Il nostro & una proposta complessa che riguarda I'evoluzione dell'arte
cinematografica ed il modo di "consumare" cinema (sala, paytv, internet) a
seconda che si sia portati a condividere un'‘emozione con il pubblico (sala), un
gruppo di amici (paytv) o a viverla da soli (internet). Ognuno di questi modi di
vedere uno "spettacolo visuale" influenza anche la struttura dell'opera e la fase
creativa dell'artista. Per cui si hanno lavori e risultati che nulla hanno a che
fare con l'arte canonica. La contaminazione fra culture e tecniche espressive é
tale che é difficile trovare una definizione che possa contenere tutto quanto
viene generato dall'arte contemporanea visuale. La nostra idea di cinema e
quella delle avanguardie: non ci sono schemi o "linguaggi" da rispettare la
liberta della composizione deve essere assoluta.

Cosi di fronte ad un appiattimento dell'arte cinematografica dovuta ad una
globalizzazione culturale che tende a produrre opere in serie ( dai
cinepanettoni ai Rambo 1,2,3,4 ecc) vorremmo proporre nella nostra sala
artisti che esprimono una peculiare visione della realta. VVogliamo proiettare in
una sala cinematografica quello che di norma € proposto in contesti di nicchia,
(siano rassegne, gallerie d'arte o indirizzi web) perché crediamo che una
visone il pit possibile "allargata e pubblica" arricchisca lo spettatore ed il
valore dell'opera .

Una sala dedicata al cinema d'arte (qualunque sia il supporto, la durata o la
tecnica usata, purché sia proiettabile su uno schermo) ¢ il nostro obiettivo a
lungo termine che contiamo di raggiungere attraverso un passaggio graduale
e senza tralasciare quel cinema d'autore che, anche se non si tratta di
capolavoro, € comunque espressione di una vitalita fuori dagli schemi e poi
crediamo che spetti al pubblico giudicare, a noi spetta il compito di proporre.
Tutti noi, appassionati di cinema e d’arte siamo come "cercatori d'oro", sempre
alla ricerca di un’opera che comunichi in un bagliore effimero il senso della
vita.

In questa prima fase "introduttiva” abbiamo pensato di organizzare una serie
di proiezioni che sia una panoramica delle potenzialita e del fascino dell'arte
visuale ma con una piccola finestra sul pandemonio di immagini che vengono
generate grazie alla tecnologia digitale da autori che senza un percorso
rigoroso riescono comunque ad "arrivare" (grazie ad internet) ed a comunicare
piccole emozioni.

Ci piacerebbe una proiezione infinita di immagini come specchio di un mondo
che si rappresenta senza essere. (Lorenzo Capulli)
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| ! Umberto Eco, La definizione dell'arte, Garzanti Editore, Milano, 1983, pag. 194.
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Il Mattatoio di Dio, regia di Federico Nobili, film realizzato dalla Bottega di Musica e
Comunicazione di Giovanni Lindo Ferretti.
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TINA CORDERO-GUIDO MARTINA-PIPPO ORIANI

VELOCITA' (VITESSE), 1931-1933, 35mm, b/n, 13’

Velocita appartiene alla tendenza piu radicale della cinematografia
d'avanguardia della fine degli anni '20 di cui adotta il linguaggio costruendosi
sul puro concatenamento non narrativo e non sintattico delle immagini.
(Giovanni Lista) Courtesy Fondation Pippo Oriani

BRUNO MUNARI, MARCELLO PICCARDO

SCACCO MATTO, 1965, 35mm su DVD , colore, musica di ~ Gil Cuppini, 6’
Film di ricerca sugli effetti che si possono ottenere dalla pellicola
cinematografica trattata con tutti i diversi procedimenti di stampa, a partire da
un negativo di ripresa unico.

Scacco matto, € il loro primo film girato in 35mm, fu realizzato (per conto della
Ferrania) attraverso ricerche espressive sui procedimenti di sviluppo e stampa
ed esibisce tutte le manifestazioni chimiche e cromatiche del supporto in
pellicola trattato. Con questo film Munari e Piccardo raggiunsero un ulteriore
apice della loro arte interpretativa servendosi di immagini nel binomio
negativo/positivo e configurando forme e colori di varia natura con la solita



ironia che li ha sempre contraddistinti. La sceneggiatura in questo film risiede
in camera oscura nella fase di sviluppo e di stampa e 'unico espediente visivo
prestabilito fu il fumo prodotto dalla pipa di uno dei due giocatori di scacchi
“perché il fumo ondeggiando facesse cinema e non fotografia”l

Courtesy Andrea Piccardo  http://nuke.monteolimpino.it/

GRUPPO '70 (ANTONIO BUENO, LUCIA MARCUCCI, EUGENIO MICCINI,
LAMBERTO PIGNOTTI)

VOLERA’ NEL '70, 1965, 16mm su DVD, b/n e colore, s onoro, 7’

La “Cinepoesia” e le tecniche del montaggio non-lineari.

“Il cinema offre un linguaggio nuovo, la cui grammatica ci € ancora quasi
sconosciuta. Alcuni, fra i vari esperimenti di “nuovo cinema”, tendono ad
operare verso la ricerca di questa grammatica: in questo ordine di idee e
attraverso un nuovo metodo strutturale che chiameremo “non lineare”, con
un'operazione che attinge all'esperienza di piu arti maggiori e minori (pittura,
poesia, teatro, musica, grafica, pubblicitaria, giornalismo), alcuni membri del
Gruppo '70, hanno portato a termine un lavoro di equipe da loro chiamato
cinepoesia, di significato ideologicamente “di opposizione” e ironizzante tutte
le forme alienanti dell'attuale societa di massa. Partendo dal presupposto che
nella nostra civilta la “linea” & ritenuta fondamentale, cioé tutte le nostre
espressioni appaiono ordinate liberamente, ci siamo rivolti una serie di
domande: la linea € veramente presente nella realta? E se e presente
potrebbe essere superata? Si potrebbe tentare di descrivere qualcosa senza
una continuita di tempo spazio? Potrebbe cid essere sperimentato nel
linguaggio filmico? In risposta a questi quesiti la cinepoesia, autori: A. Bueno,
L. Marcucci, E. Piccini, L. Pignotti. In essa €& stata usata una tecnica
particolare di montaggio per una struttura non lineare; servendosi di spezzoni
di pellicole in bianco e nero a colori, di varia provenienza (cinegiornali, film
comici, documentari, film di guerra, film rosa, provini, ecc.) e destinazione
(politica, informativa, sociologica, comica, di puro divertimento, ecc.) e
operando sulle possibili combinazioni di tali spezzoni, &€ stato ottenuto un
insieme filmico che in ultima analisi risulta una ri-creazione di linguaggio e uno
spettacolo che a ragione é stato definito “insolito”. Infatti noi abbiamo tentato di

1 Marcello Piccardo, La collina del cinema, Nodo Libri, Como, 1992, pag. 70



rendere cinematograficamente certe concomitanze che in realta esistono
collegate ma non linearmente: la vita offre continue associazioni non lineari
(chiamandole associazioni di emozioni), che poi il “narratore” associa invece
linearmente. Il cinema ha preso in prestito il romanzo, la narrazione
ottocentesca in cui gli avvenimenti sono collegati e ordinati dall'autore
secondo uno schema o catena lineare. Nella cinepoesia certe scene d’amore
e di guerra, il sacro e il profano, il tragico e il comico, il divertente e
impegnato, i titoli di programmazione e le interviste si susseguono in una
struttura del tutto aliena dalla narrazione lineare, tendente a contestare la
tradizione filmica e infine ad operare verso la ricerca di una nuova grammatica
del linguaggio cinematografico”. (Lucia Marcucci)

Courtesy Centro per 'arte contemporanea Luigi Pecc i - Prato

ARCANGELO MAZZOLENI

AURELIA, 1980, Super 8 su DVD, colore, sonoro, 10’

Un adattamento dell'autobiografico racconto di Gerald De Nerval che la sua
graduale discesa nella follia. Mazzoleni traspone con successo la visione
onirica della pagina allo oschermo in tutta la sua oscura ansia simbolista.
(Louis Benassi) Courtesy of the artist

NINO PEZZELLA
MIA ZIA, 1989, 16mm, colore, sonoro, 1'30”



Le mani di una donna in procinto di pulire dei pesci. Questi punti di vista, una
processione pasquale, il mare, un paesaggio domestico - culturali e profani -,
montati ad un ritmo prosodico, dischiudono possibilita di associazioni e
dimensioni metafisiche, ricercando nuovi mezzi d'espressione filmica. Grazie
al montaggio, che crea un legame intenso tra I'immagine ed il suono, dona al
film una tensione sostenuta, e la struttura di questo lavoro € collegata alla
musica. Siamo di fronte ad un cortometraggio di grande intensita

Courtesy of the artist

MASSIMO DRAGO

ACTRESSTRESS, 1987, Super 83mm on DVD, colore, sonor o, 4’

Montaggio: Elisabetta Saiu (2004)

Musica: T.A.C. (2004)

Opera prima satura di tecniche miste che risuona vorticosamente nel buio del
cinema indipendente italiano. Actresstress inizia utilizzando due parti della
stessa ripresa e adottando uno sfasamento che si distingue dal principio di
specularita. Questi iniziali due minuti si contraddistinguono per la quiete che i
attraversa. Con un montaggio rapido in progressione, il lavoro dispiega un
doppio trattamento grafico della pellicola (colorando lo strato a cui € stata tolta
in parte 'emulsione e disegnando forme geometriche dall’altro) ad una metrica
intermittente. Notevole la cifra fotografica che Drago mette in risalto con
inquadrature esemplari e pianificando lo spazio luminoso circostante.

Courtesy of the artist



ROSA BARBA AND ULRIKE MOLSEN

PANZANO, 2000, 16mm, colore, sonoro, 22’

Valeria, Claudio e Dino stanno vivendo in una casa situata sulla parte
superiore di una collina. Una vecchia casa in un bel paesaggio in Italia.
Nessuno sa da dove vengono. Loro sono appena comparsi. Loro creano una
formazione detta famiglia. Si osservano, litigano e a volte sono teneri. Questo
e cio che potete vedere e cio che loro continuano a fingere. Ma qualcosa &
sconosciuto. Il film si sviluppa come i protagonisti, che mantengono la loro
natura segreta, fingendo di essere un romanzo. Panzano entrano nel mondo
della follia senza accennarlo. courtesy Gid Marconi Milano

ELISA SIGHICELLI

NOCTURNE (TRAJECTORIES), 2006, colore, 6'18”

“Per me Il video Nocturne (Trajectories) € simile a un disegno.

La ripresa notturna dall'alto trasforma il fiume in uno spazio vuoto, entro il
quale scorrono barche illuminate che tracciano traiettorie di luce, a cavallo tra
astrazione e realta. Infatti si riconosce che si tratta di una barcavera solo dal
riflesso sull'acqua. Mi interessava molto lavorare sul "limite" del video, inteso
come bordo, cio divide quello che vediamo nel riquadro del video da cio che
scompare alla nostra vista.

Il soggetto ripreso esce dal riquadro del video per poi rientrare, compiendo
delle traiettorie. Anche in questo caso ho girato molte ore di video e
condensato il video in pochi minuti, lavorando molto sulle traiettorie delle
barche, quasi si trattasse di una coreografia. Ho considerato il punto in cui la
barca entra e esce dal video, facendo in modo che la successiva entri da un
lato diverso. E mi divertiva che certe volte una barca sembra che vada in una
certa direzione e poi invece fa inversione”

courtesy Gio Marconi Milano



ALDO RUNFOLA

ARSI/BURNED, 2004, DVD, colore, sonoro, 45’

Il titolo del film ARSI € un acronimo preso dal nome di Aldo Runfola/Arthur
Rimbaud e Stagione all'Inferno. Ma € anche il participio passato plurale del
verbo ardere, cui il sottotitolo in inglese “burned” — il cui senso diverra subito
chiaro.

Courtesy Fine Arts Unternehmen video+film Zug (Swit  zerland)

ROSA BARBA

OUTWARDLY FROM EARTH'S CENTER, 2007, 16mm transfere d to video,
25’



Outwardly from Earth's Centre € stato prodotto sulla Gotland all'interno della
produzione in residenza di BAC. Il film & costruito su una descrizione di una
societa immaginaria, su un instabile pezzo di terra che sta scomparendo a
causa di una progressiva deriva verso il Polo Nord. Questa situazione richiede
l'iniziativa collettiva della popolazione per assicurare la sopravvivenza
individuale e sociale. La storia ha uno sfondo reale poiché Gotska Sandén si
sposta di circa un metro ogni anno. L'atmosfera surreale si controbilancia
gradualmente con quello che a primo acchito potrebbe sembrare un
documentario, che racconta, in chiave astratta e a tratti surreale, del tentativo
disperato degli uomini di contrapporsi alla natura, in una lotta che ne rivela
tutta la loro vulnerabilita.

courtesy Gio Marconi Milano

RICCARDO ARENA

THE GAZE, Lo sguardo muto, 2009, b/n, musica di Sta fano Tedesco,
13'17

The Gaze, € un progetto audio/video creato dalla collaborazione tra il
musicista Stefano Tedesco e

l'artista Riccardo Arena. Il lavoro nasce da una ricerca sullo sguardo, sulla
reciprocita che intercorre tra il soggetto che guarda e l'oggetto che riceve
attenzione, una relazione attiva e passiva che nella politica del video viene
dissolta in favore di una dimensione onirica, dove ogni sguardo resta muto.
Courtesy of the artist



CRUDELITY STOFFE

ROMEO JULIET, 1984, Apple 2 su DVD, colore, sonoro, 18’

L'Abolizionismo non € dottrina esso € uno stile e per questo trae forza dalla
sua stessa non-novita.

Un anno di lavoro: due ore circa di materiale televisivo di cui 35 minuti emessi
da Mister Fantasy.

... L'apparizione tra i personal computer del Macintosh, la macchina editrice
per eccellenza, ora & realmente troppo tardi per riconsiderare i meccanismi
della interazione... tanto vale dirsi le cose in modo diretto; lavorare con le
macchine editrici significa ammettere coi fatti che non si hanno piu
scuse...grazie tecnologia del software per averci fatto arrivare dove la cultura
occidentale rischiava di impantanarsi. DallUomo senza qualita all'utente di
Mac c'é un salto di cui dovremmo iniziare a renderci conto. Quando si pud
produrre immagine, scrivere, o semplicemente programmare in modo libero
iniziano i guai. E con i guai talvolta bisogna farci i conti, Romeo Juliet & la
storia di una crisi, anche. Come se limmagine stessa, nelle vesti di una
magnifica e affascinante Signora della Notte fosse venuta da noi e ci avesse
detto: abbandonate ogni certezza, non siate troppo giacobini, vi ritrovate fra le
mani un nuovo linguaggio e l'etichetta che vi avete appiccicato sopra non ne
pud automaticamente decretare la condanna a morte: continuate ad abolire e
lasciate agli operatori della parola il pio intento di abolire I'abolizionismo.
Questa incredibile musa ci € vicina: la sua lingua &€ semplice e diretta, calore
del classico e determinazione nel godere la sottigliezza del reale, sintesi dello
sguardo femminile che possiede e volo d'aquila dell'intenzione maschile.
L'Abolizionismo € l'autocoscienza del produttore di segni nella sua veste calda
nel suo assurdo conciliare essere e divenire. Arrivare ad una sintesi, a un
raccontare che non € solo "violenza di un poligono sull'altro” ma anche e
soprattutto storia vicenda in qualche modo percepibile come tale significa fare
i conti con la produzione televisiva, con un pubblico che vuole essere



emozionato. | diciotto minuti del Romeo Juliet sono come una indicazione che
aspetta di essere colta, come un segno di una possibilita dal fiato lungo. Sul
Romeo Juliet in quanto tale..Una colonna che ejetta sulla casa Capuleti una
grande abolizione nera, l'orrenda realta della tragedia. Un Giulietta e Romeo
preso sul serio nel senso di una "rappresentazione luttuosa”, ma anche una
vicenda che vuole parlare delllamore della sua particolare attualita. Ci voleva
un attimo di riflessione, un break nel continuo abolizionista per riconsiderare
guanto ci si parava di fronte. E cosi l'evidente differenza fra il primo e il
secondo tempo del Romeo Juliet: quello che nel primo era la glacialita
architettonica degli interessi separati diventa incontro e innamoramento
diventa pienezza che si omologa da sola anche di contro al suo stesso
destino. Se all'apparire del profilo della persona amata ci si riconcilia di fatto
con l'altro da sé, cosi questo comprendere € rischioso, un prendersi nella
forma dell'abolizione, della sopravvivenza spettacolare. A nulla serve
disperarsi, € vano come la protesta ingenua del Romeo, si tratta di riscrivere la
propria identita dentro un contesto minaccioso, tragico. Quel piccolo accenno
alla realta del set all'apertura del secondo tempo, quel personaggio segato in
due non si ricongiungera mai come tale, dovra rischiare di persona dovra
reimmergersi nella carne e nell'amore per inciampare poi su quella peste
moderna che & assenza di comunicazione, messaggi che non sanno arrivare.
Il ritmo del requiem, lavorare sul tridimensionale per sancirne l'impossibilita
obbiettiva, una sequela di viste perversamente assonometriche, I'ordine delle
superfici sancisce la natura solida dell'edificio-Capuleti ma non da alcuna reale
garanzia sulla sua solidita intrinseca. E la contrapposizione di pietra dei
guerrieri diventa destino mobile, aperto alla vicenda, diventa storia che
reclama un particolare linguaggio. Il balcone come punto di
osservazione/punto di fuga, scenario romantico e irreale come una alba che
arriva sempre a sproposito. La passione per il grottesco porta talvolta a far le
cose in modo fin troppo compunto. Se vi era qualcosa di unilaterale in Abol
City era forse una supposta necessita dell'abolizione.

E quando le ipotesi diventano troppo necessarie perdono di mordente, Romeo
Juliet € stato in fondo una riscoperta della bellezza delle abolizioni di una
eleganza che fonda il discorso e lo contiene.

Oh Juliet sai arrivare come una nera notte, colle gambe all'incontrario, ma il
poligono che ridefinisce il tuo volto non ti erode piu di tanto, ti lascia in uno
stato di stupore vivo e tragico. Fare i conti con la saga dell'amore nel suo
carattere iconico, questo é significato affrontare il tema dei due amanti di
Verona.

Il culmine della tragedia: "Ti vedo abolita Giulietta". Saper raccontare una
storia, riempire con I'entusiasmo di una vicenda il carattere mortirio della lista.
All'inizio della fase abolizionista sottolineavamo la centralita della lista, oggi
nella impossibile maturita ne intravediamo i limiti: non basta impilare poligoni
bisogna mettere in movimento teste. Editare € essenziale (ma senza amore
senza passione per l'operare, senza una volonta di comunicare di fare
televisione cosa resta ?) e la forma dell'editare va tenuta sempre aperta,
aperta ai bagliori alle geniali scorciatoie della pratica. Ecco questa tensione fra



software vivo (I'ennesima edizione della tua scommessa col mondo) e
software morto (il tuo programma che gira) non ricorda forse da vicino il
rapporto realmente definito fra balcone e cripta, fra le parole che vogliono
sedurre e quelle che certificano un determinato stato di cose ? Qualcosa di
sospeso nel vuoto viene tagliato da un piano , esporre il carattere immaginifico
del non-ancora-senso, lasciare spazio a una interpretazione sanamente
ingenua perché nessun elemento narrativo puo far prevedere esattamente il
numero di poligoni di una scena. Vi chiediamo di vedere il secondo tempo
come il lato piu personale della faccenda, quello tragico per intenderci. La
"continuita”" del cinematografico viene lasciata cadere, molte sono le facce di
Giulietta, molte quelle del Romeo tutte dentro una medesima vicenda, una
vicenda di sapore abolizionista.....Oh belve di Camerino, cenate coi resti del
Romeo Juliet se potete!

Courtesy of the artist

MARCO PAPA

THE KEEPER, ITA, 2002, 16mm su DVD, colore, sonoro, 2'50”

L’artista ha occupato lo spazio del custode del Palazzo dell’Arengario, lo ha
svuotato degli oggetti esistenti per poi replicarli disegnandone la proiezione
sulle pareti e sul pavimento con graffite nera. L’artista ha creato un’apparente
realta tramite l'illusione ottica di tali arredi. Realta che si rivelera fittizia solo in
seguito agli sforzi inutili del performer. Il performer €& il reale custode dello
spazio, scelta che conferma e sottolinea il limite vacuo tra illusione e realta.
Durante la performance, il custode cerchera di restare seduto sulla proiezione
della sedia, sporcandosi di graffite nera, essendo contaminato dall’effimero ma
efficace segno dell'artista. Il titolo della performance, da cui tratto poi quello
del video & "Custodire cid che non c’€”, rivelando vano ogni tentativo di far
trapelare una verita uguale per tutti. (Laura Garbarino)

Courtesy of the artist



ELISA SIGHICELLI

PHI BUILDING, 2006, colore, suono di Paolo Campana, 2'23”

Phi Building e riconducibile all'illusione ottica ed in particolare all'illusione di
movimento, alternando due o piu immagini fisse, che si crea durante la
proiezione di un film. La vicinanza delle luci che illuminano ad intermittenza il
grattacielo sottointende non solo la natura del Motion Pictures ma anche ad
una predelizione dell'artista per il cinema astratto che sostiene “quello che mi
interessa € trasformare un frammento di realta in qualcosa di astratto e poi
alternarlo di nuovo con la realta” . Il ricorso essenziale, per registrare le
immagini della realta (I'edificio di HSBC a Shanghai), evidenzia un metodo
concettuale di tradizione dadaista dove lironia detiene una sua funzione
esemplare nell’annulare la funzionalita dell’originario messaggio pubblicitario
prodotto dalle luci.courtesy Gio Marconi Milano

ANDREA FLAMINI

NOTEBOOK, NO.4, 2009, Single-channel video, 2.1 son oro, colore, 15’

"... giorni che si assomigliano per i quando e i dove." (Joseph Brodsky)
Notebook #4 € uno dei video dell'installazione multi-video Becoming Blind. II
video si basa su una struttura di database, comune alla maggior parte dei
lavori di Andrea Flamini. Il video esplora lidea di diventare ciechi, sia
metaforicamente che fisicamente, e fornisce un'indagine di spazi intimi,
mentali e fisici, dove la memoria, il desiderio e le illusioni tendono a prevalere
sulla realta. Il lavoro € liberamente ispirato dagli scritti del poeta Joseph
Brodsky ed i suoi resoconti della sua detenzione in un ospedale psichiatrico.
Courtesy of the artist



LOIC STURANI

VEGETABLE THRILLER, 2003, scanner, colore, sonoro, 2’

Con Vegetable thriller ci imbarchiamo in un affascinante e brevissimo viaggio
allinsegna della suspense. Il mondo di umori e sapori a noi noti, perché parte
della nostra dieta quotidiana, esasperato in fase di montaggio sia nel
movimento, sia negli aspetti cromatici e sonori, si trasforma in una dimensione
coinvolgente e inquietante al tempo stesso. “Per creare Vegetable thriller ho
usato uno scanner al posto della videocamera mettendo a nudo la mia
passione per il cibo nel suo aspetto pit materico.” (Loic Sturani)

Courtesy of the artist

CARLO ZANNI

THE POSSIBLE TIES BETWEEN ILLNES AND SUCCESS, 2006, Mini DV,
2'35”

Interpreti: Stefania Orsola Garello, Ignazio Oliva - WOR DS*: John Haskell -
Musica composta ed eseguita da Gabriel Yared - Direttore de lla Fotografia:
Aldo Di Marcantonio - Produzione: FineArtsUnternehmen, Carlo Zanni, La
Rada art center, VOSTOK Film -



“The Possible Ties Between lliness and Success” € un cortometraggio di due
minuti trasfromato da un archivio internet e rieditato da parte del server
quando le statistiche web (Google Analytics) sono disponibili; il pubblico pud
vedere un nuovo film ogni giorno.

Courtesy of the artist & Annarumma404 Napoli/Milano

GAZIRA BABELI

GAZ' OF THE DESERT, 2007, colore, sonoro, 23’ 22”

Qui Babeli mescola agiografia e slapstick comedy, surrealismo e musica
country per raccontare la sua vita dentro a uno schermo, tra isolamento e
socialita, ascetismo e tentazione.

Courtesy Fabio Paris Art Gallery Brescia

CARLO ZANNI
MY TEMPORARY VISITING POSITION FROM THE SUNSET TERRACE
BAR, 2008, 4’10



Musica: Gotan Project, Gabriel Yared - Prodotto da: Carlo Zanni e NRW
Foundation, la Contea di North Rhine-Westphalia e the registry of culture of
NRW , G, tersloh.

Ambientato nella citta di Ahlen, Germania, My Temporary Visiting Position
From The Sunset Terrace Bar™*, imita un film amatoriale sul paesaggio ripreso
al tramonto. Mentre la striscia della citta e pre-registrata, il cielo & catturato in
tempo reale da una webcam che riprende il cielo di Napoli al tramonto, e come
tale, sempre in continuo cambiamento. Il lavoro confronta temi quali I'esilio, la
migrazione e i controlli delle frontiere, ed e rafforzato dal poema dello stimato
autore Ghada Samman, dalla musica del gruppo internazionale Gotan Project
e dal leggendario compositore Gabriel Yared. Le persone che visitano il sito
web possono scegliere due modalita di vivere I'opera: una modalita dal vivo,
disponibile soltanto in una specifica fascia di tempo durante il tramonto a
Napoli **, o navigando attraverso I'archivio dove una versione del film in HD
con tempi accelerati e fornita ogni giorno e archiviata online***,

Il progetto & interamente realizzato, con un sito web, creato in collaborazione
con Estudio Soma di Buenos Aires,e con un poster disegnato dallo studio
Sheriff di Vienna. Entrambi agiscono come vettoricomplementari investigando i
confini del concetto come nucleo del lavoro. Con My Temporary Visiting
Position From The Sunset Terrace Bar Carlo Zanni continua ad investigare
quello che chiama DATA CINE MA: una nuova maniera di approcciare la
cinematografia e le forme narrative basate in gran parte sull'uso di dati e
feedback raccolti dalla rete, per creare un’esperienza di coscienza sociale
basata sul tempo.

* My Temporary Visiting Position From The Sunset Terrace Bar presentato in
occasione di Nodes, uno spettacolo che coinvolge a sette artisti e sette musei
in Germania concepito dal curatore Matthias Weil
(http://www.knotenpunkte.net/)

** || lasso di tempo € stato impostato per includere il cielo al tramonto: 6pm-
9pm GMT

***Sono disponibili due film in HD al mese per la visione pubblica insieme ad
un formato ridotto e versione con sottotitoli in lingua locale. L’archivio mensile
non & disponibile per visione pubblica.

Courtesy of the artist & Annarumma404 Napoli/Milano



CLAUDIO SINATTI

A SHAVED MINT, 2007, colore, sonoro, 16'14”

Il film di Henry Hathaway Nevada Smith, 1966, con Steve McQueen, € stato
rielaborato in A Shaved Mint e rieditato in 16 collage quadri visuali che
includono ogni singola ripresa. Il film originale 125 conteneva 992 tagli per un
totale di 72 differenti scene. Ogni taglio e stato separato, il tempo dilatato ed
inserito in questa nuova rielaborazione. Courtesy of the artist

ADRIANO ABBADO

KAYUPUTIH, 2008, 720p HD ready, colore, 2'54”

KAYUPUTIH & un lavoro di arte cinetica, un‘animazione astratta che continua
la ricerca iniziata con WONOKROMO. Tutte le immagini raffigurano diversi tipi
di rumore visivo. Courtesy of the artist

LORENZO OGGIANO

QUASI-OBJECTS/ Cinematic Environment 3, 2008, DVD, colore, stereo,
4'13”

Quasi-Objects € costituito da materiale fotografico e videografico generato con
software di modellazione, animazione e rendering tridimensionale.

Courtesy of the artist & Traffic Gallery Contempora  ry Art, Bergamo



FREDERIC MOSER, PHILIPPE SCHWINGER

UNEXPECTED RULES, 2004, 17’

Basato sul noto affair che ha colpito I'amministrazione Clinton mettendo a
nudo le relazioni tra potere, sesso e media.

Courtesy Fine Arts Unternehmen video+film Zug (Swi  tzerland)



JOHAN BERGSTR OM HYLDAHL

MUTUAL DEPENDENCY: AN INQUIRY INTO THE NATURE AND CAUSES
OF THE WEALTH NATIONS

2009, colore, sonoro, 30°

“Mutal Depedency: un’Inchiesta sulla Natura e le Cause della Ricchezza delle
Nazioni” e il progetto piu recente all'interno della serie delle Mutual
Dependency che mira a indagare le caratteristiche e la dinamiche del
progresso istituzionale e le sue ricadute nella societa. La narrazione deriva
dalle opere fondamentali di tre fra i piu importanti economisti nella storia:
Adam Smith, con la “Ricchezza delle nazioni”, John Maynard Keynes con
“Teoria Generale dell’occupazione, dell'interesse e della moneta” e Milton
Friedman, con “Capitalismo e Liberta”. Estratti di questi libri, insieme alle teorie
diverse che implicano, sono contrapposti per generare un conflitto fittizio fra i
tre personaggi, che si dipana in tre capitoli narrativi.

Il racconto, realizzato attraverso differenti media interdipendenti quali
perfomance filmate, foto, sculture, disegni e ready-made, sottolinea il conflitto
fra i tre personaggi nonché i loro definitivi fallimenti individuali, lasciando la
conclusione del progetto in un ambiguo stato di disequilibrio.

Courtesy of the artist

BRUCE CONNER
CROSSROADS, 1975, USA, 35mm su DVD, b/n, 37’



Musica: Patrick Glesson e Terry Riley

Le 23 riprese utilizzate, relative alla prima esplosione atomica effettuata
sott‘acqua nell’Atollo di Bikini, derivano da materiale declassificato del
Governo degli Stati Uniti.

Conner, che fu tra i primi cineasti a riconoscere nella tecnica del Found
Footage la valenza di strumento per la critica della societa americana, con
Crossroads evidenzia il paradosso dello statuto filmico nel rapporto immagine-
suono, dove l'innaturale corrispondenza sonora (la musica di Riley) rafforza il
fascino di un avvenimento mostruoso reso per immagini catturate da differenti
angolazioni e velocita di ripresa.

Courtesy Barbara Gladstone Gallery

DIANA HEISE

DURATION, 2009, colore, sonoro, 6'05”

Courtesy of the artist

DURATION €& un esperimento in database che esplora gli effetti di militarismo.
Questo lavoro usa immagini che sono state riprese durante la guerra del
Vietnam. Ispirandosi ai film strutturalisti le immagini nel video sono state
organizzate in base alla durata del tempo della cinepresa, in funzione e
spenta, che stava registrando gli accadimenti. Mentre stavo intervistando i
membri dei reparto armato, ho scoperto che esiste una nomenclatura e dei
termini tecnici che erano comunemente usati. Al fine di ulteriormente esplorare
guesto sistema, la progettazione della parte audio &€ una lista alfabetica
ripetuta dei nomi dell'elicottero.

Heise prende in considerazione le cicatrici emotive ed intellettuali che la
guerra infligge.

Courtesy of the artist



MATTHEW BARNEY

MATTHEW BARNEY
DE LAMA LAMINA , USA/BRASIL, 2004, 35mm, 56’
Con Arto Lindsay.

Il film/documentario € stato girato durante le celebrazioni del Carnevale di
Salvador de Bahia ed esplora le viscere della mitologia afrobrasiliana.
Focalizzato su un immenso carro per disboscare le foreste che avanza tra un
corteo in balia di personaggi emblematici, il lavoro, che fa perno sulle divinita
della religione politeistica Candomble, pone l'accento sulla deforestazione
sotto forma di allegoria.

Sull'albero sradicato in cima al carro si arrampica una donna: € un omaggio

alla ecoattivista
Julia Butterfly Hill, che ha vissuto per due anni sulle sequoie californiane che
gli americani
chiamano “Redwood”, per preservarle, ed allo stesso tempo simbolo di
Ossaim, signore della

foresta e protettore delle piante.

Ai piedi del tronco, un uomo infangato, ricoperto di bulbi e radici, giace tra le
ruote masturbandosi contro l'albero motore del carro e lubrificandolo: & la
personificazione di Ogun, dio della guerra, che con una lama di ferro si fece
strada tra gli alberi della foresta per raggiungere la civilta.
A completare la scena, il musicista Arto Lindsay, newyorchese di origine
brasiliana, si esibisce su un carro retrostante alla guida di una processione di
percussionisti, le cui vibrazioni fanno da contrappunto musicale alla densa
scenografia del carro animato di Barney. Un passo oltre Cremaster, all'interno
di una narrazione che, questa volta, si aggroviglia in tempo reale per le strade
di Salvador. (Irina Zucca Alessandrelli)



Digital Mundi

| maestri della sperimentazione:

Zbigniew Rybczynski

Zbigniew Rybczynski & nato il 27 gennaio 1949 az @dolonia), ma e
cresciuto a Varsavia. Nel 1969, dopo aver frequeritdiceo artistico,
si iscrive all'Accademia di Cinematografia di Lodpve si diploma nel
1972 come operatore. Qui realizza i suoi primi @oetraggi, Kwadrat
e Take Five . Subito dopo comincia a lavorare prelss studio
Se.Ma.For . della stessa citta. Per guadagnarenocara fare |'operatore
per film didattici, corti e lungometraggi di finne, collaborando tra
I'altro con registi quali Andrzej Baranski e Grzegdrolikiewicz. In
questo periodo aderisce tra l'altro al gruppo diguardia Warsztat



Formy Filmowej. Nel 1977 Zbig si reca a Vienna doealizza Weg
Zum Nachbarn e Mein Fenster. Qui tra l'altro apme studio di effetti

speciali per una televisione austriaca. Nel frafterdiviene un attivista
di Solidarnosc e chiede asilo politico in Austr@pd il colpo di stato di
Jaruzelski. Nel 1983 vince I'Oscar per Tango (198@ne miglior

cortometraggio d'animazione e si trasferisce negl con la sua
famiglia. Qui fonda la sua casa di produzione Aigjon , realizzando
per primo video in alta definizione, tra cui Stg987), L'Orchestre
(1990) e Kafka (1992). Zbig ha girato anche numarassic video per
svariati musicisti, vincendo alcuni MTV Awards. NEY94 Rybczynski
si trasferisce in Germania: a Berlino lavora pressGFB Zentrum,

progettando nuove tecnologie di immagine al computgentre dal

1998 insegna a Colonia cinema sperimentale pr&sscaldemia di Arti

Mediali. Nel 2001 é ritornato negli USA. Attualmentisiede a Los
Angeles dove si dedica alla ricerca tecnologica ((sbltre progettando
un nuovo tipo di obiettivo). Rybczynski nella suada carriera ha
ottenuto numerosi premi e riconoscimenti. (Brundvirino)

Tango
(Polonia, 1980. 10’ colore)

Rybczynski sfrutta il concetto dello spazio unicaori campo
riempiendolo con una pletora di azioni. Presto appmavvio che uno
spazio tanto piccolo, quello di una stanza, nomghdte mai contenere
tutte le azioni che si stanno svolgendo. Rybczyhakanche un uso
critico dello spazio fuori campo, svelandone Ifio. Lo spazio fuori
campo e l'area immaginaria oltre i margini delldvexano, di fronte e
dietro la macchina da presa. Ci sono molte vieaaso allo spazio
fuori campo inTango— una finestra ed una porta sulla parete posteriore
porte su entrambi i lati della stanza, e una disperhe ha anch’essa i
suoi usi. A un certo punto ci sono trenta aziomedse. Il film funziona
come una specie di metafora critica delle relazigpaziali ed
interpersonali all’interno dello spazio filmico. §er Noake)

Steps

(Usa, UK, 1987. 29'30” colore)
La sequenza dei gradini di Odessa, gia celebre et montaggio
cinematografico, diventa diventa solo uno deglimadati del remix



ironico realizzato da Rybczynski. Le inquadraturigioali, gia editate
da Ejzenstej, vengono ri-montate con le immagimeui dei turisti,

utilizzando sia il montaggio temporale, sia il maggio all'interno di

una stessa scena (quest’ultimo realizzato attraviexsdeo keying ). |l

“look cinematografico” si contrappone al “look dale@o”, il colore si

contrappone al b/n e la “istantaneita del video’csntrappone alla
“eternita del film”.

The Fourth Dimension

Usa/ltalia/Francia 1988, 32’ colore)
Con laiuto di un computer programmato per rifilan@immagine 480
volte linea per linea, Rybczynski, piega all'infmii corpi e le
scenografie e le dispiega i tempi nello spazionfiteria-piega € una
materia-tempo) ciascuna linea al limite pud appenrte ad un tempo
differente. Lenti vortici, vertiginose, torsioni,retce invertite si
avviluppano sotto i nostri occhi stupefatti.



La prima sperimentazione in Italia

SqueezangezaunvideoPoemOpera parte 3/20
di Gianni Toti

Da coraggioso sperimentatore e temerario innovala decise di
adottare il nuovo linguaggio dell’arte elettronfmer continuare ad
esprimere il proprio pensiero rivoluzionario. Itheio gli permise di fare
poesia non soltanto con le parole, ma anche connfegini e con i
suoni, avvicinandosi all'idea wagneriana di opeeatd totale.
L’autore, infatti, conio il termine “VideoPoemOpérzer indicare la
commistione e l'interazione tra poesia epica, ale¢tronica, pittura,
canto, recitazione, musica colta e popolare, maateatro e cinema.

Programma

Venerdi 27 novembre

Ore 20.30
Labirinti simbolisti (sample 1, 70 min.)

TINA CORDERO-GUIDO MARTINA-PIPPO ORIANI

VELOCITA' (VITESSE), 1931-1933, 35mm, b/n, 13

BRUNO MUNARI, MARCELLO PICCARDO

SCACCO MATTO, 1965, 35mm su DVD , colore, musica di Gil
Cuppini, 6’

GRUPPO '70 (ANTONIO BUENO, LUCIA MARCUCCI, EUGENIO
MICCINI, LAMBERTO PIGNOTTI)

VOLERA' NEL '70 , 1965, 16mm su DVD, b/n e colore, sonoro, 7’
ARCANGELO MAZZOLENI

AURELIA, 1980, Super 8 su DVD, colore, sonoro, 10’

NINO PEZZELLA

MIA ZIA, 1989, 16mm, colore, sonoro, 1'30”

MASSIMO DRAGO

ACTRESSTRESS,1987, Super 8mm on DVD, colore, sonoro, 4’
Montaggio: Elisabetta Saiu (2004)

Rosa Barba and Ulrike Molsen



PANZANO, 2000, 16mm, colore, sonoro, 22’
ELISA SIGHICELLI
NOCTURNE (TRAJECTORIES), 2006, colore, 6'18”

Ore 22.30

MATTHEW BARNEY

DE LAMA LAMINA, USA/BRASIL, 2004, 35mm, 56’
Con Arto Lindsay.

Intervento di Piero Pala

Sabato 28 novembre
Ore 21.30

Lust For Life (pt.1 47 min.)

FREDERIC MOSER, PHILIPPE SCHWINGER
UNEXPECTED RULES, 2004, 17’

JOHAN BERGSTRO6M HYLDAHL

MUTUAL DEPENDENCY: AN INQUIRY INTO THE NATURE
AND CAUSES OF THE WEALTH NATIONS

2009, colore, sonoro, 30’

ORE 22.30

MATTHEW BARNEY

DE LAMA LAMINA , USA/BRASIL, 2004, 35mm, 56’
Con Arto Lindsay.

Domenica 29 novembre
Ore 17.30
Paradossi della visione: tra etica e tecniche (#b)m

CRUDELITY STOFFE

ROMEO JULIET, 1984, Apple 2 su DVD, colore, sonoro, 18’
Marco Papa

THE KEEPER, ITA , 2002, 16mm su DVD, colore, sonoro, 2’50
ELISA SIGHICELLI

PHI BUILDING, 2006, colore, suono di Paolo Campana, 2'23”



ANDREA FLAMINI
NOTEBOOK, NO.4, 2009, Single-channel video, 2.1 sonoro, colore,
15’

Lunedi 30 novembre
Ore 19.30
Digital Stilnovo (56 min.)

LOIC STURANI

VEGETABLE THRILLER , 2003, scanner, colore, sonoro, 2’
Carlo Zanni

THE POSSIBLE TIES BETWEEN ILLNES AND SUCCESS, 2006,
Mini DV , 2'35”

GAZIRA BABELI

GAZ' OF THE DESERT, 2007, colore, sonoro, 23’ 22"

CARLO ZANNI

MY TEMPORARY VISITING POSITION FROM THE SUNSET
TERRACE BAR, 2008, 4'10”

CLAUDIO SINATTI

A SHAVED MINT, 2007, colore, sonoro, 16’14”

Adriano Abbado

KAYUPUTIH, 2008, 720p HD ready, colore, 2’54”

LORENZO OGGIANO

QUASI-OBJECTS/ Cinematic Environment 3, 2008, DVD, colore,
stereo, 4'13”

Martedi 1 dicembre
Ore 21.30
Lust For Life (partet.2 43 min.)

BRUCE CONNER

CROSSROADS,1975, USA, 35mm su DVD, b/n, 37’
Musica: Patrick Glesson e Terry Riley

DIANA HEISE

DURATION, 2009, colore, sonoro, 6’05



Labirinti simbolisti (sample 2, 85 min.)

Aldo Runfola

ARSI/BURNED, 2004, DVD, colore, sonoro, 45’

Rosa Barba

OUTWARDLY FROM EARTH'S CENTER , 2007, 16mm transfered
to video, 25’

RICCARDO ARENA

THE GAZE, Lo sguardo muto, 2009, b/n, musica di Stafano Taaes
13’17

Giovedi 3 dicembre

Ore 19.30
Tango
(Polonia, 1980. 10’ colore)
Steps
(Usa, UK, 1987. 29'30” colore)
di Zbigniew Rybczynski

Venerdi 4 dicembre
Ore 20.00
The Fourth Dimension
Usal/ltalia/Francia 1988, 32’ colore)
di Zbigniew Rybczynski

Sabato 5 dicembre
Ore 18.00

Squeezangezaum VideoPoemOpera parte 3/20
di Gianni Toti

Pandemonio visuale
Video, Clip & Co.
di AA.VV



