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SENSE OF COMMUNITY 3 // TORRE DI MOSTO
MUSEO DEL PAESAGGIO, 19.01.2014 – 02.02.2014

Si è svolta dal 19 gennaio al 2 febbraio presso il Museo del Paesaggio, località Sant’Anna di Boccafossa, Torre di Mo-
sto (VE), la mostra a conclusione del workshop sulle pratiche artistiche site specific intitolato “Sense of Community” 
ideato e diretto da Silvia Petronici, curatore indipendente e da anni impegnata su questo tema.
“Sense of Community” è un progetto che mette in relazione artisti e curatori che condividono nell’arco di una set-
timana un percorso di ricerca e di azione con l’obiettivo di intervenire nello spazio interno ed esterno al Museo del 
Paesaggio.
A Torre di Mosto, dal 13 al 19 gennaio, 8 artisti e 4 curatori, provenienti da tutta Italia, si sono confrontati su questa 
modalità di lavoro partecipando presso il Museo del Paesaggio ad una residenza dove hanno indirizzato la loro ricerca 
sulla relazione tra il paesaggio locale e la comunità che lo abita per darne una personale lettura.
Grazie alla possibilità offerta dalla direzione del Museo del Paesaggio che ha permesso l’iniziativa offrendo i propri 
spazi museali  e allo spirito di collaborazione dimostrato dagli abitanti del paese, gli artisti hanno dato voce al senso di 
comunità di questo luogo restituendo al paesaggio una dimensione di collaborazione collettiva.
Hanno partecipato al workshop di Torre di Mosto gli artisti Andrea Cattelan e Giovanna Maroccolo, Boris Bertolini, 
Giorgia Valmorri, Maurizio De Rosa, Ornella Bonomi, Sandra Nastri, Stefania Palmieri, Tamara Vignati; e i curatori 
Aaron Ceolan, Aurora Di Mauro, Chiara Pansini e Sara Belladelli.





senseOFcommunity #3 // Torre di Mosto 

Lo spirito comunitario dell’arte nella società 2.0

Museo del Paesaggio | residenza per artisti e curatori sulle pratiche artistiche site specific a cura di Silvia Petronici



SENSE OF COMMUNITY
Silvia Petronici

SenseOFcommunity #1/5 è una residenza per artisti e curatori che, attraverso uno studio delle pratiche artistiche site 
specific, si concentra sul tema dello spirito comunitario. 
La pratica dell’arte contribuisce alla produzione di senso, pone domande alla comunità nella quale opera e ne ottiene 
risposte multiple e articolate.  La curatela si inserisce in questo contesto comunitario come una pratica di ascolto e 
amplificazione del senso di legame e di corrispondenza innescato dal clima culturale in cui gli artisti operano.  L’arte 
esce dalla dinamica modernista del conflitto ed esplora la sfera dei legami, delle coesistenze, connessioni, collegamenti 
e scambi.  Il rapporto e la relazione divengono materiali essenziali del lavoro dell’arte, relazioni con l’ambiente umano 
e naturale, con il sistema di valori condivisi o condivisibili, con la tradizione, con la visione di un futuro possibile e dif-
fusamente sostenibile.

Nel tempo riservato alla residenza un gruppo selezionato di artisti hanno lavorato insieme con la guida del curatore in 
un percorso di progressivo adattamento e integrazione dei loro progetti e delle loro singole ricerche artistiche agli ambi-
enti, gli spazi e le circostanze materiali e simboliche dei luoghi messi loro a disposizione nella sede riservata al progetto.  
In questo caso le sale interne e gli spazi esterni del Museo del Paesaggio di Torre di Mosto (VE), istituto che, in questa 
regione, sotto la direzione di Giorgio Baldo e la curatela di Stefano Cecchetto, ha come mission di mettere in relazione il 
paesaggio reale con quello raccontato nell’arte del Novecento e contemporanea. Gli artisti hanno sperimentato progetti 
nell’ambito delle arti visive con i più svariati mezzi, compresi azioni e interventi di arte partecipativa coinvolgendo la 
comunità nella quale si inserisce la sede che ospita il progetto e attivando in essa pratiche di relazione e scambio signifi-
cative.  I curatori, d'altra parte, hanno avuto l’opportunità di accedere non solo ad una preziosa serie di informazioni 
che provengono dall’esperienza diretta del curatore a capo del progetto ma anche ad un confronto attivo con le ricerche 
dei giovani artisti iscritti e alla loro preziosa fase ideativa.   Da questa esperienza emerge la presente mostra collettiva.

I presupposti teorici di questa residenza.

stage #3.  Il MUSEO DEL PAESAGGIO che ha ospitato questo progetto  ha permesso una riflessione sul tema delle con-
nessioni tra gli uomini e l’ambiente indagando la nozione di paesaggio come territorio di scambio.  
L’opera d’arte crea, attivando relazioni e intervenendo sulla percezione delle forme, un paesaggio ogni volta nuovo in cui 
ambientare il nostro senso della realtà.  La pratica dell’arte è in grado di escogitare strategie conoscitive di analisi delle 
dinamiche sociali alla base del contemporaneo “pagus” (villaggio) che sostiene etimologicamente il termine paesaggio.  
Il lavoro di ricerca che gli artisti e i curatori sono stati invitati a condurre durante la residenza è stato orientato da queste 
riflessioni anticipate dalla domanda sulla capacità dell’arte di trovare e/o ristabilire equilibri tra le persone e il loro am-
biente favorendo dinamiche vitali simboliche.

La dimensione collettiva sperimentata da artisti e curatori nel contesto di questa residenza ha contribuito all’emergere 
delle singole ricerche formalizzate nei lavori esposti essendo contemporaneamente il loro punto di origine ma anche, e 
per gran parte, il loro contenuto.
L’invito all’ascolto e ad un’osservazione attenta e gentile dei luoghi che hanno accolto il progetto ha accompagnato una 
sempre maggiore consapevolezza degli elementi e delle questioni in gioco nel concetto di paesaggio come risultato di 
equilibri in costante tensione.
I lavori presentati in questa mostra come conclusione o passaggio della ricerca iniziata durante l’esperienza dei residenti 
a Torre di Mosto sono in ogni loro momento il risultato di uno sforzo in direzione della comprensione e della sua resti-
tuzione come dono e scambio con questo territorio e la sua comunità.
Gli artisti stessi, nella convivenza indotta da questo progetto di residenza, hanno sperimentato anche se solo per il tempo 
di una settimana, l’esperienza di essere una comunità, di stringersi intorno ad una piattaforma di valori da spendere ogni 
giorno per l’aderenza delle istanze formali e concettuali delle loro singole ricerche ad un territorio comune.  L’onestà e 
la reciproca cura hanno reso ogni intervento qui esposto consistente e sincero.  Ringrazio tutti coloro che non hanno 



arretrato di fronte a questa possibilità accettando senza riserve e senza facili ipocrisie la fatica dello scambio e del con-
fronto costruttivo.  

Ringrazio Giorgio Baldo, il direttore del Museo del Paesaggio che accoglie questo progetto, per averci resi partecipi della 
sua visione del Paesaggio come luogo di relazione e per averci invitati ad ascoltare il respiro dell’acqua.
 



Paesaggio d’artista

Aaron Ceolan

Sembra quasi una scacchiera, una perfetta griglia vista dall’alto e caratterizzata da una venatura precisa, da vasi capillari 
e arterie che apparentemente non lasciano spazio all’immaginazione. Non vi sono elementi disturbatori, situazioni dis-
ordinate. La precisione regna sovrana in questa terra del nord est, terra nuova ed emersa dalle paludi storiche. Si tratta di 
ampi spazi affiorati dal mare e che sono tuttora, probabilmente più che mai, contraddistinte dall’elemento da cui vennero 
partoriti, l’acqua. Questa terra si basa su una struttura portante costruita col tempo, un sistema impeccabile di intrecci 
artificiali costituiti da fiumi e canali che vanno realizzando un’opera maestosa di inequiparabile geometria. Sono i per-
corsi d’acqua così precisi e ben organizzati che spezzano in modo impeccabile i campi di coltivazione, le aree di lavoro 
di instancabili contadini, percorsi che la fanno da padrona e dai quali dipende la comunità.
In realtà il Veneto orientale non differisce da altri paesaggi di Bonifica sul suolo italiano. Emersero a partire dalla fine 
dell'Ottocento terre nuove e di fatto si tratta di nuovi spazi corrispondenti alla grandezza dell’intero Veneto lungo le 
coste italiane. Sostanzialmente però questi nuovi pezzi di terra si contraddistinguono per il fatto di essere completa-
mente vuoti, paesaggisticamente senza carattere e oltretutto presentano delle mancanze importanti confrontandoli al 
resto del suolo italiano. Non vi è la presenza di montagne, né di colline e non ci sono boschi. Ci troviamo dunque di 
fronte a delle terre prive di una percezione storica, perché qui non esiste nessun passato. Viene a crearsi una presenza 
atemporale e la mancanza sembra possedere questi luoghi nuovi dove l’essere umano cerca di costruirsi il proprio futuro. 
Non si tratta però di ricostruire e così i territori nati dalle paludi diventano fabbriche, catene di montaggio nelle quali le 
grandi proprietà distribuiscono i loro semi per i futuri raccolti.
L’artista naturalmente registra la presenza di un tale territorio, del paesaggio vuoto, sterminato e senza una propria 
anima e cerca di sviluppare una personale ipotesi di trasformazione, di adattamento delle proprie idee. Vengono però 
percepite delle dimensioni troppo grandi per l’essere umano e la sensazione di smarrimento in qualche modo ostacola 
il procedimento artistico. L’angoscia di chi non è abituato a certe distanze, a dei vuoti senza fine rischia di trasformarsi 
in paura e di conseguenza si cerca riparo all’interno. In questo caso il riparo è rappresentato dal museo, che in un primo 
momento risulta estranee o a quest’area. Non si può però trattare di un corpo alieno ed è compito dell’artista rivalutare il 
concetto di questo ambiente in relazione a questo museo. Mette di conseguenza in campo un’estetica relazionale, super-
ando il confine individuale e basandosi su chi effettivamente ha contribuito alla nascita di questo paesaggio. Il museo e 
l’area circostante diventa in questo modo un semplice contenitore del comportamento avvenuto esternamente. L’azione 
si basa sull’interazione con la comunità e il suo habitat. Interessante è lo sviluppo basato sul coinvolgimento delle più 
giovani generazioni che non hanno ancora avuto la possibilità di misurarsi con il paesaggio costruito dai loro antenati. 
Sono circondati dalle acque incanalate e dalle campagne lavorate, ma riescono realmente a rendersi conto dove vivono? 
Con l’elaborazione artistica l’iniziale spaesamento si trasforma in coinvolgimento, tanto da apprezzare l’evoluzione ar-
tificiale che marca questo paese. Il vuoto vuole essere riempito e si va alla ricerca del completamento del paesaggio. 
L’antropizzazione diventa elemento su cui riflettere partendo da entità mancanti le quali si possono rievocare. La melan-
conia inizialmente percepita può diventare spunto di meditazione e motivo per ricordare tempi passati. I ricordi mutano 
in pensieri e questi diventano idee, intuizioni basati sulla conoscenza e sulla comprensione di un dato posto. Diventa 
fondamentale saper ascoltare il paesaggio in modo da saperlo interpretare correttamente.
Il lavoro dell’artista è in questo caso un’esperienza estetica basata sulla percezione di ciò che lo circonda e la rilevazione 
di tale sensazione diventa espressione di bellezza. Una bellezza che consiste semplicemente nell’efficacia dell’azione es-
eguita seguendo le proprie emozioni. In questo modo il paesaggio così piatto e vuoto riesce ad acquistare volume e ad 
essere riempito dalle idee degli artisti. Il cielo, che maestoso e minaccioso sembra voler schiacciare questa terra assume 
il ruolo di ideale e naturale elemento decorativo di un’opera d’arte inserita nel paesaggio.



“Io son passato per quella storia là.”

Aurora di Mauro

Questo oggetto che contiene il testo che tu, visitatore di questa mostra, stai tenendo in mano, viene dal Museo della 
Civiltà Contadina di Sant’Anna di Boccafossa. Non ha fatto tanta strada, non è un oggetto per il quale il curatore della 
mostra ha dovuto prendere speciali precauzioni o attivare particolari accorgimenti (trasporti, assicurazioni, operai, etc.). 
Sono solo 240 passi da là a qui.
Questo oggetto è stato realizzato a mano da Adriano Caminotto con lo scopo di contenere i dépliant del museo messi a 
disposizione dei visitatori che visitano quel museo e che scoprono, o ritrovano, altri oggetti che testimoniano un tempo 
lontano almeno un paio di secoli. Oggetti e tempo che rinviano al ricordo di fatiche nei campi, di storie padronali di 
sfruttamento di braccia, di emigrazione verso il nord industriale, di distacco mortale (per chi l’ha dovuto subire, ma 
anche per il futuro dell’agricoltura) da una terra quando cominciò a non essere più considerata un reddito. Adriano, e 
molti altri come lui, è passato per quella storia là.
Questo oggetto è qui, in un altrove che si chiama “Museo del Paesaggio”: perché? Perché chi scrive ha accolto l’esperienza 
di partecipare alla residenza “Sense OF Community” come prova di riempire di significato la parola RELAZIONE ma 
QUI E ORA. E’ il contesto che dà un senso al termine, così come lo dà all’oggetto. Una zappa in un campo, nelle mani 
del suo proprietario ovvero il contadino, dice una cosa; all’interno di un museo ne dice un’altra; altro ancora dice quando 
viene raccontata da chi la vede o la interpreta (e bisogna accettare il rischio che l’interpretazione dia un altro significato 
a quell’oggetto, rendendolo ideale e non reale. Capita. Qualcuno sicuramente è cascato in questo rischio).   
L’esperienza del curatore che partecipa ad una residenza con un certo numero di artisti all’interno di uno spazio dato per 
un tempo dato si nutre anche di un’altra parola: COMUNITA’. La parola è una sola ma i significati sono più di uno. Di-
pende, anche qui, dal contesto. Nel caso del progetto “Sense OF Community” il primo senso di comunità si è creato tra 
NOI: otto artisti e quattro curatori, persone tra loro prima sconosciute. Il secondo tra NOI e LEI, l’ideatrice e la curatrice 
del progetto, osservatrice esterna a noi e al nostro lavoro ma solo per motivi professionali rispetto all’operazione di co-
munità intellettuale ed operativa che stavamo vivendo. Il terzo senso ha messo in relazione NOI+LEI+LORO, ovvero la 
comunità degli abitanti di Torre di Mosto, permanenti o temporanei che siano, fatta dalle persone che vivono nella casa 
in cui abbiamo abitato, dai diversi esercenti che le necessità pratiche ci hanno fatto incontrare (cibo, vino e alcolici, foto, 
fogli, penne, eccetera), dai cittadini che sono entrati a far parte del progetto grazie agli interventi pensati dagli artisti, dal 
direttore di questo museo dove tu, che stai visitando la mostra, ti trovi.
Chi scrive non sa se le relazioni che sono nate tra NOI+LEI+LORO continueranno nel tempo. Se così fosse sarebbe un 
altro dei risultati di questa esperienza. Un altro rispetto alla mostra che espone i lavori che questo progetto di residenza 
di artisti e di curatori ha prodotto nell’esperienza DELLE comunità che si sono relazionate nella settimana dal 13 al 19 
gennaio 2014. 
A te che hai avuto la pazienza di leggere questo testo viene chiesto di contribuire a tessere le relazioni, anche quando tutti 
NOI saremo ripartiti per tornare a vivere la nostra individualità, lontano da qui. E nonostante quello che c’è stato qui.
Dopo aver visto la mostra, dopo aver osservato come persone che non sono del posto hanno cercato di raccontare come 
vedono questo posto, chi scrive ti chiede di creare la tua personale relazione: prendi il foglio accanto a te sul tavolo che 
racconta questa storia, esci di qui ,fai 240 passi verso destra, arriva al Museo della Civiltà contadina, dì ad Adriano che 
hai visto al Museo del Paesaggio l’oggetto fatto con le sue mani e ascolta la sua storia. Grazie per essere anche TU entrato 
in “Sense OF Community”. 
Chi scrive è Aurora Di Mauro, nata a Monastier di Treviso, che ha studiato da storica dell’arte a Pisa, che  lavora da 
museologa a Venezia e che qui, in questa esperienza, ha partecipato come ideatrice del progetto “Settima Onda” ovvero 
l’appartamento in cui vive a Padova aperto ad esperienze relazionali nell’arte. Crede nelle relazioni e l’oggetto di Adriano 
la seguirà al termine della mostra. 





Materiali e opere





1_ Tamara Vignati
2_ Boris Bertolini 
3_ Giorgia Valmorri
4_ Maurizio De Rosa
5_Ornella Bonomi
6_ Stefania Palmieri 
7_ Sandra Nastri

A- Progetto curatoriale  Aaron Ceolan
B- Testo critico 	     Aurora di Mauro	



BORIS BERTOLINI, Perché? 

Installazione site specific, sedia, filo bianco, filo rosso, bambù, tessuto TNT bianco, terra, spilli, filo da pesca, corda, 
misure complessive d’ambiente

Il punto di partenza del lavoro che collega l’interno e l’esterno del museo nella zona dell’ingresso è una sedia vuota con 
la sagoma di una giacca cucita dall’artista in tessuto TNT bianco di fronte alla quale si trova la medesima sagoma cucita 
però con le dimensioni di una giacca da bambino.  Quest’ultima è tenuta in piedi attraverso una forma a “t” realiz-
zata con bambù e piantata nel piccolo spazio di terra antistante alla porta d’ingresso.  Oltre la porta, nel vano interno 
dell’ingresso proseguono in un movimento verso l’alto altre quattro giacche sospese con filo da pesca e sostenute da 
una struttura interna di bambù.

La ricerca dell’artista si apre ad una riflessione sulla memoria e sulla trasmissione del sapere. Il museo nel quale si am-
bienta questo lavoro, è senza dubbio un luogo di pensiero sul paesaggio e pertanto un luogo prezioso di riattivazione 
della memoria in un’ottica non solo conservativa ma anche evolutiva.  L’adulto e il bambino che introducono questo 
lavoro con il loro dialogo formale di fronte alla porta di ingresso del museo sono la cellula semplice e preziosa della 
trasmissione e della cura da rivolgere al sapere delle cose da cui allontanandoci potremmo non essere più in grado di 
trarre conoscenza.  Il procedere verso l’alto delle figure di questo lavoro induce a ripensare il movimento di progres-
siva astrazione del pensiero ma l’ancoraggio a terra della sua partenza dice molto sull’opinione dell’artista in merito a 
ciò con cui la speculazione non può perdere il contatto.

Boris Bertolini nato a Roma nel 1973, vive e lavora a Borgo S. Lorenzo (FI)









MAURIZIO DE ROSA, Futuro prossimo 

Azione partecipata nelle classi della scuola elementare di Torre del Mosto, fogli di carta, pennarelli e pastelli a cera

Guidati dall'artista ogni bambino di ciascuna classe della Scuola Elementare di Torre di Mosto ha realizzato sul proprio foglio 
con i propri colori un albero partendo dal tronco, passando ai rami e alla ramificazione nel corso delle stagioni; arrivando poi 
a definire gli elementi naturali del sole, della terra e dell'aria.

Perché sono qui? Che senso dare alla mia presenza qui? 
Perché non fosse solo nutrimento del mio ego (che comunque rimane).
Perché non fosse solo un virtuosismo tecnico delle mie "abilità artistiche".
Da queste domande nasce la necessità di trovare una modalità di relazione con questo territorio , e con i suoi abitanti. 
Il percorso più praticabile è stato quello di coinvolgere in una pratica di scambio attraverso il gioco i bambini, con i quali l’artista 
ha come educatore una lunga esperienza professionale.
L’azione con i bambini mette in gioco la loro straordinaria capacità di vedere come per la prima volta la natura e il paesaggio, 
temi della ricerca su cui si è concentrata questa residenza.  L’artista persegue così la sua visione del futuro e prova a rispondere 
alle sue domande. 

Maurizio De Rosa nato a Monza nel 1964, vive e lavora a Monza (MI) 





MAURIZIO DE ROSA , Quattordici	

Installazione site specific ,canne palustri, spago di canapa, carta e inchiostro nero, misure complessive d’ambiente

Quattordici strutture autoportanti realizzate con canne palustri raccolte lungo il canale antistante al Museo sulle quali sono 
posti altrettanti fogli di carta contenenti un messaggio scritto da ciascuno dei partecipanti alla residenza. 

L’artista, ripetendo un gesto antico, costruisce quattordici strutture con le canne del canale per ospitare un messaggio che, 
su suo invito, i quattordici colleghi in questa residenza hanno scritto per lui.  Questo lavoro riflette sul fare e sul conservare, 
sull’essere insieme come una piccola comunità di osservatori e visionari, di amici, di persone in qualche modo coinvolte in una 
pratica comune, quella dell’arte.  La semplicità di questo pensiero diviene un’immagine di paesaggio che da fuori si traduce 
nello spazio interno del museo come in uno spazio protetto.

Maurizio De Rosa nato a Monza nel 1964, vive e lavora a Monza (MI)







MAURIZIO DE ROSA, Fox Hunting

Installazione site specific, 40 volpi in terracotta smaltata, dimensioni d’ambiente

Le piccole volpi, di circa 4-5 cm, realizzate dall’artista sono disseminate nello spazio interno ed esterno del Museo.  L’azione 
presuppone che le volpi siano prese da chi le trova e prevede la scoperta al loro interno di un foglietto con le istruzioni del 
gioco.  L’artista suggerisce a chi ha trovato la volpe di farla viaggiare e di pubblicare nella pagina Facebook  dedicata al progetto 
le immagini delle loro nuove collocazioni.  L’azione è attiva dal 2009 e si è svolta in molte città italiane raccogliendo immagini 
da tutto il mondo.

L’artista si muove nello spazio e lascia tracce per segnare un percorso.  La sua è una mappatura orizzontale dei luoghi scelti 
per dare il via al viaggio, alla caccia delle tracce, segnando i luoghi secondo un criterio emozionale immediato. L’interazione 
con il pubblico provoca una modificazione dell’opera, o meglio, la sua stessa esistenza.  La caccia come incontro imprevisto e 
scoperta esiste solamente se è esperita.  L’azione del fruitore è il contenuto dell’opera.
In questo senso le indicazioni lasciate al pubblico sono parte integrante del lavoro, lo attivano facendo partire un gioco collet-
tivo. L’opera, quindi, non è intesa come un’installazione ma come un processo e in quanto tale come un processo relazionale.
La parola Caccia è usata come sinonimo di ricerca. Il senso è quello dell’andare, del cercare, del perseguire un intento di scop-
erta.

Maurizio De Rosa nato a Monza nel 1964, vive e lavora a Monza (MI)



ORNELLA BONOMI, Trame 

Installazione site specific, carta, colori acrilici, cm 290 x 190 

Il lavoro si compone di un intreccio di strisce di carta colorate. L’ordito e la trama simulano un brano di paesaggio in cui si lega-
no la terra e l’acqua rappresentata nell’ordine regolare dei campi e dei canali d’acqua. Questo intreccio è concluso, ai margini, 
da un bordo irregolare che simula il  fiume caratterizzato dall’andamento a meandri. 

L’artista, nel corso della residenza, ha rivolto la sua attenzione al rapporto tra la terra e l’acqua che costituiscono gli elemen-
ti basilari dell’ordine e, contemporaneamente del disordine ecologico che caratterizza quest’area del Veneto. L’ordine dato 
dalla bonifica e il disordine dato dalle esondazioni del Livenza, terre emerse e terre sommerse, regolarità dei campi disegnati 
dall’uomo, irregolarità del fiume libero di scorrere configurando il paesaggio con i suoi meandri: queste relazioni sono state 
indagate dall’artista che le ha restituite con un intervento pittorico volutamente colorato allo scopo di allontanare il rischio di 
una lettura solo negativa del destino di questo paesaggio. La trama di terra e acqua, oltre a richiamare la visione dall’alto del 
territorio tipica della cartografia aerea, suggerisce la visione positiva di un rapporto di equilibrio tra gli elementi della natura. 

Ornella Bonomi,  nata a Milano  nel 1954, vive e lavora a Milano (MI)





ORNELLA BONOMI, Equilibrio 

Installazione site specific, asse di legno, tubo di cemento, foglie secche, terra, elementi vegetali, acqua, bicchiere di 
vetro, misure complessive d’ambiente

L’istallazione è composta da un’asse di legno posta in equilibrio sopra un tubo di cemento spezzato, probabilmente un 
tempo usato come conduttura d’acqua. Questa bilancia così concepita presenta ai due estremi una porzione di terra 
e un bicchiere di vetro riempito d’acqua. Intorno alla conduttura sono state collocate alcune foglie secche, come tutti 
gli altri elementi raccolte nei dintorni. 
L’equilibrio tra la terra e l’acqua è al centro della riflessione dell’artista che con quest’opera intende sintetizzare visi-
vamente e concettualmente la relazione tra questi due elementi così importante in questo territorio di bonifica. Nella 
sua visione, l’acqua che nutre il terreno mantiene in equilibrio l’ecosistema quando non supera i limiti fissati dalla 
natura. Tale equilibrio viene invece sovvertito nel momento in cui l’eccesso di acqua sommerge la terra e l’annulla, o 
quando la mancanza inaridisce il terreno causando la morte delle piante. Questo senso della misura viene focalizzato 
dall’artista in modo evidente attraverso la forma della bilancia. 

Ornella Bonomi,  nata a Milano  nel 1954, vive e lavora a Milano (MI)





GIORGIA VALMORRI, Tracce di terra e radici 

Installazione site specific e azione relazionale, argilla, terra, fili di silicone, bastoncini di alluminio, misure complessive d’ambiente
Il lavoro si compone di due parti.  30 formelle di argilla cruda utilizzate dall’artista per prendere il calco di altrettante porzioni di 
terra nel campo antistante al museo sono collocate sul pavimento nelle vicinanze di 12 formelle d’argilla cruda che l’artista ha 
lasciato agli altri artisti e curatori residenti del progetto senseOFcommunity perché a loro volta potessero lasciare una traccia.  
La seconda parte del lavoro, che invita il pubblico ad un’azione partecipativa, consiste nel fissaggio alla parete di bastoncini di 
alluminio ricoperti di silicone come a formare una struttura di radici che scende dalla feritoia presente in corrispondenza del 
soffitto nella sala superiore del museo e procede sulla parete della sala dove a terra il pubblico può trovare gli elementi per 
continuare la struttura verso il basso.
L’artista lavora sui due temi della traccia e della struttura.	  La terra è intesa come matrice, luogo d’origine della vita che si 
esprime nella forma.  La terra osservata e riprodotta in calchi di argilla cruda è quella del campo antistante al Museo tra i due 
grandi pioppi neri.  I calchi sono posizionati all’interno delle sale del museo e in questo movimento di dislocazione delle tracce 
l’artista mostra il percorso di ricerca intrapreso dal museo stesso: dalla terra e da una sua costante osservazione come elemen-
to del paesaggio al pensiero su di esso e all’elaborazione di ipotesi partecipate nella comunità degli artisti ospiti del museo per 
la sua comprensione e conservazione.  Affiancate alle tracce della terra l’artista pone altrettanti moduli che riportano segni e 
impressioni realizzate da tutti i colleghi residenti in questa esperienza.  Viviamo immersi in un sistema di relazioni che lascia 
tracce, fili d’erba e zolle, trasformazioni e sorrisi.	 In questo lavoro il movimento è dal basso verso l’alto, l’osservazione della 
terra e della traccia in essa, il movimento dell’assunzione di responsabilità e del valore della trasformazione intesa come pas-
saggio alla forma e alla sua memoria.  Nell’intervento sulla parete, al contrario, il movimento che l’artista compie e che invita 
il pubblico a seguire e proseguire è quello dall’alto verso il basso, procedendo come un apparato radicale in direzione del con-
tatto e del nutrimento nella terra.  In questo modo l’artista restituisce la sua osservazione del rapporto del museo stesso, come 
luogo di studio, con il paesaggio e invita a questa riflessione il pubblico.

Giorgia Valmorri nata a Cesena nel 1984, vive e lavora a Sorrivoci (FC) 









SANDRA NASTRI, La terra in cambio 

Installazione site specific, stampa digitale su carta baritata cm 30x45, file mp4 con ripresa audio e immagine fissa, 
terra con fiori e fili d’erba

L’installazione si compone di: un paesaggio sonoro accompagnato da un’immagine fissa in uno dei quattro schermi 
video nella consolle, una stampa fotografica posizionata sulla parete, e una zolla di terra collocata dentro una teca.

L'attraversamento e il tentativo di conoscenza di questi luoghi conduce l’artista ad una riflessione sulla relazione con il 
paesaggio inteso non come qualcosa che si pone davanti e che va guardato e contemplato ma qualcosa da ascoltare e 
comprendere. Dentro e insieme in uno scambio continuo. Immagini, suoni, percezioni che si riversano in un dialogo in-
terno/esterno. Alcuni caratteri oggettivi dell'ambiente indagato sono stati determinanti nella ricerca che ha prodotto 
questo lavoro.                                                                                                 
Un complesso sistema di canali, scoli, idrovore consentono il fluire e il defluire dell'acqua, creando una sorta di mappa 
venosa che segna il paesaggio.
L'equilibrio di questi luoghi è frutto di un artificio, l'esistenza è garantita da una dipendenza.  L’immagine dell’orologio 
che segna il livello dell’acqua nel canale tiene l’attenzione su questo rapporto di controllo dell’attività umana 
sull’elemento dell’acqua.  Il paesaggio sonoro restituisce la traccia di un momento privato di osservazione.  L’insieme 
degli aspetti di questo lavoro ruota intorno all’elemento della relazione che in questi luoghi esiste tra la terra e l’acqua, 
noi e la terra, noi e l’acqua.  

Sandra Nastri nata a Pompei nel 1969, vive e lavora a Firenze (FI)









STEFANIA PALMIERI , Le direzioni del fuoco	

Installazione site specific, legno di potature, carta, rafia, foglie e rametti, dimensioni totali d’ambiente
Fascine di legno, ricavate dalla potatura degli alberi nei dintorni del museo, legate con rafia naturale di colore rosso; 
ciascuna inscritta in un cerchio di foglie e dislocata in altrettanti cinque luoghi individuati dall’artista in un sistema di 
punti in cerchio nel paesaggio che circonda il museo. Nella sala superiore è collocata a parete la mappa, disegnata 
dall’artista, che raffigura la porzione di territorio segnando i punti in cui sono poste le fascine.  Ai piedi dell'opera sono 
collocate piccole mappe contenenti ciascuna un singolo punto dei cinque dove esse si trovano.
Un paesaggio si definisce tale per la relazione presente tra territorio ed essere umano.  Esso è dunque spesso un pae-
saggio agito. Ma cosa del paesaggio agisce su chi lo abita, o semplicemente lo attraversa? La domanda porta a una 
riflessione sulla contemplazione e sulla sua temporalità (o più precisamente a-temporalità): con-templare è rivolgere 
a uno spazio e a un tempo "altri" la propria attenzione, acuire la percezione perché colga un oltre. In un paesaggio 
formatosi per sottrazione (la terra strappata all'acqua) l'elemento mancante è fondamentale poiché è su di esso che si 
regge un equilibrio. Dunque: acqua, terra e fuoco. A questa riflessione si accompagna una "partecipazione fisica" del 
paesaggio (le camminate) per arrivare alla scelta degli spazi da segnalare che non possono essere casuali; lo spazio 
individuato, infatti, diventa Luogo. Un luogo sacro proprio perché distante: dal quotidiano, dal "normale" fluire del 
tempo, dallo sguardo abituato. L’insieme di questi elementi costruisce il lavoro, che trova la sua chiave nella possibilità 
del dono.  Le persone che prenderanno una delle mappe messe a disposizione dall’artista potranno, rifacendo la sua 
camminata  alla ricerca del punto, incontrare la sua visione e godere di quel luogo.
La fascina è scelta per il suo anticipare il fuoco come possibilità, luogo d’incontro, calore, ma anche occasione di sosta.  
L’artista non include nella sua installazione nessun innesco pensando alla fascina come un dono da portare al focolare 
ognuno nella propria casa o semplicemente ad un sedile sul quale trovare il tempo per godere della scoperta di una 
nuova prospettiva sulla campagna.

Stefania Palmieri  nato a San Cataldo nel 1983, vive e lavora a Resuttano (CL)













TAMARA VIGNATI, Walking in Torre di Mosto

Video con sonoro di 7 minuti  

Nel video l’artista riproduce le sue camminate nei dintorni del museo ritraendo solo i piedi e, in alcune sequenze, le 
mani e il suolo. L’audio è in presa diretta.

Il tema del camminare per capire e per conoscere è al centro di questo lavoro che si configura in prevalenza come 
una ricerca restituendone il movimento lento e personale.

Tamara Vignati,  nata ad Ancona nel 1970, vive e lavora tra Francia e Italia





TAMARA VIGNATI, A Marica  

Installazione site specific, rami, bacche, fiori, terra, acqua piovana, misure complessive d’ambiente

Il lavoro si compone di un altare, collocato nel campo retrostante il Museo in prossimità di un canale, realizzato con 
rami ed elementi vegetali reperiti nei dintorni. All’interno della struttura sono state poste delle piccole sculture in terra 
che raffigurano figure femminili, un contenitore con acqua piovana, arbusti di erbe aromatiche. L’altare è collegato 
al museo da un percorso di rami e foglie realizzato dall’artista per permettere anche in caso di pioggia ai visitatori di 
attraversare il campo.

L’artista ha indagato, con sguardo antropologico, il rapporto con il territorio ricercando una possibile relazione con 
culti pagani sviluppatisi in luoghi palustri. La sua ricerca è partita dall’ascolto di alcune abitanti del luogo che le hanno 
parlato di un’antica scultura raffigurante la Madonna del Latte, conservata nella chiesetta di sant’Anna, adiacente 
all’azienda agricola Dal Bianco-Mazzotto nelle immediate vicinanze del museo, il cui culto è molto diffuso tra la popo-
lazione femminile perché protegge l’allattamento. In questo tessuto di memorie locali è stato innestato dall’artista il 
riferimento a Marica, una divinità italica, ricordata come ninfa dell'acqua e delle paludi, signora degli animali, protet-
trice dei neonati e della fecondità. Poiché i romani la onoravano portando nel bosco a lei dedicato  i satura lanx (primi-
zie, vino, frutti della terra) e delle statuette votive, l’istallazione ha ricostruito nei pressi del canale dietro al museo 
un’area sacra disponendo, presi dai dintorni, rami di platano e di tiglio e frutti (bacche di rosa canina, alchechengi) in 
forma d’altare. All’interno sono state disposte alcune sculture, realizzate con la terra presa dal campo stesso, raffigu-
ranti la ninfa Marica, intesa come una delle molte manifestazioni della Madre Terra. L’istallazione porta ad incontrare 
ed attraversare un luogo solitamente non considerato all’interno del percorso di visita del museo. In questo modo si 
concretizza la riflessione riguardo alla nostra condizione di Uomini e il nostro rapporto con la fonte di ogni nostro nu-
trimento, terreno e spirituale.  

Tamara Vignati,  nata ad Ancona nel 1970, vive e lavora tra Francia e Italia









TAMARA VIGNATI, Paesaggio perduto? 

Ambiente sonoro, file audio, dispositivo di riproduzione del suono, misure complessive d’ambiente

L’artista crea un ambiente sonoro diffondendo il suono dei grilli nello spazio esterno al museo che congiunge il campo 
antistante con la parete della project room lungo il corridoio che separa quest’ultima struttura dall’edificio del museo.  
Dall’interno della project room è collocata sulla finestra un dispositivo audio che riproduce e diffonde attraverso 
l’apertura della finestrella il suono dei grilli.  Il file audio è realizzato dal mixaggio di materiali recuperati in rete da un 
archivio di suoni dei grilli (“Great Green, Bush cricket, Tettigonia, Viridissima by Tolly Music”). 

"Una volta c'erano i grill. Ora per ascoltarli compro ogni anno un grillo canterino da un mio amico, lo metto in una gab-
bietta fuori dalla finestra in mezzo ai gerani, e lui canta. Poi, poco prima che la stagione degli amori finisca, lo libero, se 
no muore. Ora mia moglie e mia figlia non ne possono più di sentire il grillo cantare, ma guai a chi mi tocca il grillo !" 
Questo il racconto di un abitante di Torre di Mosto raccolto dall’artista. Lo sfruttamento della terra agricola ha mod-
ificato le biodiversità dell'ambiente e reso raro in queste terre l’ascolto del suono prodotto da questo animale. La dif-
fusione della registrazione del canto dei grilli cerca di colmare questo vuoto sonoro. 

Tamara Vignati,  nata ad Ancona nel 1970, vive e lavora tra Francia e Italia








