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Video Sound Art

Video Sound Art è il festival di arte contemporanea 
di Milano ormai attivo dal 2011. Nel corso delle 
edizioni è stata dedicata sempre più attenzione alla 
costruzione di percorsi espositivi in contesti abitati 
dalla comunità, lontani dai circuiti distributivi 
ordinari. Le mostre sono state presentate fino 
ad oggi presso scuole pubbliche, sotterranei, 
impianti sportivi, sedi scientifiche, sale teatrali. 
Ciascun progetto è preceduto da uno studio 
delle caratteristiche sociali e storiche dei luoghi 
individuati con l’intento di mettere in connessione 
le opere e le installazioni con i dati ambientali della 
sede (le pareti, i soffitti, la destinazione). L’incontro 
tra lo staff del festival, gli artisti, i curatori, le sedi 
ospiti prevede un costante confronto, un dialogo 
sottoposto nelle prime fasi ad una vicendevole 
ambiguità interpretativa. Tale criticità avvicina 
la stessa pratica ad una dimensione essenziale, 
riposizionando istituzioni, destinatari, educatori, 
artisti, galleristi, curatori su un piano collaborativo 
che non pende da un unico lato. 
Il pubblico sceglie il percorso ed è invitato a 
leggere la stratificazione dei linguaggi che la 
mostra propone. La curatela non consiste più 
solo nel prendersi cura degli oggetti artistici. Si 
tratta di abbracciare le diverse visioni del mondo 
cercando di operare una riscrittura e mettendo in 
condivisione il concetto di autorialità. 

Nel 2022 è stato avviato un progetto in 
collaborazione con il Liceo Volta di Milano, risultato 
vincitore del bando Per la Cultura indetto dalla 
Fondazione Cariplo. Attraverso l’utilizzo di pratiche 
sperimentali di coprogettazione, studenti, artisti 
e professionisti del settore - operatori culturali, 
architetti, curatori - sono coinvolti in un campus 
di sperimentazione al termine del quale i liceali 
organizzeranno un proprio festival all’interno della 
scuola. Durante i giorni di apertura gli studenti 
saranno presenti in teatro per accompagnare i 
visitatori alla scoperta del percorso espositivo 
attraverso mediazioni culturali.



Park Sohyun
Pallae: Womanhood Story
2021, video, 25’ 

Candoco Dance Company e Jo Bannon 
Feeling Thing
2022, video, 23’

Silvia Giordano
Fresh Oranges into the Ocean
2021, video, 12’

La dodicesima edizione di Video Sound Art si 
concentra sulla vita delle cose, sulle possibilità 
inesplorate che ogni oggetto custodisce in 
relazione alla storia, all’identità e alle relazioni 
sociali.
Tutto il mondo arcaico è popolato da oggetti 
dotati di forza vitale. L’impulso alla raccolta, si 
configura nei secoli come il tentativo di riassumere 
all’interno delle stanze delle meraviglie l’immagine 
dell’universo, rispondendo al desiderio di risolvere 
enigmi.
Mesi fa mi sono imbattuta in un piccolo orso che 
porta a tracolla un fucile dorato. Un oggetto oggi 
conservato nella Kunstkammer del Museo di Storia 
di Vienna, fatto di pasta muschiata, un’essenza  
profumata ricavata dalle secrezione del mosco, un 
mammifero in via di estinzione. Tra il Cinquecento e 
il Seicento erano oggetti di cui fregiarsi per la loro 
rarità. Ho ipotizzato potesse esistere un rapporto 
empatico tra i proprietari e queste sculture che 
decoravano stanze e costumi.
Interrogandomi sulla vita della pasta muschiata ho 
immaginato quell’orso sotto teca, oggi impossibile 
da spostare perché fragilissimo. La sua funzione 
è cambiata nel corso dei secoli, sebbene sempre 
prezioso, da oggetto commissionato per uso 
personale, oggi è protetto come opera d’arte. Il 
piccolo orso con il fucile non è neutrale, come non 
lo sono gli oggetti che ci circondano. 
Perno dell’azione della nostra esistenza, le cose 

hanno molto da raccontare e non appena iniziamo 
a raccogliere informazioni sul loro contesto di 
produzione, circolazione e uso, ci scontriamo 
inevitabilmente con un gioco di realtà e apparenze.
Che funzione assumono oggi gli oggetti che 
ci circondano e cosa raccontano? Il percorso 
espositivo si snoda all’interno del teatro con 
installazioni, video ed elementi scultorei, con 
l’intento di riscrivere con i visitatori le connessioni 
che esistono tra noi, gli oggetti e la materia che li 
costituisce. 
Sovrapproduzione ed esaurimento delle risorse 
sono entità trasparenti che  incombono sulle 
nostre teste, mentre la vita delle cose continua 
a scandire le nostre giornate. C’è un mondo di 
scambio e circolazione di potere intorno agli 
oggetti, e di tappe nascoste che si rivelano essere 
molto più che semplici fasi di produzione. 
In mostra la ricerca di artisti, curatori, performer 
che attraverso l’immaginazione, l’analisi e la 
lettura di dinamiche invisibili, provano con noi a 
trasformare gli oggetti e  mostrano l’accesso a 
mondi paralleli. Si può piegare uno strofinaccio e 
presentarlo 
in modo tale che gli altri vedano  un broccato, 
diceva il regista teatrale Mejerchol’d, liberando 
la funzione dell’oggetto e riscoprendo le tanto 
evocate possibilità immaginative.
L’inversione ottica  è una delle missioni di questa 
edizione. Non perdiamo l’occasione.

Laura Lamonea

Progetto vincitore dell’Open Call 2022 
Drilling Down di Antonio Perticara 
Lecture-performance, durata: 40’ 
Si ringrazia l’Associazione Amici di Duccio per aver 
ospitato la residenza

Il trapano è un oggetto banale, uno strumento che 
serve a praticare dei fori. Il suo utilizzo diventa 
però straordinario se si appoggia la sua punta 
sul cranio di un essere umano e si crea un buco. 
Con una lecture-performance che assume i toni 
esoterici di un passaggio di consegne tra iniziati, 
Antonio Perticara ripercorre dei casi studio tra 
i più enigmatici e controversi della pratica della 
trapanazione dal neolitico fino ai nostri giorni. 
La violenza di un gesto primitivo viene disattivata 
dalla messa in atto di procedure e credenze 
condivise. Le motivazioni che portano le persone a 
subire o ad auto-effettuarsi una simile operazione, 
infatti, possono essere di natura diversa: medica, 
ascetica, magica, rituale… Il convincimento che 
sia possibile stare meglio e l’aspirazione a un 
livello di conoscenza ulteriore si impongono alla 
coscienza. Che si vogliano curare disturbi mentali 
o far fuoriuscire gli umori cattivi, attraverso 
il foro si attiva il passaggio dalla dimensione 
fisica dell’oscurità e della costrizione a quella 
trascendente dell’apertura e dell’illuminazione. 
Non importa se ciò sia vero, o se sia mai accaduto, 

Screening Program
Tutti i giorni
Proiezioni a ciclo continuo dalle h 19 alle h 24
La prima proiezione (h 19) del video Feeling Thing 
di Candoco Dance Company e Jo Bannon sarà 
aperta ai non udenti, e prevederà la presenza di 
sottotitoli esplicativi dei suoni presenti all’interno 
dell’opera.

22, 23 e 28 settembre*
Feeling Thing
di Candoco Dance Company e Jo Bannon
*23 e 28 settembre, h 19 
proiezione speciale per i non udenti

22, 24 e 27 settembre
Pallae: Womanhood Story
di Park Sohyun

22, 25 e 26 settembre
Fresh Oranges into the Ocean
Silvia Giordano 

siamo dentro un atto di fede, in bilico tra razionalità 
e improbabilità, sotto il potere della suggestione.

Francesca Colasante, presidentessa di giuria

Trapano trapanante, Ph. v. Döblen, 
Livrustkammaren, LRK 1040

Performance

22 settembre, h 20
Performance di taiko
a cura dell’ensemble Kotoji

23 settembre, h 19.30, 24 settembre, h 22
Drilling Down
di Antonio Perticara, vincitore dell’Open Call

25 settembre, h 20 e h 21.30
How can you float without sinking?
di Silvia Giordano
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L’industria petrolifera per ottenere dati sulla 
posizione di nuovi giacimenti trasmette onde soniche 
che rimbalzano indietro alla fonte. I dati raccolti 
vengono analizzati nel tentativo di determinare la 
composizione del terreno. 
E’ a partire da questi presupposti che Andy 
Hildebrand - flautista dilettante - crea autotune. La 
nuova opera di Daniel De Paula, attraverso trattative 
e osservazioni, mostra un sistema di controllo in cui 
la produzione e lo scambio di merci sono al centro,  
anche del software usato per creare canzoni pop.

Letizia Cariello (LETIA)

Con te
2021, video, 6′

Letizia Cariello (LETIA) presenta un‘installazione 
complessa composta da un’opera video, una 
scultura e un intervento di pittura a parete che ha 
trasformato lo spazio del foyer alto. Con te è una 
sequenza di 21 video girati dall’artista nella campagna 
piemontese. Ritraggono il grano verde mosso dal 
vento. L’installazione obbliga lo spettatore ad alzare 
la testa, ad entrare in un tunnel. Il suono leggero 
del vento che muove il grano giunge al visitatore 
che nuota idealmente. Lo spaesamento non è un 
espediente per produrre disagio, ma un sistema 
affinché  il corpo dell’osservatore perda quella sua 
consapevolezza mentale accedendo ad un altro tipo 
di gravità e di esperienza fisica. L’ombra mia mi ha 
fatto paura è il titolo della scultura in tessuto con 
sovrascritto un calendario. Simbolo di instabilità, la 
tenda, che appartiene alla cultura nomade, è una 
sorta di rifugio. L’opera trae ispirazione dalle cabine 
presenti a Travemünde sul mare del nord descritte da 
Thomas Mann. La ricerca di Letizia Cariello (LETIA)
è tesa a ricucire connessioni e relazioni tra materie e 
spazi. Il suo segno attraversa gli oggetti quotidiani per 
ricostruire echi  percettivi e materializzare il tempo in 
una forma percepibile. Il tempo possiamo vederlo solo 
nella materia.

Mika Rottenberg

Cosmic Generator, 2017, installazione video 
monocanale, sound, colore, 26’36”, dimensioni 
variabili © Mika Rottenberg, Courtesy l’artista e 
Hauser & Wirth, commissionata da Skulptur Projekte 
Münster

Cosmic Generator dell’artista Mika Rottenberg è 
un’opera video che stabilisce una connessione tra 
vari luoghi e attori, tra cui Calexico (California), 
Mexicali (Messico) e Yiwu (Cina) per ricreare la vita 
immaginaria di un oggetto, dalla sua produzione in 
fabbrica al momento della vendita. 
Il film, il cui titolo è un riferimento all’ingegnere e 
fisico Nikola Tesla (1856-1943), evidenzia l’assurdità 
della nostra condizione umana e dei sistemi di 
produzione e circolazione. L’artista collega le riprese 
di un ristorante e di un negozio di Calexico a un 
enorme mercato di materie prime in plastica a Yiwu, 
in Cina. Il sistema di tunnel suggerisce una riflessione 
su come a certi oggetti sia permesso di circolare 
liberamente nel mondo, mentre per altri  percorrere 
la distanza di pochi metri possa risultare un processo 
lungo e complesso. 
La stanchezza mostrata da alcune delle protagoniste 

Oli Bonzanigo

Scatto realizzato in fase di montaggio 
dell’installazione Unisono, 2022, pallone ad elio, rete 
da pesca, impianto audio

L’artista Oli Bonzanigo presenta una nuova 
installazione che mette in relazione un unisono di 
voci con un unico corpo emittente, un pallone ad elio 
bloccato nel suo movimento per creare uno spazio di 
osservazione. Partendo dal concetto di “stereometric 
transparency” di Naum Gabo, l’artista ha avviato 
un’indagine sulla trasformazione dei solidi in forme 
leggere. 
L’opera sonora è il fulcro dell’installazione: si tratta di 
un archivio che contiene le registrazioni effettuate 
dall’artista a partire dal 2008 attraverso i diversi 
continenti. Chiacchiere da bar, persone in festa, 
riunioni in piazza, manifestazioni, temporali in barca, 
preghiere, voci di cortile, urla di bambini, incontri 
nel deserto, strade e piazze piene di vita. Ė visibile il 
contrappeso della gravità, la leggerezza dell’aria. 
In un istante di forma il nostro coro.

Daniel De Paula

circulação, 2019, video-negoziazione, 34ª Biennale di 
San Paolo, 2021 ©EVERTON BALLARDIN

Daniel De Paula crea nei sotterranei del teatro un 
paesaggio immersivo all’interno del quale  l’opera 
video circulação entra in dialogo con le nuove 
produzioni scultoree e sonore.
Esposta su uno schermo LED scomponibile, 
circulação, dal 2019 ancora in corso, presenta 
una raccolta di filmati concessi all’artista da 
società che effettuano ispezioni per multinazionali 
attive nell’estrazione di risorse naturali e nelle 
telecomunicazioni. La neutralità dei contenuti 
è solamente presunta: le immagini mostrano 
l’incessante mercificazione del paesaggio.
Le opere scultoree sono realizzate con materiali di 
recupero provenienti da ambienti diversi: cavi elettrici, 
componenti di antenne, folgorite (fossili originati 
da fulmine). Anche per l’intervento sonoro l’artista 
utilizza materiale esistente o ottenuto attraverso 
la pratica della negoziazione: si tratta di frammenti 
di suono a partire dal software autotune e suoni 
provenienti da società che raccolgono dati per 
l’industria dell’estrazione del petrolio. 
Autotune è un software utilizzato nella musica 
pop per correggere l’intonazione, un esempio è la 
canzone Believe di Cher. È stato inventato da Andy 
Hildebrand, uno scienziato che, all’epoca, lavorava per 
la ExxonMobil raccogliendo dati sismici con l’intento 
di individuare i giacimenti di petrolio nel sottosuolo. 

femminili è anche un riferimento al sonno come 
mezzo temporaneo di ritiro e come una delle 
poche risorse corporee rimaste che non possono 
essere sfruttate. Sacchi di perle, giochi gonfiabili, 
fiori di plastica e padelle sfrigolanti, le installazioni 
cinematografiche di Mika Rottenberg esplorano le 
relazioni tra beni immateriali e prodotti fabbricati e 
offuscano il confine tra realtà e finzione.  

MacGuffin 

Immagine tratta da The Chain n. 11, Ph. Mathijs 
Labadie

Mac Guffin - The Life of Things è un progetto di 
ricerca olandese che esplora la vita delle cose 
ordinarie. Attraverso riviste tematiche, presentazioni 
e podcast, MacGuffin prende in esame gli oggetti 
che ci circondano e li utilizza come punto di partenza 
per esplorare gli aspetti storici, sociali e politici che 
essi rappresentano. Come i MacGuffin nei film di 
Hitchcock, gli oggetti non sono i personaggi principali, 
ma gli espedienti della trama che mettono in moto 
la storia. L’approccio fortemente interdisciplinare 
che i curatori Kirsten Algera e Ernst van der Hoeven 
propongono riesce ad approfondire e declinare le 
principali teorie filosofiche, sociali e politiche del 
nostro tempo. 
Il Festival ospita l’installazione Chain chain chain 
dedicata al nuovo numero The Chain incentrato 
sull’oggetto della catena. Dai gioielli hip-hop, ai 
movimenti di resistenza, dalla nuova schiavitù alle 
tecnologie blockchain, l’opera esplora il nostro 
complesso rapporto con la catena e con le sue 
caratteristiche contrastanti di connessione, 
decorazione, costrizione. Gli otto poster che la 
compongono rappresentano una selezione di 
immagini chiave ed articoli contenuti nell’undicesimo 
numero che possono essere rimossi e portati a casa 
dal visitatore, creando a loro volta una catena di 
relazioni.
Insieme all’installazione, nella sala è presente 
anche un podcast corner in cui i visitatori potranno 
ascoltare la serie di podcast 2Chains realizzata dai 
ricercatori e curatori Alix de Massiac e Alex Furtado 
Melville. 

Caterina Morigi

Making Special, soli, 2022, Marmo Azul Bahia, 
incisione, 43 x 50 x 2 cm. Ph. Lorenzo Mariotti.
Prodotto in collaborazione con Ultravioletto.art e 
Masutti marmi.

PALCO E PLATEA
MacGuffin 
Chain chain chain 
2022, installazione, 8 plinti in legno, poster 
 
2Chains 
serie di podcast a cura di Alix de Massiac e Alex 
Furtado Melville. 
 
     FOYER BASSO
Caterina Morigi 
Making Special, soli 
2022, Marmo Azul Bahia, incisione,  
43 x 50 x 2 cm. Ph. Lorenzo Mariotti.  
Prodotto in collaborazione con Ultravioletto.art  
e Masutti marmi. 
 
Making Special, labirinti, 
2022, quarzo starlight sapphire, quarzo oro bruno, 
incisione e intarsio, 37 x 77 x 2 cm. Ph. Lorenzo 
Mariotti. Prodotto in collaborazione con Ultravioletto.
art e Masutti marmi.

Screening program: 
Candoco Dance Company e Jo Bannon 
Feeling Thing 
2022, video, 23’ 
 
Silvia Giordano 
Fresh Oranges into the Ocean 
2021, video, 12’ 
 
Park Sohyun 
Pallae: Womanhood Story 
2021, video, 25’

CORTILE
Oli Bonzanigo 
Unisono 
2022, installazione complessa  pallone ad elio, 
rete da pesca, impianto audio

SOTTERRANEI
Daniel De Paula 
circulação 
2019, video-negoziazione, durata variabile. 
 
Serie power-flow 
2022, folgorite, cavo dati sottomarino, staffa di 
montaggio per antenna, fascette in alluminio. 
 
Intervento di sound design 

FOYER ALTO - I PIANO
Letizia Cariello (LETIA) 
Con te 
2021, video, 6′ 
 
L’ombra mia mi ha fatto paura 
2021-2022, ombrellone di bambù con cabina 
rivestita con lenzuolo e scrittura a inchiostro 
nero su piantana di ferro disegnata dall’artista

GALLERIA - I PIANO
Mika Rottenberg 
Cosmic Generator 
2017, installazione video monocanale, sound, 
colore, 26’36”,  dimensioni variabili © Mika 
Rottenberg, Courtesy dell’artista e della galleria 
Hauser & Wirth, commissionata da Skulptur 
Projekte Münster.

Caterina Morigi rivisita in chiave contemporanea le 
tracce dell’uomo incastrate nella sostanza lapidea di 
incisioni rupestri. La serie scultorea Making Special 
condensa le caratteristiche degli errori umani 
con le imperfezioni delle macchine e l’incertezza 
interpretativa, rovesciando le forme dell’antico per 
riportarle nel presente. Per la dodicesima edizione 
l’artista presenta due delle cinque opere che 
compongono la serie: Labirinti e Soli.  
Vorrei leggere le opere con il metodo ‘Junghiano’, 
attraverso il simbolo connesso da sempre 
all’interiorità umana. Parto dal labirinto, concetto 
astratto, che raccoglie ampiamente il nostro interesse 
atemporale. Nei miti dell’antichità si crede che 
alcuni fossero costruiti per ingannare i demoni e 
che avessero una capacità di attrazione In altri casi 
si pensa che rappresentazioni ancestrali, circolari 
o ellittiche fossero speculari ai movimenti astrali, 
complementari ai labirinti terrestri, simboleggiando 
la perdita di orientamento, per difendere e trovare il 
(proprio) centro.
Per Jung, il sole, è il simbolo del Sé e dell’identità; per 
la civiltà egizia era impersonificato da Oro, il figlio 
di Iside e Osiride. Il sole si ricongiunge al labirinto 
perché, secondo Eliade rappresenta il movimento 
rotatorio generatore e unificatore.
La serie Making Special è stata realizzata in 
collaborazione con Ultravioletto e l’azienda Masutti 
Marmi. Il titolo riprende le teorie dell’antropologa Ellen 
Dissanayake, la quale sostiene che l’artista, come 
le madri umane ed animali, sin dai tempi preistorici 
in cui nascevano i rituali sacri, tendevano a rendere 
speciali cose ordinarie.

Screening program

Siamo abituati a circondarci di oggetti, di corpi 
inanimati che convivono intorno a noi, partecipi del 
nostro agire e immobili nel divenire.
Cosa ci dicono gli oggetti? 
Come permeano il nostro corpo?
La danza, dentro e fuori dallo schermo ci invita a 
risvegliare la percezione delle estensioni del corpo, 
delle relazioni tra soggetti più o meno animati, delle 
mutazioni di spazio e tempo.
Il Public Program della dodicesima edizione di Video 
Sound Art si articola intorno alla Videodanza con 
una proposta inedita per l’Italia dove il linguaggio 
che unisce movimento e cinepresa rimane ancora 
perlopiù inesplorato.
Tre produzioni (Inghilterra, Sud Corea e Italia) ci 
proiettano in universi paralleli in cui, accanto ai 
corpi, prendono vita gli oggetti. Ventilatori, arance, 
aspirapolveri, panni e scale risvegliano l’espressione 
di un vocabolario fisico, il più delle volte assopito 
o addirittura dimenticato. Tutti e tre i lavori 
scompongono azioni e abitudini banali, spesso 
antipatiche e fastidiosamente ordinarie per rianimarle 
e indagare ciò che tramandano.
Il pubblico si ritrova così spettatore di immagini 
e movimenti che suggeriscono nuove forme di 
propriocezione e immaginazione in un esercizio di 
intima attenzione che forse solo le persone affette 
da disabilità sono abituate a percepire. Tre lavori che 
invitano a soffermarsi, osservare e abitare i nostri 
corpi, ripescandoli dalla frenesia dell’agire quotidiano 
e mettendoli in relazione con qualsiasi cosa incontri la 
loro traiettoria.

Bianca Ambrosio

Feeling Thing invita il pubblico a riconsiderare la 
propria sensibilità in relazione alla vitalità degli 
oggetti quotidiani. Le azioni dei performer producono 
suoni ASMR che suscitano sensazioni di rilassante 
formicolio. 

Fresh Oranges into the Ocean riproduce i paesaggi 
reali e immaginari di tre giovani donne che trovano in 
tre arance una traduzione del loro fluire verso il futuro, 
trasportando anche chi osserva in una dimensione 
onirica colorata da un umorismo leggero e sottile.

Con Pallae: Womanhood Story della regista coreana 
Park So-Hyun, un’attività semplice come quella del 
bucato diventa un’azione performativa e narrativa 
ambientata in una struttura remota dove i corpi 
emergono in tutta la loro forza.
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