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Marzo 2013. In un bar di Treviglio, davanti a un caffè, un avventore mi comunica il suo 
disappunto per l’esposizione di alcune opere del premio. Sono passati mesi ed ancora se 
ne parla. Se la misura del successo di un’iniziativa dipende dall’eco che lascia dietro sé, c’è 
di che essere contenti: non è passata inosservata. 
Credo che in quella conversazione al bar ci stia di più: non soltanto la critica per una scelta 
artistica non condivisa, ma la volontà di partecipare alla costruzione di una proposta culturale 
che possa parlare il linguaggio della Città. Al che, con l’interlocutore, la domanda diventa 
più forte, di senso, indagando le modalità di espressione dell’oggi, aprendo il confronto sulla 
tradizione e cercando insieme di ragionare su quanto tradizione ed innovazione possano 
convivere ed abitare gli spazi dell’oggi. Tema enorme, che non si risolve in una chiacchierata 
al bar ma che dice, e con chiarezza, che ogni forma artistica quando supera gli schemi del 
convenzionale può essere in grado di interpellare le esigenze più profonde di ciascuno, 
proprio perché l’opera è frutto di introspezione ed approfondimento suscitati nell’autore.
Dato che così stanno le cose, non c’è che da complimentarsi con gli artisti che hanno 
partecipato e con coloro che hanno vinto: accettare la sfida dell’esprimersi, oggi, significa 
imbarcarsi per un viaggio che sembra, per sua natura e per la difficoltà della condivisione, 
avere pochi compagni. È uno dei più evidenti paradossi contemporanei: un presente basato 
sulla comunicazione immediata ed istantanea delle sensazioni e dei sentimenti che con 
difficoltà si accosta ad una forma più matura, mediata dalla esperienza artistica. In un 
mondo in progressiva accelerazione (nonostante l’attuale congiuntura economica) e nel 
quale sembra che la velocità sia tutto, l’espressione artistica, anche quella più innovativa e 
tecnologicamente strutturata, è invece e soprattutto un invito al “ben vivere” perché spinge 
al saper leggere la nostra esperienza di cittadini di questo tempo.
L’edizione 2012 del Premio Città di Treviglio è stata questo, per me: il “tutta colpa dell’amore” 
mi/ci ha riportato all’essenza delle relazioni tra noi e l’altro, provocando apprezzamenti e 
critiche, elogi e discussioni. Ha aperto e consolidato relazioni e collaborazioni feconde, ha 
offerto alla Città nuovi spazi espositivi, ha permeato lo spazio del Centro Civico facendolo 
vivere nel dialogo con il nuovo. 
«L’Arte non imita, interpreta. Essa cerca l’idea che dorme nel simbolo, e presenta il simbolo 
in modo che gli uomini veggano, attraverso l’idea. Dove no, a che varrebbe l’Arte? (…) Natura, 
reale, forme, devono rappresentarsi dall’Arte in modo che ne trapeli agli uomini un raggio 
del Vero, un senso più profondo e più vasto della Vita. Chi pensa diverso riduce l’ufficio del 
Poeta al fotografo». Sono le parole di un rivoluzionario di un tempo, Giuseppe Mazzini, che 
ci esortano ad andare avanti.

Giuseppe Pezzoni
Sindaco Comune di Treviglio
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È con grande piacere che Sanpaolo Invest ha accettato di sostenere il “Premio Città di 
Treviglio”.
Questa scelta segue la traccia di un percorso che, a livello nazionale, vede il nostro Gruppo 
impegnato attivamente nel supporto e nella promozione dell’arte, come importante fattore 
di crescita non solo culturale, ma altresì sociale ed economica. Siamo, infatti, da sempre 
attenti al ruolo che una grande istituzione bancaria può assumere all’interno della società, 
e consapevole del proprio dovere di contribuire attivamente allo sviluppo del Paese.
Muovendoci all’interno di questo solco, abbiamo voluto confermare e rafforzare la nostra 
vicinanza al territorio e alle iniziative che possono contribuire alla sua valorizzazione nel 
tempo: il destino delle opere selezionate dalla giuria, infatti, non si esaurirà nel Premio, ma 
sarà quello di arricchire stabilmente le raccolte d’arte del Museo Civico Della Torre, lasciando 
una testimonianza duratura, a beneficio della collettività e delle future generazioni. 
Legame con il territorio, creazione di valore nel tempo e proiezione verso il futuro sono 
qualità concrete a cui si ispira quotidianamente il nostro agire come istituzione e come 
professionisti, e che abbiamo trovato pienamente realizzati nel “Premio Città di Treviglio”.
C’è un altro elemento sul quale desidero soffermarmi: l’attenzione ai giovani. 
Con un concorso dedicato agli under 35, il Premio vuole incentivare il dialogo fra generazioni: 
è in questo dialogo, e non nella contrapposizione aperta che spesso viviamo nella cronaca 
quotidiana, che si può realmente creare valore per la collettività. Un valore che noi ben 
conosciamo, non solo per la nostra attenzione al mondo dei giovani e del loro avviamento 
alla professione, ma anche per la nostra attitudine a gestire le esigenze della clientela nel 
lungo periodo, e nei passaggi tra le generazioni.
Ringrazio a nome dell’Azienda la dottoressa Sara Fontana, curatrice della mostra, per averci 
offerto questa opportunità, Il Comune di Treviglio, l’Assessorato alla Cultura e ALT per la 
splendida iniziativa e gli artisti e la collettività cittadina, che daranno corpo e anima al Premio.

	    Luciano Castelvero
	  Area Manager Nord Italia

      Sanpaolo Invest SIM S.p.A.

Il “Premio Città di Treviglio” nacque come stimolo e promozione per chi principia a percorrere 
il “cursus honorum” nelle Arti.
Il fulminante Oscar Wilde (1854-1900) sentenziò nel modo tranchant che lo caratterizza che 
“l’arte è la più intensa forma di individualismo che il mondo abbia conosciuto”. 
Fu una considerazione opportuna, per il suo secolo, ma acquista ancor più un’esatta 
pregnanza per il tempo contemporaneo.
I diciotto anagraficamente nuovi talenti individuati fra gli oltre cento artisti, che hanno risposto 
al bando del concorso, si sono espressi con idiomi creativi ed artigianali in ognuno singolari.
Le composizioni plastiche e visive presentate al giudizio del pubblico amalgamano i classici 
riferimenti di Davide Allieri, la percezione ambigua dell’essere di Manuel Ceci, l’esecrazione 
di Francesco Bertocco, l’interrogazione su se stessi e l’alterità di Casali-Roubini, la cruda 
narrativa di Lia Ronchi, la cronicizzazione spaziale di Sara Benaglia, la riflessione etica di 
Daniela Peracchi: è una non completa elencazione.
La Giuria, qualificata nei suoi componenti, ha assolto, non senza lungo dibattito, a quanto già 
ai suoi tempi individuava Pietro Bembo: “non è la moltitudine... quella che alle composizioni 
di alcun secolo dona grido e autorità, ma sono pochissimi uomini di ciascun secolo, al 
giudicio de’ quali, per ciò che sono essi più dotti degli altri reputati, danno poi a le genti e la 
moltitudine fede”.
Il civico museo trevigliese non può sottrarsi ai suoi compiti istituzionali che appartengono 
alla promozione conoscitiva, alla tutela ed alla conservazione dello storicizzato, e sono anche 
di indagine ed esposizione del presente, come del passato; nei limiti spaziali e di mezzi con 
l’oculatezza si forza al suo dover essere un “Giano bifronte”.
La predominante diffusione nei tempi attuali del relativismo come filosofia, etica ed 
espressività sottopone l’artista ad un condizionamento, anche inconsapevole, soprattutto 
per chi artisticamente è giovane.
Introdurre quanto è in se stesso di matrice metropolitana nel solco di una tradizione 
consolidata trova una distanza pari al divario tra un centro ed una circonferenza.
È confortante che l’iniziativa culturale, che idealmente riprende i concorsi degli anni ’50 e 
’60 del secolo scorso, promossi dall’Amministrazione Comunale trevigliese di allora, abbia 
trovato il prezioso contatto, riconoscimento e concordanza di altri Istituti museali e finanziari 
di rilevante entità.
Pertanto, senza formulare pretese esagerate, “ad multos iterationes” per il Premio Città di 
Treviglio.

Riccardo Riganti
Direttore del Museo Civico di Treviglio



10 11

molto difficile avere uno scambio dialettico con personalità più anziane. 
Mancavano i luoghi, le occasioni d’incontro e, forse, mancava la volontà. Il ruolo di “maestro” 
si percepiva ancora nell’aria. Negli ultimi vent’anni questa condizione si è trasformata, credo 
che la mia generazione abbia riflettuto di più sul proprio ruolo professionale, instaurando 
una relazione di maggior coinvolgimento con quella successiva”.
Anche per questi motivi, nella mostra sono confluiti i linguaggi artistici più disparati (scultura, 
oggetto, installazione, pittura o inchiostro su carta, acrilico su tela, video e fotografia), 
generando una progressiva reazione sul tema degli spazi espositivi, apparentemente 
inadeguati e talora vissuti come angusti. Ognuno dei ventinove artisti è stato quindi 
coinvolto, a volte fino allo sfinimento, nella scelta della migliore collocazione, cercando di 
evitare sovrapposizioni di lettura. Una ricerca in cui sempre si mescolano, inevitabilmente, 
la naturale curiosità, la latente insoddisfazione e la disponibilità a una mediazione.
Uno dei principali diritti conquistati dall’arte contemporanea, d’altra parte, è stato quello di 
forzare con la propria presenza ogni vincolo istituzionale degli spazi, cercando una propria 
collocazione, anche se temporanea, all’interno degli stessi e al contempo un posizionamento 
estraneo nel significato2.
Paradigmatica in questo senso la presenza di Mauro Staccioli (Volterra, Pisa 1937), che 
per le sue grandi opere in acciaio corten o in ferro zincato ha sempre preferito definizioni 
alternative a quella di “scultura”, ritenuta troppo ambigua e presuntuosa. L’artista le ha 
sempre considerate come “un segno che ingombra lo spazio” e in effetti nello spazio Staccioli 
è sempre intervenuto con determinazione, disorientando il pubblico, immettendo l’elemento 
del tempo e chiamando in gioco il rapporto con la natura e il rapporto con l’architettura. A 
Treviglio la sua opera non poteva trovare posto che nel giardino del chiostro.
Il più “auto-delocalizzato” tra i partecipanti è stato però Paolo Baraldi (Bergamo 1977), che 
ha proposto di affiggere – rigorosamente nei previsti spazi comunali – una serie di manifesti 
privi di testo che richiamano nella struttura il modello delle “foto segnaletiche” ma la cui 
idea originaria scaturisce dall’iconografia del garibaldino. La riflessione dell’artista verte sul 
confine tra ribellione lecita e illecita, ma anche sul valore insostituibile dell’antagonismo, 
passione ideale che appartiene ai giovani di tutto il mondo e di tutti i tempi. In seguito Baraldi 
ha installato un altro manifesto della stessa serie, di dimensioni adeguate, negli spazi di ALT 
Arte Contemporanea ad Alzano Lombardo.
Posta invece volontariamente un po’ in disparte, anche per proteggerne la fragilità, l’opera 
di Maria Francesca Tassi (San Pellegrino Terme, Bergamo 1977) è l’unica effettivamente 
definibile site specific, ossia concepita appositamente in funzione di un luogo che non sia 
necessariamente uno degli spazi espositivi deputati. Essa ha infatti consentito di riscoprire 
e valorizzare le raccolte presenti nella Sala Butinoni, uno spazio normalmente escluso dai 
circuiti di visita nel complesso del Centro Civico Culturale di Treviglio. L’installazione Le foglie 
di Marianne, 15 settembre 1815, ispirata a una poesia romantica di Goethe, resta esemplare 

2. Questa tendenza, nella mostra del Premio Città di Treviglio, era già timidamente emersa nell’edizione del 2010  
con l’installazione del video di Dimitri Kozaris presso il bar Binario Zero alla Stazione Centrale di Treviglio e con la dislocazione 
negli spazi del Centro Civico delle opere di Daniele Maffeis, Adrian Paci e T-Yong Chung. 

Una sfida riuscita

La seconda edizione del “Premio d’arte Città di Treviglio e Concorso Giovani Talenti 2012” 
conferma la tenacia dell’amministrazione trevigliese nel voler accrescere il patrimonio 
artistico cittadino, mantenendo vivo il ruolo del Museo nella comunità, e nel contempo 
sostenere la necessità del confronto tra autori affermati e giovani emergenti, in una 
prospettiva di apertura e di confronto.
Il dialogo e la condivisione sono stati i caratteri fondanti di questa manifestazione e sono 
tuttora perseguiti in varie direzioni: tra generazioni di artisti distanti, tra linguaggi artistici 
disparati, tra spazi istituzionali e spazi pubblici, tra ruolo del pubblico e risorse del privato.
Si comprende allora la necessità di far coincidere il premio con l’ottava edizione della Giornata 
del Contemporaneo, organizzata da AMACI (l’Associazione dei Musei d’Arte Contemporanea 
Italiani), con il chiaro intento di “incentivare lo sviluppo del tessuto culturale territoriale”. La 
tela dei rapporti di collaborazione, già forte della presenza di ALT Arte Contemporanea di 
Alzano Lombardo, si è ora ampliata con lo spazio messo a disposizione da SanPaolo Invest. 
La speranza è quella di riuscire a coinvolgere nel progetto anche il collezionismo privato, 
che nella stessa Treviglio ha da tempo una diffusione insospettabile, anche nell’area del 
contemporaneo.
Il “Premio d’arte Città di Treviglio e Concorso Giovani Talenti 2012” si è dato comunque come 
specifico carattere la presenza di un messaggio. Nel 2010 il tema era stato “C’è ancora la 
nebbia?”, mentre nel 2012 il premio si è svolto nel segno di “Tutta colpa dell’amore”. L’idea 
del lavoro a tema non implica necessariamente una competizione tra i partecipanti, ma è 
piuttosto una sfida diretta a ogni singolo artista, sollecitandolo a metabolizzare lo spunto 
attraverso la propria sensibilità e la propria ricerca.
La formula originaria del premio era al suo nascere ben strutturata, prevedendo “10 maestri 
invitati + 10 artisti (under 35) selezionati da una giuria”. Ma tale schema tradizionale non 
è mai stato rispettato. Nel momento della selezione degli artisti giovani, a fronte di opere 
valide, la giuria è sempre stata più disponibile a includere piuttosto che a escludere. Se già 
nella prima edizione furono selezionati 14 artisti giovani, quest’anno, coerentemente, ne sono 
stati accolti ben 18, a fronte di 11 invitati. In questa programmata infedeltà ai principi, si è 
però mantenuto intatto il principio del dialogo tra generazioni, e in particolare la necessità 
dell’incontro tra maestri e (quanti più possibile) artisti giovani.
Un bisogno di confronto reale già invocato da Luca Vitone, uno degli artisti partecipanti 
all’edizione del premio 2012, durante un incontro dedicato alla trasmissione dei saperi, 
tenutosi allo Spazio Oberdan di Milano nella primavera 20121. Qui Vitone aveva sostenuto 
l’importanza di un’offerta didattica articolata, tale da permettere agli studenti un contatto 
precoce con il sistema lavorativo. Ricordava Vitone: “Quando ero un giovane artista, era 
1. L’incontro fu organizzato da Peep-Hole in collaborazione con la Provincia di Milano nell’ambito di Effetto Venturi,  
un programma di incontri che vide la successiva partecipazione di Eva Marisaldi con un gruppo di lavoro appositamente 
costituito. Nel 2011 il primo ciclo era stato condotto da Liliana Moro, Stefano Arienti e Mario Airò. Nel 2013 l’iniziativa  
è invece ospitata dal Museo del Novecento di Milano.



12 13

per la felice risoluzione del rapporto con il contesto, oltre che per la dedizione dell’artista 
nel processo esecutivo. Tassi è stata impegnata a lungo, nelle settimane precedenti 
l’inaugurazione, per realizzare sul luogo un delicato arco cartaceo di foglie di Ginkgo Biloba, 
posto come ponte tra le pagine di due libri scelti in biblioteca (un dizionario aperto sulla  
parola “amore” e un volume sulle streghe all’epoca dell’Inquisizione).
Il sopralluogo degli artisti negli spazi comunali è stato sistematico. Alcuni hanno scelto di

installare le proprie opere all’interno delle sale quotidianamente frequentate dagli utenti della
biblioteca, altri hanno preferito i passaggi del chiostro, altri ancora la Sala Crociera, spazio 
storicamente dedicato alle esposizioni comunali.
La felice intuizione di Valentina Vetturi (Reggio Calabria 1979) l’ha spinta a collocare la 
sua video proiezione, frutto di un’indagine sulla percezione soggettiva del tempo, accanto 
ai frammenti di un grande affresco settecentesco raffigurante San Francesco di Sales3, 
riportandolo giustamente al centro dell’attenzione.
Nel chiostro, dove centinaia di studenti frequentatori della biblioteca possono usufruire di 
tavoli dove studiare nella bella stagione, Lia Ronchi (Vimercate, Milano 1988) ha proposto 
il suono del suo curioso carillon, che mediante un nastro di carta emette un messaggio 
d’amore tradotto direttamente dal linguaggio Braille.
Giovanni Oberti (Bergamo 1982) ha installato la sua specchiera “opaca”, coperta di grafite, 
sull’antico altare della cappella del Chiostro, ai piedi della monumentale pala dell’Immacolata 
Concezione, dipinta da Giovanni Stefano Montalto. Puntando verso forme di un’essenzialità 
radicale, che sfiora accenti mistici, Oberti è riuscito a dimostrare come la costante azione 
di elementi ambientali quali la polvere (in altri casi il calcare o l’umidità) possa trasformare 
uno specchio in uno strumento di rilevazione dei limiti della misura del tempo, indagando 
al contempo il rapporto delle cose con lo spettatore.
Provocatorio nel contenuto e nella collocazione (un monitor solitamente a disposizione degli 
utenti della mediateca) era il video Cosmic love di goldiechiari4, pseudonimo di due giovani 
artiste che da anni si muovono su diversi registri e linguaggi dell’arte contemporanea, sempre 
attente a spiazzare ma anche a divertire. La loro idea dell’amore è risultata comunque 
originale, poiché accanto all’amore ascetico e ideale esiste anche il piacere carnale, fino a 
scivolare nell’artificialità e nell’oggetto succedaneo.
Un solo artista ha affrontato la “sfida” con la grande sala che accoglie la collezione del Museo 
Ernesto e Teresa Della Torre: Ettore Favini (Cremona, 1974). Egli ha deciso di confrontarsi 
con la “wunderkammer” del Museo, collocando sul pavimento la propria installazione 
Alcuni uomini scrivono la storia, gli altri la leggono, opera apparentemente minimalista ma 
in grado di evocare efficacemente il tema della rassegna. Dopo aver ricercato, fra i materiali 
dismessi da vari archivi italiani, testimonianze dell’amore (atti di matrimonio e lettere), Favini 
ha mescolato tutti i documenti facendoli macerare in una cartiera di Fabriano e li ha quindi 
rigenerati nelle pagine di un nuovo racconto. Su un blocco di marmo è così adagiata una 
3. L’affresco è attribuibile a Fabrizio Galliari e figli, celebri scenografi e pittori di origine biellese, naturalizzati trevigliesi.
4. Eleonora Chiari (Roma, 1971) e Sara Goldschmied (Arzignano, Vicenza 1975)

pila di 150 fogli, ognuno dei quali lascia affiorare frammenti di memoria e testimonianze 
di quell’ordinarietà che è sempre viva ai margini della grande storia. L’artista, nonostante 
la giovane età, è già da anni un “osservato speciale” dai colleghi e dalla critica, per queste 
evidenti capacità maieutiche e di ascolto.
Favini è anche un esempio di come gli artisti invitati abbiano saputo trovare, con grande 
naturalezza, un punto d’incontro tra la propria opera e il tema indicato. Pur trattandosi di 
lavori totalmente rispondenti alle corde originali degli artisti, e non di opere realizzate per 
l’occasione, tutti si sono integrati immediatamente nel contesto. La gran parte di queste 
opere ha trovato un posto d’onore nella Sala Crociera del Museo, dove, grazie anche alla 
“dispersione” della mostra in più sedi, esse hanno potuto godere di un maggiore respiro.
Per alcuni degli artisti invitati emerge un approccio più riflessivo, in cui la passione risulta 
mediata dalla conoscenza. 
Emilio Isgrò (Barcellona Pozzo di Gotto, Messina 1937), che fin dagli anni sessanta aveva 
introdotto il dispositivo della cancellatura come forma di scrittura artistica, ha presentato 
l’opera Kai Pros. Essa appartiene a un articolato ciclo di opere sul tema della conoscenza, 
già avviato dall’artista siciliano nel 2001 con Le api della Torah, nel quale formiche, api e 
farfalle, alla stregua di filosofi, trasportano e intrecciano i semi del sapere.
Mario Cresci (Chiavari, Genova 1942), pioniere delle ricerche di carattere antropologico, 
è un altro alfiere di questo tipo di dedizione assoluta all’arte. La sua decennale ricerca 
sul linguaggio spesso si traduce in passione per la forma e per l’atto stesso del creare, 
come nel caso del dittico Il grande rame, meditazione di matrice concettuale sulle origini 
della tecnica fotografica dalla calcografia. Vengono infatti affiancate una lastra di rame con 
bitume pronta per essere segnata, fotografata nel laboratorio del noto incisore bergamasco 
Mario Benedetti, e il retro della stessa lastra, il lato che più interessa a Cresci, il quale infatti 
si autoritrae dietro un quadrato di cartone che riquadra la macchina fotografica posizionata 
sul cavalletto.
La complessità del processo compositivo di Cresci rimanda inevitabilmente all’operazione 
del duo artistico under 35 composto da Valentina Ornaghi (Milano 1986) e Claudio Prestinari 
(Milano 1984), i quali hanno estratto la loro opera, Opgrafie, da una mappatura fotografica 
della Pietà Rondanini di Michelangelo. 
Un piccolo robot in grado di apprendere, sviluppato all’Istituto Italiano di Tecnologia di 
Genova, ha invece ispirato Sarah Ciracì (Grottaglie, Taranto 1972). L’artista, tuttavia, ha 
voluto ricondurre l’automa nell’alveo dell’umano, con una fotografia che nella forma rimanda 
all’ufficialità scenografica di una ritrattistica alla Velazquez, ma che grazie all’accostamento 
di un dalmata evoca la fedeltà del cane al suo “padrone”.
Con le parole “Vuoi farti fotografare nel quartiere con i tuoi amici e i tuoi familiari?”, diffuse 
tramite volantini, Paola Di Bello (Napoli, 1961) ha convocato diversi cittadini viennesi a 
mettersi in posa in un luogo e a un’ora stabiliti. “Ottakringerstrasse” è una lunga arteria 
obiettivamente priva di attrazioni “turistiche” e abitata in parte da popolazione immigrata, ma 
la relazione dei suoi abitanti con essa è risultata fortissima. Rispetto alle analoghe stripes 
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dedicate da Di Bello a Venezia, che ne sono la premessa, la serie viennese ha previsto la 
costruzione di un set e la perdita di certa “casualità” della scena.
Sperimentazione e ironia dissacratoria, manipolate con una profonda consapevolezza, 
sono i due moventi che segnano, fin dagli esordi nei primi anni Novanta, l’avventura di 
Vedovamazzei5. Mescolando tecniche e linguaggi diversi, la coppia mette in evidenza le 
contraddittorietà del reale e dei singoli sistemi, senza tuttavia rinunciare alla forza polemica 
e alla responsabilità dell’arte.
Anche Alessandro Pessoli (Cervia, Ravenna 1963), da pochi anni stabilitosi a Los Angeles, è 
ormai riconosciuto maestro di una rivitalizzazione delle tecniche tradizionali, ruolo tuttavia 
quanto mai distante dal suo temperamento. Schiuma del sognatore, nella fragilità del suo  
polimaterismo, è un poetico esempio di questo attraversamento fluido della scultura, della 
pittura, della ceramica e del disegno.

Come si è già accennato sopra, alla cronica mancanza di spazi espositivi ha sopperito in 
parte, in questa seconda edizione del Premio, la disponibilità del Gruppo SanPaolo Invest, 
che ha generosamente messo a disposizione la sua stessa sede, situata a poche centinaia 
di metri dal Centro Civico. Questo spazio ampio e dotato di mezzi tecnologicamente avanzati 
si è rivelato quanto mai consono ad accogliere quella parte di opere che meglio interagivano 
in un grande ambiente “professionale”. L’attraente divano circolare rosso di Luca Vitone 
(Genova, 1964) introduce la visita a una sezione omogenea, in cui spiccano eleganti opere 
di pittura astratta e sofisticate immagini fotografiche. Ma il divano è solo all’apparenza un 
oggetto di design, in realtà è anche la trasposizione tridimensionale dell’immagine della ruota 
di carro rossa che campeggia al centro della bandiera Rom. Un simbolo che Vitone colloca 
spesso su uno sfondo nero (alludendo ai colori dell’anarchia), con l’esito di sovrapporre i 
messaggi al di là di illusorie barriere.
La pittura esposta in questa sede è particolarmente raffinata. La monumentale tela di 
Alessandro Verdi (Bergamo, 1960), parte del ciclo “Paradiso Perduto”, testimonia la fedeltà 
dell’artista a una pittura spontanea, viscerale, di matrice esistenziale, che tuttavia nelle ultime 
serie diviene sempre più tesa ed essenziale. Nel grande dipinto a china di Matteo Fato 
(Pescara, 1979) la nuvola diventa immagine in movimento e il segno diventa linguaggio, in 
bilico tra la pittura tradizionale cinese e la simbologia del linguaggio descritta dal filosofo 
Wittgenstein. Una leggerezza del segno che trova il suo opposto nel lavoro di Chiara 
Luraghi (Lainate, Milano 1987), impegnata in una pittura ossessiva, evocante nel metodo 
la costruzione di una partitura musicale minimalista e nell’esito l’abisso matematico delle 
immagini frattali. Completano l’esposizione, in questa sede, le opere di altri tre artisti under 
35: l’istallazione di Lorenzo Casali e Micol Roubini e le fotografie di Margherita Moscardini 
e di Sara Benaglia.
Se gli artisti invitati hanno mostrato una grande naturalezza nel cogliere il tema e lo spirito 
della rassegna, va ricordato come i diciotto artisti selezionati per il Concorso Giovani Talenti 

5. Simeone Crispino (Frattaminore, Napoli 1962) e Stella Scala (Napoli, 1964)

2012, pur non rinunciando ai motivi classici dell’arte (la natura, i rapporti familiari), hanno 
saputo sviluppare una lettura originale, spesso strutturata sullo sviluppo dei concetti di 
spazio e di tempo, sul legame tra opera e spettatore e sulla versatilità del materiale.
L’immagine di Margherita Moscardini (Piombino, Livorno 1981) è uno step della sequenza 
fotografica che documenta il progressivo cedimento strutturale di una casa, situata sulla 
spiaggia di una riserva marina naturale presso Formentor. Lorenzo Casali e Micol Roubini 
(Tradate, Varese 1980 e Milano 1982) compongono un inno all’amore temporaneo, anche 
di fronte al male, nell’articolato progetto Green Gold, composto da un video, un dittico 
fotografico e una traccia audio.
Il tentativo di cogliere i momenti di passaggio nel loro divenire e la rivitalizzazione di un’eterna 
questione artistica, quella della differenza tra oggetto e oggetto d’arte, risultano ben risolti nelle 
opere di Davide Allieri (Bergamo 1982) e Alexandros Papathanasiou (Swansea, Galles, UK 
1977). Entrambi giocano sul concetto di precarietà e di fragilità, associandolo inevitabilmente 
ai materiali e alla scultura, con sconfinamenti costanti il primo nella performance-azione e 
nei suoi “residui” narrativi, il secondo nell’attenta regia di materiali in perenne trasformazione.
In alcuni lavori degli artisti under 35 traspaiono i segni del particolare momento di riflessione 
sul percorso individuale e familiare che è parte della loro strutturazione definitiva come artisti. 
Confrontandosi con lo spazio espositivo mediante l’uso del proprio corpo, Sara Benaglia 
(Bergamo 1983) approfondisce la riflessione sul comportamento proprio e dello spettatore, 
proponendo una rivisitazione della tradizione senza soluzione di continuità tra l’ambito fisico 
e quello estetico. Manuel Ceci (Bergamo 1977) fotografa se stesso in sequenze di scatti 
regolari, smaterializzando la propria presenza corporea, ma sviluppando una profonda 
capacità di propriocezione. In Vicini più prossimi (London), Matteo Girola (Bollate, Milano 
1983) propone un rinnovato omaggio a Luigi Ghirri: fotografando persone di spalle, offre 
una personale interpretazione delle eterne questioni della visione e della finzione, a partire 
dal rapporto immagine-spettatore. Daniela Peracchi (Alzano Lombardo, Bergamo 1990) 
chiama in scena la madre e la videoregistra mentre viene completamente ricoperta da foglie 
secche, in un video di 9 minuti intitolato Leggero leggero. Il fruscio delle foglie e l’enigma della 
performance incantano fino alle soglie della massima profondità onirica. L’elemento naturale 
influenza fortemente anche le opere di Simone Longaretti (Treviglio, Bergamo 1979). Il suo 
fungo costruito con rametti di abeti e larice emerge come reperto fossile di un lungo viaggio 
interiore, in cui si fondono memoria familiare e formazione culturale, sensazioni tattili e 
acquisita esperienza manuale.
Qualcuno, coraggiosamente, ha voluto evadere dalla mera riflessione, anche con una certa 
crudezza. Francesco Bertocco (Binasco, Milano 1983) si sottrae a ogni mediazione per 
mostrare il lato oscuro dell’amore, causa prima del dolore psichico. Le registrazioni video di 
sedute di psicoterapia familiare degli anni Ottanta, nella loro nuda freddezza, mettono in luce 
un aspetto inatteso dell’innocente domanda, eternamente ricorrente, sulla colpa dell’amore.

Sara Fontana
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L’eloquenza del niente

Per creare senso Giovanni Oberti fa la scelta di togliere. Sottrarre al segno la sua pulsione 
ostensiva. Trasformarlo in traccia dell’assente. Con questa scelta si prende la responsabilità 
dei suoi rischi: su tutti, quello di compiacersi nell’uncinetto del concettuale. Ma nel contempo 
insegue le sue opportunità: la più apprezzabile è quella dell’eloquenza. L’essenziale che sa 
muovere il tutto. Di solito è un traguardo. Per Oberti invece un’ambizione di partenza.
Cosa significhi l’eloquenza del niente lo si vede bene qui. Uno specchio appoggiato, dalla 
parte del vetro riflettente, alla porta di un vecchio tabernacolo. Dello specchio, l’osservatore 
vede il dorso oscurato. Del tabernacolo, solo la cornice scenografica dell’altare. Difficile 
comprendere questo elementare e apparentemente opportunistico gesto di oscuramento 
senza conoscere la potente ambizione espressiva di un tabernacolo tridentino. Esso è il più 
spettacolare titanico assoluto evento di visione mai messo in scena nella storia. L’irradiazione 
visibile del Corpo di Cristo attraverso la materia di un segno di cui l’altare controriformistico 
è il monumentale reliquiario. Molti ragguagli di natura teologica andrebbero forniti per 
circostanziare opportunamente il fenomeno. Ma non è qui il luogo. Interessa che questa 
appare come la più grande ambizione manifestativa che l’uomo abbia mai saputo concepire. 
La porticina di un tabernacolo come la feritoia terrena attraverso cui vedere lo sfolgorante 
splendore divino. La stessa storia teologica avrebbe dovuto compiere passi compensativi 
di fronte agli eccessi di quella pretesa. Nella gloria di Dio che si pretende contemplare si 
nasconde spesso il narcisismo umano sublimato nel sacro. L’uomo ama fare di Dio uno 
specchio nel quale vedere se stesso.
Di fronte a questa fonte della più intangibile visione possibile Oberti appoggia il vetro di 
uno specchio, strumento di rimbalzo visivo, cortocircuito di manifestazione, implosione di 
relativi narcisismi. Specchio riflesso. All’osservatore resta davanti agli occhi la traccia oscura 
del dorso dello specchio. Resta il silenzio iconico e linguistico con cui anche noi moderni 
abbiamo imparato a cercare Dio. La coreografia infranta di una teologia negativa.

Don Giuliano Zanchi 
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Natura sonora dell'immagine

L’installazione Al crepuscolo (teca con dittico fotografico e audio) dialoga, attraverso il 
linguaggio diretto/in codice delle immagini, col video Green Gold. 
La poetica di Lorenzo Casali e Micol Roubini scorre in una sequenza di inquadrature 
mobilmente fisse, percorse da microspostamenti negli elementi. Con sapiente cadenza 
ritmica e sonora, si dipanano visioni estatiche. Come se gli artisti ci iniziassero allo 
sguardo delle popolazioni pre-agricole, avvezze a concezioni mitiche o rituali, inducendo 
lo spettatore a dissolversi nella natura, a perdersi nelle sue profondità. Pare che si venga 
introdotti in qualcosa di inesprimibile, come se lo scorrere delle immagini fungesse da 
linguaggio arcano (ieratico e magico), rispetto a cui la parola esteriore e lo sguardo sono 
inadeguati. Semmai, la percezione acustica dell’ambiente è magistralmente resa per 
mezzo di un´accurata ricostruzione con suoni registrati in loco (non sintetizzati), mai in 
sincrono con le immagini, e rimontati fino a rendere il tutto sulla sottile linea tra reale e 
artefatto. Questo montaggio a livello sonoro, “falso” ma credibile, richiama lo spettatore 
a una partecipazione attiva, spingendolo a interrogarsi ulteriormente su quanto sta 
osservando: le manifestazioni della natura rispetto all’uomo e l’inesauribile ricchezza 
delle sue forze sonore “occulte”, i segni ribollenti e fecondi di inesauribili pulsazioni 
della terra. Inquadratura dopo inquadratura, il paesaggio si caratterizza in funzione 
dello scorrere del tempo nel mondo naturalistico. Sembrerebbe un flusso di immagini 
idealizzate, ma, a poco a poco, si disvela l’inganno artificiale dentro l’apparente caoticità 
del paesaggio naturale e della rigogliosa vegetazione. 
La prima e l’ultima inquadratura dichiarano in sintesi tutto lo svolgimento della narrazione 
filmica: nuvole in movimento sullo specchio d’acqua mosso da ultrasottili passaggi di 
insetti; le brume lasciano scorgere il manto boschivo sullo specchio lacustre, mentre, 
sulla sponda destra, irrompe il passaggio di un’automobile. Parallelamente affiora 
l’azione umana, la presenza di un’organizzazione del sistema produttivo mimetizzato 
nella foresta, indicata come artificiale proprio per distinguerla dai fenomeni naturali 
spontanei. Il video sonda l’apparenza illusoria della prima impressione, la superficialità e 
il processo fallibile della percezione distratta dal potere seducente della visione estatica. 
Cerca di testimoniare la sottile interazione fra cause ed effetti. Lo sguardo si aggira nei 
dintorni di Nykarleby, in Finlandia. Decostruisce l’illusione ideale di una natura pura e 
incontaminata, facendo affiorare tracce dell’intervento umano e di manipolazione 
dell´elemento naturale.
Esplora L’oro verde (è un’espressione finlandese utilizzata per valorizzare la silvicoltura 
e tutte le attività a essa connesse), oltrepassando continuamente la linea di confine tra 
quello che può essere considerato ambiente incontaminato e il territorio artificiale, ovvero 
un paesaggio alterato per aumentare la produttività nello sfruttamento delle foreste e per 
favorire la ricrescita delle piante nelle aree già disboscate. Si addentra a testimoniare le 
relazioni molteplici tra interpretazione umana, i sistemi complessi e le interazioni nelle 

dinamiche della natura sfruttata.
Casali e Roubini liberano la narrazione dall’anonimato dei simboli (o delle immagini), 
lasciano scorgere ciò che è inesauribile e sconfinato nel suo potere evocativo. Il video 
sgrana una progressione di haiku iconici. Le fotografie dell’installazione sono scattate 
al crepuscolo, nel periodo di luce diffusa tra il tramonto e l’alba, e colgono l’ambiente 
naturale mentre eleva delle semplici corrispondenze in rapporto all’umanità. La linea 
dell’orizzonte marino unisce visivamente le due immagini del dittico, in equilibrio sulla 
complessità cromatica di una luce che si esprime attraverso la calma silente di un mare 
nordico, come fosse il correlativo oggettivo di una preghiera vespertina dei pescatori 
sulla loro barca.

Mauro Zanchi
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PREMIO D’ARTE “CITTÀ DI TREVIGLIO”
Sarah Ciracì • Mario Cresci • Paola Di Bello 
Ettore Favini • Goldiechiari • Emilio Isgrò
Alessandro Pessoli • Mauro Staccioli 
Vedovamazzei • Alessandro Verdi • Luca Vitone
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Sarah Ciracì
Ritratto di umanoide (iCUB), 2008
stampa light jet montata su alluminio, cornice, 
cm 150 x 110, edizione 2/3
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Il grande rame / dittico (particolare), 2010 
stampa digitale su carta fine-art gr. 308, cornice in vetro e supporto interno in legno 
cm 105 x 80 / dittico cm 105 x 160
1/8 firma e data sul retro della stampa 
Per gentile concessione della Calcografia Nazionale di Roma

Mario Cresci
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Paola Di Bello

Ottakringer Strasse, #8, Vienna, 2010 – 2012, 
stampa fotografica sottoplexiglas (Diasec), 
telaio in alluminio, cm 60 x 220, edizione 1/3
courtesy Federico Bianchi Contemporary Art, 
Milano

Ottakringer Strasse, #3, Vienna, 2010 – 2012
stampa fotografica sottoplexiglas (Diasec),  
telaio in alluminio, cm 60 x 190, edizione 1/3
courtesy Federico Bianchi Contemporary Art, Milano
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Ettore Favini
Alcuni uomini scrivono la storia, gli altri la leggono, carta riciclata, marmo, 2012 
courtesy Aike Dellarco Gallery Shanghai, Hong Kong 
foto Maria Zanchi
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Goldiechiari
Cosmic Love #4, 2008
video, 5'09'' 
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Emilio Isgrò
Kai Pros, 2006
acrilico, tela, legno, cm 120 x 50,5
courtesy Studio Guastalla Arte Moderna e Contemporanea, Milano
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Alessandro Pessoli
Schiuma del sognatore, 2006
gesso, cartone, plastica, fil di ferro  
cm 24 x 16 x 18
courtesy Linda Fregni Nagler
foto Maria Zanchi
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Mauro Staccioli
Senza titolo, 2011
scultura in acciaio corten
cm 55 x 250 x 30



38 39

Vedovamazzei
1933, 2011
cartine da sigarette, saliva 
cm 170 x 130 x 5
courtesy A Palazzo Gallery, Brescia
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Alessandro Verdi
Paradiso Perduto, 2008-2010 
tecnica mista su tela 
cm 223 x 427
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Luca Vitone
Eppur si muove (Divano), 2007, 
divano in gomma piuma dipinta, h cm 45, diametro cm 287,5
veduta dell’installazione presso OK Centrum, Linz, 2007
courtesy Luca Vitone
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CONCORSO GIOVANI TALENTI 2012
Davide Allieri • Paolo Baraldi • Sara Benaglia  
Francesco Bertocco • Lorenzo Casali e Micol Roubini  
Manuel Ceci • Matteo Fato • Matteo Girola  
Simone Longaretti • Chiara Luraghi • Margherita Moscardini 
Giovanni Oberti • Valentina Ornaghi e Claudio Prestinari  
Alexandros Papathanasiou • Daniela Peracchi  
Lia Ronchi • Maria Francesca Tassi • Valentina Vetturi
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Davide Allieri

Testa Dandy (autoritratto cieco), 2012
Pasta di grafite pura, cm 30 x 50 x 30

Il lavoro di Davide Allieri è immerso in una ricerca a trecentossesanta gradi.
La sua produzione parte spesso da una performance-azione che poi evolve narrativamente 
in altro: installazione, fotografia, scultura, video.
Ogni elemento si connette e completa vicendevolmente, creando un rapporto di dipendenza: 
la scultura si fonde alla performance, la fotografia e il video all’installazione.
La sua visione estetica è composta di stratificazioni: livelli sovrapposti ad altrettanti livelli 
che si connettono dando origine ad una visione senza appartenenze.

La grafite: elemento antico, per certi versi magico e di sapore alchemico e l’impronta, prima 
e ufficiale manifestazione artistica dell’uomo, sono gli elementi unificatori di tutta la sua 
ricerca.
Nell’installazione presentata, Allieri pensa alla grafite come elemento primario del fare arte.  
La scultura, riposta sotto una teca-reliquiario, è interamente composta da un impasto di 
grafite in polvere. La sua condizione è precaria poiché fragilissima: la testa tende infatti all’auto  
sgretolamento perpetuo.
Precaria per sua natura, la scultura appare come un relitto, un prezioso reperto archeologico 
appartenuto ad un'epoca senza tempo.
Un’opera-residuo che si interroga sul processo artistico, quindi di creazione, come mito 
delle origini.
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Paolo Baraldi

L’iconografia del ribelle a cui ci ha abituato la narrazione risorgimentale è quella di giovani 
coraggiosi, a tratti riottosi, che presero armi e bagagli per lanciarsi senza indugi nell’impresa 
dei mille; la ripresa recente di tali vicende, umane e storiche, si è caratterizzata per una certa 
retorica dalle tinte propagandistiche, retorica che si è intrecciata ad un’interesse voyeuristico 
e morboso per lo scontro di piazza, un gusto dilagante per la rivolta, dalla primavera araba, 
alla Grecia, dai riots di Londra a Occupy Wall Street dalle manifestazioni contro Putin in 
Russia agli scontri di Roma del dicembre scorso, mischiando tutto in un unico calderone 
indistinto e dai contorni non nebulosi.
Qual’è il grado di ribellione “accettabile”? Quello lontano ed eroico dei giovani garibaldini 
oppure quello radicale e mediaticamente esecrabile dei giovani che si scontrano con la 
polizia ormai ovunque nel mondo?
Trovo che vi sia una latente capacità rivoluzionaria in larghe fasce della popolazione giovanile, 
un attitudine al cambiamento che si dipana nelle più svariate direzioni, non solamente nella 
politica, ma soprattuto nella cultura e negli stili di vita, nelle esistenze di ragazzi e ragazze 
non rappresentati, questi ritratti di grandi dimensioni offrono un'alternativa iconografica 
del giovane ribelle che ci viene propinata come una contenitore svuotato di senso. Questi 
quasi ribelli indossano la camicia rossa garibaldina come comune denominatore, ma hanno 
provenienze, colori, stili e approcci alla complessità eterogenei, limpidi e risoluti al contempo. 
Questo è il ritratto del ribelle “in potenza” che si è rivelato davanti ai miei occhi: persone 
animate da un’energia non ancora inquinata dalla retorica, dalla falsa comunicazione e dal 
mercato, questa energia mossa dal cuore è senz’altro la loro baionetta.

ALMOUST REBELS/quasi ribelli, 2012
affissione pubblica, 12 pannelli cm 100 x 70
foto Maria Zanchi
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Sara Benaglia

Il trasferimento dell’illusione liberata da cornice e piedistallo allo spazio espositivo trasforma 
quest’arena del discorso in una messa in scena unitaria di oggetti in cui il visitatore può far 
fare al proprio occhio quattro passi nel museo. L’osservatore è scisso in occhio e corpo, in 
cui il primo è, in senso sociale ed estetico, superiore al secondo: l’occhio può essere guidato, 
ma è meno compiacente del corpo, la cui mobilità è relativa.
Se il museo come passeggiata è uno spettacolo diffuso, l’esposizione è la morte dell’opera. 
Il museo come passeggiata e la passeggiata come museo sono forme d’indottrinamento 
alla non reazione, mentre la ginnastica al museo, cioè una forma di attività motoria più 
intensa, è una forma di rottura dello spettacolo passivo e di disobbedienza. In un aforisma, 
Nietzsche afferma: “Alcune ore di alpinismo fanno di una canaglia e di un santo due creature 
abbastanza simili. La stanchezza è la via più breve verso l’uguaglianza e la fratellanza.”
Nella ginnastica la vista è a discapito dello sforzo e alle estensioni mediatiche dell’occhio 
(per esempio il libro) preferisce quelle di arti motori (il piede). L’uomo visivo nella nostra 
società Occidentale, è un uomo razionale: razionalità e visività sono stati a lungo due e 
termini intercambiabili, ma non viviamo più in un mondo principalmente visivo. Prima 
dell’invenzione della scrittura, l’uomo viveva in uno spazio acustico. Il libro a stampa, 
come la pittura da cavalletto, fomentò il nuovo culto dell’individualismo, mentre il Punto di 
Fuga Rinascimentale poneva sistematicamente lo spettatore fuori dalla cornice. Il mondo 
istantaneo dei mezzi di comunicazione elettrici ci coinvolge tutti immediatamente. Nessun 
distacco o cornice è possibile. I circuiti elettrici ricreano in noi l’orientamento spaziale multi-
dimensionale dei “primitivi”. Alla velocità della comunicazione elettrica, i mezzi puramente 
visivi di comprensione del mondo non sono più possibili e questo vale anche per l’opera: 
una fruizione visiva non fa che rimbalzare lo sguardo oltre a ribadire un rapporto da inferiore 
a superiore anti-democratico, sia che si tratti di un quadro o di un video. La mediazione 
televisiva crea il nostro linguaggio, che esportiamo fuori casa.
Ciò che resta originario in chi guarda la tv è ciò che non è verbale, per esempio la sua fisicità, 
la sua voce, il suo corpo. La ferocia all’antica si trova nei nuovi strumenti del comunicare, 
ambigui e abili.
L’attività fisica, che è diventata in questi ultimi anni uno dei fenomeni più appariscenti della 
società post-industriale, è considerata come un aspetto del tutto separato dalla fruizione 
estetica, mentre nel quotidiano si è andata sempre più affermando fino ad assumere un ruolo 
primario. Eppure l’uomo si crea principalmente attraverso l’esercizio, l’ascesi, l’allenamento 
e le acrobazie che compie quotidianamente per elevarsi dalla mediocrità.

I wim, you..., 2012
Esercizio nello spazio Alt documentata  
(stampa gicléè su carta politenata; montaggio su dibond), cm 27,2 x 40

Il vigoroso “corpo maschile” dell’atleta, presente nella ricca cultura scultorea greca a fianco 
di divinità, indica una parentela fisica e psichica autoriale: un dio era sempre una sorta di 
sportivo e l’atleta era una forma di divinità.
L’emancipazione del visitatore di spazi espositivi può avvenire per mezzo dell’uso del 
corpo quale centro di controllo vigilante contro segni in cerca d’ascolto! Per testare un 
comportamento alternativo nello spazio espositivo inteso come palestra mi sono sdraiata 
a fianco dei maiali di un’opera di Wim Delvoye.
L‘esempio fotografico è dimostrativo e non istruttivo.
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Francesco Bertocco

Partendo da una serie di filmati, della metà degli anni ‘80, di sedute di psicanalisi di gruppi 
familiari, Focus Group è una riflessione sulla centralità della famiglia nella formazione 
dell’individuo. All’interno della terapia di gruppo le relazioni tra un componente e l’altro, 
i conflitti interni, gli scontri, le problematiche mentali e fisiche emergono come parte di 
un dramma quotidiano. Si ha, quindi, una visione “privata” e “privilegiata” della famiglia 
attraverso le paure più vive, le problematiche quotidiane ed esistenziali dei suoi componenti. 
Le conflittualità agiscono, in alcuni casi, come catalizzante tra i vari individui, rinsaldando 
legami che altrimenti rimarrebbero sopiti dietro il tran-tran quotidiano. Le varie famiglie 
mostrate nei filmati compongono un mosaico sia affettivo che sociale, uno spaccato sul 
declino del modello familiare creatosi negli anni del boom economico e gli inizi, la metà degli 
anni Ottanta, della sgretolazione dell’idea stessa di famiglia. Dai filmati si percepisce come 
la famiglia rimanga però l’unico modello necessario sia per la propria formazione come 
individuo sia come parte di una società.

Focus Group, 2012  
U-matic su dvd, 15'
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Lorenzo Casali  
Micol Roubini

Il video, il dittico fotografico e la traccia audio fanno parte del progetto Green Gold / 
L’oro verde, realizzato durante una residenza in Finlandia, a Nykarleby, piccolo paese 
circondato da ettari di manto boschivo, la cui economia è fondata principalmente 
sulla silvicoltura e l’allevamento di animali da pelliccia. Si tratta di un luogo remoto e 
in apparenza selvaggio, ma in realtà fortemente antropizzato. Il progetto si focalizza 
sulla delicata relazione tra intervento umano e paesaggio naturale originario: 
frammenti, tracce, forme, strutture, diventano i dettagli su cui si fonda questa  
ri-presentazione del territorio.
Il dittico e il video sono realizzati nella luce diffusa del crepuscolo, durante la breve estate 
nordica, a sottolineare la sensazione di tempo sospeso, nel quale i corpi e lo spazio, 
isolati dal loro abituale stato di esistenza, rimangono inerti e sembrano appartenere ad 
un diverso ordine delle cose.
Il racconto Al Crepuscolo, presente nel libro sviluppato in parallelo al video, è qui proposto 
in forma di registrazione: la voce umana diventa materia a pieno titolo, la lettura avvicina 
l’ascoltatore alle vicende narrate.
L’esperienza di una singolare notte estiva e un profondo e inaspettato contatto umano, 
cui il racconto allude, legano questo lavoro al tema della mostra.
Più volte, nel corso del nostro soggiorno in Finlandia, abbiamo tentato di avvicinarci agli 
allevamenti di volpi e visoni, tentativi in buona parte falliti per via della generale diffidenza e 
di una certa ostilità all’idea che gli animali venissero ripresi. Fino a quando un allevatore ha 
accettato: qui inizia il racconto presente nella registrazione. Per qualche ora, degli uomini 
che avevamo demonizzato per la loro professione sono diventati degli amici intimi. Due 
persone estremamente solitarie e adattate ad un lavoro apparentemente inumano insieme 
a due forestieri curiosi, rientrati dalla pesca nella casupola dell’allevamento a scambiarsi 
storie passate e visioni per ore fino all’alba.
Il dischiudersi di mezzi sorrisi strappati ad un volto indurito dalle condizioni di lavoro, 
un’improbabile vicinanza umana nonostante la totale estraneità alle rispettive vite. 
Una stampa fotografica è stata incorniciata e regalata ai due fratelli che con malcelata 
emozione ci hanno ringraziato e invitati più volte a tornare a visitarli.
Al crepuscolo vuole essere un modesto omaggio alla capacità umana di dialogare ed 
accordarsi come uno strumento musicale, di andare oltre le esistenze individuali.

Green Gold, proiezione video 13’40”, 16:9, colore, stereo, DVCAM, 2012 
Nykarleby (Finlandia) / Rotterdam (Paesi Bassi)
Al crepuscolo, traccia audio, mono e dittico fotografico cm 57 x 115
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Manuel Ceci

Dall’antica affermazione idealizzante e simbolica, «ogni pittore dipinge sé stesso», 
l’autoritratto nasce come emergenza nella pittura narrativa del Quattrocento.
L’artista estraniandosi così dalla storia raccontata coglie il proprio essere. 
Oggi, io cerco me stesso all’interno della mia immagine. Amo indagare le possibilità di 
ritrovare quell’icona insepolta che sta dentro la mia stessa figura: portarla con me sin 
dentro la soglia del Silenzio. La soglia fra rappresentazione e visione: un punto di equilibrio, 
l’arresto fra due movimenti, fra passato, memoria e presente; fra istante e divenire. Un blocco 
improvviso tra due assi temporali, tale da contrarre virtualmente nella propria tensione 
interna la misura e la memoria di una storia. Un danzare per phantasmata, in una serie 
temporalmente e spazialmente ordinata. Il vero luogo del danzatore non è nel corpo e nel 
suo movimento, bensì nell’immagine. La danza non è più il movimento, ma è il tempo. 
È una metafora warburghiana, che corre. L’arresto è un cristallo di tempo, un’intensità in cui il 
corpo vive fra visibile e invisibile, fra caos e cosmo, in quegli spazi intermedi in cui si radicano 
i simboli. È proprio in questo spazio fra il dinamismo della realtà e la staticità della regola, fra 
pathos ed ethos che tento di superare quella tragica tensione fra il pensiero magico-istintivo 
e la logica-discorsiva. Un rapporto d’amore, definibile come la forma simbolica del pensiero: 
iconologia dell’intervallo. In questa voragine dove prende forma il mio “spazio” è possibile 
sentire una risonanza emotiva, coinvolgente, profonda e, allo stesso tempo straniante.

Interno Giorno, 2010
fotografie su dbond, cm 100 x 150
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Matteo Fato

"Lo scrivere non è che un disegnare."
M. Brusatin, Storia delle linee 

La mia ricerca si concentra sull’analisi di un’intesa tra immagine e parola, sul momento 
appena prima che il segno diventi linguaggio riconoscibile. Un “bilico” rappresentativo in cui il 
segno viene addomesticato e disciplinato affinchè possa trovare posa sul limite della realtà.
Senza titolo (nuvola) è un lavoro nato da una ricerca che lega la pittura tradizionale cinese 
alla simbologia del linguaggio di L. Wittgenstein.
L’ opera nasce dalla volontà di fermare in una sorta di “natura morta” questo concetto 
che riguarda il bilico della rappresentazione; di cercare nella rappresentazione pittorica un 
momento che si trova sul limite appunto tra scrittura e immagine, tra parola e pensiero. 
La nuvola diviene oggetto che racchiude naturalmente questo limite della realtà, essendo 
essa stessa una parola che non contiene un’immagine definita, ma in continuo movimento.
La scelta della divisione in due fogli separati è dettata dalla volontà di racchiudere, anche la 
dimensione dello spazio pittorico, in una realtà non definita che può espandersi all’infinito, 
come una serie di “proposizioni linguistiche” accostate l’una con l’altra. 

Senza titolo (nuvola), 2008
china su carta, composizione di 2 fogli, cm 146 x 102 
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Matteo Girola

La ricerca artistica di Matteo Girola corrisponde al tentativo di rendere visibile l’incertezza 
dell’immagine, noi, così come la persona di spalle che si vede nelle fotografie di questa 
serie, siamo spettatori di uno spettacolo effimero dove il concetto di realtà vacilla e si 
sgretola sotto i nostri occhi. Anche Luigi Ghirri, nella celebre serie Diaframma 11, 1/125, 
luce naturale (1970-1979), fotografava persone di spalle, come statue, mentre osservavano 
immagini: cartine geografiche, fotografie, dipinti. Ghirri provocando questo cortocircuito 
visivo suggeriva la sua visione di una realtà ormai compromessa con la finzione, questo 
senza rifugiarsi nell’emozione del colore, nell’uso ripetuto e stucchevole dello stile, cercando 
soltanto di instaurare nuovi rapporti dialettici con il mondo.
Fotografare la realtà è prima di tutto uno strumento di comprensione, Girola utilizza la 
fotografia in questi termini, riflettendo sulle modificazioni dell’immagine e della realtà che 
riproduce, condizione quanto mai frequente nella società contemporanea. L’artista provoca 
degli “incidenti”, delle distorsioni, scaturite dall’esigenza di rendere visibile l’incertezza 
della realtà. Per fare questo ha scelto di realizzare fotografie di persone che si affacciano, 
dandoci le spalle, a un mondo scomposto in pixel. Lo fa accostando parti della stessa 
immagine, acquisita dallo scanner in risoluzioni differenti, e utilizzando l’interpolazione 
“vicina più prossima”. Da qui nasce il titolo della serie. Questo semplice trucco sembra 
rompere l’incantesimo illusoreo che la fotografia solitamente provoca, la sovrapposizione 
delle due parti svela la trama dell’immagine digitale, ne rivela la composizione, ma anche 
il suo possibile decadimento, abbattendo così quel sottile confine fra realtà e finzione che 
sempre più caratterizza il nostro tempo.

Luca Panaro

Vicini più prossimi (London), 2009 
stampa fotografica, cm 40 x 60
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Simone Longaretti

Ho sempre pensato ad amore e passione come a un inscindibile binomio e ora mi sono 
convinto che è tutta colpa dell’amore se rincorro i miei beneamati porcini nascosti e sparsi 
nel segreto del bosco. Torno sempre con passione in quel bosco, amico per me da lungo 
tempo, e padre anche dei funghi che accudisce con cura. Il desiderio ardente di aggirarmi 
là in mezzo e poterli incontrare è così forte che sotto il mio sguardo il bosco scompare per 
trasformarsi in una mappa mentale contraddistinta da riferimenti familiari: non più abeti, 
faggi, larici, ma vecchi amici e conoscenti. L’odore fungino soave e amabile mi avvolge e 
mi guida, mi trasporta come un istinto che prende il sopravvento.
Nel bosco i miei movimenti si fanno automatici, la mia direzione segue una traccia sempre 
uguale che mi riporta sui luoghi del nostro primo incontro. Questo ossessivo girovagare 
soddisfa in realtà un bisogno intimo di poter dar sfogo a un libero sentimento di desiderio. 
Scopro così che in fondo innamorarsi è una cosa del tutto naturale.
Infine mi pare appropriato citare una specie di aforisma scritto da Baudelaire nei suoi “Diari 
intimi” e che ha ispirato il titolo del mio lavoro: 
Che cos’è l’amore?
Il bisogno di uscire da sé.

Les fleurs du bois, 2012
fungo porcino (boletus pinicola) realizzato con rametti di abete e di larice, colla, 
olio essenziale di odore fungino
cm 14 x 10 x 10
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Chiara Luraghi

In un periodo contrassegnato dalla nevrosi estetica della corsa al nuovo, al rivoluzionario 
- qualità che compete agli oggetti commerciali più quotidiani, non all’agire – si dà qui un 
ostinato elogio della ripetizione, nevrotica a sua volta, quasi ossessiva. Nel replicare un gesto, 
e con esso un tratto segnico, occorre attenzione e una determinazione che non regalerà mai 
in cambio l’esplosione di una vivace immagine sorprendente. I cambiamenti sono minimi, 
si succedono in modo lento e aritmico, poiché valore di questa operazione piuttosto svilita 
e solo inconsapevolmente frequentata, si annida nell’acquisizione autentica della familiarità 
con un movimento, e della verifica empirica che è impossibile ricreare la stessa cosa, quando 
fatta a mano, con il corpo e con la volontà, con gli occhi intenti a suddividere uno spazio nelle 
sue porzioni più piccole. Non possiamo essere esattamente gli stessi nemmeno ripetendoci, 
nemmeno specializzandoci. Reiterare allora è anche allegoria di un riguadagnare nel disegno 
un tempo e uno spazio che non sono più prestabiliti, previsti e preordinati, bensì possibili. 
Il mite ma ineludibile paradosso è che il possibile si nasconde nella superficie del ripetuto.

Campitura # 1, 2012
inchiostro nero su carta, cm 68 × 68
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Margherita Moscardini

Una serie di 11 fotografie sono state scattate da punti di vista differenti ricoprendo un arco di 
180°. Una casa sulla spiaggia di una riserva marina ha subito un cedimento strutturale che 
la fa progressivamente scivolare in acqua. La riserva naturale (vicino Formentor, a Mallorca), 
per definizione luogo protetto dove flora e fauna sono monitorate e libere di crescere e 
trasformarsi in condizioni di isolamento, ha inglobato in sé anche l’architettura, che si trova 
a comportarsi come il paesaggio in cui è inserita, integrata e solidale al contesto. Ciascuna 
delle 11 fotografie è un’ opera unica, ceduta a condizione che mai venga mostrata di fianco 
ad una delle altre.

To Formentor on the Right # 4, 2010
stampa lambda su carta fotografica, cm 23,7 x 36,5
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Giovanni Oberti

Lo specchio si manifesta sparendo. Normalmente ci accorgiamo di essere di fronte a uno 
specchio quando percepiamo una realtà che per un attimo ci inquieta: quella persona che 
mi sta davanti sono proprio io. Per tener sotto controllo questo potenziale disturbante è 
fondamentale la presenza della cornice, e non si può evitare di pensare a quanto lo specchio 
sia un oggetto che assomiglia all’arte, minaccia incandescente verso ogni identità, oltre che 
pietra di paragone per la mimesis.

Ora consideriamo questo specchio di foggia borghese e con un proprio passato, voltato, 
ricoperto compattamente con mani di grafite e appoggiato a una parete. Giovanni Oberti in 
più occasioni ha rivelato il “negativo” delle cose, magari nascosto dal tempo o dallo spazio, 
e anche in questa occasione sembra emergere la forma di un calco. Se per Oberti la grafite 
rende visibile l’astrazione, dal momento che tradizionalmente è il mezzo attraverso cui 
l’idea ha la sua prima ricaduta sensibile facendosi progetto, questo “oggetto dipinto” non 
è una semplice scultura. L’impressione è quella di un’immagine fluida (ma si può definire 
“immagine” quella prodotta da uno specchio?) riportata a una tangibile densità, come un 
fatto che corregga un’illusione. Ma dietro alla guaina grigia c’è una lastra che ha assorbito 
e rigettato una realtà ininterrotta, un vertiginoso condensatore di immagini fissato da un 
gesto pittorico particolarmente duro. È un sigillo a ciò che ha imbevuto il recto senza mai 
essere fuoriuscito dal verso, l’emulsione per un tempo e uno spazio impigliati nello spessore 
del vetro e che non possiamo recuperare. Una superficie senza inganni non può produrre 
inquietudini, ma diventa totalmente muta. Ora l’oggetto ci appare come un elegante scudo, 
o un austero blasone. Qualcosa che, con violenza o garbo, ci tiene comunque a distanza.

Massimo Marchetti

Senza titolo (Oggetti dipinti), 2011
specchiera, carta, grafite, polvere, cm 96 x 80
foto Maria Zanchi
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Ornaghi & Prestinari

Opgrafie nasce da una riflessione sulla coesistenza di polarità opposte. Il rapporto con 
“l’altro” come presupposto indispensabile alla definizione della nostra identità.
Nell’arco di una giornata, ci siamo isolati con la Pietà Rondanini di Michelangelo con l’intento 
di trarne una serie di negativi fotografici. In particolare la nostra attenzione si è concentrata 
sull’abbraccio, la parte alta dell’incompiuto in cui i due corpi sembrano sfaldarsi l’uno 
nell’altro.
Ogni opera d’arte, in fondo, è un atto d’amore.
Ciò che ci affascina della scultura fotografata è la compresenza tra assenza e presenza. 
Tra realtà e immagine. Tra positivo e negativo.
Il processo di sviluppo fotografico (analogico) è stato riproposto nelle stesse fasi, ma al posto 
della carta abbiamo utilizzato una resina trasparente fotosensibile in grado di solidificarsi 
per azione della luce attraverso il negativo.
Le due lastre in rilievo non sono una copia della Pietà Rondanini bensì la solidificazione 
delle luci della fotografia. Non una trascrizione fedele della scultura ma una deriva diversa, 
un’altra possibilità di apparizione dove non solo l’immagine quanto la corporeità vengono 
ad emergere.
Si tratta di una rioggettualizzazione, ogni stampa fotografica infatti ha in sé questo carattere 
di trascrizione materica, ci interessa proprio questo aspetto oggettuale e quindi scultoreo.
Il tentativo che ci siamo posti è stato quello di ritornare a una dimensione scultorea attraverso 
la luce. Innescare un processo di rimaterializzazione del “calco di luce” conservato costituito 
dai negativi.
Riattivare una presenza fisica interrotta, la luce coagulata nel territorio ibrido tra i linguaggi: 
la fotografia e la scultura.
“Un’apparizione che ritorna tattile. Una terra di mezzo in cui i fantasmi affiorano nell’asciugarsi 
di una trasparenza. Il materiale che vive e muta, si asciuga, si secca e prende nuova 
corporeità. L’essenza della scultura raggiunge quella della fotografia dentro una dimensione 
ultrasottile in cui l’una e l’altra si toccano” (Paola Mola, Rosso, Trasferimenti, Skira 2006). 
Un processo di trasmutazione della materia da una dimensione all’altra. Una sequenza in 
loop, in cui la luce è sempre la stessa ma ci conduce da un’altra parte.
Una traccia. Il vuoto lasciato dalla luce nel suo passaggio in un altro tempo.

Opgrafie, 2012 
calco di luce su resina fotosensibile
supporto: custodia da parete realizzato in legno compensato marino di okumé,  
intarsio ligneo in tiglio e legno tinto verde smeraldo, alluminio, argento in foglia 
lastra di resina (cm 24 x18 x 0,5) - espositore in legno (cm 36 x 55 x 3)



72 73

Alexandros Papathanasiou

Oggetti trovati, inventati e modificati sono riuniti per svelare il processo del fare arte, cosi 
come nasce, per ogni lavoro, tra la decisione e l’esitazione. Queste installazioni di oggetti 
scultorei – proposti in uno stato di trasformazione o come vettori dell’energia generata dal 
loro cambiamento – offrono un’obliqua visione dell’arte: la comunicazione dell’intento ed, 
allo stesso tempo, la manifestazione della dubbiosità del gesto. Questa collezione di lavori 
assume una condizione soggettiva unitaria, che racconta l’intenzione e l’esitazione che 
risiede al suo interno. In questo contesto, il mio non è altro che un tentativo volto a provocare 
un discorso stravagante, un volo concettuale tra ciò che è e ciò che potrebbe essere. Il mio 
lavoro tenta quindi di dare forma ad uno spazio tra l’oggettività e l’oggetto dell’arte, uno 
spazio per la contemplazione e la rivalutazione della realtà materiale, dove l’arte accade.

The Condition of Objecthood, 2012
una fotografia stampata (cm 90 x 90), sacchetto di plastica, tubi di bronzo, legno, legno compensato, 
sasso, filo di lana, sacchetto di carta, nastro
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Daniela Peracchi

“Leggero Leggero” è un lavoro ispirato al baco da seta.
Il video consiste nel coprire completamente mia madre con delle foglie. Esse la seppelliscono, 
nascondendola e allo stesso tempo proteggendola dal mondo esterno.
Il video enfatizza il fatto che un materiale leggero con lo scorrere del tempo può diventare 
emotivamente pesante. L’amore tra una madre e la propria figlia tocca non solo il piano 
carnale, in quanto per natura nasciamo dal corpo di una donna, ma anche il piano emotivo 
che spinge una madre ad educare al meglio i propri figli. Il rapporto conflittuale che cresce 
con gli anni ha fasi differenti che viaggiano tra la stima e il desiderio di evadere. Per molti 
psicologi il rapporto madre e figlia è estremamente importante: questo rapporto sarà 
centrale durante tutta la vita ed andrà ad influenzare i futuri vissuti affettivi ed interpersonali.
La figura della madre è un “modello” a cui fare riferimento ed apprendere per quanto riguarda 
aspetti come l’amore, la sessualità, il lavoro, il comportamento nella società.
Già a partire dalla nascita della bambina, ogni madre si relaziona alla figlia in funzione di 
quelle che sono le sue “aspettative” su di essa; è bene creare una distinzione tra quelle 
che sono le aspettative realistiche, e cioè funzionali allo sviluppo di una sana relazione 
madre-figlia, e le aspettative irrealistiche e problematiche, ossia quelle che concorrono a 
compensare delle carenze affettive della madre.
i conflitti molto spesso crescono nella fase adolescenziale, quando le ragazze iniziano a 
distinguersi dalla propria madre per quanto riguarda idee, scelte di vita e a diventare donne 
con una loro distinta personalità.
Se la cosa più difficile per una madre è lasciar vivere la figlia come persona nel rispetto della 
sua unicità, per una figlia è altrettanto complesso comunicare a sua madre “io sono diversa 
da te”, soprattutto quando dall’altra parte viene criticata e giudicata.
Come figlia parlo del mio rapporto madre-figlia seppellendola, in modo da privarmi del 
dispositivo educativo avuto negli anni. La completa volontà di mia madre nell’assecondare 
il mio bisogno, enfatizza l’amore e la stima che provo nei suoi confronti. La parola “amore” 
viaggia su una linea sottilissima e fragile che immortala l’energia creata tra due corpi, il 
desiderio di controllarla e la necessità di lasciarsi al suo corso, scombinano l’equilibrio tra i 
due corpi stessi. L’ambiguità che si crea tra il seppellirla come atto violento e il nasconderla 
per proteggerla da tutto ciò che è esterno, crea emotivamente uno stadio di ansia e tenerezza. 
Le foglie, delicate e leggere, fanno da cornice a questa sensazione in quanto scansionano 
un tempo sensoriale che aumenta quando prendiamo coscienza che viene completamente 
coperta. Questo video rispecchia perfettamente il mio ideale di amore: una continua lotta 
fisica per proteggere una persona; Una scansione temporale che uccide chiunque ne sia 
succube; Il dover spostare il proprio baricentro per imparare a ruotare intorno ad un altro 
punto instabile e il dover accettare la comunicazione verbale così come cadono le foglie.

Leggero Leggero, 2011
video 8'54''
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Lia Ronchi

Un suono e un segno che si sviluppano contemporaneamente.
L’opera si sviluppa e tenta di approfondire il tema della comunicazione ovvero la capacità di 
comprensione di un linguaggio attraverso l’uso di un codice ibrido e plurisensoriale.
La scelta formale del carillon in questo progetto assume un carattere personale e affettivo: 
diventa lo strumento per esprimere un mio sentimento.
Una “serenata” che non riesce ad uscire e giungere al destinatario, s’imprime sulla matrice 
di un carillon e finalmente prende voce. 
Un messaggio d’amore, tradotto nel linguaggio braille, crea la disposizione dei pieni e dei 
vuoti sulla base della matrice del carrilon. 
Ruotando la maniglia, il carrilon produrrà un suono forte, disarmonico e imprimerà sulla 
carta il messaggio d’amore predisposto sulla matrice.
Un suono forte, potente, non armonico e romantico ma liberatorio ed esplosivo: Love is 
Noise.

Serenata per un ragazzo distratto, 2009
costruzione in legno, acciaio e carta
cm 100 x 130 x 50
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Maria Francesca Tassi

cartografia dello spazio tra la vita e la morte, 
l’Hortus Eystettensis di Maria Francesca Tassi

Accostarsi all’arte di Maria Francesca Tassi è semplice in maniera sospetta; forme evidenti 
occupano e allargano lo spazio, spettacolari e semplici nella resa sfrontata del bianco. 
Generalmente quando l’appassionato di trova di fronte a una tale sensazione sa che i casi 
sono due; o si trova di fronte a qualcosa di studiatamente furbo, che pochi secondi dopo la 
semplicità genererà il fastidio di “esserci cascato” , o ha trovato qualcosa che intercetta in 
maniera felice un punto preciso dentro la parte di noi che è comune con lo spirito del tempo.
La scelta delle piante è semplice e sfrontata. Forme di vita mute e immobili che trovano il 
loro compimento nella semplice esistenza; esseri che migliorano il mondo just being there. 
Difficili da capire e da ascoltare, dotati di un libero arbitrio mimetico ma spietato, incapaci 
di perdonare, incapaci di sentire ragioni se le trascuri, destinate a morire con meccanica 
precisione ove vengano meno le condizioni della vita, non sanno arrampicarsi o scappare, 
non sanno chiedere aiuto.
Piante ferocemente bianche. Morte ma ascese in cielo. Il bianco totale e la carta le 
canonizzano per acclamazione; sante subito ostendono la potenza del loro silenzio grazie 
alla carta e al bianco, la consistenza puramente esistenziale allaga lo spazio rendendola 
quasi metafisica, e la percezione delle stesse diventa ascetica. 
C’è nell’opera di Maria Francesca Tassi un rispetto profondissimo per la natura più vera 
del mondo vegetale, c’è la capacità di coglierne quello che secondo me è il suo aspetto più 
intrinseco. Il loro aristotelico potere di suscitare meraviglia perché esistono. È un lavoro anzi 
quasi Tomista, nel senso di rispetto per il dato reale e capacità di meravigliarsi di fronte ad 
esso avendo la capacità di cogliere e mettere a fuoco l’essenza e allo stesso tempo grazie 
alla potenza della rappresentazione l’atto di essere.

Questa insistenza quasi topografica, la pulsione di fatto anatomopatologica verso l’oggetto 
che riproduce porta inevitabilmente l’artista a un approdo al dato della morte; lo scartavetrare 
che l’artista opera con la scelta del bianco, con un’attenta resa del corpse più che del corpo 
nello spazio, restituisce la potente evidenza del quid fisico, il dato pianta si sublima grazie 
alle scelte estetiche che l’artista compie per riprodurlo, e ciò che crea diventa di fatto una 
morgue; ricorderebbe Lucian Freud, la sua prodigiosa capacità di inserire corpi nello spazio 
dandone scandalosa evidenza, se non fosse che nella Tassi la riproduzione ha qualcosa 
di curioso, di futilmente giocoso, la compulsione è leggera e la pone a metà tra Freud e un 

Le foglie di Marianne, 15 settembre 1815, 2012 
carta, fili di nylon, libri, dimensioni ambientali
foto Maria Zanchi

erbario. 
Ne risulta in ultima analisi una resa emotiva complessa in cui la compassione mediata 
da una spietata onestà intellettuale e una pulsione topografica leggera si mischiano e 
restituiscono l’esistenza dell’oggetto come compatendola e allo stesso tempo celebrandone 
l’intrinseca potenza, incarcerata tra le sbarre di un processo creativo che obbliga a forme 
di riproduzione rigorose e spietate. 

È tutto così vivo e così morto in quello che fa, è tutto così scandalosamente esistente prima 
che vivo o presente. E allora che sia vivo o morto non conta più. L’artista opera un tale lavoro 
sull’esserci che rende di fatto con la potenza estetica del suo discorso il problema della vita 
trascurabile. Racconta la traccia che la vita lascia nell’oggetto, e lo fa con una indubbia perizia 
tecnica e un risultato visivo premoderno, tanto che l’unica cosa che mi viene in mente di 
fronte alla sua arte è perlappunto l’Hortus Eystettensis, dove il cadavere di una pianta non 
ha nulla di scabroso ma rimane scandalosamente naturale.

Il fatto che un discorso così sofisticato e ricco trovi una maniera espressiva così semplice 
e bella è quello che fa di Maria Francesca Tassi un’artista.
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Valentina Vetturi

Che cosa è dunque il Tempo? 
Se nessuno me lo chiede, lo so; se voglio spiegarlo a chi me lo chiede, non lo so più.
Sant’Agostino, Confessioni

Che cosa è dunque il tempo per te? È questa la domanda che Valentina Vetturi rivolge agli 
ottanta lavoratori della masseria Torre Coccaro, un resort di lusso, durante la residenza 
artistica curata dalla galleria Bonomo di Bari. I ricordi delle conversazioni avute con tutto lo 
staff vengono poi trascritti dall’artista in un atto performativo che produce un manoscritto 
ininterrotto lungo venti metri.
Nella videoproiezione La Macchina che Produce il Tempo il corpo dell’artista viene meno e 
con questo anche i pensieri e le parole dei lavoratori della masseria. Una sedia, un tavolo, 
un lungo rotolo di carta che si muove leggermente sotto l'effetto del vento; la luce e le 
ombre proiettate sul muro bianco scandiscono lo scorrere delle ore. Un cambiamento quasi 
impercettibile nel silenzio assoluto.
Attraverso quest’opera l’artista vuole forse suggerire la propria risposta alla domanda che 
è alla base di questa serie di lavori. Allo stesso tempo porta lo spettatore ad interrogarsi 
sulla natura di questa macchina - tempo, immaginando ingranaggi e meccanismi che la 
compongono e la fanno funzionare.

Valeria Mancinelli

La macchina che produce il tempo, 2010 
videoproiezione HD, muto, looop
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Davide Allieri
Bergamo, 1982

FORMAZIONE
2008	 Accademia di Belle Arti di Brera, Milano

WORKSHOP, RESIDENZE, PROGETTI E PREMI
2012	 Studio Visit, ARTDATE, The Blank, Bergamo. 
2010	 Menzione onorevole London International  

Creative Competition (LICC) sezione  
installazione e scultura

2009	 Annamaria Heinreich, Dal costumista  
al sarto, genesi del costume teatrale, 

	 Teatro Alla Scala, Milano
2006	 Paola Di Bello, The People's Choice, a cura 

di Marco Scontini, Isola Art Center, Milano

PUBBLICAZIONI E ARTICOLI
2012	 L'Eco di Bergamo, “Gli oggetti in attesa di 

Davide Allieri”, 14 Maggio, B. Mazzoleni.
	 L'Eco di Bergamo, “Allieri, l'artista incontra la 

materia” 8 Ottobre, S. Valietti.
2011	 FakeOff Magazine #1
	 Juliet Art Magazine #150
2010	 Be Objective Magazine #2
	 Virtual Shoe Museum

MOSTRE E PERFORMANCE
2012	 A Protective Suit for the Blind Hero, a cura di 

Cinzia Benigni, Galleria 27AD, Bergamo.
	 Precision Impression VIII: the Tailor's 

Armour, performance, Galleria 27AD, 
Bergamo.

	 Precision Impression VII: the Pioneer,  
Marble Weeks, Carrara.

	 Origine Grafite, Viamoronisedici/spazioarte , 
Bergamo.

	 R. Amundsen/U.Nobile - Utforskninger/
Esplorazioni, Gallery Jessheim, Jessheim, 
Norway.

	 Apparizioni, performance, Tunnel Stazione 
Centrale Milano.

2011	 Precision Impression VI&VII, Sudio Oscar 
Giaconia, Bergamo.

	 Precision Impression V, ARS, Bergamo.
	 Precision Impression IV, performance,  

Mile End, Londra.
2010	 Ustioni, a cura di Matteo Bergamini, Firenze.
	 The Wall, a cura di Matteo Bergamini,  

FAC Room, Milano.
2009	 Precision Impression III, performance, Milano.
2008	 Incests: Davide Allieri & Oscar Giaconia,  

a cura di Ferrario Freres, Relogo Space,
	 Bergamo.
	 Final exhibition Accademia di Belle Arti  

di Brera, Milano.
2007	 Follow Out, a cura di Ferrario Freres, 

Chiostro S. Agostino, Bergamo.
2006	 Precision Impression, performance, 

Bergamo.

Paolo Baraldi
Bergamo, 1977

Mostre 
2012	 Mandato a memoria, mostra collettiva a  

conclusione del workshop condotto da 		
Rossella Biscotti, a cura di Accademia  
Carrara e Isrec, Ex-Ateneo, Bergamo

	 Academy Awards/Fuori dalla gabbia di 		
Faraday, a cura di Eva Marisaldi e Salvatore 	
Falci, ViaFarini Docva, Milano

	 Tra liberi torchi e trame vermiglie, 
Fondazione Bergamo nella Storia, 		
Bergamo Performance/Partecipazioni 

2011	 Micro2, a cura di Anna Epis e Aldo 
Torrebruno, Ass. Circuiti Dinamici, Milano

	 VI Biennale di Soncino, a cura 			 
dell’Associazione Quartiere 3, Soncino

	 20 Anni per Strada, a cura di Claudio Musso,  
PolarExpo, Bergamo

	 Tracciabili, a cura di Sara Mazzocchi,  
Traffic Gallery, Bergamo

	 Little Italy/La Linea Comune,  
a cura di Francesco Pedrini,  
Chiostro Minore di San Francesco,  
Bergamo (Personale)

	 Il ritratto psicologico, a cura di Fabio 
Cavagna, Erika Cristina e Beatrice Zanelli, 
Villa Vallero, Rivarolo Canavese (To)

	 Passaggi, Arte Contemporanea in Università,  
a cura di Paolo Bolpagni, Federica Boràgina, 
Mariacristina Maccarinelli, Kevin McManus, 
Università Cattolica del Sacro Cuore, Brescia

2010	 Sovrastrutture, a cura di Luciano Passoni,  
ARS Arte+Libri, Bergamo (Personale)

	 Zeiunak, a cura di Francesca Martinoli, Sala  

de Cultura, Gorliz, Paesi Baschi (Personale) 
	 Il Segreto dello Sguardo,  

a cura di A. Dell’asta e A. Madesani,  
Galleria San Fedele, Milano

	 Kids, Galleria Ottobarradieci,  
Bergamo (Personale)

	 Ano(ni)mia, a cura di Francesca Martinoli,  
Spazio Arte ViaMoroniSedici, Bergamo

2009	 Pop Disaster, a cura di Giacomo Spazio  
e Giovanni Bianchini, PolarExpo, Bergamo

	 Mostra dei Vincitori del II Concorso  
Nazionale, Società Umanitaria,  
a cura di Ornella Piluso e Roberto Pinto,  
Chiostro dei Glicini di Via Daverio, Milano

PERFORMANCE e PARTECIPAZIONI
2012	 La Memoria dello Spazio, workshop  

condotto da Rossella Biscotti,  
Accademia Carrara e Isrec, Bergamo

	 Effetto Venturi, invitato da Eva Marisaldi,  
a cura di Anna Daneri, Peep-Hole, Milano

	 YoungArtistContest/La Città dell’Ascolto,  
residenza per artisti, Sardegna

2011	 RaiTunes (di Alessio Bertallot), Radio 2, 
	 live performance in streaming, Milano
	 MurArte, performance di street art, 
	 Pala-Treves, Pavia
	 Conduzione del workshop 
	 Un lettering mostruoso, Ass. NoArte / 	  

Comune di Cagliari
2010	 Bergamo Jazz 2010, installazione, 	  

Auditorium Piazza della Libertà, Bergamo
	 MurArte, performance di street art, 
	 Piazza Duomo, Pavia

Sara Benaglia
Bergamo, 1983

FORMAZIONE
2012	 Laurea Specialistica in Pittura,  

Accademia di Brera, Milano (I)
2009 	Teorie e tecniche delle arti contemporanee, 

Accademia Carrara, Bergamo (I)
2005 	CLEFIN, Università Bocconi, Milano (I)
2004	 The Theory of Finance, Campus Abroad, 

McComb University, Austin (US)

ResidenZE E Workshop
2013 	V.I.R. Via Farini in Residence, Milano (I)
2012 	Residencia Intercambiador, Madrid (E)

SOLO exhibitions
2012 	Barbara, Galeria Espacio F, Madrid (E)
2011 Sold Out, Don’t Panic, 
	 San Cristobal de La Laguna, Tenerife (E)

Selected group exhibitions / Projects
2012	 PROYECTOR20 5th International video art 

festival, 14-23 Dec, Madrid-Coimbra,  
cur. Mario Gutierrez Cru (E)

    	 ON VIDEOS for hours and hours III,  
Videoart Yearbook 2012, A.B.C. Arte 
Boccanera Contemporanea, Trento

	 Dal tribunale della mente, cur. C. Benigni  
e M. Zanchi, Basilica di Santa Maria 
Maggiore, Bergamo

	 Arte Contemporanea e Territorio,  
cur. G. Viceconte e Cecilia Guida  
Arthub + CRAC Cremona

	 Agenti Autonomi e Sistemi Multiagente, 
cur. Fondazione Furla, Museo della Storia di 
Bologna

	 Videoart Yearbook 2012, cur. F. Naldi e R. 
Barilli, Bologna

	 Your LAST work, cur. Darth, Casa Bianca, 
Zola Pedrosa (BO)

	 Videozero, cur. F. Ballo, Accademia di Brera, 
Milano

	 The Weather in Milan, cur. M. Strengholt, 
Studio Zeta, Milano

2011	 Officine dell’Arte, cur. C. Agnello, Careof, 
Milano

	 Ikas-art, cur. ULL University, Bilbao (E)
	 El Cuarto Oscuro, cur. E. Ramal, TEA, Santa 

Cruz de Tenerife (E)
2010	 Eva VS Eva, cur. M. Zanchi, Le Stanze, 

Trescore Balneario (Bg)
	 Arte Laguna, Tese di San Cristoforo, Venezia
2009	 CortoDamsFestival, Montà (Cn)
	 Arte Impresa. Tempi futuri: l’uomo e la 

macchina, Accademia Carrara di Belle Arti, 
Bergamo

	 Scenografia per “Rockingchairs”,  
Bergamo Jazz Festival

2008	 Exit, cur. A. Galvani, Galleria Manzoni, 
Bergamo

	 Biennale dei Giovani Artisti dell’Europa  
	e il Mediterraneo, Bari 
Kairos, il Tempo Emotivo, cur. Rossella 
Bertolazzi, Fabbrica del Vapore, Milano 
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	 Postumi, cur. Stefano Romano, 
	 TICA, Tirana (AL)
2007 	Alberi d’artista, cur. Mariagrazia Rodeschini,
	 Gamec, Bergamo

Workshop
2012 	Accademie Eventuali con Margherita 

Morgantin e Michele di Stefano/MK, 
Fondazione Furla, Bologna

2011 	Workshop con Italo Zuffi, Careof, Milano
2008 	Workshop con Masbedo, IED, Milano
2007 	Workshop con Sisley Xhafa, azione urbana, 

Accademia Carrara di Belle Arti, Bergamo
Lectures / Talk
2012	 Academia de Bellas Artes de Aranjuez 

(Universidad Complutense de Madrid), cur. 
Intercambiador (E)

	 Effetto Venturi, con Eva Marisaldi cur. 
	 Peep-Hole, Spazio Oberdan, Milano
Bibliography and press
2012	 Sara Benaglia, Visitatore esemplare, 

Doppiozero, 15 Luglio
	 Iacopo Seri, Cronache dall’interno…, 
	 Abitare, Gennaio 2012, Milano
	 Autoreverse, Inside 18, Summer 2008
Professional Experiences
2012 Performer – Il giro del mondo in 80 giorni, by 

MK, Teatro Cavallerizza (Reggio Emilia)
2011 	Assistente di produzione 
	 per Chiara Fumai, The Moral Exhibition 

House, dOCUMENTA 13 (D)
2010 	Videoanimazione - Contradicción, un 

projecto de Claudio Sugliani, Tarragona (E)
2009 Performer - Sefer Memisoglu’s Memis,V.I.R. 

Viafarini-in-residence, Milano
2007 	Illustrazione - Frisbees della Vecchiaia, 
	 un progetto di Giulia Niccolai

Francesco Bertocco 
Binasco, Milano, 1983

FORMAZIONE
2010	 MFA – Visual Arts and Cinema, 
	 Art Academy of Brera, Milan, IT
2007 	BA – Modern Literature, 
	 University of Milan, IT

Workshop
2011	 Fondazione Spinola Banna per l’Arte, 
	 Poirino (TO)(visiting professor Leigh Ledare)

MOSTRE PERSONALI
2012	 Francesco Bertocco: Role-Play
	 Lucie Fontaine, Milano
	 Focus Group. Galleria ROOM, Milan, IT (c)
	 Group exhibitions and screening
2011	 Galleria ROOM, Run No 3, Milan, IT.
	 Fondazione Hangar Bicocca, Milan, IT;  

Tel Aviv Museum of Art, Tel Aviv, IS,  
Italia-Israele. I Sensi del Mediterraneo.  
Curated by Martina Corgnati (c) 

	 CAREOF, Documentation Center for Visual  
Arts Milano, VideoZero 2011. 

	 Curated by Francesco Ballo (c)
2010	 Accademia di Belle Arti di Brera, Milan, IT. 

VideoZero 2010.Curated by F. Ballo (c)
	 Museum of Modern History, Milan, IT. 
	 La Natura e il Sogno. Curated by Elisabetta 	

Longari and Francesca Alfano Miglietti. 
	 CAREOF, Documentation Center for Visual 

Arts, Milano, IT. “Okay, I have had enough,  
what else can you show me?”. 

	 Curated by Barbara Meneghel.
	 Centro per l’arte contemporanea Luigi Pecci,  

Prato, IT. Videominuto 2010 “Diario 
dall’epoca del presente permanente”.  
(first prize) (c)

	 Fondazione Mario Merz, Turin, IT; CAREOF, 		
Documentation Center for Visual Arts, Milano,  
	IT. VIDEO.IT 2010. Curated by Francesco 
Poli, Francesco Bernardelli, Mario Gorni (c) 

	 Festival Internazionale Filmmaker DOC15,  
	(production prize) Sect. Passaggi Milano,

	 Milano, IT (c)

ALTRI PROGETTI
2011	 B.Y.O.B. Milano, a project by Rafael  

	Rozendaal. Curated by Guia Cortassa and  
Barbara Meneghel, Spazio Concept, Milan, IT

	 Ciclo di incontri The age of extremes.  
Ritratto degli anni Zero. Galleria ROOM,  
Milano. In collaboration with Barbara  
Menghel, Guia Cortassa, Luca Meneghel

	 2Video, Undo, Curated by Cecilia Guida

Lorenzo Casali e Micol Roubini
Iniziano a collaborare nel 2010. 
residenze
2012	 Aperto 2012_art on the border, Distretto 

Culturale Valle Camonica, Capo di Ponte (BS)
2011	 SKV-AiR, Università Novia, Nykarelby, 

Finlandia. 
2010	 The Guesthouse, Cork, Irlanda.

progetti
2012	 Ideazione e realizzazione del progetto video/

libro Green Gold, Nykarleby, FI.

mostre e proiezioni
2012	 Il tempo è tutto attaccato, installazione site 

specific nella casa-torre di Braone (BS),  
a cura di Aperto.

	 Terra, Stills - Scotland’s Centre for 
Photography, Edinburgh, a cura di Careof 
DOCVA.

	 FilmMaker - Festival Internazionale di 
Cinema e Video, Spazio Oberdan, Milano.

	 Open air Movies, Platform, Vaasa, Finlandia, 
selezione di T.Väänänen. 

	 Videolandia, CRAB, Milano, selezione 
dall’archivio DOCVA a cura di M. Gorni. 

2011	 I sensi del mediterraneo, Hangar Bicocca, 
Milano, a cura di M.Corgnati.

	 Platform live - artist talk, Kuntsi  
Museum for Modern Art, Vaasa, Finlandia.

	 Artist talk, NOVIA University of Applied 
Sciences, Nykarleby, Finlandia.

	 VideoVareo, Sub urban video lounge, 
Rotterdam, a cura di T. Horvers. 

	 Teatro cinematico, evento presso 
International Film Festival Rotterdam XL, 
teatro RO, Rotterdam. 

2010	 Ignition, con M.Roubini, The Guesthouse, 
Cork, IE. 

premi
2011	 Green Gold, Svenska Kultur  

Fonden e Novia University, FI.
pubblicazioni
	 Aperto_2012, Distretto Culturale Valle 

Camonica, 2013. 
	 Filmmaker 23, 23a edizione del Festival 

Internazionale di Cinema e Video,  
Milano 2012.

	 Green Gold, libro d’artista, Novia Publisher, 
Rotterdam 2012.

	 Centers Adrift, Volume #32, Archis Publisher, 
Amsterdam 2012.

	 I sensi del mediterraneo, Skira,  
testo di M.Corgnati, Milano 2011. 

Micol Roubini
Milano, 1982

Premi
2012	 FilmMaker, Passion: premio per la 

produzione del cortometraggio Atlante 
Silvestre

Principali esposizioni e proiezioni video
2012	 FilmMaker – XXIII Festival Internazionale  

di Cinema e Video, Spazio Oberdan, Milano
2010	 Camera video, Palazzo Ducale Genova
	 Camera video, Medionauta, Milano
	 Camera video, Fondazione March, Padova
	 Tina b Festival, Praga
	 Kaunas in Art 2010, Kauna, Lituania
	 Loop Festival, Barcellona, Pratica e 

diffusione della videoarte in Italia
2007	 Corpo/Reo - Short Video Convention, cura di 

B.Muzzolini, S.F. Benaco, Brescia
	 Lo schermo ansioso, S. Martino Buon 

Albergo, Verona, a cura di B.Muzzolini
2006	 Universität der Künste Berlino, UDK,Berlino
2004	 Salon primo, Museo della Permanente, 

Milano

Lorenzo Casali
Tradate, Varese,1980

residenze
2008	 Duende Studios, Rotterdam, Paesi Bassi.
	 Stichting Kaus Australis, Rotterdam,  

Paesi Bassi.
mostre personali
2010	 Blank, Senzatitolo, Roma, a cura di M. Arioli. 
	 Recent Ruins, Mirta Demare, Rotterdam.
	 Persistence: Blank, Berlage Institut, 

Rotterdam.
	 Recente ruïnes, Historisch Museum, 

Rotterdam.
2008	 Traguardo, Ikona gallery, Venezia,  

a cura di G. Sergio.
2007	 Pulsar, Tempio d’Adriano, Roma,  

a cura di G. Sergio.
2006	 Albedo, Senzatitolo, Roma,  

a cura di M. Arioli.
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selezione esposizioni collettive  
e proiezioni
2011	 Padiglione Italia/Accademia,  

Tese San Cristoforo dell’Arsenale, 54. 
Biennale di Venezia

2010	 Enigma, TENT, Rotterdam,  
a cura di W. Stehouwer.

	 TRE, Special Italia, Fondazione Fotografia,  
ex ospedale Sant’Agostino, Modena,  
a cura di F. Maggia.

2009	 Premio Europeo di Fotografia R. Pezza, 
Museo Fotografia Contemporanea,  
Cinisello Balsamo (MI).

	 Long shots #23, Sub-urban video lounge, 
Rotterdam.

2008	 Day Return Ticket, FotoGrafia – Festival 
Internazionale di Roma, Senzatitolo, Roma.

	 Selvatico 6, Palazzo Sforza, Cotignola (RA).
2007	 Visioni di città, Fotografia Europea II,  

Reggio Emilia, selezione video di M. Gorni.
2006	 Premio Razzano, Museo di Arte 

Contemporanea del Sannio,  
Rocca dei Rettori, Benevento.

	 Videopassages@careof, Careof, Milano.
2005	 Contesto, Navelli (AQ), a cura di M. Moca.
	 Quotidiana, Museo Civico al Santo, Padova. 
2004	 Abitare?, Careof, Milano,  

a cura di M. Gorni e G. Scardi.
	 TIP, Fondazione Sandretto Re Rebaudengo, 

Torino, a cura di F. Ballo.
2003	X I Biennale of Europe and the Mediterranean 

area, Tritsis Park, Atene.
	 9th district, Trafò, Budapest, a cura di A. 

Siegel.
premi	
2010	 Tre – Special Italia,  

Fondazione Fotografia, Modena.
2009	 Movin up, promosso da Presidenza  

del Consiglio dei Ministri, PARC e GAI.

Manuel Ceci
Bergamo, 1977

MOSTRE COLLETTIVE
2011	 Presente Continuo, a cura di Italo Chiodi, 		

	 Palazzo Caversazzi, Bergamo

	 LGBTE a cura di Fondazione Artèvision, 		
	26° GLBT Film Festival, Torino

2010	 La strada... la vita, Galleria MrLibro, 		
	Castiglione delle Stiviere

	 Geniali realtà a cura di Anna Soricaro, 		
Teatro Curci, Bari

	 Culture a Confronto a cura della
	 Fondazione De Nittis, Castello Svevo, Trani
	 Live Video Ensemble, Artoteca, Milano
2009	 Cum-passion, Galleria Scalamata, 
	 53° Biennale di Venezia
	 Imbalsamatori del corpo sociale con Sofie  

Usunier, a cura di Claudio Cravero, PAV, 
Torino

MOSTRE PERSONALI
2009	 Cattedrali, Collezione Permanente d'Arte 	

Contemporanea Dalmine, a cura di Alberto  
Nacci e Maria Grazia Recanati, 	  
in collaborazione con Città di Dalmine 	  
& TENARIS-DALMINE, Parco Locatelli, 
Dalmine, Bergamo Workshop

	 ArtHub, undo.net a cura di Francesca di 	  
Nardo Fondazione Cariplo, Milano

	 GROUND_level, con Andrea Caretto e 	  
Raffaella Spagna, a cura di Michael Blazy, 

	 PAV, Torino
	 Un'arte che cura a cura, a cura di Alejandro  

Jodorowsky, San Marino.
2008	 The Choir of Musicless Sound,  

a cura di da Giacinto Di Pietrantonio  
e Gwy Mandelinck, Teatro Arsenale, Milano

	 A Natale vola in centro, 
	 con Steve Piccolo e Gak Sato, Bergamo
	 My name is my name is may name is my  

name.... con Giancarlo Norese, a cura  
di Francesca Marianna Consonni e 
Alessandro Castiglioni, GAM, Gallarate 

2006	 Cattedrali, a cura di Alessandro Rabottini,  
Galleria d’Arte Moderna e Contemporanea,  
Bergamo

PROGETTI E PROIEZIONI
2006	 My Manifesto, videoclip EMERGENTI Teatro  

Sociale, regia di Beppe Manzi, Bergamo
	 Extraneus film, Musei di Notte,  

a cura di LAB 80, Bergamo
	 Un tempo, un segno, i suoi letttori,  

Città di Bergamo, a cura di Salvatore Falci, 
Bergamo

PREMI, RICONOSCIMENTI E RESIDENZE
2010	 Premio III Concorso Nazionale Società  

Umanitaria (comitato: Philippe Daverio,  
Raffaele De Grada • Carlo Forcolini Guido  
Podestà • Ernesto Treccani)

2007	 Muro EXTEMPORE, Premio Simposio  
Accademie, Collezione Permanente d'Arte  
Contemporanea, a cura di Francesca 
Franco, Suvereto

2006	 150 x 45.000, Premio V° ArteImpresa,  
testo in catalogo a cura di Emanuela De 
Cecco e Pierluigi Sacco, Accademia Carrara 
di Belle Arti, Bergamo

Matteo Fato
Pescara, 1979

MOSTRE PERSONALI
2012	 Impersonale, Istituto Italiano di Cultura,  

Strasburgo, France 
	 COSE NATURALI, Jerome Zodo  

Contemporary, Milano, Italy (cat.)
2011 	Vidéos_Dessins, curated by Daniele Capra,  

Dena Foundation for Contemporary 
Art / Centre International des Récollets, Paris,  
France

	 Matteo Fato [Autoritratto(1)], curated by  
Alessandra Troncone, Lithium/NOTgallery,  
Napoli, Italy

	 Matteo Fato (osservando la parola), curated  
by Umberto Palestini, Casa natale di  
Raffaello/Bottega Giovanni Santi, Urbino, 
Italy (cat.)

2010	 Il senso dell’ ordine, curated by Stefania  
Portinari, AB23, Vicenza, Italy (cat.)

2009	 [!m’a:t?t”e(o)f;a.t,o ], Galleria Cesare Manzo,  
Roma – Pescara (double space solo show),  
Italy (cat.) 

	 Ingrafica09, Church of San Andrés, Cuenca,  
Spain (cat.)

MOSTRE COLLETTIVE RECENTI
2012 	Figurabile, curated by Umberto Palestini,  

L’ARCA, Teramo, Italy, (cat.)
	 Primavera, Immanence,  

curated by Valentine Meyer, Paris, France
	 Premio Francesco Fabbri, curated by Carlo  

Sala, Villa Brandolini, Pieve di Soligo (Tv), (cat.)
	 Fender Rewind, curated by Luca Beatrice,  

Museo Internazionale, Biblioteca  
della Musica Bologna, Italy (cat.)

	 La collection Giuliana et Tommaso Setari,  
retour à l’intime, La maison rouge, Fondation

	 Antoine de Galbert, Paris, France. (cat.) 
	 Ti racconto/Art Hub, curated by UnDo.Net/ 

Cecilia Guida/Giovanni Viceconte, CRAC,
	 Cremona, Italy
	 Minima Marginalia, curated by Alberto 	  

Zanchetta, Dolomiti Contemporanee  
Ex Fabbrica Visibilia, Taibon Agordino (BL)

	 POPism / 63° edizione del Premio Michetti,  
curated by Luca Beatrice, Fondazione  
Michetti Palazzo S. Domenico, Francavilla  
al mare – Chieti, Italy (cat.)

	 Fuori Uso in Opera, curated  
by Giacinto Di Pietrantonio, cantiere Caldora 
"Opera" Pescara, Italy (cat.)

	 CO2 | La rivista #03 Atti di rifondazione,  
MACRO / CO2 Contemporary Art, Roma, (cat.)

	 Come una bestia feroce, curated by A.  
Bruciati, D. Capra, F. Mazzonelli, A. Zanchetta,  
BonelliLAB, Canneto sull’Oglio (Mn), Italy 

	 6° Premio Arte Laguna, Nappe dell’ Arsenale,  
Venezia, Italy (cat.)

	 Ricomincio da te, curated by Paolo Toffolutti, 
	 Teatro Nuovo Giovanni da Udine, 
	 Udine, Italy (cat.)
2011	 Premio Santa Croce, curated by Ilaria  

Mariotti, Villa Pacchiani, Santa Croce  
sull’Arno, Italy (cat.)

	 CECI N'EST PAS DU CINEMA! , curated by  
M., Beccaria, A. Bellini, F. Bernardelli, B. Merz

	 M. Vecellio, Castello di Rivoli, Museo del  
Cinema, Torino, Italy (cat.)

	 12° Premio Cairo, Palazzo della Permanente,  
Milano, Italy (cat.)

	 CO2 | La rivista #02 Disonora il padre, CO2  
Contemporary Art, Roma, Italy

	 SPARTA, Circolo Aternino, Galleria White  
Project, Pescara, Italy

	 Artisti d’Italia, ex chiesa della Madonna  
Del Duomo, Arezzo, Italy

	 Il grado zero dello sguardo, Museo  
laboratorio, Città Sant’Angelo (Pe), Italy
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	 54 Venice Biennale, Padiglione Accademie,  
Arsenale Nord, Tese di S. Cristoforo, Venezia

	 Drawings wall, curated by Federico  
Mazzonelli, Paolo Maria Deanesi Gallery,  
Rovereto, Italy

	 CO2 | La rivista #01 Come verrà distrutta  
Roma, CO2 Contemporary Art, Roma, Italy 

	 Difetto come indizio del desiderio, curated by  
Andrea Bruciati, NEON>CAMPOBASE, (Bo)

2010 	Premio Mario Razzano, ARCOS, 
	 Benevento, Italy (cat.)
	 My favourite things, curated by Sottobosco,  

Galleria Contemporaneo, Mestre (Ve), Italy 
	 Comodamente - Uno Sguardo senza peso,  

curated by Daniele Capra e Carlo Sala,  
Palazzo Piazzoni Parravicini, Vittorio Veneto,  
Italy (cat.)

	 2nd AllArtNow Festival, Living Spaces,  
curated by Abir Boukhari, Damascus, Syria

	 9 Pezzi Facili, Lago Film Festival, Revine  
Lago, Treviso, Italy (cat.)

	 Videoprogetto Roma-Birmingham, 26CC, 	
Roma (IT) - Grand Union, Birmingham (UK)

	 Drawing a Video, curated by Daniele Capra,  
Janko Dada Museum, Haifa, Israele (cat)

	 Impresa Pittura, curated by Raffaele Gavarro  
e Claudio Libero Pisano, CIAC,		   
Castello Colonna, Genazzano (cat.)

	 Libri d'Artista dalla collezione Consolandi  
1919-2009, curated by Angela Vettese,

	 Giorgio Maffei, Palazzo Reale, Milano, Italy

Matteo Girola 
Milano, 1983

Mostre
2012	 The End, ArtBasel Miami, a cura di Gean 

Moreno, Miami Beach Regional Library, (USA)
	 Premio Francesco Fabbri per le Arti 

Contemporanee, Villa Brandolini,  
Pieve di Soligo (TV)

	 L'Architettura del Mondo, Infrastrutture, 
mobilità, nuovi paesaggi, a cura di  
Alberto Ferlenga, Triennale di Milano

	 Bitgeneration, a cura di Agustin Sanchez, 
Kilometro Rosso, Stezzano (BG)

	 Mostra collettiva “Marche Centro 
	 d’Arte - Expò di arte contemporanea  

II edizione nazionale” a cura di Luca Panaro, 	
	Pala Riviera, San Benedetto del Tronto (AP)

	 Art Around, a cura di Matteo Balduzzi e 		
Chiara Buzzi, Museo di Fotografia

	 Contemporanea, Cinisello Balsamo
	 Ti sono vicino, a cura di Matteo Balduzzi e 		

Chiara Buzzi, Teatro degli Arcimboldi, Milano  
e Festival Internazionale della Cultura,  
Bergamo. All’interno del progetto Art Around,  
immagini per lo spazio pubblico

	 Risparmio tra stabilità e crescita,
	 a cura di Franco Marrocco e Giovanni
	 Iovane, Salone del Risparmio,  

Università L. Bocconi, Milano
2011	 Live performance a RaiTunes, Radio 2 Rai.
	 Milano un minuto prima, a cura di Matteo 		

Balduzzi, Arianna Rinaldo, Giulia Tornari e 		
Francesco Zanot, FORMA, Milano

	 Oltre, a cura di Andrea Del Guercio, 		
Photofestival 2011, Accademia 			 
Contemporanea, Milano

2010	 In Cantiere, a cura di Luca Bradamante, 		
cantiere di via Alemanni, Milano.

	 - è - Incontri d’arte a Molfetta, a cura di 	  
Gaetano Centrone e Ignazio Gadaleta, Sala 
dei Templari, ex chiesa della morte,  
Molfetta (BA)

	 Archive Generation, a cura di Luca Panaro,  
Civico Archivio Fotografico del Castello  
Sforzesco, Milano

2009	 L’Universo dentro, a cura di Alessandra  
Angelini e Stefano Sandrelli, ex chiesa San 
Carpoforo e spazi pubblici limitrofi, Milano

	 Sedimentarie (personale), a cura di Roberto 
Alessi, CorteManlio, Cormano (MI)

2008	 Imagining Parco Sud - InContemporanea 	
Due la Rete dell’arte, un progetto di 
Connecting Cultures, a cura di Anna 
Detheridge, Triennale di Milano.

	 Made in Brera - Salon Primo del Design, ex 		
chiesa San Carpoforo, Milano

2007	 Premio Nazionale delle Arti, a cura del MIUR,  
Le Ciminiere, Catania

	 In tasca il tempo, a cura di Mario Cresci e  
Davide Tranchina, Museo Arte Tempo, 	  
Clusone (BG)

	 L’immagine in tasca, a cura di Mario Cresci  
e Davide Tranchina, Raas gallery, Milano

	 Emulsioni-impressioni, a cura del gruppo  
Joe Lumaca , Studio D’Ars, Milano

2005	 HypeGallery, AssabOne, Milano
Premi e riconoscimenti
2012 	Premio sezione Fotografia, Concorso arti 		

visive, Salone del Risparmio 2012
2008 	Toni&Guy Photographic Contest,  

primo premio
2007 	Premio Nazionale delle Arti, finalista
2005 	Luoghi Comuni, sezione Milano Nord,  

TuttoCittà® e Fondazione Italiana per 
la Fotografia, Primo premio e Premio della  
Giuria

Simone Longaretti
Treviglio, Bergamo, 1979

MOSTRE COLLETTIVE
2012	 esposta l'opera L'essenziale è invisibile 

agli occhi alla mostra “C@rte del Mondo. 
Spazialità e Mondializzazione” GAMeC 
Bergamo ottobre 2012, in occasione  
della X edizione del festival BergamoScienza 
e realizzata da GAMeC, Università degli Studi 
di Bergamo, Associazione BergamoScienza

	 “Fuori dalla gabbia di Faraday” nell’ambito  
del progetto “Academy Awards”,  
Viafarini DOCVA e Accademia “G. Carrara”  
di Belle Arti di Bergamo.  
Fabbrica del Vapore, Milano

	 In seguito alla premiazione avvenuta  
nel mese di luglio, ha conseguito la 
possibilità di realizzare un progetto artistico 
negli spazi dello studio di “Viafarini In 
Residence” 

2011	 selezionato tra i 30 finalisti  
della sezione scultura – installazione  
del “Premio Internazionale Arte Laguna”, 	  
ha partecipato all’esposizione avvenuta 	  
alle Nappe dell’Arsenale di Venezia

	 esposizione dell’opera "L’essenziale è  
invisibile agli occhi", Associazione  
culturale “La Pillola” a Bologna.

	 partecipazione alla 7^ edizione della 
mostra – concorso “ArteImpresa 2011  
Capitali intangibili: luoghi, relazioni, persone”, 
Accademia “G. Carrara” di Belle Arti di 
Bergamo

	 esposizione alla mostra “Do IT yourself”  

che si è tenuta alla Biblioteca civica  
di Nembro (BG) 

	 partecipazione a “Mandato a Memoria”,  
workshop condotto dall’artista Rossella  
Biscotti nell’ambito del progetto  
“La memoria dello spazio” a cura  
di Accademia “G.Carrara” di Belle Arti  
e Isrec Bergamo. La mostra si è  
tenuta all’Ex Ateneo a Bergamo.

	 premiato dal Rotary Club Bergamo Città Alta  
nel mese di marzo 2012 in seguito alla  
mostra “Mandato a Memoria” ha esposto  
l’opera Testuali parole. Venite buona  
gente, venite ad ascoltare nella mostra  
dal titolo “Fra liberi torchi e trame vermiglie”  
avvenuta contemporaneamente a   
Bergamo alla “Sala dei doni” del Museo  
Storico (dal 24/5 al 29/7) e alla Biblioteca  
civica “A. Tiraboschi” (dal 24/5 al 10/6)

2010	 esposizione collettiva “Settimanale #3: 	  
Senza traccia”, Galleria Viamoronisedici /  
spazioarte a Bergamo

	 vincitore del concorso indetto  
dall’associazione Art Visual di Milano  
“Passato Remoto – Art Tension, i tempi 	  
dell’immaginazione”, la mostra si è tenuta  
all’Appartamento Lago in via Brera, Milano

RESIDENZE
	 VIR – Viafarini In Residence a Milano della 

durata di due mesi per la realizzazione di un 
progetto specifico, l'Opening Studio ha avuto 
luogo il 31 ottobre 2012.

Chiara Luraghi
Lainate, Milano, 1987

Mostre personali
2012	 IO NON SONO QUI (con Filippo Ballarin,  
	 Arianna Ferrari, Giulia Savorani), a cura di 	 
	 Cristina Muccioli, Comune di Mondolfo, PU

MOSTRE COLLETTIVE
2012	 Fuoriclasse, vent’anni di arte italiana  

nei corsi di Alberto Garutti, a cura di Luca 
Cerizza, GAM (Galleria d’arte moderna), 
Milano.

	 Selezionata per il progetto Lady Dior  
as seen by, a cura di Cloe Piccoli

	 Accademy Awards - L’intimità dell’immagine, 
a cura di Gianni Caravaggio, Docva, Milano
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	 Wurmkos figure, a cura di Simona Bordone, 
Archivio Sacchi, S.S.Giovanni, Milano

	 Il dolore degli animali, Wurmkos Animale, 
a cura di Elisabetta Longari, Fondazione 
Maimeri, Milano

2011	 Education LAB, laboratorio di Trama21 per 
gli studenti del Liceo Artistico Munari, (CR), a 
cura di Dino Ferruzzi, presso la Fabbrica del 
Vapore, Milano

2010	 Assemblea Oltre il burattino obbediente, a 
cura di Trama21 in occasione di Learning 
machines presso la NABA, Milano

	 Keep Calm and Carry On, workshop  
e mostra a cura di Sarah Trouche  
in collaborazione con Motel Lucie, Milano

	 Crola, NoNoproject, a cura di Motel Lucie,  
via Conte Rosso 18, Milano

	 Anonymous Drawings N°10, Kunstraum 
kreuzberg UNSTRAUM KREUZBERG, Berlin

	 GrenzLabor, residenza a Merano, (Bz), 
a cura di Trama21, Festival Undefined09

	 Video Zero, a cura di Francesco Ballo, 
Accademia di Brera, Milano

Margherita Moscardini
Donoratico, Livorno, 1981

formazione/ workshop/ residenzE
2012	 Artist in Residence Citè Internationale des 

Arts, Paris; Artist in Residence Fondazione 
Pastificio Cerere, Roma

2011	 Artist in residence, Center for Contemporary 
Art ArtToday, Plovdiv, Bulgaria. 

2010	 Artist in residence, Center for Contemporary 
Art of Andratx (CCA Foundation), Mallorca, 
Spain

2009	 Workshop con Peter Friedl, Fondazione 
Spinola Banna per l’Arte, Poirino, Torino

2008	X IV Corso Superiore Arti Visive Fondazione 
Antonio Ratti, Como. Visiting Professor:  
Yona Friedman

mostre personali selezionate
2012	 1xUnknown, Museo Macro, Roma, a cura di 

M. D’Aurizio (upcoming)
2011	 studio per un’erosione, Fondazione  

La Quadriennale, Roma, su invito di L. Cecchini; 
	 A project for the Ancient Bath, ArtToday 

Center for Contemporary Art, Plovdiv, (BG),  
a cura di J.Racek

2010	 una stanza/ fuori luogo, galleria SpazioA, 
Pistoia, a cura di R. Daolio 

2008	 Terza Stanza, galleria SpazioA, Pistoia 

mostre collettive selezionate
2011	 Premio Ariane de Rotschild, Palazzo Reale, 

Milano, a cura di L. Barreca and M. Smarrelli, 
selezionata da C. Canziani

  	 Biennale Giovani di Monza, Serrone Villa 
Reale, Monza, selezionata da L. Cerizza 

   	 Eva Marisaldi/Claudia Losi/Margherita 
Moscardini, Casabianca, Zola Predosa, (Bo)

   	 Emerging Talents 2011, CCCStrozzina, 
Palazzo Strozzi, Firenze, selezionata  
da C. Bertola

   	 JUMP CUT dialectic dream, the Barber shop, 
Lisbona, a cura di C. Riva (FormContent, 
London)

2010	 Collecció Art Foundation Mallorca, CCA 
andratx, Mallorca (SP), a cura di P. Asbaek.

   	 Festa Mobile, ArtFirstOff, Bologna,  
a cura di A. Grulli e D. Ferri

	 Lo Spazio Bianco, 26cc Roma,  
a cura di C. Casorati e S. Vedovotto

   	 EX3 Premio Toscana Contemporanea, 
mostra dei progetti, EX3 Firenze,  
a cura di L. Giusti e A. Natalini

   	 In full Bloom, Galleria Raffaella Cortese c/o 
kaleidoscope project space, Milano,  
a cura di A. Grulli

2009	 final exhibition workshop a cura di Peter 
Friedl, Fondazione Spinola Banna, Poirino, 
Torino

2008	 Public improvisations, Careof c/o Fabbrica 
del Vapore, Milano, a cura di A. Daneri  
e L. Cerizza.

   	 Mastermind, (selezionata da Cesare 
Pietroiusti), galleria neon-campobase, 
Bologna, by C. Lauf laboratory

   	 Corso Aperto, ex-chiesa S. Francesco, 
Como, a cura di C. Pietroiusti

  	 Ad’A, area d’azione, Musei Civici di Imola 
(Bologna), a cura di R. Daolio

Giovanni Oberti 
Bergamo, 1982

2012	 Milano, Galleria Enrico Fornello,  
I fiori in tasca, curated by Alessandro Sarri

2011	 Milano, Galleria Enrico Fornello, Arise 
Therefore with Daniela Huerta, curated by 
Alessandro Sarri

2010	 Milano, Careof, 8, curated by Chiara Agnello
2009	 Piacenza, Galleria Placentia arte, 

PLACENTARIUM. curated by Marinella 
Paderni

2007	 Bergamo, Libreria ARS A+L, L, text by 
Luciano Passoni

2005	 Bergamo, Galleria OLIM, INDOOR/
OUTDOOR, curated by Enrico De Pascale

Mostre collettive
2012	 Roma, CO2 Contemporary Art, Teoria del 

valore, text by Gianni Garrera
	 Zola Predosa (BO), Casabianca, Casabianca, 

curated by Massimo Marchetti e Anteo 
Radovan. Web Catalogue

	 Roma, CO2 Contemporary Art, Epipedon, 
curated by Ludovico Pratesi, Catalogue

2011	 Torino, Velan Centro dʼArte Contemporanea, 
Versus XVII, curated by Francesca Referza.

	 Monfalcone, Galleria Comunale dʼArte 
Contemporanea, Studiovisit.it, curated by 
Andrea Bruciati and Eva Comuzzi

	 Milano, Spazio Borgogno, De dreit nien - 
serpi corallo, curated by Anonima Nuotatori

	 Iseo, Fondazione Arsenale, Images for 
tomorrow, curated by Davide Tranchina and 
Marinella Paderni

2010	 San Francisco, Antique & Design Mall, SC13, 
curated by Chris Fitzpatrick & Post Brothers

	 Trieste, Studio Tommaseo, Trieste 
Contemporanea, Lʼunico / The only one, 
curated by Julia Trolp. Catalogue

	 Bergamo, Basilica S. Maria Maggiore, Soffio, 
curated by Luciano Passoni e Mauro Zanchi. 
Catalogue

	 S. Giovanni Valdarno, Casa Masaccio, No 
where now here, curated by Alessandro Sarri 
and Saretto Cincinelli. Catalogue

	 Bologna, Neon campobase, Cul de sac, 
curated by Alessandro Sarri. Catalogue

	 Roma, 26cc. Lo spazio bianco, curated by 
Cecilia Casorati e Sabrina Vedovotto

2009 	Milano, Careof e Viafarini, Il raccolto 
dʼautunno è stato abbondante, curated 
by Chiara Agnello e Milovan Farronato. 
Catalogue

2008 Imola, sedi varie, Area dʼAzione 6, curated by 
Roberto Daolio. Catalogue

2007	 Bergamo, Chiostro minore di S. Agostino, 
Identità sospese, curated by Ferdinando 
Ferrario

2006	 Bergamo, Teka Studio, Cose viste e sognate, 
curated by ARS A+L

2005	 Milano, Isola Art Center/Stecca degli 
artigiani, Clorofilla, curated by Salvatore Falci

	 Tirana (AL), Galleria Nazionale di Tirana, 
Marubi-frame, curated by Stefano Romano

Progetti
2010	 Milano, Motel Lucie, Crola,  

curated by Motel Lucie
2008	 Milano, Careof da un archivio di archivi, tre 

progetti impossibili in Combo rivista dʼarte 
contemporanea n° 4, curated by Chiara 
Agnello.

	 Venezia, Fondazione Bevilacqua la Masa art 
spaces Chiostro SS. Cosima e Damiano,

	 ABFGMNOROZ… Selezione dellʼarchivio 
video di Careof, curated by Chiara Agnello. 
Presentazione dei lavori e incontro con gli 
artisti

Workshop
2011	 Banna (Torino) , Fondazione Spinola Banna, 

visiting professor Andrea Viliani
2010	 Banna (Torino) , Fondazione Spinola Banna, 

visiting professor Tomas Saraceno, Peter 
Friedl, Alessandro Pesavento

2009	 Gallarate (Varese), Gam, Art Hub - TWISTER, 
curated by Undo.net

	 Milano, Careof, Se una notte dʼinverno un 
viaggiatore… curated by Meris Angioletti

2007 	Goteborg (S), Rotor Gallery, Reworking 
dissent, curated by S. Romano, collateral 
event Goteborg biennal

2004	 Suvereto-Livorno, sedi varie, Extempore, 
curated by Salvatore Falci
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Ornaghi & Prestinari
Valentina Ornaghi, Milano 1986
Claudio Prestinari, Milano 1984

Valentina Ornaghi
2012	 Laurea in Progettazione e produzione delle  
	 arti visive, IUAV, Venezia 
2009 	 Laurea in disegno industriale, Politecnico di 	
	 Milano, Milano-Bovisa 
2006	 Accademia di Brera, Milano

Claudio Prestinari
2012 	 Laureando in Architettura del paesaggio,  
	 IUAV, Venezia
2008	 Laurea in Scienze dell’architettura, 	  
	 Politecnico di Milano, Milano-Bovisa
Workshop e residenze
2011 In un luogo imprecisato, radiodramma con 

Liliana Moro, a cura di Dejavù, Xing, Bologna
	 Fondazione Spinola-Banna per l’arte, visiting 

professor Massimo Bartolini, Poirino (TO)

	 Museo dell’arte italiana in Esilio, progetto 
di Cesare Pietroiusti, L’inadeguato, 54° 
Biennale di Venezia

2011 	IUAV visiting professors: Lewiz Baltz, Tania 
Bruguera, Enrico David, Antoni Muntadas, 
Francesco Vezzoli, Cesare Pietrousti

Premi
2009	 A box of dreams, menzione, Fondazione 

Claudio Buziol, Venezia
2009	 Premio “Quotidiana09” per la selezione 

nazionale alla “XIV Biennale dei giovani 
artisti”, Skopje, Macedonia

Mostre collettive
2012 The Self-Moving Number, a cura di Sils 

project, Duende studios, Rotterdam, NL
 	 Jeune Création Européenne, biennale 

itinerante dei giovani artisti: GMB - Centro 
d’Arte Contemporanea, Bratislava, SK; 

	 Hamburg Kunsthaus, Hamburg, DE; 
	 KCCC - Klaïpeda Culture Communication 

Center, Klaïpeda, LT
 	 Extracurricular Activity, a cura di Daniele 

Capra, Superfluo, Parcheggio multipiano, 
Padova

2011	 Jeune Création Européenne, La Fabrique, 
Mountrouge, FR

	 Senza Soggetto - Sul fare, mostra  

finale-workshop di Enrico David,  
Fondazione Bevilacqua la Masa, Venezia 

	 ZOOArt , a cura di Associazione Art.ur, 
Giardini Fresia, Cuneo

	 Central Park - Superfluo#1, a cura di 
Superfluo, Parcheggio multipiano, Padova

2010 	Il museo immaginario,  
mostra finale-workshop di Antoni Muntadas, 
Fondazione Bevilacqua la Masa, Venezia 

	 Cielo di pietra, a cura di Francesco Vezzoli, 
Pietro Rigolo con Claudia Cremonini,  
Ca d’Oro, Venezia

 	 1hart on fire, a cura di Viviana Checchia 
e Anna Santomauro, neon<campobase, 
Bologna

2009 	Ogni limite ha una pazienza (Esperienze 
non lineari del tempo), a cura di Cesare 
Pietroiusti e Filipa Ramos,  
Fondazione Gervasuti, Venezia

	X IV Biennale dei giovani artisti dell’Europa 
e del Mediterraneo, BJCEM, Museo di Arte 
Contemporanea, Skopje 

	 Quotidiana 09, a cura di Teresa Iannotta  
e Stefania Schiavon, Palazzo Trevisan, 
Padova 

Alexandros Papathanasiou
Swansea, Galles, UK 1977

Formazione
2007	 MA Degree in Fine Art, Central Saint Martins  

College of Art & Design, London
2004 	Diploma in Photography & Visual Arts,  

Focus School of Photography, Athens
2001	 BA Degree in Electrical and Electronic  

Engineering, University of Patras, Greece

Mostre Personali
2011	 Alexandros Papathanasiou, Galleria Enrico  

Fornello, Milan
	 Specific objects/Unspecified culture, Ileana  

Tounta Gallery, Athens

Mostre Collettive
2011	 L’evento immobile: Sfogliare il tempo, San  

Giovanni Valdarno
2010	 Cabinets of miracles, 
	 Zone-D: Zoumboulakis Gallery, Athens
	 Cul de sac, Galleria Neon, Bologna

	 White garden, p28 - Julio de Matos hospital,  
Lisbon

2009	 Rooms 2009, Kappatos Gallery, Athens
	 Fucking tourists!, Re Map K2, Athens
	 Permutations, My Living Room Gallery,  

Athens
2008	 Art of this century, Formcontent, London 

Double take, Mother Studios Gallery, London
2007	 11.472, Bargehouse Gallery, London

Residenze
2008	 New International School, Treignac, France

Daniela Peracchi
Alzano Lombardo, Bergamo 1990

FORMAZIONE
2013	 Diploma accademico di primo livello in arti 

visive, NABA (Nuova accademia di belle arti), 
Milano

2008	 Diploma Maturità, Liceo artistico di Bergamo

ESPERIENZE PROFESSIONALI e MOSTRE
2010 	Partecipazione alla collettiva di arte 

contemporanea “Not feeling at home”,  
a cura di Stefano Boccalini e Angelo Sarleti, 
Galleria Artra, Milano, dal 14 giugno al 15 
luglio 2010

2011	 Performer per Marcello Maloberti,  
“100 di 50“, Naba, Milano

	 Disegni per evento, Studio legale Gianni, 
Origoni, Grippo & partners

	 Partecipazione alla performance organizzata 
dall’artista Abbey Shaine Dubin presso la 
Fabbrica del Vapore in via Procaccini 4 
Milano, in occasione della mostra “Give and 
take”

2012	 Partecipazione alla Mostra Academy Awards 
“Barbarie” a cura di Marcello Maloberti 
e Adrian Paci, diretta da Marco Scotini, 
dipartimento di arti visive, performative 
multimediali NABA. Coordinamento: 
Giovanni de Lazzari, Caterina Iaquinta, 
Francesco Locatelli, Viafarini DOCVA, 
Fabbrica del Vapore Milano, dal 15 giugno al 
26 luglio 2012

	 Partecipazione alla mostra “ Giorni Felici 20 
x 20 artisti ” a Casa Testori, Novate Milanese, 
invitata da Adrian Paci, dal 5 ottobre al 4 
novembre 2012

	 Partecipazione alla mostra “ Tutta colpa 

dell’amore” premio d’arte città di Treviglio 
edizione 2012 presso la sala crociera 
del centro civico culturale del comune di 
Treviglio, via felice cavallotti 31, dal 7 ottobre 
all’11 novembre 2012.

2013	 Studio Visit presso Cologno Monzese da 
Marta Cereda, critica d’arte e curatrice. 
Intervista pubblicata sulla pagina web di 
Artslife nel 2013.

Lia Ronchi
Vimercate, Milano 1988
Formazione
2008	 Accademia Carrara di Belle Arti, Bergamo
	 Stage formativo presso Careof e Docva

Mostre e Concorsi
2012	 “Mandato a memoria”, mostra conclusiva 		

del workshop con Rossella Biscotti, presso 	
Ex Ateneo di Bergamo

	 “Fuori dalla gabbia di Farady”, presso  
Viafarini, Milano

	 “Museum - giovani artisti per la collezione  
Carrara” presso Accademia Carrara di  
Bergamo

	 “Manufatto in Situ 6” programma di  
residenza organizzato da ViaIndustriae,  
workshop curato dal collettivo indiano Raqs  
Media Collective

2011	 “Tombolo. Ricami di brina”, presso la galleria  
viamoronisedici/spazioarte di Bergamo  
(personale)

	 progetto curatoriale per la mostra  
“doITyourself” per i 150° dell’unità d’Italia,  
presso la biblioteca di Nembro, Bergamo

2010	 “In Transmission”, presso l’Accademia  
Carrara di Bergamo 

	 “Accademia Carrara”, presso  
la Gamec di Bergamo.

2009	 “DNArt”, Accademia Carrara di Bergamo
	 “Solo 4 ore”, Accademia Carrara di Bergamo

 
Maria Francesca Tassi
S. Pellegrino Terme, Bergamo, 1977 

FORMAZIONE
Accademia di Belle Arti G. Carrara, Bergamo
Accademia di Belle Arti di Brera, Milano
Facultad de Bellas Artes, Salamanca
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Mostre personali
2012 	Deconsecration (con Francesca Lazzarini)  

a cura di Sara Falanga, Salisbury Arts 
Centre, UK 

2010	 Il mondo come tu lo immaginavi,  
Dinamo Culturale, a cura di G. Sangiorgio,  
Olginate. Lecco 

2009 	La Prima Corsa, Corsoveneziaotto, Milano
2007 	A+M bookstore, Milano
2006 	Il lato interno del bosco, a cura di L. Carcano,  

Artopia, Milano 2005 Il box, motore per l’arte,  
Orta San Giulio, Novara

MOSTRE COLLETTIVE
2012	 Seeds, Galleria Biagiotti, Firenze
2011 	Casa Aut, ex casa Badalamenti,  

a cura del Laboratorio Saccardi, Cinisi (PA) 
2010 	Sweet Sheets, Zelle arte contemporanea,  

a cura di F. Lupo, Palermo, Modica 
2008 	Artisti, pazzi e criminali,  

Corsoveneziaotto, Milano
	 È pericoloso sporgersi, a cura di S. Meazza  

e C. Macchi, Atelier Soardi, Nizza 
2007 	Volare, a cura di G. Romano, 

Corsoveneziaotto, Milano
	 La notte è bianca, a cura di L. Lora, Palazzo 

Fogazzaro, Schio (VI) Check-in, BonelliLAB, 
Canneto sull’Oglio, Mantova

	 Presente indicativo, Miart 2007,  
a cura di L. Beatrice

	 Allarmi3, ex Caserma De Cristoforis,  
Como, a cura di I. Quaroni

2006 	Smalto, a cura di L. Beatrice,  
Corsoveneziaotto, Milano 40x40,  
a cura di S. Zanetti, Pad, Verona

	 Senza Famiglia, Promotrice delle Belle Arti, (To)
	 Senza Spazio!, a cura di NO production, Duet 

Art, Varese
2005	 Altri fantasmi, a cura di L. Carcano, N. 

Mangione, Galleria InArco, Torino
	 Senza Dubbio! La pittura torna a scuola, a 

cura di NO production, Trissino, (VI)
	 Younger than today, a cura di L. Carcano, 

Bologna Flash Art Fair 
2004 	Collettiva, Daegu Citizen All Facoltà di 

design, Daegu, Corea
	 Senza Freni! a cura di NO production, 

Antonio Colombo Arte Contemporanea, (MI) 
Drawing is the beginning of everything, a 
cura di L. Beatrice, Mudima Due, Berlino

Collaborazioni e progetti speciali
2012 	Intervento di scultura al reading del romanzo 

di Luca Manzi, Il destino è un tassista 
abusivo, galleria Biagiotti, Firenze 

2012	 Art Date, studio visit, The Blank, Bergamo
2010 	Laboratorio, workshop e mostra con gli 

utenti della cooperativa sociale Il Segno, 
Bergamo

2008	 Illustrazioni per Zero il Robot,  
Aldo Nove, Bompiani

Valentina Vetturi
Reggio Calabria, 1979

MOSTRE PERSONALI
2012	 Una Mostra, VIR Viafarini in Residence, 

Milano
2011	 Un Viaggio, Spazio Norbert Salenbauch, 

Venezia, a cura di Galleria Marilena Bonomo, 
Bari

2010 	Ottobrata, Galleria Bonomo Bari, Masseria 
Torre Coccaro, Brindisi, a cura di Galleria 
Marilena Bonomo, Bari

	 Living Layers #1, Wunderkammern,  
a cura di Wunderkammern in collaborazione 
con MACRO, Roma 

MOSTRE COLLETTIVE 
2012	 Re-generation, MACRO, Roma,  

a cura di Maria Alicata e Ilaria Gianni
	 Visioni, Fortezza di Civitella del Tronto, 

Teramo, a cura di Giacinto Di Pietrantonio
	 Sotto la strada, la spiaggia, Fondazione 

Sandretto Rebaudengo, Torino, a cura  
di Benoit Antille, Michele Fiedler e Andrey 
Parsahikov

	 Scritture, Galleria Marilena Bonomo Bari
	 La Macchina che Produce il Tempo, Festival 

della scienza, Auditorium Arte, Roma
2011	 Premio LUM, Teatro Margherita, Bari,  

a cura di S. Chiodi, C. Corbetta, G. Caroppo
	 50 di 100, Naba, Milano, a cura di Marco 

Scotini e Giacinto Di Pietrantonio
	 Protest!, Care Of, Milano ,  

a cura di 1:1 project
	 Relazione Interpersonali, Tenuta dello 

Scompiglio, Lucca, a cura di Angel Moya 
Garcia

	 The Wall, Nosadelladue, Bologna,  
a cura di Piero Gaglianò e Elisa Del Prete

	 Wo_men. Point of views, 91mq Berlino,  
a cura di Francesca Referza

2010 	Premio Razzano, Museo ARCOS, Benevento
	 FAAP Artistic Residency program: five years 

of experimentation, research and exchanges 
San Paolo, Brasile, a cura di Marco Moraes  
(con K. Meneghini e V. Uberti)

	 My favourite things, Galleria 
Contemporaneo, Mestre, Venezia, a cura di 
Sottobosco 

	 LO-FI, Fondazione Buziol, Venezia, a cura di 
Mario Lupano (con Radice Quadrata)

	 Santarcangelo 40, Festival di Teatro, 
Santarcangelo (Rimini), a cura di Enrico 
Casagrande/Motus 

	 Festa del Migrante, Galleria Neon 
Campobase, Bologna, a cura di Gino 
Giannuizzi, Viviana Checchia, Anna 
Santomauro 

	 Intramoenia/Extra Art, Castello di Taranto, 
Taranto, a cura di Achille Bonito Oliva e 
Giusy Caroppo 

2009	 Roaming, Museo D’arte contemporanea, 
Mestna Gallerija, Nova Gorica (SLO), a cura 
di Alessandro Castiglioni 

	 Lezione viva di economia, studio di Cesare 
Pietroiusti, Roma, a cura di Daria Carmi e 
Valerio del Baglivo 

	X IV Biennial of Young Artist From Europe 
and Mediterranean, National Gallery of 
Macedonia Mala Stanica (MK), Skopje

	 Comincia adesso!, Galleria Ventre, Napoli, a 
cura di Stefano Taccone 

	 Gemine Muse, Camera di Commercio, Bari, 
a cura di Antonella Marino 

	 IGVFest, International Guerrilla Video 
Festival, Rathmines Square, Dublin (IRL), a 
cura di Jason White 

2008	 GAP, Giovani Artisti Pugliesi, Sala Murat, Bari, 
a cura di Antonella Marino 

2007	 Perunfilo, Fondazione Pistoletto - 
Cittadellarte, a cura di Cittadellarte, Biella  
(in collaborazione con E. Ascari, C. Missio, 
V. Uberti)

PREMI E RESIDENZE
2012	 ViR, Viafarini in residence, Milano
2011	 FInalista Premio LUM, seconda edizione, 

curate da S. Chiodi, C. Corbetta, G. Caroppo
2010	 Premio Mario Razzano, quarta ed., Museo 

d’Arte Contemporanea del Sannio (ARCOS)
2009	 Transient Spaces Summer Camp – The 

Tourist Syndrome, un progetto di Uqbar, 
Palanga Lituania, curato da Marina Sorbello 
e Antje Weitzel

	 Principi Attivi, Regione Puglia, Programma 
Bollenti Spiriti. Progetto di arte pubblica A 
bassa risoluzione Esperimenti spaziali nella 
città (in collaborazione con Anna Lovecchio)




