
In occasione dell’evento conclusivo dei Fellow, l’Istituto 
Svizzero presenta la pubblicazione SPEAKING 
NEARBY. Il libro è il risultato di un processo collettivo, 
con testi e contributi inediti delle/dei Roma Calling 
Fellows 2023/2024. SPEAKING NEARBY mescola 
orientamenti teorici e gesti artistici, incarnando vari 
gradi di intimità, simpatia e permeabilità.

Il libro include i contributi delle/dei Fellow  
Roma Calling 2023/2024: 
Jacopo Belloni (Arti visive, Performance)
Valentine Bernasconi (Studi visuali digitali)
Chloé Delarue (Arti visive)
Anthony Ellis (Filologia classica)
Simone Holliger (Arti visive)
Jade Marie d’Avigneau (Storia dell’arte)
Léa Katharina Meier (Arti visive, Performance)
Camilla Paolino (Storia dell’arte)
Veronica Pecile (Diritto, Scienze sociali)
Mia Sanchez (Arti visive)
Sarina Scheidegger (Performance)
Anna-Lena Wolf (Etnologia)

Il libro è curato da Piersandra Di Matteo e pubblicato 
da bruno (2024).

SPEAKING NEARBY è una concertazione di 
orientamenti teorici e gesti artistici situati nei diversi 
spazi di Villa Maraini nel tempo dilatato di un lungo 
pomeriggio fino a notte. Il titolo, in prestito da una 
conversazione con la regista, compositrice e teorica 
Trinh T. Minh-ha, suggerisce un modo indiretto di 
parlare per lasciare che l’altro si pronunci, di operare 
artisticamente per fare spazio, di agire in con-tatto  
con corpi, voci e altre materie. 
Impiegata come cornice operativa per esplorare una 
nozione espansa di prossimità, lə studiosə e lə artistə, 
in residenza per dieci mesi all’Istituto Svizzero, 
presentano emersioni puntuali delle loro ricerche che 
rivelano le modalità in cui trafficano le idee e le cose 
nell’incontro, le sintonizzazioni con determinati ambienti, 
le posture connesse con il proprio posizionamento, 
quindi le trasformazioni che riverberano in processi 
situati, lasciando che qualcosa accada. 

SPEAKING NEARBY è un dispositivo di convivenze, 
risonanze e interferenze. 
È un percorso tra i respiri emergenti da sculture  
che soffiano nell’acqua, bisbigli a ridosso dei concetti, 
umori legati alla vergogna e agli archivi del piacere, 
pronunce di artiste femministe interessate a convocare 
le dinamiche della riproduzione sociale. 
È un accordo con anfratti sonori, con le composizioni 
al pianoforte di una mistica etiope con una storia 
coloniale, con teorie neopagane devote a divinità 
olimpiche nel cuore del Medioevo, e con voci 
intrecciate nei domini della legge e del divino.
È un incontro con tradizioni antiche inventate di sana 
pianta in un presente incerto e di costumi annoiati  
che si muovono da soli, mentre altrove stampe 
serigrafiche interpellano i codici dell’abbigliamento 
attraverso la standardizzazione propria di ogni uniforme.
È un colloquio con escrescenze sensuali e oblique  
di carta e colla, in simbiosi con la facciata della Villa, 
con i richiami a un monumento funerario progettato  
in vita da una donna nella Napoli del XVI secolo,  
con obsolescenza dei cartelli pubblicitari al neon 
riplasmata dall’intelligenza artificiale, con il flickering 
delle luci pubbliche nelle notti della Città Eterna.

Anna-Lena Wolf
Hearing What Isn’t Said, 2024
Installazione sonora, in inglese

Nel condurre la ricerca etnografica sul Diritto  
canonico cattolico a Roma, Anna-Lena Wolf dialoga 
con studentesse/i delle Università Pontificie, per 
comprendere percorsi di vita, traiettorie di fede  
e i complessi legami con Dio. L’installazione sonora 
indaga le intra-azioni tra diverse soggettività e il divino. 
Com’è avvenuto il passaggio di Marco da ateo a 
sacerdote cattolico? Come Rahel ha conciliato le sue 
lotte per la giustizia con il ruolo di suora e avvocata  
di diritto canonico? Come il monaco Thomas, arrivato  
a Roma dal Sud del mondo, ripensa la propria fede  
nel confronto con le disuguaglianze globali? Come  
si è sentita Maria nel momento in cui si è resa  
conto che la volontà di Dio era che diventasse suora?
Le voci presentate sono frammenti di conversazioni 
registrate con studentesse/i di diritto canonico  
in diverse lingue, tra cui italiano, inglese, tedesco  
e spagnolo. A causa del requisito etico della ricerca 
antropologica di garantire l’anonimato degli interlocutori, 
gli estratti sono stati tradotti in inglese e riletti da  
altre persone. Alcune informazioni contestuali, come 
sesso e nazionalità, sono modificate per mantenere 
l’anonimità delle persone. Emerge, dunque, un elemento 
importante di “speaking nearby”, ovvero l’ascolto  
di ciò che non è stato detto.

Jacopo Belloni
Il palazzo delle maschere e di altre vanità, 2024
Scultura
Mixed media

Nella sua ricerca teorica e sul campo, l’artista Jacopo 
Belloni interroga le tradizioni inventate. Punto di 
partenza è la collezione di abiti della festa conservata 
nel Museo di Arti e Tradizioni Popolari, oggi parte del 
Museo delle Civiltà. I costumi, retaggio delle comunità 
agropastorali italiane, provengono dai materiali in 
mostra nel padiglione “Palazzo delle Maschere e dei 
Costumi” dell’Esposizione Universale di Roma del 1911. 
Il dato rilevante è che le maschere furono modificate, 
manipolate e ricreate in parte per l’occasione, in un 
processo di mistificazione realizzato in complicità con 
una sartoria teatrale per il “restauro”. L’analisi dei  
riti in costume nelle province italiane ha confermato 
che variazioni e produzioni ex novo sono una costante 
del fenomeno.
Interessato a investigare il meccanismo mitopoietico 
in atto nella costruzione dell’identità simbolica, 
culturale e sociale di una comunità, Belloni realizza due 
sculture antropomorfe, mescolando tecniche artigianali 
prese in prestito dal cinema, dal teatro e dal cosplay, 
accostando materiali disparati. L’artista porta alla luce 
maschere in fuga dalla categorizzazione identitaria.

Simone Holliger
AmalgaMate, 2024
Scultura
Carta, colla, pigmenti e resina dammar

Simone Holliger crea opere monumentali, assemblando 
frammenti di carta e colla a caldo, da cui emerge  
una fiducia senza freni per le capacità di questo 
materiale leggero e solido allo stesso tempo. La sua 
pratica artistica si declina in una varietà di grandi 
sculture plasmate in simbiosi con i luoghi in cui  
si innestano, modificandone in modo radicale la 
percezione dello spazio. 
Interrogando la lunga storia delle convenzioni 
scultoree maschili, Holliger si posiziona criticamente 
tra il riconoscimento della tradizione e una intenzionale 
rottura formale e concettuale con essa, attraverso  
la raffinata illusione di peso e gli inganni percettivi che 
la carta è in grado di produrre nelle sue opere di  
grandi dimensioni.
AmalgaMate è un intervento site-specific ideato per 
interagire con la facciata di Villa Mariani. Come  
una lingua fusa con la pietra, questa escrescenza si 
connette e integra con la struttura architettonica 
esistente per incorporazione simbiotica. La commistione 
tra materie artificiale e naturale è la tattica per creare 
oggetti ibridi dotati di una consistenza sensuale,  
tattile e misteriosa.

SPEAKING NEARBY
Evento Finale  
Roma Calling Fellows 2023/2024
Istituto Svizzero

Jacopo Belloni 
Valentine Bernasconi
Chloé Delarue
Anthony Ellis
Simone Holliger
Jade Marie d’Avigneau
Léa Katharina Meier
Camilla Paolino
Veronica Pecile
Mia Sanchez
Sarina Scheidegger
Anna-Lena Wolf

A cura di Piersandra Di Matteo

Istituto Svizzero

L’Istituto Svizzero è una piattaforma 
interdisciplinare che riunisce 
ricerca artistica e scientifica.  
A Roma, Milano o Palermo, l’Istituto 
ha l’obiettivo di agevolare lo 
scambio tra la Svizzera e l’Italia, 
nonché su scala internazionale. 
L’Istituto offre residenze ad artiste/
artisti e ricercatrici/ricercatori 
emergenti che desiderano 
contribuire al futuro dell’arte,  
della scienza e dell’innovazione. 
Ogni anno, l’Istituto promuove  
una programmazione pubblica  
di eventi e progetti innovativi, 
pratiche sperimentali ed eccellenza 
accademica. L’Istituto Svizzero  
si impegna a partecipare al 
dibattito globale su arte e società, 
immagina nuovi percorsi e punta 
oltre i confini delle discipline.
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Veronica Pecile 
Echoes of Empire, 2024
Installazione sonora, in italiano

Nel suo progetto di ricerca, Veronica Pecile 
approfondisce la formazione del colonialismo italiano 
attraverso il diritto di proprietà, esaminando in 
particolare i discorsi e le tecniche giuridiche utilizzate 
dagli italiani per stabilire il dominio coloniale come 
realtà sociale ed economica distinta. L’Etiopia, una 
delle conquiste dell’Italia, fu invasa tra il 1935 e il 1936 
e successivamente annessa all’Africa Orientale Italiana. 
Echoes of Empire è concepito come una narrazione 
acustica che invita gli ascoltatori a immergersi nella  
vita di Emahoy Tségue-Maryam Guèbrou, compositrice, 
pianista e suora nata ad Addis Abeba nel 1923. 
Durante l’invasione dell’Etiopia, Emahoy e i suoi genitori 
sono trasferiti forzatamente in un campo di detenzione 
sull’isola di Asinara, mentre alcuni dei parenti sono 
vittime dei colonizzatori. Successivamente intraprende 
un percorso di introspezione spirituale e creazione 
artistica, combinando la sua formazione classica 
occidentale con le tradizioni vocali della Chiesa 
Ortodossa e sonorità groovy del jazz etiope degli anni 
Sessanta e Settanta. L’installazione sonora illumina 
uno straordinario percorso di vita che risuona 
profondamente con storie coloniali e postcoloniali.

Voce: Veronica Pecile; Montaggio sonoro: Claudio Tortorici

Valentine Bernasconi
Flickering Mind, 2024
Installazione
Fogli di carta e monitor

La ricerca è un processo lungo e solitario, segnato  
da interrogativi e dubbi, intervallato da alcune intuizioni, 
incontri chiave e scambi risolutivi che permettono  
di avanzare nella traiettoria desiderata. Valentine 
Bernasconi a Roma completa la sua tesi di dottorato  
in Digital Visual Studies, dedicata all’analisi storica  
e computazionale delle mani dipinte nell’arte della 
prima età Moderna. 
Lo sforzo intellettuale, l’esperienza sociale travolgente 
all’Istituto Svizzero, l’immensità del paesaggio urbano 
di Roma da scoprire, sono state la cornice dentro  
la quale il percorso di studio si è riplasmato. Le luci 
intermittenti dei lampioni urbani sono diventate per 
Bernasconi incontri notturni dopo le giornate di lavoro 
in biblioteca. Nel tempo si sono trasformate in una 
collezione, una curiosità da cercare e catturare,  
un baluginio con cui sintonizzarsi, una forma di ristoro 
e, dunque, un obiettivo per le passeggiate solitarie 
nelle notti della Città Eterna. 
Flickering mind giustappone la collezione di fogli  
di appunti accumulati durante la ricerca storica  
e il montaggio video dei lampioni filmati nei percorsi 
randomici, riflettendo sullo stato mentale della 
ricercatrice negli ultimi, decisivi, mesi della tesi.

Mia Sanchez
Strategies, 2024
Installazione
Serigrafia su tessuto

Le opere esposte sulla scalinata di Villa Maraini 
rappresentano una declinazione delle ricerche di  
Mia Sanchez sui motivi dell’abbigliamento e 
dell’uniforme. Sono la combinazione di due o tre 
indumenti singoli, sui quali spicca la scritta “Strategie”. 
Questo richiamo al branding pubblicitario mira  
a interrogare le funzioni di cattura dei consumatori 
desiderosi di originalità. Tuttavia, la contraddittorietà  
di questo desiderio è messa in luce nel processo 
seriale, ma artigianale, della stampa serigrafica su  
seta delle immagini. Il layout delle combinazioni  
viene definito durante il processo di stampa con  
una modalità non dissimile dalla tecnica del collage.
La stampa monocromatica funge da elemento 
unificante, cancellando le distinzioni di coloro che  
si identificano attraverso lo stile. L’organizzazione 
seriale dei singoli capi solleva interrogativi sulla  
replica e su come i processi di omologazione sociale  
e omogenizzazione normalizzanti siano dettati  
da codici che plasmano comportamenti e forme  
di vita. Strategies è un processo di frazionamento  
e ricomposizione che invita a giocare con le 
rappresentazioni della realtà nell’immaginazione.

Chloé Delarue
TAFAA – SIGNAL (stupid affection), 2024
Scultura
Neon, metallo, trasformatore

Innestato nell’architettura che la ospita, TAFAA –  
SIGNAL (stupid affection) è una scultura al neon che 
illumina un meme di internet reinterpretato da un 
generatore artificiale.
Convocando la segnaletica al neon, l’opera rivendica  
la sua unicità prodotta dall’assemblaggio ibrido  
e casuale di elementi esistenti. Tra malizia e stupore,  
il volto ritratto nel meme guarda sarcasticamente  
lo spettatore, allo stesso modo in cui le nostre emozioni, 
ora trasformate in sensori di dati come altri, vengono 
scrutate. Il lavoro è una nuova occorrenza di SIGNAL, 
serie di sculture che reinterpretano i codici estetici 
delle insegne al neon. L’insegna pubblicitaria al neon 
diffusa nel XX secolo ha trasferito la sua luminosità  
agli schermi, inondando le nostre interazioni sociali 
con sollecitazioni commerciali. A differenza dei  
cartelli al neon, soggetti agli effetti del tempo e 
all’obsolescenza, i contenuti digitali mirati prosperano 
e si adattano istantaneamente per catturare il nostro 
interesse. Questa virtualizzazione delle emozioni, 
soggetta all’economia dell’attenzione, riplasma  
le nostre percezioni e rappresentazioni della realtà 
negli ambienti tangibili.

Camilla Paolino
A Quella Dovete Dare Voce!, 2024
Audio-collection da cinque conversazioni telefoniche, 
in italiano, inglese e francese

Adottando una prospettiva femminista marxista, 
Camilla Paolino è interessata a interrogare il nesso 
materiale articolatosi tra lavoro riproduttivo e lavoro 
creativo nella pratica artistica italiana degli anni 
Settanta. A Quella Dovete Dare Voce! si compone  
di frammenti tratti da cinque conversazioni telefoniche 
avvenute nei mesi scorsi con alcune artiste, 
intellettuali e militanti femministe incontrate nel corso 
della sua ricerca sul contributo delle arti visive alla 
lotta contro i meccanismi della riproduzione sociale. 
Le voci di Diane Bond, Nicole Gravier, Libera Mazzoleni, 
Lea Melandri e Mariuccia Secol ritracciano la genesi, 
le forme e i contenuti di alcune delle proprie opere, 
tutte realizzate nel corso degli anni Settanta.  
Passando dal registro tecnico a quello colloquiale, 
l’auto-narrazione delle artefici si alimenta e riverbera 
nella dimensione di prossimità in cui si vengono a 
incontrare. Dispositivo pensato per un ascolto collettivo, 
l’accostamento acustico delle traiettorie politiche  
o estetiche di ciascuna enfatizza la trasmissione  
orale come pratica di posizionamento e trasmissione 
di saperi nel seno delle genealogie femministe. 

Montaggio sonoro: Claudio Tortorici

Jade Marie d’Avigneau 
Reclining Caterina, 2024
Performance installazione

Verso la fine del XV e l’inizio del XVI secolo, la scultura 
funeraria in Italia è segnata da un’importante evoluzione. 
A differenza delle tombe medievali dove il defunto  
è spesso raffigurato disteso sulla schiena, con le 
braccia incrociate sul petto, in preghiera o con gli occhi 
chiusi, il gisant – scultura mortuaria che prevede la 
rappresentazione del defunto – del primo Cinquecento 
inizia ad essere rappresentato in una posizione attiva 
come se fossero ancora in vita. È il caso della tomba 
napoletana di Caterina della Ratta († 1511), che 
rappresenta la defunta semi-reclinata, appoggiata  
su un cuscino, intenta a leggere un libro. L’installazione 
Reclining Caterina esplora la raffigurazione scultorea 
della dualità vita-morte, immobilità-movimento, 
confrontando l’iconografia funeraria con la pratica 
contemporanea delle statue viventi. L’installazione 
mette in cortocircuito l’iconografia del gisant attivo, 
che infonde la vita nella morte, con la pratica di una 
performer che “imita” l’immobilità. Cosa succede 
quando l’opera funeraria, cercando di simulare la vita, 
incontra la sua copia vivente, che simula la morte?

Performer: Sophie Malraye (Campionessa Mondiale nel 2006  
al World Statue Festival ad Arnhem, Paesi Bassi)

Léa Katharina Meier
La Grande-Biblioteca-Bagnata-Umida-Lubrificata, 2024
Pubblicazione, disegni stampati su tessuti,  
composizione sonora, lettura

Tra disegno, scrittura, performance e produzione tessile, 
Léa Katharina Meier osserva e attraversa archivi 
esilaranti a partire dalle esperienze della vergogna  
e dell’abiezione. Biblioteche, armadi e archivi sono 
convocati per essere contaminati e disorganizzati con 
racconti sgocciolanti, molli e ilari, dove tutto trans- 
cola per andare in profondità. È un insieme di tattiche 
per suggerire una nuova cartografia sensuale.
La Grande-Biblioteca-Bagnata-Umida-Lubrificata  
è una ricerca testuale e visiva sulla trasformazione della 
vergogna in giubilo. Considerando la biblioteca come 
un paesaggio immaginario dove elaborare storie frociə, 
legate al piacere, Meier predispone un ambiente nel 
giardino della Villa dove incontrare una favola sotto 
forma di testo, lettura e disegno che racconta la nascita 
di una biblioteca molto bagnata, umida, lubrificata  
che può anche suscitare turbamento. Qui c’è spazio 
per inventare il proprio passato; per scegliere cosa 
portarsi dentro e come trasformarlo; per fare sogni 
ristoratori come baci prolungati, strofinati sulle parti 
umide del corpo, per ri/de-comporre mondi. 

Suono: Serge Teuscher; Design grafico: Mat* Avogadro
Grazie allo staff dell’Istituto Svizzero, Veronica Pecile, Camilla Paolino, 
Serena Bassi, Mayara Yamada, Max Léo Hauri

Sarina Scheidegger
Ululoszzhhh, 2024
Performance
Strumenti, ceramiche smaltate, dimensioni variabili

Ululoszzhhh combina suono, sculture in ceramica  
e performatività. La natura polifonica e collaborativa 
dell’acqua è, da anni, una costante della pratica di 
Sarina Scheidegger; osservare le dinamiche di fluidità 
e le sue istanze cicliche ha plasmato i suoi processi  
di lavoro e il suo pensiero. Durante la residenza presso 
l’Istituto Svizzero, l’artista ha sviluppato una serie  
di ceramiche in grado di produrre fischi, che vengono 
attivati attraverso la pressione dell’acqua, creando 
diverse melodie e tonalità. Plasmata dai pensieri di 
Ursula K. Le Guin in The Carrier Bag Theory of Fiction, 
la performance Ululoszzhhh suggerisce forme 
alternative di narrazioni: i recipienti fischiettanti sono 
contenitori che raccolgono la virtù di una connessione 
non verbale con il loro contesto umano e non umano 
circostante. Gli strumenti oscillano tra sussurri, ululati, 
urla e fischi, creando un paesaggio sonoro su cui 
riflettere sulle proprie abitudini di ascolto. Il giardino  
di Villa Maraini accoglie una partitura sonora e gestuale 
che chiede di sintonizzarsi con un ascolto profondo.

Performer: Greta di Poce, Marta Olivi, Vera Ortega Villanueva,  
Rodrigo Toro Madrid, Sarina Scheidegger
Ringraziamenti speciali a Ane Rodríguez Armendáriz e Francesco 
Timpone, Sole Ceramiche
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Jacopo Belloni (1992) è un artista 
che si interroga sul processo  
di “teatralizzazione” della realtà 
contemporanea. Ha conseguito  
un Work Master presso HEAD –  
Genève e ha esposto in istituzioni 
quali Palazzo Delle Esposizioni, 
Roma; ADA, Roma; Kunsthalle, 
Berna; Aargauer Kunsthaus, Aarau; 
Palazzo Re Rebaudengo, Guarene 
(TO); Centre d’Art Contemporain, 
Ginevra. A Roma, attraverso  
la scultura e la performance, ha 
sviluppato la sua ricerca sulle 
tecnologie simboliche nel mondo 
rurale italiano intorno al concetto 
di “invenzione delle tradizioni”.

Valentine Bernasconi (1994)  
è dottoranda in Digital Visual 
Studies presso l’Università di 
Zurigo. Nel suo progetto di ricerca 
studia il significato dei gesti  
delle mani nei dipinti della prima 
età moderna attraverso approcci 
computazionali. Si è laureata  
in Digital Humanities all’EPFL  
e ha studiato informatica e storia 
dell’arte all’Università di Friburgo. 
A Roma ha portato avanti la sua 
ricerca sull’impatto delle nuove 
tecnologie sulla pratica della  
storia dell’arte, impegnandosi in  
un dialogo tra storic* dell’arte  
e istituzioni coinvolte in processi 
di digitalizzazione di collezioni 
fotografiche.

Chloé Delarue (1986) è un’artista 
che si concentra sul complesso 
rapporto tra le tecnologie digitali  
e la materia vivente attraverso  
i disturbi che questo produce  
sulle nostre percezioni. Nel 2021 
ha vinto il Pax Art Award e la 
Bourse de la Ville de Genève.  
Ha esposto, tra l’altro, al Musée des 
Beaux-Arts La Chaux-de-Fonds  
e alla Kunsthaus Langenthal.  
A Roma ha condotto lavori di 
ricerca raccogliendo frammenti 
rappresentativi della storia mitica 
e contemporanea della città, 
utilizzando la fotogrammetria.

Anthony Ellis (1986) è ricercatore 
postdoc presso l’Istituto di 
filologia classica dell’Università  
di Berna. Si occupa di religione 
antica e incontri interculturali.  
Ha studiato a Oxford e a Edimburgo, 
dove la sua tesi di dottorato (2013) 
ha esplorato il ruolo degli Dei  
nel primo pensiero storico greco. 
A Roma ha ricostruito il modo in 
cui il filosofo bizantino e neopagano 
Gemistos Pletho ha riscritto  
i testi storici antichi, rintracciando 
l’influenza di Pletho sui rifugiati 
greci emigrati a Roma dopo le 
conquiste ottomane.

Simone Holliger (1986) è un’artista 
che crea sculture di grandi 
dimensioni con un approccio 
basato sul processo. Ha ricevuto 
diversi premi, tra cui lo Swiss Art 
Award (2019) e ha esposto al 
Musée des Beaux-Arts La Chaux-
de-Fonds e al BF15 di Lione.  
Ha conseguito un master in belle 
arti presso la HEAD – Genève.  
A Roma si è dedicata alla ricerca  
di contenuti, forme e materiali  
in riferimento allo spazio urbano  
e architettonico della città.

Jade Marie d’Avigneau (1994)  
è dottoranda all’Università di 
Losanna. Ha studiato Storia dell’arte 
e filosofia presso l’Università  
di Firenze, Monaco e Losanna.  
Ha ricevuto un premio di facoltà 
della Società Dante Alighieri  
per la sua tesi di laurea. È stata in 
residenza presso il Centro per  
la Storia dell’Arte e dell’Architettura 
delle Città Portuali di Napoli  
per lavorare alla sua tesi di 
dottorato sulla scultura funeraria 
napoletana del XV e XVI secolo.  
A Roma ha proseguito le sue 
ricerche, esaminando diversi 
aspetti della scultura napoletana, 
della storia sociale e degli scambi 
artistici in questo periodo.

Léa Katharina Meier (1989)  
è un’artista multidisciplinare. 
Attraverso performance, tessuti, 
disegno e scrittura, sviluppa 
narrazioni in cui il fallimento e il 
ridicolo sono forme di guarigione. 
Ha vinto il Premio della Giuria  
e il Premio del Pubblico allo  
Swiss Performance Award (2021).  
A Roma ha proseguito la sua 
ricerca sui concetti di vergogna, 
umorismo queer e biblioteca  
come luogo di piacere e risate.

Camilla Paolino (1991) è 
dottoranda all’Università  
di Ginevra, dove indaga il nesso 
materiale articolato tra lavoro 
riproduttivo e creativo nella  
pratica artistica italiana degli  
anni Settanta. Parallelamente, 
anima la piattaforma radiofonica 
CANALE MILVA e lo spazio 
artistico Lateral Roma. A Roma,  
ha portato avanti la sua tesi  
sul contributo dell’arte alla lotta  
per la riconfigurazione della 
tradizionale divisione sessuale  
del lavoro, organizzando la 
produzione tanto nella sfera 
artistica quanto in quella socio-
economica.

Veronica Pecile (1989) è 
ricercatrice postdoc in diritto  
e teoria critica. Dal 2023 è 
ricercatrice affiliata presso l’Istituto 
Lucernaiuris per gli studi giuridici 
interdisciplinari dell’Università  
di Lucerna. In precedenza, è stata 
ricercatrice post-dottorato  
presso il Collegium Helveticum  
di Zurigo e la Harvard Law School.
Ha conseguito un dottorato di 
ricerca in diritto e scienze sociali 
presso l’École des Hautes Études 
en Sciences Sociales e un master 
presso Sciences Po – Parigi.  
A Roma ha studiato le tecniche  
e i discorsi giuridici attraverso  
i quali sono state istituite le colonie 
italiane.

Mia Sanchez (1988) è un’artista 
che lavora con video, fotografia  
e scultura per esplorare le strutture 
sociali nella sfera pubblica.  
Ha conseguito un master presso  
la FHNW di Basilea e ha esposto 
in istituzioni come la Kunsthaus 
Langenthal, la Stadtgalerie di 
Berna e l’Istituto Svizzero di Milano. 
Ha ricevuto lo Swiss Art Award 
(2022) e ha co-fondato lo spazio 
artistico Riverside. A Roma ha 
esplorato l’impatto dello spazio 
pubblico e delle nostre realtà 
costruite sul tempo libero e su 
come questo influenzi le pratiche 
sociali ed economiche.

Sarina Scheidegger (1985)  
è un’artista e scrittrice.  
La collaborazione è uno degli 
aspetti chiave della sua ricerca  
e lavora spesso con altri  
artisti, performer e musicisti.  
Ha conseguito un master presso  
la HKB di Berna e ha ricevuto 
numerose borse di studio e 
residenze: FLORA ars+natura,  
Pro Helvetia, Bogotà, (2018), 
Swiss Performance Award (2012). 
Nel 2016 ha fondato “Stingray 
Editions” insieme a Kambiz  
Shafei per pubblicare diversi 
formati ed edizioni di vari artisti.  
A Roma ha sviluppato performance 
e strumenti in ceramica che 
esplorano la relazione tra le anfore 
e gli attuali dibattiti sull’(idro)
femminismo.

Anna-Lena Wolf (1984) si occupa 
di antropologia e del diritto  
della religione. È ricercatrice 
postdoc e docente presso l’Istituto 
di antropologia sociale e culturale 
della Martin Luther University 
Halle-Wittenberg. Nel 2018 ha 
completato la sua tesi di dottorato 
(Università di Berna), in cui  
ha analizzato il cambiamento  
delle nozioni di giustizia nelle 
piantagioni di tè nello stato indiano 
nord-orientale dell’Assam.  
A Roma, ha condotto un lavoro 
etnografico sul campo nelle 
istituzioni della Santa Sede per 
comprendere il rapporto tra 
cambiamento giuridico e agenzia 
divina nel diritto canonico 
cattolico.

Design: Kevin Maria Pedron

Curatrice

Piersandra Di Matteo
Studiosa, dramaturg e curatrice 
nel campo delle arti performative. 
Direttrice artistica di Short  
Theatre di Roma (2021-2024),  
è membro del gruppo di ricerca 
INCOMMON e di SSH! Sound 
Studies Hub dell’Università  
Iuav di Venezia, dove insegna  
“Curatela delle arti performative”.  
Di recente è nominata curatrice 
della Residenza Multidisciplinare 
dell’Académie al Festival  
d’Aix-en-Provence.

OPERE PERMANENTI 
18:30–24:00

1
Il palazzo delle maschere e di altre vanità, 2024
Jacopo Belloni
Scultura
Mixed media

2
La Grande-Biblioteca-Bagnata-Umida-Lubrificata, 2024
Léa Katharina Meier
Installazione
Disegni stampati su tessuto

2X
La Grande-Biblioteca-Bagnata-Umida-Lubrificata, 2024
Léa Katharina Meier
Installazione
Pubblicazione, composizione sonora,  
disegni stampati su tessuto

4
TAFAA – SIGNAL (stupid affection), 2024
Chloé Delarue
Scultura
Neon, metallo, trasformatore

5
Echoes of Empire, 2024
Veronica Pecile 
Istallazione sonora, in italiano

7
Ululoszzhhh, 2024
Sarina Scheidegger
Strumenti
Ceramica, dimensioni variabili

8
AmalgaMate, 2024
Simone Holliger 
Scultura
Carta, colla, pigmenti, gomma dammar

9
Strategies, 2024
Mia Sanchez
Installazione 
Serigrafia su tessuto 

10
Hearing What Isn’t Said, 2024
Anna-Lena Wolf
Installazione sonora, in inglese

11
Flickering Mind, 2024
Valentine Bernasconi 
Installazione
Fogli di carta e monitor

12
A Quella Dovete Dare Voce!, 2024
Camilla Paolino
Installazione sonora, in italiano, inglese e francese

PROGRAMMA EVENTI LIVE 

3
H19:00
Presentazione della pubblicazione collettiva 
SPEAKING NEARBY (bruno, 2024), 30 min
Contributi delle/dei Fellows Roma Calling 2023/2024
 
7
H19:45 e H21:30  
Ululoszzhhh, 2024
Sarina Scheidegger
Performance, 12 min
 
6
H20:00, H21:00, H22:00
Reclining Caterina, 2024 
Jade Marie d’Avigneau 
Performance installazione, 30 min
 
2X 
H20:30
La Grande-Biblioteca-Bagnata-Umida-Lubrificata, 2024
Léa Katharina Meier
Lettura, 20 min

13
H22:30–24:00
Dj set di Qursarina
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