the elements of light with music and 
colours, offering a breathtaking performance.
Ms. Pennisi is a complete artist who organizes 
all aspects of her performances, from  make-up 
to costumes, from the choice of the music to the  
choreography. She strongly believes that  “every 
production is like a newborn creature of her fantasy”.
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Xu Baolong

Xu Baolong è nato il 3 febbraio 1988. All’età di 12 
anni ha iniziato la sua carriera professionale nel 
campo delle arti marziali iscrivendosi all’Università 
dello Sport di Pechino, dove nella scuola affiliata di 
educazione fisica ha iniziato a praticare il wushu. 
Negli anni, durante le gare nazionali di wushu, ha 
ottenuto il primo posto nella squadra junior, l’ottavo 
posto nella squadra giovanile e di nuovo il primo posto 
nella squadra degli adulti. Le sue specialità variano tra 
l’arte nell’uso del pugnale, del bastone, dell’alabarda 
Pu, nella pratica del taijiquan e del chaquan.
Si è laureato nel 2012 all’Università dello Sport di 
Pechino e ora studia all’Università di Pavia nel corso 
di laurea magistrale in scienze motorie.
Il 19 marzo si esibirà alla cerimonia di apertura 
del Ca’ Foscari Short Film Festival con una breve 
performance  di chaquan, una delle specialità più 
importanti del wushu. Fu la specialità del primo 
direttore dell’istituto di wushu dell’Università dello 
Sport di Pechino, Zhang Wenguang, il quale si esibì 
proprio con quest’arte durante la cerimonia di 
apertura delle Olimpiadi del 1936 a Berlino in qualità 
di rappresentante della Cina. Vi sarà inoltre anche una 
piccola dimostrazione dell’arte nell’uso del pugnale.
 Il chaquan accosta movimenti rapidi con quelli lenti 
in un perfetto amalgama di movenze decise e dal 
forte impatto scenico. L’armonia che ne risulta lascia 
però spazio a movimenti e tecniche utilizzabili anche 
come autodifesa. 

Si ringrazia l'Istituto Confucio presso l'Università 
Ca' Foscari Venezia

Xu Baolong was born on 3rd February 1988. He began 
his professional career in martial arts when he was 
12 and enrolled at Beijing Sport University, where he 
started to practice wushu.
Over the years he took part in many national wushu 
competitions and was awarded important prizes: 
he was first in the Junior category, gained the eight 
position in the Young category and then the first 
place in the Adult category. He can masters several 
different disciplines, such as the art of the dagger, the 
art of bojutsu and of the Pu halberd, the practice of 
taijiquan and chaquan.
He graduated from Beijing Sport University in 2012. 
He is currently attending the degree course of 
Physical Education at the University of Pavia (Italy).
On 19th March he is going to participate in the closing 
ceremony of the Ca’ Foscari Short Film Festival, 
by showing a short performance of chaquan, one 
of the most important disciplines of wushu. It was 
also the discipline more appreciated by Zhang 
Wenguang’s, ounder of the Beijing Sport University, 
who had performed a similar show during the 
opening ceremony of the 1936 Berlin Olympic Games, 
representing China. As well, Xu Baolong will also offer 
the audience an amazing demonstration of the art of 
the dagger.
Chaquan is an harmonious amalgamation of fast and 
slow gestures, sharp, rapid, vigorous movements and 
theatrical acts. This art has a strong scenic effect but 
can also be used as a self-defense technique.

Special Thanks to The Confucius Institute at 
Ca' Foscari University of Venice
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Helsinki Metropolia University of Applied Sciences

Fondata nel 2007 e aperta nel 2008, Helsinki 
Metropolita University of Applied Sciences è una delle 
più grandi e più internazionali Università delle Scienze 
in Finlandia. L’Università ha quattro campi di studio: 
tecnologia, assistenza sanitaria e sevizi sociali, 
economia e gestione aziendale, e cultura.
The Helsinki Metropolia University of Applied 
Sciences was established in 2008, and is Finland’s 
largest university of applied sciences. It educates 
the professionals of tomorrow in the fields of culture, 
business, health care and social services, and technology. 

Hilaj Film School

Questa scuola di cinema di Tehran è riconosciuta come 
una delle scuole più importanti del paese. Con diverse 
migliaia di studenti laureati, in questa scuola sono stati 
prodotti più di un centinaio di cortometraggi e film.
The Hilaj Film School in Tehran is one of the most 
famous in the country.  Counting several thousands 
of graduated student, this school has produced more 
than one hundred short films and films.

Kadir Has University

Kadir Has University (KHU) fu fondata nel 1997 ad 
Istanbul. L’università è destinata a diventare sia un 
leader nei campi dell’educazione e della cultura in 
Turchia, sia un centro internazionale per ricerca e 
sviluppo scientifico.
Kadir Has University (KHU) was founded in 1997 in 
Istanbul. The university is dedicated to becoming a 
leader in educational and cultural fields in Turkey, as 
well as establishing itself as an international center 
for research and scientific development.

Le Fresnoy – Studio National des Arts 
Contemporains

Rinomato centro di ricerca  audio visuale,  il cui corpo 
docente qualificato  può annoverare  ospiti del mondo del 
cinema del calibro di Caroline Champetier e Clair Denis.
The National Studio of Contemporary Arts is a unique 
centre for production, experiment and presentation. 
Every year Le Fresnoy hosts some of the most 
acclaimed artists in their fields, such as  Caroline 
Chametier and Clair Denis.

London Film Academy

London Film Academy (LFA) è una scuola di film che 
opera come una compagnia di produzione, guidata 
da esperti filmmakers appassionati e con l’intento di 
tramandare la loro conoscenza ed esperienza.
The London Film Academy (LFA) is a unique film 
school run more like a production company. Tutors 
are high profile, professional freelance filmmakers., 
who pass on up-to-date, practical skills and 
theoretical knowledge to educate a new generation of 
filmmakers. 

Meiji University

L’Università Meiji è una prestigiosa università fondata nel 
1881. È una delle sei più importanti università di Tokyo. 
L’università ha otto facoltà suddivise in tre campus.
The Meiji University was founded in 1881 and ranks 
solidly among the six best universities in Japan. . The 
University has 8 graduate courses distributed across 
three campuses.

NABA - Nuova Accademia di Belle Arti (New 
Academy of Fine Arts, Milan)

Fondata nel 1980, NABA è un’innovativa istituzione 
formativa e insieme un dinamico centro artistico e 
culturale. Fortemente orientata alla sperimentazione, 
punta ad integrare formazione, ricerca e produzione e a 
promuovere una visione interdisciplinare, interculturale.
NABA was founded in Milan in 1980 and is an 
internationally renowned innovative arts and design 
academy which had the objective of changing the 
rigid academic traditions of the past. NABA adopts 
an interdisciplinary didactic methodology centred 
around its students. This approach is the result of a 
strong propensity towards innovation, research and 
connections with artistic and professional contexts.

New York Film Academy

La New York Film Academy fu fondata nel 1992. É 
stata progettata per essere non solo conveniente ma 
fu fondata sul principio dell’imparare facendo. The 
New York Film Academy was founded in 1992. The 
Academy not only is affordable but is based on the 
learning by doing philosophy.

Academy of Film and Multimedia Marubi

L’Academy of Film and Multimedia “Marubi” (Albania) 
offre qualificazioni professionali, creative, artistiche 
e tecniche per chi aspira a lavorare nel settore del 
cinema e della televisione. AFMM si basa sulla migliore 
tradizione d’insegnamento europea e americana.
The Academy of Film and Multimedia “Marubi” 
(Albania) offers professional, creative, artistic and 
technical qualification for those who wish to get 
involved in the Film and Television industry. AFMM 
is a film school for film and television education, 
formation and training and is based on the best 
European and American teaching tradition.

Carlos III University of Madrid

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

Estonian Academy of Arts / Eesti Kunstiakadeemia

Fondata nel 1914, l’Estonian Academy of Arts è 
l’unica scuola pubblica in Estonia che provvede ad 
un’istruzione superiore nelle belle arti, in design, 
architettura, media, visual studies, cultura e 
conservazione delle arti. L’EAA collabora con più di 
cento università in tutto il mondo e appartiene a molti 
network internazionali di educazione superiore.
Established in 1914, the Estonian Academy of Arts is 
the only public university in Estonia providing higher 
education in fine arts, design, architecture, media, 
visual studies, art culture and conservation. The EAA 
collaborates with more than a hundred universities 
worldwide and belongs to several international higher 
education networks.

Film Academy of Miroslav Ondříček 

La Film Academy of Miroslav Ondříček (FAMO) di 
Pisek è una scuola privata indipendente che offre 
la possibilità di studiare Film Art nella bellissima e 
stimolante città di Pisek, situata nella regione della 
Boemia Meridionale nella Repubblica Ceca.
The Film Academy of Miroslav Ondříček (FAMO) in 
Pisek is an independent private film school, which 
offers the possibility to study Film Art in the beautiful 
and inspiring town of Pisek, situated in the region of 
South Bohemia, Czech Republic.

Film and television Institute of India

Istituito dal Governo Indiano a prosecuzione della 
gloriosa Prabhat Film Company,  l’istituto con sede 
a Pune è un centro di formazione cinematografica e 
televisiva di eccellenza internazionale.
Established as ‘Film Institute of India’  on the 
premises of the erstwhile Prabhat Film Company 
in Pune, India, it is commonly regarded as a center 
of excellence across the world,  which has gained 
international visibility. 

Film School, Distribution & Production / 
Kunsthochschule für Medien Köln

Fondata nel 1989 e aperta nel 1990, la 
Kunsthochschule für Medien Köln è un’istituzione 
di insegnamento e ricerca per studi audiovisivi a 
Colonia, Germania. Offre sia programmi di laurea 
triennale che di laurea magistrale.
The Academy of Media Arts Cologne (Kunsthochschule 
für Medien Köln) was established in 1990. Itis a 
teaching and research institution for audio-visual 
media in Cologne, Germany, which offers an 
undergraduate and post-graduate degree program. 

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 an artistically innovative center 
for education and training in filmmaking and media 
design and offers an outstanding general framework 
for teaching and research.  It also plays a central role 
in organizing cultural events in Austria.

Scuole di media e cinema  / Media and Film Schools
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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 were Wim Wenders and Mika 
Kaurismaki.

Vancouver Film School

Fondata nel1987, Vancouver Film School è 
riconosciuta come leader mondiale nelle arti 
dell’intrattenimento, offrendo 13 programmi full-time 
a più di 1000 studenti all’interno di 8 campus.
Founded in 1987, the Vancouver Film School is 
recognized as a world leader in entertainment arts 
education, offering 13 full-time programs to over one 
thousandstudents across eight campuses.

Waseda University

Fondata nel 1882 con il nome Tokyo Senmon Gakko, 
viene ribattezzata con il suo attuale nome nel 
1902. È nota per essere improntata ad una politica 
di estrema libertà nelle sue strategie didattiche, 
ideale simboleggiato del suo motto “indipendenza 
nell’apprendere”.
Founded in 1882 with the name of Tokyo Senomn 
Gakko, is was renamed Meiji University in 1903. It is a 
top institution of higher education, which pledges to 
contribute to the scholarship of the world by regarding 
freedom of research as essential and devoting itself 
constantly to the “independence of learning”.

Victorian College of the Arts – Melbourne

Il Victorian College of Arts si impegna a fornire 
un’esperienza formativa profonda e costruttiva nella 
ricerca di artisti di ogni tipo.
The Victorian College of the Arts is committed to 
providing a deep and formative learning experience in 
pursuit of artists of all sorts.

Whistling Woods International Institute for Film, 
Television, Animation & Media Arts 

Il  “giovane” istituto di Mumbai fondato nel 2006 
dall’ex allievo del FTII di Pune, Sudhash Ghai, è già 
riconosciuto tra le dieci migliori scuole di cinema del 
mondo e vanta scambi e coproduzioni internazionali.
This recent institute located in Mumbai was founded 
in 2006 by a former student of FTII in Pune, Sudhash 
Ghai. It is already considered among the ten best 
cinema schools in the world and  boasts international 
collaborations, as well as student exchanges. 

Widzial Radia I Telewizji - University of Silesia 
(Krzysztof Kieslowski Faculty of Radio and 
Television)

Wydzial Radia I Telewizji venne fondata nel 1978. La 
facoltà possiede tre impianti, oltre a diversi laboratori 
specializzati per la fotografia, tecniche multimediali 
e altro.
The Wydzial Radia I Telewizji was founded in 1978. The 
school has three faculties, and several photography 
studios and labs.

Zürcher Hochschule der Künste ZHdK - Film 
School & Production Zurich

Una delle più importanti scuole di cinema della 
Svizzera, la cui attività  didattica è tesa alla formazione 
e promozione di giovani cineasti di talento. 
One of the most important Swiss schools of cinema, 
its academic activity is intended for the education 
and promotion of young talented professional 
workers in the film industry.

Politecnico di Milano

Il politecnico di Milano fu fondato nel 1863. Assume 
la qualifica di politecnico in quanto i suoi campi di 
studio e ricerca scientifica comprendono l’ingegneria, 
l’architettura e il design.
The Politecnico di Milano was founded in 1863. It 
is a scientific-technological university which trains 
engineers, architects and industrial designers, 
focusing on the quality and innovation of its teaching 
and research, 

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

L’università si distingue per un approccio multiculturale 
e multidisciplinare, combinando una solida proposta 
teorica e pratica offre una esperienza formativa  di 
merito ed eccellenza. 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.
Sapir College stands out for its academic and 
cultural background. It offers a unique multicultural 
and multidisciplinary approach, which combines 
the practical and the academic. It offers uniquely 
innovative courses designed specifically to enable 
students to integrate into a constantly evolving 
market. The Department of Audio-Visual Arts of the 
Sapir College, combines a practical preparation with 
a theoretical and philosophical approach. Its activities 
culminate in the Cinema South Festival, which 
showcases student projects to the general public. 

Septima Ars Escuela de Cine y Televisión

Septima Ars fu fondata a Madrid nel 1992. Offre corsi 
professionali, altamente specializzati per lavorare nel 
cinema o nella televisione, e Master. Offre, inoltre, la 
possibilità di seguire Workshops e brevi corsi online.
Septima Ars was founded in Madrid in 1992. It offers 
Master and professional courses which are  highly 
specialized in film or television jobs. . Furthermore, 
it offers the possibility of attending Workshops and 
short courses online.

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.
Defined by Richard Williams as “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. 

Turku University of Applied Sciences (TUAS) – 
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.

The University of Pristina - Universiteti i Prishtinës 

Comprende 14 Facoltà a Pristina e tre succursali in 
altre città del Kosovo. L’Università di Pristina si è 
posta in evidenza dopo la Guerra del Kosovo. Si trova 
nel campus di Pristina e rappresenta la maggiore 
università nazionale. 
The University of Pristina offershigh education 
programs, scientific researches and artistic creation. 
It includes 14 faculties located in Pristina and 3 in 
other cities of Kosovo. The University of Pristina 
emerged after the Kosovo War. It occupies the 
campus in Pristina, Kosovo, serving as the major 
university in the area. 
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