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Rassegna Internazionale di Videoarte - Quinta edizione
A cura di Maria Campitelli
Promossa e organizzata da Fucine Mute

SEZIONI
ritratti - aggiornamenti - from albania (and kossovo) - la città radiosa
video installazione - musica e nuove tecnologie

LUOGHI E EVENTI
Stazione Rogers, riva Grumula 14
dal 22 al 28 dicembre 2010 

Evento inaugurale 22/01 ore 18.30 con
Gruppo Sinestetico (performance live)
“Visual Sonic Enaction” di Maurizio Goina & Pietro Polotti

Spazio Alpe Adria Cinema, via Pescheria 4
dal 23 al 28 dicembre 2010 | Opening 23/01 ore 18.30
Video-installazione di Francesca Debelli e Antonio Giacomin, “Urizen”
Video-postazioni permanenti con l’archivio storico delle prime tre edizioni di Catodica

Teatro Miela, p.zza Duca degli Abruzzi 3
dal 21 al 28 dicembre 2010
Selezioni scelte della programmazione in corso alla Stazione Rogers

Etnoblog, via Traiana 1 (ausonia)
Mira Calix - audio/visual live set 28/01/2010 ore 21.30
A cura di Audiodrome.it / Fucine Mute

Tutti gli eventi sono ad ingresso libero
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Alessandro Amaducci, “Electric self Anthology”

Da questa serie di video ne abbiamo selezionati cinque: 
Not with a bang, 2008, DVcam, 5’ 12”
The web, 2007, DVcam, 7’ 00”
Discussion on Death, 2006, DVcam, 6’ 00”
Flesh Paths, 2007, DVcam, 6’ 30”
Greetings from Hell, 2008, digital, 3’ 30”

Il titolo della raccolta, precisa l’autore, ha un duplice significato: da un lato electric self comporta 
il senso di piccoli lavori in cui il “fai da te” elettronico-digitale è portato ai massimi livelli, dall’altro 
indica “la volontà di entrare in modo diretto entro una sorta di inconscio elettronico, di caverna di 
ombre contaminate dalle nuove tecnologie”. 

Il mondo di Amaducci, avvalendosi di un immaginario sconfinato, spesso scaturito dai depositi di 
Internet — da cui si coglie, sottolinea l’artista, la trasformazione del mondo in spettacolo — si tende 
su corde iperboliche, tra eros e thanatos portati agli estremi, entro scenari di ascendenza gotica, 
dove il trasformismo, insito nelle potenzialità digitali, contamina ogni cosa. Soprattutto i corpi, in 
prevalenza femminili, bellissimi, più artificiali che reali, disponibili a mutazioni, che sottendono un 
disfacimento definitivo. L’idea di morte, di tragiche distruzioni, conseguenti alle guerre di ogni tempo 
e luogo, una predisposizione all’horror ed aspetti crudeli che riaffiorano da sedimenti mnemonici ac-
cumulati nell’inconscio, percorrono questi brevi lavori conferendo loro un imprinting inconfondibile, 
un marchio ben riconoscibile di seducente decadenza, trapassato dalla più sofisticata tecnologia 
elettronico-digitale.

Not with a bang, 2008, DVcam, 5’ 12”
Tra svariate visioni fumose, planimetrie urbane, una ruota da luna park, case distrutte e ombre 
che le percorrono, una ragazza azzoppata, con le stampelle e vistose scarpe rosse, si aggira in 
perlustrazione. Sullo sfondo di continuo scoppi, case che si disintegrano e volano; il girato è in b/n, 
ma gli scoppi sono colorati, come le scarpe rosso lacca e le stampelle. La ragazza si dissolve, ma 
ricompare in ombra. Amaducci condensa questo lavoro in una frase: “un fantasma combatte con le 
sue memorie”.
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The web, 2007, DVcam, 7’ 00”
Sulle molteplici immagini da Internet che ossessivamente ripetono movenze da lap-dance si sovrap-
pone un corpo esterno che vi si stende sopra. Ma la Rete con i suoi tentacoli lo imprigiona mentre 
il sangue scorre sullo sfondo. Il corpo si trasforma e viene risucchiato, sfondando la Rete. Si svela 
il suo interno; ricompaiono le immagini da lap-dance, la griglia che le incornicia e coordina diviene 
parallelepipedo trasparente, a sua volta risucchiato.

Discussion on Death, 2006, DVcam, 6’ 00”
Nel continuo iperbolico trasformismo delle immagini, la discussione sulla morte assume i carat-
teri del mondo digitale, dove il limite, come osserva Amaducci, non esiste più. Sembra che nella 
metamorfosi incessante, che già portiamo dentro di noi, la trasformazione ultima e definitiva sia 
assorbita nel moto turbinante della vita e delle cose. Un percorso nel tempo, nella storia, segnata 
anche dai polittici medioevali che invece di racchiudere immagini sacre contengono corpi femminili 
in perenne trasformazione; una mobilità ossessiva che si ferma solo di fronte a un bambino con in 
mano una siringa foriera di morte.

Flesh Paths, 2007, DVcam, 6’ 30”
È il lungo flashback di un suicida, nelle caverne del corpo, nei suoi anfratti, nel rosso della carne, nel 
lago del suo sangue. In questo scenario dominato dal rosso sfilano figure femminili, statue bloccate, 
prive di vita, una gran testa femminile, come caduta da una statua che giace nel lago; si respira 
un’aria mitica, però col segno negativo del sangue, della carne ferita; e poi putti che si moltiplicano, 
immagini che rimandano a memorie ancestrali…

Greetings from Hell, 2008, digital, 3’ 30”
Un inferno godibile questo, popolato da splendide creature femminili clonate che intrecciano danze 
simmetriche tra le fiamme. Cambiando ad un tratto il ritmo e la qualità della musica, incominciano 
a cadere a suolo ad un ad una, mentre le sopravvissute continuano con eleganza a danzare. Un 
balletto della morte svolto con glamour e asettica nonchalance e grande sapienza organizzativa.

Robert Gligorov, “Mammut”, 2009, DVD, 10 videoclip

La rosa dei 20, 5’ 19”
Mammouth, 4’ 34”
Islam stop, 5’ 30”
Vivi o morti, 4’ 47”
Sull’Arte pt.1, 5’ 59”

Sex, 3’ 59”
Io sono Arturo, 4’ 32”
A 2 passi dall’orrore, 7’ 26”
La bête, 1’ 43”
Vanity, 4’ 03”
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Il progetto Mammut è legato ad una mostra svolta nel marzo 2009 alla Galleria Pack di Milano. È 
imperniato su di un prodotto che comprende 10 video-clip, costituendo un vero e proprio album 
musicale di cui l’artista ha curato i testi e la realizzazione video. Si tratta di composizioni musicali 
con un sound che attraversa svariati generi, dall’hip hop al metal, dal rock al funky, realizzate con 
l’assistenza di famosi compositori italiani e internazionali come Saturnino, Massimo Colombo, Vitto-
rio Cosma, Steve Piccolo, Jhonny Papa, Gianfranco Forattini.

È un’esperienza che l’artista ha voluto fare ricollegandosi ai suoi esordi professionali in qualità di re-
gista di videoclip e disegnatore di copertine per gli album di Sting e dei Bluvertigo. Intende in questo 
modo soddisfare l’esigenza di ampliare ulteriormente lo spettro già nutrito delle sue esplorazioni lin-
guistiche, che vanno dalla fotografia al video, dalla performance all’installazione. La musica, dunque, 
al servizio dell’arte, dove le immagini esplosive e metamorfiche dei video, che rivelano una grande 
padronanza del mezzo, accompagnano e sottolineano le tematiche delle canzoni. Queste affrontano 
aspetti socio/politici del nostro tempo e si riallacciano ai concetti estremi e spregiudicati, propri 
della sua produzione artistica.

I 10 video-clip sono dunque una dichiarazione di intenti, una visione della vita, della società attuale, 
dell’arte, da parte di Robert Gligorov, artista di origine macedone, ma da anni trapiantato in Italia. 
Sempre in prima persona, salvo nel video “La bête”, dove il protagonista è un vecchio moribondo, e 
in “Arturo” (ex detenuto), Gligorov, amaro e sconcertante, evidenzia nel sound e nelle parole il suo 
giudizio negativo su di un mondo (ivi compreso il cosiddetto “sistema dell’arte”) che riconosce ormai 
come unico valore il denaro. Una carrellata incisiva di immagini che sfruttano appieno le potenzialità 
trasformistiche del digitale — dal ritmo sempre serrato, nell’alternanza del bianco/nero e del colo-
re — che sciorina, in diretta, le problematiche di un tempo distorto e degradato, vita e morte oggi, 
terrorismo, vanità (“diventare famosi anche per un solo giorno, vedere il proprio nome in cornice al 
cine”…) sesso, malattia… “a due passi dall’orrore”, urlando con rabbia sopra una macchina in corsa 
sull’autostrada. Il tutto con grande stile, controllo e senso della misura sia nel percorso visivo sia in 
quello sonoro.

PierPaolo Koss

De-composizioni sommarie, 2003, DVD, 18’ 49”
Composizioni sommarie, 2003, DVD, 15’ 29”
Ibrid-azioni, 2003, DVD, 11’ 54”
New Eden “green”, 2006, DVD, 11’ 08”
New Eden “pink”, 2006, DVD, 11’ 39”
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I video di PierPaolo Koss fanno parte per lo più di mostre personali o di presentazioni di complesse 
operazioni artistiche, dove il video è una parte del tutto. Tuttavia con una sua autonomia capace di 
rendere l’idea della personalità composita dell’artista, performer, coreografo, regista, per il quale il 
corpo è il perno centrale della sua ricerca e della sua espressività.

De-composizioni sommarie, 2003, DVD, 18’ 49”
“De-composizioni sommarie” appartiene alla mostra personale al Museo d’Arte Contemporanea di 
Villa Croce, dove con grande sapienza ed eleganza racconta in b/n di violenze storiche e quotidia-
ne sul corpo, una “summa” evocativa di un olocausto inesausto e inesauribile, utilizzando anche 
spezzoni  di filmati storici o frammenti di spettacolari performances. Un racconto di dolore, epico, 
rafforzato da un linguaggio terso che si universalizza nella bellezza. 

Composizioni sommarie, 2003, DVD, 15’ 29”
“Composizioni sommarie” invece — che pure ha fatto parte della stessa mostra — e nel cui titolo è 
concentrata l’ironia, visto l’argomento proposto, in contrapposizione al precedente, è frutto di una 
fortunata avventura, avvenuta nel 1992, quando l’artista, infilandosi nella rappresentanza italiana di 
una delegazione europea nella Corea del Nord in occasione di un convegno dell’Unesco, è riuscito a 
varcare i confini di un paese sbarrato a tutti, documentando le incredibili corpografie celebrative di 
un potere folle, quello del dittatore Kim Il Sung e di suo figlio, fuori dal tempo e da ogni motivazione 
sociale nonostante l’autocelebrata matrice comunista. Per le corpografie vengono utilizzate decine 
di migliaia di persone come pixel (trasferite anche nelle spettacolari performances olimpiche dell’est 
asiatico) per comporre lo schermo vivente che fa da sfondo alle esibizioni di altre migliaia di individui 
volti a rappresentare una falsa quanto stucchevole felicità. Il resto del paese invece langue in una 
situazione di gulag universalizzato, tagliato fuori da ogni condizione di vita degna di questo nome.

Ibrid-azioni, 2003, DVD, 11’ 54”
Realizzato per la presentazione alla Mars Gallery di Mosca, è un susseguirsi di immagini, forme, 
colori cangianti che s’intrecciano, sovrappongono, ibridandosi appunto. Vi compaiono simboli si-
gnificativi come la croce, l’occhio, un corpo femminile rigato di sangue (ancora violenza dunque) e 
nella fantasmagoria di forme e colori s’individua un po’ per volta l’immagine di Koss, con una gran 
gonna bianca, di forma singolarmente quadrata alla base, che gira a mo’ di derviscio. Il movimento, 
la danza dunque, il performer che la vive e la trasmette all’osservatore.

New Eden “green”, 2006, DVD, 11’ 08” | New Eden “pink”, 2006, DVD, 11’ 39”
New Eden, qui presentato nelle due versioni green e pink, è stato realizzato per la presentazione 
al Moscow Modern Art Museum, a Mosca, nel 2006. È un video che in diverse versioni cromatiche 
riprende la performance live di un Eden aggiornato al III millennio. Esaltazione ancora del corpo 
attraverso la coppia di Adamo ed Eva, dove Adamo è un nero; entrambi inseguono miriadi di mele 
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aggiornamenti
Angelo Pretolani, “Sotto il selciato c’è la spiaggia”, 2009, DVD, 2’ 50”
L’artista svolge delle piccole ma reali performance quotidiane su “facebook”, che ha deciso di chia-
mare “Sotto il selciato c’è la spiaggia”, ispirandosi al titolo del film di Helma Sanders del 1975, a 
sua  volta tratto da uno slogan del maggio francese. 
Qui Angelo riprende con la videocamera il lavandino della cucina; l’acqua lo riempie lentamente, lo 
scarico è ostruito. Copre l’obiettivo con una garza. Lancia nell’acqua 13 foglie di eucalipto, una alla 
volta, sono dipinte di bianco e sembrano lune.
Cioè Angelo, riducendo l’entità delle azioni (che contengono tuttavia significati, rimandi e valenze 
anche poetiche) e ripetendole, sempre diverse, ogni giorno, per adeguarsi all’attualissimo strumento 
oggi imperante su internet che è “facebook”, ribadisce l’irriducibile aspetto performativo del suo 
lavoro. E si apre al mondo.

Bruno Muzzolini, “Disco Drum Machine”, 2009, Full hd video, 5’ 44”
In uno spazio circoscritto da un piccolo palco precario un uomo balla da solo con irrefrenabile ener-
gia ascoltando la musica con degli auricolari. Il ritmo è sottolineato dallo scalpitio sul palco di legno 
e dalla musica che si percepisce in modo fluttuante e irregolare.

Bruno Muzzolini, “Wolf”, 2009, DVD, 4’ 37”
Un lupo, ripreso allo zoo di Tirana, rimane immobile tremando con la coda tra le gambe, per uno 
spazio di tempo insopportabile. Rimanendo lì immobile, scosso da leggeri tremiti, ci pone in una 
condizione scomoda e quasi intollerabile di spettatori impossibilitati ad intervenire in qualunque 
modo. Muzzolini ci ha abituato, anche con il video presentato l’anno scorso a Catodica “Anima-
ecore”, a questi assoli dove un protagonista, sia esso persona o animale, ci pone di fronte a una 
sua particolare situazione, da lui intensamente vissuta, obbligandoci in qualche modo, anche nella 
nostra impotenza come nel caso del cane, alla partecipazione.

Giordano Rizzardi, “Memory”, 2009, DVD, 2’ 42”
È un viaggio all’interno del cervello, molto esplicito e diretto. Un cervello vero e proprio viene infatti 

tentatrici appese, o stivate a terra, giocano con candidi conigli, secondo ritmi alterni, ora bucolica-
mente pacati, ora freneticamente accelerati, all’interno di un’oasi d’erba e frutta, circoscritta da tubi 
fluorescenti, in bilico tra natura e artificio. Si offrono, nudi, allo sguardo di un pubblico sorpreso.
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collegato con due pinze elettriche ed un PC. Dopo una breve visualizzazione a neve del computer e 
la comparsa di un orologio — la scansione implacabile del tempo è un tema ricorrente nel lavoro di 
Giordano Rizzardi — si entra in un mondo ovattato e sfocato, dove delle bolle pulsanti si muovono (il 
labirinto della memoria?) finché tutto viene assorbito in una massa scura al centro che scompare e 
riappare, dilatandosi in una pulsazione esasperata per sparire alla fine con un sibilo tagliente. Una 
perlustrazione immaginifica e fantasiosa, pur con parametri all’apparenza scientifici, inseguendo i 
sentieri della memoria.

Giordano Rizzardi, “Time”, 2009, DVD, 2’ 17”
È l’ossessione del trascorrere del tempo. Con immagini e parole Rizzardi condanna un tempo che 
“scarnisce, dissacra, genera… moltiplicatore di sé, servo del suo ego” un tempo che “deteriora il 
silenzio...”. Un tempo che impazzisce con paurose accelerazioni assalendo l’umanità, costringendola 
a ritmi impossibili… Un riflesso enfatizzato del modus vivendi della società attuale, visualizzato con 
un uomo rannicchiato su un lettino, scosso da tremiti, in un ambiente bianco, asettico, circondato 
da diversi orologi disposti ovunque, che scandiscono il tempo anche all’indietro, nell’accezione di-
spotica ed arbitraria di un “tempo” padrone assoluto ed egoico.

Annalisa Cattani, “Puer Senex”, 2009, DVD, 1’ 46”
È l’angelico bimbo dell’artista, 5 anni, che mette inconsapevolmente in discussione l’estetica post-
moderna. Cita, divertendosi, e facendo sorridere l’osservatore, Derrida, Merleau Ponty, Vattimo e 
proverbi saggi che creano — sottolinea l’autrice — un ossimoro visivo che richiama il puer senex 
dell’iconografia antica, in cui Gesù bambino metteva in scacco i dotti. Allo stesso tempo evidenzia 
l’utilizzo attuale dell’infanzia sempre più scanzonato.

Guillermo Giampietro, “Benny Hill Codex”, 2009/10, DVD, 10’ 40”
È la terza parte di una trilogia (le altre due — “Tip Tap” e “Index” — sono state presentate nelle 
precedenti edizioni di Catodica) chiudendo così un percorso concettuale e tematico. In “Tip Tap” 
si lavorava sul contatto immediato e puro tra la parola e l’immagine, in “Index” sull’accumulazione 
di informazione visiva e sull’impossibilità di contenerla in una forma, in “Benny Hill Codex” si tratta 
dell’elaborazione di un codice, una logica formale che si scontra con se stessa, nel percorso inverso 
dell’autoderisione. L’opera si presenta dunque chiusa in un cerchio, gira su se stessa come un cane 
che si morde la coda. Nella prima parte, prendendo spunto da testi di E. Husserl sulla logica formale 
e la logica trascendentale, si svolge una narrativa dove si intrecciano immagini, parole, segni grafici, 
secondo una morfologia astratta. Nella seconda, a partire dall’introduzione della sigla musicale del 
programma comico di Benny Hill (da cui il titolo), che regge poi tutta la sequenza successiva, il rac-
conto acquista un ritmo frenetico, seguendo quello della musica, e, di conseguenza una dimensione 
assurda.
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Elisa Zurlo, “Sonata XM24”, 2009, DVD, 4’ 02”
È una sonata muta, fatta di corpi che pulsano, creano un ritmo, un andamento musicale. Sono 
trapassati dalla luce, resi trasparenti ed incorporei, creano un movimento corale in continua trasfor-
mazione, un respiro che li accomuna ed accorpa. Alla fine, dal gruppo esce una figura, piegata su se 
stessa, come gli altri. Non mostra il suo volto. L’obiettivo si fissa su di lui, è un eletto, il corpo/testa, 
come un nodo unico, avanza. Nella metamorfosi incessante perde man mano i connotati. Diviene 
una massa informe che s’identifica con la luce.

Hetain Patel, “Raga Erhu”, 2007, DVD, 5’ 35”
È la contrazione di una danza rituale indiana che anticipa il video “Kanku Raga” visionato l’anno scor-
so. Rappresenta un linguaggio particolare dove il corpo, il ritmo, il suono e la parola compongono un 
tutt’uno, sovrapponendosi l’un l’altro in una comunicazione complessa. Tutti questi elementi s’aggre-
gano ordinatamente secondo un progetto predeterminato, sfociando in una sintesi sono-gestuale di 
pregnante efficacia, creando una danza sonora (e i suoni sono quelli provocati dalle mani e dalle voci 
dei performer) dove i gesti sferzanti lasciano sulla pelle tracce vermiglie, che chiaramente simulano 
il sangue. Anche il colore, cui i performer attingono da un vassoio collocato al centro dello spazio, 
contribuisce a costruire questo splendido intreccio linguistico, in cui protagonista è il corpo. La 
body-art dunque in una prospettiva rinnovata ed arricchita non solo dalle combinazioni linguistiche, 
ma dalla sacralità da cui è pervasa.

Gerlinde Helm, “Temporary Extension”, 2009, miniDV, 3’ 57”
Il video si snoda su due diversi piani; la schermata è sempre doppia. A sinistra prevale l’immagine di 
una finestra che viene aperta da alcune persone, ma subito risucchiata dal trasformismo incessante 
che alimenta tutto il video. 
Dall’altra parte svariati spunti del quotidiano, visioni urbane, strade e persone che le percorrono 
(la visuale dalla finestra?), però subito sottoposte a sdoppiamenti speculari e ad altre evoluzioni 
permesse dal digitale, divenendo immagini fantastiche in un caleidoscopio senza fine. La struttura 
cubica che spesso contiene le immagini in coppia, delinea una terza dimensione in cui sembrano 
sprofondare le forme in perenne movimento. Il titolo “Temporary Extension” risulta appropriato, nel 
senso che le immagini così proposte, si dilatano, oltrepassano, nello scorrimento temporale, il loro 
limite naturale.

Gika Witt, “Skyline”, 2007, DVD, 5’ 01”
Contro un campionario di grattacieli che sembrano usciti dai migliori studi d’architettura del mondo, 
allineati sullo sfondo, irreali perché disegnati e isolati l’uno dall’altro in uno spazio vuoto, si snodano 
macchine e persone che transitano per la strada. Queste reali, sostenute dal rumore tipico di una 
strada urbana trafficata, ma proposte, assieme alle macchine che sfrecciano davanti, in una ver-
sione sgranata che le riduce a ombre fluttuanti. Gika Witt gioca sull’ossimoro consistente nel fatto 
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che l’irreale — un autentico skyline stile Manhattan — ha una fisonomia puntuale e definita, mentre 
il reale risulta ambiguo e sfuggente.

Alessandro Mancassola/Barbara Ceriani Basilico, “Roye Lee”, 2008, DVD, 8’ 24”
È un omaggio al leggendario Roye Lee, grande cantante e compositore americano, che da star (vicino 
a Frank Sinatra, ha cantato con Elvis Presley, amico di Hemingway) è divenuto clochard di via Torino 
nel cuore di Milano. Gli artisti lo hanno incontrato proprio lì e sono venuti a conoscenza della sua 
storia incredibile. Dopo 35 anni di vita da barbone, è tornato per uno stage all’Out Off di Milano, da 
solo, con i suoi blues e le canzoni country. Questo ritratto che gli artisti gli hanno dedicato è un fram-
mento dello show. Il musicista ultrasettantenne canta con straordinario vigore trasmettendo intense 
emozioni. Va sottolineato che il video — che riprende sempre l’anziano artista in primo piano, nel suo 
aspetto inconfondibile con il gran barbone d’argento e, in questo caso, accurato nell’abbigliamento 
scuro — è condotto molto bene, con grande raffinatezza formale, con intensi effetti luministici, di 
ascendenza quasi caravaggesca, ricavandoli dal contorno buio del teatro.

Monica D’Alessandro, “Lume composito”, 2009, DVD, 7’ 08”
Da una vetrata chiesastica rotonda s’intravvede il mondo. Ossia al di là della finestra, suddivisa in 
quattro comparti, compare la colorata realtà quotidiana rappresentata dalla riproduzione di spot 
televisivi, che ci assalgono ad ogni ora, accompagnati dai relativi slogan illustrativi: un cicaleccio 
babelico cui si contrappone il nero che attornia il tondo vetrato e soprattutto il canto corale, che si 
eleva dallo spazio sacro. Su di esso sgorga un canto monodico femminile. Un alternarsi di monda-
nità e di spiritualità suddiviso dal diaframma della vetrata, di là la luce del mondo materiale, la sua 
caotica confusione, di qua, nel raccoglimento di uno spazio consacrato, la possibilità di ritrovare lo 
spirito con l’aiuto di un canto che sale dal sentire più profondo.

Gruppo Sinestetico, “Anche le parole uccidono”, 2008, DVD, 1’ 00”
Il Gruppo Sinestetico (Matteo Albertin, Antonio Sassu, Gianluca Scordo), affermano i protagonisti da 
cui è costituito, “si propone in ‘maniera sinestetica’ cioè utilizzando, sia nella performance, nell’azio-
ne, nell’immagine, e nel contatto/contagio, quindi utilizzando video, foto e video-installazione. Già il 
nostro manifesto (1999 anno di fondazione) ha una precisa lettura e una attenta visione del proporci 
in maniera sinestetica, con il coinvolgimento di tutti i 5 sensi e, ovviamente, anche del ‘sesto senso’. 
Presentiamo e mettiamo a confronto l’uomo e la sua quotidianità, esaltandone le virtù o denuncian-
done gli abusi e le prepotenze”.
In “Anche le parole uccidono” affrontiamo la problematica della parola, quindi attraverso la poesia 
visiva presentiamo un messaggio che ha due interpretazioni, la guerra, la soppressione, la morte. La 
parola decisionale in questo senso ha proprietà di morte tanto quanto lo può avere un kalashnikov”. 
Con un’azione fulminea di pochi minuti gli artisti attuano questo concetto; da una parte colui che 
scrive le “parole”/proiettili su una macchina — il cui ticchettio suona come il rombo di una mitraglia-
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trice —  dall’altra il pubblico, rappresentato dai performer, che ad uno ad uno cadono colpiti.
“Anche le parole uccidono” viene presentato a Catodica sia come performance live che in video.

Mark Požlep & Jaša, “Time To Become Poets”, 2009, DVD, 8’ 00”
una coproduzione La-Vitrine, Francia
Il video “Time To Become Poets” degli artisti sloveni Mark Pozlep e Jasa documenta il periodo della 
loro residenza a Marsiglia, che è stato impiegato in un processo creativo manifestatosi nei duecento 
metri quadrati dello spazio della galleria. In pratica hanno agito in un teatro abbandonato utilizzando 
le attrezzature e quanto vi è rimasto, revitalizzando lo spazio con interventi frammentati che rispec-
chiano momenti di esperienze e vissuti proposti con enfasi ed esasperazione. Ne è venuto fuori un 
lavoro legato a quel luogo che nel contempo si è animato di nuova vita. L’articolata installazione 
è diventata un organismo vivo di ricordi, un labirinto di associazioni, suoni e immagini, dove com-
paiono simboli distrutti all’istante, come la croce che esplode subito all’inizio del video, ribadendo 
il concetto di frammentazione che governa tutta l’operazione. Sta poi allo spettatore ricollegare i 
frammenti in un tutto unitario, attraverso l’osservazione ed un’attenta esplorazione.

Rebecca Agnes, “An unbroken line”, 2009, video d’animazione, 4’ 53”
Anomalo video questo di Rebecca Agnes, sempre tuttavia nutrito con le deliziose immagini in ani-
mazione (delicati baccelli, elementi naturali nell’accordo preferito rosa/verde/marrone) che fanno 
da supporto ad un elenco di calamità abbattutesi sulla terra da tempi remoti ad oggi, con relativa 
estinzione di numerosissime specie, soprattutto nelle età preistoriche. Disastri naturali, malattie 
che hanno provocato decessi in massa, dalla peste bubbonica all’AIDS, guerre. Una linea continua 
ininterrotta che da sempre ha travagliato l’umanità.

Lucio Perini, “Tertium non datur”, 2009, DVD, 2’ 46”
Oltre il sogno, riconoscersi nel reale, nella violenta banalità del quotidiano. Senza alternative!? Così 
afferma l’artista come commento al suo lavoro : tertium non datur.
Il viso di una ragazza in una vasca, in b/n; che assapora il piacere dell’immergersi. Subentra poi 
una sequenza, sempre in b/n, di corpi femminili che languidamente s’intrecciano: bellezza, amore, 
sogno. Nella terza fase ritorna la ragazza nella vasca, questa volta a colori: è la realtà. Si avvicina 
una mano maschile che brutalmente cerca di schiacciarla sott’acqua, di strangolarla; la ragazza si 
divincola, si difende, lotta, riemerge, spruzza fuori l’acqua. Il video s’arresta sulla scena di violenza, 
senza concluderla. Non c’è alternativa? Tertium non datur? O sogno fuori dalla realtà o violenza 
dentro la realtà di ogni giorno?

Iva Kontic, “There far Away”, 2008, DVD, 6’ 30”
L’artista serba produce dei video che sono intimamente legati alla realtà, alle travagliate vicende 
storiche dei paesi balcanici, alle loro tradizioni. “There Far Away” è suddiviso in due parti. La prima 
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ci introduce in una casa di riposo dall’arredo piuttosto datato, popolato da diverse persone anziane, 
sedute attorno ad un tavolo con una grande vetrata sullo sfondo. Sono stanchi ma desiderano can-
tare e scelgono un canto popolare della loro gioventù. Per farlo devono affrontare i limiti della loro 
forza fisica e della memoria, sono persone di origini diverse, e non tutti appaiono interessati alle 
connotazioni politiche del loro repertorio. La videocamera infatti esplora, impietosa, i personaggi 
mentre cantano, cogliendo le diverse espressioni, spesso incantate o addirittura addormentate. 
Come se gli eventi passati legati alla loro realtà sociale e politica non avessero per loro più signifi-
cato, presi soltanto dal piacere di poter ancora ricordare e cantare quelle canzoni. La seconda parte 
ci trasporta in un altro ambiente, nella casa dell’autrice a Londra, in una veranda luminosa in cui lei 
stessa è intenta a leggere un testo sui canti popolari balcanici con relativi legami storici — che è poi 
il tessuto storico vissuto dai personaggi precedenti — in particolare alle guerre che hanno scosso 
quei paesi. La lettura e le informazioni sono frammentate; il tentativo è di introdurre lo spettatore al 
background storico-culturale della scena precedente, investigando la possibilità di creare un acces-
so più profondo complesso ad una dimensione contestuale meno ovvia, nascosta e arbitrariamente 
presente.

Iva Kontic, “Blue Train”, 2009, DVD, 7’ 07”
In “Blue Train” abbiamo pure uno sdoppiamento, questa volta è una doppia immagine che si svolge 
all’unisono. Da una parte un treno che viaggia di notte (partendo da Belgrado), inquadrando da un 
finestrino il paesaggio che scorre all’esterno, dall’altra una sequenza di immagini urbane nello splen-
dore diurno, non foto, disegni architettonici, alternati in b/n e colore, una città immaginaria dunque, 
che sembra configurare un’aspirazione alla pace e al benessere. l video prende il nome “Blue Train” 
dal treno di lusso dell’ex presidente della ex Iugoslavia J.B. Tito, che venne popolarmente nominato 
“treno azzurro” per il suo colore, considerato anche il colore nazionale. Costruito subito dopo la 
seconda guerra mondiale, con il treno azzurro Tito aveva fatto più di trent’anni di continuo “tour” 
per il paese, visitando e facendo discorsi pubblici in quasi ogni città, fino alla sua morte. “Mettendo 
a confronto il realismo di un paesaggio notturno e l’immagine fittizia di un paesaggio immaginario, 
“Blue Train” — precisa l’artista — vuole creare uno spazio fatto di dicotomie e di sovrapposizioni tra 
i reale e l’ideale, tra l’esperienza intima e l’immaginario collettivo, tra il qua e ora della realtà e il 
continuo spostamento nella condizione passata.”

Iva Kontic, “Balkan Flambé”, 2009,  DVD, 2’ 18”
“Balcan Flambè” è un video stringato, divertente ed ironico, che rappresenta la versione pesante-
mente balcanica di un piatto, di solito impiegato nelle cerimonie, dal nome delicatamente france-
se.

Bibi Agosto, “Veleno”, 2008, miniDV, 2’ 46”
L’interesse di Bibi Agosto per l’espressione corporea e la gestualità deriva da una sua importante 
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esperienza teatrale come attrice e performer. La sua ricerca artistica coinvolge le persone ritraen-
dole in un modo il più possibile delicato, mostrando la timidezza e la generosità dei soggetti davanti 
alla videocamera. L’artista riflette anche sul mezzo, la riproduzione cinematografica come strumento 
per raccontare il visibile e l’invisibile, il rapporto tra suono, movimento, immagine.
“Veleno” si rifà all’estetica del video-clip e il brano musicale scelto in questo caso è Veleno Mortale, 
cantato in italiano dalla band statunitense Old Time Relijun.
Tra la primavera e l’estate del 2008 l’artista ha contattato varie persone di diverse nazionalità, 
disposte ad improvvisare davanti alla videocamera una danza al suono in cuffia di Veleno Mortale. I 
luoghi della ripresa, scelti come in un set cinematografico, alternano l’immobilità del mare di Grado 
e la città di Berlino nella sua continua trasformazione. Il lavoro indaga il gesto corporeo improvvisato 
in luoghi non deputati alla danza. Il soggetto/danzatore si relaziona al luogo specifico e ne diventa 
parte, a volte anche scomoda. Il suono è udibile sia dallo spettatore che dai protagonisti in cuffia, 
quasi come una sorpresa.

Cecilia Donaggio, “Linguaggiomacchina”, 2008, DVD 4’ 45”
(pubblicato nella compilation “Rosa Napoletano 2” - Tam Tam)
È un video che con un linguaggio tecnicamente agguerrito — dove immagine e suono sono in perfetta 
simbiosi, snodandosi in un ritmo frizzante e coinvolgente — narra della nostra società, dell’arrivismo, 
dell’egoismo, del menefreghismo che la contraddistingue. Un pamphlet o un implicito j’accuse at-
traverso un linguaggio da terzo millennio, pigiando sulla satira. La canzone “Penso a me solo a me” 
de  “L’Officina Binaria” (che ha redatto pure i testi) ne dà l’esatta dimensione, corroborando anche 
gli altri slogan che attraversano l’opera, come la necessità del successo personale, anche a scapito 
degli altri, l’obbligo di vincere “altrimenti sei una nullità”, vincere e “non partecipare”, anche se ciò 
comporta, nel generale degrado dei valori umani e del pianeta, una notevole riduzione dell’efficienza 
fisica, un degrado della salute... Il futuro infatti ci riserva un modus vivendi poco entusiasmante, 
costretti in tute antinquinamento antiradiazioni…

Cecilia Donaggio, “Third Area”, 2005, DVD, 6’ 00”
È in sostanza una danza sinuosa realizzata dalla flessibile, ondeggiante Sara Alzetta, sostenuta 
da una musica particolarmente affascinante (“Unsolved Remeined” di Masha Qrella, artista Morr 
Music), ambientata in diversi luoghi di Trieste. Non ambientazioni semplicemente naturalistiche, ma 
lette attraverso le peculiarità metamorfiche del linguaggio digitale, spesso il mare, entro cui si esau-
risce l’ultima sequenza, ma anche un velivolo che scoppia alle spalle della performer. Cioè quella 
libertà fantastica di narrazione, di sovrapposizione, di incastro e trasformazione che assembla nel 
contempo tante cose, riferimenti, associazioni… una libertà tipica del mezzo elettronico/digitale, 
sapendolo usare con sapiente padronanza, come sa fare Cecilia Donaggio. È alla fine ancora un’esal-
tazione del corpo, della sua mobilità ed espressività, in una sfera dilatata, universale. 
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Lucia Flego, “Identity”, 2009, DVD, 4’ 10”
Le grandi città americane, con il loro ritmo frenetico, hanno accolto persone di diverse etnie che si 
sono più o meno bene inserite in questo nuovo contesto sociale, rivendicando però la loro identità. 
In questo video alcuni “indiani” scacciati dai loro territori, sentono ancora la loro appartenenza ori-
ginaria e pertanto Crow, Cheyenne, Arapaho, Sioux, Arikara… si riuniscono periodicamente con ceri-
monie, canti e balli rappresentativi per non dimenticare le loro tradizioni e le loro origini. Il suono del 
tamburo invece sta a significare il battito del cuore della gente indiana. Per un paio di giorni cercano 
di lasciarsi alla spalle le grandi città in cui vivono, anche se queste ormai sono parte integrante della 
loro identità e non possono sottrarsi alla realtà del presente. Tutto ciò può sembrare distante da noi 
e che forse non ci riguardi, ma noi tutti prima o poi dobbiamo fare i conti con il nostro passato, che 
rapportato al presente, ci permette di migliorare la nostra condizione umana.

Maurizio Goina, “Il suono di una mano”, 2009, DVD, 4’ 00”
In uno dei racconti della tradizione Zen si narra di un maestro che propone ad un discepolo il seguen-
te koan: “possiamo udire il suono di due mani che battono l’una contro l’altra, ma quale è il suono 
di una sola mano?”. La suggestiva idea del suono prodotto da una mano è lo spunto iniziale da cui 
prende forma il video “Il suono di una mano”. Gesti semplici di una mano si susseguono con lo scopo 
di trovare un suono “vero” per ognuno di essi, un suono che dia cioè un significato forte ad ogni 
singolo gesto che viene articolato. L’oggetto gestuale viene così a formare un unicum con l’oggetto 
sonoro ad esso abbinato, costituendo una nuova unità elementare, una sorta di oggetto audio-ge-
stuale. Lo sviluppo formale si articola a partire da tali unità elementari, e si sviluppa principalmente 
sul piano musicale, grazie soprattutto alla valenza ritmica sia della componente sonora che di quella 
gestuale. I materiali sia visivi che musicali sono stati elaborati digitalmente in modo da conferire loro 
un certo grado di astrattezza, per ottenere più facilmente combinazioni audiovisive inedite, restando 
allo stesso tempo riconoscibili così da poterne sfruttare anche la componente simbolica.

Daniela Michelli, “La sirena Lorelei”, 2009, DVD, 3’ 46”
Il video si rifà alla performance realizzata dall’artista nel 2005 nell’ambito del progetto “Specchio 
d’acqua 2” lungo il Canale di Ponterosso a Trieste, promosso dal Gruppo 78. È una revisione di quel 
mito — la sirena del Reno che dalla sua rupe adescava i marinai per poi condurli a morte sicura 
— letto attraverso un susseguirsi di opere dell’artista, in qualche modo legate a quel mito, che si 
intravvedono attraverso primi piani d’acqua scrosciante. La vera protagonista del lavoro è infatti 
l’acqua, mobile e cangiante — dimora della sirena — che tutto avvolge e permette anche un diverso 
approccio alle opere da essa nascoste. Esse appaiono sgranate, fluttuanti, pervase di quella magia 
che attraversa tutta la breve narrazione video, anche in virtù di una musica sfocata, sussurrata, 
a strappi (il video procede infatti per interruzioni), una vera e propria musica della seduzione che 
sembra provenire da altri mondi misteriosi.
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Laura Malacart, “Mi piace”, 2008, DVD, 13’ 58”
È la documentazione di una performance durante una falsa prova di canto in cui il corpo della 
cantante è progressivamente costretto a registrare i cambiamenti della propria voce. Il girato, con 
pause, interruzioni, ogni tanto immagini fisse, lascia un’ambiguità sull’esatta natura dei momenti 
presentati, come una raccolta diversificata di documenti visivi che suggeriscono una possibile sto-
ria. “Mi piace” è una frase estrapolata dall’aria popolare “O mio babbino caro” che, su richiesta 
della regista/artista, viene ripetuta infinite volte, con modulazioni e intonazioni sempre diverse e con 
continue interruzioni. Ad ogni ripetizione il corpo della cantante subisce delle costrizioni, non visibili 
al pubblico, a partire dalla caviglie (con cui inizia il video), per poi salire verso le parti alte del corpo. 
Il film, che si sviluppa quasi a fatica, tra b/n e colore, tra primi piani fissi e vuoti, con parziale veduta 
dei corpi delle due donne, in pratica focalizza due punti nodali: la voce, le sue potenzialità e modi-
ficazioni conseguenti alle indicazioni della regia (la Malacart) e il rapporto cantante/regista-artista. 
La trama narrativa del film insiste infatti soprattutto sulla relazione tra le due protagoniste. La frase 
isolata “Mi piace” enfatizza la natura del piacere, delineando un gioco masochistico e di desiderio 
implicito nella conduzione della performance, nella capacità della cantante da un lato e a vantaggio 
dell’osservatore dall’altro. Il video trae la sua forza dalla contingenza di un evento improvvisato (nello 
sfondo si sentono voci fuori campo che non ci si preoccupa di eliminare rispetto al primo piano), in 
cui viene enfatizzato il livello di controllo da parte della performer nei confronti della regista. Alla fine 
la cantante chiede spontaneamente di cantare senza voce (in sordina).

from Albania(and Kossovo)

Alban Muja, “Palestina”, 2009, DVD, 6’ 45” | “Tibet”, 2009, DVD, 5’ 52”
Curiosi questi due video dell’artista kossovaro, riferiti a due regioni importanti del nostro pianeta, 
entrambe soggette a pesanti problemi politici, inerenti l’autonomia e la libertà. In realtà si tratta dei 
nomi di due persone del Kossovo, due giovani che, invitati dall’artista, spiegano l’anomalia dei loro 
nomi rispetto a quelli normalmente usati. Infatti ciascuno ha una motivazione particolare: la ragazza 
chiamata Palestina racconta  come quando la madre era incinta di lei (anni 81/82) era accaduto un 
fatto, nell’eterno conflitto israelo-palestinese, che ha scosso l’opinione pubblica di tutto il mondo. 
Il ragazzo di una giovane palestinese era rimasto ucciso per mano dei soldati israeliani. La ragazza 
ha risposto a questa sua personale tragedia con un atto paurosamente incisivo: ha comprato una 
Peugeot e con essa, carica di dinamite, si è fatta esplodere lanciandosi contro un gruppo di soldati 
israeliani. La madre ha riconosciuto in quest’azione devastante un supremo atto d’amore e ha voluto 
che la figlia reincarnasse, secondo il credo buddhista, la ragazza tragicamente scomparsa. Questo 
nome, aggiunge la protagonista del video, ha creato non pochi problemi specie all’inizio a livello 
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famigliare, quando tutti i parenti si opponevano a che lei si chiamasse Palestina. Ma la madre ha 
resistito alle pressioni e ha dichiarato, all’ufficio anagrafico, il nome da lei prescelto.

Tibet invece è per volontà del padre che porta questo nome. L’ha scelto in un momento di difficoltà 
del suo paese, quando l’autonomia e l’indipendenza erano in pericolo, analogamente a quanto è 
successo nel Tibet per le mire autocratiche della Cina. Il ragazzo così nominato, a differenza di Pale-
stina, è orgoglioso del suo nome, anche perché, negli intenti del padre, il paese più alto del mondo, 
poteva suonare da buon auspicio per percorsi alti per il figlio, inglobando così diversi significati. E poi 
questo nome gli procura piacevoli sorprese come quando in un aeroporto svizzero, al momento del 
check-in, nell’esibire il passaporto, l’addetta al servizio lo ha inspiegabilmente ringraziato, perché ha 
scoperto che portava il nome del suo tormentato paese.

Dorina Arapi,”My DVD, Here, now, everywhere”, 2008, DVD, 5’ 26”
Accompagnati dalla magica musica dello Schiaccianoci di Tchaikowski, degli oggetti inanimati si 
muovono, dei volti di bambole occhieggiano… abiti vuoti danzano, sono in miniatura, sono giocat-
toli… Entriamo in un mondo incantato, attraversato dall’eco dell’infanzia e del sogno, segnato in 
ogni caso dal tempo, scandito prima da un orologio col meccanismo scoperchiato, poi da un metro-
nomo musicale.. Gli ambienti si trasformano… compaiono anche immagini in b/n… Vecchi armadi 
si spalancano e rivelano bambole goffamente disegnate che si accumulano, passato e presente si 
sovrappongono. Potrebbe essere qui, ora, o everywhere… Una poetica riflessione su memorie che 
tutti portiamo con noi e sul divenire delle cose.

Fani Zguro, “Broken Threads”, 2007, DVD, 7’ 08” 
È la manipolazione di un film noir albanese degli anni ’70, trasformato in pratica nel suo trailer con 
l’assemblaggio di filmati ed usando come colonna sonora “The Curse of Millhaven” di Nick Cave and 
the Bad Seeds, dall’album “Murder Ballads”. Questo progetto tende ad affrontare il fenomeno del 
crimine e della rivoluzione, partendo dalle più antiche cospirazioni gesuitiche. Il lavoro di Zguro inizia 
da dove è finito quello preso in considerazione. 
Il film non è stato digitalizzato attraverso i processi abituali, ma è stato ripreso con una camera 
manuale per tutta la sua durata in modo da rispettarne il concetto. “Broken Threads” intreccia la 
colonna sonora di Cave con il vecchio film noir albanese, muovendosi attorno ad un gruppo di ope-
ratori albanesi che collaboravano con i nazisti durante la seconda guerra mondiale contro il sistema 
socialista. Questi improvvisamente tornano al loro paese d’origine per sabotare e distruggere alcuni 
importanti obiettivi inerenti piani industriali segreti del paese. 
Il video pone in rilievo il rapporto tra memoria ed attualità, tra vecchi e nuovi nemici, unendoli in 
una storia noir di spionaggio, di complotti internazionali e di congiure, che alla fine falliscono, come 
accade di solito, nel migliore dei modi.
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Nertila Pere, “No Title”, 2009, DVD, 3’ 18”
“No Title”, è un curioso video che tenta di infrangere la privacy facendoci intravvedere un incerto 
scenario dal buco di una serratura. Si individuano dei corpi in movimento, si può pensare al sesso, 
ma tutto rimane misterioso.

Nertila Pere, “Through the Darkness”, 2009, DVD, 2’ 50”
“Through the Darkness” è invece una lettura, con personali suggestioni liriche, di un ambiente na-
turale al buio - con un primo piano di due boccioli, di primo acchito non leggibili - delle sue modifi-
cazioni a seconda dell’illuminazione. Come se fari di macchine per passaggi improvvisi ricavassero 
dal buio, evidenziandoli al massimo, fili d’erba, arbusti, piante… Lo scenario di per sé banale e 
povero, acquista una forte intensità poetica in virtù anche di una sonorizzazione appropriata che 
ne accresce il fascino. Rivela una personale propensione all’analisi, all’ascolto delle sottili vibrazioni 
che attraversano la natura.

Dritan Hyska, Sara Bertossi, “Running Time (Missed Encounter)”, 2009, DVD, in loop
È un incontro che non accadrà mai, perché in due video diversi, disposti su due pareti una a fronte 
dell’altra, si vedono due persone, l’autore e Sara Bertossi, che corrono in senso opposto in un’aset-
tica ambientazione industriale, probabilmente dismessa. Disposti per giunta in posizione ribaltata. 
L’illustrazione di un paradosso, di un obiettivo impossibile da raggiungere.

la città radiosa
Sono cinque video scaturiti dal progetto “La città radiosa”, promosso dal Gruppo 78 e concretizzato 
in una prima mostra di progetti d’intervento e riconversione, di idee e visioni sui luoghi abbandonati 
di Trieste e della sua Provincia.

Massimo Premuda e Carlo Pacorini, “La città radiosa”, 2009, DVD, 15’ 37”
È un documento introduttivo alla mostra che raccoglie una serie di interviste dei principali fautori 
del progetto, intervallate da suggestive sequenze di immagini di luoghi abbandonati, sostenuta da 
un’appropriata e incisiva sonorizzazione.

Massimo Premuda e Carlo Pacorini, “Non so dove porti…”, 2009, DVD, 7’ 35”
Lavoro di gruppo di Elena Marchegiani, docente di progettazione urbanistica della facoltà di Archi-
tettura dell’Università di Trieste con gli studenti Marina Bradicic, Eugenia Gotti, Elisa Longanes, Alice 
Martinelli, e gli artisti del Gruppo 78: Myriam Del Bianco, Fabiola Faidiga, Guillermo Giampietro.
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Il titolo emblematico e sfuggente segna un percorso tra sogno e realtà, tra apertura e contenimento, 
tra trasformazioni e contraddizioni che distinguono oggi l’ex OPP di Trieste (Ospedale Psichiatrico 
Provinciale), osservando recinzioni visibili e invisibili o indecise, possibili collegamenti aerei tra i tet-
ti, prospettive diverse e spaesanti se viste da dentro o da fuori, di un comprensorio che, nonostante 
le diverse aspirazioni, rimane un’isola.

Carlo Andreasi, “Fil rouge”, 2009, DVD, 9’ 50”
Ha accompagnato il progetto di Lucia Krasovec. È un filo conduttore che si insinua nel disegno a 
scacchiera del Borgo Teresiano, nella parte a destra del Canale Grande, guardando il mare. Il “Fil 
rouge” interseca - precisa Lucia Krasovec — l’eccezionalità della scacchiera dove il lotto si raddop-
pia e diventa contemporaneamente compatto e frammentario, impenetrabile e disorientato. Il video 
documenta la passeggiata compiuta dall’autrice del progetto, attraverso strade, porte, piazze, cortili 
(oggi anche non percorribili) per dimostrare, tra pieni e vuoti, concretamente la continuità di una 
linea che da Piazza Oberdan va dritta fino alla “stecca” di strutture abbandonate in Corso Cavour, 
e dietro fino al mare. Una linea smarrita nel tempo, per successivi interventi e modificazioni. “Fil 
rouge” “riprende fisicamente il tracciato nascosto, esplora un nuovo passaggio interno/esterno che 
in realtà - afferma l’autrice - non ha mai dimenticato di appartenere alla maglia urbana principale”.

Fabiola Faidiga, “Rosso sottile”, 2009, DVD, 4’ 54”
È il video a supporto del progetto omonimo presentato in mostra e che riguarda un possibile inter-
vento sul monte Hermada in Carso, luogo di terribili carneficine nel corso della prima guerra mondia-
le, con tracce di strutture, fortificazioni, bunker e cavità naturali dove si riparavano i soldati. L’artista 
s’interroga se un luogo simile, oggi meta di suggestive passeggiate, conservi in qualche modo com-
penetrato nel terreno, nel paesaggio, tracce di quella immane tragedia. Cioè se il paesaggio abbia 
assorbito la storia e se questo sia in qualche modo avvertibile. Perciò Fadiga intende rivolgersi ad 
un sensitivo di provata serietà per avviare un’indagine in questa direzione. Il titolo si riferisce ad 
un’operazione di colore, esibita tramite delle foto, in cui l’artista ha condensato, attraverso diversi 
passaggi l’essenza dei colori fondamentali del paesaggio carsico in novembre, dominato dal rosso 
fuoco del sommaco. Sono diversi gradienti cromatici che riassumono lo spettro dei colori della sta-
gione autunnale e che metaforicamente contengono anche il rosso sangue di cui quel paesaggio è 
stato intriso. Un percorso di essenzialità, di assottigliamento per giungere alla sostanza delle cose. 
“Un motivo sottile è principio di ogni suggestione”
Il video in particolare ci introduce oltre che nel paesaggio carsico, nel buio di uno degli anfratti 
militari, dove all’improvviso si apre ed esplode un caleidoscopio di colori e forme in metamorfosi 
incessante, metafora di quel quid, di quel mistero che forse quella terra trattiene.

Massimo Premuda, “Topaia, Rat’s Hotel”, 2009, DVD, 7’ 02”
Racconta il lavoro di Massimo Premuda nel costruire le due foto/collage, illustrative delle dimore/al-
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bergo per topi, ideate per la casa abbandonata del giardiniere di Villa Revoltella. Nell’immaginazione 
dell’artista i topi divengono abili costruttori, capaci di crearsi nicchie dotate di foro d’ingresso, stile 
emmenthal (e con riferimento alle piccionaie) che moltiplicandosi formano strutture a mo’ di gratta-
cielo in miniatura. Il progetto consegue alle bizzarre e futuribili ipotesi di edilizia popolare per piccoli 
roditori domestici formulate da Massimo Premuda, orientandosi verso un’architettura animale sem-
pre più attuale e discussa. La cosa curiosa è che il lavoro molto delicato, trattandosi di incollare alla 
perfezione questi mini-moduli per formare il caseggiato, avviene in mezzo a topi veri - gli ospiti futuri 
del progetto - che scorrazzano con disinvoltura tra le mani di Premuda, sul tavolo di lavoro.

Francesca Debelli, Antonio Giacomin, “Urizen”, 2009, video-installazione; video proiezione su 
struttura modulabile, 9’ 22”. 
Produzione: fluido, Trieste; Musica: Pop Toxique; Struttura: Monica Kirchmayr.
La video-installazione si ispira al poema di William Blake “The book of Urizen” e ai disegni che lo 
accompagnano. I video, sincronizzati tra loro, raccontano la nascita di Urizen, personaggio mitico in-
ventato da Blake, che rappresenta la razionalità, la regola e tutto ciò che si oppone alla fantasia e al 
sentimento. La struttura, composta da corpi geometrici incastrati fra loro, che rappresenta l’ordine 
nel caos, è costituita da riproduzioni ingigantite dei cristalli di pirite di Navajun (Spagna).

Maurizio Goina & Pietro Polotti, “Visual Sonic Enaction”, Sonic Diversion in a Video Exhibition
VSE è uno “specchio” interattivo per la percezione e la rappresentazione dell’espressività gestuale. 
Quasi un diversivo sonico-visivo all’interno della mostra, VSE invita i visitatori in modo ludico a dare 
forma e suono alla propria gestualità o, viceversa, a farsi guidare nel movimento dal risultato visivo e 
sonoro che il gesto provoca. Allo stesso tempo, fornisce una memoria, una traccia audiovisiva della 
propria espressività corporea. Da una parte l’esperire il disegnare come immediata conseguenza 
dell’azione fisica, dall’altra una rappresentazione multimediale a posteriori e distaccata della pro-
pria gestualità. Anche se la parola “specchio” rimanda ad un’esperienza visiva, in VSE la componente 
uditiva è fondamentale se non predominante. Il suono stimola e guida l’azione in modo forse meno 
consapevole rispetto all’esito visivo, ma più incisivo è il suo apporto in termini enattivi. L’idea di 
enazione, cioè di un inscindibile legame tra azione e percezione, viene infatti maggiormente esaltata 
nella risposta immediata e più intuitiva fornita dal suono. Nell’atto di “disegnare”, sentiamo il suono 
fondersi con il nostro gesto, o, se vogliamo, il suono diventa parte del nostro corpo attraverso un pro-
cesso di embodiment: ad ogni istante della nostra azione-movimento ascoltiamo il suono generato, 
lo sentiamo nelle nostre articolazioni, e modifichiamo di conseguenza l’azione stessa.

video installazione
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Le note seguenti sono a cura dei relativi autori.

Francesca Bergamasco, “L’onda schiva”, 2009, lavoro audio-visivo, 7’ 00”
(Musica di Fabrizio Fiore, con la collaborazione di Roberto Pertoldi per le riprese subacquee)
È un viaggio introspettivo alla ricerca di una quiete che è risultato dell’abbandono del corpo all’ac-
qua e nell’acqua. Bisogna immergersi per vedere la verità delle cose ed immergersi per ascoltarne 
l’ovattato silenzio di placenta. Bisogna saper aspettare distesi sulla superficie del mare per diven-
tarne davvero parte. Poi il mare scompare e sparisce la linea di demarcazione del blu, e solo il corpo 
rimane, sospeso nell’acqua e immerso nell’aria. Scompare la linea di separazione tra la sagoma e il 
tutto, solo il corpo rimane, leggero perché vuoto, aggraziato perché quieto. 

Annalisa Metus, “Colorless green ideas sleep furiously”, 2009, lavoro audio-visivo, 6’ 00”
Noam Chomsky inventa la frase “Colorless green ideas sleep furiously” nel 1957, anni di vivo dibattito 
sulla natura della grammatica inglese, per esemplificare come le parole, pur seguendo una struttura 
logica grammaticalmente valida, non concorrono a formare una frase di senso compiuto se violano il 
loro contesto semantico: gli aggettivi “verdi” e “incolori” - già in contraddizione - sono incompatibili 
con il sostantivo “idee”, così come l’avverbio “furiosamente” con l’azione “dormire”, pertanto la fra-
se non ha senso. Senza entrare nel merito dei ragionamenti di Chomsky, se consideriamo le singole 
parole come contenitori semantici o polisemantici, possiamo metterle in comunicazione piuttosto 
liberamente a seconda della nostra capacità di astrazione o della nostra indole poetica o attitudine 
all’inventiva. In questo lavoro, concepito prima di scoprire la frase di Chomsky, “Colorless green 
ideas sleep furiously” introduce una fantasia invernale che ha per soggetto gli alti rami degli alberi 
spogli osservati nel riflesso di specchi d’acqua naturali e artificiali, che fungono da lenti d’ingrandi-
mento e filtri coloranti tramite l’aggiunta materiale nell’acqua di gocce di acquarello. Cadute le foglie 
è venuta meno la principale componente cromatica: alberi e arbusti, apparentemente normalizzati 
dai toni bruni di tronchi e rami, mettono a nudo la propria struttura e geometria, spesso compro-
messe dall’intervento umano. I rami sferzati dal vento evocano in sogno i colori negati dall’arrivo 
dell’inverno, che ritornano sotto forma di ombre e aloni riflessi, cieli tersi e tramonti infuocati tipici 
degli ultimi giorni d’autunno.

sezione musica 

Conservatorio Tartini di Trieste/prof. Paolo Pachini e Pietro Polotti
e nuove tecnologie
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Margherita Pevere (immagini) Ivan Penov (musica), “Come sull’acqua”, 2009, lavoro audiovi-
sivo, 4’ 54’’
Dobbiamo continuare a cercare, vagare, ad andare avanti; andiamo come sull’acqua, senza una via. 
Così scriveva Luigi Nono mentre preparava il Prometeo, nutrendo il proprio lavoro creativo del dialo-
go con Massimo Cacciari ed Emilio Vedova. Andare come sull’acqua è percorrere una via non visibile 
agli occhi, indicata da conoscenze astrali e dal coraggio di spingersi verso l’ignoto. Il procedere se-
guendo il nostalgico richiamo del futuro, affidandosi all’istinto e alla sperimentazione, rielaborando il 
materiale di partenza, è un “tratto compositivo” comune al pittore, al musicista e al filosofo. In tale 
sperimentare riaffiorano relitti evocativi di un tempo vissuto e di quello ancora inesplorato.
In questo lavoro, nato dal dialogo di suoni e immagini, le visioni emergono sovrapponendosi, mesco-
landosi, lasciando intravedere, su profondità uterine, fiotti di luci e di tracce umane. I neri e i bianchi, 
di vedoviana memoria, si scostano per lasciar trasparire cromatismi lagunari.
Lo scorrimento degli eventi musicali viene interrotto da pause interrogative. La sospensione del 
fluire della musica permette di scoprire nuovi strati, erodendo il suono fino all’impercettibile. Si 
creano, così, degli addensamenti di energia che si estendono nella tensione verso il puro, verso 
l’essenziale.

Margherita Pevere, “Geschwister”, 2009, lavoro audiovisivo, 7’ 02”
Esiste una cesura interiore insanabile, inaggirabile. Non la si può nascondere completamente, tan-
tomeno a se stessi. È una ferita inguaribile, ma da cui trasuda umore generativo. In questo ambiente 
uterino esso è percorso da forze che lo fanno risuonare come in una cisterna immersa nell’acqua.

Ivan Penov, “Deadlock”, 2009, composizione audio-visiva, 6’ 00”
Il soggetto umano e immerso in un processo di scoperta e riscoperta di sé, alla ricerca un varco 
attraverso membrane asfittiche e opache. Di fronte all’immagine di sé, l’indagine sulla visione e 
sull’ascolto si spinge fino a cercare la soglia di riconoscibilità del soggetto. Si arriva ad estrarne gli 
elementi essenziali, l’alfabeto percettivo minimo, le informazioni che permettono l’orientamento. 
Cosi come l’esplorazione del materiale visivo affronta le continue metamorfosi identitarie, tentando 
di disambiguare l’affiorare di immagini che, apparentemente, si risolvono, i materiali audio scorro-
no accompagnando questa interrogazione fluttuante senza mai smascherare la sua nuda verità. Il 
punto d’arrivo svela la natura di questo processo: un ritorno non lineare, e più complesso, allo stato 
iniziale.

Paola Pisani, ”Terza Via”, 2009, lavoro audiovisivo, 6’ 20”
Omaggio a Camera dell’Eroe, Suzanne in uno stampo di cioccolato (Venere di cioccolato). Maschile, 
femminile e androgino. Incesto e cannibalismo in Marcel Duchamp di Vettor Pisani 
Ripercorrendo alcuni capitoli di Bibbia e Corano e riflettendo sulle diverse mitologie che vedono 
il rapporto amoroso tra fratello e sorella come uno dei temi più remoti e complessi nella storia 

Conservatorio Tartini di Trieste/prof. Paolo Pachini e Pietro Polotti
e nuove tecnologie
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psicologica dell’uomo, ho deciso di concentrare l’attenzione sui fantasmi dell’inconscio attraverso 
una lettura al femminile della psicologia dell’uomo, e di analizzare il rapporto con il doppio e con 
l’incesto focalizzando la mia attenzione sul simbolico particolare di un piede che cerca di infilarsi 
una scarpetta rossa, simbolo del cuore e del desiderio, che però non è mai della misura giusta. Il 
video è ispirato anche allo psicanalista J. Lacan e alla sua fase dello specchio: la città che resta fuori 
con le sue istituzioni dominanti e quello della foresta in cui l’uomo si fa strada tra le sterpi, curioso 
di capire ciò che teme di desiderare. 
Per Lacan il rapporto del Pensiero con l’Essere è un rapporto decisivo nella formulazione del pro-
cesso della conoscenza. L’Io che pensa, il “cogito”, raggiungendo l’unione con il tutto, diventando 
uno con l’altro e con Dio, è per Lacan solo un Ideale di Io, provvisorio e fuorviante. L’unico modo di 
situare il “cogito” cartesiano è per Lacan quello di collocarlo sotto la rubrica di ciò ch’egli articola 
come “alienazione (gli a)”. L’essenza dell’inconscio non sta pertanto nella pulsione, ma nella dimen-
sione del “Io non sono”. Nello stadio dello specchio il soggetto può identificarsi come un “Io”, ma in 
questo riconoscimento avviene uno sdoppiamento tra il soggetto reale e la sua immagine ideale, con 
la conseguenza che il senso dell’identità dell’ “Io” si basa su un’alienazione inevitabile, perché sarà 
impossibile per il soggetto realizzare una riunificazione con l’immagine ideale in cui si rispecchia. 
Tutto quello che accade nella foresta di Terza Via è il tempo sospeso del sogno, ovvero l’inconscio di 
un uomo, della sua parte femminile e di un possibile rapporto omosessuale con sua sorella. 

Andrea Saba, “Videograph”, 2009, composizione audio-visiva, 7’, 30”
Videograph è una composizione audio-video liberamente ispirata alle pittografie di Sylvano Bussotti 
e Tono Zancanaro. Si tratta di sette “doppi fogli” in cui a una pittografia di Bussotti sulla sinistra 
dell’album viene accostata, sulla destra, una reinterpretazione, in chiave figurativa, del pittore tori-
nese. Nella lettura di Zancanaro le figure sono sovrapposte all’originale di Bussotti, caratterizzato, 
come molte pittografie del musicista, da una astrazione di segni prelevati dalla semiografia musi-
cale: pentagrammi, note, indicazioni dinamiche. Mi sono permesso di unirmi al gioco, aggiungendo 
un ulteriore strato di esperienze, in particolare di animazione visiva e sonora, alle letture dei due 
artisti. L’interpretazione musicale che ho realizzato elaborando suoni di violoncello mi è poi servita 
per generare le maschere di trasparenza usate nel video finale: quando inizia il suono, comincia lo 
svelamento di una porzione d’immagine che sembra scorrere insieme al suono in punti dello spazio e 
in direzioni definite, secondo criteri parzialmente random, dall’input sonoro. In questo senso si può 
dire che la parte visiva sia generata dall’esecuzione musicale.
Ringrazio il violoncellista e amico Nicola Baroni per avermi fatto conoscere queste opere e per aver-
mi fornito larga parte dei campiono sonori, campioni che ho poi elaborato e rimontato secondo una 
lettura personale. A lui è dedicato Videograph.
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