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Continuum è la linea progettuale promossa da Cantiere 
Corpo Luogo e realizzata dagli artisti Andrea Penzo e 
Cristina Fiore all'interno del Parco del 
Contemporaneo.
Trasformando la propria presenza all'interno di Forte 
Marghera da gestori di uno spazio reale a creatori di 
uno spazio mentale, il progetto Continuum  si propone 
come entità nomade, capace di creare una trama 
effimera tra gli spazi fisici e le realtà edificatrici 
del Parco del Contemporaneo.
Il termine Continuum sta  ad indicare una serie di 
livelli interrelati che costituiscono la natura stessa 
della sua modalità progettuale. Non solo la continuità 
rispetto ad un'esperienza portata avanti negli anni, 
che ha permesso l'evoluzione di un pensiero critico 
sul Forte, ma anche un esplicito riferimento alla 
tecnica narrativa come strumento di indagine e 
tassello fondamentale di una poetica artistica sempre 
più rivolta alla ricerca di un senso, dato dalla 
concatenazione di fatti, eventi e soggetti che entrano 
in relazione gli uni con gli altri.
Si potrebbe dire che l'esperienza umana è composta da 
una serie di accadimenti, segni, piccole permanenze e 
apparizioni macroscopiche che hanno bisogno di essere 
rielaborate attraverso il pensiero narrativo, per 
poter acquisire significato all'interno di un contesto 
socio-culturale dato. Tutto ciò che di per sé appare 
opaco e oscuro, destinato all'oblio se abbandonato a 
se stesso, acquisisce senso, vita e realtà nel momento 
in cui si colloca all'interno del continuum  di una 
storia. 
Un storia significativa, spesso, non è tale per il 
mero accadere dei fatti che la caratterizzano, ma per 
il modo in cui viene costruita l'impalcatura narrativa 
all'interno della quale gli eventi prendono posto e si 
legano l'uno con l'altro.
Il paesaggio di riferimento, allora, altro non può 
essere che humanscape. L'attitudine allo sguardo 
pensante che si interroga sulla natura dell'uomo è il 
punto di osservazione privilegiato nei progetti di 
Continuum,  per la sua costante ricerca di senso. 
L'uomo è di per sé parte di un ambiente che ne 
determina azioni, pulsioni e relazioni. La costante 
osservazione di sé e del contesto, in un gioco di 
rimandi incalzante e vitale, appare come unica 
possibilità di comprensione. Il passaggio tra 
soggettivo e oggettivo nel raccontarsi dell'arte, il 
suo essere proposta come indagine emotiva portata 
davanti allo sguardo dell'altro e narrata, è la forma 
peculiare delle azioni proposte.
Questa fanzine è una delle declinazioni di questo 
progetto...
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Racconti di confine
Roland Wirtz

Non è mai bello disallestire una mostra, 
è un atto che porta con sé sempre una 
certa dose di tristezza. Si sfilano i 
chiodi dal muro, si tappano i buchi e si 
ricopre tutto di una mano di bianco per 
cancellare il passaggio. 
Domani ci saranno altri artisti qui a 
prendere misure, a puntare luci, a 
scegliere frammenti di spazio per 
ammaliare il pubblico. Oggi però ci 
spetta il compito di impacchettare i 
nostri lavori e di stiparli nel 
bagagliaio dilatato di una Renaut 
Laguna. Ad aiutarci c'è la piccola 
famiglia del Tacheles: Barbara, Petrov, 
Orvar e Miriam. 
È pomeriggio ma sembra già notte, fa 
freddo, le ruote m+s girano comunque su 
una patina di neve che sembra farina. Ci 
stiamo spostando insieme a Barbara per 
raggiungere un locale indiano sulla 
Kastanienallee. L' sms è arrivato 
proprio mentre stavamo puntando il muso 
della macchina su Wedding ma Resi diceva 
“Sono a Berlino, vediamoci per una cena, 
sono con amici”. Parcheggiamo proprio a 
due passi dal ristorante e attraversiamo 
la strada come se pattinassimo sulla 
Sprea ghiacciata e invece, sotto di noi, 
solo i binari bloccati del tram.
Entriamo. Il tavolo su cui ci sediamo è 
lungo, non si sa mai... Non sarebbe 
bello che qualche amico di amico 
rimanesse in piedi. Iniziamo a parlare 
noi tre, poi arriva Ul Lek, la giovane 
curatrice polacca che sembra uscita da 
un manga giapponese. È vestita leggera 
lei, forse è abituata ai morsi del 
freddo. Ha una voce allegra, due occhi 
come piccole fessure luccicanti e 
esattamente sotto di loro, come lacrime 
nere, due puntini. C'è chi dice che 
siano disegnati con un pennarello, chi 
invece che siano nei. 
La porta si apre alle nostre spalle, non 
fa rumore ma una bava di freddo ci fa 
girare la testa. È un gruppetto di 
persone, hanno età varie e Resi 
Girardello è in mezzo a loro. Si 
avvicina  parlando un po' italiano un 

po' inglese, è vestita in modo vivace, 
come sempre d'altronde: una minigonna 
corta, gli stivali col tacco e qualcosa 
di rosa, forse le calze, una sciarpa o 
il giubbotto. È così che ce lo presenta: 
“Questo è il mio amico Roland, è un 
artista” dice. È grande, pensiamo noi, e 
regala a Resi un oggetto piccolo 
piccolo. Lei ne è stupitissima, ma noi 
ancora non capiamo. 
L'immagine della serata si dissolve 
così, tra chiacchiere, birra e cose di 
poco conto. Potremmo passare al momento 
in cui viaggiamo per Berlino dentro alla 
macchina fotografica di Roland, ma forse 
il salto sarebbe azzardato. Andiamo con 
ordine. 
Durante quella famosa serata, giravano 
da una mano all'altra della piccole 
fotografie con un buco in mezzo. C'era 
qualcosa di paradossale, questo si 
intuiva dalle parole degli altri, in 
quelle foto così piccole. Sembrava 
ancora più strano del buco intorno a cui 
stavano. 
Rivediamo Roland Wirtz due giorni dopo, 
questa volta all'interno del suo 
showroom. Le foto sono enormi. Ce ne 
sono pochissime, e ognuna prende quasi 
l'intera parete. Alcune hanno un buco al 
centro di circa 15 cm di diametro, altre 
no. 
Roland è eccitato, corre da un lato 
all'altro delle sue immagini ripetendo 
che a lui piacciono così, grandi e piene 
di dettagli che può scoprire solo dopo 
aver impresso la carta. Quello che 
sfugge all'occhio nudo mentre guarda la 
realtà sempre in mutamente, costituisce 
un tempo infinito di osservazione per 
chi si trova di fronte a quegli arazzi 
fotografici. 
Cosa c'entrano i campi da calcio con le 
ultime pietre tolte al Palast der 
Republik e quelle foto con il buco al 
centro? E poi, come fanno ad essere così 
definite se sono tanto grandi? Con le 
scritte al contrario poi...
Non è semplice, ma ci affidiamo alle 
parole di Roland, che ci facciamo



ripetere più volte per essere sicuri di 
capire bene quello che ci sta dicendo. 
Parte dalla descrizione dell'immagine 
che mostra la demolizione del Palazzo 
della Repubblica, un edificio molto 
significativo per Berlino, il simbolo 
della DDR nel centro del centro, a 
Mitte. Un luogo simbolo che dal 2006 al 
2008 viene smantellato putrella dopo 
putrella, fibra dopo fibra di amianto, 
un po' per questioni ambientali, un po' 
per il desiderio tutto politico di 
sostituire un simbolo con un altro 
simbolo, come d'altra parte era già 
successo nel 1950 con la decisione di 
abbattere il castello, il Berliner 
Schloss, per lasciare spazio a delle 
manifestazioni più evidenti della nuova 
direzione politica della città. Il luogo 
è talmente denso di storia e di vissuti, 
che Roland decide che non può non 
esserci quando verrà tolto l'ultimo 
elemento di questa costruzione. Si 
piazza allora davanti a Schlossplatz con 
la sua macchina fotografica gigante, e 
registra minuto per minuto, con tempi di 
esposizione lunghissimi, il passaggio 
dalla vita reale al mito, attraverso la 
sottrazione dell'ultimo elemento 
concreto che poi lascerà spazio solo 
alla narrazione del ricordo. Già in 
questo lavoro si pone a cavallo di una 
porta, nel punto di passaggio tra ciò 
che è stato e ciò che non sarà.
Cambiando parete veniamo proiettati 
dall'immaginario della ex Berlino est, 
con i suoi rimandi e con  le sue 
leggende, al centro di un campo da 
calcio apparentemente deserto e 
sorprendentemente nitido. Questa foto fa 
parte della serie intitolata Novanta 
Minuti, e fa riferimento al tempo di 
esposizione dilatato fino 
all'esasperazione di una partita di 
calcio. Capiamo che l'interesse di 
Roland non va tanto nella direzione del 
match ma, anche qui, del rito di 
passaggio, di quell'ondata incredibile 
di energia che trasforma radicalmente il 
luogo. Prima la calma, il silenzio, i 
piccoli gesti degli addetti allo stadio 
che sistemano i dettagli mentre lui 
allestisce la sua apparecchiatura. 
L'attenzione chirurgica e la pazienza 
nel chiedere i permessi, nel trovare la 
posizione migliore per l'inquadratura 
migliore, l'atmosfera densa e placida 
dell'operatore nel punto caldo della sua 
preparazione. Poi, improvvisamente, nel 
passaggio di pochi minuti, qualcosa 
cambia, lo spazio inizia ad essere 
invaso, gli spettatori prendono posto 
negli spalti e un'impalpabile che non ha 
colore, che non ha forma, che non ha 
odore, monta. È una massa di gente e di 
energia che 90 minuti dopo scompare da 
qui per rientrare nella propria casa e 
nella propria vita vinta o vincente, 
pronta a ridimensionare l'immagine di sé 
che si era sovrapposta a quella dei 
propri eroi. 
Il papà di Roland era un calciatore. 
Le esposizioni sono lunghissime, la luce 
imprime direttamente la carta 

fotografica che è già l'opera stessa. La 
dimensione delle foto è sempre uguale, 
127x220 cm. L'immagine viene registrata 
direttamente sulla totalità di questa 
superficie. Da qui nasce la definizione 
perfetta, quasi incomprensibile, delle 
foto di Wirtz. La sua è una macchina 
fotografica vera e propria a grandissime 
dimensioni, e la sua grandezza fa 
pensare direttamente alla camera oscura 
con foro stenopeico che si usava un 
tempo.
Ecco perché le foto del progetto Ost-
West Interferenzen  hanno il buco al 
centro. Esattamente vent'anni dopo la 
caduta del muro, Roland decide di 
iniziare a lavorare direttamente sul 
confine che divideva la Germania Est 
dalla Germania Ovest, suggestionato 
dalla strada che correva in quella terra 
di nessuno che separava una frontiere 
dall'altra e di cui ancora adesso 
sopravvivono dei tratti all'interno del 
paese. Per questo evolve il suo concetto 
di macchina fotografica di grandi 
dimensioni, sostituendo la camera oscura 
con un camion vero e proprio che possa 
percorrere quella strada. Il camion è 
munito di due obiettivi giustapposti, 
uno per ogni lato lungo. In questo modo 
ha la possibilità di porsi esattamente a 
cavallo della striscia della morte. Crea 
un'esposizione a tempi lunghi 
contemporanea: due carte fotografiche, 
una di fronte all'altra, all'interno 
delle pareti del camion, con al centro 
l'obiettivo attraverso cui passerà la 
luce che dovrà imprimere la carta 
fotografica che le si para davanti. 
Niente negativi, niente rielaborazioni 
in post produzione, niente multipli. 
Ogni scatto, lunghissimo, è la 
concretizzazione di un monumento alla 
storia. 
All'interno del camion si fonde un 
paradosso: l'Est entra nell'Ovest e 
viceversa, creando uno spazio di 
convivenza degli opposti carico di 
tensioni e di significati. Dopo che la 
luce compie il suo attraversamento 
centrale, diventa di nuovo se stessa per 
imprimere la carta fotografica che le è 
dedicata. Sulla parete Ovest l'Est, 
sulla parete Est, l'Ovest. Nel 2010 
Roland inizia un periodo di studio e di 
riflessioni sui 126 punti più 
significativi che possano costituire 
inquadrature interessanti per le sue 
coppie fotografiche. L'impercettibile 
movimento del fotografo per trovare 
l'angolazione giusta nell'immortalare 
uno spazio, per lui si traduce in una 
serie non scontata di manovre per 
parcheggiare nel modo appropriato la sua 
improbabile macchina fotografica. 
Osservare queste coppie di immagini, 
sapendo da che pensiero nascono, 
significa anche mettere alla prova la 
propria capacità di rinvenire i 
frammenti di un'antica divisione, che 
ormai ha vissuto vent'anni di storia 
volta a cancellarla. Nella coppia di 
Leipziger Platz i dettagli che si 
registrano sono tutti pittorici: da una 



parte la luce se ne va, dall'altra ti 
viene verso; una foto è abitata 
dall'ombra dello strumento che l'ha 
registrata, dall'altra no, solo le 
tracce sfuocate dei passaggi. C'è un 
semaforo, all'Ovest, che appare 
contemporaneamente verde, arancione e 
rosso. Un pedone, che evidentemente ha 
protratto la sua sosta più degli altri, 
permettendo alla carta fotografica di 
catturarlo. Si capisce che quel tratto 
di strada è piuttosto frequentato da 
mezzi di trasporto alti, come camion o 
autobus, lo si intende dalle strisce 
sospese nel vuoto che i lunghi tempi di 
esposizione hanno reso possibili. L'Est 
in questa foto è più placido e 
rassicurante, verde, più statico, dai 
colori più brillanti. Sullo sfondo la 
torre della televisione, l'onnipresente 
simbolo di Berlino. I graffiti sulle 
facciate ceche dei palazzi, talmente in 
alto che non si capisce come sia stato 
possibile eseguirli. C'è vento, si vede 
dalla mancanza di nitidezza delle foglie 
degli alberi, che evidentemente si 
sottraevano di continuo alla fissità. 
Con queste due foto posizionate una 
accanto all'altra, vediamo 
contemporaneamente quello che non 
potremmo mai vedere. Abbiamo occhi di 
fronte e dietro di noi, nello stesso 
istante. E, ad essere proprio sinceri, 
quella divisione profonda che sopravvive 
fortissima nella sfera del mito, ad 
occhio vergine non si manifesta più. 
Viaggiamo a Berlino dentro la sua 
macchina fotografica. Il mezzo si 
insinua nel traffico con una certa 
voluttà, sorpassando altre macchine, 
strizzando l'occhio ai lampioni. Mentre 
ci spostiamo pensiamo al Muro, a quanto 
sia ancora presente nella memoria 
collettiva e in quella degli artisti. 
Pensiamo che stiamo viaggiando dentro 
una macchina fotografica che supera i 
taxi e frena prima degli incroci. E 
pensiamo a quella linea invisibile che 
attraversiamo di continuo, oggi, 
passando da un quartiere all'altro di 
questa città. 

Estratto dal libro “In front of”, dialogo 
con Roland Wirtz, di Andrea Penzo e 
Cristina Fiore, con-fine edizioni, 2011, 
testo italiano e inglese. Presentato in 
occasione della mostra “Immediatus” a 
Forte Marghera-Parco del Contemporaneo a 
settembre del 2011.



Forte Marghera è un’area di 48 ettari localizzata tra 
la terraferma e la laguna di Venezia. 
Nell’affascinante ex-insediamento militare si sono 
sviluppate diverse attività legate all’arte 
contemporanea grazie alla cooperazione tra alcune 
associazioni culturali e le istituzioni presenti nella 
città di Venezia attraverso il progetto Performa e 
successivamente KROSSING, evento collaterale della 53. 
Esposizione Internazionale d’Arte La Biennale di 
Venezia. A seguito di queste esperienze nel 2011 nasce 
Parco del Contemporaneo, progetto che in breve tempo 
riceve il sostegno e il patrocinio della Regione 
Veneto e del Comune di Venezia, assessorato 
all’Ambiente, Città sostenibile e Cittadinanza 
Digitale.
Il cuore del progetto Parco del Contemporaneo è 
rappresentato dall’idea di riqualificazione 
paesaggistica, architettonica ed intellettuale del 
complesso di Forte Marghera attraverso iniziative di 
carattere espositivo, performativo, seminariale e 
residenziale capaci di coinvolgere e sviluppare la 
scena dell’arte contemporanea nazionale e 
internazionale. Il lavoro costante delle associazioni 
culturali presenti nel sito a partire dal 2006 negli 
anni ha saputo innescare una dinamica virtuosa, 
riuscendo a stabilire rapporti di scambio e 
cooperazione con importanti artisti, spazi e 
istituzioni attive a livello globale. Ciò ha permesso 
il recupero e la valorizzazione degli spazi a Forte 
Marghera, la cui programmazione culturale per il 2012 
è affidata ad un team di curatori ed artisti il cui 
obbiettivo è lavorare sulle intrinseche potenzialità 
espressive dell’area, ricercando attraverso una forma 
di sperimentazione continua negli elementi già 
presenti a Forte Marghera, tutte caratteristiche 
capaci di sostenere e promuovere le maggiori ricerche 
artistiche contemporanee."

Parco del Contemporaneo

I  ponti sono fatti per essere attraversati, non per edificarci sopra

F o r t e  M a r g h e r a ,  i l  l u o g o  d e l l e  u t o p i e  p o s s i b i l i



Due termini semplicemente accostati, messi vicini l’un altro: futuro, paesaggio  con 
quel tanto di estraneità che comporta l’uso di una lingua diversa rispetto a quella 
propria, soprattutto se si riferisce a due termini così densi di significati. Del 
futuro  sembra ormai si possa parlare solo in termini globalizzati, e con una lingua 
adeguata al processo di globalizzazione, mentre con il termine paesaggio  sembra si 
possa al massimo richiamare, rispetto al più neutro e ubiquitario landscape, una 
condizione ormai passata, legata al termine ‘paese’, termine che rischia di suonare 
oggi desueto sia per descrivere la scala relazionale microlocale quanto quella 
nazionale. Si può ancora,  ai giorni nostri parlare di paese, e magari di genius loci, 
sentendo risuonarvi dentro l’origine etimologica derivante dal termine latino pagus – 
che stava ad indicare contrada e borgo, pieve e campagna -, considerando quali siano 
state le concrete conseguenze dell’aver concepito per decenni, come ci ricordava 
amaramente Rosario Assunto in un suo celebre studio, il paesaggio in termini di pura 
estensione spaziale? Eppure, dagli anni ’70 del secolo scorso, quando Assunto 
pubblicava il suo “Il paesaggio e l’estetica”, qualcosa sembra essere cambiato se ai 
nostri giorni, come vuole Gilles Clement, del paesaggio si viene ricomponendo una 
nuova, terza, condizione, che viene descritta nel suo “Manifesto del terzo paesaggio”. 
Condizione consapevolmente ibrida, e nondimeno vitale, dovuta alle pratiche di 
abbandono di modelli industriali, agricoli, turistici, ormai obsoleti, una condizione 
aperta piuttosto ad una nuova visione delle cose, grazie anche ad una diversa 
sensibilità generale.

A cura di Riccardo Caldura
Con la collaborazione di 
Gianluca D'inca Levis, 
Guido Molinari e
Paolo Toffolutti
Mostra:
26 maggio – 31 agosto 2012

Primma parte:
26 maggio – 8 luglio 2012

Inaugurazione: 
venerdì 25 maggio h. 18.00
 
Forte Marghera
Mestre-Venezia
Padiglione 36

Orari:
da giovedì a domenica
dalle 17 alle 22
o su appuntamento

www.parcodelcontemporaneo.it

FUTURE. LANDSCAPE. A changing exhibition

http://parcodelcontemporaneo.us5.list-manage.com/track/click?u=583259607bbcfe949b6d9abac&id=a61f624bfb&e=95d7f259f3


Riferirsi alle arti per affrontare e riflettere la complessità di tali tematiche indica 
che non possiamo affidarci solo agli strumenti disciplinari di tipo più propriamente 
analitico per osservare ciò che abbiamo intorno. Insomma se si vuole provare a 
comprendere la relazione fra ciò che del paesaggio ci viene riconsegnato dal passato 
(scarto da riciclare, frammento tutelabile, residuo di una modalità di rappresentazione 
estetica che può suonare anacronistica) e una sua condizione a venire, le arti possono 
coadiuvarci non poco. Offrendo, forse oggi più che in passato, spunti e suggestioni 
assai significativi per rappresentare e immaginare la nostra relazione con l’ambiente, 
con le sedimentazioni e le stratificazioni che appaiono indistricabili fra ciò che è 
artificiale e ciò che è naturale, fra ciò che è la realtà, il mondo esteriore, e ciò 
che invece costituisce il nostro mondo interiore.
Un tema ‘classico’ come quello del paesaggio, da rivisitare dunque in tutte le sue 
possibili valenze: dalla descrizione alla visione di una condizione delle cose diversa 
dall’attuale, ma che in questa è intravedibile. Un paesaggio, così come un senso della 
natura e dell’ambiente, rivisitato  da artisti contemporanei che si trovano a lavorare 
in contesti fortemente antropizzati, contesti che sembrano aver perduto ogni aura, o 
dimensione simbolica, ma nonostante tutto vi si può ancora avvertire una tensione verso 
quella condizione dell’attesa, del non ancora, che fa di ogni paesaggio un possibile 
presagio, una forma di prefigurazione dell’avvenire.
La stessa forma espositiva è concepita non staticamente, ma come dispositivo/organismo 
in grado di modificarsi, di trasformarsi, cangiante come il tema di cui si occupa: per 
questo a changing exhibition. Ad un nucleo iniziale di artisti, si aggiungeranno o 
prenderanno posto altri artisti, con altre opere e installazioni, e altri luoghi 
espositivi.
Future, Landscape. A changing exhibition  è il primo appuntamento della serie di 
attività previste dal progetto “Linea mobile. Progetti d’arte contemporanea fra le 
Dolomiti e la laguna di Venezia” che vede la collaborazione di Forte Marghera - Parco 
del Contemporaneo con Dolomiti Contemporanee, collaborazione aperta ad altre realtà 
associative come lo SPAC di Buttrio (UD). Il progetto nel suo complesso mira a 
costruire e mettere in rete una serie di soggetti associativi che operano 
specificatamente in relazione con il territorio e le arti contemporanee.
Artisti in mostra (26 maggio – 8 luglio):Bruno Estevan, Cristian Chironi, Marco Citron, 
Cuoghi Corsello, Roberta Franchetto, Antonio Guiotto, Dritan Hyska, Hannes Lang, Dacia 
Manto, Tiziano Martini, Giovanni Morbin, Pavel Mrkus, Paolo Parisi, Serse, 
Studiomobile, Eltjon Valle, Jonathan Vivacqua, Andreea Werner.

Riccardo Caldura  (associazione culturale 
Galleria Contemporaneo) che svolge 
attività di curatore del progetto “Forte 
Marghera-Parco del Contemporaneo” per il 
2012, comprendente attività espositive e 
incontri pubblici in vista della creazione 
di una rete di relazioni e collaborazioni 
con altri operatori e realtà del settore.

Mi piace il parco, mi piace questo parco adagiato su quell'orlo di acqua 
lagunare. Mi piace lavorare all'orlo di cose che non hanno ancora 
assunto una definizione.

Riccardo Caldura



eve ar: v.
"Eventi-Arte-Venezia (eve ar: v.) è un gruppo di sperimentazione artistica indipendente 
attivo nella progettazione, produzione e promozione dell’arte contemporanea.
L’attività di eve ar:v. si svolge su due versanti: da una parte lo spazio di Forte 
Marghera, un’ex tipografia riqualificata ad Atelier; dall’altra le 
collaborazioni esterne con iniziative legate alla diffusione delle ricerche artistiche 
in atto. L’Atelier è annualmente assegnato a tre artisti selezionati tramite bando 
e disponibile per lo sviluppo di progetti temporanei".

EVE AR:V. in concomitanza con l'apertura di della mostra "Future, landscape ; a 
changing exhibition" presenta Free Form Set.
Gli Atelier di EVE AR:V. - localizzati all'interno del capannone Palmanova di Forte 
Marghera - saranno aperti al pubblico a partire dalle ore 21.00 di venerdì 25 Maggio 
2012.
Free Form Set è una happening dalla durata variabile tra i 3 secondi e le 4 ore. 
L'operazione è messa in forma da autori le cui celate identità di sound artist/visual 
artist attraversano i linguaggi e le discipline della applicazioni digitali per l’arte, 
modificando e sagomando l’ambiente che li accoglie attraverso immagini e suoni che 
dialogano fra loro in tempo reale.
Le traiettorie parallele collidono in linee asintotiche per generare l'equilibrio 
melodico. Le fughe verso il noise, il riverbero del suono, la luce dei pixel proiettati 
nello spazio e il pericolo del precipizio cacofonico saranno a loro volta parte di un 
movimento progressivo fatto di tentativi, avvicinamenti e scontri realizzati all'intero 
del medesimo flusso di suono. Free Form Set è un preludio alla realizzazione di un 
unico momento, capace di relazionarsi ad un luogo, un'architettura, generando uno 
scambio tra le persone negli spazi del capannone Palmanova.
Free Form Set nasce negli anni '00 da un'idea di Eg0, Madriema e Interno3 che, 
successivamente, è stata rielaborata ed adattata al contesto in cui veniva presentata. 
L'ultima occasione in cui un pubblico ristretto e selezionato ha avuto la possibilità 
di assistervi è stato il 23 aprile 2011 a Venezia.

FREE FORM SET
Venerdì 25 maggio dalle ore 21.00 – atelier di EVE AR:V. Forte Marghera



Per informazioni visita il sito:

eventiartevenezia.com

Contatti:

eventiartevenezia@gmail.com
3335982859 

Direzione:
Matteo Efrem Rossi

Responsabile atelier:
Enrico Pontoglio

Responsabile comunicazione:
Tommaso Zanini

Grafica:
Marta Maldini

BANDO PER L’ASSEGNAZIONE DI DUE SPAZI PRESSO L’ATELIER
EVE AR:V. DI FORTE MARGHERA A GIOVANI ARTISTI



C32

C32 performing art work space produce, promuove, sostiene live performing art 
all'interno del più ampio progetto dedicato all'arte contemporanea, Parco del 
Contemporaneo di Forte Marghera. 500 mq suddivisi in spazio-prove, sala 
incontri e foresteria pensato per ospitare residenze artistiche, workshops, work in 
progress proiettato all'apertura verso partner nazionali ed internazionali in 
progettualità di scambio. C32 performing art work space collabora con artisti e 
istituzioni per creare agli artisti opportunità di sviluppare la propria ricerca per 
sensibilizzare all'ambito performativo per allargare l'audience per essere miscela di 
idee e linguaggi.

Jam chiama un gruppo di performers all'improvvisazione. La sala viene arredata con 
oggetti, abiti, microfoni.. i performers trovano l'azione in una trama imprevista dove 
creatività e corpo segnano la scena. Il pubblico è invitato a seguire quei gesti e quei 
luoghi che si determinano mentre si consumano, libero di stare, andare, tornare o 
entrare nella jam. 
E' la prontezza all'interazione che provoca l'uso degli oggetti e le relazioni e svela 
istinti e personalità. L'improvvisazione, lungamente usata come tecnica di ricerca 
creativa, svela la sensibilità del lavoro del performer che, senza una partitura 
predefinita, determina il farsi attraverso l'ascolto attivo del contesto.

In collaborazione con EVE AR:V., Jam si integra all'evento Free Form Set: il suono 
risultato dall'improvvisazione dei musicisti diretti da Paolo Calzavara Pax~ (al piano 
di sotto) diventa l'ambiente sonoro per Jam (al piano di sopra).

JAM di C32-performingartworkspace
Venerdì 25 maggio dalle ore 21.00 – Capannone Palmanova - Forte Marghera

www.parcodelcontemporaneo.it | c32@parcodelcontemporaneo.it

http://www.parcodelcontemporaneo.it/


Nel pensiero sulla complessità che Bateson 
persegue dalla pluralità narrata dei suoi 
punti di vista, il legame tra individuo e 
contesto viene espresso con affascinante 
determinazione a partire dal concetto di 
mente come qualcosa che supera i confini 
del corpo, e che si lega ad una trama di 
fili invisibili ad un contesto complesso e 
in costante movimento. 
Il progetto “Ecology of mind” si basa 
sull'idea di chiamare degli artisti a 
ragionare, a produrre pensiero ed 
elaborati scritti, foto, disegni, oggetti, 
installazioni sul tema.
In un luogo di produzione artistica come 
Forte Marghera/Parco del Contemporaneo si 
propone di essere, è di fondamentale 
importanza creare degli spazi di 
produzione di pensiero, di narrazioni che 
parlino dell'attitudine a cercare un 
proprio personale percorso di conoscenza 
che esuli dalle tradizionali forme 
dell'apprendimento, per andare invece 
nella direzione di quella costruzione 
personele che implica la trasformazione di 
sé di fronte ai nuovi stimoli cognitivi. 

9 luglio 2012 – ore 18.30 
Apertura dei lavori. Proiezione del 
film/documentario di Nora Bateson “An 
Ecology of Mind” e discorso introduttivo 
sulla figura e le opere di Gregory 
Bateson. 

10/11 luglio 2012 – ore 18.30
“La struttura che connette gli organismi e 
i sistemi viventi. G. Bateson e l’ecologia 
della mente”. 
La proiezione e le conferenze si terranno 
negli spazi di C32 a Forte Marghera, e 
verranno presentate da tre esponenti del 
Circolo Bateson di Roma. 
Gli interventi sono aperti al pubblico. Ad 
essi parteciperanno un gruppo di artisti 
invitati da Cantiere Corpo Luogo, C32 e 
Eve Ar: V., con lo scopo di elaborare le 
riflessioni proposte su Gregory Bateson in 
modo da realizzare una serie di opere che 
verranno esposte a Forte Marghera – Parco 
del Contemporaneo nell'ottobre del 2012. 
Con il patrocinio di Ca'Foscari, Master in 
“Comunicazione e linguaggi non verbali”.

Info:
cantierecorpoluogo@gmail.com
cantierecorpoluogo.blogspot.it

Continuum
Ecology of mind

mailto:cantierecorpoluogo@gmail.com


Marco Polo System g.e.i.e.
La gestione

Il G.e.i.e - Gruppo Europeo d' Interesse 
Economico, è una nuova forma di cooperazione e 
partenariato europeo trasnazionale che consente ad 
Istituzioni ed Enti privati e pubblici di 
esercitare in comune alcune attività ai fini della 
partecipazione ai programmi dell' Unione Europea. 
L'oggetto del G.e.i.e. è quello di promuovere, 
realizzare, gestire progetti comunitari ed 
internazionali a valere su tutti i settori della 
programmazione comunitaria che possano interessare 
i soci. Per questo scopo il G.e.i.e. agisce anche 
al fine di assicurare la valorizzazione, il 
recupero e la gestione del patrimonio culturale ed 
ambientale appartenente ai territori di 
riferimento dei soggetti aderenti al G.e.i.e. 
stesso, con particolare riguardo al patrimonio 
militare dismesso. 

Marco Polo System, nello specifico, ha per oggetto azioni di sviluppo locale, la promozione 
del marketing territoriale, la promozione della reciproca conoscenza di storia, radici, 
valori e beni culturali comuni alle nazioni europee ed extra europee e la cooperazione 
economica transnazionale. La sua azione ha interessato principalmente il cosiddetto 'Spazio 
Adriatico Danubiano', in virtù della presenza, molto diffusa, in tutta l' area di 
testimonianze storico-architettoniche legate alla storia e ai commerci della Repubblica di 
Venezia. 

Una stella appoggiata sull’acqua della laguna questa è la inconfondibile forma di Forte 
Marghera, al cui interno vi sono una sessantina di edifici di diverse dimensioni ed epoche, 
una parte dei quali in condizione precaria, altri invece già parzialmente riattati ad 
attività temporanee di ricezione, laboratorio, esposizione. Si presenta come un luogo 
immerso nella natura, con grandi alberi, aree verdi ed arbustive, habitat permolte specie di 
uccelli.
In ideale continuità con il vicino Parco di San Giuliano, e come quest’ultimo è uno dei 
luoghi più amati e più frequentati di tutta la terraferma veneziana. La vocazione a parco 
per Forte Marghera, attrezzato per produzioni creative, sportive e ricettive compatibili con 
l’uso pubblico dell’area – è da tempo stata individuata come una sua complessiva 
destinazione. 
“Passeggiando per Forte Marghera si percepisce il paradosso di trovarsi in un luogo dove la 
natura dirompente infonde una sensazione di pace e riconciliazione in quella che è stata una 
macchina di difesa in tempo di guerra…In questo luogo, circondati da edifici ‘specializzati’ 
in gran parte lasciati al destino del divenire rovina, viene spontaneo pensare ad un 
recupero dell’intera area come porzione di città goduta da tutta la popolazione, che qui 
potrebbe ritrovare quel punto di incontro tra laguna e la sua terraferma di cui ha 
assolutamente bisogno”.

Quasi cinquanta ettari tra isole e canali, in posizione nodale per i trasporti pubblici, 
raggiungibile sia per acqua che per terra in 10 minuti da Venezia e altrettanti da Mestre, 
esito di una storia complessa, in cui si intrecciano i delicati equilibri ambientali legati 
alla laguna, nonché le evoluzioni delle relazioni politiche e commerciali fra Venezia, il 
Mediterraneo e l’Europa, nonché fra Venezia e il suo entroterra.
Quella della Repubblica di Venezia è una vicenda plurisecolare che viene esaurendosi alla 
fine del Settecento. Forte Marghera in questo senso è una importante testimonianza della 
storia della città lagunare all’alba della modernità, dopo il tempo della Serenissima.
Forte Marghera ha subito diverse trasformazioni a seconda dei governi che si sono succeduti 
e i relativi utilizzi militari dell’area. Dal 1797, caduta della Repubblica, si alternano il 
governo filo-francese, poi gli Asburgo, i francesi di Napoleone dal 1805 al 1814, e 
nuovamente gli Asburgo dal 1814 al 1866. Risalgono a questi periodi gli edifici militarmente 
più significativi (le casermette, le polveriere). Con il Regno d’Italia, fra il 1886 e il 
1911, avverrà la costruzione del campo trincerato della terraferma quale nuovo sistema 
difensivo di Venezia, di cui Forte Marghera è il centro. Ma nel frattempo la funzione 
strategicamente militare dei forti perde via via di importanza. Forte Marghera si 
trasformerà in un centro di direzione logistica con depositi, magazzini, uffici, utilizzato 
fino al 1995, anno del definitivo abbandono da parte dell’esercito italiano. Da allora a 
tutt’oggi, in attesa di una sua più complessiva riorganizzazione sotto la regia del comune 
di Venezia, una nutrita serie di iniziative, la gran parte delle quali a scopo culturale, 
hanno animato gli spazi del Forte, favorendo l’avvio del suo recupero, grazie anche ad una 
progressiva apertura al pubblico, ora estesa a tutto l’anno.
(“Stella d’acqua. Politiche e riflessioni per il recupero di Forte Marghera a Venezia”. Cleup, Padova 2009)

Il luogo e la sua storia



L'antinarratività
Marianna Andrigo e Aldo Aliprandi

Raccontare Marianna Andrigo e Aldo 
Aliprandi è quanto di più complicato ci 
possa essere per me. Il loro lavoro, 
rispetto a quello mio e di Andrea Penzo, 
è diametralmente opposto: loro indagano 
e noi narriamo. Loro cercano una 
gocciolina d'acqua nella piega di un 
corpo, noi cerchiamo il movimento del 
corpo nell'acqua. Loro scavano in 
profondità per conquistare un sapere che 
si traduca in gesto, noi osserviamo per 
rendere visibile la profondità di quel 
gesto. Loro approfondiscono la tecnica 
per sublimarla ed andare oltre, noi la 
neghiamo per dare forza al concetto. 
Siamo entrambe coppie che lavorano 
insieme, un uomo e una donna, una donna 
e un uomo. Dobbiamo trovare il modo di 
comunicare, di dirci, di dividerci la 
scena, di criticarci e di darci forza, 
di far sapere all'altro che ha sbagliato 
o di elogiarlo per il suo guizzo 
geniale. Difficile. Possibile. usicali, 
ma tutta intrisa del senso della sua 
musica.
Adesso io sono a Berlino, entro con 
Andrea nel Museo dell'Anti Guerra, a 
Wedding. All'ingresso ci sono due di 
quelle vecchie scatole che si usavano ai 
tempi del precinema, per far vedere 
immagini vagamente simili a qualcosa di 
tridimensionale. All'atto pratico, delle 
piccole lastre di vetro con stampate 
delle immagini di guerra che si muovono 
illuminate da dietro. L'effetto è quello 
di una gran battaglia, creata dal 
sovrapporsi di piani tutti separati tra 
loro, che non si incontreranno mai se 
non nell'emotività dello spettatore, in 
cui si amalgamano perfettamente proprio 
per la distanza che li separa. Guardando 
queste immagini penso al lavoro di Aldo 
e Marianna. Il bello di avere in mente 
un pezzo da scrivere prima di iniziare a 
farlo, è che tutto il mondo che 
attraversi, vivi e vedi in quel lasso di 
tempo può entrare indistintamente nelle 
pieghe del racconto a cui ti stai 
apprestando. E ora, mentre me ne rendo 
conto, mi risuonano in testa quelle 

parole di Marianna sulla durata: 
“Bisogna capire che effetto ha lo 
scorrere del tempo sui luoghi della 
nostra percezione: dilatazione, 
accelerazione, alternanza imprevedibile. 
Riferimenti: eco, armonia/disarmonia, 
causa-effetto. Parametri del suono: 
intensità_altezza_timbro_durata tra 
indeterminatezza e ascolto reciproco”. 
E' come se questo fosse un piano, non so 
ancora se vicino alla trincea o alle 
retrovie. Però è già un elemento, un 
punto di partenza, qualcosa su cui poter 
edificare. 
Prima di partire per Berlino Marianna 
l'ho incontrata in un bar a Venezia, 
abbiamo parlato a lungo e mi diceva che 
per lei la musica mentre danza non è 
importante. Danza nel silenzio, la 
musica acquisisce un'importanza 
esclusivamente per lo spettatore. Che si 
usi un 4/4 o un ritmo sincopato, suoni 
di elettronica o violini, non è 
importante per lei, però sa bene che 
quelle scelte connotano inevitabilmente 
il lavoro. La musica quindi è un altro 
piano, che si sovrappone allo spazio del 
tempo dato dalla durata. 
E allora viene in mente che Marianna, 
spesso, danza su se stessa. E' Aldo che 
prende i suoni del suo corpo e li 
gestisce, li restituisce a lei dopo 
averli accolti. Posso immaginare la 
scena di sempre, il rito della 
costruzione, i cavi da tirare, i 
collegamenti da fare, le fascette da 
stringere. Marianna che si scalda, che 
tira una gamba e poi l'altra. Scuote la 
testa, flette la schiena e rotea le 
spalle. Poi... il silenzio si ottiene 
spazzando l'aria che veicola il suono. 
Magari un phon sparato dentro al 
microfono diventa il silenzio sonoro che 
serve ad Aldo per costruire la sua 
musica. Dal silenzio nasce il movimento 
da cui si genera l'elemento del suono 
che diventerà sinfonia. 
Devo costantemente sostituire le lastra 
della scatola ottica che sta davanti a 
me. Ciò che era prima viene dopo e 



viceversa, la sostituzione è costante. 
Per Aldo il suono è un continuo dialogo 
di interazione reciproca: “La partitura 
musicale non è predeterminata, quindi 
non è ripetibile. Predeterminata è solo 
la struttura software di elaborazione in 
real time. L'input non è un suono, ma il 
flusso dell'aria prodotto da un phon sui 
microfoni. La patch per il real time  è 
concepita per contenere elementi di 
elaborazione imprevedibile. Agisco sulla 
base dell'ascolto mio e di Marianna, 
muovendomi tra indeterminatezza e 
concetto, sul filo di una rinnovata 
volontà interattiva”. 
Proprio questo mi affascina ogni volta 
che vedo Marianna e Aldo lavorare: quel 
preparare meticolosamente tutti gli 
elementi che poi prenderanno fuoco, come 
una polverina magica, nell'attimo della 
performance. La loro è una composizione 
di danza-e-suono che “creati 
separatamente, si incontrano in un' 
interdipendenza data dall'ascolto 
reciproco”. 
Mi sembra che non ci sia niente di più 
antinarrativo del loro lavoro, che di 
per sé è silenzio, un silenzio gravido, 
che parla di poesia. Non ci sono 
consecutio temporum  o discorsi diretti, 
ma allitterazioni e assonanze, chiasmi e 
fono-simbolismi. “Mi sembra che tra 
l'ascoltare i cambiamenti e il 
determinarli, presenziando sull'idea del 
tempo, il corpo si privi della 
presunzione del soggetto,  si ritrovi in 
balia di un flusso che non disegna un 
carattere, un'identità, ma piuttosto si 
fa suggerire e suggerisce immagini, e la 
forma accade senza essere né l'inizio né 
la fine, ma l'evoluzione di un 
temporeggiamento”.
Partendo dalle idee di tempo e di 
durata, Marianna e Aldo sono arrivati al 
silenzio. “Il silenzio... come si può 
parlare del silenzio? Per me è come 
parlare il  silenzio, che non è già più 
silenzio. Il silenzio al massimo puoi 
provare ad ascoltarlo, ma ti accorgi 
subito che non esiste. Già l'idea di 
ascoltare qualcosa che non è ascoltabile 
mi pare un paradosso interessantissimo”. 
Un lavoro su suono e corpo dal vivo come 
quello di loro due non poteva 
prescindere da una riflessione 
filosofica e delicata come questa 
sull'idea di silenzio. I nostri piani 
sovrapposti in quel museo di Wedding 
sono possibili solo per il loro essere 
immersi nell'invisibilità sonora del 
silenzio visivo, è la trasparenza su cui 
sono le figurine. “Il silenzio è 
un'astrazione, è l'assenza fisica, 
udibile del suono. Produrre il suono per 
un lavoro partendo da un input fisico 
assolutamente inudibile come l'aria, 
catturato da un microfono e poi 
rielaborato e sentirlo nelle sue 
possibili, infinite articolazioni, è 
concettualmente interessante perché il 
suono nella sua assenza, inudibilità, lo 
si può sentire”. Ssssss.  

w w w . c o n - f i n e . c o m
Con-fine international art magazine, n.25
L'articolo completo di foto a colori sarà 
presente nel prossimo numero della rivista 
d'arte con-fine

http://www.con-fine.com/


At the end...

Speriamo che questa fanzine sia il n.000 
di una lunga serie. Abbiamo deciso di 
non farla uscire come n.001 perché 
sappiamo che potremmo modificarla nella 
grafica e nella struttura. Si tratta di 
una prova ancora passibile di 
cambiamenti. 
Se questo esperimento ti è piaciuto e 
credi sia una buona idea svilupparlo, 
mandaci la tua mail a 
cantierecorpoluogo@gmail.com. Potrai 
ricevere la fanzine Continuum  anche in 
formato pdf per condividerla con i tuoi 
contatti. Saremo lieti, inoltre, di 
inserirti nella nostra mailing list. 

...keep in touch!

mailto:cantierecorpoluogo@gmail.com


w
w

w
.p

ar
co

d
el

co
n

te
m

p
or

an
eo

.i
t


	Pagina 1
	Pagina 2
	Pagina 3
	Pagina 4
	Pagina 5
	Pagina 6
	Pagina 7
	Pagina 8
	Pagina 9
	Pagina 10
	Pagina 11
	Pagina 12
	Pagina 13
	Pagina 14
	Pagina 15
	Pagina 16

