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Ciné-tracts, 
cortissimimetraggi 

(Paris-Roma)
Dirección: Gianni Toti.
Duración: Sin información.
Año de realización: 1968-1969.

Chi ha paura della 
Cecoslovacchia

Dirección: Gianni Toti.
Duración: Sin información.
Año de realización: 1969.

Cinegiornaliberi
Dirección: Gianni Toti y Cesare Zavattini.
Duración: Sin información.
Año de realización: 1968-1969.
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LENIN VIVO

Dirección: Gianni Toti y Joaquín Jordà.
Duración: 31 minutos.
Año de realización: 1970.

	 En la biografía sobre Joaquim Jordà, “Joaquín Jordà. La mirada 
lliure”, realizada por Laia Manresa, se incluyen unos apartados dedicados 
al “Exilio italiano y películas militantes” y al “Periodo Italiano”. En éstos 
se nos habla del proceso de realización de este mediometraje:

	 “Lenin Vivo (1970) es un documental elaborado con todos los 
documentos sonoros y visuales existentes que registraban la figura de 
Vladimir Lenin. El mediometraje, de treinta y un minutos, fue un encargo 
del Partito Comunista Italiano con ocasión del centenario del nacimiento del 
líder político, y la producción estuvo a cargo de Unitele film, la productora 

del partido. Jordà codirigió la película con Gianni Toti, un poeta y crítico de 
cine amigo suyo.
 
	 El documental, cuya versión original es italiana, comienza con un 
discurso político de Lenin con la pantalla en negro. Acto seguido, la voz en 
off que nos guiará a lo largo de todo el metraje nos indica que se trata de un 
discurso de Lenin en la plaza Roja de Moscú, el primero de los tres documentos 
fonográficos que se conservan de su voz. A continuación, comienza un breve 
repaso biográfico del político, primero con fotos comentadas por la voz en 
off, después, con un montaje de material de archivo sin sonido para ilustrar 
la época en que vivió, la Rusia de 1870.
 
	 Terminada la introducción, en el minuto cuatro aproximadamente, la 
pantalla se vuelve a quedar en negro y la voz en off presenta lo que constituirá 
el cuerpo principal de la película con estas palabras: “Lenin detestaba el culto 
como jefe revolucionario. Ofrecemos a su modestia el testimonio visual de 
su vida, y por eso, en el centenario de su nacimiento, presentamos sin ningún 
tipo de manipulación veintidós fragmentos cinematográficos de Lenin 
Vivo.” Los fragmentos prometidos se ofrecen ordenados cronológicamente. 
Cada uno de ellos está precedido por un cartel que indica su fecha. Sobre 
este cartel, la voz en off aporta un breve resumen de las imágenes que se 
presentan a continuación tal como fueron filmadas, sin ningún trucaje.
 
	 Para hacer el documental, los realizadores pidieron a Moscú todo 
el material que tuviesen sobre Lenin. Después de recibirlo y visionarlo 
detenidamente, se percataron de que el material había sido manipulado. 
Si tenían un plano de Lenin moviendo el brazo mientras hablaba desde 
una tribuna, montaban este gesto una vez y otra vez. Utilizaban un 
encuadre más corto del mismo plano o hacían desaparecer la imagen de 
Trotsky que salía en el plano general cuando éste pasaba a uno más corto. 
Jordà y Toti se propusieron restaurar el material y dejarlo tal como ellos 
pensaban que originalmente fue rodado: “Mi tarea consistió en la restauración 
de la realidad filmada, en la devolución del encuadre que suponía original, 
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en la restitución de la verdad fílmica e histórica” (Jordà, 1992: 59).
 
	 El primer fragmento visual consiste en el primer Primero de Mayo 
de la Revolución Soviética (1 de mayo de 1918) y el último data del 30 de 
octubre de 1922. El conjunto de todos los documentos abarca un período de 
cuatro años y cinco meses de la vida de Lenin. De los veintidós documentos, 
veinte son visuales, uno es sonoro y otro es visual y sonoro a la vez.
 
	 Aparte de algunos Primeros de Mayo y aniversarios de la Revolución, 
la película ofrece imágenes de Lenin en los jardines del Kremlin, en varias 
inauguraciones de monumentos, funerales de compañeros políticos, discursos 
y congresos de la Internacional Comunista.
 
	 Aproximadamente en el minuto veinte de la película y con fecha de 
1920, el documental incluye la única secuencia rodada en el ámbito familiar 
de Lenin. Las primeras imágenes corresponden al comedor y a su habitación, 
compuesta por una cama individual, una mesilla de noche y un escritorio. 
A continuación, vemos a Lenin sentado al lado de su mujer. Mientras habla, 
acaricia con afecto a un gato que reposa en su falda.
 
	 El año 1922 está ilustrado con tres fragmentos. El primero corresponde 
al día 20 de mayo. La voz nos explica que Lenin está enfermo, y las imágenes 
nos muestran un balneario donde el líder se ha retirado para recuperarse. 
El 2 de octubre regresa a Moscú. El médico reduce el horario de trabajo 
del político de 11 de la mañana a 2 del mediodía y de 6 a 8 de la tarde, un 
horario que Lenin encuentra difícil de respetar. Las últimas imágenes de 
Lenin vivo, en el minuto veintisiete del mediometraje, corresponden a Lenin 
en su estudio el día 30 de octubre. La voz en off nos explica que el médico 
le ha prohibido trabajar.
 
	 Aproximadamente en el minuto veintiocho, se tiñe de negro la 
pantalla sobre la última imagen de Lenin y volvemos a oír, como al inicio 

del filme, la voz del político pronunciando un discurso. Se trata del tercer 
fragmento fonográfico que incorpora la película. Todavía con la pantalla en 
negro, la misma voz en off que nos ha acompañado hasta ahora nos presenta 
lo que constituirá la tercera y última parte del documental: “Único fragmento 
poético di Lenin vivo (El único fragmento poético de Lenin vivo)” Se trata 
de un poema escrito por Lenin en el año 1907 que, en la película, se lee en 
su traducción italiana: “Gli anni degli uragani” (‘Los años de la tempestad’). 
Con la lectura del poema de fondo, se proyecta un montaje de imágenes sobre 
la revolución de los años sesenta. Esta última parte del documental supuso 
para Jordà la rotura definitiva de relaciones con el Partito Comunista: 

	 “Allí tuve un serio encontronazo con la censura del PCI. A la frase 
‘De Oriente surgirán soles’, le acompañaba una panorámica vertical de 
abajo arriba, sobre Mao-Tse-Tung. El responsable ideológico de turno, una 
elevadísima jerarquía del Partido, se empeñó en convencerme de que la 
quitara, porque dicho desplazamiento hacia arriba perjudicaba la política 
internacional del PCI. Yo me empeñaba en mantenerla, o en que la quitaran 
ellos, que para eso eran los productores. La solución pactada fue convertir 
en plano fijo la panorámica. Godard llevaba razón” (Jordà, 1992: 59).
 
	 Finalmente, la copia actual no incluye la imagen de Mao, ni con 
panorámica ni sin ella.”
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...E di Saul e dei sicari sulle 
vie di Damasco

Dirección: Gianni Toti.
Duración: 84 minutos.
Año de realización: 1973.
Intérpretes: Georges Wilson, 
Alessandro Haber, Brizio Montinaro, 
Jamil Awad, Imad Sef Eddin, 
Adib Kaddura, Abdel Latil Fathi,
 Laura de Marchi, Anna Odessa, 
Aldo De Jaco, Romano Moschini, 
Piero Maria Rosi...
Guión: Gianni Toti.
Dirección de fotografia: Mario Bernardo.
Dirección de producción: Franco Casati.
Montaje: Roberto Perpignani.

En 1973, fue presentado en el Festival de cine de Venecia el primer 
largometraje de Gianni Toti. En las páginas previas al guión, Toti presenta el 
inicio de la historia: 

	 “Entre dos épocas, dos historias (historia como “historia sacra” e 
historia como historia profana), entre las diversas violencias de clase (la 
helenización forzada de Antíoco Epifane –muerte a los circuncisos y a 
los isolazionisti del tiempo- y la endémica revuelta de los zelotes-sicarios 
–muerte a los incircuncisos y a todos los que estén fuera del pacto de alianza 
entre Dios y el “pueblo único”), entre las guerrillas santas de Mattitja y de 
los Macabeos, y aquellas de los esclavos de Eunus y de Espartaco, madura 
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la “revolución cristiana”. A la espera del próximo “fin de los tiempos”, Saulo 
de Tarso está a punto de terminar su parábola metamesiánica. 

	 En la isla romana en la cual está prisionero, bajo la custodia militar 
libera, habla, conversa con los jóvenes de su tiempo sobre la aceleración de 
la historia, el poder, la corrupción societaria…”

	 En el contexto sociopolítico de entonces, con la teología de la 
liberación tratando de dar respuestas a la sufrida Latinoamérica, el film de 
Toti en torno a la figura de Pablo de Tarso es una obra sujeta plenamente a 
la coyuntura del momento. La película da cuenta de la formación literaria 
del autor y de su ya por entonces amplísima cultura multi-referencial. 
En el storyboard (conservado en el archivo La Casa Totiana) y en otros 
documentos relativos al proyecto (como una copia datiloscrita del guion, 
conservada en el Centro Sperimentale di Cinematografia, de Roma) se puede 
comprobar cómo la imaginación y la concepción vanguardista y visionaria 
de Toti quedó expuesta finalmente tan sólo en un pequeño grado. Su cerebro, 
ya por entonces maquinaba los derroteros de la electrónica. 

	 Toti se permite jugar ya con sonido, imagen y texto a lo largo de toda la 
película. Él mismo se encargó de llevarla a las salas de cine ensayo, donde no 
pasó desapercibida. Excéntrica, poético-crítica, absurda, compleja, abstrusa, 
son algunos de los adjetivos que le destinaron los críticos del momento. 
Muchos destacaron su condición visionaria, el ingenio y el personal lenguaje 
y estilo. Incluso uno de ellos se atrevía a pronosticar, que en tiempos de la 
inquisición, alguien como Gianni Toti habría acabado en la hoguera. 
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Alice nel paese delle 
cartaviglie

Dirección: Gianni Toti.
Duración: minutos.
Año de realización: 1981.
Música: Margherita Galante Garrone (Margot)
Producción: Ente Nazionale per la Cellulosa e per la Carta.

	 Una relectura totiana de la Alicia en el país de las maravillas de 
Carroll realizada por cuenta del Ente Nazionale per la Cellulosa e per la 
Carta.

	 Se trata de un mediometraje en el cual Toti sigue jugando con un 
amplio elenco de posibilidades creativas; las aventuras de Alicia en el país 
del papel son la excusa perfecta para experimentar nuevas ideas. La inventiva 
del cineasta romano encuentra en Carroll en cierto modo un precedente, 
un acróbata de la palabra, inventor de neologismos y amante de los juegos 
lingüísticos (de hecho no será esta la única relación de Toti con el escritor 
británico, ya que unos años más tarde publicara en Carte Segrete alguna 
traducción de sus escritor y ideara un espectáculo teatral inspirado en una de 
sus obras).

	 Toti, estaba ya por entonces trasteando en el Settore Ricerca e 
Sperimentazione Programmi de la Rai y al igual que en “…Shaul...” los 
fotogramas se estiran, aceleran, ralentizan, van hacia adelante y hacia atrás. 

116-142



Revista Sans Soleil - Estudios de la Imagen 

Especial Gianni Toti , Nº3, 2011/2012, p. 
122

Per una videopoesia

Dirección: Gianni Toti.
Duración: 50 minutos.
Año de realización: 1980.
Producción: Rai, Ricerca 
e Sperimentazione programmi.

La primera obra en vídeo de Gianni Toti, Per una videopoesia, es ya toda 
una declaración de intenciones. Recorriendo las varias etapas de la poesía 
visual, de Man Ray a Lamberto Pignotti, Toti atraviesa el dopoesia, la 
última frontera poética, la electrónica. En esta sinfonía visual de 50 minutos 
realizada en el Centro de Producciones Rai de Milán, Toti comienza a 
explorar las posibilidades del medio electrónico, utilizando la tecnología a 
su disposición, y entrando en un juego de experimentación televisiva.

Tre videopoemetti

Dirección: Gianni Toti.
Duración: 33 minutos.
Año de realización: 1981.
Producción: Rai, Ricerca 
e Sperimentazione programmi.

Entre los Tre Videopoemetti, el primero, Voyelles, es una versión electrónica 
del homónimo soneto de Rimbaud. Ya en estas primeras piezas, la voice-
over de Toti acompaña las vocales y los juegos cromáticos, de-formando 
voz y texto, descomponiendo; la reflexión sobre la escritura aflora ahora 
en el mundo electrónico-creativo totiano. En el segundo Videopoemetti, 
Videolettura di videopoesia su poetarcheografia, Toti trabaja sobre su 
poemario Compoetibilmente infungibile. Y por último, en el tercero, 
Nebulosa testuale per videagoghi poesimizzatori, se inspira en el caligrama 
de Mallarmé “Un golpe de dados jamás abolirá el azar”.
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Trilogia mayakovskiana

-Valeriascopia o dell’amMAGLIattrice (1983)
Duración: 26 minutos.
Año de realización: 1983.

-Incatenata alla pellicola (1983)
Duración: 60 minutos
Año de realización: 1983.

-Cuor di Tèlema (1984)
Duración: 83 minutos.
Año de realización: 1984.

	 En 1994, Gianni Toti coordina con la librería y editorial romana 
Fahrenheit 451 un pequeño librito (dentro de una colección “de bolsillo” 
ideada por el propio Toti con el título de Taschinabili) llamado La leggenda 
di Cinelandia, escrito por Mayakovski y Lili Brik. En la “animadvertencia” 
a modo de prefacio, diez años después de su realización, se nos cuenta la 
historia del proyecto: 

	 “Zakóvannaja filmoi (Incatenata (d) alla pellicola) es el segundo film 
de la serie de “participaciones concreativas” de Mayakovski, que forman su 
cinebiografía (como se sabe, él escribió una docena de guiones e interpretó 
otros dos, de los cuales tan sólo se conserva completo La signorina e il 
teppista del relato La maestrina degli operai de Edmondo de Amicis). De 
este film se conservan unicamente algunos descartes de montaje que Lili Brik 
reencontró y salvó después del incendio que había destruido la Neptun Film, 
con todas las películas producidas por aquella firma. Como es conocido, Lili 
Brik regaló después estos descartes de película a nuestro Gianni Toti. Lili 
Brik,, que había interpretado a la bailarina de “Zakóvannaja filmoi”, en su 
“Recuerdo de Mayakovski” (en la revista Znamja, Moscu 1941) rememora 
que el poeta “escribió el guión con el mismo entusiasmo y seriedad con el 
que escribía sus mejores poesías” y recuerda que el poeta pretendía escribir 
una segunda parte de la película describiendo la vida del pintor en el mundo 
al otro lado de la pantalla, en ese país fantasmagórico del cine habitado por 
héroes de celuloide, hacia el cual había partido al final de Incantenata (d)
alla pellicola.

	 Mayakoski mismo interpretó el papel del pintor y diseñó también el 
manifiesto publicitario para el film, cuyo rodaje terminó en junio de 1918.

	 El poeta no quedó satisfecho con la dirección de Nicandr Turkin 
porque, como apuntaba en el prefacio a su relato del guión, el director “había 
arruinado el guión de manera vergonzosísima” y volvió ocho años después 
al mismo argumento escribiendo el guión de una nueva posible película: Il 
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cuore del cinema.

	 El 17 de Agosto de 1926 recibía de Yalta una solicitud escrita para 
dos guiones: Elettrificazione e Incatenata (d)alla pellicola de parte de la 
Dirección Panucraniana de foto-cinematografia. Durante su estancia en 
Kharkov, el 11 de Octubre de 1926, Mayakovski firmó el contrato para 
Incatenata (d)alla pellicola, que entregó en breve tiempo. Éste era una 
reelaboración, con muchas modificaciones, del homónimo en base al cual 
vino rodada la película de Turkin, o mejor aún, era un nuevo guión sobre el 
mismo tema.

	 En la copia datiloscrita provista de la autorización del Comité Superior 
para Asuntos Cinematográficos del Comisariado para la instrucción de la 
Republica Soviética Ucraniana del 26 de Noviembre de 1926, usada para el 
rodaje, figuran dos títulos: Incatenata (d)alla pellicola y Il cuore del cinema. 
En el prefacio escrito por Mayakovski al guión recogido en un único volumen, 
el poeta da el titulo Il cuore del cinema precisando que junto a L’amore di 
Sckafoliubov han de considerarse “los guiones más típicos e interesantes para 
mi, de la vía emprendida en la nueva cinematografía”. Il cuore del cinema no 
fue nunca utilizado para una película, ni por la Dirección Central (VUFKU) 
ni por la producción cinematográfica de Moscu Mesc’rabpom-Rus con la 
cual Mayakovski entró más tarde en negociaciones.

	 En este volumen presentamos los fotogramas que muestran la parte 
conservada de la película de Nicandr Turkin rodada en 1918 y posteriormente 
destruida. La reconstrucción se debe a Lili Brik que nos ha dejado también 
el precioso resumen (nosotros podríamos también decir “argumento”, quizás 
impropiamente) de la primera versión de Incatenata (d)alla pellicola, 
también está perdida y que anteponemos al guión ya conocido de Il cuore 
del cinema”.

	 Al parecer este proyecto llevaba años en la mente de Toti. Desde 
los años 70’, cuando participó en varios programas de la Rai, Toti venía 
proponiendo un film “televisionario” que tras ser inicialmente aprobado por 
el consejo de administración se verá empantanado durante años en las redes 
burocráticas.

	 Finalmente, a partir de 1983, Toti podría llevar a cabo su proyecto, 
dando en cierto modo una nueva vida a la película perdida. Gracias a la 
dilatación temporal y espacial que permite el vídeo, la metamorfosis del 
metraje rescatado permite reinventar una obra completa, llena de reflexiones, 
desilusiones y homenajes. Sin obviar la siempre presente  reflexión política. 
Entrecruzado con la poesía, el arte y la historia, el momento histórico exige 
una reflexión sobre el pensamiento comunista, rebautizado por Toti como 
Cosmunismo, apostando por una relectura personal que fuera consciente de 
la condición planetaria de aplicación.

	 La obra pasa de un ballet electrónico acompañado de la omnipresente 
voz totiana, a una disección meta-cinematográfica de los 2 minutos y 40 
segundos que se conservan del film de Turkin. Analizados al más mínimo 
detalle, multiplicados, acelerados, reflejados, Toti despliega un arsenal de 
efectos, considerados por él como “la unidad mínima de los nuevos lenguajes 
del arte electrónico (…) la post-producción es en realidad verdadera 
producción, los efectos especiales son las palabras, las frases, la institución 
lingüística de las nuevas tecnologías”.

	 Es importante contrastar las intenciones del artista con las de la Rai. 
Toti creía que esta trilogía podía ser transmitida, pero la Rai siquiera se lo 
planteaba. Este tipo de trabajos video-experimentales eran producidos tan 
sólo para ser presentados en encuentros internacionales, circulando en un 
circuito alejado de la pequeña pantalla. Toti sin embargo habría apostado 
por una programación experimental, reelaborando reflexiones previas sobre 
la participación activa del espectador (y la necesidad de mostrar nuevas 
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percepciones y posibilidades mediales), para no relegar estas creaciones a 
círculos extra televisivos elitistas.

	 Por último, en el librito publicado en 1994 se recoge la correspondencia 
que intercambiaron Gianni Toti y Woody Allen. El primero acusaba al 
segundo de haberse “inspirado” en exceso en su trilogía, o en Mayakovski, 
para realizar su película La rosa púrpura del Cairo. Toti le pide que confiese 
públicamente, que admita que presenció la proyección de ValeriaScopìa y 
la trilogía completa en el INPUT de 1984 (en Charleston, Carolina del Sur). 
Trilogía que fue realizada tan sólo un año antes que la película de Allen 
y que pudo verse en varios lugares de los Estados Unidos. Las cartas no 
tienen desperdicio, están repletas de pullas y dobles sentidos, un irónico 
Toti avasalla al director neoyorkino con todas las armas a su alcance, sin 
conseguir finalmente una confesión clara.
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L’immaginario scientifico

Dirección: Gianni Toti.
Año de realización: 1986
Consejero para las nuevas tecnológicas: Gianni Blumthaler.
Operadores: Sergio Ferrari y Miran Hrovatin.
Dirección de producción: Gianfranco Rados.
Producción: Video Est (Trieste). 
Música original: Nicola Sani.

	 Llamado por los científicos de Trieste y París para idear y dirigir El 
imaginario científico – de la percepción a la teoría a través de las imágenes 
de la ciencia, Gianni Toti realizó siete vídeos para una muestra en la ciudad 
de París. Los trabajos, que versan sobre los temas científicos del momento, 
fueron elaborados en post-producción con la SBP de Roma y presentados en 
Mayo de 1986 en la recientemente inaugurada “Ciudad de las ciencias y la 

industria” de la Villette. Densos, en equilibrio entre la ciencia y el arte, los 
vídeos representan una indagación filosófica sobre el imaginario moderno y 
la búsqueda de lenguajes adecuados a estas reflexiones y a la poesía, oculta 
o expresa, que la ciencia contiene y precisa.

L’arnia cosmica Trata sobre las últimas teorías cosmogónicas y la 
estructura final del universo; nacimiento, vida y muerte de las estrellas.

Alla ricerca dell’anticoda immaginata (nella capigliatura 
dell’astron kometés)
Poema sobre los cometas, sobre la fascinación cromática y la super-óptica 
con la cual los astrofísicos triestinos han encontrado la anticola del cometa.

I raggi cosmici e l’odoscopio
Vídeo ballet abstracto de las partículas elementales “que atraviesan todo en 
cualquier instante, provenientes de las regiones más lejanas del espacio y el 
tiempo, hasta la elaboración de los enjambres cósmicos y la materialización 
de la antimateria.”

Dialogo digitale del corpo umano
Reflexión con (y sobre) la tecnología científico-médica, la computerización 
médica (tac, ecografía, termografía, resonancia nuclear magnética), la 
visión de lo invisible. El vídeo ha estado concebido para un gran totem 
antropomórfico compuesto por 23 monitores.

L’ordine, il caos, il phaos
Sobre los nuevos modelos mentales de la ciencia emergente: fractales, 
atractores extraños, nudos cósmicos: confrontación entre el viejo y el 
nuevo imaginario, en la prospectiva de un modelo unitario de la creatividad 
artística y científica. 
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La terra vista dal cielo
Material cientifico proporcionado por Antonio Brembati, Aldo Grazioli y 
Sergio Milo. En colaboración con el Instituto Geofisico Triestino.

Conversazione sulle grandi sintesi
Vídeo diálogo entre el premio nobel Adbus Salam, el físico triestino 
Paolo Budinich, el científico americano Edward Witten y el cosmólogo 
inglés Dennis Sciama, sobre la teoría de la gran unificación de las fuerzas 
fundamentales del universo. Reflexión científica y filosófica, densa en 
estímulos, sobre la nueva concepción del universo y sobre el “nuevo 
pensamiento cosmogónico de las especies”.

***
	 Antonio Caronia afirmaba lo siguiente en la crítica recogida en el 
dossier “I tre volti dell’immaginario scientifico” del numero 37 de “Scienza 
Esperienza” en 1986:

	 “Gianni Toti ha dado a estos materiales una dimensión que, a falta de 
términos más apropiados, podríamos definir entre lírica y época. Términos 
más apropiados podrían ser necesarios, porque Toti no se ha limitado a 
añadir a las sugestivas imágenes científicas un comentario hablado con 
intenciones artísticas, sino que ha intentado (y a menudo lo ha conseguido) 
dar también a las imágenes un orden sintáctico que les dotase de una nueva 
expresividad. Ha continuado utilizando, en definitiva, los medios específicos 
del vídeo (efectos especiales, post-producción) como potenciales elementos 
lingüísticos, para hacerles jugar e interactuar con los del lenguaje hablado, 
para comunicar emociones con esas imágenes que ellas solas no habrían 
dado: ha mezclado el énfasis y la ironía, ha jugado con la velocidad y el 
contraste de las imágenes, en la óptica de una nueva sensibilidad quizás aun 
nonata, pero de la cual entrevemos el contorno”
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SqueeZangeZaùm

Dirección: Gianni Toti.
Duración: 100 minutos.
Año de realización: 1988
Co-Producción: Rai Tre, Istituto Luce-Italnoleggio y el UONS.

	 La RAI amenazaba con clausurar el programa de Ricerca e 
Sperimentazione Programmi. La experimentación era valorada en términos 
meramente técnicos y querían apostar por producciones más normales, 
ante esta situación crítica Toti se indignó acusándoles de impedir a los 
artistas toda posibilidad de experimentación. En esta complicada coyuntura, 
finalmente logró realizar la película en 1988, con la producción de la Rai 

Tres, el Instituto Luce-Italnoleggio y el UONS.

	 La obra está dedicada al escritor y poeta futurista ruso Velimir 
Chlebnikov. Se trata de un complejo y enrevesado retrato de una época, 
con infinitud de referencias históricas y cinematográficas, Squeezangezaùm 
es una elegía electrónica a las utopías, una reflexión sobre las revoluciones 
acaecidas, las guerras y la muerte (no falta una danza macabra vanguardista 
y descabezada en una escena memorable de la película). El título, viene 
de la conjunción de squeezoom (un generador de efectos) y Zangezi. Este 
último es el título de un escrito experimental lingüístico de Chlebnikov en 
el cual apuesta por un simbolismo sonoro, escribiendo en una conjunción de 
lenguajes variados. Toti se lanza igualmente a la intervención electrónica de 
los textos, la banda sonora y las imágenes. Fragmentos de películas se suceden, 
reelaborando, en una de sus secuencias más extraordinarias, el Acorazado 
Potemkin de su admirado Eisenstein. El resultado final es una obra hiper-
estimulante de compleja lectura, por momentos frenética, una fantástica y 
emotiva rememoración de una época, acompañada constantemente por la 
música de Pasternak, etc.

	 La película logró el Premio Laser de oro en el festival de Locarno, 
razón por la cual fue emitida íntegramente por la televisión nacional suiza. 
Además, fue también seleccionada para el festival de Fukui en Japon y el de 
Clermond-Ferrand en Francia.
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Terminale Intelligenza

Dirección: Gianni Toti.
Duración: 57 minutos.
Año de realización: 1990.
Producción: Universidad de Pisa.

	 “Este es un videopoema sobre el saber y el no saber – la fascinación 
del saber más…”, así comienza el texto que acompaña las imágenes de 
Terminale Intelligenza. La idea de encomendar un trabajo de este tipo a 
Toti surgió en 1986. La Universidad de Pisa, que había elaborado material 
estadístico sobre los porcentajes de abandono en sus cursos de licenciatura, se 
propone reflexionar sobre las causas que pueden provocarlo. Buena parte 

de “los caídos” se verifican en el primer año (…) se pone sobre la mesa el 
problema de una correcta información al enfrentarse a las futuras matriculas, 
pero ¿cómo organizarlo?

	 Gianni Toti, en aquel periodo, en el ámbito del programa OndaVideo 
estaba presentando en el Departamento de Historia de las Artes de la 
Universidad de Pisa los siete videopoemas científicos que había preparado 
para La Ciudad de las Ciencias y las Técnicas de la Villette de Paris. El 
lenguaje era absolutamente nuevo pero el resultado era muy interesante. 
Toti consigue fundir temas científicos y cultura humanística sintetizándolos 
mediante la elaboración electrónica de imágenes y sonidos. (…) Se puede 
por tanto imaginar que Toti podría trabajar con análoga imaginación para 
esta Universidad de antigua tradición, que no pretende desperdiciar nada de 
su historia pero tampoco descolgarse de su futuro. Le realizaron entonces la 
propuesta y él aceptó.

	 Nada en el vídeo permanece sin problematizar. Las imágenes, el 
contenido de las mismas, el tratamiento electrónico que reciben, la voz 
recitante, los temas musicales (espléndidos) trabajan en contrapunto sin 
dejar al observador puntos claros sobre los que posarse. Todo es materia 
de reflexión, de re-meditación sobre el imaginario universitario, ya que el 
pensamiento científico, como el hacer poético, es movimiento y no éxtasis. 
Todo confluye en esta Terminal Inteligencia que no Inteligencia Terminal.

Piero Pierotti

Premio TV Picture Locarno, Premio Dany Bloch Paris y Premio VideoLand 
Cesena
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Monteveritazione op. 000?

Dirección: Gianni Toti.
Duración: 15 minutos.
Año de realización: 1991.
Producción: Festival Internazionale de Video-Art de Locarno.

	 En 1906, en el corazón italiano de los Alpes, Ida Hofmann y Henry 
Oedenkoven fundaron La Cooperativa Vegetariana Monte Verità, una 
propuesta utópica radical (abolieron la propiedad privada, practicaban un 
vegetarianismo estricto, eran nudistas, etc.) que pronto atrajo las miradas 
de buena parte de la intelectualidad Europea del momento. Anarquistas, 
artistas, vegetarianos y utopistas de todo tipo visitaron la colonia. 

	 En 1991 Toti realiza esta obra para el Festival internacional de 
Video-Arte de Locarno. Un retrato de la de las manifestaciones vividas 
en la colina de Monte Verità, evocación de las utopías históricas allí 
desarrolladas y representación auto-irónica del microcosmos video-
artístico.

Tenez tennis

Dirección: Gianni Toti.
Duración: 15 minutos.
Año de realización: 1992.
Bailarina: Valeria Magli.
Música: John Cage.
Producción: Gruppo Libero, 
Università di Bologna, Rai Regionale Lombardia, Teatro Petrella di Logia-
no, ETABETA.

	 La colaboración con la RAI terminará con esta obra –en este 
caso mediante la sede de la región de Lombardía- realizada en ocasión 
del novecientos aniversario de la Universidad de Bologna. Valeria Magli 
interpreta a la tenista imbatible de los años 20’, Suzanne Lenglen, en este 
vídeo-ballet que fusiona danza, deporte y música (con la banda sonora 
original de John Cage).La obra fue proyectada por vez primera en la Basílica 
de Santa Lucía, situada en el corazón de la Universidad, el 12 de Octubre de 
1990.

	 Estos años de colaboración con la RAI serían más tarde recordados 
con una mirada tremendamente crítica, renegando de la labor de la cadena 
pública, de su negación progresiva a dar espacio y apoyo al pensamiento, a 
la creación.
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Planetopolis

Dirección: Gianni Toti.
Duración: 126 minutos.
Año de realización: 1994.
Producción: Gianni Toti, Sandra Lischi, Centre International de Création 
Vidéo di Montbéliard-Belfort.
Montaje: Bernard Bats, Patrick Zanoli.
Asistente de Montaje: Simonetta Cargioli.
Sonido y Mezcla: Gilles Marchési.
Música: Dmitri Shostakóvich, Alfred Schnittke, Serguéi Prokófiev, Gus-
tav Mahler, Stéphane Grappelli, Astor Piazzolla,Carlos Gardel, Alexander 
Scriabin, Atahualpa Yupanqui, etc.

	 Esta es sin duda una de las obras magnas de Toti. Con sus más de dos 
horas de duración, tratar de definir o explicar su contenido se antoja prac-
ticamente imposible. Para tratar de introducir esta obra y dar cuenta de su 
contenido y el proceso creativo que la precedio, vamos a hacer uso de voces 
ajenas.

	 En primer lugar, en el libro La revolución del video (Centro Cultural 
Ricardo Rojas, Buenos Aires 1996), coordinado por Jorge La Ferla, encon-
tramos la siguiente lectura de Planetopolis escrita por Eduardo A. Russo, la 
cual nos sirve para apuntar algunas de las claves de lectura de esta obra.

	 “Definido por su autor como un videopoemopera electrónico, Pla-
netopolis de Gianni Toti es – con sus dos horas y seis minutos de extensión 
– un vídeo-límite. Los espectadores que presenciaron su primera exhibición 
pública en Buenos Aires, no asistieron a otra cosa que a la ceremonia de 
fundación mítica de una ciudad-planeta virtual, construida por las nuevas 
disponibilidades de la imagen digital; es aceptando ese desafío que fueron 
iniciados a la condición de planetopolitanos. A partir de la Aldea Global he-
cha posible por la videosfera, que en sólo un par de décadas fue de la utopía 
de Macluhan a un clise periodístico, Toti ha propuesto la constitución de un 
nuevo espacio simbólico, la fundación de una ciudad-planeta regulada por 
las leyes en transformación perpetua de su poesía.

	 Gianni Toti supo definirse alguna vez como un “poemosaurio”. Si en 
los 60’ solía ser calificado como un retórico en sus intervenciones teóricas 
dentro del marco de los celebres festivales cinematográficos de Pesaro 
(solía espetarse el adjetivo desde una condescendencia no exenta de cierta 
simpatía –al fin y al cabo – desde las posiciones de los promotores de un 
marxismo duro, formalizado y con visos de episteme y método científico), 
demostrando su condición extraterritorial, ya en los posmodernos 90’ Toti 
se ha asumido como un anacronismo viviente, nutrido y sostenido a poesía 
pura con una obra de vitalidad sorprendente. A contrapelo de la levedad 
que a menudo impera en una orientación hacia el puro look narcisístico 
definición de su autor, la que lo postula como poesimista. Es porque no cree 
residir en el mejor de los lugares posibles que se propone – como quería el 
viejo Holderlin – habitar poéticamente el mundo, fundarlo desde el vídeo. 
 
	 Planetopolis, lejos de demarcar fronteras rígidas, se establece en zonas 
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fronterizas. Entre la obra y el manifiesto, trasciende la devaluación que desde 
los 70’ pudo verificarse en la categoría de obra a la par del ascenso del arte 
conceptual, donde la atención se centraba en el programa, en el manifiesto: 
el arte como idea, más que como objeto. Entre las múltiples ambiciones del 
vídeo de Toti está la de trascender esa oposición obra/concepto, generando 
un video-manifiesto, dando un paso hacia un territorio post-conceptual. Y lo 
hace procesando la iconografía y los proyectos de las vanguardias históricas, 
más que el underground de los 50’ a la fecha. Explora linajes para su ciudad-
planeta que se remontan fundamentalmente a las experiencias soviéticas de 
los 20’, pero que llegan hasta los proyectos onírico-arquitectónicos de un 
Boullée en el siglo XVIII.

	 En ese sentido, la obra también se localiza en un punto de confluencia 
entre la plástica, la música, la poesía y distintas vertientes y momentos 
del vídeo de creación, elaborando un vídeo-nudo con hilos heterogéneos, 
cuya textura a menudo desconcierta. Lo de videopoemopera habla de ese 
bricolaje en el punto de partida, que lejos de obligar a una hibridez garantiza 
la originalidad del resultado. Pero hay otra frontera, la que se localiza entre 
el vídeo y el arte digital. Con su cámara viajera Toti registró parte de lo 
visible en su transcurso. No obstante, otro tanto proviene de lo que a falta 
de mejor nombre hoy se denomina arte digital. Espacios cósmicos, túneles, 
construcciones, esferas vertiginosas, figuras líquidas, extienden un magma 
virtual donde la imagen parece ubicarse a menudo al final de una gestación 
visible. Toti obtiene así una épica de la imagen vídeo.

	 Como experiencia perceptiva e intelectual de alta exigencia, 
Planetopolis convoca una demografía ideal e insólitamente compleja. En el 
vídeo de Toti se habla en 15 idiomas, incluido el artificial planetopoliense. 
Participan de su decurso imágenes fílmicas de Lang, Eisenstein, Marker, 
Pennebaker, Lanoli, entre otras, y videográficas de Ulises Nadruz, Vladimir 
Carvalho, Bernard Bloch y Sandra Kogut. La banda sonora alterna a 
Shostakovich, Honegger, Prokofiev, Haendel, Mahler, Pachebel o Elgar con 

Mercedes Sosa, Stephane Grapelli o Atahualpa Yupanqui.

	 Para reforzar su condición poemasáurica debe señalarse sin rodeos 
que Planetopolis es un vídeo revolucionario. Hay en él una dimensión que 
puede sorprender en el actual entorno estético: la de la incorporación de la 
historia. Toti no remite al fin de ninguna historia, sino precisamente a lo 
contrario: al comienzo de otra. De su Big-Bang electrónico a su declaración 
digital del estatuto planetopoliense, la obra respira un deseo revolucionario 
que atañe a la vida entera concebida poéticamente. Habituado a minimalismos 
varios, el espectador presente puede vacilar ante este maximalismo poético, 
que avanza en una revolución permanente, giro tras giro, como imaginó 
aquel joven Denis Kaufman que se bautizó a sí mismo con el nombre entre 
ucraniano y ruso de Dziga Vertov. Recuerda que en otros tiempos, su autor 
volvía una y otra vez a las postulaciones de aquel cine-ojo.

	 La extensión del vídeo de Toti le convierte, por otra parte, en un ejer-
cicio distante de las aceleraciones y brevedades frecuentes en el medio. Lejos 
de las velocidades que al parece impone el entorno digital y que obsesionan 
a teóricos como Paul Virilio, Planetopolis evoluciona tomándose su tiempo. 
En ese sentido crece su exigencia al espectador, que debe orbitarlo en sus 
giros parsimoniosos, mientras la palabras se fundan, al igual que las imáge-
nes, en su transcurso. Es un ejemplo acabado, en ese sentido, de una ciber-
resistencia que sostiene la crítica en plena explosión de la bomba numérica. 
 
	 Uno de los problemas característicos de la innovación formal en el 
vídeo de creación reside en su fundamental plasticidad, que al tiempo de 
interrogar las fronteras de la imagen y promover nuevas formas, lo hace 
extremadamente funcional, rápidamente apto para la asimilación y apropia-
ción como materia prima de diversos productos del mercado audiovisual, 
muy especialmente el videoclip o el spot publicitario. Pero Toti plantea una 
estrategia de resistencia al marketing fundada en la instalación de palabras 
que nombran las imágenes, que interponen una diferencia, que interpelan a 
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un espectador sacudiendo su comodidad. En su variedad de movimientos, el 
video de Toti provoca una emoción intensa que se arraiga en su fundamental 
honestidad. Ajeno a modas, a tendencias del momento, esta desmesurada 
obra demuestra su sed de sentido, lo que conecta a la épica con una ética de 
la imagen bajo sus nuevas formas. En tiempos en que parece ingenuo y defi-
nitivamente demodé preguntar si el vídeo puede transformar el mundo, Toti 
propone cambiar el interrogante ¿Puede el vídeo fundar uno? La respuesta 
es sí, y su nombre es Planetopolis”.

***

	 En Planetopolis, Gianni Toti colaboro estrechamente con Sandra 
Lischi en la realización. Fruto de esta experiencia, Lischi realizo un interesante 
videoretrato sobre Gianni Toti, su peculiar universo y su proceso creativo. Este 
video vio la luz en 1997 y se titulo PlaneToti-Notes. Ademas, Lischi plasmo 
la experiencia de trabajo en el castillo del Centre International de Création 
Vidéo de Montbéliard-CICV, y el subsiguiente proceso de producción y 
postproducción de Planetoti-Notes en un pequeño librito editado en 2002 y 
titulado Un video al castello (diario di incontri e di lavoro). La introducción 
de esta hermosa recopilación del diario de trabajo y realización de sendos 
proyectos nos puede servir para contextualizar mejor Planetopolis y situar 
la figura de Gianni Toti en la ultima decada del siglo XX. A continuación 
les ofrecemos una traducción de los primeros tres  capitulos de Un video al 
castello (diario di incontri e di lavoro).

La historia comienza en Moscu...

	 La historia comienza en Moscú, en Junio de 1922. Había sido invitada 
a seguir el Simposio Internacional de estudios en torno a la herencia de 
Dziga Vertov, organizado a la Dom Kino (Casa del Cine) del EDI (Instituto 
Europeo para el documental). Entre los ponentes estaba Gianni Toti, poeta y 
videoartista, que en Moscú proyecto con éxito sus videopoemas, inspirados 
en Majakovski y Lili Brik, en Chlebnikov, en las utopías artístico-políticas y 

los cineastas sovieticos de los años veinte. Conozco a Toti desde hace muchos 
años, nos encontrábamos en los festivales de cine y video, lo he invitado a 
Pisa, a la universidad, varias veces, he escrito sobre su obra, es uno de mis 
artistas favoritos y lo tengo por uno de los más importantes artistas dentro 
del panorama del video a nivel internacional. Antes de marchar dijimos que 
no estaría mal llevarnos una tele cámara. Ni yo ni él la habíamos usado 
jamás: yo porque mi oficio es otro, el porqué para sus trabajos ha tenido 
siempre a su disposición grandes operadores.

	 En Moscú, teníamos por tanto una pequeña tele cámara (no digital) 
que tratamos de usar de manera torpe y empírica, registrando una ciudad 
distinta a la que ambos habíamos conocido (de manera y en tiempos distintos) 
en los años precedentes. La idea era realizar un pequeño video sobre Vertov, 
un VertoViaggio lo llamo rápidamente Toti con uno de sus juegos de palabras 
habituales; un homenaje al cineasta y a su mirada sobre Moscú, pero también 
un diario de las jornadas del congreso, en el cual participaban, entre otros; 
Chris Marker (el cual filmara también en este periodo algunas imágenes 
para Le tombeau de Alexandre), Paul Garrin, Ermeline Le Mezo, Artavadz 
Pelechian, Fernando Birri, Enrico Ghezzi…en el avión Gianni relee algunos 
textos de Vertov, probamos a imaginar un proyecto.

	 Se entrecruzan, en esa semana de intensas discusiones y largas 
peregrinaciones urbanas, el revisionismo cultural de “tras el muro”, que 
tiende a devaluar la parte política de Vertov y a separarla de la artística, y la 
degradación de una ciudad atravesada por grupos de personas en la miseria; 
desde niños y mujeres que piden limosna, a vendedores de improvisados 
productos, en fila sobre las aceras, con un par de zapatos en la mano, un 
peine, un libro o cualquier adorno.

	 Toti, comunista no arrepentido, y atravesado por continuas tristezas, 
interroga y se interroga sin tregua. Durante esos días he anotado; “Me 
atraviesan las más diversas emociones. Camino por el Arbat, niños me tiran 
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de la manga pidiendo dinero, todos venden algo, todos piden algo. La tele 
cámara la dejamos balancearse, y quizás registre esta angustia, como un jadeo: 
las banderas rojas, los bustos de Lenin, los viejos uniformes, las muñecas, el 
ambar.  La tumba de Majakovski, la de Vertov, en el verde bañado de las hojas. 
Como buen secuaz del Cineojo, Toti dice que no desea jamás filmar como 
vemos con el ojo desnudo: así, en el paso subterráneo que lleva a la Plaza 
Roja empieza a bailar al ritmo de un grupo de músicos de jazz, con la tele 
cámara en la mano, desvinculada del ojo, que sigue los saltos; em el autobús 
que nos lleva de La casa del veterano del Cine a las afuera de la ciudad, a 
la Dom Kino. Tuerce la tele cámara para captar de modo no realístico las 
calles y las casas; en el metro encuadra tan solo los frescos de las cúpulas; se 
filma en los espejos y en los reflejos de los negocios, estaciones, mercados, 
probando maravillado el efecto del Zoom; registra las bellas fotografias en 
blanco y negro que decoran con imágenes de celebres cineastas soviéticos el 
lugar en el que nos hospedamos; filma las interminables periferias, la gran 
estatua de Majakovski, el Arbat, los músicos de la calle. Nos pasamos la tele 
cámara (Toti la llama “la macchinetta” como Zavattini) y tomamos una gran 
cantidad de imágenes y sonidos. También dentro del congreso, y de nuestros 
compañeros de viaje. Excepto de Marker, que como ya se sabe no desea ser 
encuadrado y se esconde tras las columnas, o entre la gente, cada vez que ve 
una tele-cámara o una máquina de fotos frente a él.

... Continua en America Latina

	 La siguiente cita es en otoño, en Sao Paolo, para el festival 
VideoBrasil, donde Toti presenta sus trabajos y yo tengo un seminario. A la 
pequeña tele-cámara que habíamos llevado a Moscú se suma ahora otra más; 
la que le ha regalado recientemente su mujer, la pintora Marinka Dallos. 
De frente a una ciudad tan inmensa el VertoViaje se extravía, comienza a 
convertirse en el posible retrato de una ciudad planetaria que corre el riesgo 
de volverse toda igual. También aquí filmamos la miseria, la absurdidad de 
los contrastes entre pobreza y riqueza, las insignias, las salas de juegos, las 

periferias siempre idénticas. Y nos trasladamos a filmar también a Rio. Son 
grabaciones amateurs, inestables, realizadas tan solo con la experiencia de 
la improvisación cotidiana, siguiendo una intuición, una curiosidad o un 
estupor, haciéndonos guiar por amigos o vagando por las calles. Pero está 
tomando cuerpo este proyecto cuasi catalogador, al menos inicialmente, de 
las pesadillas metropolitanas, del fracaso de las utopías arquitectónicas (y 
no solo). En Buenos Aires, a donde nos conducen otros compromisos de 
trabajo, encontramos por casualidad en una librería un texto que nos golpea 
y que parece hecho apropósito para el proyecto que está naciendo; en un 
libro titulado Memoria sobre la Pampa y los Gauchos, Adolfo Bioy Casares 
escribe de “Un futuro bastante próximo en que desde la Tierra de Fuego 
hasta Alaska se prolongara una sola ciudad ininterrumpida”.

	 En el festival de San Paolo esta también Pierre Bongiovanni, director 
del Centro Internacional de Creación Video en Francia. El centro, nacido 
recientemente, tiene su sede en el pueblo de Herimoncourt (Franche-
Comte), en un castillito donado al ayuntamiento por la familia Peugeot. 
Nacido en epoca de Jacques Lang de una asociación cultural que habia 
organizado varias veces uno de los festivales mas importantes y concurridos 
de finales de los años ochenta (Festival International de Création Vidéo de 
Montbéliard-Belfort), el centro se estaba distinguiendo a nivel mundial como 
un lugar único y extraordinario, de producción de video arte y investigación, 
acogiendo artistas en residencia, proporcionando estudios y asistencia para 
la post producción, apoyando proyector. En el pasado habíamos estado en el 
festival de Montbeliard, donde después habíamos visitado el castillo todavía 
en fase de restauración. Ahora estábamos en la mesa de un café, en San 
Paolo, hablando con Bongiovanni de nuestro VertoViaje, que ya no era más 
un VertoViaje porque se estaba convirtiendo, poco a poco según hablábamos, 
en el proyecto de Planetopolis. A Bongiovanni le gusta la idea, lanzamos 
algunas frases y ideas, toma apuntes. Está dispuesto a apoyar la realización 
del video, lo cual quiere decir – y es muchísimo, para nuestro proyecto –; 
la posibilidad de disfrutar de los estudios de montaje (video y audio) del 
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centro, y la asistencia de montadores por el tiempo que sea necesario. Esta es 
una de las prerrogativas del centro; el lujo de la calma, el poder trabajar sin 
apuros y a largo plazo. A nuestro cargo están las filmaciones, con todo lo que 
conllevan en términos de viaje, búsquedas cinematográficas, bibliográficas 
y sonoras; y los viajes al centro, para los numerosos turnos de montaje. 
A cargo del centro; nuestra residencia en el castillo, la disponibilidad de 
estudios y montadores.Gianni podrá llevar consigo a su mujer, yo tendré la 
posibilidad de elegir a alguien que me haga de asistente, y que podrá contar 
con alojamiento en el centro.

...Y se traslada a Francia

	 En los meses sucesivos, en el tiempo que nos dejan nuestras 
actividades, comenzamos a recopilar materiales: Gianni hace una serie de 
tomas en Marsella, yo en Paris; comenzamos a extender una lista de obras 
cinematograficas centradas en la metropolis, desde las sinfonias ubanas de 
las vanguardias historicas a peliculas clasicas; recogemos materiales escritos, 
libros, articulos, imagenes de la metropoli; encontramos un documental sobre 
Brasilia, un viejo musical di Pennebaker sobre Nueva York. A comienzos de 
Julio nos trasladaremos a Francia, y sera necesario llevar, ademas de todas 
nuestras cintas 8 y Hi8 rodadas hasta el momento, las cintas VHS con las 
viejas peliculas que nos serviran, y tambien los materiales en papel sobre 
los que trabajar, las fotos, los apuntes, los CD con musica. Mientras tanto, 
yo he encontrado a mi “asistente”, Simonetta Cargioli, una doctorando bien 
preparada en el video, que conoce bien el frances y que se ha declarado 
disponible, con entusiasmo y sin excitación alguna, para lanzarse a la aventura 
de esta estancia en Francia, con la partida justo el día despues de la discusión 
de su tesis. En algunos encuentros en casa de Toti, en Roma, comenzamos a 
visionar el material rodado, a verificar las secuencias de archivo, lanzando 
algunas ideas. Simonetta presenta su tesis y parte, convencida como el resto 
de nosotros, de que el trabajo de montaje durara un mes. Estamos a inicios de 
Julio de 1993: Planetopolis estara terminada solo en Abril de 1994. Seis meses 

(si excluimos las interrupciones) de elaboración intensa, de pensamiento por 
imagenes, de escuchas y visionados. Seis meses de vida en aquel lugar unico 
y extraordinario que es el “Castillo de las artes electronicas”, con sus ritmos 
de obstinada y calma laboriosidad creativa. Seis meses de aprendizaje en 
vivo (para mi que enseño video en la Universidad, y que siempre he tenido 
siempre una formación en cine y en la imagen electronica de tipo pasivo, de 
estudiosa, de espectadora y critica) del proceso de realización de una obra, 
de los maneras de trabajar de un gran autor como Gianni Toti. Un viaje 
iniciatico, una estación formativa importantisima.

	 En aquellos meses sucederan tantas cosas que cambiaran mi vida, 
incluso en el plano personal, como se suele decir. Pero en la existencia de 
Toti se abrio una voragine; en otoño de 1992 murio Marinka Dallas, una 
mujer excepcional, compañera durante una vida entera. La estancia en el 
castillo sera marcada por este luto, que entrara tambien en la obra en la 
cual Toti esta trabajando y se fundira con otros dolores y lutos de distintas 
epocas. Y Marinka nos acompaña no solo con las fotos y recuerdos con los 
cuales Toti a querido citarla en Planetopolis (como hara tambien despues en 
sus trabajas sucesivos), sino tambien en nuestras conversaciones sobre el 
sentido de la vida, sobre la necesidad de pensar mas en la muerte, de hablar 
más sobre ella, sobre la exigencia y el significado de dejar huellas (y como, 
y cuales).  Y en dolores mucho menos filosoficos que asaltan a Gianni de 
improvisto, lacerantes y irrefrenables, frente a los cuales no se podia, no se 
puede, hacer nada.
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	 L’originédite

Dirección: Gianni Toti.
Duración: 18 minutos.
Año de realización: 1994.
País: Francia.
Producción: Atélier Brouillard-Précis, Marsiglia.
Montaje: Béatrice Mariani.

	 Las imagenes de sintesis se realizaron en el Atélier Brouillard-Pré-
cis  con la colaboración del Ministerio de Cultura y de la Francofonia, de la 
DRAC-PACA, de la Fundación EDF-PACA, del Municipio de Marsella, del 
Conseil Général des Bouches su Rhône y de la Office Régional de la culture 
del Centre International de Poésie en Marsiglia.

	 Las imagenes de sintesis han sido creadas con el programa «Anyflo» 
desarrollado por Michel Bret. 

	 Esta obra, cuyo título conjuga el origen e inédito, es el primer vídeo de 
Toti en computer-graphics. En ella se interroga sobre esta nueva experiencia, 
este universo binario hecho de ceros y unos que danzan y componen nuevas 
formas. Un desafío, una provocación, ésta de la imagen numérica, a la cual 
Toti responde a golpes de cultura humanística, de imaginario científico, de 
referencias poéticas y artísticas.
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Tupac Amauta (Primer canto)

Dirección: Gianni Toti.
Duración: 53 minutos.
Año de realización: 1997.
Producción: CICV - Centre de Création Pierre Schaeffer.
Montaje y efectos especiales: Patrick Zanoli.
Montaje Final de Audio: Gilles Marchési.
Mezcla: Gilles Marchési.
Música: Los Chimuchines.

	 Primera parte de la que podríamos llamar La trilogía de la de-
conquista o de la rêve-évolution (sueño-evolución = revolución) de 
América Latina. 

	 Túpac Amaru fue el último líder nativo Inca. Apresado por los 
conquistadores, intentaron convertirle al cristianismo sin éxito y fue finalmente 

asesinado brutalmente en Cuzco. Túpac Amaru II, su descendiente, fue el 
líder que guió la mayor rebelión indígena anticolonial de los indios peruanos 
contra los españoles durante el siglo XVIII. La revuelta fue aplastada y tras ser 
torturado, Túpac Amaru hubo de presenciar la ejecución de toda su familia, 
aliados y amigos. Después, le cortaron la lengua, intentaron descuartizarlo 
vivo atando sus extremidades a cuatro caballos y fracasada esta opción 
decidieron decapitarlo y despedazarlo. Su cabeza y extremidades fueron 
exhibidas en lo alto de varias lanzas en distintos puntos del territorio. 

	 A partir de estos episodios, Túpac Amaru, es el nombre de batalla 
dado a todos aquellos que se han sucedido en la lucha contra el opresor. 
El titulo de la obra, combina este nombre con el epónimo quechua de José 
Carlos Mariátegui.

	 En la lengua quechua, la palabra Amauta significa “el ensayo”, 
nombre con el cual los indios llamaban a José Carlos Mariategui (1894-
1930), escritor, periodista, figura fundamental del marxismo peruano y una 
de los pensadores más lúcidos de su época en América Latina.  

	 Este primer canto, al son de la música de La Chimuchina (conjunto 
arqueomusical nacido en el Museo Chileno de Arte Precolombino) y otro 
tantos sonidos, recrea el horror de los sistemas de suplicio y tortura que se 
aplicaron a las poblaciones indígenas. Un recorrido por la resistencia de 
América Latina, desde el primer Amauta y su muerte en el siglo XVI, hasta 
José Carlos Mariategui (pasando también por el Subcomandante Marcos). 
En medio de toda esta imaginería de muerte e imposición, entremezclada 
con símbolos de la cultura inca y referencias lingüísticas, la obra se 
convierte en un épico ejercicio de memoria. En particular, son inolvidables 
la lectura y las escenas que acompañan el Canto Coral a Túpac Amaru II, 
obra del poeta peruano Alejandro Romualdo, que resuena en la mente del 
espectador de manera brutal:
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Lo harán volar con dinamita.  
En masa, lo cargarán, lo arrastrarán. 

A golpes le llenarán de pólvora la boca. Lo volarán:  
¡Y no podrán matarlo! 
Le pondrán de cabeza 

sus deseos, sus dientes y gritos. 
Lo patearán a toda furia. Luego, lo sangrarán: 

¡Y no podrán matarlo!
Coronarán con sangre su cabeza; 

sus pómulos con golpes. Y con clavos sus costillas.  
Le harán morder el polvo. Lo golpearán: 

¡Y no podrán matarlo!
Le sacarán los sueños y los ojos. 

Querrán descuartizarlo grito a grito. 
Lo escupirán. Y a golpe de matanza lo clavarán: 

¡Y no podrán matarlo!
Lo pondrán en el centro de la plaza, 

boca arriba mirando el infinito. 
Le amarrarán los miembros. A la mala, tirarán: 

¡Y no podrán matarlo!
Querrán volarlo y no podrán volarlo. 

Querrán romperlo y no podrán romperlo. 
Querrán matarlo y no podrán matarlo. 

Querrán descuartizarlo, triturarlo, mancharlo, pisotearlo, desarmarlo.
Querrán volarlo y no podrán volarlo. 

Querrán romperlo y no podrán romperlo. 
Querrán matarlo y no podrán matarlo. 

Al tercer día de sus sufrimientos, cuando se crea todo consumado, 
gritando ¡LIBERTAD! sobre la tierra, ha de volver, 

¡Y no podrán matarlo!

	
	 La VideoPoemObra de Toti se realizo con el “Flint”, un nuevo 
programa de Silicon Graphics, combinado con imágenes de síntesis 
tridimensional.
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Aca Nada

Dirección: Gianni Toti.
Duración: 27 minutos.
Año de realización: 1998.
Coautores: Sylvain Cossette, Sabina Griol, Julie Martineau y Angéle Cyr. 
Producción: PRIM, Production Réalisations Indépendants Montreal - Cen-
tre d’art médiatique.
Post-producción: Youssef El Jai.
Música y efectos sonoros: Martin Hurtubise, Stéphane Claude y Monique 
Jean.
Consejos Creativos: Luigi Ceccarelli, Mohamad Gavhi.

	 Acá nada, “qua nulla”, dijeron los conquistadores españoles en su 
búsqueda de oro y otros minerales preciosos, a su llegada a las tierras que 
hoy llamamos Canadá.

	 Acá todo, “qua tutto”, subraya, contradice, puntualiza la voz de Toti 
en la narración, primero en español, después en ingles, francés, alemán, 
italiano, latín, etc. 
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Gramsciategui ou les 
poesimistes (Segundo grito)

Dirección: Gianni Toti.
Duración: 55 minutos.
Año de realización: 1999.
Montaje: Patrick Zanoli y Marie-Laure Florin.
Música: Claudio Mercado, Luigi Ceccarelli, Monique Jean.
Colaboración: Elisa Zurlo, Sandra Lischi.
Producción: CICV-Pierre Schaeffer, Montbeliard Belfort.

	 Tupac Amauta  era la primera parte de esta trilogía, pero en el proceso 
de realización de esta segunda obra, el “Primer Canto” se transformo en 
el “Segundo grito”. El mundo asiste a una nueva e irrefrenable oleada 
de violencia, la guerra de Kosovo arrastra a cientos de civiles, la tutela 

omnipresente del imperio estadounidense sigue creciendo y entre guerras y 
genocidios la conquista continua transformando la canción y el canto en un 
grito desesperado.

	 De nuevo con la inestimable colaboración en el montaje de Patrick 
Zanoli, como afirma Sandra Lischi en el volumen Visione Elettroniche, el 
título es una fusión del pesimismo heroico de dos teóricos revolucionarios 
de nuestro siglo con fuertes afinidades; Antonio Gramsci y José Carlos 
Mariategui.

	 Toti escribe al respecto de su película lo siguiente:

	 “ (…) la VideoPoemOpera de Juan Totito, de Gianni Toti, plasma 
la palabra en movimiento: la imágenes cinematográficas, las imágenes 
poetrónicas, las imágenes esculptrónicas, las imágenes danzatrónicas, 
las imágenes verbotrónicas, las imágenes arquitectrónicas, las imágenes 
cromatrónicas, todas en movimiento finalmente. No como cuando existían 
solamente las imágenes photográficas, o las cinematográficas en movimientos 
casi estáticos…Gianni Toti nos ofrece con “Gramsciátegui” las Sonatas en 
Rojo Mayor (empieza en el movimiento futuráneo).

 
	 Junto con las imágenes del Monumento a la Tercera Internacional 
de Tatlin y de Chlebnikov, semejantes a las imágenes del ADN. (¿vista bien 
la analogía poética y ri-cerebro-lucionarias?). En la misma fantasmagoria 
de la Serpiente Emplumada, de Quetzalcoatl, del Sexto Sol, y del próximo 
Pachacuti, la “postfecia” de la contra-conquista, la refuturación de los 
pueblos y la vengaza histórica de los holocaustos (…)”.

	 “Fue anunciado como el Segundo Canto de vidéopoèmopéra “Tupac 
Amauta”.  Pero, ¿cómo podemos cantar bajo las bombas que las naciones 
europeas mundializantes (los franceses, italianos e ingleses) tiraban a 
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nuestra gente.   Cómo podemos cantar bajo las bombas que asesinas de 
la epopeya de José Carlos Mariategui y Antonio Gramsci? Era entonces 
necesario hacer un grito.

	 Para gritar las secuencias de imagenes en movimiento, mostrar el 
contra-canto de Chlebnikov y Tatlin para el descubrimiento de la Tercera 
Internacional, como el símbolo de la estructura de doble hélice del ADN 
(...) El segundo grito es también un grito pictórico, escultural y de imágenes 
artrónicas…la “sonata en rojo mayor” es una forma de grito en la poesía 
electrónica… pero nos deja pensar y preparar el tercer grito como una 
conclusión de esta extraña trilogía.

Los descubrimientos del lenguaje del arte electrónico continuarán …”.
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Il trionfo della morte

Dirección: Gianni Toti
Duración: 23 minutos.
Año de realización: 2003.
Montaje:Patrick Zanoli.
Mezcla: Gilles Marchési.
Música: Luigi Ceccarelli.
Colaboración: Elisa Zurlo.
Producción: CICV, Centre de Recerche Pierre Schaeffer con la participa-
ción de la asociación cultural OndaVideo.

	 Este es el tercer canto, el tercer grito de la trilogía inaugurada por 
Tupac Amauta. El título hace referencia al fresco del pintor florentino 
Buonamico Buffalmacco (1290-1340) “Trionfo della morte”  situado en el 

cementerio de Pisa. En la parte central de esta obra nos encontramos con una 
versión macabra del pensador de Rodin reviviendo los frescos del pintor y 
acompañando sus reflexiones con imágenes de las danzas macabras, desfiles 
grotescos y demás imaginería infernal, para terminar dando la vuelta al título 
y cantar la derrota de la muerte y la alegría de la vida sobre la tierra. 

	 Contra los triunfos de la ignorancia y la muerte, hoy día representada 
por el capitalismo según Toti, se alza esta última y hermosa obra.
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