
Dopo l’intenso passaggio dello scorso anno, in cui 

abbiamo presentato quei film di Vittorio Sindoni e 

Giuseppe Fava che raccontano la Sicilia tra inchieste, 

arte, poesia, denuncia, in modo ancora oggi insuperato, 

Capo d’Orlando diventa nel 2014 il luogo da cui 

prende il via la 5a Edizione della Mostra Itinerante di 

Nomadica, che nei mesi successivi percorrerà diverse 

città italiane e poi Francia, Germania e così via. Questo 

programma dà luce alle molteplici entità artistiche 

che compongono Nomadica, con “omaggi” dedicati a 

maestri del cinema del ‘900 come Norman McLaren, 

genio dell’immagine in movimento, famoso e prolifico 

autore di film d’animazione di cui quest’anno tutto il 

mondo festeggia il centenario dalla nascita; Augusto 
Tretti che al contrario realizza pochissimi film in Italia, 

muore nel silenzio dei media, schiacciato da un sistema 

produttivo che non consente linguaggi innovativi - di 

lui Fellini scrisse “è il matto di cui il cinema italiano 

ha bisogno”; terzo omaggio è per un intellettuale 

attivo come Luigi Di Gianni, il cui contributo dato 

alla “rottura” della “forma documentaristica” è una 

spinta che Nomadica condivide nei confronti di quel 

cinema italiano sempre più ingabbiato nella sterilità 

del documentarismo.  

L’omaggio è anche “ripresa” di poeti, come John 
Giorno e Luigi Di Ruscio, (mentre Domenico 

Brancale aprirà le giornate con una performance 

poetica), di “cine-poesie” dall’underground italiano 

dei ‘60 (in collaborazione con la Cineteca Nazionale 

di Roma), di apertura all’archivio INVIDEO “Mostra 

internazionale di video e cinema oltre”  (Milano), di 

passaggi attraverso giovani cineasti attivi nel nostro 

circuito (come Luca Ferri, Jonny Costantino, ecc.).  

E ancora saranno presentate opere cinematografiche 

di recente realizzazione, divenute già dei cult-movie: 

La leggenda di Kaspar Hauser di Davide Manuli, 

Aeterna  di Leonardo Carrano (di cui Ennio Morricone ha 

scritto: “è un’opera straordinaria, unica, eccezionale!”). 

Nomadica è sempre affiancata da amici, collaboratori 

e partner, come Ottomani, associazione dedicata al 

giovane cinema d’animazione italiano, le riviste digitali 

di cultura cinematografica “Rapporto Confidenziale” 

e “Rifrazioni. Dal cinema all’oltre”. Per tutto questo 

saranno presenti diversi ospiti che, tra il FARO e la 

Sala della Biblioteca Comunale, si intrecciano e 

accompagnano queste cinque serate dedicate al 

cinema contemporaneo. Un cinema inteso come 

mezzo di ricerca caleidoscopico, multiforme, come 

territorialità sperduta nei suoi confini, senza un 

tracciato preciso e proprio per questo ricco di poesie, 

leggende, fantasmi, suoni, colori, luci ed eclissi, che 

possono stupire, meravigliare, condurre lo spettatore 

verso il riconoscimento di un nuovo sguardo, di nuove 

e nascoste percezioni. [Giuseppe Spina]

w w w . n o m a d i c a . e u

GIORNALE DELLA MOSTRA 
E PROGRAMMA



In ogni faro esiste un istante in cui la luce volge verso la terra prima di ritornare a emettere quei segnali 
luminosi di aiuto e di riferimento nella navigazione. Un istante in cui la luce parla la lingua dei muti. A chi parla 
questa luce? Parla a Nessuno. Nessuno che è in ognuno di noi. La voce del poeta raccoglie quell’istante che 
si dichiara al paesaggio. «Abbiamo ancora bisogno di candele», di fari, della lanterna con la quale Diogene 
usciva di giorno, e, alla domanda su che cosa stesse facendo, rispondeva «Cerco l’uomo». Domenico Brancale 
 

Abbiamo ancora bisogno di candele
performance poetica di Domenico Brancale* con videoscenografie live di Antonello Faretta

Nine poems in Basilicata
un film di poesia con John Giorno diretto da Antonello Faretta (Italia, 2007, 55’)
presentato da Antonello Faretta e Adriana Bruno

mer20 luci/eclissi | cinema/poesia  

Faro di Capo d’Orlando, dalle h21.30

*Domenico Brancale (1976) è nato Sant’Arcangelo e vive tra 
Bologna e Venezia. Ha scritto: Cani e Porci (Ripostes, 2001), 
L’ossario del sole (Passigli, 2007), Controre (Effigie, 2013) e 
incerti umani (Passigli, 2013). Ha curato il libro Cristina Campo In 
immagini e parole e tradotto Cioran, John Giorno, Michaux, Roger 
Laporte, Claude Royet-Journoud. Collabora con la Galerie Bordas, 
CTL-Presse e con le riviste “Anterem” e “Rifrazioni”. La sua ricerca 
sulla voce e sullo spazio ha prodotto numerose performance tra 
le quali: Nessun sole sorge senza l’uomo (Monte calvario, 2007); 
Questa deposizione rischiara la tua assenza (Gasparelli Arte 
Contemporanea, 2009); Nei miei polmoni c’è l’attesa (Galleria 
Michela Rizzo, 2013); Se bastasse l’oblio (MAC di Lissone, 2014); 
Langue brulée (Palais de Tokyo, Parigi 2014); Abbiamo ancora 
bisogno di candele (Nomadica, Capo d’Orlando 2014).

Nine Poems in Basilicata più che un film è un libro in forma di audiovisivo. E’ possibile “sfogliarlo” a capitoli com’è possibile 
“leggerlo” tutto d’un fiato, andandone a scoprire la sua struttura semplice e quasi francescana. L’opera nasce da nove poesie 
(molte delle quali inedite) di uno dei più grandi esponenti della poesia americana contemporanea, il newyorkese John Giorno, e 
vede lo stesso scrittore nella veste di interprete.

“Se esistessero gli Oscar per i film di poesia Nine Poems in Basilicata sicuramente li vincerebbe tutti”
BOB HOLMAN, poeta
“Non ho mai visto un’esperienza visiva così ricca in vita mia!” Dal pubblico del Pen World Voices Festival di New York
“Questo film è un vero cult movie!” BABAK PAYAMI, regista
“[…] un’Italia arcaica e antica ma nello stesso tempo fresca, vera, carica di passione e di speranza: un autentico tesoro di 
tensione utopica alla ricerca di un’umanità perduta. Finalmente un’immagine dell’Italia libera dagli stereotipi del folklore o del 
cinismo levantino così affine al cedimento della corruzione e della mediazione mafiosa. […] un’onda continua e crescente di 
bella, semplice, attraente utopia”. ANTONIO ROMANI, scrittore
“...uno dei migliori film che io abbia mai visto. John Giorno e Antonello Faretta sono una grande combinazione!”
SILVIA GRIJALBA, scrittrice  
   
Il film è stato presentato in numerosi festival, gallerie 
e musei di tutto il mondo (Roma, Parigi, Berlino, 
Marsiglia, Madrid, Monfalcone, Buenos Aires, 
Amsterdam, New York…) ottenendo prestigiosi 
riconoscimenti - tra cui lo Zebra Poetry Film Award 
di Berlino dall’Agenzia Federale per l’Educazione 
Civica tedesca come “miglior film, miglior poesia 
e miglior messaggio politico” – e giudicato fin da 
subito dalla critica un “cult movie”.



Approfondimenti [luci/eclissi | cinema/poesia]
GIOVEDI 21 - in collaborazione con la Cineteca Nazionale  

Biblioteca Comunale, dalle h19.00 
Sulla poesia, Franco Brocani - Ita, 13’

Sulla poesia di Franco Brocani (Italia, 1984, 13’)  
Tra i cortometraggi di Brocani, “Sulla poesia” vede la partecipazione di Maria Teresa De Vito e dei poeti Amelia Rosselli e Dario 
Bellezza. Il film contiene tutta la carica poetica, filosofica e visionaria del cinema di Brocani, come una sintesi compatta. 
 

Il canto d’amore di Alfred J. Prufrock di Nico D’Alessandria (Italia, 1967, 19’)  
Autore a dir poco marginale, Nico D’Alessandria è qui anche attore di se stesso, al servizio di un dolente testo di Thomas Stearns Eliot, 
letto, interpretato, manipolato dalla voce di Carmelo Bene, il cui accento anticipa quello di Volonté in Indagine di un cittadino al di sopra 
di ogni sospetto e ben si sposa con le distorsioni sonore prodotte da Luciano Berio, che fanno da contrappunto più che da semplice 
sottofondo: vocalizzi, cigolii, suoni stridenti, voci umane-inumane. Il regista insegue immagini non meno “distorsive”: più che di sintonie 
si deve parlare di distonie. La macchina da presa esce dal Centro Sperimentale ed è catturata dallo spirito della città: strade di Roma, 
negozi, passanti. Realismo metropolitano. Bene si concede una frase emblematica: «Io non sono un profeta», che annulla però il 
senso dell’intera operazione, recuperato però in pieno dal finale «...e anneghiamo», sulle immagini del cielo e delle onde, a sotterrare 
tutto: il corpo di D’Alessandria che si rotola nell’acqua, la voce di Bene, la (non) musica di Berio. Tre geni o tre megalomani mitomani? 
 

L.S.D. di Romano Scavolini (Italia, 1968-70, 10’)  
Viaggio allucinato e psichedelico di un giovane poeta tossicodipendente, sotto gli effetti dell’acido. “Un viaggio attraverso la notte per 
conoscere il giorno”. «Osservando i disegni realizzati mentre il poeta si trovava sotto l’effetto dell’L.S.D. si assiste ad una progressiva 
disintegrazione degli atomi dell’Essere. Il commento scritto da Valentino Zeichen è molto chiaro in questo senso: “Non dirò più io 
sono .. anche se fossi”. Un giorno, molti anni fa quegli stessi atomi avevano deciso di unirsi e tutti insieme di diventare quella massa 
di materia che oggi è il poeta. Ma i suoi atomi, le sue cellule, i tendini, i muscoli, le ossa, tutti i suoi organi stanno per sfaldarsi sotto 
i nostri occhi. Lui non ha più nessun potere su quel corpo se non gridare di esistere, ma per quanto tempo ancora? Nella feroce 
dinamica delle riprese in truka, quei disegni assomigliano alla terra che gli si apre sotto i piedi mentre il poeta sente di perdere 
la presa sulla sua realtà interiore. Fra un po’ sarà solo un mucchio di cenere, polvere che il vento solleverà trascinandolo chissà 
dove...» (Romano Scavolini).

 
La quieta febbre di Romano Scavolini (Italia, 1964, 10’)  
Documentario basato in gran parte su fotografie di violenza, soprusi, crimini e genocidi avvenuti nel mondo, accompagnate dai versi di 
Dylan Thomas (“Le mani non hanno lacrime da spargere”).«La “pericolosità” di questo breve film [l’opera venne vietata ai minori di 18 
anni, n.d.r.] […] è data, probabilmente, dal suo non essere un rassicurante documentario di tipo standard, tanto in voga allora, bensì 
un’opera di grande impatto emozionale, che rievocava scomodi fantasmi del passato» (Bruno Di Marino).

 
Bis di Paolo Brunatto (Italia, 1966, 20’)  
Paolo Brunatto insieme a Mario Masini filmano le prove di Carmelo Bene del primo atto dello spettacolo Il rosa e il nero, tratto da M. G. 
Lewis, nell’appartamento di Maria Monti a Vicolo del Cinque a Trastevere (frequentato anche dal Living Theatre). Lo spettacolo andrà in 
scena subito dopo al Teatro delle Muse. Nel film compaiono Bussotti, Braibanti, Gelmetti e il cantautore Silvano Spadaccino. L’arte di Bene 
racchiusa in una frase: «Non si può continuare a prostituire l’idea di teatro, che vale soltanto per un legame magico, atroce, con la realtà». 
 
Soglie di Nato Frascà (Italia, 1978, 11’)  
Lavoro di montaggio di materiali girati in 8 e 16mm e materiali non utilizzati, presi dai filmati e documentari dell’autore, girati fra il 1968 
ed il 1978. Dalla sua prima proiezione a Volterra questo film è sempre stato abbinato a Kappa.
«Mi approprio dei miei stessi reperti esistenziali, con la coscienza di chi non trascura quei nanosecondi mai registrati dai nostri orologi. 
Quindi lo iatus, la sospensione come tempo “vuoto” da indagare, cui le immagini servono come parametri, supporto e confronto, confini, 
soglie» (Frascà).

La neve nera. Luigi Di Ruscio ad Oslo, un italiano all’inferno
un documentario di Paolo Marzoni e Angelo Ferracuti (Italia, 2014, 57’)  

 
Nel bel mezzo di un gelido inverno il poeta Angelo Ferracuti arriva in Norvegia per intervistare i 
familiari e gli amici di Luigi di Ruscio, uno dei più grandi poeti italiani contemporanei. Emigrato 
da Fermo a Oslo nel 1957, si è integrato nella capitale scandinava dove ha vissuto, pubblicato 
le sue opere e lavorato come operaio. L’amico Ferracuti segue le orme di Di Ruscio, dagli 
anni ’50 a oggi, in un intreccio forte di vita e letteratura, fatica fisica e impegno letterario. 
 
“Il Di Ruscio è uomo d’avanguardia nel senso positivo, cioè della fede nell’attualità e per la 
violenza del discorso. La follia non è in lui un’accademia che inaridisce l’ispirazione nel bunker 
dei versi premeditati.” SALVATORE QUASIMODO
 
“Gli aspetti risentiti del parlato e del gergo si sovrappongono intenzionalmente alle strutture della lingua 
colta e letteraria, per più forti risultati. Biografia individuale, biografia del gruppo, ritratti di gente che 
lavorare stanca; e, di tanto in tanto, sopratutto nelle clausole delle composizioni, atroci affermazioni 
che ci minacciano col loro ritmo. E amare sentenze; nel doppio significato che questa parola - 
come quella: processo - ha assunto ormai per il nostro mondo.” FRANCO FORTINI  
 
Il film è stato presentato al Biografilm Festival di Bologna nel giugno 2014



gio21da Norman McLaren al cinema 
d’animazione contemporaneo

Omaggio a Norman McLaren
presentato da Andrea Martignoni e Leonardo Carrano 

Norman McLaren esplorò incessantemente le possibilità tecniche e 
linguistiche del cinema di animazione, le sue opere sono tutte caratterizzate 
da una continua ricerca e da un implacabile rigore compositivo. Nato in 
Scozia nel 1914, dal 1941 si sposta in Canada e inizia il suo lavoro presso il 
NFB (National Film Board) diventando l’autore-simbolo della cinematografia 
d’animazione canadese e il maestro di intere generazioni in tutto il mondo. 
Ed è in tutto il mondo che si sta festeggiando il centenario dalla nascita. 
Nomadica lo propone in Italia con Andrea Martignoni e Leonardo Carrano, 
due tra i più attenti conoscitori del maestro.

L’animazione italiana (vista) dal sonoro di Andrea Martignoni 

Riferirsi al mondo delle immagini in movimento del cinema e a quel terreno di assoluta libertà espressiva che è il Cinema d’Animazione e potere organizzare i 
suoni per un film, è un’esperienza emozionante ed entusiasmante, soprattutto quando si può scegliere su cosa e con chi lavorare.
Saranno presentati diversi film di cui ho avuto il piacere di realizzare la colonna sonora. Risulta abbastanza chiaro come in riferimento ad immagini, tecniche 
e stili così diversi, chi si occupa della Colonna Sonora debba essere malleabile per riuscire in qualche modo a piegarsi al servizio degli elementi artistici ed 
espressivi che sono parte del film. Nonostante questo, realizzare colonne sonore rimane un “fare artistico” dove la libertà espressiva è comunque garantita dalla 
molteplicità degli stimoli e dalla coscienza che la creazione di un paesaggio sonoro e musicale è parte fondamentale ed integrante di un’opera audiovisiva. (AM) 

Faro di Capo d’Orlando, dalle h21.30

con i film:

Basmati di Saul Saguatti (Italia, 2006, 6’)

Fino di Blu (Italia, 2006, 2’)

J di Virgilio Villoresi (Italia, 2009, 5’)

Big Bang Big Boom di Blu (Italia, 2011, 9’)

Triptyque #2 di Pierre Hébert (Canada, 2011, 10’)

La Testa tra le nuvole di Roberto Catani (Italia, 2013, 8’)

Saint Laszlo Vs Saint Mary from Egypt di Magda 
Guidi (Italia, 2014, 3’)

Üto di David Buob (Germania, 2014, 7’)

Hunger di Petra Zlonoga (Croazia, 2014, 6’)



Approfondimenti [sul cinema d’animazione italiano]
VENERDI 22 - in collaborazione con Ottomani 

Biblioteca Comunale, dalle h19.00
 

Il panorama dell’animazione in Italia presenta attualmente autori di grande livello e originalità. La selezione che 
proponiamo mostra la vivacità e la qualità delle produzioni, per lo più indipendenti, realizzate con una visione 
artistica precisa che va al di là delle tecniche d’animazione utilizzate. Da giovani autori emergenti a un maestro 
come Gianluigi Toccafondo, passando per un vero capolavoro come La Funambola di Roberto Catani.  
Il lavoro di questi autori sembra confluire in un alveo internazionale con esiti davvero eccezionali, specie se si 
pensa al difficile momento economico e al contesto storico in cui si pone. (Andrea Martignoni, Paola Bistrot) 
  
[Questo testo è tratto dalle edizioni in DVD curate dall’Associazione Ottomani. I DVD sono in vendita negli spazi della Mostra]  
 
 
La Piccola Russia di Gianluigi Toccafondo (Italia, 2004, 16’)

Il gioco del silenzio di Virginia Mori (Italia, 2009, 5’) 

Videogioco di Donato Sansone (Italia, 2009, 1’) 

Love Cube di Donato Sansone (Italia, 2004, 2’) 

Il numero delle bestie di Ericailcane (Italia, 2010, 5’)

Percorso#0008-0209 di Igor Imhoff (Italia, 2009, 5’)

Imago di Beatrice Pucci (Italia, 2008, 6’) 

Senza Testa di Michele Bernardi (Italia, 2009, 5’) 

Arithmétique di Giovanni Munari e Dalila Rovazzani (Italia, 2010, 4’) 

Ci sono gli spiriti di Alvise Renzini (Italia, 2009, 6’) 

Marco di Ignazio Morello (Italia, 2005, 5’) 

L’insalata del diavolo di Alice & Stefano Tambellini (Italia, 2010, 1’) 

Silenziosa-Mente di Alessia Travaglini (Italia, 2011, 5’) 

Rouge di Claudia Muratori (Italia, 1998, 1’) 
La Funambola di Roberto Catani (Italia, 2002, 6’) 

Nomadica è una Mostra itinerante e permanente dedicata al 
Cinema di Ricerca, un circuito di diffusione e di produzione 
composto e organizzato da cineasti.  
Sosteniamo la diffusione di centinaia di opere 
cinematografiche “sotterranee”, spesso sviluppate in 
modo autonomo e a basso costo, opere eterogenee e 
soggettive che restano fuori dai classici schemi economici 
e dai linguaggi precostituiti. Nomadica lavora su un campo 
parallelo, nuovo, del tutto inventato, e trova nello scambio un 
mezzo fondamentale a questo fine: la possibilità di donare 
e ricevere su uno stesso piano d’azione. Viviamo nel bel 
mezzo di enormi possibilità di scambio globali, il che vuol 
dire scambi tra culture ed esperienze lontanissime. Con alle 
spalle più di 400 proiezioni, Nomadica, partendo dall’Italia, 
ha raggiunto diversi Stati del mondo, recuperando opere, 
svincolando i limiti e le possibilità imposte dal sistema, 
per far viaggiare idee/cinema – a costo zero – attraverso 
zone del mondo differenti. Dopo anni di globalizzazione 
economica arriviamo in qualche modo a intravederne 
l’opposto anti-omologante: la possibilità di un’impossibile 
globalizzazione culturale, valida però nella forza dell’azione 
creativa: atto, tentativo, esperienza, esperimento.  
Per un cinema utopico, nuovo, svincolato, aperto, soggettivo.

su Nomadica



ven22il potere (autarchico) del cinema

Faro di Capo d’Orlando, dalle h21.30

Omaggio ad Augusto Tretti in collaborazione con Cineteca Nazionale  

presentano Alessio Galbiati e Roberto Rippa (Rapporto Confidenziale – rivista digitale di cultura cinematografica)  
 
 
Nel giugno del 2013 è morto Augusto Tretti, 
nell’anonimato più assoluto. Solo qualche 
riga su internet o pochi click su facebook. 
Il suo cinema fu subito schiacciato da un 
sistema produttivo che non gli consentì di 
continuare. Restano pochissimi film geniali, 
tra cui “Il Potere” e “La legge della tromba”. 
Di lui Federico Fellini scrisse “è il matto 
di cui il cinema italiano ha bisogno”.  
 
 
 
 
 

IL POTERE 
un film di Augusto Tretti   
(Italia, 1971, 86′)  
 
Il potere nei secoli (dagli uomini primitivi ai giorni nostri) secondo Augusto Tretti, il quale dopo aver stupito con l’amatoriale “La legge della 
tromba” viene coccolato e sostenuto da cineasti e letterati: «Do un consiglio a tutti i miei amici produttori: acchiappate Tretti, fategli firmare subito 
un contratto, e lasciategli girare tutto quello che gli passa per la testa. Soprattutto non tentate di fargli riacquistare la ragione; Tretti è il matto di cui 
ha bisogno il cinema italiano» (Federico Fellini). «Il potere è un’opera di poesia, che dell’assunto politico fa la base per la realizzazione di 
una straordinaria “commedia dell’arte” cinematografica, la prima, forse, commedia dell’arte che possa ricordarsi nella storia del cinema 
italiano» (Bendazzi). Il caso Tretti merita ancora di essere approfondito.

Estratti dal cinema di Luca Ferri // Kaputt oder Katastrophe! 
Caro Nonno (anteprima assoluta), omaggio al M° D. Agazzi (Italia, 2014, 20’)

“caro nonno il cinematografo 
contemporaneo produce 

raccapriccio”

3 nipoti accomunate dalla stessa voce meccanica scrivono al loro “caro 
nonno”. Forse sono gemelle, di certo si assomigliano come sorelle. 
Confessano le loro misere e paralizzate esistenze al loro despota 
ottuagenario, padre dei loro molli genitori. Chiedono al nonno il perché di 
tanto rancore nei confronti di Goethe e il perché di un amore inconfessato 
e inconfessabile per Stravinsky. Si trovano geograficamente agli opposti 
eppure nello stesso posto. Chiedono al nonno il perché di tanto rancore
nei confronti di Calvino e il perché di un amore inconfessato e 
inconfessabile per Stravinsky. Forse sono sorelle, di certo si 
assomigliano come gemelle. Si lamentano per la qualità alterna 
delle immagini a loro associate mentre chiedono al caro nonno il 
perché di tanto rancore nei confronti di Wallace ed il perché di un 
amore inconfessato e inconfessabile per Stravinsky. L’apparizione 
del caro nonno chiarirà ogni dubbio mettendo fine alla speranza. 
Il film prevede solo 7 inquadrature. Come i vizi capitali condensati nel più 
grande vizio capitale. Il cinematografo.
Tre inquadrature, una perfettamente a fuoco con tempi maggiori e 2 
leggermente fuori fuoco (quasi un peccato e per ciò con durate inferiori) 
delle tre sorelle in primo piano mentre una voce off meccanica enuncia in 
modo didascalico lo svolgimento del film.
Nota bene: la scena iniziale del film è il trailer del film. Si deve fare 
economia ed essere didascalici.
Poi tre ulteriori inquadrature fisse con le 3 medesime voci off raccontano 
le lettere che le tre sorelle hanno scritto al caro nonno.
Nota bene: Alla fine della scena iniziale “trailer” e negli intervalli tra una 
sorella/gemella e l’altra si richiede un stacco nero di 3 secondi.
La scena finale è un’inquadratura fissa del caro nonno immobile osservante 
il mezzo cinematografico, la sveliamo qui e ora.

«Negli scaffaloni della cinematografia italiana, Augusto Tretti è difficile da collocare. Bisogna rinunciarvi.  
Resterà un fenomeno isolato o, peggio, da isolare». Ennio Flaiano



Rapporto Confidenziale, rivista digitale di cultura cinematografica, nasce nel novembre 2007 da un’esigenza di 
Alessio Galbiati e Roberto Rippa.
L’esigenza di cui si parla era ed è quella di trattare il cinema ed i film con assoluta libertà, svincolati dai diktat del 
mercato, in primis editoriale, dalla schiavitù delle uscite settimanali, dalla noia delle sale e dall’incubo delle multisale; 
in una parola: emancipazione, dal cinema trattato come merce, dalla visione intesa come intrattenimento. Dalla 
sua nascita RC parla di cinema invisibile, mai distribuito, mai arrivato in Italia, sommerso ed artigiano, cercando di 
dare voce alle esperienze ed alle realtà che reputiamo interessanti e ancora poco conosciute. Ma pure di cinema 
classico dimenticato, di cult poco conosciuti, di autori scivolati immeritatamente nell’oblio, dei classici del futuro. 
www.rapportoconfidenziale.org 

Approfondimenti [il potere - autarchico - del cinema]
SABATO 23 - dall’Archivio di Nomadica 

Biblioteca Comunale, dalle h19.00 

La benedizione degli animali di Cosimo Terlizzi (Italia, 2014, 7’)  
Una mucca si guarda allo spec chio, un maiale gigante si riposa in una poz zanghera di fango, una zampa di coniglio 
appesa come un tal is mano, un fagiano annun cia con il suo canto l’arrivo dello straniero.
In questa fat to ria piena di ani mali, la minac cia della morte è vic ina. Ma al suo posto, ha luogo un rito della benedi-
zione, cel e brando così il dramma e la bellezza della vita.  

L’attesa di Francesco Selvi (Italia, 2011, 10’)
C’ero una volta io, che ero un re. Ricordo, serbo ancora memoria del mio regno, dei miei sudditi. Loro, i miei 
sudditi, infidi e fedeli, savi e ignoranti, tutti morti. Io nulla posso, ora. Una sola croce. Stanno tutti là sotto. Ma 
non importa, non patisco, non provo rimorsi, né la tenebra mi afferra se chiudo gli occhi. Né ora né mai. Una 
corte i cui ritmi sono dettati da azioni senza senso, reiterazione di idiozie, nani canterini, partite a scacchi 
infinite, cene all’ingozzo, scandite da una musica che ci porta ad uno stato di trance dove si riuscirà forse (e 
finalmente!) a perdere il controllo del lobo frontale soggiogatore per raggiungere il piacere puro della visione. 
 

Alice e Zhuang Zi di Jacopo Chessa (Italia, 2010, 7’)  
Alice è quella che attraversa lo specchio, Zhuang Zi quello che sogna la farfalla. In un certo senso 
questo è il tredicesimo dei frammenti – dei quali ho mantenuto il ritmo spezzato e il soffocamento di ogni 
potenziale sviluppo descrittivo prima ancora che narrativo – ma è anche un prologo, un’ouverture di quello 
che potrebbe essere, per me, un film sulla Cina. Un film che, con ogni probabilità, non realizzerò mai. 
 

L’età dell’anima ha le estati contate una trilogia di Salvatore Insana (It/Fr, 2013-14, dur. tot. 18’)  
L’estate dell’anima come stagione sovrana, pre-sentimento dell’effimero, sospensione carica d’attesa 
per l’istante di rottura - quello in cui ti manca la terra sotto i piedi - confutando l’uomo che ha posto le sue 
speranze nel giorno che succede al presente e ripartendo da Bataille: È servile pensare innanzi tutto alla 
durata, utilizzare il tempo presente a profitto dell’avvenire, cosa che facciamo quando lavoriamo.... ciò 
che è sovrano è il godere il tempo presente senza guardare ad altro all’infuori di questo tempo presente. 
 

Spectography of a battle di Fabio Scacchioli e Vincenzo Core (Italia, 2012, 4’)  
Illusion for cinema is like dream for reality. A film about light, dark, sound and silence, born from an old russian movie. 

dead SEEquences di Fabio Scacchioli (Italia, 2009, 4’)
“dead SEEquences” is composed of 3770 printed frames. Working frame by frame, we find that nothing happens 
inside any single image; all pass between the frames, in the invisible gap separing a frame by others. Here is the film, 
but the most important remains invisible and uncertain. There is no truth to discover. The truth is always elsewhere.

108 seconds to born and dead di Fabio Scacchioli (Italia, 2008, 3’)
This short video is about time, life, death, and seeing. It consist of hundreds of photographies, put in a non linear 
sequences. The movement is an illusion, like the time. The act of seeing is an illusion too, a salvation misread that 
reveal the continuous compresence of life and death in the existence of human beings.

su Rapporto Confidenziale



Jazz for a Massacre un film di Leonardo Carrano e Giuseppe Spina (Italia, 2014, 16’)  
con la presenza di Leonardo Carrano e Giuseppe Spina  
“Jazz per un massacro” vuole essere un omaggio all’artista e cineasta sperimentale Nato Frascà, inventore del 
“metodo dello scarabocchio”, una forma di libera espressione attraverso la quale sondare l’inconscio. Applicando 
idealmente questo metodo il film risulta una jam-session pittorico-musicale, in cui l’improvvisazione jazz di 
Marco Colonna si sposa con le astrazioni create direttamente su pellicola da Leonardo Carrano e montate da 
Giuseppe Spina. 20.000 fotogrammi dipinti, incisi e acidati, coinvolgono in una fantasmagorica danza cromatica. 

 

AETERNA un film di Leonardo Carrano (Italia, 2012, 58’)
con la presenza di Leonardo Carrano  
L’ambizione del progetto Requiem è quella di trasporre in video l’immaginazione scaturita dall’omonimo 
componimento mozartiano: per ciascuno dei quattordici movimenti della celebre Messa è stata realizzata una 
video-animazione sperimentale, con l’obiettivo di comporre un insieme organico ma variegato quanto a tecniche 
d’animazione e linguaggi espressivi. A tale proposito, ciascuno dei film è stato realizzato con la collaborazione di 
un co-regista, che ha arricchito la ricerca con la propria sensibilità e il proprio apporto artistico, culturale e tecnico. 
 
Ennio Morricone : “AETERNA di Leonardo Carrano è un’opera straordinaria, unica, eccezionale. Il REQUIEM di 
Mozart è esaltato dalle invenzioni di immagini dove appare un mondo più in alto di noi. Ma anche la musica dà al 
film il contributo emozionale che ci colpisce. I volti sofferenti, i corpi martoriati intrecciati nelle immagini astratte ma 
chiaramente disegnate e conseguenti (dal bianco al nero) consegnano all’ascoltatore che “vede” delle emozioni altissime”. 
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La leggenda di Kaspar Hauser un film di Davide Manuli (Italia, 2012, 95’)
presentano Alessio Galbiati e Roberto Rippa (Rapporto Confidenziale – rivista digitale di cultura cinematografica)
Una landa brulla e desertificata (è la Sardegna ma sembra il cinema Italiano) un uomo comunica con degli UFO che volteggiano 
sopra di lui dirigendoli in strane direzioni. Il tizio in questione è il celeberrimo e poliedrico Vincent Gallo, il film in cui recita un autentico 
UCO (Unidentified Cinematic Object): La Leggenda di Kaspar Hauser del Milanese di nascita, Newyorkese di formazione e Romano 
d’adozione Davide Manuli. Chi sono, da dove vengono e cosa mai vorranno? A porgersi queste domande sono sia il pubblico sia i 
protagonisti di questo film (il sopracitato Gallo è affiancato da una sconvolgente Silvia Calderoni nel ruolo di Kaspar Hauser, dalla 
modella Italo-Egiziana Elisa Sednaoui, da Fabrizio Gifuni che fa il prete e dalla Gerini che fa presenza). Un Kaspar Hauser androgino ed 
emaciato naufraga sulle sponde di una strana terra abitata da personaggi ancora più strani; per rigor di cronaca trattasi del nostro amato 
occidente. Armato di sole cuffie, sorta di cordone ombelicale supersonico che nutre l’alieno di musica elettronica (l’epica colonna sonora 
techno dei Vitalic), questo figlio di nessuno intraprenderà un viaggio diseducativo nelle viscere di una civiltà moribonda e piena di sé. 
(di Celluloid Liberation Front)
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Approfondimenti [neo-leggende]
DOMENICA 24 - dall’Archivio di INVIDEO 

Biblioteca Comunale, dalle h19.00  
 

9 video-opere internazionali a cura di INVIDEO, 2001/2012, durata tot. 70’ 
opere provenienti da Gran Bretagna, Stati Uniti, Svizzera, Finlandia, Francia, Austria, Olanda

su INVIDEO
Organizzato dal 1990 dall’ A.I.A.C.E. di Milano, INVIDEO - Mostra internazionale di video e cinema 
oltre – è diventato nel corso degli anni un punto di riferimento per tutta la produzione audiovisiva 
legata all’arte elettronica e alle nuove tecnologie.
INVIDEO, nato con lo scopo di dotare Milano di un archivio permanente dedicato alla produzione 
artistica “non-fiction” nel mondo (video arte, cinema e video di ricerca e sperimentale, documentari, 
videomusica, video di danza e teatro, ritratti di artista...), acquisisce anno dopo anno, attraverso 
un lavoro di ricognizione approfondito e ad ampio raggio, le opere italiane ed internazionali più 
significative che vengono presentate al pubblico nel corso della grande Mostra annuale.
In occasione della manifestazione, oltre alla presentazione di un programma 
particolarmente ricco e diversificato, vengono proposti incontri con 
gli autori, anteprime, dibattiti, retrospettive, performance e video installazioni.  
Grazie ad un team di collaboratori attivi in tutto il mondo, INVIDEO può contare oggi su una rete 
permanente di scambio e contatti con artisti, critici, operatori del settore, centri di produzione e 
diffusione, per una visione globale ma non univoca del mondo e delle sue mutazioni, la ricerca di 
nuovi linguaggi e nuovi orizzonti.
Da diversi anni l’attività di INVIDEO è inoltre incentrata sulla promozione degli autori e delle loro opere 
in Italia e in Europa attraverso la collaborazione con molteplici festival cinematografici internazionali. 
L’archivio di INVIDEO è consultabile in permanenza presso la Fabbrica del Vapore, via Procaccini 4, 
Milano.” www.mostrainvideo.com



dom24Rifrazioni, immagini, anime

Faro di Capo d’Orlando, dalle h21.30

Le Corbusier in Calabria (Italia, 2009, 11’)  

“Quintessenza in undici minuti di tre anni di viaggi, sguardi, perlustrazioni lungo la costa ionica e nell’entroterra 
calabrese, tra marine nate un po’ come viene e paesi abbandonati, nel grembo di una natura che sembra ca-
pace di digerire, col tempo, ogni affronto, di assimilare ogni corpo estraneo. Le Corbusier in Calabria è il succo 
di un diario di bordo filmato in super8 e teso a captare l’essenza d’un paesaggio che è insieme esteriore ed interiore”. 
La fiamma che alimenta le cose si spegne lasciando nell’orbita delle nostre pupille geometrie inconsolabili, simulacri – rimorsi 
nel vento.
 
Domenico Brancale sul film:  
Ascolta la vista di colui che tace. Ascoltala farsi cammino tra le cose che non sono mai state – mai resti!  
Ascoltala piegarsi all’orizzonte inciso nella linea che sparge il mare!
Qui ti chiamano Ionio. Il mio sguardo lontano abita la linea di questa promessa.
Briser le soleil, direbbe Le Corbusier. Non aver altra soluzione che di frangere i raggi del sole. Briser la terre, direbbe un vec-
chio. Non aver altra soluzione che di frangere la pietra.
Chi frequenta il vuoto allunga le braccia per sfiorarti.
Come la carne, l’aria sa essere umida intorno alle vertebre di cemento in cui il midollo del ferro grida e incendia il tempo. 
Nessuno direbbe pilastri.  
 

Beira Mar (Italia, 2010, 14’)
Ciò che fanno Badolato e Costantino è spingersi in un territorio differente, laterale, trasversale: anche il termine documen-
tario, che essi stessi utilizzano – immagino per comodità ed encomiabile modestia – per descrivere sinteticamente la loro 
attività, risulta stretto nel dar conto dell’effettivo approccio e dei risultati. […] Il recente Beira Mar (settembre 2010) giunge a 
conseguenze radicali condensando nei suoi quattordici minuti le premesse costruite nelle opere precedenti: lo sorregge una 
intenzionale casualità che imbuca la realtà di cui dovrebbe farsi “documento” in un affollato palcoscenico di fantasmi colti tra 
l’enigma e una precaria disposizione a esporsi, ironica e struggente.

Estratti dal cinema di Jonny Costantino e Fabio Badolato // dal cinema all’oltre!  
con la presenza di Jonny Costantino

Rifrazioni. Dal cinema all’oltre (dall’editoriale per il n.14 attualmente in lavorazione)  
 
Perché alla critica non sarebbe concesso d’involarsi nella poesia e alla poesia di forgiarsi ali più robuste con le tenaglie 
della critica? Perché lo spirito (non solo critico) non dovrebbe lasciarsi guidare dai colpi di mano dell’occhio (non solo 
esteriore)? Perché, soltanto qui, spetterebbero alla notte, altrove imperante, diritti minori di quelli che il giorno s’è arrogato 
ed esercita sui contorni delle cose? A che pro acconsentire alle prevaricazioni del senso sui sensi, quando le nostri fronti 
si rugano e si adombrano sotto la scure dell’insensatezza che ci precede e ci attende? Seppure normalmente non si fa, 
seppure vigono inibenti regole di decenza o pudore o altre piccole virtù di condotta, chi l’ha stabilito che in un saggio non 
ci si possa esporre, svergognare, slacciarsi la cintola, mettersi a nudo? Perché, rinunciando a una storia, non puntare 
dritto agli spasmi della polpa vivente che una storia riveste, traveste? Perché considerare il pensiero come una difesa 
dall’abisso e non una navicella per scendere fino al cuore stesso di ciò che chiamiamo abisso, che poi è il punto in cui 
le nostre categorie si sbriciolano, e misurarsi con esso, con l’abisso, criticamente ma anche sensorialmente? […] I saggi 
sull’arte di Baudelaire sono forse meno inventivi e audaci e intimi, tra le righe, delle sue poesie e dei suoi poemetti in 
prosa? Perché la prosa critica dovrebbe farci pensare senza farci fremere commuovere ridere incazzare sognare impaurire, 
venire fame e dare coraggio, contribuendo a fare di noi creature più vive, meno chiuse? Chi l’ha detto? (Jonny Costantino) 
www.rifrazioni.net



Omaggio a LUIGI DI GIANNI in collaborazione con Cineteca Nazionale  

presentano Jonny Costantino e Giuseppe Spina  

 
Luigi Di Gianni: “Ho sempre provato amore per chi non può niente e si dibatte inutilmente contro un destino 
che lo sovrasta: è lo stesso amore che provo per i contadini della mia terra, dell’Italia meridionale, per 
gli oppressi in generale”. (testo tratto da “Tra magia e realtà” a cura di Domenico Ferraro).  
 
I suoi film esplorano in particolare l’intreccio tra ritualità pagana e cattolicesi mo nell’Italia del Sud, la fatica e la dignità del lavoro, 
la fragilità dell’uomo soggiogato dalla forza di eventi che non può control lare. Di Gianni si pone senza pregiudizi di fronte al 
reale, lasciando che la denuncia sgorghi dall’evidenza delle immagini e non sia imposta da sentenze appiccicate dall’esterno, 
riuscendo al tempo stesso a imprimere alle sue opere una spiccatissi ma personalità d’autore, che non dimen tica le lezioni 
della cultura mitteleuropea, del cinema fantastico, della scuola sovie tica e dell’espressionismo tedesco. (Andrea Meneghelli) 

Il cinema di Di Gianni non assomiglia a niente e a nessuno. Sbaglia chi considera i suoi film come dei semplici 
documentari etnografici e contrassegnati da qualche vago sentimento radical chic d’impegno civile. Kafkianamente 
obbligato a una narrazione (in)finita della sconfitta, esteticamente legato a un bianco e nero di matrice espressionista 
e a un piano sequenza per dilatare il dolore contrappuntato dalla musica dodecafonica, Luigi Di Gianni ha creato 
un mondo tutto suo dove gli ‘ultimi’ sono i primi ma rimangono vittime sacrificali predestinate, la voce off e termini 
come ‘neorealismo’ e ‘documentari’ sono rigorosamente banditi. Invece di lavorare inutilmente sulla realtà, Di Gianni 
ha fatto intervenire i meccanismi di comunicazione del sogno e della (ir)realtà, del reale e dell’illusione, dell’incubo e 
del Meridione, della magia e del folklore, dello humour nero e dell’assurdità dell’esistere. (Di)svelando l’enigmaticità 
del mondo, delle cose, della natura, prima ancora che degli esseri umani, e contrapponendosi a concetti ipocriti 
come ‘progresso’, ‘boom’, Di Gianni ha mostrato tuguri nel fango, trance, possessioni e una Lucania dolorosamente 
e metaforicamente esistenziale, nel pieno degli anni Cinquanta e Sessanta, quando le cosiddette ‘realtà civilizzate’, 
si ‘bevevano’ la ‘favoletta’ del benessere: lavatrici, frigoriferi, automobili, canzonette..., quando ci s’illudeva - come 
in uno dei tanti musicarelli in voga allora - di un’Italia finalmente omologata, ricca e felice. (Domenico Monetti) 

MAGIA LUCANA (doc. Italia, 1958, 19’) [ I° Premio del Documentario al Festival di Venezia 1958]

Incuneato tra il terreno aspro e il sole a picco, il contadino lucano parla con le nuvole, con il cielo, con il sole. La 
vita di ogni giorno è intrisa di riti antichi, di formulari magici. Anche la malattia è un segno del soprannaturale. 
Quando un bambino nasce, verranno sette fate e lo toccheranno in fronte, sotto un raggio di luna.  

 

L’ANNUNZIATA (documentario, Italia, 1962, 11’)  

L’Annunziata è un antico brefotrofio napoletano. Sebbene la ruota degli esposti non esista più, 
essere orfani è ancora considerato un peccato. Tra le mura dell’Annunziata vivono bambini, 
ragazze che coltivano speranze, anziane che hanno passato lì un’intera vita.  

LA POTENZA DEGLI SPIRITI (documentario, Italia, 1968,18’)  

Nella misera campagna avellinese, il signor Giuseppe Cipriani pratica magie ed esorcismi. Lo ascoltiamo mentre 
ci illustra le proprie arti. Assistiamo a una seduta in cui una ragazza posseduta è liberata dal maligno.   

 

LA TANA (fiction, Italia, 1967, 31’) [Festival di Cannes 1968]  

«Un uomo vive rintanato in una vecchia casa, cercandovi rifugio dal mondo esterno. Con lui una domestica. Tra veglia 
e sogno egli assiste impotente alla propria disgregazione, cercando vanamente di resistere alla minaccia divorante dei 
propri fantasmi» (Meneghelli).



Punto e a Capo – d’Orlando
Dalla strada noti gli strati di polvere sopra gli scaffali, entrando vieni pervaso dall’odore invadente dei 
vecchi libri che consuma l’ossigeno e si infila in ogni cosa. Dai un occhio alla disposizione pensata 
dal libraio, da una parte la narrativa italiana seguita da quella straniera, poi scorgi economia, filosofia, 
psicologia, arte, cinema, viaggi, biografie, storia contemporanea, storia della rivoluzione francese... I 
vecchi libri si ordinano per argomento e poi alfabeticamente secondo il cognome dell’autore... Ti trovi 
immerso in un mercato delle pulci di opere letterarie dimenticate ed espulse dal mercato principale, 
rischiarate ogni tanto da un titolo celebre o eterno, che difficilmente troverai in librerie d’altro tipo. Sei 
dentro a un ossario (mausoleo?) del tempo perduto, circondato da libri che nella maggior parte dei casi 
– o nella migliore delle ipotesi – qualcuno ha letto ma dai quali ha sentito la necessità di liberarsi, per 
guadagnare spazio nella propria abitazione, per alzare qualche euro da reinvestire in nuovi libri o un 
paio di pantaloni. Ogni cosa tende all’obsolescenza, non solo la tecnologia, è un principio che regola 
ogni cosa, perché tutto passa e scompare e muore. Obsoleto può essere un libro uscito il mese scorso 
che non ha trovato il sostegno della propria casa editrice, non ha incontrato l’attenzione della critica 
o la visibilità di un premio letterario. Il tempo è la variabile più sottovalutata d’ogni prodotto umano 
perché fatichiamo a concepire ogni nostro affanno come un lascito ai posteri, dunque alieno già in fase 
di creazione a noi stessi ed è per questo che la tecnologia digitale è una diavoleria assoluta, perché ci 
spalma su un eterno presente dentro al quale non siamo in grado di scorgere non già il futuro remoto, 
ma nemmeno quello prossimo.
I film sono come i libri, testi con un inizio e una fine contenuti in un supporto che travalicano le esistenze 
degli autori e che vivono nella memoria di chi li ha incontrati. Ed è per questo che l’attività critica, quella 
curatoriale e quella della proposizione (la distribuzione) è tutt’altro che un’operazione anacronistica e 
superflua. Tutt’altro. Senza la meticolosità e la pignoleria del critico, del curatore e del distributore ogni 
opera, non baciata dalla congiunzione astrale dell’interessamento del capitale, tenderebbe all’oblio. E 
siccome non è possibile lasciare al solo denaro la facoltà di raccontare ai posteri quel che fu il nostro 
tempo, ecco che esistono Nomadica e Rapporto Confidenziale. Gocce persistenti e contigue fluttuanti 
nel mare sterminato e profondissimo dell’oblio.
Alessio Galbiati  
Direttore editoriale di Rapporto Confidenziale – rivista digitale di cultura cinematografica
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