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“Duke Mu of Chin said to Po Lo: “You are now advanced in years. Is there any member 
of your family whom I could employ to look for horses in your stead?” Po Lo replied: 
“A good horse can be picked out by its general build and appearance. But the superla-
tive horse-one that raises no dust and leaves no tracks-is something evanescent and 
fleeting, elusive as thin air. The talents of my sons lie on a lower plane altogether; 
they can tell a good horse when they see one, but they cannot tell a superlative horse. 
I have a friend, however, one Chiu-fang Kao, a hawker of fuel and vegetables, who in 
things appertaining to horses is nowise my inferior. Pray see him”. Duke Mu did so, and 
subsequently dispatched him on the quest for a steed. Three months later, he returned 
with the news that he had found one. “It is now in Shach’iu”; he added. “What kind of 
a horse is it?”; asked the Duke. “Oh, it is a dun-colored mare,” was the reply. However, 
someone being sent to fetch it, the animal turned out to be a coal-black stallion! Much 
displeased, the Duke sent for Po Lo. “That friend of yours,” he said, “whom I commis-
sioned to look for a horse, has made a fine mess of it. Why, he cannot even distinguish 
a beast’s color or sex! What on earth can he know about horses?” Po Lo heaved a sigh 
of satisfaction. “Has he really got as far as that?” he cried. “Ah, then he is worth ten 
thousand of me put together. There is no comparison between us. What Kao keeps in 
view is the spiritual mechanism. In making sure of the essential, he forgets the homely 
details; intent on the inward qualities, he loses sight of the external. He sees what he 
wants to see, and not what he does not want to see. He looks at the things he ought 
to look at, and neglects those that need not be looked at. So clever a judge of horses 
is Kao, that he has it in him to judge something better than horses.”When the horse 
arrived, it turned out indeed to be a superlative animal.”

And now, let’s go back to us and let’s try to use this beautiful Taoist tale in our reality. 
Duke Mu is the Audience; Po Lo and his sons are the established film festivals; horses 
are the films. And with the name of Chiu-Fang Kao, we will call our FLIGHT, our Festival, 
at its third edition this year. Maybe everything is there: our role, how we perceive it, our 
job, our ambition. What else should we add? Three things only: 
FILM+LIGHT=FLIGHT.
Welcome to FLIGHT, dear Audience, dear Film Lover, dear Duke! 
Enjoy the films!

(The Taoist tale of Chiu Fang Chao is quoted in J.D Salinger, “Raise High the Roof Beam, Carpenters”)
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In una antica storia cinese il Principe un giorno disse al suo Addestratore di cavalli: “Il 
peso degli anni grava su di te. Qualcuno della tua famiglia può scegliere i cavalli per me 
al posto tuo?” L’Addestratore rispose: “Un buon cavallo si riconosce dal suo aspetto 
e dai suoi movimenti. Ma l’incomparabile destriero è colui che non tocca la polvere e 
non lascia traccia. Questo è qualcosa di misterioso e di inafferrabile, intangibile, come 
una nebbia mattutina. I talenti dei miei figli non raggiungono il livello più alto; possono 
riconoscere un buon cavallo, ma non uno straordinario. Tuttavia, ho un amico, un uomo 
semplice e umile che vive in solitudine, lontano dalla tua corte, e che conosce i cavalli 
quanto me. Chiamalo.” Il Principe fece proprio così. Subito mandò l’uomo alla ricerca 
di un cavallo. Tre mesi dopo, l’uomo tornò e riferì che il cavallo era stato trovato. “Che 
razza di cavallo è?”, chiese il Principe. “Una cavalla rossastra con coda e criniera nere”, 
fu la risposta. Ma quando mandarono a chiamare il cavallo, si scoprì che era uno stal-
lone, nero come un corvo. Arrabbiato, il Principe convocò l’Addestratore: “Il tuo amico 
non riesce a distinguere uno stallone da una cavalla! Cosa capisce di cavalli, se non sa 
neanche dirne il colore?” L’Addestratore esclamò soddisfatto: “Ha davvero raggiunto 
questo? Allora vale diecimila volte me! Non oserò paragonarmi a lui, perché penetra 
nella struttura dello spirito. Comprendendo l’essenza, dimentica i tratti non essenziali; 
vedendo le virtù interiori, perde l’idea dell’esterno. Sa vedere ciò che deve essere visto 
e non notare il superfluo. Guarda dove dovrebbe guardare e trascura ciò che non vale 
la pena guardare. La sua saggezza è così grande che potrebbe giudicare cose più im-
portanti delle virtù dei cavalli.” E quando portarono il cavallo, si scoprì che non aveva 
davvero eguali.  

E ora torniamo a noi e proviamo ad applicare questa bellissima storia taoista alla no-
stra realtà:   il nome Principe lo diamo allo Spettatore; ai festival storici e affermati 
diamo i nomi dell’Addestratore e dei suoi figli; i cavalli diventano i film. E con il nome 
dell’Amico semplice e umile che vive lontano dalla corte chiameremo il nostro FLIGHT, 
la nostra Mostra Internazionale del Cinema di Genova, giunta quest’anno alla terza edi-
zione. Forse è tutto qui: il nostro ruolo, come lo percepiamo, il nostro lavoro, la nostra 
ambizione. Cos’altro si dovrebbe aggiungere? Solo tre cose:
FILM + LIGHT = FLIGHT 
Benvenuto a FLIGHT caro Pubblico, caro Spettatore, caro Principe! 
E buona VISIONE!

(La storia taoista del Principe e del Cavallo è citata in J.D. Salinger, “Alzate l’architrave, carpentieri”)

FILM + LIGHT = FLIGHT

Aleksandr Balagura
Direttore Artistico 

Aleksandr Balagura
Artistic Director
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Autore di una filmografia prolifica ma coerente nei temi e nella ricerca estetica, Ingmar 
Bergman in circa sessant’anni di carriera ha affrontato diversi generi, formati e linguaggi 
audiovisivi, spaziando dal dramma esistenziale alla commedia brillante, dal lungome-
traggio al cortometraggio, fino alle miniserie TV. Questa retrospettiva sottolinea diversi 
aspetti dell’opera di Bergman, con il corto televisivo Il ballo delle ingrate, il dramma 
L’Adultera (con sottotitoli) e il più noto capolavoro Il settimo sigillo (doppiato). 

IL SETTIMO SIGILLO (DET SJUNDE INSEGLET) (Svezia, 1957) 
Un cavaliere tormentato dai dubbi sul divino torna nel suo Paese trovando una popola-
zione segnata dal fanatismo e dalla peste. Qui incontrerà una compagnia teatrale, una 
donna accusata di avere rapporti con il Diavolo, e la Morte. Il settimo sigillo racchiude 
molti elementi tematici e stilistici bergmaniani, dal rapporto problematico con la fede al 
riferimento alla propria infanzia, dal teatro alla grande ricerca estetica.

L’ADULTERA (BERÖRINGEN) (USA/Svezia, 1971) 
La tranquilla vita matrimoniale di Karin e Andrea viene sconvolta dall’arrivo di un archeo-
logo statunitense, con cui Karin ha una relazione sentimentale. L’adultera è una riflessio-
ne sulla vita di coppia e «un dramma in sordina sulla liberazione della donna in cadenza 
da teatro da camera» (M. Morandini).

IL BALLO DELLE INGRATE (DE FÖRDÖMDA KVINNORNAS DANS) (Svezia, 1976) 
Rappresentazione dei movimenti, dei gesti e degli sguardi di quattro donne chiuse in una 
stanza. Corto girato per la televisione e basato sulle musiche di Monteverdi, Il ballo delle 
ingrate è un dramma in forma di balletto. L’opera è anche una ricerca sul potere del volto 
e dello sguardo, uno dei temi ricorrenti dell’autore svedese.

I film di Bergman vengono presentati da un ospite d’eccezione, Ingmar Bergman Jr., figlio 
del maestro. 
Ingmar jr. è il Presidente di Cinematograph e produttore di film e pro-
grammi Tv sulle arti performative e sulla danza. Lavora anche come con-
sulente creativo di progetti cinematografici e operistici. È nel Consiglio di 
Amministrazione della Bergman Center Foundation, a Fårö, Svezia.
The Bergman movies at FLIGHT will be presented by an exceptional 
guest, Ingmar Bergman jr. son of the Maestro. Ingmar jr is Chairman of 
Cinematograph, and producer of performing art and dance movement 
films & TV-programs, as well as creative advisor in various film and 

opera projects. He is a member of the board of the Bergman Center Foundation, Fårö.

Cinematograph AB è stata fondata nel 1951 da Ingmar Bergman. La società ha prodotto o co-prodotto 
tutti i lungometraggi di Bergman da “La Vergogna” (1968) a “Fanny e Alexander” (1983) e la maggior 
parte dei suoi film-TV (1970-90), compresi alcuni di altri registi. La società oggi produce film e serie-tv 
e spettacoli d’opera, coreografie e danza. Claes Du Rietz (anche lui a Genova per FLIGHT) è direttore di 
Cinematograph, responsabile marketing e amministrativo.
Cinematograph AB was founded in 1951 by film director Ingmar Bergman. The company produced/
coproduced all Ingmar Bergman feature films from “The Shame” (1968) to “Fanny and Alexander” 
(1983), and most of his TV-films during 1970-90, including several films by other directors. It is to-
day working with films & TV-series, and performing arts including opera, choreography, and dance. 
Claes Du Rietz is director at Cinematograph, responsible for marketing and administration.

RETROSPETTIVA INGMAR BERGMAN
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Il film racconta la vita di Andrej Rublev, un gio-
vane monaco che dipinge chiese nella Russia del 
1400, un Paese dilaniato dalle lotte di potere e 
dall’invasione tartara. Tramite una poderosa 
messa in scena e un uso attento della fotografia 
(tutto il film è in bianco e nero tranne l’epilogo, 
completamente dedicato alle icone realizzate da 
Rublev), il capolavoro di Tarkovskij è al tempo 

stesso un grande affresco storico e una profonda riflessione sulla forza dell’arte, ca-
pace di sopravvivere alla guerra e al potere politico. La Russia descritta nel film è stata 
interpretata come una metafora dell’URSS dell’epoca, elemento che segnò la difficile 
vita produttiva e distributiva dell’opera, che venne proiettata nel Paese solo nel 1972, 
cinque anni dopo il suo completamento. Oggi, quella Russia messa a ferro e fuoco 
dal conflitto ricorda inevitabilmente le tragiche vicende contemporanee che si stanno 
svolgendo nelle attigue aree geografiche.
 

Il film sarà presentato da Enzo Bianchi, monaco, scrittore, studioso di 
arte sacra ortodossa e fondatore della Comunità Ecumenica di Bose.

PROIEZIONE ANDREJ RUBLEV di ANDREJ TARKOVSKIJ (URSS, 1966)
Versione originale con sottotitoli italiani, in collaborazione con Mosfilm, Mosca
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Tonino De Bernardi  (Chivasso, 1937) si laurea in Storia della musica con Massimo Mila, 
con una tesi su Igor Stravinskij. Frequenta gli artisti dell’arte povera e gli scrittori della 
neo-avanguardia. Esponente del cinema underground italiano, esordisce nel 1967 con 
Il mostro verde, realizzato insieme al pittore Paolo Menzio. Per tutti gli anni ‘70 lavora 
soprattutto con l’8 mm e il Super 8. Proietta i suoi film al Beaubourg di Parigi, a Londra, 
a New York. Nel 1987 gira Elettra. Nel 1989 Viaggio a Sodoma vince il primo premio al 
World Wide Video Festival dell’Aia (ex aequo con Puissance de la parole di Godard). Nel 
1994 realizza Piccoli orrori, menzione speciale al Festival di Taormina, e presenta Uccelli 
a Locarno, seguiti nel 1997 da Fiori del destino, ancora a Taormina. Nel 1999 è presente 
in concorso a Venezia con Appassionate. Nel 2000 ancora a Venezia con Rosatigre, nel 
2001 con Farelavita, nel 2002 con Lei, mentre nel 2003 è al Torino Film Festival e poi 
a Rotterdam con Latitudini e Serva e padrona. Più recenti sono Serva padrona e Médée 
miracle (protagonista Isabelle Huppert).
Tonino De Bernardi (1937, Chivasso, Italy) made his first work at the end of the 1960s. 
His underground films were often projected in museums and art galleries in Paris, New 
York and London. In his films, De Bernardi mixes life with his interest in literature, music 
and art. In 1987 he made his first official feature, Elettra, after Sophocles, followed 
by Viaggio a Sodoma (1989) , Piccoli Orrori and Uccelli (1994), Fiori del Destino (1997), 
Appassionate (in competition at the Venice Film Festival, 1999), Rosatigre (again in 
Venice, 2000), Farelavita (2001), Lei (2002), Latitudini and Serva e Padrona (2003).

INTERMINABILE ILLUSIONE
(SORRISI ASMATICI  n. 3,  DAL NORD AL SUD) 
 by Tonino De Bernardi (Italy 1996 - 2004, dal 35mm al miniDV,  95’)
Con la partecipazione straordinaria di: 
Enrico Ghezzi, Edoardo Winspeare, Pasquale Pozzessere.
Produzione: Lontane Province Film con i Comuni di Rimini, Curti, 
Benevento, Aversa.
 

Road movie spaesato e spaesante di ex-sirene e ex-sireni che, percorrendo la terra dal 
Nord al Sud, vivono le loro metamorfosi in umani per conquistarsi sempre più il diritto 
alla nuova identità. Veri mutanti, diventano viaggiatori anche del tempo, tra vicende di 
vita personale ed echi stravolti della Storia. E’ l’avventura umana che si dipana in ben 
temuti territori altrui. Ma chi sono loro veramente, che si guardano desiderosi e curiosi 
intorno? L’unica cosa quasi certa per loro è l’illusione interminabile.

OMAGGIO A TONINO DE BERNARDI (INTERMINABILE ILLUSIONE)
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LA GIURIA INTERNAZIONALE / THE INTERNATIONAL JURY

Irena Bilic 
Filmmaker, Fotografa, Autrice. Nata a Belgrado, ha studiato Filosofia, Antropologia e 
regia alla Sorbona sotto la guida  di Jean Rouch e Eric Rohmer. Ha realizzato oltre 20 
documentari e cortometraggi che sono stati presentati in prestigiosi festival. 
E’ la fondatrice, produttrice e direttrice artistica del FEAE – L’Europe autour de l’Europe/
Europe by Europe, festival del cinema d’arte e d’autore proveniente dai Paesi della gran-
de europa, che dal 2006 si svolge a Parigi e in Normandia.
Filmmaker, Photographer, Auteur. Born in Belgrade, she studied Philosophy, Anthropology 
and Film Directing at the Sorbonne under the guidance of Jean Rouch and Eric Rohmer.   
She has made more than 20 documentaries and short features screened at prestigious 
film festivals. She is a founder, producer and artistic director of FEAE L’Europe autour de 
l’Europe / Europe by Europe, festival of art and auteur films from countries throughout 
greater Europe, which has been held in Paris and Normandy since 2006.

Anna Costantini
Insegnante, curatrice e storica dell’arte contemporanea. Dal 1989, ha contribuito alla cura-
tela di mostre in Italia e all’estero e alla redazione dei relativi cataloghi. È autrice e co-autrice 
di contributi storico-artistici incentrati per lo più su protagonisti e momenti dell’arte italiana 
e statunitense tra gli anni Sessanta e Ottanta del Novecento, come Giuseppe Chiari (c.d.p.), 
Jack Smith (2018), la nascita dell’Arte povera (2011), Piero Manzoni (2007).
She is a teacher, a curator and a contemporary art historian. Since 1989 she has contrib-
uted to the curatorial aspects of major exhibitions in Italy and abroad and to the editing of 
related catalogues. She has authored and co-authored historical-artistic works focused 
mostly on the artists and movements of Italian and American art between the 1960s and 
1980s, for example Giuseppe Chiari (soon to be published), Jack Smith (2018), the birth of 
Arte Povera (2011), Piero Manzoni (2007).

Roland Sejko 
Nato e cresciuto in Albania, si laurea nel 1990 alla Facoltà di Storia e Filologia di Tirana. 
Dal 1991 vive a Roma e dal 1995 lavora per Luce Cinecittà dove attualmente è direttore 
della redazione editoriale dell’Archivio Luce online. Ha scritto e diretto diversi documen-
tari caratterizzati in maggior parte dal riuso del cinema d’archivio. Nel 2013 ha vinto 
il Premio David di Donatello con il suo documentario “Anija / La nave”.  Il suo ultimo 
documentario “La macchina delle immagini di Alfredo C.” è stato presentato in selezione 
ufficiale alla 78° Mostra Internazionale d’Arte Cinematografica di Venezia e ha vinto il 
Nastro d’Argento 2022 come miglior docufilm. È uno dei curatori del MIAC, il Museo 
Italiano del Cinema e dell’Audiovisivo a Cinecittà.
Born and raised in Albania he graduated in 1990 the Faculty of History and Philology in 
Tirana. In 1991 he settled in Rome and since 1995 has been working for Luce Cinecittà 
where he is currently director of the editorial online bureau of Luce Film Archive.  He has 
written and directed several documentaries mostly characterized by the reuse of archival 
footage. In 2013 he won the David di Donatello Award with his documentary “Anija / The 
Ship”. His latest documentary “The image machine of Alfredo C.”  was presented in offi-
cial selection at the 78th Venice International Film Festival and won the Nastro d’Argento 
2022 for best docufilm. He is one of the curators of MIAC, the Italian Museum of Cinema 
and Audiovisual at Cinecittà.

Ivan Zotikov
Direttore della Fotografia, Produttore e Regista. Nato a Kiev nel 1988, ha studiato all’I-
stituto di Cinema e Televisione della Università Nazionale di Cultura e Arti di Kiev.
Ha girato e prodotto numerosi documentari di alta qualità nel ruolo di produttore, re-
gista e direttore della fotografia. E’ un esperto dell’industria cinemeccanica e ottica 
dell’Europa dell’Est. Vive a Kiev.
DOP, Producer and Director. He was born in 1988 in Kyiv. He studied at the Institute of 
Cinema and Television of Kyiv National University of Culture and Arts. Shot a number of 
high-quality documentary and television films as Producer, Director and DOP. Expert in the 
field of optical and mechanical industry of Eastern Europe. He lives in Kiev.
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Il Grand Prix (2500 €) intitolato a Eadweard Muybridge, viene assegnato dalla Giuria 
Internazionale al miglior film tra tutti quelli in concorso, a prescindere da genere, 
tema, durata. Alla vincitrice o al vincitore del Grand Prix viene donata anche un’in-
cisione creata dal giovane artista italiano Thomas Gori e ispirata al Pigeon Flying di 
Eadweard Muybridge.
Vengono inoltre premiati il Miglior Lungometraggio, il Miglior Cortometraggio, il Miglior 
Film di Animazione e la Migliore opera di Video-Arte. Tutti i premi e le Menzioni Speciali 
della Giuria Internazionale saranno accompagnati dalle motivazioni.

The Eadweard Muybridge Grand Prix (2500 €), will be awarded by the International 
Jury to the Best Film regardless of genre, theme and duration. An engraving, created 
by the young Italian artist Thomas Gori and inspired by Muybridge’s Pigeon Flying, will 
also be given to the Grand Prix winner. 
Awards will be also given to Best Feature Film, Best Short Film, Best Animation Film, 
Best VideoArt. All the Jury’s Awards and Special Mentions will be motivated.
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Fin dall’inizio, Flight ha accolto con grande piacere la partecipazione e 
il sostegno del mondo della critica cinematografica al Festival. La spe-
ciale giuria creata dal Gruppo Ligure del Sindacato Nazionale dei Critici 
Cinematografici (SNCCI) assegnerà anche quest’anno un Premio al Mi-
glior Film tra quelli in concorso. Seguono i nomi dei giurati 2022.
Since the beginning, FLIGHT has welcomed the support and participa-
tion of film critics to the festival. The special jury created by the Liguri-
an chapter of the Italian National Film Critics Guild (SNCCI) this year will 
award a Critics’ Choice Prize to the Best Film. Following are the jurors.

Furio Fossati, giornalista, critico cinematografico, critico musicale e 
organizzatore di eventi. Inizia la sua carriera giornalistica al Corriere 
Mercantile di Genova e assume l’incarico di critico cinematografico 
come vice di Claudio G. Fava, poi titolare nel 1982. È stato presidente 
di Giuria FIPRESCI in numerosi festival internazionali. Collabora con 
Filmdoc, CinecriticaWeb e Cinemaeteatro. È presidente del Gruppo 
Ligure Critici Cinematografici SNCCI e promotore della Fondazio-
ne Franco Fossati. Gestisce come Fondazione il Museo del Fumetto 
WOW a Milano.

Ilaria Falcone, giornalista, critico cinematografico, è laureata all’U-
niversità degli Studi di Milano con tesi in Diritto Pubblico Comparato. 
Responsabile della Sezione Cinema per la rivista online nonsolocine-
ma.com dal 2008, è corrispondente dai principali festival. Nel SNCCI 
dal 2022.

Marco Romagna, critico cinematografico genovese. Laureato al 
DAMS, fonda nel 2014 il sito di critica e di approfondimento cinema-
tografico CineLapsus, di cui è direttore editoriale e corrispondente nei 
maggiori festival d’Europa, coperti anche per conto delle riviste onli-
ne Quinlan e Sentieri Selvaggi. Nel SNCCI dal 2019.

Grazie all’accordo di collaborazione con l’Università di Genova, a partire 
dall’edizione del 2021 un nutrito gruppo di studenti di tutte le Facoltà 
dell’Ateneo Genovese partecipa attivamente a FLIGHT, sia come volon-
tari a sostegno delle varie attività del Festival, sia con la formazione di 
una giuria studentesca che assegna uno specifico Premio a una (o più) 
opere in Concorso.
Following an agreement with the University of Genova, since 2021 a 
fairly large number of college students from all the various Depart-
ments of the University of Genova have been actively involved with 
FLIGHT, both as volunteers supporting the festival’s organization and 
as members of a Students’ Jury, awarding a Prize to the Best Film(s) 
among those in competition.
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A partire dal 2021  FLIGHT, in collaborazione con CNA Cinema e Au-
diovisivo Liguria e con LAND (Local Audiovisual Network Develop-
ment) ha istituito un riconoscimento per un/a artigiano/a ligure che 
si è distinto/a nelle professioni e nei mestieri della produzione cine-
matografica ed audiovisiva a livello nazionale ed internazionale. Nel-
la prima edizione, il premio è stato assegnato a Luca Massa, profes-
sionista dai molteplici talenti che ha dato un contributo straordinario 
(e riconosciuto con il Premio nazionale “Pellicola d’Oro” del 2021) 
alla realizzazione del film Il Buco di Michelangelo Frammartino.

Per l’edizione di quest’anno, gli organizzatori hanno deciso di asse-
gnare il premio a Luca Costigliolo, genovese, costumista cinemato-
grafico, televisivo e teatrale che ha lavorato con alcuni dei più grandi 
nomi del cinema italiano e internazionale (da Paolo Virzì a Neil Jor-
dan, da Alessandro D’Alatri a Jacques Audiard) e al Globe Theatre, il 
leggendario teatro shakespeariano di Londra. Specializzato in costu-
mi e tessuti dell’epoca elisabettiana, è fondatore e docente di taglio 
e sartoria storica alla The School of Historical Dress di Londra. 

Starting in 2021, FLIGHT, in cooperation with CNA (the main Italian 
craftsmen’s Association) and LAND (Local Audiovisual Network De-
velopment) has decided to recognize with a special Award an out-
standing professional from Liguria for her/his achievements in the 
field of movies craftmanship. 

This year the award goes to Luca Costigliolo, a Genovese Costume 
Designer who has been working with major national and international 
movie and TV productions and who is a world recognized expert in 
costumes and textiles from the Elizabethian Age. He has worked with 
famed Shakespeare’s Globe Theatre in London and is one of the foun-
ding members of The School of Historical Dress in London.
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AUTUMNAL SLEEP (SONNO AUTUNNALE) by Michael Higgins (Ireland, 1:10:00) 
In una remota casa di campagna, una donna dorme, è sola. Siamo in un’epoca non lontana dall’alba 
del cinema, il ricco e ossessivo Dr.Epstein progetta una serie di esperimenti scientifici. Facendoli, 
apre le porte sull’ignoto, rompe il tessuto del tempo e scatena un personaggio simile a un’ombra, 
che vuole ridurre in polvere tutti quelli che incontra. Girato su pellicola scaduta da 35 mm. con una 
cinepresa Sovietica vecchia di 50 anni, Autumnal Sleeps si ispira al primo cinema muto. I personag-
gi e la natura della recitazione assomigliano a quelli degli spettacoli viaggianti, e allo stesso tempo 

evidenziano il potere illusorio del voyerismo e dell’esibizionismo.
In a remote rural estate house, a woman sleeps, she is alone. It’s a time 
not far from the dawn of the moving image, the obsessed and wealthy 
Dr. Epstein engineers a number of scientific experiments. On doing so 
he opens a door to the unknown, ruptures the fabric of time and un-
leashes a shadow-like character bent on reducing all those he encoun-
ters to dust. Photographed on expired 35mm film with a 50year old 
Soviet camera, Autumnal Sleeps takes inspiration from early silent cin-
ema. The characters and the nature of performance resemble those 

from a roadshow attraction while highlighting the illusory power of voyeurism and exhibitionism.
Michael Higgins è un filmmaker noto per il suo lavoro su supporto analogico. E’ interessato ad 
usare il procedimento filmico per scardinare la realtà quotidiana, evitando le categorie del docu-
mentario e della finzione per evidenziare modi alternativi di guardare e di avere esperienze. Ha un 
cane chiamato Tinto.
Michael Higgins is a filmmaker best known for his analogue film work. He is interested in using the 
filmmaking process to rupture the reality of the everyday, skewing documentary and fiction in 
order to highlight alternative ways of seeing and experiencing. He has a dog named Tinto. 

BY THE THROAT (PER LA GOLA) by Effi & Amir (Belgium, 1:17:00) 
Partendo da un controllo di sicurezza all’aeroporto di Tel Aviv, By the Throat esplora un confine inciso 
più in profondità, ancorché invisibile, quello che definisce i suoni e le parole che possiamo pronunciare. 

Noi ci portiamo dietro questi limiti, creati dalla nostra madrelingua, di-
ventando noi stessi un check-point mobile, ovunque ci troviamo.
Starting from a security check at the Tel Aviv airport, By the Throat 
explores a more deeply engraved border, albeit an invisible one, that 
defines the sounds and words we can pronounce. We carry with us 
these limits, created by our mother-tongue, becoming ourselves a 
mobile check-point, wherever we are.
Effi & Amir sono artisti-filmmaker che lavorano in coppia dal 1999. 
Nati in Israele, vivono a Bruxelles dal 2005. Le loro opere, che utilizza-

no strategie audiovisive, performative e partecipative si situano nell’area indistinta tra documenta-
rio e finzione e si concentrano sui meccanismi della “costruzione” – di identità, di storia e dell’opera 
d’arte stessa. By the Throat è il loro quarto lungometraggio. Il lavoro di Effi & Amir ha recentemen-
te vinto il premio Moving Image Art Prize ai Rencontres Internationales Paris/Berlin (2022).
Effi & Amir are artists-filmmaker working as a duo since 1999. They were born in Israel and have 
been living in Brussels since 2005. Their work, which employs audiovisual media, performance 
and participatory strategies, is located in the blurry area between documentary and fiction, and 
is dealing with construction mechanisms – of identity, of history and of the artwork itself. By The 
Throat is their 4th feature-length film. Effi & Amir’s work was recently awarded the Moving Image 
Art Prize at Rencontres Internationales Paris/Berlin (2022). 

ELEKTRA, MY LOVE (ELETTRA, AMORE MIO) by Hisham Bizri (Lebanon, 1:29:00) 
Ambientato nelle cupe rovine lunari del Piccadilly Theater, lo stravagante palazzo delle Arti di Bei-
rut distrutto dopo la Guerra civile Libanese, il film in stile-Kammerspiel racconta tre giorni nella vita 
di cinque attori. Le donne cercano di far rivivere lo spettrale teatro con una produzione sperimen-
tale dell’Elettra di Sofocle. Mentre provano, le donne raccontano le proprie storie frammentate di 
desiderio, crudeltà e bellezza in una meditazione intrecciata e risonante sull’amore e il desiderio.
Set in the moody, cavernous ruin of the Piccadilly Theater, Beirut’s 
extravagant art palace destroyed after the Lebanese Civil War, the 
kammerspiel-film recounts three days in the life of five actors. The 
women seek to revive the ghostly theater with an experimental pro-
duction of Sophocles’ “Electra”. As they rehearse, the women tell 
their own fragmentary stories of desire, cruelty and beauty in an 
interwoven, resonant meditation on love and desire.
Hisham Bizri è un filmmaker nato a Beirut. Ha cominciato lavorando 
nel cinema negli Stati Uniti e in Ungheria con autori come Stan Bracka-
ge, Raoul Ruiz e Miklòs Jancsò, ha diretto 28 cortometraggi e scritto diversi lunghi. I film di Bizri sono 
stati presentati a Sundance, Cannes, Berlino, Oberhausen, Mosca a agli  Anthology Film Archives.
Hisham Bizri is a filmmaker born in Beirut, Lebanon. He started working in films in the US and 
Hungary with filmmakers Stan Brakhage, Raoul Ruiz, and Miklós Jancsó, and has directed 28 
short films and written several feature films. Bizri’s films have shown at Sundance, Cannes, 
Berlin, Oberhausen, Moscow, and the Anthology Film Archives.

THE CITY OF ABYSSES (LA CITTA’ DEGLI ABISSI) 
by Priscyla Bettim and Renato Coelho (Brazil, 1:36:37) 
Maya è accompagnata ad un appuntamento clandestino da Gloria, la sua migliore amica. Entrambe 
trans, Maya vuole il silicone, ma un intervento tempestivo la induce a cambiare idea. Quando se ne vanno 
è la notte di Natale e piove a dirotto. Si rifugiano in un bar, di proprietà di un rifugiato Congolese di nome 
Kakule. Anche Bia si rifugia lì, stufa dei continui litigi con il suo ragazzo. Così le loro strade si incrociano.
Maya is accompanied by Glória, her best friend, into a clandestine ap-
pointment. Both trans women, Maya wants silicone, but a timely inter-
vention leads her to change her mind. When they leave, it’s Christmas 
night and it’s pouring rain. They take refuge in a bar, owned by a Con-
golese refugee named Kakule. Bia also takes refuge there, fed up with 
constant fights with her boyfriend. And so their paths cross.
Priscyla Bettim ha diretto numerosi corti, tra i quali including “Visão 
2013 para Roberto Piva” (2013), “Livro de haikais” (2014) e “A propó-
sito de Willer” (2016). Il lavoro di Bettim vuole esplorare il suo inte-
resse nel cinema sperimentale ed analogico. La Città degli Abissi è il suo primo lungometraggio.
Renato Coelho è un filmmaker e ricercatore, che opera a in São Paulo, Brazil. Ha diretto numerosi 
film in Super 8, tra i quali “O cinema Segundo Luiz Rô” (2013), “Train” (2015) e “A Propósito de Wil-
ler” (2016). “The City of Abysses” è il suo primo lungometraggio.
Priscila Bettim has directed several short films, including “Visão 2013 para Roberto Piva” (2013), 
“Livro de haikais” (2014) and “A propósito de Willer” (2016). Through her work she seeks to explore 
her interest in experimental and analog cinema. “The City of Abysses” is her first feature film. 
Renato Coelho is a filmmaker and researcher, based in São Paulo., Brazil. He has made several 
short films in Super 8, including “O cinema Segundo Luiz Rô” (2013), “Train” (2015) and “A Propósito 
de Willer” (2016). “The City of Abysses” is his debut feature film.
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THE KAFKA CONFERENCE, OR: DUBCEK GOES SWIMMING 
(IL CONVEGNO SU KAFKA, O: DUBCEK VA A NUOTARE) by Tobi Sauer (Germany 2:24:45) 
Nel 1960 un giovane scrittore e futuro regista cinematografico va alla ricerca della casa della 
sorella di Kafka. Nel 1963 in una conferenza in un castello Ceco, si discute di Kafka come vittima 
del culto della personalità al quale dovrebbe finalmente essere dato un “visto permanente” per i 
Paesi socialisti. Nel 1968 i riformatori tentano di democratizzare la Cecoslovacchia e di costruire un 
“socialismo dal volto umano”.

In 1960, a young writer and a future film director search for Kafka’s 
sister’s house. In 1963, in a conference at a Czech castle, Kafka is dis-
cussed as a victim of the cult of personality who should finally be 
given a “permanent visa” in socialist countries. In 1968, reformers 
attempt to democratize Czechoslovakia and to establish a “socialism 
with a human face”.
Tobi Sauer (1991 Fulda, Germania), ha studiato Cinema alla Kunstho-
chschule di Kassel.  I suoi film coprono un ampio spettro di forme 

saggistiche, documentarie e sperimentali. Tra gli elementi ricorrenti c’è un confronto con la let-
teratura, la storia del cinema e dei media e la storia in generale. „Die Kafka-Konferenz“ è il suo 
primo lungometraggio.
(1991 Fulda, Germany), studied Film and Moving Image at Kunsthochschule Kassel. His films cover a 
broad spectrum of essay, documentary and experimental forms. Among the recurring elements is 
an engagement with literature, film and media history as well as history in general. „Die Kafka-Kon-
ferenz“ is his first feature-length documentary.

LAND OF WARM WATERS  (TERRA DELLE CALDE ACQUE) by Igor e Ivan Buharov (Hungary, 1:22:00) 
Può una persona essere trasformata in un cactus? Fino a che punto può essere espansa la co-
scienza umana? I protagonisti cercano la loro strada attarverso i labirinti di un mondo apostata per 
raggiungere nuove e diverse forme di vita attraverso canali  alternativi, in un tentativo di superare 
l’intollerabilità della propria esistenza. I Buharov, messaggeri di un mondo super-umano,  mescola-
no il loro cosmo istintivo con una sorta di quieta poesia per condurre lo spettatore nella Terra delle 

Calde Acque e oltre, verso nuove dimensioni di storytelling.
Can a person be changed into a cactus? How far can human con-
sciousness be expanded? The film’s protagonists seek their own path 
through the labyrinths of an apostate world to reach new and different 
lifeforms via alternative channels in an attempt to resolve the intolera-
bility of their existence. The Buharovs, as the harbingers of a supra-hu-
man world, blend their instinctive cosmos with a kind of quiet poetry 
to lead the viewer into the Land of Warm Waters and onwards to new 
dimensions of storytelling.

Igor e Ivan Buharov Da oltre 26 anni lavorano insieme, sotto questo pseudonimo. Hanno prodotto e 
diretto diversi film (sperimentali, lunghi, corti, documentari, animazione). I loro lavori danzano sem-
pre sul confine tra arte e cinema. I Buharov girano i loro film principalmente in Super 8 e combinano 
elementi di filmmaking sperimentale con storytelling narrativo. Utilizzano immagini oniriche, testi 
poetici e filosofici e musica composta da loro stessi.
For more than 26 years they have been working together, under the this pseudonym. They have been 
producing and directing several films (experimental, features, shorts, documentaries, animations). 
Their works always dancing on the edge of fine art and cinematic art. The Buharovs shoot their films 
mainly in super 8 and combine elements of experimental filmmaking and narrative storytelling. They 
use dreamlike imagery, poetical and philosophical texts and self-written music.

RESISTERS (RESISTENTI) by Jill Daniels (UK, 1:00:00) 
Nella cornice di un messaggio in prima persona a Rosa Luxemburg, il film porta nel presente le storie 
largamente taciute di persone comuni che hanno resistito al fascismo durante il Terzo Reich, spesso 
al prezzo della propria vita. In contrasto con i grandi memoriali pubblici per le vittime dell’Olocau-
sto, molti dei resistenti individuali ai Nazisti sono ricordati dalle Stolpersteine, le pietre d’inciampo sui 
marciapiedi fuori dagli edifici dove vivevano. Le loro storie vengono fatte dialogare con la resistenza 
contemporanea contro il partito nazionalista di estrema destra AfD (Alternativa per la Germania).
Framed by a personal voiced address to Rosa Luxemburg, the film 
brings the largely silenced stories of ordinary individuals who resist-
ed fascism during the Third Reich, often at the cost of their own lives, 
into the present. In contrast to large state memorials to the victims 
of the Holocaust many of the individual resisters to the Nazis are me-
morialized by Stolpersteine, small stumbling blocks in the pavements 
outside the buildings where they lived. Their stories are put in conver-
sation with contemporary resistance against the right-wing national-
ist party AfD (Alternative für Deutschland).
Jill Daniels è una filmmaker e scrittrice nata a Manchester, Inghilterra. I suoi documentari esplo-
rano la  memoria, i luoghi, l’identità ebraica e l’autobiografia. Ha vinto numerosi premi inter-
nazionali. Resisters è l’ultimo di una serie di film che esplorano la resistenza alla crescita del 
nazionalismo a Berlino.
Born in Manchester, England, Jill Daniels is a filmmaker and writer. Her documentary films explore 
memory, place, Jewish identity and autobiography. She has won many international awards. Re-
sisters is the latest in her series of films exploring resistance to the rise of nationalism in Berlin.

THE PRESENTATION OF JESUS TO THE TIME (LA PRESENTAZIONE DI GESU’ AL TEMPO) 
by Martin Ziegler (France, 1:39:30) 
Da Gesù, cristianizzato – Una, figura, rarissima, giunta a sopravvivere per millenni, a dispetto di 
ostilità micidiale, anche delle Chiese dei Templi –  Giuliano artigiano umile, commovente, toccante, 
senza toccare, opera per intendere come seguire la Sua Via, tanto 
che alla fine prega di essere flagellato, martirizzato, più resistente, 
più lottatore di prima...
From Jesus, christianized, - One, of the rarest figures to have come 
to sur-vive during millennia in spite of, the ever murderous hostility 
towards them, including in the so called Temples Churches – Giuliano 
humble, touching, moving artisan, touching, without touching, works 
towards hearing and understanding how to follow His Way, to the 
point, at last, of praying to see himself flogged, martyred, more re-
sistant, more fighter than before…
Martin Ziegler, nato in Germania nel 1956 è un autore-regista francese. A 17 anni si trasferisce in 
Francia per degli studi incrociati: belle arti, letteratura, scienze umane. Scrive raccolte di poesie e 
realizza lungometraggi alternando montaggio e riprese su periodi lunghi, anche di anni. “La Pre-
sentazione di Gesù al Tempo” è il suo settimo lungometraggio.
Martin Ziegler, born in Germany in 1956 is a French author-director. At 17 he moves to France to 
pursue cross-disciplinary studies: fine arts, literature, human sciences. He writes poems collec-
tions and makes feature films working alternately on shooting and editing over extended periods, 
sometimes for years. “The Presentation of Jesus to Time” is his seventh feature film.
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NEXT YEAR, WE WILL LEAVE (L’ANNO PROSSIMO, PARTIREMO) by Juliette Joffé (Belgium, 46’) 
Guidata da una frase della mia infanzia, a Parigi incontro tre persone: un collezionista di oggetti 
perduti, una principessa a Disneyland e una venditrice di caffé radicata a tal punto nel suo negozio 
da sfiorare la follia. La narrazione in prima persona fa eco alle storie di quelli che vengono filmati, 
mettendo in discussione le possibilità dell’incontro documentario. Nel farlo, le distinzioni abituali 
tra regista/personaggi, sé/altro, estraneo/amico sono sfidate e messe in discussione. Una medi-
tazione sul desiderio, il sogno, l’appartenenza.

Guided by a sentence from my childhood, I encounter three people 
in Paris: A collector of lost objects, a princess in Disneyland and a 
coffee seller forever rooted in her shop to the point of madness. The 
first person narrative echoes the stories of the filmed, question-
ing the possibilities of the documentary encounter. In the process 
the assumed distinctions between director/character ; self/other; 
stranger/friend are challenged and questioned. A meditation on long-
ing, dreaming and belonging.
Juliette Joffé è una cineasta che vive a Bruxelles. Il suo film “The Hero 

With A Thousand Faces” (Le Héros Aux Mille Visages) ha esordito al FID di Marsiglia prima di parte-
cipare a festival in tutto il mondo e di vincere il premio come Miglior Cortometraggio a FLIGHT/Mo-
stra Internazionale del Cinema di Genova del 2020. “Next Year, we Will Leave” (L’Année Prochaine, 
on Partira) è stato completato nel 2021 dopo quattro anni di lavoro.
Juliette Joffé is a filmmaker based in Brussels. Her film The Hero With A Thousand Faces (Le 
Héros Aux Mille Visages) premiered at FID Marseille before screening in festivals around the 
world and winning best short film at FLIGHT/Genova film festival in 2020. “Next year, we will 
leave” (L’année prochaine, on partira) has been completed in 2021 after four years of work.

CURRENTS/PERPENDICOLARE AVANTI by Federica Foglia (Canada, 13:00) 
Currents/Perpendicolare Avanti è un collage 16 mm. senza uso di cinepresa, fatto a mano, basato 
sulle esperienze autobiografiche dell’artista come immigrante. Il film esplora le dinamiche dell’a-

bitare lo spazio interstiziale tra paesi e temporalità multiple attra-
verso l’astrazione visiva e sonora, intrecciando e riciclando materiali 
filmici pre-esistenti e frammenti di film anonimi altrimenti orfani.
Currents / Perpendicolare Avanti is a camera-less, hand-made, 16mm 
film collage, based on the artist’s autobiographical experience as an 
immigrant. The film explores the dynamics of inhabiting the in-be-
tween space of multiple countries and temporalities through visual 
and sound abstraction, interlacing and recycling pre-existing film ma-
terials and fragments of otherwise anonymous orphan films.
Federica Foglia è un’artista visiva transnazionale. È interessata a temi 

quali l’immigrazione, cittadinanza e identità, trasferimenti, donne della diaspora, tempi delle mi-
grazioni e come trovare un linguaggio visivo per esplorare queste esperienze. La sua pratica ruota 
intorno al cinema riciclato, ai film amatoriali, agli archivi immaginari.
Federica Foglia is a transnational visual artist. She is interested in issues of immigration, citi-
zenship and identity, displacement, women of the diaspora, migrant temporalities, and finding a 
visual language to investigate these experiences. Her practice revolves around recycled cinema, 
amateur filmmaking, imaginary archives.

METEOR by Unidad de Montaje Dialéctico (Mexico, 15:00) 
Meteor studia la rinuncia volontaria e l’escapismo come pratica sovversiva nel contesto del com-
plesso celebrità-spettacolo e dell’economia dell’attenzione. E’ un saggio filmato che contrappone 
da un lato una biografia di Macauley Culkin fino al momento della sua rinuncia a recitare, dall’altro 
le lettere scritte da Arthur Rimbaud dopo la sua rinuncia alla letteratura.
Meteor studies the voluntary renunciation and escapism as a subversive practice in the context 
of the celebrity-spectacle complex and the economy of attention. 
The essay juxtaposes, on the one hand, a biopic of Macaulay Culkin 
up to the moment he gave up acting and, on the other, the letters 
written by Arthur Rimbaud after he gave up literature.
Unità di Montaggio Dialettico (UMD) è un’agenzia di ricerca e un col-
lettivo artistico senza volto. Il rifiuto di mostrare il volto e di usare i 
propri nomi nasce dalla difesa della clandestinità e della collettività 
come tattica per contrapporsi alla logica dello spettacolo e del com-
plesso dell’industria della celebrità.
The Unidad de Montaje Dialéctico (UMD) is a research agency and a faceless artistic collective. Their 
refusal to show their faces and to use proper names stems from a defense of clandestinity and 
collectivity as a tactic to confront the logic of the spectacle and the industrial-celebrity complex.

THE BATHTUB (LA VASCA DA BAGNO) by Sergi Marti Maltas (Spain, 19:15) 
Ramon Riera sta facendo un meritato bagno quando improvvisamente il suo cellulare squilla. 
Dall’altro capo del filo c’è Clara, una ragazza che cerca insistentemen-
te di vendergli una assicurazione sulla vita.
Ramon Riera is taking a well-deserved bath when his cell phone sud-
denly rings. On the other side of the line is Clara, a girl who insistently 
tries to sell him a life insurance.
Sergi Marti Maltas è un regista e sceneggiatore. Ha studiato all’ESCAC 
(Scuola di Cinema e Audivisivo della Catalogna), specializzandosi in Regia.
Sergi Martí Maltas is a director and screenwriter. He studied at the 
ESCAC (School of Cinema and Audio visuals of Catalonia) graduating in the specialty of direction.

BETWEEN THE LEAVES AND THE CROWS (TRA LE FOGLIE E I CORVI) by Iolo Edwards (UK, 1:40) 
‘Between the Leaves and the Crows’ è un corto sperimentale girato in 16 mm. B/N e ispirato dal 
concetto giapponese di Wabi-sabi, i cui tre principi fondamentali sono: imperfezione, imperma-
nenza e incompletezza. Il film è stato girato in location in una cava di 
ardesia abbandonata vicino alla mia casa nel Galles del Nord.
‘Between the Leaves and the Crows’ is an experimental short film 
shot on 16mm b&w film inspired by the Japanese concept of Wabi-sa-
bi, whose three core principles are: imperfection, impermanence, and 
incompleteness. The film was shot on location in an abandoned slate 
quarry near my home in North Wales.
Iolo Edwards “Sono un filmmaker indipendente Gallese specializzato 
in film 16mm. Ogni progetto che faccio è auto-finanziato. Sono pro-
prietario di una classica cinepresa Arriflex SB e di vari obiettivi Angenieux e Schneider”.
“I am a Welsh independent filmmaker specialising in 16mm filmmaking. Every project I undertake 
is self-financed. I own a classic Arriflex SB camera and various Angenieux and Schneider lenses”.
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600 MOONS (600 LUNE) by Cindy Stillwell (USA, 8:00) 
Una giovane donna fa una passeggiata nei boschi e scivola in un’altra realtà dove ha una visione 
di se stessa nel futuro. Se viviamo abbastanza a lungo, vedremo 600 lune in 50 anni di vita sulla 
terra. “600 Lune” è un film sperimentale senza parole che si fa domande sulla fluidità del tempo, 
sulla fragilità e su cosa succede della nostra esistenza quando moriamo. Girato in 16 mm., il film 
è stato sviluppato a mano con tecniche diverse.
A young woman takes a walk in the woods and slips into another realm 
wherein she glimpses her future self. If we live long enough, we will 
have seen six-hundred moons at fifty years of life on earth. 600 Moons 
is a wordless experimental film that wonders about the fluidity of time, 
the fragility of our existence and what happens when we die. Shot on 
16mm, the film was hand processed with a variety of techniques.
Cindy Stillwell è un’artista cinematografica che lavora in Super 8 e 
16 mm., animazione disegnata a mano e formati digitali per creare 
un mosaico di trame che esplorano il fare film basato sui luoghi e le 
connessioni tra creature umane e non-umane. Il suo approccio misto, sperimentale e documen-
tario, le ha fatto vincere premi e presenze in numerosi festival, incluso il Sundance Film Festival.
Cindy Stillwell is a film artist who works with Super 8 and 16mm., hand drawn animations and digital 
formats to create a mosaic of textures that thematically explore places based filmmaking and con-
nections between humans and non human creatures. Her blend of experimental and documentary 
approaches have won awards and screened at numerous venues including Sundance Film Festival.

PRELUDE Op. 28 No. 2 by Jenni Toikka (Finland, 8:25) 
In un unico piano sequenza vediamo due persone che si alternano a suonare il piano e ad ascol-
tare. Il pezzo è lo stesso per tutte e due – il Preludio Op. 28 n.2 di Chopin – ma quando cambia la 
pianista l’interpretazione del pezzo cambia insieme con la prospettiva dalla quale il pezzo e la sua 
esecuzione vengono visti. L’esecutrice diviene l’ascoltatrice e l’ascoltatrice l’esecutrice. In una 
delle scene chiave della “Sinfonia d’Autunno” (1978) di Ingmar Bergman la madre e la figlia suo-
nano a turno lo stesso Preludio di Chopin. E’ un pezzo che entrambe 
conoscono, e così sono in grado ognuna di mettersi nella posizione 
dell’altra mentre ascoltano e guardano l’altra suonare.
During a single long shot, we see two people taking turns playing the 
piano and listening alternately. The piece is the same on both times 
- Prelude Op. 28 No. 2 by Chopin - but when the performer chang-
es, the interpretation of the song changes along with the perspective 
from which the song and its performance are viewed. The performer 
becomes the listener and the listener becomes the performer. In one 
of the key scenes of Ingmar Bergman’s Autumn Sonata (1978), the mother and daughter take 
turns playing the very same Chopin`s Prelude. It is a piece that both are familiar with, so they are 
able to settle into the position of the other as they listen and watch the other play.
Jenni Toikka (1983) è un’artista visiva che vive a Helsinki e che lavora prevalentemente con le 
immagini in movimento. Toikka si è diplomata all’Accademia di Belle Arti di Helsinki nel 2012. A lei 
sono state dedicate numerose personali ad Helsinki.
Jenni Toikka (b. 1983) is a Helsinki-based visual artist working predominantly with moving ima-
ges. Toikka graduated from the Academy of Fine Arts, Helsinki in 2012. She has had several solo 
exhibitions in Helsinki.

THE SECRET LIFE OF TOM LIGHTFOOT 
(LA VITA SEGRETA DI TOM LIGHTFOOT) by Ray Jacobs (UK, 10:00) 
Tom è ansioso, custodisce un segreto nel suo cuore umano, un battito d’ali e un frullare e la sua 
voglia di prendere il volo. The Secret Life of Tom Lightfoot è un racconto di realismo magico che 
deve essere visto e condiviso. E’ un racconto terapeutico che rivela come possiamo imparare a 
vivere con i segreti dei nostri cuori più che umani.

Tom is anxious, he holds a secret in his human heart, a wing beat and 
a flutter and its bursting to take flight. The Secret Life of Tom Light-
foot is a tale of magical realism to be witnessed and shared. It is a 
tale of healing revealing how we can learn to live with the secrets of 
our more than human hearts.
Ray Jacobs è un artista che vive in UK e che usa i media dell’immagi-
ne, del film e del movimento per mettere in evidenza la bellezza, il 
potere e la presenza nelle storie che ci circondano e che sono dentro 
di noi. Ray lavora come direttore e facilitatore, e crea opere imma-

ginative e forti con un ampio spettro di compagnie, artisti e gruppi partecipativi, in particolare 
lavorando con artisti disabili.
Ray Jacobs is a UK based artist who uses the mediums of image, film and movement to highlight 
the beauty, power and presence in the stories that surround us and are within us. Ray works as 
a director and facilitator, creating imaginative and powerful works with a wide variety of compa-
nies, performers and participatory groups in particular collaborating with disabled artists.

TERRA DEI PADRI (LAND OF OUR FATHERS) by Francesco Di Gioia (Italy, 11:24) 
Anni ’10 del XX secolo. Un viaggio via mare e via terra è scandito da versi in rima alternata. 
Queste sono le poesie di Fadil Hasin Ash-Shalmani che aggiungono un tassello a un fatto storico 
poco documentato: la deportazione di numerosi civili nei primi anni di occupazione italiana in Libia. 
Interamente realizzato con materiale d’archivio, il cortometraggio segue le esperienze e i ricordi 
del poeta sovvertendo la funzione propagandistica originale delle immagini.

It’s the ‘10s of the XX Century. A sea and land journey is punctuated 
by verses in alternate rhymes. These are the poems by Fadil Hasin 
Ash-Shalmani which bring new light to a poorly documented histor-
ical event: the deportation of many civilians in the first years of the 
Italian occupation of Libya. Created only with archival materials, the 
short film follows the poet’s experiences and memories, subverting 
the images’original propaganda goals.
Francesco Di Gioia (1993) ha conseguito una laurea al Politecnico di 
Milano in Design della Comunicazione, dopodiché ha iniziato un corso 

alla Scuola Civica Luchino Visconti in Documentary Filmmaking . Durante questo corso, ha avuto 
la possibilità di co-dirigere il cortometraggio documentario Cast Iron Days (2018). Dal 2019 studia 
montaggio video al Centro Sperimentale di Cinematografia di Roma. Nel 2020 si avvicina al cinema 
found-footage realizzando il cortometraggio Terra Dei Padri (2021).
Francesco Di Gioia (b. 1993) graduated in Communication Design at the Politecnico of Milan and 
afterwards went to the Scuola Civica Luchino Visconti to study Documentary Filmmaking. While 
studying he got the chance to co-direct the short documentary film Cast Iron Days (2018).Since 
2019 he has been studying Editing at the Centro Sperimentale di Cinematografia in Roma. In 2020 
he approaches found footage cinema making Terra dei Padri (2021).
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TURBULENCE (TURBOLENZA) by Telemach Wissinger (Germany, 14:30) 
Turbulence si situa nel campo della tensione tra fantasia surreale e realtà a più strati. Le regi-
strazioni fotografiche di aeroplani dalla prospettiva del viaggiatore di Telemach Wiesinger si in-
contrano con gli oggetti alati cinetici del compositore Alexander Grebtschenko. Nella congeniale 
collaborazione tra i due artisti, le “Chimere” elettronicamente controllabili – eleganti ali di uccello 
con un megafono – svelano una presenza di recitazione espressiva.
Turbulence stands in the field of tension between surreal fantasy and multi-layered reality. 
Telemach Wiesinger’s photographic recordings of airplanes from 
the perspective of the traveller encounter kinetic wing objects by 
the composer Alexander Grebtschenko. In the congenial collabora-
tion of the two artists, the electronically controllable “Chimera’s” 
- elegant bird wings with megaphone - unfold expressive “acting” 
presence.
Telemach Wissinger è nato nel 1968 a Bielefeld (Germania). Le sue 
opere filmiche, vincitrici di numerosi premi, sono presentate come pro-
grammi personali o performances in moltissimi festival e locations, 
Telemach Wiesinger, born 1968 in Bielefeld/Germany. His multiple award winning film works are pre-
sented in solo programs or performances on numerous festivals and locations.

LOST FATHER (PADRE PERDUTO) by Wanti Liu (China 26:00) 
Un figlio che sta per sposarsi progetta di abbandorare il padre impazzito. In viaggio per andare a 
sposarsi all’estero, sente nel cuore un profondo senso di colpa e di rimorso...
The soon-to-be-wed son plans to abandon his demented father. On the way to get married abroad, 
he felt a deep sense of guilt and regret in his heart...
Wanti Liu Il filmmaker cinese Wanti Liu non ha fornito una sua biografia.
The Chinese filmmaker Wanti Liu did not provide a bio.

DELIVERY TO HELL (CONSEGNA ALL’INFERNO) by Michael Drai (France, 13:14) 
Un rider recentemente deceduto si ritrova nell’ufficio amministrativo della Morte. Ma è difficile 
scegliere dove passare l’eternità quando hai passato la tua intera vita in uno stato di totale 
indecisione.
A recently deceased bike courier finds himself in the grim reaper’s administrative office. But it’s 
hard to choose where to spend eternity when you’ve spent your entire life in a state of total 
indecision.

Michael Drai anche se cresciuto a B-movies nel cinema di quartiere, 
ha iniziato a lavorare nella stampa. Originariamente ha lavorato come 
giornalista e critico in oscuri media locali e nazionali per sbarcare il 
lunario, ma alla fine ha deciso di creare con amici lo Studio La Brèche, 
dedicandosi così alla sua prima passione e sperando un giorno di es-
sere in grado di comprare un minivan. Oggi è uno sceneggiatore e 
regista e ha lavorato sulle sceneggiature per la serie di animazione 
francese “Les Anooki”.
Although he grew up on B movies at the local cinema, Michael Drai 

first got his start in the press. Originally working as a journalist and critic in obscure local 
and national media to make ends meet, he eventually decided to set up La Brèche studio with 
friends, devoting himself to his first passion and perhaps, one day, being able to buy a people 
carrier. Today, he is a scriptwriter and director and has worked on the scripts for France TV’s 
animated series Les Anooki.

OUR HORIZONS (I NOSTRI ORIZZONTI) by Charlotte Cayeux (France, 44:18) 
In un paesaggio marino una voce di donna legge lettere scritte a lei dal suo amante in prigione. 
In questo dialogo tra immagini e testo, vengono espressi assenza, aspettativa e il desiderio di 

libertà...
A woman’s voice reads letters written to her by her imprisoned lover 
over a seascape. In this dialogue between images and text, absence, 
expectation and the desire for freedom are expressed...
Charlotte Cayeux Dopo aver conseguito un Master in Cinema alla 
Università Paris 3, Charlotte Cayeux ha diretto dal 2011 6 corto-
metraggi : “Scene”, “Resurgence”, “Tapi’s three new adventures”, 
“Nassara”, “Those who can die” e “Our Horizons”.Nel 2021 ha pub-
blicato un romanzo, “L’autre Ahmed où L’attente”.

After getting a Master of cinema at the University Paris 3, Charlotte Cayeux directed 6 short 
movies since 2011 : “Scene”, “Resurgence”, “Tapi’s three new adventures”, “Nassara”, “Those 
who can die” and “Our Horizons”. In 2021 she has published a novel in French, “L’autre Ahmed 
ou L’attente”.
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ABC12 by Roberto Romano (Italy, 13:00) 
La condizione umana è destinata ad essere trasformata. L’io, come lo conosciamo oggi, verrà ra-
dicalmente alterato dalle dimensioni del pixel e dalla sua continua metamorfosi. Che cosa può 
significare per un corpo trascendere le proprie forme? Diventerebbe qualcosa di più umano? O 
forse meno? ABC12 è un corto di animazione in 3D sul viaggio dell’io nelle diverse forme e modi di 
simulazione. 

The human condition is destined to be transformed. The self, as we 
experience today, will be radically altered by the dimension of the 
pixel and its continuous metamorphosis.What could possibly signi-
fy for a body to transcend its shapes and forms? Would it become 
something more of a human? Or maybe less? ABC12 is a 3D animat-
ed short film about the journey of the self into the different shapes 
and forms of simulation.
Roberto Romano “Sono un media artist specializzato in immagini in 
movimento. Mi piace ri-immaginare la definizione di narrazione line-
are attraverso l’arte e il design. Sviluppare e costruire visioni WEB 

3.0, all’intersezione di moda e architettura, con un’attenzione alla simbiosi con i processi natura-
li. Un’alternativa ‘sana’ e sostenibile ai sistemi consolidati del modernismo gerarchico”.
“I’m a mixed media artist specializing in moving images. I like to re-imagine the definition of linear 
storytelling through art and design. Developing and building WEB 3.0 visions, at the intersection of 
fashion and architecture focused on the symbiosis with natural processes. A sustainable ‘healthy’ 
alternative to the established systems of hierarchical modernism”.

SUDDENLY (IMPROVVISAMENTE) by Nic Gregory (USA, 4:20) 
Il viaggio di un fulmine dal cielo alla terra evidenzia il detto “la vita lampeggia davanti ai tuoi occhi”.
The journey of a lightning bolt from sky to ground highlights the saying “life flashes 
before your eyes”.

Nic Gregory è un artista con anni di esperienza nell’industria dell’ani-
mazione a Los Angeles che ha lavorato su moltissime produzioni TV 
e cinematografiche. Al momento lavora alla Marvel. Nic è immigrato 
dall’Australia negli Stati Uniti. La passione per l’arte tradizionale e il 
suo amore per il colore ispirano il lavoro personale di Nic Gregory e 
risplendono nel suo primo film, “Suddenly”, che prende ispirazione 
dall’uso del pastello morbido e dai dipinti su tela.
Nic Gregory is a senior artist in the Los Angeles animation industry 
working on a long list of TV and film productions. He currently 

works at Marvel. Nic immigrated from Australia to the USA. His passion for traditional art and 
love of color, inspires his personal work and shines through in his first film “Suddenly”, which 
takes inspiration from his use of the soft pastel medium and canvas paintings.

CLiMB by Ivo Venkov (USA, 11:20) 
Pecore elettriche? No, in effetti gli androidi sognano l’arte. CLiMB è un corto animato di fanta-
scienza sull’arte moderna e la ricerca del suo apprezzamento.
Electric sheep? No, androids actually dream of art... CLiMB is a comic animated sci-fi short about 
modern art and the quest for its appreciation.
Ivo Venkov è un artista, filmmaker e musicista. Mettendo in pratica la sua teoria del “continuum 
spazio artistico” è autore di opere in media multipli, dalle arti spaziali 
alle temporali e quello che c’è in mezzo. Nato a Sofia, Bulgaria, è an-
dato a vivere negli USA nel 1987. Alcuni anni dopo ha fondato a Santa 
Monica il PAA Studio, un collettivo artistico multi-disciplinare.
Ivo Venkov is an artist, filmmaker and musician. Putting his own “ar-
tspace continuum” theory to the test, he is the author of artworks in 
multiple media - from spatial to temporal arts, and in between. Born 
in Sofia, Bulgaria, he relocated to the US in 1987. A few years later, 
he founded the multi disciplinary art collaborative PAAstudio in Santa 
Monica, CA. 

THE PARTY (LA FESTA) by Peter A. De Niverville (Canada, 1:26)  
A un party per manichini di un grande magazzino extra-terrestre, Reggie il Robot cerca il suo 
occhio perduto. Passa da coppia a coppia per scoprire alla fine il suo occhio nel drink di un’oca 
spettegolante. Prima di riuscire a recuperare l’occhio, l’oca lo ingoia.
At a party for the mannequins of an out-of-this-world department store, Reggie the Robot, is 
searching for his missing eye. He goes from couple to couple only to discover his eye is in the drink 
of a gossiping goose. Before he can retrieve his eye, the goose swallows it.
Peter A. de Niverville è un filmmaker sperimentale canadese. E’ noto per il suo lavoro di animazio-
ne “Boy in the Garden”, che ha vinto il premio come miglior corto sperimentale al Silver Wave Film 
Festival di Fredericton, Canada.
Peter de Niverville is a Canadian experimental filmmaker. He is best 
known for his animation, ‘Boy in the Garden’, which won the Best 
Experimental Short at the 2018 Silver Wave Film Festival in Frederi-
cton, NB, Canada.
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SHAKESPEARE FOR ALL AGES (SHAKESPEARE PER TUTTE LE ETA’) by Hannes Rall  (Germany, 2:42) 
Le opere di Shakespeare sono senza tempo – e questo film ne è la prova! “Come dare al target 
e al gruppo di età “smartphone” una visione generale dell’opera di questo unico genio letterario 
senza restare incastrato in lunghe e noiose lezioni sulla teoria del verso e della drammaturgia? 
Un intelligente, divertente e coerente omaggio a Shakespeare della durata di circa 3 minuti.”
Shakespeare’s works are timeless - this film proves it! How can you give the target and age group 

“smartphone” an overview of the work of this unique literary genius 
without getting bogged down in long-winded lectures on verse and 
drama theory?. A smart, entertaining and coherent Shakespeare 
homage in about 3 minutes.”
Hannes Rall è direttore associato di ricerca e professore di Animation 
Studies alla School of Art, Design and Media della Nanyang Technolo-
gical University di Singapore. E’ anche un regista di successo di cor-
ti d’animazione indipendenti. I suoi film, principalmente adattamenti 
della letteratura classica, sono stati proiettati in oltre 650 festival in 

tutto il mondo. Ha vinto 75 premi internazionali.
Hannes Rall is Associate Chair Research and Professor for Animation Studies at the School of Art, 
Design and Media at Singapore’s Nanyang Technological University. He is also a successful director 
of independent animated short films: His films, primarily adaptations of classic literature, have 
been shown in over 650 film-festivals worldwide and won 75 international awards.

THE CROW (IL CORVO) THE CROW (IL CORVO) by Ahura Shahbazi (Iran, 8:47) 
Un corvo annoiato di vivere in mezzo agli altri corvi decide di lasciarli quando vede un’aquila vola-
re alto nel cielo. Inizia a seguire l’aquila per imparare come volare più in alto.

A crow that is bored of living among other crows decides to leave 
them, when sees an eagle flies high in the sky. It starts following the 
eagle to learn how to fly higher...
Ahura Shahbazi “Ho cominciato a lavorare nell’industria dell’anima-
zione nel 1997. Da allora ho lavorato come animatore, storyboard e 
regista in diversi studios a su diversi progetti. Ho un Master in ani-
mazione dell’Università dell’Arte di Tehran. Ho fatto alcuni corti e tre 
serie di animazione”.

“I started working in animation industry in 1997. I have been working as animator, storyboard 
man and director in different studios and projects since then. I have a master degree in animation 
from art university of Tehran. I have made some short animations and three animated series”.

US (NOI) by Nelson Fernandes (Portugal, 5:00) 
“Us” è un corto di animazione che utilizza insieme diverse tecniche di Stop Motion, proponendo 
un viaggio attraverso la conflittuale condizione umana. Guerra, solitudine, natura, passaggi, 
sogni infranti sono alcuni degli aspetti ricorrenti di questo poema animato su carta.
“Us” is a short film of animation which mixes several Stop Motion techniques, proposing a jour-
ney through the conflicted human condition. War, loneliness, nature, crossings, fallen dreams 
are some of the recurring aspects in this animated poem on paper.
Nelson Fernandes alias Zina Caramelo è nato a Marvao (Portogallo) 
nel 1979. E’ un artista pluripremiato portoghese. A partire dal 2000 
ha sviluppato i suoi lavori in campi come video, cinema d’animazione, 
fotografia, pittura e illustrazione.
Nelson Fernandes aka Zina Caramelo was born in Marvão (Portugal) 
nel 1979. He is a Portuguese multi-awarded artist. Since 2000, he 
has been developing his work in a series of fields such as video, cine-
ma of animation, photography, painting and illustration.

STEPS (PASSI) by Tatiana Moshkova/Marina Moshkova (Russian Federation, 8:45) 
Quanti passi deve fare l’imbronciato e solitario Monaco per salvare un piccolo albero di limone? La storia 
è stata ispirata dall’antica città di Matera.
How many steps does it take for the sullen reclusive Monk to save one little lemon tree? This story was 
inspired by the ancient city of Matera in Italy.
Tatiana e Marina Moshkova sono gemelle. Si sono laureate alla Università Statale per Film e Tv di 
San Pietroburgo dove hanno studiato regia per animazione e computer grafica. Hanno vinto due 
volte il premio per Giovani di San Pietroburgo nel campo della cultura 
e dell’arte. Lavorano entrambe allo Studio Pietroburgo di Computer 
Animation come registe-capo di serie animate per bambini.
Tatiana and Marina Moshkova are twin sisters. They graduated 
from the St.Petersburg State University of Film and TV (Russia) 
where they studied directing of animation and computer graphics. 
They were twice awarded the Youth Award of Saint-Petersburg 
in the field of culture and art. Currently both are working at the 
Peterburg Studio of Computer Animation as lead directors on the 
animation series for kids.
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SELF-PORTRAIT IN HELL (AUTORITRATTO ALL’INFERNO) by Federica Foglia (Canada, 3:30) 
Questa opera ibrida è un collage creato assemblando sia materiale analogico che digitale. Numero-
si strati di pellicola 8 mm. si fondono per creare un autoritratto senza cinepresa della filmmaker. 
This hybrid piece is a collage created assembling both analog and digital material. Several layers of 
8mm films merge to create a camera-less self-portrait of the filmmaker.
Federica Foglia è un’artista visiva transnazionale. È interessata a temi quali immigrazione, 

cittadinanza e identità, trasferimenti, donne della diaspora, tempi 
delle migrazioni e come trovare un linguaggio visivo per esplorare 
queste esperienze. La sua pratica ruota intorno al cinema riciclato, 
ai film amatoriali, agli archivi immaginari.
Federica Foglia is a transnational visual artist. She is interested in is-
sues of immigration, citizenship and identity, displacement, women of 
the diaspora, migrant temporalities, and finding a visual language to 
investigate these experiences. Her practice revolves around recycled 
cinema, amateur filmmaking, imaginary archives.

RESPITE (TREGUA) by Olof Thiel (Sweden, 13:47) 
“Respite” è una delle ultime composizioni di Tommy Zwederberg. La Prima del film in una serata 
in suo ricordo al Fylkingen di Stoccolma è stata accompagnata da una performance dal vivo del 

Saxophone Quartet per il quale era stata originariamente scritta la 
composizione.
“Respite” was one of Tommy Zwedberg’s last compositions. The 
première of the film in a memorial evening at Fylkingen in Stockholm 
was accompanied by a live performance with The Saxophone Quartet 
for which the composition originally was written.
Olof Thiel è un filmaker, artista fotografico e compositore svedese.
Olof Thiel is a Swedish filmmaker, photographic artist and sound 
composer.

NAMURE OR LETHE (NAMURE O LETHE) by Bauçan (Canada 14:12) 
Storia poetica di un uomo che lascia appartamento ed amante con la porta sotto braccio fino a 
quando raggiunge Lethe...

Poetry story of a guy who leave his apartment and his lover with 
the door under his arms until he reaches the Lethe...
Bauçan, un poeta di immagini, musica e parole, è nato a Montreal, Ca-
nada, nel 1968. Ventenne, ha fondato con Luc Courchesne il gruppo di 
artisti “Le Cénacle de l’Etendard” che curano e pubblicano libri di poesia. 
Nel 2018, dopo aver vissuto e dipinto per più di 12 anni in Tailandia e 3 
anni in Cina, si è trasferito ad Hanoi, Vietnam.
Bauçan, a poet of images, music and words, was born in Montreal, 
Canada, in 1968. In his twenties, he founded with Luc Courchesne 
the group of artists “Le Cénacle de l’Étendard”, who edit and pub-

lish poetry books.. In 2018, after living and painting during more than 12 years in Thailand and 
3 years in China, he moved to live at Hanoi, Vietnam.

ASHEN GLOW (SPLENDORE CINEREO) by Eta Dahlia (United Kingdom, 10:00) 
Un “haibun” bilingue che esplora gli oscuri attributi di un protagonista in fuga continua. Il vi-
deo-poema mescola poesia minimalista con prosa inquisitoria e le contrappone con differenti 
ritmi visivi. Riuscite a capire chi è il protagonista?
A bilingual haibun that explores the obscure attributes of an ever-fleeting protagonist. The vid-
eopoem blends minimalist poetry with inquisitive prose and juxtaposes them with the different 
visual tempo. Can you tell who the protagonist is?
Eta Dahlia è un poeta e filmmaker che vive a Londra. Il suo lavoro 
combina poesia minimalista con una gamma di media audio-visivi. La-
vora con la parola parlata, video, immagini. Colori e musica, integran-
do questi elementi in inseparabili composizioni ritmiche e in rima per 
creare lavori poetici multimediali coerenti e completi.
Eta Dahlia is a poet and filmmaker based in London. His work com-
bines minimalist poetry with a range of audio-visual media. He wor-
ks with spoken word, video, images, colours and music, integrating 
these elements into inseparable rhythmic and rhyming compositions to create coherent and 
complete multimedia poetic pieces.

PROJECTIONS (PROIEZIONI) by Nicole Close (Canada 5:56) 
Immagini proiettate del prima e dopo le cure per il tumore al seno raccontano un viaggio emozio-
nale verso l’accettazione. Non più disposta a vestire le aspettative e le proiezioni degli altri, una 
donna si trasforma sullo schermo e si incammina verso quello che sta diventando.
Projected images of before and after breast cancer treatment, chronicle an emotional journey to-
wards acceptance. No longer willing to wear the expectations or projections of others, a woman 
transforms on screen and walks into who she is becoming.
Nicole Close ha lavorato nell’industria cinematografica per oltre 20 anni, aiutando scrittori, registi 
e società di produzione a far vivere i loro progetti. “Projections” è il 
debutto alla regia di Nicole. Ha due altri progetti in sviluppo che ri-
guardano la sua relazione con l’oceano, e continua a sostenere la sua 
locale comunità cinematografica.
Nicole Close has worked in the film industry for over twenty years, 
supporting Writers, Directors and production companies to bring their 
projects to life.  “Projections” is Nicole’s directorial debut. She has two 
other projects in development that focus on her connection to the oce-
an and continues to work and support her local film community.
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SKETCH FOR THE LAST MAP (SCHIZZO PER L’ULTIMA MAPPA) by Lauri Astala (Finland, 12:50) 
Nel nucleo di “Sketch for the Last Map” spazi sovrapposti e translucidi, interni ed esterni si rela-
zionano con il mondo multistrato e senza luoghi della nostra epoca digitale. Molte facce delle città 
– spazi privati, realtà meno “pubbliche”, ripulite, ad accesso limitato, cintate e sottratte alla vista – 
restano escluse dalle mappe e dai flussi di immagini. L’opera è stata girata in diverse città in Belgio, 
Corea del Sud, India, Turchia e Uruguay. 

TIn the core of Sketch for the Last Map, overlapping translucent in-
door and outdoor spaces relate to the multi-layered and placeless 
world in our digital era. Many faces of cities – private spaces, less 
“public” realities, cleared, restricted or fenced off out of sight - stay 
excluded from maps and the stream of images. The work was shot in 
several cities in Belgium, South Korea, India, France, Turkey and Uru-
guay.
Lauri Astala vive a Helsinki, Finlandia e a Avalon, Francia. Si è laurea-
to alla Accademia di Belle Arti Finlandese nel 1989  e al Chicago Art 

Instirute nel 2001. Astala è uno dei più noti media artist in Finlandia. Fa sculture, video e installa-
zioni che hanno al centro i nostri concetti ed esperienze dello spazio e i modi in cui sono modellati 
dalle nostre strutture culturali.
Lauri Astala lives in Helsinki, Finland and Avalon, France. He graduated from the Finnish Academy 
of Fine Arts in 1989 and Chicago Art Institute in 2001. Astala is one of of the most distinguished 
media artists in Finland. He makes sculptures, videos and installations, that concentrate on our 
concepts and experiences of space and the ways in which cultural structures shapes them.

THE HEART OF SHELLEY (IL CUORE DI SHELLEY) by Nick Hugh McCann (UK, 11:26) 
Nel 1822 il poeta Shelley affogò e fu cremato su una spiaggia italiana. 200 anni dopo sua moglie 
Mary, la madre di Frankenstein, brucia le nostre coscienze e agita le nostre anime con l’inquietan-
te opera del marito “Mask of Anarchy” il più grande poema sui diritti umani mai scritto. 
In 1822 the poet Shelley was drowned and cremated on an Italian beach. 200 years later his wife 

Mary, the mother of Frankenstein, sears our consciences and trou-
bles our souls with her husband’s haunting ‘Mask of Anarchy’, the 
greatest Human Rights poem of them all.
Nick Hugh McCann è nato sul Merseyisde, UK. Amante di tutto quel-
lo che è Italiano, ha seguito le orme di Lord Byron attraverso l’Italia e 
l’Europa, nuotando anche nel Canal Grande (1988). Il suo film per la 
televisione sulla Soap Opera e Fellini, “L’Agrodolce Vita”, recentemente 
è tornato di nuovo nei festival in Italia e negli Stati Uniti. Ha lavorato con 
alcuni dei grandi del cinema e della televisione britannica e continua a 
combinare lavoro artistico e cinematografico.

Nick Hugh McCann was born on Merseyside, UK. A lover of all things Italian, he has followed in 
Lord Byron’s footsteps throughout Italy and Europe, swimming the Grand Canal (in 1988) along 
the way. His film for television on Soap Opera and Fellini, ‘L’Agrodolce Vita’, has recently been 
seen again at festivals in Italy and the United States. He has worked with some of the greats of 
British film and television and continues to combine his art with film-making.

COLD SQUARE (PIAZZA FREDDA) by Mo Xiaolin  (China, 4:30) 
IIl quadrato, una delle più semplici figure geometriche create artificialmente, nell’immaginazione 
dei contemporanei, non è soltanto come un circuito di chip, ma rappresenta anche una matrice 
digitale; non è solo simbolo di regolarità, ma implica anche omogeneità. Nel colossale processo 
di digitalizzazione della società umana, noi siamo indotti nel’informazione digitale portata dalla 
matrice dei chip che circonda i sensi in ogni direzione. Il quadrato è legge e realtà  nascosta nel 
profondo dall’illusione.
Square, one of the simplest geometric figures created artificially, in the 
imagination of today’s people, it is not only like a chip circuit, but also 
represents a digital matrix; it not only symbolizes regularity, but also 
implies homogeneity. In the huge digitization process of human society, 
we are indulged in the digital information brought by the chip matrix 
that surrounds the senses in all directions. The square is the law and 
reality deeply hidden by the illusion.
Mo Xiaolin è una studentessa del dipartimento di Film and Television 
Production della China Academy of Art. Cresciuta a Dongguan, Cina, la città  nota come  la “fabbrica 
del mondo”, cerca di crearsi una propria situazione di vita in mezzo a questo processo di moderniz-
zazione e digitalizzazione.
Mo Xiaolin, a postgraduate student in the Film and Television Production Department of China Aca-
demy of Art. Growing up in Dongguan, the “world factory” city in China, she strives to create her 
own life situation in the process of modernization and digitization.

EXTERIOR DAY (ESTERNO GIORNO) by Giulia Magno (Italy, 8:08) 
Ispirato dalla famosa corrispondenza tra Michelangelo Antonioni e Mark Rothko, “Esterno Gior-
no” è una lettera d’amore sperimentale al cinema italiano. Seguendo le orme dei personaggi 
interpretati da Monica Vitti, il film rintraccia la geografia della visione di Antonioni, forzando 
i confini tra soggetto e paesaggio, finzione e realtà. Il film combina poeticamente spezzoni 
contemporanei girati in Italia e in Giordania con materiali e sequenze da ”Eclisse” (1962) e “De-
serto Rosso” (1964), creando un’illusione di continuità tra passato 
e presente.
Inspired by a famous exchange of letters between Michelangelo Anto-
nioni and Mark Rothko, “Esterno giorno” is an experimental love letter 
to Italian cinema. Following in the footsteps of the characters played 
by Monica Vitti, the film retraces the geography of Antonioni’s vision, 
pushing the boundaries between subject and landscape, fiction and re-
ality. The filmmaker poetically intertwines contemporary footage shot 
in Italy and Jordan with archival materials and excerpts from “Eclipse” 
(1962) and “Red Desert” (1964), creating an illusion of continuity between past and present.
Giulia Magno è una filmmaker, curatrice e storica dell’arte che vive a Roma. Ha curato mostre che 
esplorano i confini tra cinema e arti visive. I suoi film sperimentali sono stati presentati da istituzioni 
internazionali quali le Royal Galleries of Scotland (UK) e il Museo Nazionale del Cinema (Torino).
Giulia Magno is a filmmaker, curator and art historian based in Rome. She has curated exhibitions 
exploring the shifting boundaries between cinema and the visual arts. Her experimental films have 
been exhibited in international institutions such as the Royal Galleries of Scotland (UK) and the Na-
tional Museum of Cinema (Italy).
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EL CENTRO (IL CENTRO) by Matti Harju (Finland, 7:14) 
Il giovane Anon scopre le radici binarie e digitali di ogni cosa durante una gita scolastica a New 
York e giunge ad una sorprendente conclusione. Un video con struttura associativa ed astratta sui 
confini della comunicazione nella terra di mezzo tra analogico e digitale – uno studio sugli scarti 
tra il guardare e il comprendere. La forma mista dell’opera riflette lo spazio corrente di apparente 
intangibilità e connessione. L’immagine, con la sua combinazione di segnale video analogico con 
forme di compressione, produce un tipo di estetica che enfatizza nostalgia e alienazione. 

Young Anon discovers the digital, binary root of everything during 
a school trip to New York and comes to a surprising conclusion. An 
associative and abstractly structured video about the boundaries of 
communication in the hinterland between analog and digital - a study 
at gaps between looking and understanding. The mixed form of the 
work reflects the current space of apparent intangibility and connec-
tion. The image, with its combination of an analog video signal with 
forms of compression, produces a kind of aesthetic that emphasizes 
nostalgia and alienation.

Matti Harju (1978) è un artista finlandese che lavora principalmente con film e video. E’ laureato 
alla Accademia Finlandese di Belle Arti. Ha realizzato più di 10 cortometraggi che sono stati ac-
colti e mostrati in gallerie e festival cinematografici, tra i quali Locarno, Rotterdam, BFI London 
Film Festival, AFI Fest Los Angeles, Torino Film Festival.
Matti Harju (1978) is a Finnish artist working mainly with film and video. He has an MFA from the 
Finnish Academy of Fine Arts (2021).He has made 10+ short-length films, which have been widely 
exhibited at galleries and film festivals, including Locarno, Rotterdam, BFI London Film Festival, AFI 
Fest Los Angeles, Torino Film Festival.

SPIRAL GARAGE (GARAGE A SPIRALE) by David Finkelstein (USA, 14:00) 
Una visita ad un mondo ipercritico, dove la gente si insulta in continuazione, creando un’atmosfe-
ra avvelenata che conduce ad una spirale di violenza. In un viaggio simbolico all’ingiù attraverso 

un garage, questo film di animazione porta lo spettatore attraverso 
rottami di auto, pizze usate come missili, fiori mostruosamente cre-
sciuti per arrivare infine ad un livello dove il dolore condiviso per la 
perdita offre un modo per connettersi pacificamente con gli altri.
A visit to a hypercritical world, where people continually lob insults at 
one another, creating a poisonous atmosphere which leads to a spiral 
of violence. In a symbolic downward journey through a garage, this an-
imated film takes the viewer past junked cars, pizza pies used as mis-
siles, and freakishly overgrown flowers, finally arriving at a level where 
the shared pain of loss offers a way to connect peacefully with others.

David Finkelstein ha ricevuto una Guggenheim Fellowship nel 2022. Ha presentato recentemente il 
suo primo lungometraggio in un tour che comprendeva le maggiori città USA, Londra, Bilbao  e Porto.
David Finkelstein received a Guggenheim Fellowship in 2022. He recently presented his first 
feature film on a tour which included major US cities, Bilbao, London, Porto.

PUBBLICITA’ FESTIVAL FRANCESE
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WOMEN MINOR SPECULATIONS (IPOTESI MINORI SULLE DONNE) by Nicole Hewitt (Croatia, 59:52) 
Partendo dalle statuine del Neolitico trovate in tutta la regione danubiana, dalla Croazia al Mar 
Nero, “Women Minor Speculations” è in parte un “road trip”, in parte un viaggio nel tempo e in 
parte finzione immaginativa. Un’esplorazione di come oggetti della cultura materiale, reali e ir-
reali, producono interpretazioni segnate dal genere, collisioni e allu-
cinazioni nei documenti ufficiali, utilizzando tecnologie della memo-
ria, apparecchi per immagazzinare dati,  per spaccare la narrazione 
storica ufficiale attraverso storie minori, minori narrazioni e ipotesi 
minori.
Taking as its starting point the Neolithic figurines found throughout the 
Danube region from Croatia to the Black Sea , Women Minor Specu-
lations is part road trip, part time travel and part speculative fiction. 
An exploration of how real and unreal objects of material culture pro-
duce gendered interpretations, collisions and hallucinations of public accounts, using technologies of 
memory, data storage devices to fracture the official historical narrative through minor histories, 
minor narratives and minor speculations. 
Nicole Hewitt è un’artista visiva che lavora con cinema, video, installazioni, performance, parola 
recitata e testo. Il suo lavoro è attento alla memoria, alla micro-storia e alla narrazione di genere 
mediate attraverso le tecnologie della rappresentazione e della conservazione. Hewitt è la co-fon-
datrice del collettivo gestito da artisti Studio Pangolin e insegna alla Accademia di Belle Arti dell’U-
niversità di Zagabria. Vive e lavora a Zagabria e a Londra, 
Nicole Hewitt is a visual artist working in film, video, installation, performance, spoken word and text. 
Her work is concerned with memory, micro history and gendered narrative as mediated through 
technologies of representation and preservation. Hewitt is cofounder of the artist run collective Stu-
dio Pangolin and teaches at the Academy of Fine Arts, University of Zagreb. Lives and works in Za-
greb and London.

MASCAGNI’S  SYMPHONY (INNO ALL’INFAMIA) by Alessandro Vivarini (Italy, 8:00) 
Noir psicologico che esplora le dinamiche della mente criminale. Nel 
mezzo di una resa dei conti, due pericolosi criminali si confrontano 
con i demoni di una vita al limite, la cui legge non distingue tra vitti-
me e carnefici.
Psychological noir that explores the dynamics of a criminal mind. In 
the middle of a settling of scores, two dangerous thugs must face the 
demons of a life on the edge, whose law makes no distinction between 
victims and executioners.
La narrativa dei fratelli Vivarini (Alessandro alla regia, Flavio scrit-
tura e interpretazione) si focalizza su personaggi ai margini della società. Cresciuti in provincia di 
Milano, hanno sempre tentato di raccontare il lato più oscuro della periferia, trovando la propria 
espressione cinematografica attraverso un immaginario poetico. Mascagni’ Symphony è una colle-
zione di spin-off tratti dalla sceneggiatura di un lungometraggio, di cui Inno all’Infamia è il manifesto 
estetico.
The Vivarini brothers’ filmmaking (Alessandro as director, Flavio as writer and actor) highlights 
lives on the margins of society. Grown up in the suburbs of Milano, they have always tried to tell 
the darker side of the city, finding their cinematic expression through poetic imagery. Mascagni’ 
Symphony is a set of spin-off of a feature film screenplay, of which Inno all’Infamia is the aes-
thetic manifesto.

DROPS AND STARDUST (GOCCE E POLVERE DI STELLE) by Atobe Hiroshi (Japan, 1:31)  
Gocce d’acqua si rivolgono alla notte stellata. Ho trovato le due parole “spontaneamente” e “si-
multaneamente” una accanto all’altra in un quaderno vocabolario e ho pensato che fosse mera-
viglioso che i significati delle due parole si unissero.

Water drops turning to the starry night. I found two words ‘sponta-
neously’ and ‘simultaneously’ alongside one another in a vocabulary 
notebook and thought it seemed to be wonderful that the meanings 
of the two words conjoined.
Atobe Hiroshi nato a Nagano (Giappone) nel 1985, ha studiato Arte 
Contemporanea alla Seian University of Art and Design.
Atobe Hiroshi, born in Nagano (Japan) in 1985, he studied Contempo-
rary Art at Seian University of Art and Design.

EVEN (REGOLARMENTE) by Khalil Charif (Brazil, 1:55) 
Una riflessione sperimentale sulla pandemia Covid-19, che ci ha forzato ad imparare a vivere con 
una nuova realtà e anche con le sfide esistenti..

An experimental reflection on the Covid-19 pandemic, that forced us 
to learn to live with a new reality, and its even existing challenges.
Khalil Charif è un artista, nato a Rio de Janeiro, Brasile, nel 1967. 
Nei tardi anni ’90 ha studiato alla Parsons School e alla New York 
University.
Khalil Charif is an artist, born in Rio de Janeiro, Brazil, in 1967. 
In late 90’s, he studied at Parsons School and New York University.

SUCH COMPLEXITY/AIR & WOOD (UNA TALE COMPLESSITA’/ARIA & BOSCO)
by Pamela Falkenberg, Jack Cochran (USA, 4:44)  
Il film usa testo, insieme con velocità variabili dell’otturatore, una cinepresa che inaspettata-
mente alterna posizioni fisse e sregolate, dilatazione e compressione dei tempi e montaggio in 

dialettica con i ritmi della musica, per creare un poema visivo per la 
foresta, prodotto dal suono.
The film uses text, along with variable shutter speeds, a camera un-
expectedly alternating between fixed and unfettered positions, time 
dilatation and compression, and editing patterns in dialectic with the 
rhythms of the music, to create a visual poem for the forest pro-
duced by sound.
Pam è una filmmaker indipendente. Il suo film sperimentale realiz-
zato con Dan Curry, Open Territory, ha avuto un contributo per film-

maker dal National Endowment for the Arts. Jack è un filmmaker indipendente che ha prodotto, 
diretto o girato una serie di progetti sperimentali e personali. Per oltre cinque anni Jack Cochran 
e Pamela Falkenberg hanno realizzato di nuovo film personali insieme sotto il nome di Outlier 
Moving Pictures.
Pam is an independent filmmaker. Her experimental film with Dan Curry, Open Territory, received 
an individual filmmaker grant from the National Endowment for the Arts. Jack is an independent 
filmmaker who has produced, directed, or shot a variety of experimental and personal projects. 
For over five years, Jack Cochran and Pamela Falkenberg have been making personal films to-
gether again under the name Outlier Moving Pictures.
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LIGHT’S RETURN (IL RITORNO DELLA LUCE) by Kathleen Rugh (USA, 3:10) 
“Prima che tutta la magìa si perdesse, il sole si svegliò per incontrarmi sulla superficie del fiu-
me.” Il film cattura una versione in-camera di questo effimero incontro.
Before all magic was lost, the sun awoke to meet me on the surface of the river. The film cap-
tures an in-camera edit of this fleeting encounter.
Kathleen Rugh è una filmmaker e fotografa che vive a Brooklyn, 
New York. I suoi I film e le sue opere fotografiche  sono state pre-
senti in  festival e gallerie negli Stati Uniti e nel mondo. 
Kathleen Rugh is a filmmaker and photographer based in Brooklyn, New 
York. Her film and photographic work has been exhibited in screenings 
and galleries throughout the US and internationally.

THE ADDRESSES (GLI INDIRIZZI) by Josh Weissbach (USA, 21:52) 
Un trio di spazi. Il mistero del trauma indotto dall’alcool. 
Uno sgocciolare di segreti non rivelati a nessuno.
Una non-fiction personale documentata da corpo, parola e vizio.
A trio of spaces. A mystery of booze induced trauma.
A dribble of secrets that are revealed to no one.
A personal non-fiction documented by body, word, and vice.
Josh Weissbach è un filmmaker sperimentale. Vive in una casa vicino 
ad un villaggio abbandonato con la moglie, due figlie e tre gatti. I suoi 
film e video sono stati presentati in tutto il mondo
Josh Weissbach is an experimental filmmaker. He lives in a house 
next to an abandoned village with his wife, two daughters, and three 
cats.His films and videos have been shown worldwide.

MUSICANIMALE by Simone Rosset (Italy, 16:17) 
Un dialogo visivo tra gli animali del Museo della Scienza di Torino e un gruppo di musicisti 
(The Sweet Life Society) che improvvisano nello stesso luogo. 
Dall’osservazione scientifica della taxidermia e di una collezione di 
farfalle all’immaginazione della libera composizione.
A visual dialogue between the animals of Turin science museum and 
a group of musicians (The Sweet Life Society) improvising there. 
From the scientific observation of taxidermy and butterflies collec-
tion to imagination free composition.
Simone Rosset “Dopo aver studiato Animazione alla Scuola Nazio-
nale di Cinema, ho lavorato come filmmaker per produzioni teatrali 
e progetti sperimentali. Sto montando il mio primo lungometraggio 
“Guerra di Immaginazione”. Nel mio lavoro coniugo linguaggio cinematografico e tecniche speri-
mentali di animazione”. 
Simone Rossetti “After studying at the Italian national film school in the animation department 
I worked as a filmmaker for theatres and experimental projects. I’m currently editing my first 
feature film “War of imagination”. In my work I mix cinema language with experimental anima-
tion techniques”.

AI BAMBINI PIACE NASCONDERSI (CHILDREN LOVE TO HIDE) by Angela Norelli (Italy, 15:00) 
I bambini sono creature tribali antichissime misteriosamente estinte pochi anni fa. Di loro non resta-
no che immagini: fotografie e filmati da tutto il mondo che li immortalano intenti in incomprensibili 
rituali. Una studiosa eredita il diario di un collega partito per l’Amazzonia, convinto di poter trovare 

nella foresta l’ultima tribù di bambini rimasta sulla terra.
Children are ancient tribal creatures, mysteriously extinct a few 
years ago. What remains of them now is only images - pictures and 
videos from all over the world in which they celebrate odd rituals. A 
scientist inherits the diary of a colleague who left for Amazonia, be-
lieving that the last surviving children tribe was hidden in the jungle.
Angela Norelli (Roma 1996) si è laureata in Filosofia alla Sapienza 
di Roma. Dal 2019 al 2021 ha seguito il corso di Montaggio al Cen-
tro Sperimentale di Cinematografia. Nel 2021 il suo cortometrag-

gio “I bambini amano nascondersi” è stato in competizione al Torino Film Festival.
Angela Norelli (Rome 1996) graduated with a master’s degree in Philosophy at Sapienza Uni-
versity of Rome. From 2019 to 2021 she attended the film editing course of the Centro Speri-
mentale di Cinematografia in Rome. In 2021 her short film “Children love to hide” was screened 
in competition at the Torino Film Festival.

THE SPACE SHUTTLE CHALLENGER by Cecilia Araneda (Canada, 9:32) 
Con l’uso di materiali filmati di recupero, “The Space Shuttle Challenger” intreccia il disastro 
del Challenger, Guantanamo Bay, il colpo di stato in Cile e l’esperienza di avere 16 anni. E’ una 
riflessione sull’impatto personale dei grandi eventi della storia del mondo e sui brevi momenti di 
speranza che sopravvivono.
Through found footage, The Space Shuttle Challenger entwines the Challenger disaster, Guantan-
amo Bay, Chile’s coup d’état and the experience of being 16. It reflects on the personal impact of 
large events in world history and small moments of hope that survive.
Cecilia Araneda è nata in Cile ed è andata in Canada da bambina come rifugiata con la sua famiglia, 

fuggita dal Cile dopo il colpo di stato. Attualmente vive a Winnipeg. 
Ha realizzato 14 cortometraggi e video come regista e sceneggiatrice, 
vincendo premi e presenze a festival, rassegne e in sale cinematogra-
fiche d’arte a livello internazionale.
Cecilia Araneda was born in Chile and came to Canada at a young 
age as a refugee with her family after they escaped Chile’s coup 
d’état. She currently lives in Winnipeg. She has completed 14 short 
films and videos as director and writer, which have won awards 
and screened in festivals, curated programs and art house cine-
mas internationally.
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MY HOME (CASA MIA) by Azar Saiyar (Finland 12:00) 
“Un’ape mi ha punto sul dito. E’ successo ieri nel cortile dell’asilo, anche se non vado più all’a-
silo”. Ricordi frammentati dell’infanzia e dell’età adulta si mischiano insieme in una canzone che 
un narratore ignoto sta canticchiando. In un programma Tv degli anni ’60, i bambini imparano un 
nuovo gioco. Qualcuno aspetta nel corridoio il permesso di tornare 
in classe.
”A bee stung me on my finger. It happened yesterday in the yard 
of a kindergarten, even though I am not in kindergarten anymore.” 
Fragmented memories of childhood and adulthood blend together in 
a song that an unknown narrator is humming. In a sixties TV show 
children are learning a new game. Someone is waiting in the hallway 
for a permission to re-enter the classroom.
Azar Saiyar è una filmmaker e artista visiva che vive a Helsinki. 
Usa sovente materiali di archivio e gioca con le immagini e le parole della memoria collettiva per 
cercare modi di vedere, ricordare e narrare. I suoi film sono stati presentati in festival internazionali 
di cinema e media, gallerie, mostre, musei e trasmessi in televisione, 
Azar Saiyar is a Helsinki-based filmmaker and visual artist. She often uses archive materials and 
plays with images and words of collective memory to look towards ways of looking, remembering 
and storytelling. Her films have been screened at international film and media art festivals, galleries, 
exhibitions, museums and broadcast on television.

KORRUPTA by Marcos Bonisson (Brazil, 3:30)  
“Korrupta” è un film sperimentale basato su un racconto breve tratto dal libro di Italo Calvino “Le 
Città Invisibili” e che utilizza ampiamente materiale filmato in Super8 da Edmond Conilh de Beys-
sac, un aviatore francese. Per contestualizzare, ogni immagine è stata filmata durante la dittatura 
politica e militare del Brasile degli Anni ’60. Il procedimento per realizzare “Korrupta” è stato tra-
mutato nell’idea di “Anarchivio”, attivato dalla sperimentazione con immagini, parole e suoni messi 
in relazione con il Brasile attuale che continua a vivere sotto il segno delle avversità.
“Korrupta” is an experimental film based on a short story from the 
book “Invisible Cities” by Italo Calvino, and also made from extensive 
Super 8 footage filmed by Edmond Conilh de Beyssac, a French pro-
fessional aviator. In context, everything was filmed during the polit-
ical military dictatorship in Brazil in the sixties. The work process of 
making “Korrupta” was transmuted into the idea of “Anarchive”, acti-
vated by experimentation with images, words and sounds related to 
a current Brazil that continues under the sign of adversity.
Marcos Bonisson è nato a Rio de Janeiro. Ha preso parte a sei edizioni 
di Biennali internazionali. I suoi film sperimentali hanno partecipato a oltre 90 festival internazionali.
Marcos Bonisson  was born in Rio de Janeiro. He has participated in six editions of International 
Biennials. His experimental films have participated in more than 90 different international 
festival. 

TO FONDLE NOTHING (NULLA DA ACCAREZZARE) by Charles Leggett (USA, 6:37)  
Charles Bukowski incontra Lewis Carroll in quest’opera di recitazione diretta di versi in rima e metrica, 
borderline e assurdi. Il film è una esplorazione buffa, ma anche ostinatamente stravagante, dell’im-
pulso filosofico, ambientata tra una collezione domestica di figurine di animali, imbottiti, intagliati o 

altro e ulteriormente arricchita da selezionati oggetti di “pandemicana”.
Charles Bukowski meets Lewis Carroll in this direct-address render-
ing of a work of rhymed and metered, borderline-nonsense verse. 
The film is a droll, yet doggedly whimsical, exploration of the philo-
sophical impulse, set among a household’s menagerie of animal figu-
rines, stuffed, carved or otherwise, and further embellished by select 
artifacts of “pandemicana”.
Charles Leggett recente vincitore della prestigiosa borsa Lunt-Fontan-
ne per la recitazione teatrale, lavora a Seattle come attore, principal-

mente sul palcoscenico. L’isolamento per la pandemia lo ha portato a realizzare dei video di poesia.
Newly-minted Lunt-Fontanne Fellow Charles Leggett makes his living in Seattle as an actor, and 
mostly onstage. Pandemic isolation has led him to crafting poetry videos.

AZALEA by Sebald van der Waal (Netherlands, 5:59) 
Un cortometraggio sperimentale su una pianta, che racconta un 
storia di amore perduto.
A short experimental film about a plant, that tells a story about 
lost love.
Sebald van der Waal  (26 anni) è uno studente di filosofia e film. Nato 
ad Amsterdam, ha completato un Master in filosofia francese contem-
poranea a Parigi e vive attualmente a Bruxelles dove frequenta una 

scuola di cinema. Il suo lavoro cinematografico esplora temi intimi utilizzando forme sperimentali.
Sebald van der Waal (26) is a philosophy and film student. Born in Amsterdam, he finished a 
Master’s in French contemporary philosophy in Paris and is currently based in Brussels where he at-
tends a film school. His cinematographic work explores intimate topics through experimental forms. 

A NATURE DOCUMENTARY (UN DOCUMENTARIO SULLA NATURA) 
by Joel Karppanen (Finland 10:37) 
Un film-saggio sulla natura simulata, gli animali della foresta, i fo-
tografi naturalisti e i parchi nazionali che combina eco-critica e criti-
ca dell’immagine, materiali d’archivio e contemporanei, suoni della 
natura e uccelli elettronici.
An essay film about simulated nature, forest animals, nature pho-
tographers and national parks, that combines ecocriticism and image 
critique, archival and modern day  footage, natural sound scape and  

                                                     electronic birds.
Joel Karppanen (1993) è un artista finlandese i cui principali media sono la fotografia documentaria 
e i film-saggio. Karppanen ha ricevuto riconoscimenti, tra i quali il New Photo Journalist Award e il 
Young Hero Grant nel 2017.
Joel Karppanen (b. 1993) is a Finnish artist whose main mediums are documentary photography 
and essay films. Karppanen has received recognition including New Photo Journalist Award and 
Young Hero Grant in 2017.
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OMMATIDIA by Gloria Chung (USA, 7:30) 
Ogni occhio di una grande libellula è composto da fino a 30.000 ommatidi. Ogni ommatidio rac-
coglie informazioni visive attraverso fotorecettori e insieme le migliaia di ommatidi aiutano a 
formare un’immagine a mosaico nel cervello della libellula. Queste immagini di immagini – prese 
l’anno scorso da centinaia di webcam della Amministrazione stra-
dale e costiera dell’Islanda – formano un mosaico di luci, paesaggi 
fisici e stati mentali.
Each compound eye of a large dragonfly is composed of up to 
30,000 ommatidia. Each ommatidium collects visual information 
through photoreceptors, and together the thousands of ommatidia 
help form a mosaic image in the dragonfly’s brain. These images of 
images--taken last year from hundreds of Icelandic Road and Coast-
al Administration webcams--form a mosaic record of light, physical 
landscapes, and states of mind.
TRUE PLACES (POSTI VERI)   by Gloria Chung (USA, 6:30) 
Luoghi che esistono alla/e frontiera/e tra memoria e territorio fisico. 
Places that exist at the border(s) of memory and physical terrain.
Gloria Chung vive e lavora a New York. I suoi lavori sono stati pre-
sentati nei maggiori festival americani e internazionali. 
Gloria Chung lives and works in New York. Her works have been in 
screened in major U.S. and international festivals.

THE SECOND WAVE (LA SECONDA ONDATA) by Maria Stoyanova (Ukraine, 5:28) 
La Seconda Ondata è un corto in equilibrio tra documentario ed esperimento. Partendo dal tema 
della “coesistenza nei giorni del Coronavirus” la regista parla di suo nonno e della (im)possibilità di 
essere vicini una all’altro. Come materiale equivalente al cinema moderno utilizza sequenze d’archi-
vio tratte da un film educativo. Montati, questi due strati ricreano un’atmosfera di oscillazione tra 
distacco e attrazione, ripetitività e unicità, legàmi e incapacità di stare vicini.
The Second Wave is a short film that balances between documentary and experiment. Start-
ing from the theme ‘coexistence in the days of the coronavirus’, 
the director talks about her grandfather and the (im)possibility of 
them being near one another. As an equivalent material to modern 
filming, she uses archival footage from an educational film. Edited, 
these two layers recreate an atmosphere of oscillation between 
detachment and attraction, repetition and uniqueness, bonding and 
the inability to be close.
Maria Stoyanova è nata a Kiev nel 1986. E’ una regista di documen-
tari. Ha realizzato sette cortometraggi e il suo film Ma ha vinto nu-
merosi premi in festival internazionali. Al momento sta sviluppando il suo lungometraggio d’e-
sordio, Frammenti di Ghiaccio. 
Maria Stoyanova was born in 1986 in Kyiv. She is a documentary film director. She has made seven 
short films, her film Ma has won awards at several international film festivals. She is currently de-
veloping her debut feature film Fragments of Ice.

WOMEN TRAPPED IN-BETWEEN (DONNE INTRAPPOLATE NEL MEZZO) by Kit Ong (Malaysia, 12:06)  
Una donna è intrappolata in un turbolento ciclo di sottomissione mentale e fisica a un uomo e a un 
bambino.
A woman is trapped in a turbulent cycle of mental and physical subservience to man and child.

Kit Ong è cresciuto in una piccola città infestata di corvi, chiamata Klang, 
in Malesia. Preso da un’esplosione  di impulso creativo, nel 2005 ha gi-
rato 4 corti horror psicologici. Nel 2006, è uscito in Malesia il suo primo 
lungometraggio muto, “I fiori sotto la mia pelle”, che ha sconvolto il pub-
blico. Dopo un silenzio di 16 anni, Kit Ong torna a fare un film.
Kit Ong grew up in a small crow-plagued town called Klang in 
Malaysia. In a burst of urgency, he shot four psychological horror 
short films in 2005. In 2006, he premiered Malaysia’s first silent 

feature film, “The Flowers Beneath My Skin”, to a shocked audience. After a 16-year hiatus, 
Kit Ong returns to filmmaking.

TWO SUNS IN THE SUNSET (DUE SOLI AL TRAMONTO) by Gentian Gjikopulli (Albania 4:30) 
Due Soli al Tramonto è un breve saggio visivo dal punto di vista di un 
malato terminale che cerca salvezza nei suoi ultimi istanti.
Two Suns in the Sunset is a short video essay through the P.O.V. of a 
terminal patient who seeks salvation in his last moments.
Gentian Gjikopulli  nato a Tirana nel 1974, è un affermato pittore, gra-
fico, montatore e filmmaker.
Born in Tirana in 1974, Gentian Gjikopulli is an accomplished paint-
er, graphic designer, editor and filmmaker. 

FILM FOR STORM DE HIRSCH (FILM PER STORM DE HIRSCH) 
by Gwendolyn Audrey Foster (USA, 3:09) 
Immagini psichedeliche ri-fotografate, dipinte e graffiate, collage e astratte. Un omaggio alla 
poetessa e filmmaker sperimentale underground Storm de Hirsch, una delle grandi donne di-

menticate del cinema d’avanguardia.
Rephotographed psychedelic painted and scratched images, col-
laged and abstracted. An homage to underground experimental poet 
and filmmaker, Storm de Hirsch; one of the great unsung women in 
avant-garde film.
Gwendolyn Audrey Foster realizza film astratti poetici e fortemente 
personali in 8 e 16 mm. Lavora con tecniche di pittura a mano su 
pellicola e Direct Cinema così come con altre tecniche per pellicola e 
video. I film e video più volte premiati sono stati presentati al MoMA, 
NYC, Anthology Film Archives (NY), Black Maria Film Festival, Ren-

contres (Marsiglia) e altre gallerie, festival e musei in tutto il mondo.
Gwendolyn Audrey Foster makes highly personal poetic abstract films in 8mm and 16mm. She 
works in handpainted filmmaking and Direct Cinema as well as other film and video techniques. 
Foster’s award winning films and videos have screened at the MoMA, NYC, Anthology Film Ar-
chives (NY), Black Maria Film Festival, Rencontres (Marseille), as well as many other notable 
galleries, film festivals, and museums around the world.
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ORGANIZED FREEDOM IS COMPULSORY (LA LIBERTA’ ORGANIZZATA E’ OBBLIGATORIA) 
by May Kassem (Lebanon, 11:35) 
Sull’organizzazione del tempo e del tempo libero nel sistema capitalistico, dove il tempo libero 
dovrebbe essere utilizzato per riposare al fine di rigenerare energie per il lavoro. Il tempo libero 
pertanto non può essere usato per l’Arte. Essere un artista richiede che l’organizzazione del 
tempo venga sovvertita.

On the organization of time and free-time in the capitalist system, 
where free time is supposed to be used for rest in order to regen-
erate energy for work. Free time is therefore not to be used for Art. 
Being an artist requires that the organization of time be subverted.
PIERROT’S DREAM (IL SOGNO DI PIERROT) 
by May Kassem (Lebanon, 2:28) 
Pierrot, il mimo, sogna di cantare.
Pierrot, the mime, dreams of singing.
GAZA… OR YET UNTITLED (GAZA… O ANCORA SENZA TITOLO) 
by May Kassem (Lebanon, 3:15) 
1994, pensando a Gaza, la liberazione della terra, un senso momenta-
neo di gioia, seguito dal ritorno della sensazione di perdita, cercando 
la “terra promessa” qui e là, e molto lontano.
1994, thinking of Gaza, the liberation of land, a momentary feeling of 
elation, followed by the return of the feeling of loss, searching for the 
‘promised land’ here and there, and very far away.Pierrot, the mime, 
dreams of singing.
May Kassem nata a Beirut nel 1975 è una filmmaker, sceneggiatri-
ce e insegnante, che ha fatto film in 16 mm., video, documentari e 
film di animazione. Il suo lavoro si concentra sull’impatto dell’arte 
sulla società (La Libertà organizzata è obbligatoria – 1994, L’arte 
pre-rivoluzionaria è l’Arte della rivoluzione – 1996), così come sulla 
marginalizzazione di segmenti della popolazione urbana, ad esem-
pio quella dei lavoratori migranti Siriani nelle costruzioni in Libano. 
May vive a Beirut, almeno per ora.

Born in Beirut in 1975, May Kassem is a filmmaker, screenwriter and teacher, who has made 16mm 
films, videos, documentaries, and animated films. Her work has focused on the impact of art on 
society (Organized Freedom is Compulsory – 1994 / Pre-revolutionary art is the Art of the Revolu-
tion - 1996), as well as the marginalization of segments of urban populations such as migrant Syrian 
construction workers in Lebanon. May lives in Beirut. For the time being.

FORK IS TREE  (FORCHETTA E’ ALBERO) by Hamidreza Zakiani 
(Iran, 2:46) 
Cosa succederebbe se conoscessimo una forchetta, come un’auto o un 
frutto o una mamma o un albero.
What if we know a fork, as a car or fruit or mom or tree.
Hamidreza Zakiani Iraniano, 32 anni,  è un regista di cortometraggi e 
burattinaio che ama l’immaginazione. 
Hamidreza Zakiani, 32 years old Iranian short film director and a pup-
peteer, who loves imagination.

FUCK IT (FOTTITI) by Maureen Muse (USA, 4:29)
In questo cortometraggio viene ripresa una giovane donna che si fa 
fare un tatuaggio sulle mani. Il testo è stato scritto in seguito da Muse, 
che ha poi lavorato con la ragazza ripresa per fare la voce fuori campo.
This short film is documentary footage of a young women getting a 
tattoo on her hands. The script was written later by Muse who then 
worked with the girl in the original footage to do a voice over reading. 
J&G by Maureen Muse (USA, 10:39)
16 mm. girato a New York City. La narrazione segue due giovani 
donne che attraverso le loro azioni corporee comunicano compor-
tamenti ossessivi e possessivi.
16mm film shot in New York City. The narrative follows two young 
women who through their body actions communicate obsessive 
and possessive behaviors. 
Maureen Muse (Boston, 1993) è un’artista e filmmaker. Ha studia-
to Art Media and Technology alla Parsons di Parigi e fotografia alla 
École Nationale Supérieure des Arts Décoratifs, Parigi. Il suo lavoro 
“Trouble Sleep” è stato presentato a FLIGHT 2019. Vive a Madrid.
Maureen Muse (Boston, 1993) Education BFA, Art, Media and Technology Parsons, Paris, Photogra-
phy École Nationale Supérieure des Arts Décoratifs, ‘’Trouble Sleep’’, screening, FLIGHT/Mostra In-
ternazionale del Cinema di Genova 2019. Based in Madrid.
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fuori concorso

Una nuova sezione non-competitiva di FLIGHT che esplora 
e propone opere di filmmaker e artisti liguri o che vivono in 
Liguria, di generazioni diverse. Senza cercare temi comuni, 
scuole o improbabili collegamenti tra gli autori. Ci sono giova-
nissimi autori quasi agli esordi, lavori narrativi convenzionali 
e sperimentali, tracce di importanti presenze nella storia del 
cinema sperimentale e della performance art, non solo locale. 

A new non-competitive FLIGHT section, an exploration and 
proposal of works by Ligurian or Ligurian-based filmmakers 
and artists of different generations. The purpose is not to find 
common themes, a local “school” or improbable links among 
the authors. There are very young filmmakers, narrative 
conventional or experimental works, traces of an important 
presence in the history of experimental cinema and Perfor-
mance Art, and not only at a local level.
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CONSIDERAZIONI SU UNA DONNA CON LA “d” MINUSCOLA 
(CONSIDERATIONS OF A WOMAN WITH THE “d” IN A SMALLER 
LETTER) 
by Marco Cucurnia (Italy, 13:00) 
Riflessioni cerebrali della donna e riflessi visivi. Una donna è già così 
importante da non aver bisogno di lettere maiuscole.
Brain reflections of the woman and visual reflexes. A woman is al-
ready so important that she doesn’t need capital letters.
SONO ARRIVATE LE GOCCE DA KRYPTON 
(THE DROPS FROM KRYPTON HAVE ARRIVED) 
by Marco Cucurnia (Italy, 10:20) 
Le intenzioni sono più profonde del possesso.
Intentions are deeper than possession.
Marco Cucurnia è nato a Genova nel 1975. Prima di approdare al ci-
nema, ha iniziato a razionalizzare l’immaginazione con la fotografia: 
le sue prime immagini sono state realizzate tra pile di carbone nel 
porto di Genova. Ha lavorato per molti anni con Mario Monicelli.

Marco Cucurnia was born in Genoa in January 1975. Before arriving at the cinema, he began to 
rationalize the imagination with photography: the first shots were among the coal heaps of the 
port of Genoa. He worked for many years with Mario Monicelli.

CARTOLINE DALL’AMERICA (POSTCARDS FROM AMERICA)   
by Massimo Bacigalupo (1975, 16mm, colore, 25’) 
Immagini e suoni dagli USA in una serie di diapositive. Il mondo e le persone sono guardati e ci 
guardano. Sono vivi nel tempo. La mente che osserva si interroga sullo scorrere dei giorni. Poi un 
concerto per pianoforte e una domenica pomeriggio a Riverside Park. Filo conduttore il vecchio arti-
sta di strada Sam, anche lui con le sue immagini davanti all’ingresso della Butler Library a Columbia 
University, dove nel 1975 concludevo un dottorato. Il film è stato restaurato in collaborazione dal 

Centro Sperimentale di Cinematografia di Roma e da Home Movies-La 
Camera Ottica di Bologna..
Glimpses of American life: youngsters, children, families, beaches, 
parks, Broadway. Also glimpses of my life as a student at Columbia. 
An old man, Sam, hawks on campus his drawings of strange crea-
tures to strolling students. The drawings and the film’s quasi-still-
lives reflect each other. The  Italian voice-off reads diary entries 
on time, travel, the passing moment. Postcards from America was 
restored by Centro Sperimentale di Cinematografia, Rome, and La 

Camera Ottica-Home Movies, Bologna 
Massimo Bacigalupo (Rapallo, 1947) è stato fra i fondatori della Cooperativa Cinema Indipenden-
te (Roma 1967). Fra i suoi lavori: Quasi una tangente (1966), 60 metri per il 31 marzo (1968), The 
Last Summer (1969), Migrazione (1970), Warming Up (1973), Ricercar (1973-2020). Saggista e 
traduttore, ha curato il volume Il film sperimentale (1974) e insegnato letteratura americana 
all’Università di Genova. Organizza ogni anno il Bloomsday del 16 giugno per il Festival Interna-
zionale di Poesia di Genova.
Massimo Bacigalupo (Rapallo, 1947) was a founding member of the Italian Filmmakers’ Coop 
(Rome 1967-1975). His films include Quasi una tangente (1966, First Prize, Montecatini Festival), 
200 Feet for March 31 (1968), The Last Summer (1969), Migrations (1970), Warming Up (1973, 

premiered at Anthology Film Archives), Ricercar (1973-2020). A friend of Jonas Mekas and a 
translator of Stan Brakhage, he is Emeritus Professor of American Literature in the University 
of Genoa, and author of Il film sperimentale (1974) and Ezra Pound, Italy, and the Cantos (2020).

IL GIGLIO DELLA PIOGGIA (MY MOTHER’S NAME: LILY) 
by Ares Guidetti (Italy, 12:18) 
Autunno 2024: la pandemia è un ricordo lontano. Claudio, 23 anni, è in terapia da una psicologa per 
superare il trauma della morte della madre e la sua incapacità di stabi-
lire relazioni con altri.
Autumn 2024: the pandemic and the lockdown are now a distant 
memory. Claudio, a 23-year-old boy, is in therapy with a psychologist 
to overcome his mother’s death and his inability to establish relation-
ships with people.
Ares Guidetti è nato nel 1998 a Genova. Ha studiato all’Università di 
Bologna e di Genova. “Il Giglio della Pioggia” è il suo film d’esordio. 
Ares Guidetti was born in 1998 in Genoa. He attended the University 
of Bologna and Genova. “My Mothers’name: Lily/Il Giglio della Pioggia” is his debut film.

PRAMPOLINI-MENARINI EXPRESS by Sara Ferro, Chris Weil (Italia, 20:00) 
La pellicola, del tempo, rivivificante rivestimento di redivive immagini ritrovate, rianimate, passa-
te in rassegna, riviste del tempo che fu, rivisitate.
Film, of time, live-giving coating of born-again found images, re-animated, examined, reviewed in 
a past time, revisited.
Sara Ferro (Milano, 1977) e Chris Weil (Bad Nauheim, 1988) formano il duo internazionale AR-
TOLDO con base a Genova. Dal 2015 fanno operativamente sempre a quattro mani micro, corti, 
medio e lungometraggi di ricerca con piglio sperimentale e cipiglio cineastico, occupandosi a 360° 
in “primae personae” di tutto quel che concerne le loro immagini in movimento.
Sara Ferro (Milan, 1977) and Chris Weil (Bad Nauheim, 1988) form 
together the international duo ARTOLDO, based in Genova. Since 
2015, they are creating as a collective, micro, short, medium, and 
feature-length films with exploratory outlook, experimental look and 
cineastic frown, dealing at 360 ° in “primae personae” with everything 
related to their moving images and video art.
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VIDEODROME (Sei video) by Giuliano Galletta (Italy, 18:07) 
La camera melodrammatica (2006) A Romance (1990-2009), Fenomenologia (2002), Conver-
sazione (2010), Ballroom (2017), Memories (2018)
Nel suo video-romanzo Galletta non cessa di rifrangere, di fotogramma in fotogramma, la litur-
gia rituale di un protagonista dall’io aprospettico e atemporale. I suoi video, tra citazioni, appa-
rizioni, reliquie, reperti, restituiscono presenza all’iterata processione degli assenti. Il prelievo  
letterario si fa carne, assume sembianze attuali, riattiva la vitalità dell’immagine, sottraendola al 
suo destino simulacrale, richiama alla  memoria le omissioni colpose della storia, gli spettri della 
politica, i mancamenti della vita collettiva. 

In his video-novel Galletta refract, from frame to frame, the ritual 
liturgy of a protagonist with an aprospective and timeless self. His 
videos, including quotes, apparitions, relics, finds, return presence 
to the iterated procession of the absent. Literary sampling becomes 
flesh, takes on current appearances, reactivates the vitality of the 
image, subtracting it from its simulacral destiny, recalling the negli-
gent omissions of history, the specters of politics, the shortcomings 
of collective life.
Giuliano Galletta è nato a Sanremo nel 1955. Vive a Genova.  Arti-

sta, giornalista e scrittore è attivo dalla seconda metà degli anni Settanta come poeta visivo, 
performer, filmmaker. Nel 2010 ha presentato al museo di Arte contemporanea di Villa Croce, 
a Genova, la mostra antologica “Il museo del caos”.
Giuliano Galletta was born in Sanremo in 1955. He lives in Genova. Artist, journalist and writer 
he has been active since the mid-70’s as visual poet, performer, filmmaker. In 2010 he pre-
sented at the Museum of Contemporary Art of Villa Croce, Genova, the anthological show “The 
Museum of Chaos”.

REAL TIME by Roberto Rossini (Italy, 1979, 14:01)
DEMOLITION by Roberto Rossini (Italy, 2022, 7:43) 

I due video, a distanza di oltre 40 anni l’uno dall’altro, evidenziano 
soprattutto la loro funzione antropologica. Dalla critica del vuoto di 
senso ad un nuovo senso ottenuto dalla composizione di materiali 
found footage, nella scia del cinema ‘debordiano’ - esplorando e im-
ponendo nuovi montaggi - con una sorta di intenso choc mentale.
The two videos, 40 years apart, highlight their anthropological func-
tion. From the critique of the void of meaning, to a new sense obtained 
from the assembly of found footage materials, in the wake of ‘De-
bordian’ cinema - exploring and imposing new editing - with a sort of 
intense mental shock.

Roberto Rossini nato a Genova, è attivo dalla metà degli anni ‘70, lavorando principalmente attra-
verso performances e video. Il suo campo di ricerca indaga la separazione tra i sensi e gli strumenti 
della conoscenza, il rapporto percezione-ricettività-presenza. Ha partecipato a rassegne interna-
zionali e ha esposto in musei e gallerie d’arte.
Roberto Rossini, born in Genoa, has been active since the mid-1970s, working mainly through perfor-
mances and videos. His research field investigates the separation between the senses and the tools 
of knowledge, the relationship perception-receptivity-presence. He has participated in international 
exhibitions and has exhibited in museums and art galleries.

L’A PATRIA by Angelo Pretolani (Italy, 1976, 6:50)
L’a-patria è una videoperformance che nutrendosi di complicità emotive s’inzuppa di patriottismo 
e angelicità, attraversando quella che Germano Beringheli definì “l’identità di un io imprendibile e 
metaforizzato: L’Angelo, figura teatrale e insieme alchemica “.
L’a-patria is a videoperformance that, nourished by emotional complicities, soaks itself in patriot-
ism and angelicity, crossing what Germano Beringheli called “the identity of an elusive and meta-
phorical self: the Angel, a theatrical yet alchemical character”  
APPARIZIONE by Angelo Pretolani (Italy, 1977, 5:16) 
Con questo video ho partecipato nel febbraio 1977 al Seventh International Open Encounter on 
Video (Fundaciò J. Mirò , Barcellona). Strutturato in sette scene-se-
quenze ad inquadrature fisse, si dipana come una partita a carte fra 
i generi, maschile e femminile, senza un vincitore ma con un’appari-
zione finale che mostra un’unica identità.
With this video in February 1977 I took part in the Seventh Inter-
national Open Encounter on Video (Fundaciò J. Mirò , Barcellona). 
Structured in seven scenes with fixed shots, it goes on as a card 
game between genres, masculine and feminine, with no winner, but 
with a final appearance showing a single identity.
Angelo Pretolani è nato a Genova il 15 agosto 1953. È attivo sul versante della Performance 
fin dai primi anni Settanta, operando all’interno di quella tendenza che veniva chiamata Arte 
del Comportamento, parallela alla Body Art. La sua attività è sempre stata caratterizzata da 
urgenze performative, stati di grazia, espansioni dello spirito nella ricerca di sé, privilegiando 
spazi di sperimentazione interdisciplinare.
Angelo Pretolani was born in Genova in 1953. He has been active in Performance Art since the early 
seventies, inside that tendency that used to be called Art of Behavior, parallel to Body Art. His art 
has always borne the hallmark of performing urgency, states of grace apt to determine expansion 
of the spirit into the search for the self, privileging interdisciplinary experimentation spaces. 

MI SENTI? (CAN YOU HEAR ME?) by Duane Adamoli (Italy, 8:55) 
L’improvviso ricovero del padre aiuta il figlio a confrontarsi con i 
problemi della loro relazione.
The sudden hospitalisation of a father helps the son finally address 
the issues in their relationship.
Duane Adamoli nato in Zimbabwe, è cresciuto a Genova e ha fatto gli 
studi universitari in Inghilterra. Nei suoi film cerca di mettere in pri-
mo piano la confusione della sua generazione con storie di persone 
sole che provano a capire il loro posto nel mondo.
Duane Adamoli, born in Zimbabwe, he grew up in Genova, Italy and pursued his university studies 
in the UK.His films aim to bring to light the confusion of his generation with stories of lonely hu-
mans trying to understand their place in the world.
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FLIGHT- Mostra Internazionale del Cinema di Genova è un even-
to che da sempre coinvolge molti luoghi della città, alcuni tradi-
zionalmente dedicati al Cinema, altri meno convenzionali: galle-
rie d’arte, circoli, teatri, associazioni culturali. Altri luoghi sono 
quelli conviviali dove spettatori di FLIGHT, registi, volontari, orga-
nizzatori si ritroveranno per bere e chiacchierare di cinema prima 
e dopo le proiezioni e gli eventi. Eccoli.
FLIGHT- Mostra Internazionale del Cinema di Genova is an event 
involving many places in the city, some traditionally dedicated to 
the movies, other less conventional: art galleries, clubs, thea-
ters, cultural associations. There are other places where FLIGHT 
audience, filmmakers, volunteers, staff will gather, drink and 
chat before and after the screenings.

PROIEZIONI ed EVENTI / SCREENINGS and EVENTS 

NICKELODEON 
Via della Consolazione 1 (da Via XX Settembre) - Genova
CLUB AMICI DEL CINEMA 
Via Carlo Rolando 15 – Genova Sampierdarena
NUOVA CINEMATOGRAFICA GIOIELLO 
Vico Cittadella (da Via Balbi) - Genova
ETHEREA ART GALLERY 
Palazzo Ducale - Genova
GALLERIA STUDIO INCANTATIONS 
Vico San Giorgio 11 - Genova
ALLIANCE FRANÇAISE 
Via Garibaldi 20 – Genova
CLAQUE TEATRO DELLA TOSSE 
Vico Biscotti - Genova

AMICI di FLIGHT / FLIGHT FRIENDLY 

MOG 
Via XX Settembre 75 r. 
(Sconti con tessera FLIGHT/Discount for FLIGHT ticket holders)

MERIDIANA CAFFÉ 
Piazza della Meridiana 7 
(Pranzo speciale con tessera FLIGHT/Special meal for FLIGHT ticket holders)

PICCOLA BIRRERIA KOWALSKI 
Salita Pollaiuoli 22 r.
(Sconti con tessera FLIGHT/Discount for FLIGHT ticket holders)

CIRCOLO ZENZERO 
Via G.Torti 35
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BIGLIETTERIA e CHECK-IN

Sono disponibili solo tessere che danno accesso a tutte le circa 70 pro-
iezioni e a tutti gli altri eventi di FLIGHT (no biglietti per singoli film). 
Prezzi: 10€ intero, 5€ studenti e soci ACEC, 9€ Soci Coop. 
Le tessere possono essere acquistate agli eventi di lancio di FLIGHT, 
alla biglietteria del Nickelodeon e online su  
www.mostradelcinemagenova.org  
e su 
https://filmfreeway.com/events/131825/dashboard

Only Festival Tickets are available (no single screening tickets). 
Price 10€ (5€ for Students). Tickets can be bought at pre-festival 
fund raising events, at Nickelodeon box office and online at 
www.mostradelcinemagenova.org
and 
https://filmfreeway.com/events/131825/dashboard

CONTATTI

e-mail: associazione28dicembre@gmail.com
cell.  +39   349 7723181

AVVISO / DISCLAIMER
Le informazioni contenute in questo catalogo possono variare, si consiglia di controllare 
aggiornamenti su www.mostradelcinemagenova.org e sulla pagina Fb di FLIGHT. 
Le informazioni su film e autori della selezione ufficiale sono state in massima parte fornite 
dagli autori stessi che ne sono pertanto responsabili.
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