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FAMILY PORTRAIT (2013)
M-ARRAY (2013)  
KURGAN (2013) 
GURU MEDITATION 30.31 (2012)
PORPHYRA TENERA (2012)
SOMNIUM COLEPTERAE (2012)
PLANETS (2012)
LITTLE FALLING WORDS (2012)
SMALL WHITE DOTS (2011)

Igor Imhoff è docente di Progettazione Multimediale presso 
l’Accademia di Belle Arti di Foggia. Numerose le sue mostre 
e le partecipazioni a festival in Italia e all’estero (tra queste 
“Bevilacqua La Masa” Galleria san Marco, Venezia ; Triennale 
di Milano; “Galleria A+A”, Venezia; Rassegna Video Arte 
DVDrops, Hong Kong, Bologna, Ferrara, OCT Contemporary 
Art Terminal Shangai, Museu Belas Artes de São Paulo, ecc. 
), festival di cinema e animazione come Clermont Ferrand, 
Annecy, Animateka, Animamundi, ecc..
 
Igor Imhoff currently teaches Multimedia Planning at the 
Academy of Beauty and Fine Arts of Foggia. He had several 
solo exhibitions and he took part in festivals in Italy and 
abroad (among them “Bevilacqua La Masa” at San Marco 
Gallery in Venice; Triennale di Milano; “A+A Gallery” in 
Venice; Video Review DVDrops Art, Hong Kong, Bologna, 
Ferrara, OCT Contemporary Art Terminal Shanghai, Museu 

such as Clermont Ferrand, Annecy, Animateka, Animamudi, 
etc… 

 



Five actions with red gloves (2013) 
Wombs (2012) 
Virus (2012) 
Humans (2012) 
Blind (2011) 
Parnasus (2011) 
Cry me (2009) 
Eternal tree (2009) 

Con una profonda formazione come artista digitale, ha lavorato 
per 15 anni nel campo della produzione tv. Nel 2000 incontra 
l’artista americana Kristin Jones e collabora con lei al progetto 
“Tevereterno”. Tra gli eventi di rilievo a cui ha preso parte negli 
ultimi anni citiamo la WRO Biennale di Wroclaw del 2011, il 
Festival ADD al Museo Macro di Roma, RomaEuropa Festival, 
il Film Festival di Montpellier, il Berlin Directors Lounge, IKONO 
TV Film Festival, CologneOff e Magmart Videoart Festival. Nel 
2013 con “Blind” è tra i finalisti del Margaret Guthman Musical 
Instrument Competition, prestigioso evento organizzato dal 
Georgia Institute of Technology di Atlanta.

Trained in the digital arts she worked for 15 years on TV 
production. She met the American artist Kristin Jones in 
2000 with whom she collaborated in the project “Tevereterno”. 
Among the remarkable events in which she took part in the 
late years we mention the WRO Biennal of Wroclaw in 2011, 
the ADD Festival at the Macro Museum in Rome, the 
RomaEuropa Festival, the Montepellier Film Festival, the 
Berlin Director Lounge, the Ikono TV Film Festival, the 
CologneOff and the Magmart Videoart Festival. In 2013 she 

Instrument Competition with “Blind”, prestigious event 
organized by the Georgia Institute of Technology of Atlanta.



Vive e lavora a Venezia. Ha conseguito nel 2010 la Laurea 
Specialistica in Pittura presso L’Accademia delle Belle Arti di 
Venezia. La sua ricerca artistica si esprime in particolar modo 
attraverso l’uso del linguaggio video, utilizzato per indagare 
sulle dinamiche più sensibili della dimensione quotidiana, delle 
sue microstorie inespresse, dove il corpo femminile assume 
un ruolo centrale in quanto custode di una memoria e di un 
suo linguaggio espressivo che nella realtà di tutti i giorni 
altrimenti sfuggirebbe
 
Living and working in Venice, she graduated in Painting from 
the Academy of Fine Arts of Venice in 2010. Her artistic research 
is especially expressed through the use of video language in 
order to investigate on the most sensitive contents of the daily 
routine, of its unexpressed short stories, where the female body 
plays an important role such as guardian of the memory and 
of an own expressive language that otherwise would pass by 
in everyday life.

Reaction (2013)
Impermanenze (2013)
Somnium Coleopterae (2012)
Aquamater (2012)
Family (2012)
L’origine Du Monde (2011)
In_visibili (2011)
Legami (2010)
Skipping (2009)
Funny Show (2009)
Sugar Dead (2009)
Variazioni Minime (2009)
Mamma (2008)
Still (2008)
Quotidianità (2006)



tless drawings that were handwritten in Indian ink on paper, 
internalized by the hardware and assimilated by the sof-
tware, emerge again on the screen, changed in a vital flow. 
In this case, even though the work has only a virtual nature 
and was realized with a 3D technique, maybe - and that is 
true - we are not so far away from the iconical hyperrealism, 
a proper feature of the new pictorial representation.
 
MFC: And now I would like to ask Elisabetta Di Sopra to 
switch her role of a curator to the role of the artist, even if 
that will be for a few moments. Why Temporary? Where 
does the need for this work come from?
 
DI SOPRA: Temporary as temporariness, a permanent fea-
ture of my artistic research.
 
MFC: It is a video, in which you are the main character. And 
it would be interesting to understand, when do you exactly 

start to disappear.
DI SOPRA: In this video the body denies itself its clothes 
and the house is denied its furniture, becoming a double 
and reciprocal metaphor. The body, meant as an object among 
other objects, it is doomed to disappear, or at least, to loo-
se its own sensitive reality. The woman that, at the beginning, 
reveals herself in nudity for a moment, represents the pro-
per soul of the house, a sort of appearance that, finally, will 
be kind of assimilated again by those domestic walls, from 
which she emerged. Each trace of the experience disappears.
 
MFC: But what will be left?
 
DI SOPRA: The sound of the flow of life, outside. Beyond 
those windows…

MFC: All in all, in this case, there is any distance that is so 
emphasized between the role of the curator and the role of 
the artist. In both cases you invest in the relationship betwe-
en the boundary line between the past and presence.

DI SOPRA: The temporariness, of course, which is expressed 
as a continuous recording of events in the balance between 
the physical and the immaterial, the performance and the 
object.

Manuel Fanni Canelles, FRAME 
Director, the curators Carlo 
Montanaro and Elisabetta Di 
Sopra and the artists Francesca 
Fini and Igor Imhoff.



– for example the organ inside a fake body – is a dear theme 
to you? Are we somehow talking about eugenics, in the mea-
ning of a continuous improvement of the body?
 
FINI: Absolutely, the hybrid man – machine is an element of 
my imaginary, which is very important to me, even if I rather 
talk about seeking of perfection or beauty but about the search 
for purity. The contrast with purity in my case means also to 
overcome our own personal pains. For this reason I chose an 
actress with a very scarred face, physically not perfect; on 
the contrary the virtual character has been created without 
features, without elements that could make her human.
 
MFC: Both in your case as in Igor Imhoff’s case, we are dea-
ling with two iconographical works that remind of our inte-
rior images, maybe also primordial.
 
FINI: I am glad that there was this comparison with “Kurgan”, 
Igor ’s work; maybe because it is a sort of female version of 
his job. The main character is again an organ; in my case it 
is a kidney, in his case it is a heart. Then, maybe he is more 
spiritual than me. I am more physical.
 
IGOR IMHOFF: Sure, the heart is definitely crucial and gives 
rise to several interpretations.

MFC: Igor, what we see in your work is a hybrid? The main 
character in reality (or in fiction) seems to be a videogame.
 
IMHOFF: The idea was that of telling in a different way the 
life inside a room, playing with a videogame imaginary, inclu-
ding symbols and figures. Kurgan is definitely very different 
from my earlier works; the main character is here quite cle-
ar and has a goal to achieve. The characters, two ghosts or 
rather simulacra, are fighting for the last particle.  Parado-
xically, it is a work that I also strain to classify. Is it animation? 
Is it video art? Is it a pure experimental act? It certainly deals 
with the hybrid sector, maybe in a critic way towards the 
standardization and the classification of expressive langua-
ges. The idea of playing with few elements basically allowed 
me to focus my attention especially on the character. But 
in this case the main character is not the figure - which is 
mentioned only in a pixel, square and cube shape - but the 
space, this closed room without doors; a grave (Kurgan) 
that finally will be destroyed by this virtual figure.
 
MFC: In your work there is a strong pictorial element, even 
though “Kurgan” is a work that was created entirely digitally.
 
IMHOFF: I actually studied at the Academy of Beauty and 
Fine Arts and my work is born from a hand gesture: coun-



artists. They are artists but at the same time they are test 
drivers, which, today, is a couple, unfortunately not entirely 
expected.
 
MFC: Francesca, the words that come to my mind observing 
your work are “body” and “spirituality”.
 
FRANCESCA FINI: The search for identity is always a spiritual 
search. The concern with the body, with the search for iden-
tity and with the search for yourself is essential to me. I think 
it is the leading thread of my whole work.
 
MFC: And then we found it in words that you used in a caption 
“I am nothing, I am everything”. Those are almost mystic 
elements.
 
FINI: Definitely, but there are also other references; the Kalì 
goddess, this golem, which has been shaped from the fema-
le character; at first shaped and then once that it became 
alive, turned into a kind of Great Mother, in which the cha-
racter takes shelter. There is a continuous exchange of ele-
ments: the organ, the physical features, the golem that gives 
her something back till the union within the uterus.
 
MFC: This relationship between the natural and the artificial 

can see it. Isn’t this true, Elisabetta?
 
ELISABETTA DI SOPRA: Right, Carlo. I would like to point 
out that VideoRemakes’ project started also thanks to the 
contribute of Roberta Novielli, creator of the ShortFilmFe-
stival of Ca’Foscari, who firmly wanted to include in her own 
cinema Festival also the video art language. Later on, I have 
introduced the project to Aurora Fonda, responsible of Gal-
leria A+A, which hosted the meetings, and to Carlo Monta-
naro and his very rich archive. VideoRemakes’s aim is to 
expedite the meeting between the old and the new, identifying 
the relation between historical and contemporary works, to 
prove that artistic ideas and thoughts cannot be born by chan-
ce and to basically deepen the visual knowledge of the invited 
artists.
I had the opportunity to choose Italian video artists such as 
Igor Imhoff and Francesca Fini, who, on an international 
level, are definitely among the most complete and prominent 

Manuel Fanni Canelles, FRAME 
Director, the curators Carlo 
Montanaro and Elisabetta Di 
Sopra and the artists Francesca 
Fini and Igor Imhoff.



MANUEL FANNI CANELLES: We are talking 
about a kind of language that anyway uses 
the video as a mean within a cinema fra-
mework, an exposition, a festival, a com-
petition.
Carlo, how did this idea come into being 
and what is its strength?
 
CARLO MONTANARO: The core idea is the 
historical and the artistic continuity betwe-
en the testing on the picture in cinema 
times and that of video in contemporary 
times. Since the new instruments copy the 
language of a time, we are not yet able to 
affirm the existence of a truly new expres-
sive language in shifting images. Together 
with Francesca Fini’s and Igor Imhoff‘s 
works we had looked for the initiators of 

video (we are not only talking about Paik, but also about 
Campus, Kube, wide artists that became famous for having 
included the film stock in their video works), until we met 
the pioneers of experimental cinema such as Alexeiev and 
Melies, to name just a few. The essential aim is to show that 
continuity between the cinema testings of that times and 
those of contemporary video exists, though keeping quality 
and originality in art. 
Therefore I was extremely pleased about your invitation for 
your FRAME project and to talk about the transversality in 
audiovisual language testing.
FRAME and VideoRemakes in this case could represent a 
privileged platform in order to discuss the relationship betwe-
en cinema and video art, even more, when they are included 
in a film festival context such as K3. So, video art doesn’t 
need to be necessarily isolated in art galleries; we already 
know that everything that passes through creativity and 
technological systems needs “something white”, where you 

Manuel Fanni Canelles, FRAME 
Director, the curators Carlo 
Montanaro and Elisabetta Di 
Sopra and the artists Francesca 
Fini and Igor Imhoff.





MFC: Cosa resta?

DI SOPRA: Il suono della vita che scorre, fuori. Al di là di 
quelle finestre...
 
MFC: Tuttosommato non c’è, in questo caso, una distanza 
così marcata tra il ruolo di curatrice e quello di artista. In 
entrambi i casi indaghi il rapporto e il confine tra passato e 
presente.
 
DI SOPRA: La transitorietà, appunto, che si esprime come 
una continua registrazione di eventi in bilico tra l’immate-
riale e il fisico, la performance e l’oggetto.

 

Manuel Fanni Canelles, direttore di 
FRAME, i curatori Carlo Montanaro ed 
Elisabetta Di Sopra e gli artisti 
Francesca Fini e Igor Imhoff.



possiede uno scopo da raggiungere. I personaggi, due fan-
tasmi o piuttosto dei simulacri, si contrappongono in una 
lotta all’ultima particella.
Paradossalmente, è un lavoro che anch’io faccio fatica a cata-
logare. È animazione? È videoarte? È atto sperimentale puro? 
Affronta sicuramente il territorio dell’ibrido, forse in aperta 
critica alla standardizzazione e alla catalogazione dei lin-
guaggi espressivi. L’idea di giocare con pochi elementi mi ha 
permesso, certo, di focalizzare maggiormente l’attenzione 
sul personaggio. Però il protagonista in questo caso non è la 
figura – della quale abbiamo un accenno solo in forma di 
pixel, quadrati e cubi – ma è lo spazio, questa stanza senza 
porte, chiusa; una tomba (Kurgan) che alla fine viene distrut-
ta proprio da questa figura virtuale.
 
MFC: Nel tuo lavoro è presente una forte componente pitto-
rica, nonostante “Kurgan” sia un’opera interamente costru-
ita in digitale.
 
IMHOFF: In realtà mi sono formato all’Accademia di Belle 
Arti e ogni mio lavoro nasce da un gesto manuale: innume-
revoli disegni vergati a mano su carta, introiettati dall’har-
dware e digeriti dal software, riemergono sullo schermo 
mutati in un flusso vitale. In questo caso, nonostante il lavo-
ro abbia natura esclusivamente virtuale e sia realizzato con 

una tecnica in 3D, forse – è vero – non siamo così lontani 
dall’iperrealismo iconico, proprio della nuova figurazione 
pittorica.
 
MFC: Ora vorrei chiedere a Elisabetta di Sopra di svestire i 
panni di curatrice e indossare quelli di artista, anche se per 
pochi minuti. Perché Temporary? Da dove nasce l’esigenza 
di quest’opera?
 
DI SOPRA: Temporary in quanto transitorietà, una costante 
della mia ricerca artistica.
 
MFC: È un video dove tu sei la protagonista. E dove a un 
certo punto, sarebbe interessante capire da quale momento, 
incominci a sparire.
 
DI SOPRA: In questo video il corpo si priva dei suoi vestiti 
come la casa dei suoi mobili diventando una doppia e reci-
proca metafora. Il corpo inteso come un oggetto tra gli ogget-
ti, è destinato a sparire, o quantomeno, a perdere la sua 
realtà sensibile. La donna che in principio si rivela per un 
attimo nella sua nudità rappresenta l’anima stessa della casa, 
una sorta di apparizione che alla fine ritorna come riassor-
bita, da quelle pareti domestiche dalle quali era emersa. 
Sparisce ogni traccia di vissuto.



creato senza fattezze, senza elementi che lo possano rendere 
umano.
 
MFC: Sia nel tuo caso che in quello di Igor Imhoff, siamo di 
fronte a dei lavori iconografici che rimandano alle nostre 
immagini interiori, forse anche primordiali.
 
FINI: Mi fa piacere che ci sia stato questo confronto con “Kur-
gan”, il lavoro di Igor; forse perché è una sorta di versione 
femminile del suo lavoro. Il protagonista è sempre un orga-
no; nel mio caso è un rene, nel suo caso è un cuore. Quindi 
lui forse è più spirituale di me. Io sono più fisica.
 
IGOR IMHOFF : Certo il cuore è sicuramente un perno fon-
damentale e da adito a diverse interpretazioni.
 
MFC: Igor, quello che vediamo nel tuo lavoro è un ibrido?  
Il personaggio protagonista sembra in realtà (o nell’irrealtà) 
un videogioco.
  
IMHOFF: L’idea è stata quella di raccontare in maniera diver-
sa la vita all’interno di una stanza, giocando con l’immagina-
rio del videogioco, andando a inserire simboli e figure. Sicu-
ramente Kurgan è un lavoro diverso rispetto ai miei lavori 
precedenti; la figura principale è qui abbastanza definita e 

minile; dapprima plasmato, poi una volta diventato vivo, tra-
sformato in una sorta di Grande Madre in cui il personaggio 
si rifugia. C’è un continuo scambio di elementi: l’organo, le 
fattezze fisiche, il golem che le restituisce qualcosa fino ad 
arrivare all’unione all’interno dell’utero.
 
MFC: Questo rapporto tra naturale e artificiale – ad esempio 
l’organo inserito all’interno di un corpo artificiale – è un tema 
a te caro? Stiamo in qualche modo parlando di eugenetica 
intesa come miglioramento continuo del corpo?
 
FINI: Assolutamente, per me l’ibrido uomo macchina è un 
elemento importante del mio immaginario, anche se non 
parlerei di ricerca di perfezione o di bellezza ma di ricerca di 
purezza. Il confronto con la purezza significa nel mio caso 
anche superare le ferite della storia personale. Per questo 
motivo ho scelto un’attrice molto segnata in volto e non per-
fetta fisicamente; all’opposto, il personaggio virtuale è stato 

Manuel Fanni Canelles, direttore di 
FRAME, i curatori Carlo Montanaro ed 
Elisabetta Di Sopra e gli artisti 
Francesca Fini e Igor Imhoff.



mi tecnologici ha di fatto bisogno di un “qualcosa di bianco” 
dove essere visto. Vero Elisabetta?
 
ELISABETTA DI SOPRA: Certo, Carlo. Tengo a precisare che 
il progetto VideoRemakes è iniziato anche grazie al contri-
buto di Roberta Novielli, ideatrice del ShortFilmFestival di 
Ca’Foscari che ha fermamente voluto includere nel proprio 
Festival di cinema, anche il linguaggio videoartistico. In segui-
to ho presentato il progetto ad Aurora Fonda, responsabile 
della Galleria A+A, che ha anche ospitato gli incontri, e ovvia-
mente Carlo Montanaro e il suo ricchissimo archivio.
L’obiettivo di VideoRemakes è stato proprio quello di facilitare 
l’incontro tra il vecchio e il nuovo, individuando i nessi tra le 
opere storicizzate e quelle contemporanee, vedere che le idee 
e i pensieri artistici non possono nascere a caso e approfon-
dire in sostanza il bagaglio visivo degli artisti invitati.
Ho avuto l’opportunità di poter scegliere videaortisti italiani 
come Igor Imhoff e Francesca Fini, che a livello nazionale 

sono sicuramente tra quelli più completi e affermati. Sono 
artisti ma al contempo sperimentatori, oggi binomio purtroppo 
non del tutto scontato.
 
MFC: Francesca, le parole che mi vengono in mente osser-
vando il tuo lavoro, sono corpo e spiritualità.
 
FRANCESCA FINI: La ricerca dell’identità è sempre una ricer-
ca spirituale. Per me il rapporto con il corpo, con la ricerca 
dell’identità con la ricerca di se stessi è fondamentale. Pen-
so sia il filo rosso di tutto il mio lavoro.
 
MFC: Che poi troviamo nelle parole che tu hai utilizzato in 
didascalia ”io non sono nessuno, io sono tutto”. Sono ele-
menti quasi mistici.
 
FINI: Sicuramente, ma ci sono anche altri riferimenti; la dea 
Kalì, questo golem che viene plasmato dal personaggio fem-



Imhoff, siamo però andati alla ricerca degli iniziatori del video 
(non stiamo parlando solo di Nam June Paik, ma anche di 
Peter Campus, L. Kube, artista trasversale famoso per inse-
rire la pellicola all’interno delle proprie opere video) fino ad 
incontrare i pionieri del cinema sperimentale come Alexeiev, 
G. Melies, per citarne solo alcuni. L’obiettivo fondamentale 
è dimostare che esiste una continuità tra le sperimentazioni 
cinematografiche di un tempo e quelle video di oggi pur 
mantenendo qualità e originalità nella creazione artistica.
Ho dunque accolto con estremo piacere l’invito tuo e del pro-
getto FRAME a parlare della trasversalità nella sperimenta-
zione del linguaggio audiovisivo.
FRAME e VideoRemakes possono essere in questo caso dei 
contenitori privilegiati per discutere sul rapporto tra cinema 
e videoarte, ancor più se inseriti nel contesto di un festival 
di cinema come K3. La videoarte, dunque, non deve per forza 
essere ghettizzata all’interno delle gellerie d’arte; noi sap-
piamo che tutto quello che passa attraverso creatività e siste-

MANUEL FANNI CANELLES: Stiamo par-
lando di un linguaggio che utilizza comun-
que il mezzo video all’interno di una cor-
nice cinematografica, una rassegna, un 
festival, una competizione.
Carlo, com’è nata quest’idea e qual è la 
sua forza?
 
CARLO MONTANARO: L’idea centrale è la 
continuità storica e artistica tra sperimen-
tazione sull’immagine ai tempi del cinema 
e quella contemporanea del video. Dal 
momento che le nuove strumentazioni 
copiano il linguaggio di un tempo, non sia-
mo ancora in grado di affermare l’esisten-
za di un vero nuovo linguaggio espressivo 
nell’ambito delle immagini in movimento. 
Insieme alle opere di Francesca Fini e Igor 

Manuel Fanni Canelles, direttore di 
FRAME, i curatori Carlo Montanaro ed 
Elisabetta Di Sopra e gli artisti 
Francesca Fini e Igor Imhoff.



Come ti vedi nello specchio? Noi non ci vediamo come ci vedono 
gli altri, come siamo realmente. WOMBS è una specie di sogno/
incubo sulla femminilità. Una donna incontra il suo Golem, un 
pezzo d’argilla da plasmare a piacimento. Il Golem è un doppio 
della donna, ma un doppio senza fattezze, un’entità appena 
nata e ancora chiusa nella sua innocente e selvaggia purezza. 
Una divinità, forse malvagia, che è figlia e madre allo stesso 
tempo, e nel cui ventre la donna si nasconde per trovare pace.
 

How do you see yourself in the mirror? We do not see ourselves 
how others see us, how we actually are. WOMBS is a sort 
of dream/nightmare about femininity. A woman meets her 
Golem, a piece of clay that has to be moulded to her liking. 
The Golem is a double of the woman, an amorphous double, 
a newborn entity and still closed in its innocent and wild 
purity. A deity, maybe an evil one, who is daughter and mother 
at the same time, and in whose womb the woman hides to 

Il significato di kurgan è tomba. Infatti qui regna una 
sensazione tombale in una ambientazione volutamente 
iperrealistica, realizzata con una tecnica in 3D. 
In questo contesto si materializzano i personaggi, due fantasmi 
o piuttosto dei simulacri, che subito si contrappongono in 
una lotta all’ultima particella.

The meaning of “kurgan” is grave. Here, a gloomy sensation  
in a setting deliberately hyper realistic, realized with a 3D 
technique, prevails. In this context the characters, two  
ghosts or rather some simulacrums materialize themselves, 



Una casa dove spariscono uno dopo l’altro i mobili, che si 
svuota di tutto, compresa della padrona di casa. Casa e figura 
umana restano entrambe nude, perdendo ogni traccia della 
memoria di sé e della propria identità.
 
A house where the pieces of furniture disappear one after 
another, that become empty, and also the owner of the house 

naked, losing every trace of self-memory and of their own 
identity.





Video Remakes è il titolo di una serie di incontri dedicati alla 
video arte coordinati da Carlo Montanaro ed Elisabetta Di Sopra 
e organizzati da A plus A Centro Espositivo Sloveno e dall’Archivio 
Carlo Montanaro. Frame ha voluto così ospitare una parte di 
questi incontri, coinvolgendo i videoartisti Elisabetta Di Sopra, 
Francesca Fini e Igor Imhoff. 

Video Remakes is the title of a whole series of meetings 
dedicated to art videos cordinated by Carlo Montanaro and 
Elisabetta Di Sopra and organized by A plus A Slovenian 
Exhibition Centre and Carlo Montanaro Archive. Frame was 
glad to host some of these meetings, involving video artists 
such as Elisabetta Di Sopra, Francesca Fini and Igor Imhoff.





Wagon Wheel (2013)
Indigo (2013)
Ellen (2013)
F:RAGMENTI (2013)
 . . ... . . (2013)
Ko sova zapre oči/When the owl closes its eyes (2013)
Paura In Città/Fear In City (1982–1984)
La Popolazione/The Population (1982)
Ej Klanje/Ej Slaughtering (1981)
Nemoj, nemoj plakati/Do Not, Do Not cry (1981)
Ne pozabi na kri/Do No Forget the blood (1981)
S prstom v oko/With the finger in the eye (1981)
Ona ni ranjena/She is not Hurt (1981)
Ja, ne vem/Yes, I Do Not Know (1980)
Cak (1980)
Ugrizni me. Že enkrat./Bite Me.Once Already. (1978–80)
Procesija/Procession (1979)
Vse se vrti/Everything revolves (1978)
Ja nisam kockar/I’m Not a Gambler (1979)
Čistilka/Cleaner (1976) 

Nato ad Izola in Slovenia. Tra il 1976 e il 1986 ha girato circa 
150 cortometraggi, principalmente con una macchina da presa 
da 8mm. Attualmente si occupa per lo più di cinema digitale.

Born in Izola, Slovenia, Davorin Marc he shot around 150 

1976 and 1986. Currently he mostly focuses on the digital 



“With the development of the video in the 1980s, I have shot 
my last S-8 mm movie (in 1986). At that time the video, for its 
technological diversity and for the logical way of doing things, 
wasn’t attractive to me. The way of shooting (with bulky movie 
camera etc) simply wasn’t close to me. Thanks to Vassily Bourikas, 

with S-8 mm in 2013, but also with a digital movie camera.”
Davorin Marc

“Con l’espansione del video negli anni Ottanta ho girato la mia 
ultima pellicola S-8 mm (nel 1986). All`epoca il video, per la 
diversità tecnologica e la logica di fare, non mi attirava. Il modo 
di girare (con telecamere ingombranti, etc.) semplicemente 
non mi era vicino. Grazie a Vassily Bourikas, Jurij Meden e 
Miodrag Milošević nel 2013 ho ricominciato a fare film su 
pellicola S-8mm, ma anche con telecamera digitale.“ 
Davorin Marc
 





...Every day, in one or the other way, is soaked by cinematography. 
You are at the Kinoteka (National Slovenian Film Library) 
in occasion of the screening for the movie Ugrizni me
enkrat. (Bite Me. Once Already), shown by the 8mm projector 

person’s set of teeth, and this person is sitting right next to 
you, you will understand, how everything has a greatly surreal 
taste...

 Ana Šturm (www.vizo.si)

“... Ogni giorno, in un modo o in un altro, é intriso con la cinematografia. 
Sei nella Kinoteka (Cineteca Nazionale Slovena) dove assisti alla 
proiezione del film Ugrizni me. Že enkrat . (Mordimi. Una buona 
volta), proiettato dal proiettore a 8 mm del regista giapponese Daïchi 
Saïto, e che il regista Sloveno Davorin Marc ha letteralmente morso. 
Quando sullo schermo osservi la pellicola, sulla quale ci sono tracce 
della dentatura di una persona, che nella sala siede vicino a te, capisci 
come il tutto abbia un sapore altamente surreale. …”

 Ana Šturm ( www.vizo.si)



 

1.  Črta/The line 
 Jugoslavija, 1979, super8mm, colore, 1’30’’  
 - (telecine to VHS, to video)
2.  Ugrizni me. Že enkrat./Bite Me. Once Already. 
 Jugoslavija, 1977/80, super8mm, colore, 1’35’’  
 - (telecine to VHS, to video)
3.  Cak 
 Jugoslavija, 1980, super8mm, colore, 6’ 
 - (telecine to VHS, to video)
4.  LA POPOLAZIONE/The Population 
 Jugoslavija, 1982, super8mm, colore, 3’23’’ 
 - (telecine to VHS, to video)

5.  Paura In Città (1181 dni pozneje ali vonj po podganah)/ 
 Fear in City 
 Jugoslavija, 1981/1984, super8mm, colore, 24’  
 - (telecine to VHS, to video)
6.  Ellen 
 Slovenija, 2013, video, colore, 1’45’’
7.  Indigo 
 Slovenija, 2013, video, colore, 2’40’’, suono: Elvis Šahbaz
8.  F:RAGMENTI 
 Slovenija, 2013, video, colore, 2’22’’
9.  . . … .  . 
 Slovenija, 2013, video, colore, 7’45’’
10. Ko sova zapre oči/When the owl closes its eyes 
 Slovenija, 2013, video, colore, 3’



Creative and above all still in life, Rodolfo Bisatti is an Italian 

test in a setting of research of the relationship between real 
and performed existence, realizing works such as: “La Terra”, 
“La Valle”, “Case”. He took part in the 61st Venice International 
Film Festival and in the London Film Festival with the movie 
“ Il Giorno del Falco”. He shot an uncountable number of 
documentaries and TV reports about social themes for Rai 1 
Channel.

he started Kineo, an association for studies and the research 
of the audiovisual communication. In 2009, together with 
Maurizio Pasetti, Laura Pellicciari and Mara Favero, he started 

went ahead with laboratories that resulted in “Postazione per 
la Memoria” and “Tecnica dell’Ascolto Condiviso” two forerunners 
of the renewal of audiovisual language. La donna e il drago 

category “best director” at the Santa Marinella Film Festival) 
combines the social commitment with the linguistic experimentation. 
The movie Voci nel Buio has been released in January 2013, 
at the same time of the V.A.M. laboratory (multi-sensorial 
video education) foundation, sponsored by the National 
Commission for Unesco.



La normalità è una malattia dalla quale è anche 
possibile guarire” 

“Normality is a disease that can also be healed”

Operativo e soprattutto ancora in vita, Rodolfo Bisatti è un 
regista italiano di cinema e televisione. Porta avanti esperienze 
di sperimentazione audiovisiva, sullo sfondo di una ricerca 
sul rapporto tra esistenza reale e rappresentazione realizzando 
opere come: la Terra, La Valle, Case. Con il film Il Giorno 
del Falco ha partecipato alla 61ª Mostra Internazionale d’Arte 
Cinematografica di Venezia e al London Film Festival. Gira 
innumerevoli documentari di creazione e reportage televisivi 
a tematica sociale per Rai 1. Nel 1997 Màuse, prodotto da 
Fabio Olmi, è il primo film sperimentale interamente realizzato 
con una webcam. Nel 1995 fonda Kineo: associazione per 
lo studio e la ricerca sulla comunicazione audiovisiva e, nel 
2009 assieme a Maurizio Pasetti, Laura Pellicciari e Mara 
Favero la casa di produzione Cinematografica: Kineofilm 
s.r.l. La sperimentazione prosegue con laboratori che 
individuano nella Postazione per la Memoria e la Tecnica 
dell’Ascolto Condiviso due avamposti per il rinnovamento 
del linguaggio audiovisivo. La Donna e il Drago (premio miglior 
film al festival di Como 2011 e miglior regia al Santa Marinella 
film festival) coniuga impegno sociale e sperimentazione 
linguistica. Nel Gennaio 2013 esce il film Voci nel buio, 
contestualmente alla creazione del laboratorio V.A.M. (video 
alfabetizzazione multisensoriale) patrocinato dalla commissione 
Nazionale per l’UNESCO.

Voci nel buio (2012)
Silent Wars (2011)
L’ombra dei ricordi (2011)
La donna e il drago (2010)
Il giorno del falco (2003-5)
Màuse (1997/2000)
Case (1997)
La valle (1990)
La terra (1987-88)



“The future is not over yet”
Rodolfo Bisatti, Entropia Cosmopolita, IT 2014

Note di regia/Director’s note:
 
“Questo è un film disobbediente, disobbedisce alle regole del 
cinema commerciale, disobbedisce alle regole del cinema 
d’autore, alle categorie e ai generi. Pur essendo composto di 
molte inquadrature non è inquadrabile.”

“This is a naughty movie. It disobeys the rules of commercial 
cinema, and it violates the rules of art house cinema, its categories 
and genres. Though it is composed by many frames, it is 
impossible to frame it.”





Carlo Montanaro (Burano, 26th June 1946) is an Italian writer, 
journalist and movie critic. Today he is still considered as one 
of the most important and highly esteemed Italian researchers 
of cinema.
After classical studies, he graduated in Architecture from 
IUAV University of Venezia. He started collaboration with 
different magazines and newspapers, giving his own focus on 
mass media culture, and in particular on cinema. He worked 

assistant to the direction, such as Luigi Comencini, Tonino 

Christian-Jaque) and in the TV sector as author of different 
Rai programmes. 
He is the author of various critic essays (“  al 
pixel. Storia della tecnica del cinema, published by Le Mani 
in 2005) and he collaborated in the organization of important 

Biennale, the Festival of Film of Arts and Artist Biographies 
of Asolo (which became later the AsoloArtFilmFestival) and 
the MystFest in Cattolica. Furthermore, he is still one of the 
main organizers of “Le Giornate del Cinema Muto” of Pordenone.
He taught mass media theory and method at the Academy 
of Fine Arts in Venice and later he became the Chief Director 
of the same Academy; he was also professor for theory and 
technique of cinema language in the Degree Course of 
Artistic and Show Techniques (TARS) at the Faculty of Literature 
and Philosophy of the University Ca’ Foscari in Venice. Since 
2010, he is president of the Italian Association for Cinema 
history researches, founded in 1964, that publishes Immagine. 
Note di Storia del Cinema, a biannual magazine directed by 
Michele Canosa.
Born as private collection in the 1960s, the Carlo Montanaro 
Archive is one of the most important and richest collections 
of cinema data in Italy.

tecnica del linguaggio cinematografico nell’ambito del corso 
di laurea in tecniche artistiche e dello spettacolo (TARS) della 
Facoltà di Lettere e Filosofia dell’Università Ca’ Foscari Venezia. 
Dal 2010 è Presidente dell’Associazione italiana per le ricerche 
di storia del cinema fondata nel 1964, che pubblica Immagine. 
Note di Storia del Cinema, semestrale diretto da Michele Canosa.
Nato come raccolta privata negli anni ’60, l’archivio Carlo 
Montanaro è una delle più importanti e ricche collezioni di 
materiale cinematografico d’Italia.



Carlo Montanaro (Burano, 26 giugno 1946) è uno scrittore, 
giornalista e critico cinematografico italiano. A tutt’oggi, è 
considerato uno dei più importanti e stimati studiosi italiani 
di cinema.
Dopo gli studi classici, consegue la laurea in Architettura presso 
l’Università IUAV di Venezia. Successivamente inizia a collaborare 
con numerose riviste e quotidiani, rivolgendo il proprio interesse 
alla cultura dei mass media e in particolare all’area cinematografica. 
Svolge numerose collaborazioni professionali sia in campo 
cinematografico (come aiuto-regista, tra gli altri, di Luigi 
Comencini, Tonino Valerii, Folco Quilici, Didier Baussy, Tinto 
Brass, Matjaž Klopčič, Christian-Jaque) che televisivo, in veste 
di autore di svariati programmi Rai.
È autore di numerosi saggi critici (tra cui Dall’argento al pixel. 
Storia della tecnica del cinema, edito da Le Mani nel 2005) e 
ha collaborato all’organizzazione di importanti eventi culturali, 
festival e rassegne, tra cui la Biennale di Venezia, il festival 
del Film sull’Arte e di Biografie d’Artisti di Asolo (poi diventato 
l’AsoloArtFilmFestival), e il MystFest di Cattolica. È inoltre 
tuttora uno dei principali organizzatori de Le Giornate del 
Cinema Muto di Pordenone.
Ha insegnato teoria e metodo dei mass media all’Accademia 
di belle arti di Venezia per divenire successivamente Direttore 
della stessa Accademia; è stato inoltre docente di teoria e 



percentage, the Whitney brothers succeeded in leading the geometry 
that was in calculation in the changeable construction controlled 
by regular signs. As well as a plurality of signs in the application 
of additive synthesis of the essential three colours: because those 
monochromatic signals would have be taken for, and then used, 

Catalogue). 
But it is not due to the arrival of the semi-professional videotape 
that things changed a lot. It was quite the contrary. There were 
static and continuous shots and the impossibility to assemble 
(Dogs
device that since TV exists (the broadcast, that is the live  
programme realized with more than one cameras) was used for 
memorizing what was “showed” transcripting it with a separate 

Anna).
And then the pictures synthesizer appeared. A device that misshaped 
the sources, that put a picture on the other, it kneaded them 
changing chromatic dominants, or it set up them thanks to the 
earliest geostationary satellites, which let doing the sound mix 
in America, in Europe and in Asia (Global Groove). So, slowly, 
the TV picture that did not need negative-positive procedures 

and that could be tampered with or set up on air, starts to wear 
away film stock and specific technologies: Pixnocchio is the 
first movie realized in Italy on Mac computer and then transferred 
on celluloid (actually first on cellulose triacetate and then on 
polyester). What will happen later and what we have in front of 
our eyes, is the upper hand of a digital encoding, more and more 
reliable, that first concerned the shooting phase and that concerns 
also the organization of the theatres now. It will always be worth 
not to lose sight of where you have started in order to get the 
complete understanding of where you are heading to, also in the 
knowledge that you will leave again.



Catalog, John Whitney, USA, 1961
Film # 1, John & James Whitney, USA 1943
Anna, film recorded on video by Alberto Grifi 
and Massimo Sarchielli, IT 1972/73 (fragment)
Dogs, William Wegman, USA 1972
Global Groove, Nam June Paik, USA 1973 
(fragment)
Pixnocchio, Giuseppe Lagana, IT 1982

Today we are living in a high-tech context, so rich that it turns 

the ultimate use of the pictures. We cheerfully celebrate the appearance 
of a new device or of a new “application”, while we do not realize 
that it means a giving in, a fatal resignation to the predominance 
of the machine on the idea. Too many works, too many supposed 
inspirations, they are often just dominated by a technology that 
replaces creativity. The current computer programmes of any 
kind, all of them very powerful, are nothing else than an  
improvement in effectiveness, but in many ways self-referential, 
based on hardly verified theses and adopted after trial and error. 
Such as “shaft” that at a previous time represented the primordial 
phase of communicating, waiting for the acquisition, first of all 
the graphic representation of words and then for the complexity 
of writing, which today means typing on a keyboard or on a 
computer or tablet screen.
In the “video” the brothers John and James Whitney (Film Exercise 
#1), starting from the abstract animation, tried to replace the 
substance of paper with the screen of an oscilloscope around the 
1940s. Managing with the aridity of the earliest computers, able 
only to graphically represent data, radar, accounting and analysis 



più immagini, le impastava cambiando dominanti cromatiche, 
o le assemblava grazie all’ausilio dei primi satelliti geostazionari 
che consentivano di ALLACCIARE America, Europa e Asia 
(Global Groove). Così, lentamente, l’immagine televisiva che 
non abbisognaVA di procedimenti di negativo-positivo e che 
poteva essere manomesa o assemblata in diretta, iniziaVA 
ad erodere il terreno alla pellicole e alle tecnologie specifiche: 
Pixnocchio è il primo film realizzato in italia su computer 
MC e TRASFERITO IN UNA FASE SUCCESSIVA su celluloide 
(in realtà triacetato di cellulosa prima o poliestere poi). Quello 
che avverrà dopo -e che è davanti agli occhi di tutti- è il 
sopravvento di una codifica digitale sempre più attendibile, 
DALLE FASI di ripresa ALLA gestione delle sale.
Val la pena sempre, DUNQUE, non perdere di vista da dove 
si è partiti per avere la massima comprensione DEL PROCESSO 
ATTUATO E DELLA DIREZIONE ATTUALE.

solo di rappresentare graficamente dei dati, radar, contabilità, 
percentuali di analisi; in tal modo sono riusciti a pilotare la 
geometria insita nel calcolo, nella costruzione mutevole a 
comando di segni regolari, all’interno della sintesi additiva 
dei tre colori fondamentali: perchè quei segnali monocromi 
dovevano poi passare, per essere utilizzati, nell’unico codice 
visivo possibile: la pellicola cinematografica (Catalog). Con 
l’avvento del videotape semiprofessionale le cose non sono 
poi cambiate di molto. Faccio riferimento all’impossibilità 
di operare il montaggio delle immagini a seguito di riprese 
statiche e continue (Dogs) oppure -con l’obiettivo di ricercare 
maggior audience- all’utilizzo di uno strumento come il 
vidigrafo, apparecchiatura che sin dalla nascita della TV (il 
broadcast, ovvero la trasmissione in diretta realizzata con 
più telecamere) serviva a memorizzare quanto “emesso” 
trascrivendolo con il suono separato su pellicola invertibile 
a 16 mm. Poi arrivò il sintetizzatore delle immagini, 
un’apparecchiatura che deformava le fonti, sovrapponeva 



Catalog, John Whitney, USA, 1961
Film # 1, John & James Whitney, USA 1943
Anna, Film videoregistrato da Alberto Grifi e 
Massimo Sarchielli, IT 1972/73 (frammento)
Dogs, William Wegman, USA 1972
Global Groove, Nam June Paik, USA 1973 
(frammento)
Pixnocchio, Giuseppe Lagana, IT 1982

Vivendo oggi una dimensione supertecnologica, talmente ricca 
da risultare perfino condizionante rispetto alla creazione, alla 
gestione e all’utilizzo finale delle immagini, si festeggia 
gioiosamente l’avvento di una nuova apparecchiatura o di una 
nuova “applicazione” mentre non ci si accorge che questo 
significa un’arresa, una fatale rassegnazione al predominio 
della macchina sull’idea. Troppe opere, troppe presunte 
ispirazioni, sono spesso solo succubi di una tecnologia che 
subentra alla creatività. Mentre gli attuali programmi informatici 
di qualsivoglia natura, tutti potentissimi, non sono altro che il 
perfezionamento sempre più efficace ma anche per tanti versi 
autoreferenziale, di intuizioni faticosamente verificate e 
empiricamente messe in pratica da sempre: come quelle “aste” 
che un tempo rappresentavano la fase primordiale del comunicare.
Nel “video” i fratelli John e James Whitney (Film Excercise 
#1), partendo dell’animazione astratta, a cavallo degli anni ‘40 
provano a sostituire la materialità della carta con lo schermo 
di un oscilloscopio, gestendo l’aridità dei primi computer capaci 



DAY 1 - NOVEMBER 21ST, 2013

18:30 Fosfori, sali d’argento e frattali.  
 Nascita ed evoluzione della video arte/ 
 Phosphors, silver salts and fractals.  
 Birth and evolution of the video art. 
 a cura di/by Carlo Montanaro (pag. 4)
 
21:45 terzocinema: fuori dagli schemi/ 
 terzocinema: out of the screens 
 a cura di/byRodolfo Bisatti (pag. 11) 

DAY 2 - NOVEMBER 22ND, 2013

18.45 Video Remakes: proiezioni di videoarte/ 
 Video Remakes, screenings of video art 
 a cura di/by Elisabetta Di Sopra e Carlo Montanaro
 Alla presenza degli artisti/at the presence of the artists
 Francesca Fini, Igor Imhoff (pag. 20)

20:15 Quattrocchi - cinema sperimentale 
 Quattrocchi - experimental cinema 
 di/ by Davorin Marc (pag. 14)

PROGRAMMA/
PROGRAMME

of fruition – and by giving the audience the possibility to 
clear their own secret visions and so to start again a rela-
tioship between the geometries of the soul and those of 
proper audiovisual language – through the dialogue 
form and the return to primordial experience of the sto-
ry.

FRAME was, therefore, the frame in which those needs 
have been evaluated – at least in a partial way. The Cine-
ma Centrale of Udine collected extracts of the archive 
and new experimentations, highlighting the essence of a 
language which is even more democratic and technically 
flexible, able to describe the complicated reality of our 
times. 
But as it happens with the Russian Doll, Frame could  
do so only through the competitive parallelism of K3. 
A festival which is also elastic, which has a fluent identi-
ty, and it belongs to a cross genre of used languages (it 
was not a case that the film who won was an animation 
film) of heterogeneity of the competitors and of the dis-
cussed themes (well-known and also aspiring filmmak-
ers). Inserting the competition within a process of cul-
tural thinking over (and viceversa) has allowed to leave 
the safe harbour of a debate which is an end in itself, 
avoiding, at the same time, the adventure of an impul-
sive sailing, without any orientation instrument.



Iniziamo innanzitutto dal nome. Frame, 
in lingua inglese, significa “cornice” o 
“struttura”. Nel linguaggio cinematogra-
fico è invece, il fotogramma, cioè la sin-
gola immagine impressa su pellicola.
Entrambe le definizioni delineano il con-
cept e il senso di ciò che è avvenuto; un 
contenitore dalla struttura concettuale e 
flessibile all’interno del quale è andato a 
delinearsi un interattivo gioco tessile di 
pensieri, immagini, suggestioni tra pub-
blico e visioni di registi sperimentali.

Il successo del format cineforum degli 
anni 70 la dice lunga sul bisogno quasi 
antropologico di allacciare immagine e 
pensiero, ricercando – al termine dell’e-
sperienza di fruizione – nessi estetici tra 
forma visiva e immagini interiori, e offren-
do allo spettatore la possibilità – attra-
verso la forma dialogica e il ritorno all’e-
sperienza primordiale del racconto – di 
sdoganare le proprie visioni nascoste e 
ristabilire così un’alleanza tra le geome-
trie dell’anima e quelle proprie del lin-
guaggio audiovisivo. 

Abbiamo indagato in che direzione si stia 
muovendo la ricerca artistica legata alla 
giovane arte visiva, attraverso quei lavo-
ri che ricercano nuove modalità di spe-
rimentazione, in un’epoca in cui il video 
è diventato uno dei principali mezzi di 
esplorazione della realtà più immediata. 
Questo processo, però, non sarebbe sta-
to possibile senza la preziosa collabora-
zione di Carlo Montanaro che ci ha aiu-
tato a identificare alcuni materiali di 
testimonianza del percorso culturale 
della videoarte; accedere a un frammen-
to del suo affascinante e ormai celebre 
archivio cinematografico ha infatti per-
messo di indagare l’anima ibrida del video 
e conversare sul linguaggio delle nuove 
tecnologie applicate all’arte. 

FRAME è stata dunque la cornice all’in-
terno della quale si sono misurate –  
almeno parzialmente – queste urgenze. 
Il cinema Centrale di Udine ha raccolto 
frammenti d’archivio e nuove sperimen-
tazioni, evidenziando le fatture di un lin-
guaggio sempre più democratico e tec-

nicamente duttile, in grado di raccontare 
la realtà complessa del nostro tempo.
Ma come nell’incastro della bambola rus-
sa Matrioska, lo poteva fare solo nel paral-
lelismo vitale e competitivo di K3, festival 
anch’esso elastico, dall’identità liquida, 
trasversale nei linguaggi utilizzati (non a 
caso a vincere è stato un film d’anima-
zione) nell’eterogeneità dei concorrenti 
(registi riconosciuti e giovani in erba) e 
nelle tematiche affrontate. 
Innestare la competizione all’interno di 
un processo di riflessione culturale (e 
viceversa) ha permesso di uscire dal por-
to sicuro del dibattito fine a se stesso 
evitando, al contempo stesso, l’avventu-
ra di una navigazione impulsiva, priva di 
strumenti di orientamento. 

The success of the format of cineforum 
gained during the Seventy’s says a lot 
about the need, nearly anthropological, 
to link imagine to thought. It happens  
by searching aesthetic relations 
between visual shape and interior 
images – at the end of the experience 
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