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// Ritratti per un ritratto

Dodici opere di artisti contemporanei realizzate per un premio 
dedicato alla sceneggiatura; un progetto legato alle arti visive, 
ideato da Riccardo Caldura e collegato al mondo del cinema: 
è il Premio Internazionale per la Sceneggiatura Mattador dedicato 
a Matteo Caenazzo, poliedrico creativo scomparso nel 2009. 
Un giovane appassionato e inventivo, attratto da ambiti culturali 
spesso separati, ma amati entrambi, il cui ricordo viene perpetuato 
e rigenerato da artisti contemporanei. Serse, nella sua opera, 
insinua tra parola e segno il gesto d’artista in un’alchimia che fonde 
visività e senso tattile: “Un disegno per le parole” tra le stampe 
ai pigmenti di carbone e interventi con foglie d’argento attraverso 
cui eternizza l’immagine di un cielo di nuvole incombenti e il sole, 
forte e potente. Sempre nel segno della manipolazione, della fusione 
tra materia e rappresentazione per giungere a una dimensione 
conoscitiva alternativa è Sergio Scabar, che fa apparire, 
in un notturno, una macchina fotografica e una videocamera, 
gli strumenti operativi di Matteo. Stefano Graziani conduce un gioco 
in bilico tra mondanità e contemplazione meditativa e Massimo 
Pulini con il suo “Attraverso Matteo” fonde, in una fragrante fusione, 
immagini fotografiche con il vetro segnato dalla figura Dolly ideata 
dal giovane artista. Massimo Kaufmann in “Matteo” produce 
un intenso ritratto fotografico con una tecnica molto raffinata: 
una fotoincisione/acquatinta dell’opera originale realizzata 
con i caratteri mobili della stampa. I media si svincolano dall’utilizzo 
convenzionale e liberati si pongono con freschezza a strutturare 
nuove immagini. Il volto di Matteo punta il suo sguardo verso 
l’osservatore e noi osserviamo un viso che è al contempo tipografia, 
storia e narrazione. L’opera di Luigi Carboni reinterpreta, 
con acrilici e olio su carta e tela, lo stile di Matteo con le consuete 
raffinatezze segniche, mentre Massimo Bartolini sovrappone linee 
e volumi in una rete, sinonimo di comunicazione. Remo Salvadori 
con “Triade” produce e libera energia psichica con la sovrapposizione 
di immagini stilizzate, colorate e dinamiche, mentre con Hans 
Op de Beeck, una giostra notturna appare di notte e nella neve: 
una vera epifania, un evento visivo incardinato sulle categorie 
dello spazio e del tempo. Loris Cecchini si avventura in un ritratto 
di Matteo realizzato con le sue strutture organiche, morbide  
e sinuose. L’insieme include due lavori, quelli più recenti; 
Sabrina Mezzaqui ci accompagna all’osservazione di malinconici 
e bellissimi alberi piangenti e Luca Pancrazzi si appropria  
della pellicola per inscenare un paesaggio di segno minimale  
e di impronta grafica. Dodici ritratti artistici che mostrano 
relazioni di pensiero, di poetiche e di sentimenti.

Lorenzo Michelli Conservatore / curatore 
Galleria Regionale d’Arte 
contemporanea Luigi 
Spazzapan Gradisca d’Isonzo



8 — 9 Per comprendere il senso del Premio d’Artista Mattador è utile, 
per non dire necessario, risalire alle fonti, alla sua motivazione 
iniziale, che coincide, e non potrebbe essere diversamente, 
con la nascita dell’omonimo Premio Internazionale per la 
Sceneggiatura. Suona paradossale parlare di nascita, di inizio, 
quando invece quel che è stato avviato nel 2010 esordisce da 
un percorso, prematuramente e tragicamente interrotto l’anno 
prima, che ha dato senso, lì dove il senso pareva esser venuto 
meno, agli attuali dodici anni di storia del Premio. Un lutto privato 
e la sua dolorosa rielaborazione, sono diventati una forma di 
partecipazione corale, mediata non più dalla tragedia, ma dalla 
creatività. Il Premio Mattador è un esercizio di resilienza, nel quale 
ciò che poteva disintegrare e dissolvere, si è trasformato man 
mano in una sempre più chiara volontà di non disperdere quanto 
era stato fatto, sia pure se nella brevità di una vita. Mattador 
inizia da una biografica cesura per avviare un progetto in grado 
di rimettere insieme, di dire di sì nonostante tutto, riordinando 
le tracce, le carte, gli appunti, i disegni, gli studi di un giovane di 
talento, prematuramente scomparso nel 2009, Matteo Caenazzo. 
Che si firmava Mattador, premonizione di una tauromachia che 
non avrebbe avuto fine. Se per un momento ci fosse concesso di 
seguire le suggestioni di quel giovanile soprannome, si potrebbe 
pensare che l’intero progetto del Premio, in quel suo rimettere 
insieme le fila di una vita, non sia altro che un esercizio di resilienza 
e tessitura, la tessitura di una muleta (foglio, pagina, schermo 
di proiezione) fatta di immagini e parole, dinamica, fluente, contro 
la quale nessun urto belluino potrà più andare a segno. Il nucleo, 
la fonte del Premio è la danza lieve condotta da un giovane dinnanzi 
al pericolo, consapevole/inconsapevole che fra le sue note, le sue 
pagine, i suoi schizzi, si stavano predisponendo le fila, da cui si 
sarebbero potute tessere nuove trame. Il Premio sarebbe spettato 
a chi meglio avrebbe saputo, di anno in anno, arricchirne l’intreccio 
con la propria capacità di tessitura, riprendendo quella danza 
fra parole e immagini, muovendo con la maggior efficacia possibile 
la muleta. In fondo di un agone si tratta, cui in molti giovanissimi 
autori, sempre più numerosi, partecipano dall’Italia e dall’estero. 
Il Premio d’Artista mette a fuoco il nucleo immaginativo dal quale 
origina il premio stesso, cioè i lavori del Mattador, e li reinterpreta 
grazie alla disponibilità di molti artisti di dare il loro contributo 
prendendo spunto dalla ricerca visiva e dalla persona di Matteo. 
Le opere elaborate dagli artisti (contenute nelle relative cartelle), 
vengono regalate durante la cerimonia di premiazione ai vincitori 
delle varie edizioni del Premio alla Sceneggiatura, come un 
riconoscimento del loro valore, e un incoraggiamento affinché 

continuino a credere in quello che fanno, come ci ha creduto 
ogni giorno Matteo. 
Alla Galleria Spazzapan la disponibilità della direzione ha permesso 
un allestimento in grado di restituire bene il rapporto fra alcuni 
lavori del giovane studioso e artista triestino e quelli di noti artisti 
di valenza nazionale e internazionale: Serse, Sergio Scabar, Stefano 
Graziani, Massimo Pulini, Massimo Kaufmann, Luigi Carboni, Massimo 
Bartolini, Remo Salvadori, Hans Op de Beeck, Loris Cecchini, 
Sabrina Mezzaqui, Luca Pancrazzi. Ognuno di loro, nell’autonomia 
della personale ricerca, si è confrontato con gli elaborati e la storia 
di Matteo Caenazzo. Grazie alla coerente disposizione dei materiali, 
raccolti insieme in un unico spazio dell’istituzione, è lo stesso 
spettatore a poter muoversi all’interno della contenuta arena 
espositiva, rinnovando così il gioco delle suggestioni 
e tessendo con la propria sensibilità qualche altro filo della trama.

Direttore dell’Accademia 
di Belle Arti di Venezia 
Curatore della Mostra 
“10+2 Premio d’Artista 
Mattador 2010-2021”

// Dell’essere un Mattador

Riccardo Caldura
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// Un “progetto” nel progetto

Arte visiva e cinema, ma anche musica, teatro, letteratura, queste 
le passioni che Matteo Caenazzo ha coltivato ed esplorato nel suo 
percorso artistico e di vita, e che Mattador sta portando avanti 
dal 2009 attraverso il Premio a lui dedicato. È percorrendo questo 
doppio binario tracciato da Matteo che il “Premio Internazionale per 
la Sceneggiatura Mattador” seleziona e promuove negli anni tanti 
giovani talenti che desiderano fare del cinema la loro professione, 
offrendo accanto al nucleo centrale della sceneggiatura e della 
formazione la diffusione della cultura cinematografica e di ogni 
forma d’espressione artistica, in particolare, dell’arte 
contemporanea. Da queste premesse è nato il “Premio d’Artista 
Mattador”, prezioso tassello dedicato a Matteo e alla sua passione 
per le arti visive, con l’idea di invitare grandi artisti contemporanei 
a elaborare un’opera originale ispirata alla sua figura e alla sua 
creatività. Un riconoscimento unico, donato ai vincitori delle 
quattro sezioni del concorso quale simbolo del Premio Mattador.
Ci teniamo ad esprimere la nostra gratitudine a tutti gli artisti che 
hanno accolto l’invito del Premio. Con ognuno di loro si è creato uno 
scambio intenso e poetico, a partire dalla realizzazione del lavoro 
con lo scambio di testi, pensieri e immagini, fino alla presenza al 
Teatro La Fenice, ogni 17 luglio giorno del compleanno di Matteo, 
momento in cui si crea un magico contatto con le persone, 
l’atmosfera e l’energia di Mattador. Un intimo coinvolgimento che 
ci arricchisce artisticamente e umanamente. 
Il comune desiderio e la generosità degli artisti coinvolti fanno 
dialogare tra loro diversi linguaggi visivi. Le loro preziose opere 
accompagnate dai quaderni di schizzi e disegni, e dai fogli di piccoli 
album di Matteo, danno vita a un affresco in continua 
trasformazione e di profondo significato poetico. Un “progetto” 
nel progetto che attraverso le esposizioni in prestigiose istituzioni, 
dove hanno spazio anche immagini video, libri e audiovisivi realizzati 
da Mattador, contribuisce a sensibilizzare il pubblico all’arte 
contemporanea e a ricordare la passione di Matteo per le arti visive. 
Il suo pensiero felice si è trasformato in una bellissima e visionaria 
proiezione verso il futuro. 

Associazione Culturale 
Mattador Trieste

Laura Modolo 
Pietro Caenazzo



Serse
Sergio Scabar
Stefano Graziani
Massimo Pulini
Massimo Kaufmann 
Luigi Carboni
Massimo Bartolini
Remo Salvadori
Hans  Op de Beeck
Loris Cecchini
Sabrina Mezzaqui
Luca Pancrazzi

// Artisti
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Edizione di 14 + 6 PA dall’opera 
originale realizzata a grafite. 
20 stampe giclée ai pigmenti di carbone 
stampate da Atelier Fabio Amodeo
su carta fine art di cui 6 con intervento 
in foglia d’argento (48,2x33,1 cm).

SERSE
 
// Un disegno per le parole

2010
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Edizione di 25 stampe giclée ai pigmenti
di carbone stampate da Atelier 
Fabio Amodeo su carta fine art da stampa 
alchemica ai sali d’argento (48,1x33,1 cm).

SERGIO SCABAR
 
// Le macchine di Matteo

2011
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Edizione di libro d’artista stampato 
in 30 copie (15x21 cm).

STEFANO GRAZIANI
 
// Alcuni motivi per guardare

in uno specchio
2012
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Opera unica. 16 graffiti su vetro 
+ negativo vitreo del 1960 c. 
Autore Studio Villani, Bologna (18x24 cm) 
+ cornice in alluminio (21,5x27,5 cm). 

MASSIMO PULINI 

// Attraverso Matteo
2013
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Fotoincisione/acquatinta dall’opera
originale realizzata con la tecnica
della macchina per scrivere.
Edizione di 30 esemplari stampati su 
carta Magnani di Pescia dalla Stamperia 
d’Arte Albicocco di Udine (32,9x48 cm).

MASSIMO KAUFMANN 

// Matteo
2014



24 — 25

Fotoincisione/acquatinta dall’opera
originale realizzata con la tecnica 
dell’acrilico ed olio su carta e tela. 
Edizione di 30 esemplari 
stampati su carta Graphia Cartiera 
di Sicilia dalla Stamperia d’Arte 
Albicocco di Udine con intervento 
a colore acrilico (32,7x48 cm).

LUIGI CARBONI 

// Mattador
2015
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Fotoincisione/acquatinta dalle 3 opere
originali realizzate con la tecnica 
dell’inchiostro su carta piegata. Edizione 
di 20 esemplari ciascuna, stampati 
su carta Graphica delle Cartiere Olandesi 
Shut dalla Stamperia d’Arte 
Albicocco di Udine (35,1x48,7 cm).

MASSIMO BARTOLINI 

// Aerei
2016
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Stampa fine art giclée dall’opera
originale realizzata con la tecnica 
dell’acquerello. Edizione di 44 
esemplari stampati su carta William 
Turner delle Cartiere Hahnemühle 
da Studio Cavedale ArtOk 
con intervento a matita dell’artista 
(48x33,1 cm).

REMO SALVADORI

// Triade
2017
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Stampa fine art giclée da un dettaglio
dell’opera originale (260x110 cm) 
realizzata con la tecnica dell’acquerello. 
Edizione di 30 esemplari stampati 
su carta William Turner-Cartiere 
Hahnemühle da Studio Cavedale ArtOk 
(47,8x33 cm).

HANS OP DE BEECK

// Merry-go-round 
in the Snow
2018
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Stampa fine art giclée dall’opera
originale realizzata con la tecnica 
dell’acquerello e matita (23,5x17,5 cm)
in involucro di PETG (27x21 cm) 
termoformato dall’artista.
Edizione di 17 esemplari stampati 
su carta William Turner-Cartiere 
Hahnemühle da Studio Cavedale ArtOk.

LORIS CECCHINI 

// Pensare per immagini / 
I must have seen things 
again and again
2019
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SABRINA MEZZAQUI
 
// Quale segreto anima la danza 

silenziosa delle lucciole?
2020

 

Stampa fine art giclée ai pigmenti 
di carbone (33x48 cm) da foto con 
intervento di perline e filo dell’artista
Edizione di 20 esemplari stampati 
su carta artistica Hahnemühle Photo Rag 
da Studio ArtOk.
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LUCA PANCRAZZI 

// Come Sempre Dove Sai
2021

Stampa fine art giclée ai pigmenti
di carbone (33x48 cm) dall’originale 
realizzato con acrilico spray 
e inchiostro su carta. Edizione 
di 25 esemplari stampati su carta 
Hahnemühle Photo Rag Deckle Edge 
da Studio ArtOk.



// Matteo Caenazzo



40 — 41 Matteo Caenazzo è nato a Trieste il 17 luglio 1986. Matteo disegna 
fino da piccolissimo e la sua grande passione lo porta, adolescente, 
ad iscriversi all’Istituto d’Arte Nordio della sua città. Le sue opere 
pittoriche riscuotono subito interesse e nel 2004 la libreria 
triestina In Der Tat ospita la sua prima mostra personale Le Facce 
dell’Ignoranza, una raccolta di disegni e acquerelli. Durante gli 
anni del Liceo artistico lavora al Teatro Miela e, dopo il diploma in 
decorazione pittorica, decide di continuare il suo percorso artistico 
a Venezia al corso di laurea in Tecniche artistiche e dello spettacolo 
della Facoltà di Lettere e filosofia dell’Università Ca’ Foscari. 
Ma il disegno non è la sua sola espressione. Gli studi universitari, 
il lavoro al Teatro La Fenice, la frequentazione dell’Accademia 
di Belle Arti, la collaborazione con la rivista NTWK sulle pagine 
dedicate agli eventi culturali, lo portano ad approfondire lo studio 
di arte, musica, cinema, teatro e a cimentarsi con nuove forme 
espressive. Continua la sua esplorazione nel campo delle arti: realizza 
e interpreta il video A Perfect Day e il video di regia teatrale 
Evocazioni notturne. Goldoni e il viaggio, Smanie di viaggio. 1707-
2007 rappresentato dove un tempo sorgeva il Teatro San Moisè. 
Il suo talento, espresso attraverso la pittura, la fotografia, il video 
e la scrittura, lo porta ad ideare racconti, dialoghi, soggetti per film. 
Emerge così sempre più la sua passione per il cinema che esprime 
soprattutto con la scrittura. Nel 2008 inizia la stesura della sua tesi 
I set cinematografici nell’esempio della Friuli Venezia Giulia Film 
Commission. Lo stesso anno si iscrive all’Università Roma Tre 
con l’obiettivo di intraprendere la professione di sceneggiatore. 
Il 28 giugno 2009, mentre sta per concludere il suo percorso 
universitario con la discussione della tesi di laurea e cogliere i frutti 
del suo studio e del suo lavoro, la storia di Matteo viene fermata 
dalla leucemia. Il 17 luglio, data del suo ventitreesimo compleanno 
e in cui avrebbe discusso la sua Tesi di Laurea sul Cinema, il Rettore
dell’Università Ca’ Foscari gli conferisce la Laurea d’Onore 
in Tecniche Artistiche e dello Spettacolo. Ad ottobre, l’Ordine 
dei giornalisti del Friuli Venezia Giulia gli conferisce il riconoscimento 
di giornalista pubblicista. Nel 2011 la sua tesi I set cinematografici 
nell’esempio della FVG Film Commission con la Prima 
formulazione di una mappatura interattiva dei set è diventata 
un libro pubblicato da EUT Edizioni Università di Trieste. 
La ricerca artistica di Matteo Caenazzo, un insieme selezionato 
dei suoi lavori, quaderni di schizzi e disegni, annotazioni 
diaristiche, fogli da piccoli album, continua a rappresentare 
attraverso il Premio d’Artista Mattador, posto all’interno 
del più ampio Premio Internazionale per la Sceneggiatura a lui 
dedicato, l’occasione per avvicinarsi alla sua poetica e permettere 
al suo lavoro di continuare nel tempo.

// Bozzetti, quaderni di schizzi,
disegni, annotazioni diaristiche
2003—2009
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// Biografie



60 — 61 Nato a Ronchi dei Legionari (Gorizia) nel 1946, dove ha vissuto 
e lavorato. Inizia ad interessarsi alla fotografia nel 1964. 
Dal 1966 al 1974 partecipa saltuariamente a concorsi nazionali 
ed internazionali utilizzando la fotografia soprattutto con finalità 
di racconto e reportage. Successivamente, negli anni ‘80, il suo 
lavoro prende una svolta sostanziale, la figura umana esce dai suoi 
lavori ed il suo interesse si concentra sulla natura, sublimando 
l’aspetto materiale e concettuale. Col lavoro “Il Teatro delle cose” nel 
1996, inizia una stampa alchemica ai sali d’argento “unico esemplare”. 
Il metodo di lavoro artigianale emerge maggiormente rispetto alle 
opere precedenti: c’è il contatto con i materiali, il riappropriarsi dei 
metodi, della meticolosità e dei tempi, la particolare taratura sui toni 
bassi, con l’uso dei rapporti chimici e sensoriali, uniti nella ricerca 
dell’essenza della creatività. Nel 2003 riceve dal C.R.A.F. il premio 
“Friuli Venezia Giulia Fotografia”, nel 2005 ha una personale dal titolo 
“Tempo Fermo” al Castello di Grumello (Bergamo) a cura di Phlippe 
Daverio. Nel 2008 ha pubblicato per Marte Edizioni il Volume 
“Silenzio di Luce”, nel 2010 il volume “Cidinors” edito da Associazione 
Cultural Colonos. Nel 2017 ha una personale alla Galerie L&C Tirelli 
a Vevey (Svizzera) e nel 2019 presenta l’antologica “Oscura Camera” 
ai Musei provinciali di Gorizia, Palazzo Attems Petzenstein. 
È scomparso nell’estate del 2019.
 

Nato a San Polo di Piave nel 1952, vive e lavora a Trieste. 
Le opere di Serse, realizzate attraverso un uso complesso 
della grafite in un gioco di luci e ombre, creano un paesaggio 
astratto di un meticoloso descrittivismo fotografico che, 
in una sorta di sospensione temporale, porta ad altre dimensioni. 
La contemporaneità nella sua pratica sta proprio nel rifiutare 
la specificità del disegno, cioè l’illusione delle tre dimensioni e il 
suo potenziale mimetico. “Vivo il paradosso: disegno un paesaggio 
estremamente dettagliato, diffondo i limiti della sua descrittività 
e contemporaneamente confermo l’impossibilità della sua 
rappresentazione, la sua negazione incoerente”. In effetti, i paesaggi 
di Serse non fanno riferimento al mondo esterno, piuttosto 
menzionano l’immensità interiore così cara ai poeti romantici. 
Idealmente, sono paesaggi dell’anima, disegnati con gli occhi chiusi. 
Serse, negli anni, ha prodotto serie di immagini straordinarie che 
sono state incluse nel libro “Disegno”, a cura di Phaidon Press, 
con cui ha partecipato a importanti mostre nazionali e internazionali 
tra cui: Galleria Continua, Havana, Cuba (2020), Parkview Museum, 
Pechino (2019), Singapore (2018) Cina, Palazzo del Governatore, 
Parma (2018), Le Centquatre-Paris, Parigi, Francia (2015), FAR 
| Fabbrica Arte Rimini, Rimini (2014), Centre Pompidou, Musèe 
National d’Art Moderne, Parigi (2013), Musée des Beaux-Arts et 
d’archéologie di Besançon (2010) Francia, Palazzo Reale, Milano 
(2007), De Garage Cultuurcentrum di Malines, Belgio (2006), III 
Biennale di Valencia, Spagna (2005), S.M.A.K. di Gent, Belgio (2004), 
Museo Rufino Tamayo, Città del Messico, Messico (2002), Centro 
per l’arte contemporanea Luigi Pecci, Prato (2002), Kunstverein 
Augsburg, Germania (2000), Musée de Beaux Arts, Gent, Belgio 
(1999), Fondazione Bevilacqua La Masa, Venezia (1997). Tra le 
istituzioni che hanno ospitato le sue mostre personali più recenti, 
si ricorda: Galleria Continua, Roma (2020), Modern Studio, Shanghai 
(2019), Tan Guobin Museum, Changsha (2017) Cina, Museo Nacional 
De Bellas Artes, Havana, Cuba (2017), Galleria Continua, Beijing, 
Cina (2016), Musèe d’Art Moderne et Contemporain de Saint-
Etienne, Francia (2014), Museo d’Arte Moderna e Contemporanea, 
Rimini (2012), Salone degli Incanti Ex Pescheria, Trieste (2010). 

// Serse // Sergio Scabar



62 — 63 Nato a Cesena nel 1958, vive e lavora tra Montiano e Rimini. 
È docente di pittura all’Accademia di Belle Arti di Bologna. Dal 1976 
espone i suoi dipinti in importanti gallerie private e pubbliche, sia 
italiane che internazionali. Ha esposto a Parigi alla Gallerie Lavigne 
Bastille e Vandôme. Negli anni ‘80 ha partecipato a mostre curate 
dai critici Maurizio Calvesi, Italo Tomassoni, Marisa Vescovo, 
Rossana Bossaglia, Paolo Portoghesi e Italo Mussa. Dopo aver 
esposto all’XI Quadriennale romana, vince il concorso per 
una grande opera che sarà collocata a Dallas (USA). Da sempre 
la sua ricerca individuale è in dialogo con la storia della pittura 
e con la memoria, come testimoniato dalle esposizioni personali 
in musei italiani, francesi e inglesi. Si ricorda la mostra al Museo 
Nazionale di Villa Adriana di Tivoli (1997), dello stesso anno 
la monografica alla Saline Royale di Besançon, del 1999 l’antologica 
alla Galleria Nazionale di Parma (Teatro Farnese e le Scuderie della 
Pilotta). Nel 2000 allestisce una ‘quadreria’ di opere alla rassegna 
sul “Novecento italiano”, alle Scuderie Papali del Quirinale. 
Nel 2002, su commissione dei Musei Vaticani, realizza la decorazione 
della volta di una delle stanze degli appartamenti papali, vestibolo 
della biblioteca personale del pontefice Giovanni Paolo II. Esegue 
il velario del teatro storico cesenate Alessandro Bonci con una 
gigantesca opera su tela. Nel 2005 la Romberg Arte Contemporanea 
di Roma gli dedica un’antologica. Nel 2006 l’Istituto Italiano di 
Cultura a Londra allestisce una vasta personale con la pubblicazione 
di due volumi. Inserito nel progetto di catalogazione “10 artisti 
per i beni culturali dell’Emilia-Romagna”, viene invitato ad eseguire 
sei opere che compongono il corredo illustrativo dei volumi ufficiali 
del Lezionario Liturgico, tuttora vigente. Da oltre trent’anni, 
parallelamente all’attività di artista, Massimo Pulini svolge ricerche 
nel campo della storia dell’arte, pubblicando saggi su riviste 
scientifiche. Negli anni ha pubblicato libri con la casa editrice 
Medusa di Milano, ha contribuito a piéce teatrali e scritto romanzi. 
Dal giugno 2011 fino al gennaio 2019 ha assunto un impegno 
di responsabilità civile all’Amministrazione Comunale di Rimini 
e si è fatto promotore della Biennale Disegno di Rimini, curando 
tre edizioni di quella che si è già distinta come la più vasta rassegna 
internazionale dedicata all’Arte del Disegno, antico e contemporaneo.

Nato a Bologna nel 1971, si è laureato in Architettura all’IUAV
di Venezia. Collabora con le più importanti riviste del settore,
tra cui Domus, A+U, Numero Press, Log, Monopol Magazine,
Abitare/Rizzoli (Maddalena Effect, editore Studio Boeri)
e con diversi studi di architettura. È inoltre co-fondatore delle 
riviste San Rocco e Genda e parallelamente persegue la carriera 
artistica di fotografo. Le fotografie di Stefano Graziani sono visioni 
da cui emergono racconti che ci accompagnano ogni volta verso 
riflessioni profonde sulla condizione umana, sul mito, sulla natura, 
sulla notte, sulla magia, sui linguaggi perduti, sulla memoria. 
Graziani predilige la fotografia analogica, aspetto questo che 
sottolinea l’importanza della riflessione e meditazione nella sua 
ricerca. Tutti elementi che si evincono anche dal lavoro Taxonomies 
(2006), un’antologia riferita a dieci anni di ricerca sulla descrizione 
e classificazione degli elementi del paesaggio, dove la realtà è 
elaborata secondo una tassonomia personale, privando ciascun 
referente da ogni riferimento spaziale e temporale. Tali aspetti si 
riscontrano anche nella serie Under the Volcano and Other Stories 
(2011). Graziani estrae l’immagine dal suo contesto informativo 
e ne sottrae un’utilità originaria, trasformando il documento 
fotografico in un potente strumento di stimolo dell’immaginazione 
e di rigenerazione poetica. Nel lavoro Nature Morte (2016) 
si confronta con il genere della tradizione pittorica, esibendoci 
una realtà vista dall’alto, che non cela misteri e, allo stesso tempo, 
lascia interrogativi su cui meditare. Le sue opere sono state 
esposte in Italia e all’estero e fanno parte di collezioni private e 
pubbliche tra cui il MAXXI di Roma, CCA di Montreal, Iccd di Roma, 
Fondazione Fotografia di Modena. Nel 2017 ha curato Trough your 
Eyes, introduzione ai lavori di Go Hasegawa e Kersten Geers David 
Van Severen, mostra a cura di Giovanna Borasi, CCA, Montreal. 
Vive e lavora a Trieste. Fra le sue pubblicazioni si ricordano inoltre 
L’isola (2009), Memory Talks (2012), Some of these Paces
Have Been Observed in Greater Depth (2013), It seemed as Though 
the Mist Itself Had Screamed, Conversazioni notturne (2014), 
Caraibi (con Matteo Campagnoli, 2015), Fictions and Excerpts, 
Neon Palladio. Architecture without Content, Fruits and Fireworks, 
Salto grande estasi (2016). 

// Stefano Graziani // Massimo Pulini



64 — 65 Nato a Pesaro nel 1957 dove vive e lavora. Ha tenuto la sua prima
personale nel 1983 alla Galleria Spazia di Bologna.
Seguono numerose esposizioni personali in Italia e all’estero,
emergendo come uno dei pittori di maggior rilievo della sua
generazione. Nella seconda metà degli anni Ottanta 
utilizzava frequentemente oggetti geometrici, liberamente
organizzati in rapporto a una struttura reticolare con declinazioni
anche spaziali. Nella ricerca più recente gli elementi tridimensionali
si trasformano sulle superfici, ora più spesse e dense. 
Possono essere d’oro o d’argento, ruvide o lucide, ma la dominante 
pittorica permette comunque al lavoro di assumere svariate 
configurazioni con una spiccata attenzione agli aspetti allestitivi. 
È docente di pittura all’Accademia di belle Arti di Urbino. Tra le 
principali mostre personali si ricordano: Galleria G7 Bologna, Jack 
Shainman Gallery New York, Jack Shainman Gallery Washington, 
Galleria Lumen Travo Amsterdam, Galleria Alberto Weber Torino, 
Studio Scalise Napoli, Studio La Città Verona, Galleria Barnabò 
Venezia, Galleria Franca Mancini Pesaro, Galleria Giò Marconi 
Milano, Otto Gallery Bologna, Galleria Patricia Faure Los Angeles, 
Palazzo Ducale Urbino, Centro Arti Visive Pescheria di Pesaro, 
MACRO Museo d’arte contemporanea, Roma, Antonio Colombo 
Arte Contemporanea, Milano, Museo di Arte Contemporanea, 
Lissone, Renata Fabbri Arte Contemporanea, Milano, Fondazione 
Zuecca Project Space, Venezia; Fondazione 107, Torino. 
Ha tenuto mostre collettive in Giappone, Taiwan, Venezuela, 
Colombia, Grecia, Belgio, Germania, oltre che in Italia; tra queste 
ricordiamo le più importanti degli anni duemila: L’opera al nero, 
a cura di Marisa Vescovo, Mole Vanvitelliana, Ancona, 2005; Vis à 
vis, a cura di Walter Guadagnini e Ludovico Pratesi, Fondazione 
Pescheria Centro Arti Visive, Pesaro, 2006; Not so private, a cura 
di Gianfranco Maraniello, Villa delle Rose, Bologna, 2008; 
MACRO wall: Eighties are Back!, a cura di Ludovico Pratesi, 
MACRO Museo d’Arte Contemporanea, Roma, 2010; 
The Gentlemen of Verona, a cura di Andrea Bruciati, Galleria 
d’Arte Moderna, Palazzo Forti, Verona, 2011; Il collasso 
dell’entropia, a cura di Alberto Zanchetta, Museo di Arte 
Contemporanea, Lissone, 2014; Corrispondenze d’arte 3. Nuovi 
orizzonti, Civico Museo Revoltella Galleria d’Arte Moderna, Trieste, 
2016; La Torre Di Babele, a cura di Pietro Gaglianò, Ex-officine 
Lucchesi, Prato, 2016; Vivace Sostenuto Andante. Carboni, Casoni, 
Lange, a cura di Federico Piccari, Fondazione 107, Torino, 2018.

Nato a Milano nel 1963 vive e lavora tra New York e Milano. 
Attivo in quella generazione di artisti che si impone sulla scena 
italiana dopo le esperienze dell’Arte Povera e della Transavanguardia, 
il suo lavoro si colloca ne “Una Scena Emergente” documentata 
dal Museo Pecci di Prato nel 1990, nella quale una nuova generazione 
attraversa i medium più disparati, dall’installazione alla pittura, 
dalla fotografia al video. Espone in gallerie e musei italiani: 
Studio Guenzani e Studio Marconi a Milano, Lia Rumma a Napoli, 
Galleria Emilio Mazzoli a Modena, Gianenzo Sperone a Roma, Museo 
Pecci di Prato, Pac di Milano, Galleria d’arte Moderna di Bologna. 
Sue opere vengono acquisite da diversi musei internazionali: Parigi 
(Fondation Cartier), Berlino, Martin Gropius Bau (Metropolis), 
Amsterdam (De Appel), Vienna (Palais Lichtenstein, Fondazione 
Ludwig), New York (Sperone-Westwater, Bronx Musem), Phoenix, 
Nizza (Musee d’Art Contemporaine), Roma (Galleria Nazionale d’arte 
Moderna), Milano (PAC, Collezione Palazzo Reale). Pubblica numerosi 
articoli e saggi d’arte contemporanea. Docente nelle Accademie 
di Belle Arti di Bergamo e Brescia, dal 2010 ha collaborato con 
l’Accademia di Brera a Milano con seminari sull’arte contemporanea. 
Attualmente è docente all’Accademia di Belle Arti di Urbino. 
Nell’ultimo decennio il suo lavoro si è concentrato su una pittura 
astratta, nella quale l’aspetto performativo riveste un ruolo 
centrale. Il colore come veicolo emozionale, la pittura praticata 
come partitura musicale, il tessuto temporale come elemento 
portante della creazione artistica, sono elementi che negli ultimi 
lavori newyorkesi si dispiegano in una rilettura astratta del 
paesaggio urbano e naturale. Tra le sue mostre: ‘The Golden Agè, 
al Museo d’Arte moderna di Bologna, Cantiere del ‘900 a Milano, 
Galleria Mimmo Scognamiglio e Giardini Squisiti alla Fondazione Casa 
Testori. L’opera Clinamen è stata acquisita dall’Università Bocconi di 
Milano.

// Massimo Kaufmann // Luigi Carboni



66 — 67 Nato a Cerreto Guidi (Firenze), nel 1947, vive e lavora a Milano. 
È uno dei primi artisti a praticare quelle modalità dell’arte che 
caratterizzano il periodo fra la seconda metà degli anni settanta 
e la fine degli ottanta, modalità aperte a una sacralità laica che 
afferma la positività dell’esistenza e l’interna armonia che accorda 
il ‘vivente’ con il mondo in una visione sia materiale che spirituale. 
Salvadori traccia cicli armonici dove ad interagire sono elementi 
primari come l’acqua, il colore e i metalli: piombo, stagno, 
ferro, rame, mercurio, argento e oro che si declinano oscillando 
tra chimica elementare e complessa alchimia. Dagli anni settanta 
ha esposto nei principali musei italiani ed europei e ha partecipato, 
in più occasioni, a importanti rassegne internazionali tra cui 
la Biennale di Venezia e Documenta a Kassel. Nel 1986 espone 
al Museum van Hedendaagse a Gent e al Castello di Rivoli. 
Negli anni ’90 ha una personale a Grenoble, espone al Centro d’Arte 
Contemporanea Luigi Pecci di Prato, alle mostre Arte italiana 
1945-1995 a Nagoya, Tokyo, Tottori e Hiroshima, Artisti per 
Sarajevo a Venezia e Sarajevo e a Minimalia al P.S.1 di New York. 
Nel 2003 partecipa alla mostra inaugurale del Mori Art Museum 
di Tokyo; negli anni successivi tiene mostre personali alla Galleria 
Christian Stein di Milano e alla Fondazione Querini Stampalia 
di Venezia, partecipa a Lives and Works in Istanbul a Istanbul, 
a Semper a Palazzo Medici Riccardi di Firenze, espone al Museo 
Cantonale d’Arte di Lugano. Dal 2010 è presente all’IVAM 
di Valencia, Istituto Valenciano de Arte Moderno, al Museo 
Cantonale di Lugano, all’Hangar Bicocca di Milano, al GAM di Torino, 
a Palazzo Fortuny a Venezia, al MAXXI di Roma. Espone alla 
Triennale di Milano, a Au Rendez-vous des amis a Palazzo Vitelli, 
Città di Castello, al MAN di Nuoro, a Carrara in Piazza Duomo, 
all’Accademia di Belle Arti e alla Chiesa delle Lacrime a Capri, 
alla Certosa di San Giacomo e a Villa Lysis. Nel 2017 partecipa 
alla mostra Ytalia al Forte di Belvedere di Firenze e alla mostra 
inaugurale del Magazzino of Italian Art, New York, Omaggio 
a Christian Stein.

Nato nel 1962 a Cecina (Livorno) dove vive e lavora. Studia 
all’Istituto tecnico per geometri e all’Accademia di 
Belle Arti di Firenze. Frequenta numerosi workshop di teatro 
e successivamente lavora nello studio di Vittorio Corsini 
e per un breve periodo con Mario Merz. Ha partecipato a numerose 
ed importanti mostre personali e collettive a livello nazionale 
ed internazionale. Si ricordano, tra le personali e i progetti: PS1, 
New York, NY USA; Abteiberg Museum Moenchengladbach, 
Germania; GAM, Torino, Italia; Museu Serralves, Porto, Portogallo; 
Ikon Gallery, Birmingham, UK; Nuovi Committenti, Mirafiori Torino, 
Italia; Fruitmarket Gallery Edimburgh,Scotland, UK; SMAK, 
Gent, Belgio; tra le collettive: tre edizioni della Biennale di Venezia 
(49a, 53a, 55a) Venezia, Italia; 6a e 9a Shangai Biennale, Cina; 
28a Sao Paolo Biennale, Brasile; Manifesta 4, Frankfurt, Germania; 
28a Biennale di Pontevedera, Spagna; Documenta 13, Kassel, 
Germania; MOCA, Los Angeles, USA; Museum Boijmans Von 
Beuningen, Rotterdam, Olanda; Castello di Rivoli, Torino, Italia. 
I primi interventi di Massimo Bartolini sono performance eseguite 
con musica dal vivo, macchine teatrali e danzatori. 
Successivamente si dedica separatamente alla installazione 
e alla performance, isolando in questo modo gli attori dalle 
macchine teatrali e dal palco, per ottenere uno spazio più aperto 
all’”osservatore partecipante” come asserisce William Wilson, 
uno spazio che modifica direttamente le percezioni dello spettatore 
anche attraverso una narrazione architettonica. Non nuovo 
alla collaborazione con opere di altri artisti si ricordano fra le altre: 
Room for Mutaçoes Geografica Frontera Rio - Sao Paolo, una 
stanza per una scultura di Cildo Meireles; Head n. 8 (museum), 
una stanza per un dipinto di Camille Corot; A bench, una grande 
panchina-giardino a forma di “A“ sopra alla “A” di una scritta 
di Heimo Zobernig; tra le opere mai realizzate c’è un muro per 
un quadro di Barnett Newman ed un basamento per una scultura 
di Fausto Melotti.

// Massimo Bartolini // Remo Salvadori



68 — 69 Nato a Turnhout (Belgio) nel 1969, vive e lavora a Bruxelles. 
La sua opera comprende sculture, installazioni, video, fotografia, 
film d’animazione, disegni, quadri e scrittura (racconti brevi).  
La scelta del medium da parte dell’artista è determinata da 
un’attenta ricerca della forma migliore per presentare i contenuti 
dell’opera. L’artista non soltanto si avvale di tecniche diversissime 
ma utilizza di proposito una grande varietà di forme estetiche, 
da un linguaggio visivo minimalista a design esagerati
e sovraccarichi, proponendosi sempre di definire i contenuti con la 
massima precisione possibile. Tematicamente l’opera si concentra 
sulla problematica del tempo, dello spazio e del loro rapporto
reciproco. Op de Beeck mostra all’osservatore luoghi, momenti 
e personaggi non esistenti ma identificabili, che sembrano estratti 
dalla quotidianità della vita contemporanea. In tal modo l’artista 
cattura nelle sue immagini l’assurdità tragicomica dell’esistenza
post-moderna. I temi fondamentali sono lo svanire delle distanze, 
la disumanizzazione dell’individuo e l’astrazione del tempo dovuti 
alla globalizzazione e ai mutamenti dell’ambiente, a loro volta 
provocati dallo sviluppo dei media, dall’automazione e dalla
tecnologia. Da artista multidisciplinare qual è, Hans Op de Beeck 
crea intermondi. Sospese tra passato e futuro, tra finzione 
e realtà, le sue opere annunciano un universo contemporaneo 
simile a un miraggio e provocano una vertigine sensoriale in cui 
rappresentazioni consuete sono in stretto contatto con il non 
reale. Vincitore di numerosi premi internazionali, è stato invitato 
alla Biennale di Venezia, Shanghai Biennale, Art Summer University, 
Tate Modern, Londra, Art Basel Miami Beach e a molti altri eventi 
artistici. Le sue opere sono state esposte in mostre personali 
e collettive in numerosi paesi di tutto il mondo. 
Principali personali: GEM Museum of Contemporary Art of The 
Hague, L’Aia (2004); MUHKA Museum of Contemporary Art, 
Anversa (2006); Centraal Museum, Utrecht, (2007);
Smithsonian’s Hirshhorn Museum and Sculpture Garden, 
Washington DC (2010); Kunstmuseum Thun (2010); Butler Gallery, 
Kilkenny, (2012); al Kunstverein Hannover (2012); Tampa Museum of
Art, Tampa (2013); FRAC Paca, Marsiglia (2013); MIT List Visual 
Arts Center, Cambridge, Boston (2014); MOCA Cleveland 
(2014); Screen Space, Melbourne (2015); Château de Chimay, 
Chimay (2015); Espace 104, Parigi, (2016); Fondazione Pino 
Pascali, Polignano a Mare (2017); Kunstraum Dornbirn (2017), 
Scheepvaartmuseum Amsterdam, Amsterdam (2018); 
Galleria Continua, L’Avana (2018) The Hermitage Museum, 
San Pietroburgo (2021).
Principali collettive: Reina Sofia, Madrid, Scottsdale Museum of 
Contemporary Art, MACRO, Roma, IT; Whitechapel Art Gallery, 
Londra, PS1, New York, Musée National d’Art Moderne, Centre 
Pompidou, Hangar Bicocca, Milano, Hara Museum of Contemporary
Art, Tokyo, The Drawing Center, New York, Kunsthalle Wien, Vienna, 
Shanghai Art Museum, Shanghai, MAMBA, Buenos Aires, Museo d’Arte 
Moderna di Bologna, Bologna, Den Frie Center of Contemporary Art, 
Copenhagen, Royal Museum of Fine Arts, Bruxelles.

// Hans Op de Beeck

È nato a Milano nel 1969, vive e lavora a Berlino e a Milano. 
Investigando i linguaggi della scultura, dell`istallazione, della 
fotografia, del disegno, dell’architettura e dello spazio, il lavoro 
di Loris Cecchini si configura come processo linguistico in continua 
definizione che fa del concetto di organico un elemento centrale 
del lavoro, in cui la trasfigurazione in atto diviene strumento 
di elaborazione e tensione simbolica; cercando un’analogia tra 
la grammatica e l’anatomia, le opere tendono a generare sistemi 
autopoietici in cui il prorompere delle strutture si rigenera, 
contamina, e si trasforma proprio come avviene in un organismo. 
Ha esposto il suo lavoro a livello internazionale, con mostre 
personali in prestigiosi musei tra cui Palais de Tokio a Parigi, Musée 
d’Art Moderne di Saint-Etienne Métropole, MoMA PS1 a New 
York, Shanghai Duolun MoMA di Shanghai, Centro Gallego de Arte 
Contemporanea a Santiago di Compostela, Kunstverein 
di Heidelberg, Quarter di Firenze, Centro per l’Arte Contemporanea 
Luigi Pecci a Prato, Fondazione Arnaldo Pomodoro di Milano. 
Ha partecipato a numerose esposizioni internazionali tra cui la 56°, 
la 51° e la 49° Biennale di Venezia, la 6° e la 9° Biennale di Shanghai, 
la 15° e la 13° Quadriennale di Roma, la Biennale di Taiwan a Taipei, 
la Biennale di Valencia in Spagna, la 12° Biennale Internazionale 
di Scultura di Carrara, il Ludwig Museum a Colonia, Palazzo 
Fortuny a Venezia, Macro Future a Roma. Loris Cecchini, inoltre, 
ha preso parte a mostre collettive in tutto il mondo tra cui 
esposizioni al Ludwig Museum di Colonia, PAC di Milano, Palazzo 
Fortuny a Venezia, Macro Future a Roma, MART di Rovereto, 
Hayward Gallery di Londra, The Garage Centre for Contemporary 
Culture Moscow, Palazzo delle Esposizioni di Roma, Il Musée d’Art 
Contemporain di Lione, il MOCA di Shanghai, la Deutsche Bank 
Kunsthalle di Berlino e altre ancora. Ha realizzato installazioni 
permanenti e site-specific, in particolare a Villa Celle a Pistoia 
e nel cortile di Palazzo Strozzi a Firenze, alla Fondazione 
Boghossian di Bruxelles e per il Cleveland Clinic’s Arts & Medicine 
Institute negli Stati Uniti, a Les Terrasses Du Port di Marseille, 
Shinsegae Hanam Starfield a Seoul e recentemente sulla facciata 
della biblioteca Lazzerini di Prato, un palazzo del governo di Beijing 
in Cina, The Tata Innovation Center di New York, Commanderie 
de Peyrassol, Chemin de Peyrassol, Flassans-sur-Issole, Francia. 

// Loris Cecchini



70 — 71 È nata a Bologna nel 1964 e vive e lavora a Marzabotto, Bologna. 
Diplomata all’Istituto Statale d’Arte di Bologna nel 1985 
e all’Accademia di Belle Arti di Bologna nel 1993. Ha esposto le sue 
opere a livello internazionale, con mostre personali e collettive, 
sperimentando negli ultimi anni modalità di lavoro condiviso 
(Tavolo di Lavoro di Marzabotto, Parma, San Gimignano, Cesena, 
Maccastorna). Riconosciuta artista nel panorama internazionale 
contemporaneo, che utilizzando diversi linguaggi ha approfondito 
la materializzazione dello scorrere del tempo e ha incentrato la sua 
poetica sul rapporto con la scrittura. Nella sua pratica artistica 
i libri vengono trasfigurati in metafore visive che prendono corpo 
attraverso l’utilizzo di materiali semplici, come carta, stoffa, 
matite, pennarelli, fili e perline, richiamando il senso del fare 
manuale nella ripetizione per ore e ore di gesti minuti (ritagliare, 
piegare, ricamare, disegnare piccoli motivi). La combinazione fra 
la modalità del fare, spesso associata alle arti minori, e la pratica 
concettuale del rimettere al centro il senso della parola (brevi testi, 
memorie, riferimenti letterari), crea una nuova sintesi espressiva 
di grande impatto. Anche i suoi video raccontano di tempi lenti, 
registrando variazioni di luce o semplici fenomeni naturali come 
il pulviscolo nei pressi di una finestra socchiusa o le stelline 
riflesse dal sole sulle onde o la neve che cade. Lavora con la 
Galleria Continua San Gimignano/Beijing/Les Moulins/Habana/
Roma (Carezze, 2001; Ecco adesso, 2004; Sottolineature, 2005; 
Mettere a dimora, 2008; ciò che la primavera fa con i ciliegi, 
2011; La saggezza della neve, 2014; Autobiografia del rosso, 2017) 
e la Galleria Massimo Minini Brescia (Messaggi inviati, 1999; Il 
pomeriggio è troppo azzurro, 2001; Quando le parole atterrano, 
2006; Giocatori di perle, 2010; 
I quaderni di Adriano, 2016). Ha esposto in spazi pubblici in Italia: 
MAR, Ravenna; Palazzo da Mosto - Fondazione Palazzo Magnani, 
Reggio Emilia; Pilotta - Galleria Nazionale, Parma; Museo Civico 
d’Arte, Modena; GAM, Torino; MART, Rovereto; Triennale, Milano; 
MAXXI, Roma; Castel Sant’Elmo, Napoli; Palazzo delle Papesse, 
Siena; Museion, Bolzano; Mambo, Bologna; e all’estero: PS1, New 
York USA; INOVA, Milwaukee WI; Musée Art Modern, Saint-Etienne 
F; One Severn Street, Birmingham GB; Raid Projects Gallery, 
Los Angeles CA; Istituto Italiano di Cultura MOCA, Buenos Aires 
ARG; Bengal Art Lounge, Dhaka Bangladesh IND. 

// Sabrina Mezzaqui

Nato a Figline Valdarno (Firenze) nel 1961. Dopo gli studi liceali 
e accademici a Firenze, nella seconda metà degli anni ottanta 
ha viaggiato negli Stati Uniti, dove ha lavorato nello studio 
Watanabe alla realizzazione di opere e wall drawings di Sol 
Lewitt e poi a Roma nello studio di Alighiero Boetti. 
Tra i progetti che lo vedono tra i fondatori ricordiamo: 
Importé d’Italie (1982), ABCDEFGHIJKLMNOPQRSTUVWXYZ 
(1986), De-ABC (2002), dal 2010 Madeinfilandia e dal 2015 Spazio 
C.O.S.M.O. a Milano. Ha iniziato ad esporre sin dalla seconda 
metà degli anni ottanta, con mostre personali e collettive 
in importanti gallerie e musei in tutto il mondo. 
Dagli anni novanta è autore di una ricerca basata sull’analisi 
del medium artistico, sulle sue ramificazioni, sulle possibilità 
creative dell’errore e dell’uso composito di tecniche e materiali. 
Lo spazio metropolitano e il paesaggio, nella loro continuità 
con lo sguardo antropico che li definisce, sono i temi trattati 
con più assiduità. Si esprime attraverso la pittura, il disegno, 
la fotografia, il video, l’installazione ambientale, la scultura, 
azioni in condivisione con altri artisti e progetti editoriali.
Dal 1996 è invitato a partecipare ad una serie di esposizioni 
internazionali tra cui Biennale di Venezia (1997), Triennale 
di New Dehli (1997), Biennal of Cetinje (1997), Whitney Museum 
of American Art at Champion (1998), Triennale di Vilnius (2000), 
Biennal of Valencia (2001), Moscow Biennal of Contemporary 
Art (2007), Quadriennale di Roma (2008). Alcuni tra i numerosi 
spazi pubblici che hanno presentato il suo lavoro sono: P.S.1 
Contemporary Art Center N.Y. (1999), Galleria Civica Modena 
(1999), Museo Marino Marini Firenze (2000), Palazzo delle 
Papesse Siena (2001), Museo Revoltella Trieste (2001), Galerie 
Lenbachhaus und Kunstbau Monaco di Baviera (2001), GAMEC 
Bergamo (2001), Museo Cantonale d’Arte di Lugano (2002), 
Centro per l’Arte Contemporanea Luigi Pecci Prato (2002), 
Zentrum Für Kunst und Medientechnologie Karlsruhe (2003), 
PAC Milano (2004), MAN Nuoro (2004), MART Trento e 
Rovereto (2005), MAMbo Bologna (2006), MACRO Roma (2007), 
Vietnam National Museum of Fine Arts Hanoi (2007), Fondazione 
Pomodoro Milano (2010), Museo per Bambini Siena (2010), 
Palazzo Te Mantova (2016). Vive e lavora tra Milano 
e la Filandia a Pieve a Presciano, Pergine Valdarno (Arezzo). 

// Luca Pancrazzi




