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At Fondazione d’ARC, Rome, the artist’s sculptures position nature as an artistic collaborator.

Lulu Nuti, I Fruitori, 2025, five raw fiberglass sculptures, bread scraps, seeds, spirulina, algae, brass and 
bronze, projectors, 48-hour looped video, dimensions variable. Courtesy the artist and Fondazione D’ARC, 
Rome. Photo by Eleonora Cerri Pecorella

One early morning at the end of March, five sculptures appeared on the east quay of Rome’s 
Tiber Island. Made from organic materials including bread, seeds and blue food pigment, the 
works were shaped like classical architectonic elements ubiquitous in Rome, including arches, 
beams and pyramids. Titled I Fruitori (2025), they were conceived by Lulù Nuti, a Rome-based 
multi-disciplinary artist known for her mesmerising sculptures that combine plaster, metal and 
natural material. 

Over three days and nights, the ephemeral works were exposed to the elements and the island’s 
fauna, undergoing a beguiling metamorphosis. Transformed by animal pecks and nibbles, rain 
and wind, they were subsequently cast in fibreglass, and now form a key part of Tre corpi (Three 
Bodies), Nuti’s inaugural exhibition at the newly opened Fondazione d’ARC in Rome. The show 
sees the artist experiment with new materials such as fibreglass and stainless steel, exploring 
sculpted bodies and their interaction with space. 

Nuti often combines techniques – forging, sculpting, polishing or leaving materials raw – to allow 
multiple states to exist within a single form, thus investigating dualities such as fragility and 
resistance, rupture and solidity. In Hysteria (2025), a large, abstract homage to Louise Bourgeois’s 
Arch of Hysteria (1993), two stainless steel arches interlock at an angle through a ring-shaped 
joint, forming a four-legged creature whose extremities dramatize this material tension: on one 
end, the legs are tapered into perfect, sharp tips, on the other, they unfurl into organic forms 
resembling leaves or wings.

With I Fruitori, Nuti also probed the question: what happens to art in the absence of a human 
audience, when nature and animals become its users and, ultimately, its creators? Small cameras 
embedded in the sculptures documented the urban wildlife – the island footage was later 
projected onto the gallery’s walls. In Nuti’s deft hands, the fibreglass casts of the original bread 

June 20, 2025

Must-See: Lulù Nuti Steps Into the Wild
By Ana Vukadin
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sculptures become vessels of memory: their brass frameworks revealing where the bread had 
been eaten away by the birds, insects and mice.

Lulù Nuti, Hysteria, 2025, forged stainless steel, 292 x 250 x 240 cm, produced with the technical support of 
Jadran Stenico. Installation view at Fondazione D’ARC, Rome. Photo by Eleonora Cerri Pecorella

At Fondazione d’ARC, a former concrete factory located at the base of a tuff cliff, concealing a 
vast Roman domus, Nuti’s creations speak to the city’s layered past. They also ask us to reckon 
with a likely future: one in which humans are gone and nature reclaims itself. 

Lulù Nuti’s ‘Tre corpi’ is on view at Fondazione d’ARC, Milan, until 29 July
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Lulù Nuti alla Chapelle Jeanne d’Arc con CORE, una 
mostra site specific a Thouars
di Redazione

13 maggio 2026

Dal 25 aprile al 30 agosto 2026 la Chapelle Jeanne d’Arc di Thouars, Centre d’Art Contemporain 
d’Intérêt National di Thouars (Francia) ospita CORE, mostra personale di Lulù Nuti. Il progetto 
riunisce sculture in acciaio inox e ferro battuto concepite per lo spazio della cappella neogotica, 
tra riflessione sul corpo, materia e percezione.

Lulù Nuti, CORE (2026). Veduta dell’installazione a La Chapelle Jeanne d’Arc. Centre d’Art Contemporain 
d’Intérêt National, Thouars. Su concessione dell’artista e ADA, Roma. Foto: Gregory Copitet 

Dal 25 aprile al 30 agosto 2026 la Chapelle Jeanne d’Arc di Thouars, Centre d’Art Contemporain 
d’Intérêt National in Francia, presenta CORE, mostra personale dell’artista italiana Lulù Nuti. 
L’esposizione inaugurerà sabato 25 aprile alle ore 11.30 alla presenza dell’artista e riunirà un 
gruppo di opere scultoree concepite in dialogo diretto con gli spazi della cappella neogotica che 
ospita il centro d’arte francese. Il progetto è accompagnato da un testo di Apolonia Sokol.

Il titolo CORE apre a una pluralità di significati linguistici e concettuali. In italiano richiama il 
termine “cuore”, mentre in inglese indica il nucleo o il centro. La vicinanza fonetica con il francese 
corps introduce inoltre un riferimento al corpo, alla presenza organica e alla dimensione 
materiale. L’intero percorso espositivo si sviluppa attorno a questi nuclei semantici attraverso una 
serie di sculture in acciaio inox e ferro battuto che trasformano le caratteristiche normalmente 
associate ai metalli industriali per orientarle verso forme segnate da fragilità, tensione ed 
equilibrio instabile.

L’allestimento è stato pensato specificamente per gli ambienti della Chapelle Jeanne d’Arc e si 
articola come una progressiva esperienza percettiva. Il primo livello della mostra si presenta 
volutamente spoglio e accoglie un’unica opera in acciaio inox, Hysteria III. L’isolamento della 
scultura all’interno dello spazio produce un rapporto ravvicinato con il visitatore e accentua 
una sensazione di esposizione e vulnerabilità. La superficie lucidata dell’opera, trattata come 
uno specchio, riflette la luce e assorbe le variazioni cromatiche provenienti dalle vetrate della 
cappella, incorporando nell’opera stessa l’architettura e le trasformazioni luminose dell’ambiente.
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Lulù Nuti, CORE (2026). Veduta dell’installazione a La Chapelle Jeanne d’Arc. Centre d’Art Contemporain 
d’Intérêt National, Thouars. Su concessione dell’artista e ADA, Roma. Foto: Gregory Copitet

Un altro gruppo di lavori, intitolato Les Clairvoyantes, sviluppa invece un rapporto più evidente 
con la dimensione corporea. Le sculture si distinguono per forme tese tra estremità contrastanti 
che evocano allo stesso tempo organismi e strumenti, senza tuttavia stabilizzarsi in una lettura 
univoca. La configurazione finale delle opere deriva direttamente dal processo di lavorazione 
e dalla risposta del materiale alle sollecitazioni imposte dall’artista. La forma, infatti, emerge 
gradualmente durante la fase di costruzione. Il gesto mantiene quindi un ruolo centrale nella 
pratica di Nuti.

Ogni intervento sulla materia lascia una traccia leggibile: piegare, forgiare, costringere o 
adattare il metallo significa inscrivere nella superficie la memoria della trasformazione. Le 
opere conservano così una tensione costante tra controllo e rilascio, tra stabilità e precarietà, 
restituendo configurazioni aperte all’esperienza fisica e visiva del pubblico. La percezione 
delle sculture cambia infatti in relazione agli spostamenti del corpo, ai punti di vista e alle 
variazioni luminose che attraversano gli spazi della cappella. La materia diventa così il veicolo 
di un linguaggio poetico nel quale dimensione intima e questioni generazionali si fondono 
continuamente.
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Visitabile a Palazzo delle Esposizioni fino al 18 gennaio 2026, fantastica riunisce 187 opere di 54 
artiste e artisti selezionati da 5 curatori e curatrici

18° Quadriennale d’arte, Fantastica, Palazzo Esposizioni Roma, 11 ottobre 2025 - 18 gennaio 2026, veduta 
dell’allestimento della sezione curata da Francesco Stocchi. Nella foto, opere di Adelaide Cioni, Lulù Nuti, 
Valerio Nicolai, Luca Bertolo, Martino Gamper, Pietro Roccasalva, Arcangelo Sassolino, courtesy Fondazione 
La Quadriennale di Roma, Fotografia Agostino Osio - Alto Piano

Quadriennale di Roma: 12 artisti da non perdere

La scorsa Quadriennale d’arte di Roma, FUORI, curata da Sara Cosulich, l’abbiamo visitata con 
le mascherine, attenti a trovare un giorno in cui fosse aperta, tra i continui lockdown e le zone 
rosse, arancioni e gialle che dividevano l’Italia del 2020. Sembra un mondo lontanissimo, eppure 
mi ricordo molto bene la gioia di quella visita, una fotografia con un’amica riflesse nello specchio 
Lonely Are All Bridges di Cinzia Ruggeri, l’eccitazione della scoperta e riscoperta di nomi nuovi o 
dimenticati. Eppure, mentre sembra che tutti, tutti, visitino le Biennali di Venezia, ho l’impressione 
che le Quadriennali rimangano importanti solo per gli specialisti e professionisti del settore, in 
contraddizione con la loro funzione e la necessità che storicamente porta alla loro fondazione.

La Quadriennale del 1935

Ci ripenso anche grazie al focus I giovani e i maestri: la Quadriennale del 1935 allestito nel 
ballatoio che affaccia sulla corte centrale di Palazzo delle Esposizioni. Curato da Walter 
Guadagnini in collaborazione con l’Archivio Biblioteca della Quadriennale dal quale provengono 
i materiali documentari, il percorso circolare mette in mostra alcune delle opere esposte nella 
mastodontica edizione del 1935 che riuniva quasi 2000 opere di oltre 700 artisti e artiste. 
Seconda Quadriennale Nazionale d’Arte, come si chiamava allora, è oggi riconosciuta come 
l’avvenimento espositivo più incisivo in Italia nel periodo tra le due guerre. Non solo è inaugurata 
da Benito Mussolini prima che dal Re Vittorio Emanuele III, ma soprattutto è visitata da circa 
350.000 persone, successo che porta alla costituzione dell’ente autonomo Quadriennale d’Arte. 
Era una mostra estesa ed esaustiva, ramificata con alcuni affondi monografici, a cui si andava per 
aggiornarsi sulla situazione artistica italiana: è ancora così?

24 ottobre 2025

12 “fantastici” artisti scoperti alla 18° Quadriennale  
d’Arte di Roma
di Irene Caravita
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La 18° Quadriennale d’Arte

Novant’anni dopo, nel 2025, le esigenze del mondo dell’arte, dei suoi protagonisti e del pubblico 
sono diverse e trovano risposte in una mostra fatta di ambienti e installazioni (molte site-specific), 
ordinata in cinque sezioni, macro temi proposti da altrettanti curatori e curatrici che hanno 
condotto un’attenta selezione degli artisti e artiste da coinvolgere. Fantastica, 18° Quadriennale 
d’Arte di Roma, ha aperto da pochi giorni e sarà visitabile a Palazzo delle Esposizioni fino al 18 
gennaio 2026. Si compone di cinque sezioni curate: La mia immagine è ciò da cui mi faccio 
rappresentare. L’autoritratto. Il cibo, i gatti, la palestra, me stesso, i viaggi e ammennicoli vari di 
Luca Massimo Barbero, Memoria piena. una stanza solo per sé di Francesco Bonami, Il tempo 
delle immagini. Che cosa stiamo guardando? di Emanuela Mazzonis di Pralafera, Senza titolo di 
Francesco Stocchi e infine Il corpo incompiuto. Tra materialità e codice di Alessandra Troncone, 
in cui sono esposte 187 opere di 54 artiste e artisti viventi, nati tra gli anni Sessanta e la fine degli 
anni Novanta, tra cui cui diversi under 35 e quasi tutti alla prima partecipazione in Quadriennale.

Dodici nomi che ho appuntato

Che gioia ritrovare opere, artiste e artisti che hanno accompagnato lo sviluppo artistico italiano 
degli ultimi vent’anni, come il duo Vedovamazzei, le fotografie di Luisa Lambri dedicate alle opere 
di Dan Flavin, Adelaide Cioni che con i suoi tessuti crea una morbida sala espositiva nella sezione 
di Stocchi (non dimentichiamo che Cioni ha disegnato le tote bag di Vogue Italia dell’estate 
2025), Irene Fenara con le sue grandi stampe fotografiche da immagini tratte da videocamere 
di sorveglianza (nella sezione di Mazzonis) e ancora Lorenzo Vitturi che sembra essersi lasciato 
alle spalle la fotografia per proporre sculture coloratissime, fino a Beatrice Scaccia e Linda Fregni 
Nagler. Sembra un po’ di ritrovare vecchi amici, in un contesto espositivo dove è però altrettanto 
bello fare nuove amicizie: ecco dunque i nomi che mi sono appuntata, quelli che ho sottolineato, 
le opere che ho fotografato e condiviso con amiche e colleghi. Non sono nomi nuovi della scena 
italiana, sono, appunto, rappresentativi del periodo appena trascorso.

#12. Lulù Nuti

Tutta spirituale è la scultura in ferro battuto di Lulù Nuti, caratterizzate da forme sinuose e 
quasi sensuali, con superfici che invitano a percezioni aptiche. «Le forme esitano, si flettono, 
custodiscono - dietro l’apparente freddezza del ferro - una temperatura emotiva alta», leggiamo in 
catalogo. Difesa, Nascosta, Osservatrice sono i sottotitoli delle sculture dalla serie Tube esposti 
in Quadriennale, e improvvisamente ci si rende conto che forse sono corpi, forse siamo noi, con le 
nostre diverse posture e approcci al mondo e alla vita, mutevoli e precari.
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Sono stati assegnati i tre premi ufficiali della 18a Quadriennale di Roma: vincono Vedovamazzei, 
Antonio Della Guardia e Lulù Nuti, per tre sguardi complementari sull’arte italiana di oggi

Lulù Nuti, Tube (regarde), 2024, ferro battuto, 227x40x40 cm, 18a Quadriennale d’arte, Fantastica, Palazzo 
Esposizioni Roma, 11 ottobre 2025 – 18 gennaio 2026. Photo courtesy Fondazione La Quadriennale di Roma, 
fotografia Agostino Osio – Alto Piano

Vedovamazzei, Antonio Della Guardia e Lulù Nuti sono i vincitori dei tre premi ufficiali della 
18a Quadriennale d’arte di Roma, Fantastica. L’annuncio è stato dato nel corso della cerimonia 
che si è tenuta questa mattina al Palazzo delle Esposizioni, un momento significativo per la 
manifestazione, che ha più volte espresso la volontà di riconoscere le ricerche più rilevanti 
dell’arte italiana, valorizzando tanto gli sviluppi consolidati quanto le traiettorie più giovani e 
sperimentali.

02 dicembre 2025

I Premi della Quadriennale di Roma: annunciati gli artisti 
vincitori
di Redazione
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Alla cerimonia erano presenti Andrea Lombardinilo, Presidente della Fondazione, insieme ai 
rappresentanti delle istituzioni partner: Tatyana Nikiforova per Fondazione Roma, sostenitrice del 
“Premio Quadriennale” e del “Premio Giovane Arte”, e Antonio Valentino, Federica Pecci Ruggieri 
e Giampiero Ruzzetti per l’Associazione Giovani Collezionisti, promotrice del “Premio Giovani 
Collezionisti”.

Il Premio Quadriennale da 20mila euro, senza limiti d’età, è stato assegnato al duo Vedovamazzei 
– composto da Maristella Scala e Simeone Crispino – per l’opera Vedovamazzei non ci fai paura, 
abbiamo il colpo in canna senza la sicura (1994), presentata nella sezione La mia immagine è ciò 
da cui mi faccio rappresentare curata da Luca Massimo Barbero.

Nella motivazione la giuria, composta da Giuliana Benassi, Lorenzo Balbi, Costantino D’Orazio, ha 
sottolineato la coerenza di una ricerca capace di tenere insieme impegno politico e riflessione 
estetica, attraversando con ironia e profondità diversi decenni dell’arte italiana: «La loro 
partecipazione si inserisce con particolare efficacia in una Quadriennale che riflette sul proprio 
passato e sul proprio presente, e nel percorso curatoriale dedicato al tema del ritratto, del ritratto 
collettivo e dell’autoritratto. In questo contesto, la boule de neige raffigurante la manifestazione 
contro gli stessi artisti si offre come metafora dell’autoritratto e della condizione dell’artista nel 
sistema dell’arte».

Il Premio Giovane Arte da 10mila euro, dedicato agli artisti under 35, va ad Antonio Della 
Guardia per la performance Know not be, presentata nella sezione Il corpo incompiuto curata da 
Alessandra Troncone. La giuria ha riconosciuto nella sua installazione performativa la capacità di 
leggere l’architettura del Palazzo Esposizioni come un organismo vivo: due performer tracciano 
e reinterpretano il luogo, trasformandolo in un linguaggio autonomo in cui corpo, spazio e suono 
costruiscono un’unica trama. L’opera, concepita nelle sue minime varianti, diventa una riflessione 
sulle forme che l’identità assume quando entra in relazione con lo spazio istituzionale.

Il terzo riconoscimento, il Premio Giovani Collezionisti, sostenuto dall’Associazione Giovani 
Collezionisti, è stato attribuito a Lulù Nuti per Tube (regardant) (2024), esposta nella sezione 
Senza titolo curata da Francesco Stocchi. L’opera sarà donata alla Fondazione MAXXI. 
Scegliendo da shortlist di quattro finalisti – Lulù Nuti, Agnes Questionmark, Emilio Vavarella, 
Shafei Xia – il comitato scientifico composto da Monia Trombetta, Daniela Lancioni, Marcello 
Smarrelli ha premiato la scultrice per l’originalità della sua indagine sulla materia. «La Giuria ha 
trovato particolarmente significativo il rapporto tra opera e spazio che tramuta forme chiuse in 
elementi organici in dialogo dinamico con l’ambiente circostante», si legge nelle motivazioni.

Promossa da Fondazione La Quadriennale di Roma con il sostegno di Ministero della Cultura, 
Regione Lazio, Roma Capitale, Camera di Commercio di Roma e organizzata in collaborazione 
con Azienda Speciale Palaexpo, Fantastica proseguirà fino al 18 gennaio 2026, con un calendario 
pubblico di incontri, tra cui i Fantatalk a cura di Nicolas Ballario. Prossimo appuntamento il 
10 dicembre 2025, alle 18, nell’Auditorium Palazzo Esposizioni Roma, con interventi di Gigi 
Cristoforetti, Direzione della Fondazione Nazionale della Danza, Igiaba Scego, scrittrice, Tutti 
Fenomeni, cantautore e rapper, Alessandra Troncone, curatrice della 18ma Quadriennale.



1 / 1 Via dei Genovesi, 35 — 00153 Roma www.ada-project.it info@ada-project.it

LULÙ NUTI
di Cristiana Perrella

13 dicembre 2025
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FOCUS. Il collezionismo italiano tra opere acquisite
e desideri
di Maria Adelaide Marchesoni

27 dicembre 2025
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Come una mostra d’arte può salvare la memoria dei luoghi ed essere strumento di rigenerazione. 
Anche così si tornano a valorizzare le città.

Chi esce entra. A tribute exhibition to a disappearing building, 2025, curated by Simon Würsten Marin, 
installation view at Bibliotheca Hertziana, Rome. Photo by Enrico Fontolan

Sono più di 18.000 in poco più di 6 settimane le persone che si sono messe in fila per entrare 
in uno spazio nel cuore di Roma rimasto chiuso per più di trent’anni. In 18.000 hanno percorso 
un corridoio illuminato di rosso, scalette e piccole stanze, per poi affacciarsi a una balaustra 
e scoprire una grande sala dove è ancora visibile la copertura nera del dance floor. Avranno 
immaginato tutti la musica ad altissimo volume, le risate, il ritmo e il sudore di chi ballava senza 
pensare a nulla?

È stato grazie alla mostra Chi esce entra. A Tribute Exhibition to a Disappearing Building, voluta 
dalla Bibliotheca Hertziana – Istituto Max Planck per la storia dell’arte e curata da Simon Würsten 
Marin, se questa «rovina contemporanea» in via Gregoriana 9, che si prepara ad accogliere i libri 
rari e la vasta fototeca dell’Istituto, è tornata a raccontare la sua storia.

Senza andare a scomodare mostre che hanno fatto la storia dell’arte contemporanea italiana 
come Contemporanea, esposizione del 1973 curata da Achille Bonito Oliva nel parcheggio 
sotterraneo di Villa Borghese a Roma, sono moltissime le occasioni in cui l’Arte è stata capace 
di puntare un riflettore su luoghi urbani inconsueti, facendoli vivere in un modo diverso da quello 
che era stato immaginato per loro; negli ultimi anni, tuttavia, sono state anche tante le occasioni 
in cui spazi chiusi, dimenticati, abbandonati o decadenti sono stati «salvati», riattivati e riportati 
all’attenzione, grazie alla visione di artisti e curatori.

Basti pensare, restando a Roma, alla mostra pop-up The Pastry Show che ha portato nei locali e 
nelle vetrine di Dagnino, storica pasticceria siciliana aperta nel 1954 nella Galleria Esedra, pitture, 
sculture, video, lavori sonori e luminosi di 30 artisti: tra arredi e decorazioni d’epoca, la mostra a 
cura di Pier Paolo Pancotto è stata una «dichiarazione d’amore» a una bottega storica cittadina 
che, a fine anno, sarà costretta a traslocare per il mancato rinnovo del contratto di locazione.

01 dicembre 2025

Le opere d’arte sono in frigo, accanto alle torte
di Annalisa Inzana 
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Quello strano glitch percettivo tra luogo e funzione lo causano anche la galleria d’arte 
contemporanea che da dieci anni abita gli spazi dell’ex chiesa di Sant’Andrea de Scaphis a 
Trastevere - il piccolo oratorio del IX secolo dove attualmente è in corso la mostra Water Divining 
di Celia Paul - o la vetrina di un vecchio negozio chiuso, a pochi passi a Piazza Navona, che ospita 
il progetto Una Vetrina. Qui, dove le esposizioni capitano «senza avvertire e senza chiedersi chi 
le vedrà» e, in questi giorni, accompagna lo sguardo dei passanti con le parole di Alba Chiara di 
Vasco Rossi (dopo averla vista la canterete, inesorabilmente).

Ma se volete sorprendervi davvero, fino al 31 dicembre, l’installazione site-specific Wet Signals di 
Ultraviolet.to, parte del progetto di arte contemporanea Moebius promosso dall’Assessorato alla 
Cultura cittadino, accende gli spazi della Rampa Prenestina (Via Aquilonia 52, giovedì - domenica, 
dalle 18 alle 24). La Rampa è una struttura carrabile di sette piani, simile a un Pantheon post-
industriale, costruita nel primo dopoguerra per diventare il magazzino del Teatro dell’Opera, dove 
venivano custodite scenografie, costumi e oggetti di arredo realizzati per gli spettacoli operistici. 
Uno spazio incredibile, già regno degli street artist della capitale, che si vorrebbe restituire alla 
cittadinanza come museo d’Arte; per ora è ancora un progetto, ma l’Arte, come sempre, è arrivata 
prima.
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Imagination and Sense of the Self at Artissima 2025.
9 Highlights from the Leading Italian Art Fair.
by Aleksandra Lisek

December 9, 2025

As autumn light settled over Turin, Artissima Art Fair once again became the epicentre of the 
Italian contemporary art scene. In its 32nd edition, the fair confirmed its reputation as a place to 
capture contemporary dynamics and international ambitions, bringing together artists, curators, 
and collectors for four days of vibrant exchange. Artissima is more than just an art fair as it 
remains a laboratory of ideas, where artistic experimentation meets cultural reflection.

Under the direction of Luigi Fassi, this year’s edition drew conceptual inspiration from 
Buckminster Fuller’s Instructions for Spaceship Earth, inviting participants to reconsider 
creativity and responsibility within a shared global ecosystem. The theme resonated across 
the fair’s presentations, framing art as a means of imagining more sustainable, interconnected 
futures.

Featuring 176 galleries from 36 countries, Artissima balanced its trademark experimental spirit 
with the evolving dynamics of the Italian art market (currently adapting to the newly implemented 
5% VAT rate on artworks in Italy). The Main Section presented established international galleries, 
while Monologue/Dialogue offered a focused look at compelling solo and duo projects. New 
Entries injected fresh perspectives from emerging spaces, and Art Spaces & Editions highlighted 
the creativity of prints and multiples. Present Future illuminated forward-thinking practices 
shaping contemporary discourse, while Back to the Future celebrated visionary artists active 
between the 1940s and 1990s. Finally, Drawings paid homage to the immediacy and intimacy of 
works on paper.  Below we present a subjective selection of the highlights from the fair.

Ada Project 

Rome-based Ada Project presented a tightly conceived dialogue between Lulù Nuti and Alicja 
Pakosz, whose practices investigate material tension and emotional endurance through distinct 
yet complementary approaches.

Lulù Nuti, Prequel (too much heat nothing to eat) I, 2025, wrought iron, 156 x 55 x 45 cm. Photo by Eleonora 
Cerri Pecorella. Courtesy of ADA, Rome

Lulù Nuti exhibited a group of sculptures that merge construction materials – steel rods, 
cement, and wire mesh – with organic matter, including soil and vegetal fragments. Her sinuous, 
quasi-biomorphic forms seem to twist and breathe within their metal casings, creating forms 
that engage in sensitive dialogue with their surroundings. By combining industrial rigidity with 
gestures of fragility, Nuti examines the uneasy coexistence of organic structures and natural 
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Alicja Pakosz, in turn, presented paintings that approach human behaviour through a 
psychological lens. Her compositions evoke visceral emotional states – fight, flight, freeze, and 
friendship – rendered through densely worked surfaces and subdued tonal shifts. The figures, 
often caught in moments of hesitation or mutual care, express the precarious balance between 
instinct and empathy. Placed in proximity, Nuti’s metallic organisms and Pakosz’s charged 
portraits established a dialogue between material constraint and emotional exposure. Their 
juxtaposition foregrounded the body – its tensions, impulses, and vulnerabilities – as both a site 
of confrontation and connection.

Alicja Pakosz, Bag of bones, 2025, acrylic on canvas, 
110 x 77 cm. Photo by Szymon Sokołowski. Courtesy 
of ADA, Rome

Alicja Pakosz, Tulips, 2025, acrylic on canvas, 110 x 
77 cm. Photo by Szymon Sokołowski. Courtesy of 
ADA, Rome

processes. The works carry a tactile awareness of weight and resistance, translating ecological 
anxiety into physical matter.
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Lulù Nuti, Tre corpi, 2025, curated by Giuliana Benassi. Installation view at Fondazione D’ARC, Rome. Photo by 
Eleonora Cerri Pecorella

Tre corpi ci spinge a confrontarci con la materialità degli oggetti, con la loro spazialità e la loro 
temporalità. La personale dell’artista Lulù Nuti inaugura il programma di mostre temporanee alla 
Fondazione D’ARC, un percorso che si focalizzerà su artisti nazionali e internazionali invitati a 
Roma grazie alle residenze della Fondazione. Tre corpi, visitabile fino al 29 luglio, vede la scultura 
farsi organismo e memoria. A cura di Giuliana Benassi, la mostra si articola in un contesto urbano 
che ha già una sua voce personalissima: nel cuore della zona Tiburtina, la Fondazione nasce infatti 
da un intervento di recupero che intreccia archeologia antica, architettura industriale e pratiche 
artistiche del presente. In questo contesto così stratificato, le opere di Nuti non appaiono come 
una sezione estranea al corpo permanente della collezione e allo spazio stesso della Fondazione, 
ma vi entrano in dialogo e interagiscono contemporaneamente con le altre opere, con lo spazio 
fisico e anche con il visitatore, che diviene componente mai passiva dell’atto di fruizione artistica.

Corpi in tensione alla Fondazione D’Arc

Sono tre le opere portate in mostra, i Tre corpi. Tre grandi installazioni – due delle quali inedite – 
che creano un percorso fra la sala M, quella dedicata alle mostre temporanee, e le altre sale, che 
ospitano invece la collezione permanente. Le tre opere sono I Fruitori (2025), Hysteria (2025) e 
Inferiata (2021-2025). Il titolo stesso della mostra richiama alla mente un sistema estremamente 
“fisico”, all’interno del quale ogni presenza assume una sua matericità capace di modificare 
l’equilibrio di una delle presenze rispetto alle altre. Il titolo, però, rappresenta al contempo un 
manifesto: la scultura si fa corpo, presenza viva che entra in attrito con l’ambiente. Essa non è 
più oggetto, ma tensione invisibile tra gesto e struttura, tra materia e memoria. Le sculture non 
si limitano a occupare lo spazio, ma lo interrogano, lo assorbono, lo disturbano, ridisegnando la 
geografia percettiva dell’intera Fondazione.

Hysteria – snodo della mostra – è una grande scultura realizzata in tubolari di inox battuti in 
forgia come il ferro; si tratta di due archi che si intersecano, si sorreggono e si compenetrano 
nel loro punto più alto per mezzo di un incastro ad anello, elemento che ricorre nelle produzioni 
dell’artista e che si rifà alla tradizionale modalità di lavorazione dei metalli. Nuti, che utilizza qui 

14 giugno 2025

A Roma la Fondazione D’ARC avvia il programma di 
mostre temporanee. La prima è la personale di Lulù Nuti.
Di Paola Pulvirenti 
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per la prima volta l’inox, dà vita ad una struttura bipolare che alterna geometria e organicità. Le 
estremità si trasformano da cilindri affilati in elementi simili ad ali o foglie, come se la materia 
avesse subìto una metamorfosi. L’opera rappresenta un vero e proprio elemento rivelatore: 
si relaziona direttamente con il carroponte sospeso nello spazio – memoria industriale dello 
stabile – quasi puntando su di esso l’attenzione dell’osservatore, e allo stesso tempo sembra 
rielaborare lo spazio, abbracciandolo, avvolgendolo, tagliandolo e quasi misurandolo. Il riferimento 
dichiarato all’Arch of Hysteria di Louise Bourgeois – corpo contorto, fragile, accusato di devianza 
– conferisce al lavoro una tensione psichica e storica che si riverbera sulla sua massa metallica, 
esposta come un’emanazione di forza e vulnerabilità al contempo.

Lulù Nuti, Hysteria, 2025, forged stainless steel, 292 x 250 x 240 cm, produced with the technical support of 
Jadran Stenico. Installation view at Fondazione D’ARC, Rome. Photo by Eleonora Cerri Pecorella

La relazione tra il fruitore e l’opera

I Fruitori, progetto sostenuto grazie al bando Lazio Contemporaneo 2022 e in collaborazione 
con DVI99 e Studio Ozono, si compone di cinque sculture in resina, realizzate per mezzo di un 
processo sperimentale di co-creazione: sono stati infatti i fruitori stessi dell’opera a contribuire 
alla sua determinazione fisica. I Fruitori nasce da un dialogo con la curatrice, Giuliana Benassi, in 
merito alla natura dell’arte in assenza di un pubblico che possa interagirvi: cosa succederebbe 
se uccelli e altri animali fossero fruitori e creatori di opere d’arte? Per tre giorni e tre notti, dopo 
una collaborazione con un ornitologo per capire come approcciarsi al meglio all’interazione con 
gli uccelli, cinque sculture composte da pane, semi, alga spirulina e altri materiali organici che 
hanno funto da collante, sono state collocate sull’Isola Tiberina. Le sculture riprendevano le forme 
archetipe della stessa città di Roma – un arco, una piramide, un rettangolo – e sono state esposte 
a ogni sorta di azione, della natura e degli animali. Successivamente, sono state calcate e colate in 
vetroresina grezza, con uno scheletro in ottone visibile.

Il pane raffermo, preso da alcuni forni di Centocelle e Torpignattara e altrimenti destinato al 
macero – come ci racconta l’artista – doveva inizialmente essere il cuore dell’opera definitiva, con 
una colata di bronzo da effettuare in studio sullo scheletro dei resti beccati dagli uccelli; l’artista 
ha però deciso, in corso d’opera, di restituire le forme delle opere in resina: «Immaginare cinque 
masse di pane in bronzo, in questo momento storico, per me era assolutamente anacronistico. 
Ogni materiale si porta appresso un immaginario e una simbologia», afferma Lulù Nuti. Si è scelto 
dunque di lasciare la resina grezza, senza filtri, rispecchiando fra l’altro il colore del Tevere e 
creando un ulteriore ponte di collegamento fra lo spazio di realizzazione vero e proprio dell’opera 
e quello di fruizione.

Ciascuna scultura è stata inoltre dotata di uno “sguardo” meccanico, ospitando al proprio interno 
una GoPro che ha registrato quanto accadeva nel contesto circostante. Le sculture finalizzate in 
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vetroresina, pertanto, ospitano oggi alla Fondazione dei proiettori che ricostruiscono e proiettano 
le immagini di quanto accaduto sull’Isola, generando «un osservatorio sperimentale della fauna 
urbana». L’esposizione immette il visitatore in un’atmosfera quasi onirica, con delle proiezioni che 
appaiono sbiadite quasi come ricordi, come una visione. Anche la proiezione diviene materia, non 
più dispositivo ma parte integrante dello spazio e della scultura, e lo stesso visitatore della mostra 
diviene anch’egli fruitore, interagisce con i video – e quindi con lo spazio originale dell’installazione 
– e osserva un laboratorio sperimentale ma allo stesso tempo ne entra a far parte, relazionandosi 
con le opere, abbassandosi, girandovi intorno e mescolandosi con le proiezioni, entrandovi 
dentro con la propria ombra e generando uno spazio mentale che dialoga con lo spazio fisico 
della Fondazione. «L’installazione incarna l’idea di diventare veicolo di memoria delle metafore 
fondamentali che caratterizzano il contesto in cui è stata situata: le rovine romane e i relativi 
materiali, il fiume, la vita silenziosa degli uccelli e dei passanti, gli sguardi, lo spazio e il tempo, il 
rapporto tra esseri umani e animali».

Lulù Nuti, I Fruitori, 2025, 5 sculptures in raw fiberglass, leftover bread, seeds, spirulina, algae, brass 
and bronze, projectors, 48-hour video loop, environmental dimensions, winning project of the Lazio 
Contemporaneo 2022 grant, funded by Regione Lazio. Installation view at Fondazione D’ARC, Rome. Photo by 
Eleonora Cerri Pecorella

Lo spazio come memoria

La resina grezza richiama nel suo colore il Tevere, e funge quasi da clessidra per l’opera: è il fiume 
a scandire il passare del tempo, come fosse «un orologio interno all’installazione». E proprio il 
Tevere è presente anche nella terza opera della mostra, Inferiata, un lavoro site-specific che si 
sviluppa in tre parti e che viene collocato nei punti di accesso alle sale espositive della collezione 
permanente.

L’opera è costituita da moduli tubolari in ferro che incastonano foglie di platano arrotolate 
e galvanizzate, raccolte proprio lungo il Tevere. Il risultato è una griglia ramata che sembra 
trattenere il visitatore, obbligandolo a scegliere un cammino o a rinunciare a una parte dello 
spazio: «Obbligano un percorso che, in realtà, fa sì che la mostra temporanea e la collezione 
permanente diventino un unico elemento, perché diventa un percorso circolare», afferma l’artista.

Inferiata impone un limite che non è solo fisico, ma percettivo: le foglie, anche se rese eterne 
dalla galvanizzazione, conservano una leggerezza naturale che contrasta con l’idea di sbarra, 
generando quindi un fortissimo bipolarismo fra una sensazione di prigionia e una, coesistente, di 
fragilità. La scultura agisce come dispositivo narrativo e curatoriale, costringendo a rallentare, a 
osservare, a negoziare la propria posizione nello spazio. il confine diviene un elemento generativo, 
e allo stesso tempo costituisce quasi un tentativo di cristallizzazione e materializzazione della 
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memoria: si prova a bloccare il tempo in un eterno autunno, in dialogo con l’azione dello scorrere 
del tempo in maniera costante e ciclica nel video de I Fruitori. Una memoria che agisce anche 
in relazione alla città di Roma, per le foglie che determinano un elemento spaziale di immediata 
vicinanza al Tevere e che costituiscono, dunque, un ulteriore ponte di collegamento per 
l’osservatore, fra il ricordo di uno spazio altro e le suggestioni suggerite dallo spazio.

La Fondazione D’ARC

Tre corpi non si limita a presentare due nuove opere, ma interroga attivamente la natura della 
Fondazione D’ARC e le sue potenzialità. Fondata da Giovanni e Clara Floridi in un un’ex fabbrica 
di manufatti in cemento, sita ai piedi di una parete di tufo il cui terrapieno cela una vasta domus 
romana, la Fondazione ospita nei 6.000 mq – ristrutturati dallo studio 3C+t Capolei Cavalli 
Architetti Associati – la collezione permanente dei coniugi, che si articola in dieci sale e che 
vede i nomi di alcuni fra i più grandi artisti dagli anni Cinquanta a oggi: Giulio Turcato, Jannis 
Kounellis, Alighiero Boetti, Anselm Kiefer, Joseph Kosuth, Peter Halley, Vanessa Beecroft, Giulia 
Cenci, Mateusz Choróbsk e molti altri. Il progetto espositivo, curato da Giuliana Benassi, si pone 
l’obiettivo di attivare questi spazi attraverso pratiche che siano al tempo stesso site-specific e 
transdisciplinari, promuovendo una produzione che pensi alla pratica artistica proprio in relazione 
allo spazio espositivo.

Lulù Nuti, Tre corpi, 2025, curated by Giuliana Benassi. Installation view at Fondazione D’ARC, Rome. Photo by 
Eleonora Cerri Pecorella

In questo scenario, il lavoro di Lulù Nuti appare esemplare. La sua scultura non si limita a 
occupare lo spazio ma lo decodifica e lo riattiva, rendendolo organismo sensibile. Le sue opere 
incorporano la tensione tra ciò che è costruito e ciò che sfugge, e allo stesso tempo la tensione 
tra la forma e l’erosione. Tre corpi – nella sua apparente semplicità – è una mostra stratificata 
e pregna di significati. E forse, proprio per la tensione delle opere allo spazio circostante e per 
la loro azione attiva nei confronti di esso, il visitatore si sente catapultato con immediatezza 
disarmante nella poetica alla base della produzione di Lulù Nuti, e riesce immediatamente a 
connettersi con essa.
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La Fondazione apre il suo calendario di mostre con una personale dell’artista curata da Giuliana 
Benassi, tra installazioni inedite, ricerca sperimentale e dialogo con lo spazio

Lulù Nuti, In my end is my beginning, 2024, exhibition view, Palazzo Collicola, Spoleto, Courtesy l’artista

Dal 29 maggio al 29 luglio 2025, la Fondazione D’ARC apre la propria attività espositiva 
temporanea con Tre corpi, mostra personale dell’artista Lulù Nuti, a cura di Giuliana Benassi. Il 
progetto rappresenta un nuovo inizio per la Fondazione, che con questa esposizione dà il via a un 
percorso volto a valorizzare sia artisti italiani che internazionali.

Un nuovo corso espositivo per la Fondazione D’ARC

Con la mostra Tre corpi, la Fondazione D’ARC inaugura ufficialmente il suo programma di 
mostre temporanee. La scelta di Lulù Nuti come protagonista del primo appuntamento riflette 
l’intento della Fondazione di costruire un’offerta espositiva articolata, aperta sia ad artisti italiani 
che stranieri. Le future collaborazioni con artisti internazionali saranno rese possibili grazie ai 
programmi di residenza della Fondazione, situata nel cuore della Tiburtina in un contesto che 
unisce archeologia antica e industriale.

L’esposizione si sviluppa tra la Sala M, destinata alle mostre temporanee, e altri spazi che 
ospitano opere della collezione permanente. Il percorso si configura come un dialogo tra 
linguaggi contemporanei e contesto architettonico attraverso installazioni che interagiscono 
con l’ambiente. Il programma curatoriale, affidato a Giuliana Benassi, ha come obiettivo quello di 
sostenere la produzione di nuove opere e approfondire la pratica artistica in relazione allo spazio 
espositivo.

La sede della Fondazione, nata per volontà dei collezionisti Giovanni e Clara Floridi, è frutto della 
riconversione sostenibile di un’ex fabbrica di cemento, situata ai piedi di una parete tufacea sotto 
cui giace una vasta domus romana. L’area di 6.000 mq, ristrutturata dallo studio 3C+t Capolei 
Cavalli Architetti Associati, accoglie una collezione di opere di artisti come Giulio Turcato, Jannis 
Kounellis, Alighiero Boetti, Anselm Kiefer, Joseph Kosuth, Vanessa Beecroft, Giulia Cenci e molti 
altri.

26 maggio 2025

“Tre corpi”: inaugura la personale di Lulù Nuti alla 
Fondazione D’ARC
Di Michele Ranucci
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Tre corpi: le opere di Lulù Nuti tra materia e spazio 

Tre corpi presenta tre grandi installazioni, tra cui due lavori inediti: I Fruitori e Hysteria. Le 
opere, selezionate in collaborazione con la curatrice, pongono in relazione scultura, spazio e 
comportamento, fondendo elementi concettuali e sperimentali.

I Fruitori nasce da un processo partecipativo: cinque sculture realizzate con materiali organici 
sono state posizionate per tre giorni sull’Isola Tiberina, esposte all’interazione di persone e 
animali. Farina, lievito, brodo, pigmenti e semi sono stati consumati o erosi, alterando le forme 
originarie ispirate ad archetipi architettonici come piramidi, archi e architravi. I calchi finali, 
realizzati in resina (sostenuti grazie al bando Lazio Contemporaneo 2022) sono esposti in mostra 
e proiettano al loro interno video realizzati con microcamere inserite nei materiali originari. Le 
riprese hanno fornito anche materiale per un’analisi etologica in collaborazione con l’ornitologo 
Claudio Carere (Università della Tuscia). Il progetto è stato sviluppato con DVI99, Studio Ozono, 
l’Accademia di Belle Arti di Roma, il Liceo Artistico G. C. Argan, l’Associazione Amici di Trastevere 
e studenti del Master della 24ORE Business School.

L’opera Hysteria è una scultura in acciaio inox battuto in forgia, concepita come una “protesi” 
dello spazio. Dialoga con il carroponte che la sovrasta e si presenta con una duplice identità: da un 
lato geometrica e precisa, dall’altro irregolare e marcata da segni manuali. L’ambiguità visiva della 
forma riflette l’interesse dell’artista per la trasformazione e la tensione tra controllo e instabilità.

Lulù Nuti, I FRUITORI, 2025, curated by Giuliana Benassi, in collaboration with Studio Ozono, Lazio 
Contemporaneo. Photo by Eleonora Cerri Pecorella

Interventi nella collezione e percorso editoriale

Accanto alle installazioni principali, la mostra include opere integrate nelle sale permanenti. 
Tra queste, Inferiata, installazione realizzata con aste in ferro ricavate da foglie di platano 
raccolte lungo il Tevere e poi galvanizzate. L’opera contribuisce a ridefinire il percorso espositivo 
complessivo della Fondazione, stabilendo un confronto diretto tra la produzione recente 
dell’artista e la collezione permanente.

L’intervento di Nuti è pensato per essere immersivo e stratificato, aprendo riflessioni sul rapporto 
tra oggetto artistico, contesto ambientale e memoria materica. Le opere installate in mostra 
evidenziano così l’attenzione dell’artista verso le dinamiche politiche e sociali, pur lasciando 
che sia la scultura a comunicare concetti attraverso la sua fisicità. A corredo dell’esposizione, è 
prevista la pubblicazione di un catalogo edito da Silvana Editoriale, a cura di Giuliana Benassi, che 
documenterà il progetto e approfondirà i contenuti teorici e visuali.
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L’artista: Lulù Nuti

Lulù Nuti (1988), vive e lavora tra Roma e Parigi. Dopo il diploma all’École Nationale Supérieure 
des Beaux-Arts di Parigi nel 2012, ha partecipato a numerosi progetti internazionali. Tra le 
sedi espositive che hanno ospitato il suo lavoro figurano la Biwako Biennale (Giappone), La 
Panacée MO.CO. (Montpellier), l’Istituto Italiano di Cultura a New York e New Delhi, il Musée des 
Beaux-Arts d’Angers, la British School at Rome, la Fondazione Nicola del Roscio, la Fondazione 
Pescheria di Pesaro e Palazzo Collicola a Spoleto.

Nel 2024 ha realizzato � tutto XGro a Motta Filocastro per Una Boccata d’Arte (Fondazione 
Elpis) e ha esposto alla Galerie Chloé Salgado di Parigi. Nel 2025 ha poi inaugurato la sua prima 
personale da ADA, Roma. Nuti è inoltre co-fondatrice dello studio condiviso Post Ex e del duo 
LU.PA con Pamela Pintus, con cui realizza opere performative e transmediali.

Lulù Nuti, Photo by Eleonora Cerri Pecorella
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Era da un po’ che volevo condividere la posizione scomoda che si viene spesso a creare durante 
gli opening, quella di ascoltare pareri come “l’ho già visto”, “è stato già fatto”, “nulla di nuovo”. Un 
atteggiamento tanto diffuso da essere ormai diventato un luogo comune. Del resto, per chi vive 
nel mondo dell’arte e si ritrova ad abitare fiere, gallerie, musei o fondazioni, cedere alla tentazione 
di certificare l’opera d’arte altrui attraverso analogie è tanto forte quanto inutile.

Dire che un’opera “somiglia” a un’altra equivale a giudicarla per concetto, o per meglio dire per 
associazione, come si fa con gli oggetti d’uso comune. Un tentativo che mostra i suoi limiti 
già nelle Ricerche Filosofiche di Wittgenstein[1], in particolare nel concetto di “somiglianza di 
famiglia”, formulato come critica all’idea di trovare una sola caratteristica comune a tutti gli 
elementi di una categoria complessa (come il “gioco”, il “linguaggio” ecc.).

Allo stesso modo, nell’ambito artistico ogni opera si inserisce in una rete di riferimenti, affinità 
e differenze, senza però poter essere ridotta a un semplice déjà-vu. L’opera d’arte non funziona 
così: la sua forza è generativa, non derivativa, essa può piacere oppure disturbare[2].

Questo avviene perché il mondo dell’arte non è un mondo rurale, dove il sapere si trasmette 
attraverso proverbi, nulla di nuovo accade mai e il tempo si ripete secondo il ritmo delle stagioni. 
Al contrario, è un territorio intersezionale, in cui gli orizzonti estetici si incrociano, si sovrascrivono 
e si interrogano vicendevolmente.

Proprio da questa complessità non si può limitarsi a un’unica prospettiva, ma è necessario 
considerare molteplici punti di vista, sottolineando come scrive Dino Formaggio, «l’inadeguatezza 
di ogni posizione teorica che la limiti e dogmatizzi a una sola delle sue dimensioni (esteticità, 
bellezza, intuizione, pensiero, forma, semanticità, praxis, ecc.)»[3].

Si tratta di un principio chiave, che esige l’impiego di un pensiero critico, un esercizio sempre più 
raro, considerando che la critica, negli ultimi sessant’anni, sembra avviata all’estinzione con la 
scomparsa di autorevoli pensatori come il già citato Dino Formaggio, Gillo Dorfles, Umberto Eco, 
Italo Calvino, e dei sempre meno valorizzati Gianni Vattimo, Giorgio Agamben e Paolo D’Angelo.

Dunque, non sorprende se, con disinvoltura, si conferisce statuto critico a opinioni che, a ben 
vedere, si attardano più sul giudizio estetico — o, peggio, sul gusto — anziché elaborare un 
discorso capace di interpretare un lavoro o un artista nel loro contesto storico, culturale e politico, 
e di valutarne l’innovazione e il significato in rapporto al contesto sociale.

Dove questa dis-sincronia trova la sua massima manifestazione è nelle pubblicazioni, in 
particolare nelle riviste di settore. Qui la scrittura  giornalistica, per la sua produzione continua 
e rapida di testi, viene percepita più come una guida immediata al contesto di una mostra che 
come un contributo duraturo al corpus della critica d’arte accademica, come ci ricorda qui Micol 
Di Veroli. Da ciò deriva il rischio che questa pratica si riduca a un esercizio spesso svuotato di 
efficacia, più accessorio di marketing che vero strumento di analisi e valorizzazione.

L’isteria come ponte tra dimensione fisica e psicologica

A tal proposito colgo l’occasione per fare chiarezza — là dove ce ne fosse bisogno — sul lavoro 
di Lulù Nuti (Roma, 1988), artista attiva tra Roma e Parigi. Nonostante l’indiscusso talento, 
testimoniato dalla sua crescente presenza all’interno di istituzioni culturali pubbliche e private, 
nazionali e internazionali, nonché dal riconoscimento professionale di autorevoli curatori e 
galleristi, il suo lavoro rimane oggetto di discussioni riguardo a somiglianze con quello di artisti 
celebri, appartenenti alla seconda metà degli anni Sessanta e agli anni Novanta del Novecento.

05 maggio 2025

Il peso del non detto sulle opere. Ad esempio Lulù Nuti 
Di Roberto D’Onorio



2 / 5 Via dei Genovesi, 35 — 00153 Roma www.ada-project.it info@ada-project.it

In particolare, un recente articolo, pubblicato su una delle più note riviste di settore, ha analizzato 
la personale Tre corpi, a cura di Giuliana Benassi presso la Fondazione D’ARC di Roma (29 
maggio – 29 luglio 2025), mettendo in luce il rapporto, quasi di filiazione diretta, tra l’opera di Nuti 
e le iconiche sculture di Louise Bourgeois.

Sotto esame l’installazione Hysteria (2025), una struttura in acciaio composta dall’incrocio 
acrobatico di due tubolari, le cui estremità si differenziano da un lato con un basamento che 
richiama la memoria botanica di una foglia, dall’altro una forma cilindrica che evoca la punta 
temperata di una matita o di una lancia, entrambe da considerare, in ogni caso, armi.   
       

Lulù Nuti, Hysteria, 2025, forged stainless steel, 292 x 250 x 240 cm, produced with the technical support of 
Jadran Stenico. Installation view at Fondazione D’ARC, Rome. Photo by Eleonora Cerri Pecorella

Indubbiamente, l’opera in questione si riferisce all’Arch of Hysteria (1993) di Louise Bourgeois, 
e non certo alla ben più celebre Maman a cui l’articolo fa invece riferimento. Se infatti a 
quest’ultima gli accostamenti riguardano più la forma aracnoide che l’intento simbolico, è invece 
nella prima che si stabilisce un vero dialogo con l’opera di Lulù Nuti.

L’isteria di Bourgeois ci viene raccontata attraverso una scultura in bronzo specchiante chiamato 
a rappresentare un corpo inarcato nell’aria, acefalo, non normato, segnato solo da una sessualità 
implicita, legata alla condizione isterica che, ricordiamo, nella teoria clinica del XIX secolo veniva 
principalmente associata alle donne.

La postura riportata si regge sui piedi e sulle spalle, prendendo a modello le contorsioni delle 
pazienti ritratte nelle fotografie scattate nella clinica di Jean-Martin Charcot in Francia.[4]

Un archivio di gesti convulsi e spasmi, ammirati dai surrealisti come Breton, come massima 
espressione di bellezza femminile, grazie alla loro capacità di liberare, con movimenti inconsueti, 
parti del corpo altrimenti censurate dalla rigida morale vittoriana dell’epoca.

Tuttavia, mentre per gli artisti del movimento surrealista essere “convulsi” o “isterici” può 
rappresentare una forma di potenza, per i soggetti femminili queste condizioni si traducono 
invece in debolezza di fronte allo sguardo voyeuristico maschile.

Bourgeois demolisce questa riduzione sospendendo la scultura in aria, permettendole di girare, 
ondeggiare e vibrare, coniugando la solidità del materiale, tradizionalmente considerata attributo 
maschile, con l’instabilità del movimento, associata invece alla fragilità femminile. Ma è proprio 
la superficie specchiante dell’opera a compiere il gesto più radicale, poiché chiunque vi si 
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rifletta, si ritrova attraversato da entrambe le caratteristiche. Così, ciò che era binario si dissolve, 
restituendo a ogni individuo la complessità condivisa della condizione umana.

Analogamente, nell’isteria di Lulù Nuti, l’immagine dell’arco si fa ponte, nel mezzo del quale il suo 
punto più alto segna il confine tra la dimensione psicologica e quella fisica, quest’ultima però 
non intesa come mera rappresentazione della memoria delle ferite psicologiche ed emotive, 
ma come superamento delle autodeterminazioni, in cui aspetti maschili e femminili, passività e 
aggressività, sensualità e pericolo coabitano all’interno della materia, in una mutazione continua 
senza possibilità di soluzione.

È forse proprio in questo braccio di ferro che si coglie la comprensione più autentica del suo 
lavoro, da leggere non tanto attraverso la lente della storia dell’arte, quanto nell’intelligenza 
dell’immagine capace di restituire un contemporaneo che, per quanto si dichiari fluido e sfumato, 
continua a interrogare una forma primordiale con tutte le sue contraddizioni.

Lulù Nuti, Too much heat, nothing to eat, 2021, forged iron, 195 x 196 x 140 cm
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La scultura come esperienza corporea

Tra gli artisti contestati dal movimento femminista figura Richard Serra (San Francisco, 2 
novembre 1938 – Orient, 26 marzo 2024), l’artista americano noto soprattutto per le curve 
imponenti e dinamiche delle installazioni site-specific.

La sua produzione comprende opere come il contestatissimo Tilted Arc (1981), un arco solido in 
acciaio lungo 120 piedi e alto 12 piedi, installato nel cuore della piazza Civic Center di Manhattan 
e poi rimosso con l’accusa di ostacolare il passaggio dei pedoni. Successivamente, Serra sviluppa 
la serie Torqued Ellipses (1990), in cui enormi lastre di acciaio vengono inclinate e contorte per 
creare forme ellittiche dinamiche che mettono alla prova la percezione dello spettatore, un 
percorso che segnerà profondamente l’intera sua produzione.

Il punto in cui il dialogo tra Lulù Nuti e  Richard Serra si fa più stringente non riguarda tanto il ruolo 
del maschile nell’arte in generale, quanto piuttosto i suoi primi lavori tra il 1967 e il 1970, quando, 
dopo la scoperta in italiana dell’Arte Povera e quella francese con la sintesi di Brancusi, Serra 
si stabilì definitivamente a New York, lavorando a stretto contatto con Robert Smithson, Robert 
Morris e altri esponenti del West Coast Antiform Group.

Di lì a poco Serra sarà influenzato dall’idea che la forma non rappresenta mai un punto di arrivo, 
bensì il prodotto instabile di un processo, di un gesto, di una relazione dinamica tra materia e 
spazio. Sono infatti gli anni in cui la teoria dell’artista statunitense, mostrerà come la qualità della 
vera e propria scultura sia indifferente alle metafore e ai simboli o alla loro rappresentabilità, e non 
ne sia condizionata, la vera scultura attraversa i suoi rapporti dinamici interni nel modo in cui suoi 
aspetti puramente visivi come colore, forma, materia e altri aspetti percettivi, si impongono come 
esperienza dello spazio, del processo e del tempo.

In questo panorama, è impossibile non riconoscere le affinità tra il pensiero di Richard Serra 
e l’opera installativa di Lulù Nuti STABAT (2025), con la mostra da poco conclusa (N.d.R.: ne 
abbiamo scritto qui) alla galleria ADA di Roma.

Lulù Nuti, STABAT, 2025. Installation view at ADA, Rome. Photo by Roberto Apa. Courtesy of ADA, Rome

Una serie di strumenti in ferro, ritorti e imperfetti, si schierano lungo le pareti dello spazio come 
sentinelle di guardia, esibendo senza vergona la parte più affilata della loro forgiatura. Nel metallo 
vivo si conserva la memoria del fuoco che le ha plasmate in corpi in assetto di difesa o attacco. 
Non sono semplici oggetti, ma vere postazioni di controllo, pronte a monitorare ogni movimento 
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e a costringere chi attraversa il campo a misurare la distanza, a negoziare il passo, riconoscendo 
nella materia un confine tanto di sicurezza quanto di pericolo.

Mai come in questa occasione l’opera si fa corpo che restringe, amplia, oscura o illumina lo spazio 
circostante, modulandolo in base a ciò che «lo spettatore prova». Come sottolinea Serra stesso, 
«la cui esperienza individuale è l’unica vera protagonista». A tutto questo si può aggiungere 
l’ipotesi che Nuti abbia preso ispirazione dalla Verb List ideata da Serra in quegli anni, un catalogo 
di azioni come: rotolare, piegare, tagliare, pendere, torcere, che instaurano un dialogo diretto tra 
l’opera e il gesto fisico evocato da ogni verbo.

L’accostamento tra i due continua senza trascurare il panorama storico in cui l’artista americano 
si muove. La sua esistenza attraversa momenti di forte attivismo per i diritti civili, segnati dalla 
tragica morte di Martin Luther King a Memphis il 4 aprile 1968, dall’ascesa di una politica sempre 
più intollerante sotto Richard Nixon e dalla strage di My Lai in Vietnam, uno dei più noti casi 
di genocidio compiuta da un reparto dei Marines, mentre in Italia si vive l’“autunno caldo”, con 
scioperi e proteste diffuse tra studenti e lavoratori.

Non sorprende dunque che da un simile scenario, tanto vicino nella sua drammatica eco al 
presente che stiamo vivendo, segnato dal genocidio in Palestina, dalla minaccia di un conflitto 
atomico e dal divisionismo che frantuma quelle stesse lotte chiamate a unire, emerga con forza 
l’urgenza di recuperare valori del passato.

È in questa tensione che si innesta anche il lavoro di Lulù Nuti, il cui operare risponde al medesimo 
bisogno di ancorarsi a forme primordiali che, come ricordava Freud parlando dell’inconscio e delle 
immagini archetipiche, affondano in un linguaggio culturale universale e solido, capace di offrire 
guida e senso a un presente sempre più fragile e confuso.

Così è stato per il Rinascimento, per il Neoclassicismo, per la Transavanguardia e per tutti quei 
movimenti che hanno attinto dalla storia linguaggi, forme, miti non per imitarli, ma per rinnovarli, 
reinterpretarli, talvolta perfino sovvertirli, infondendo nuova linfa e nuovi significati all’arte del loro 
tempo. Oggi, in un’epoca in cui la forma si nega, si dissolve, si trasforma tra chirurgia estetica e 
filtri digitali, l’esperienza del corpo si allontana sempre più dalla sua percezione autentica.

Riportare l’arte alla dimensione sensoriale ed emotiva attraverso un processo attivo, significa 
scegliere di riaffermare, con gesti e azioni, la nostra presenza reale contro ogni simulacro. Per 
questo, cogliere una somiglianza tra due opere o un’aderenza formale a un modello non può 
essere, da sola, prova sufficiente per invocare un giudizio critico. Piuttosto, la critica dovrebbe 
domandarsi: perché certi materiali, certi simboli, ritrovano aderenza nel presente?

Archetipo, non significa “copia”, ma il principio dinamico di un nucleo originario d’immagini, che, 
come una dinamo, attivano il sentimento, che a sua volta nutre l’esperienza del fruitore.

Che poi si esprima nella pratica classica della scultura come accade per le opere di Jago 
(Frosinone, 1987), o nella pittura dalla sensibilità queer ispirate dalle avanguardie di Louis Fratino 
(1993), o le aderenze di Damien Hirst (Bristol 1965) all’arte contemporanea, poco importa.

Si tratta di manifestazioni, quasi fisiologiche, di epoche inquiete, segnate da guerre, crisi, conflitti, 
in cui l’arte non dovrebbe essere considerata un brevetto, ma un dialogo continuo e incessante. E 
come ogni dialogo, ha una direzione, un bersaglio, un oggetto verso cui tende. Ieri la pittura, oggi 
la scultura, domani forse il silenzio, al quale sempre più artisti stanno aderendo.

Note
1.  L. Wittgenstein, Ricerche filosofiche, a cura di L. Perissinotto, Feltrinelli, 2024  
2.  In Kant, soprattutto nella Critica del Giudizio (1790), l’esperienza estetica non è fondata su 
concetti, ma su un giudizio riflettente, ossia su una facoltà che giudica senza avere un concetto 
già dato. L’arte, in questo senso, non si riconduce al già noto, non si fa classificare secondo 
analogie, ma sollecita il pensiero a una ricerca che resta aperta.     
3.  D. Formaggio, L’idea di artisticità, Ceschina, Milano 1962, p. 317.
4.  M. Charcot, Iconographie Photographique de La Salpêtrière, Progrès médical, 1875-77.
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Lulù Nuti
STABAT

Dear Carla,

Just sending you some scattered thoughts.       
The exhibition speaks of an absence being observed.      
The sculpture rises from the floor and clings to the walls, inhabiting a space where matter itself 
seems to falter. Here, from being observed, it becomes an active observer.     
A silent witness to those who pass through the space.      
I wonder if any animal might hear the sound of Jadran’s hammer piercing hot iron. I’m convinced 
that sound got trapped within the form. 
Stabat. The previous exhibition was, the voice of Vittoria Totale was, the passerby was. Perhaps 
the scent of someone who, moments ago, was just looking at the forms hanging on the wall.   
It was full of people just yesterday. Is it empty or full now, as you read this? 
The heads are there, unchanging like scarecrows. I don’t know if they are watching, enjoying, 
judging, or just waiting to be melted down again.       
On the wall, they become bodies and surprise me. 

One work is missing from this show. I wonder if it was ever really there?     
In its place, there is us.

Lulù Nuti

Lulù Nuti, STABAT, 2025. Installation view at ADA, Rome. Photo by Roberto Apa. Courtesy of ADA, Rome

Lulù Nuti (Rome, 1988) lives and works between Rome and Paris. She graduated at the Ecole Nationale 
Supérieure des Beaux Arts de Paris in 2012. Through sculpture, installation, and drawing, Lulù Nuti uses 
construction materials, often combining them with natural elements, to create installations in sensitive dialogue 
with the place of creation. Her practice is characterized by the subtle duality between presence and removal, 
rupture and solidity, resistance and fragility. Nuti’s work is driven by a sense of responsibility and powerlessness 
toward the world we live in, and to translate this into matter, she observes and analyzes our perception of reality, 
our change in habits, and the relationship we have with nature, in order to create traces and testimonies of our 
present time.

ADA, Rome           
April 17 - June 21, 2025
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Recent and upcoming solo exhibitions include: Fondazione D’ARC, curated by Giuliana Benassi, Rome, IT 
(upcoming); ADA, Rome, IT; Lazio Contemporaneo, curated by Giuliana Benassi, presented by Dvi99, Rome, 
IT. 2024 – Galerie Chloe Salgado, Paris, FR; Palazzo Collicola, curated by Spazio Taverna, Spoleto, IT. 2021 - 
Galerie Chloe Salgado, Paris, FR. 2018 - Galerie Mansart, Paris, FR. Recent and upcoming group exhibitions 
include: 2025 – Supernova, curated by Tara Londi, Rome, IT; Romero Paprocki, curated by Rossella Traverso, 
Paris, FR. 2024 - Una Boccata d’Arte, a project by Fondazione Elpis, Motta Filocastro, IT; Accademia Nazionale 
di San Luca, curated by Stefano Chiodi, Rome, IT; ENI Road, curated by Spazio Taverna, Gazometro, Rome, IT; 
Fondazione Pescheria, curated by Pippo Ciorra, Michele Giorgi, Carola Nava, Pesaro, IT. 2023 – Biennale di 
Gubbio, IT, curated by Spazio Taverna; Fondazione Nicola del Roscio, Rome, IT; Fondazione Dino Soli, curated 
by Nadia Stefan, Matteo Galbiatti, Forlì, IT; Palazzo Collicola, curated by Saverio Verini, Spoleto, IT; The British 
School at Rome, Rome, IT; Musée des Beaux-Arts, Angers, FR; Galleria Mazzoli, curated by Giuliana Benassi, 
Modena, IT. 2022 – Parco Regionale dell’Appia antica, Rome, IT; Galleria Renata Fabbri, curated by Chiara 
Onestini, Milan, IT; Galerie Chloe Salgado, Paris, FR; Two Thirds, curated by Dinos Chatzirafailidis, Athens, GR; 
Istituto Italiano di Cultura, NY, curated by Ludovico Pratesi and Marco Bassan.

Lulù Nuti, RECTO, 2025, wrought iron, 230 x 150 x 54 cm. Photo by Roberto Apa��%QWTVGU[�QH�#D#��4QOG��
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Lulù Nuti, VERSO, 2025. Veduta della mostra STABAT presso ADA, Roma, 2025. Fotografia di Roberto Apa 

Cara Cara,

Ti mando dei pensieri sparsi.         
La mostra parla di un’assenza osservata.      
La scultura lascia il pavimento e si attacca alle pareti. Uno spazio dove echeggia una crisi della 
materia. Qui, si emancipa da osservata a osservatrice.     
Testimone silente di chi passa nello spazio.
Mi chiedo se qualche animale può sentire i suoni del martello di Jadran che fora il ferro caldo. 
Sono convinta che quel suono sia rimasto intrappolato nella forma.    
Stabat. Stava la mostra precedente, stava la voce di Vittoria Totale, stava il passante. Forse si 
sente ancora la scia di profumo di chi poco prima osservava le forme a muro.   
Stava piena di persone proprio ieri, è vuota o piena mentre leggi questo testo?  
Immutabili come spaventapasseri le teste sono lì. Io non so se osservano, godono, giudicano o 
sono nell’attesa di essere di nuovo fuse.        
A parete, diventano corpi, e mi sorprendono.

Manca un’opera in questa mostra, chissà se c’è mai stata?      
Al suo posto ci siamo noi
         
Lulù Nuti

23 aprile 2025

Lulù Nuti “STABAT” ADA / Roma 
Di Redazione
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Lulù Nuti
STABAT

Dear Carla,

Just sending you some scattered thoughts. 
The exhibition speaks of an absence being observed.  
The sculpture rises from the floor and clings to the walls, inhabiting a space where matter itself 
seems to falter. Here, from being observed, it becomes an active observer.   
A silent witness to those who pass through the space.  
I wonder if any animal might hear the sound of Jadran’s hammer piercing hot iron. I’m convinced 
that sound got trapped within the form. 
Stabat. The previous exhibition was, the voice of Vittoria Totale was, the passerby was. Perhaps 
the scent of someone who, moments ago, was just looking at the forms hanging on the wall.   
It was full of people just yesterday. Is it empty or full now, as you read this? 
The heads are there, unchanging like scarecrows. I don’t know if they are watching, enjoying, 
judging, or just waiting to be melted down again.  
On the wall, they become bodies and surprise me. 

One work is missing from this show. I wonder if it was ever really there? 
In its place, there is us.

Lulù Nuti

Lulù Nuti, STABAT, 2025. Installation view at ADA, Rome. Photo by Roberto Apa. Courtesy of ADA, Rome

Lulù Nuti (Rome, 1988) lives and works between Rome and Paris. She graduated at the Ecole Nationale 
Supérieure des Beaux Arts de Paris in 2012. Through sculpture, installation, and drawing, Lulù Nuti uses 
construction materials, often combining them with natural elements, to create installations in sensitive dialogue 
with the place of creation. Her practice is characterized by the subtle duality between presence and removal, 
rupture and solidity, resistance and fragility. Nuti’s work is driven by a sense of responsibility and powerlessness 
toward the world we live in, and to translate this into matter, she observes and analyzes our perception of reality, 
our change in habits, and the relationship we have with nature, in order to create traces and testimonies of our 
present time.

ADA, Rome 
April 17 - June 21, 2025
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Recent and upcoming solo exhibitions include: Fondazione D’ARC, curated by Giuliana Benassi, Rome, IT 
(upcoming); ADA, Rome, IT; Lazio Contemporaneo, curated by Giuliana Benassi, presented by Dvi99, Rome, 
IT. 2024 – Galerie Chloe Salgado, Paris, FR; Palazzo Collicola, curated by Spazio Taverna, Spoleto, IT. 2021 - 
Galerie Chloe Salgado, Paris, FR. 2018 - Galerie Mansart, Paris, FR. Recent and upcoming group exhibitions 
include: 2025 – Supernova, curated by Tara Londi, Rome, IT; Romero Paprocki, curated by Rossella Traverso, 
Paris, FR. 2024 - Una Boccata d’Arte, a project by Fondazione Elpis, Motta Filocastro, IT; Accademia Nazionale 
di San Luca, curated by Stefano Chiodi, Rome, IT; ENI Road, curated by Spazio Taverna, Gazometro, Rome, IT; 
Fondazione Pescheria, curated by Pippo Ciorra, Michele Giorgi, Carola Nava, Pesaro, IT. 2023 – Biennale di 
Gubbio, IT, curated by Spazio Taverna; Fondazione Nicola del Roscio, Rome, IT; Fondazione Dino Soli, curated 
by Nadia Stefan, Matteo Galbiatti, Forlì, IT; Palazzo Collicola, curated by Saverio Verini, Spoleto, IT; The British 
School at Rome, Rome, IT; Musée des Beaux-Arts, Angers, FR; Galleria Mazzoli, curated by Giuliana Benassi, 
Modena, IT. 2022 – Parco Regionale dell’Appia antica, Rome, IT; Galleria Renata Fabbri, curated by Chiara 
Onestini, Milan, IT; Galerie Chloe Salgado, Paris, FR; Two Thirds, curated by Dinos Chatzirafailidis, Athens, GR; 
Istituto Italiano di Cultura, NY, curated by Ludovico Pratesi and Marco Bassan.

Lulù Nuti, RECTO, 2025, wrought iron, 230 x 150 x 54 cm. Photo by Roberto Apa��%QWTVGU[�QH�#D#��4QOG��
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«Cara Carla, ti mando dei pensieri sparsi. La mostra parla di un’assenza osservata»:    
fino al 28 giugno è in corso alla galleria ADA di Roma STABAT, la mostra personale di Lulù Nuti 
(Roma, 1988)

Lulù Nuti, STABAT, 2025, installation view at ADA, Rome. Courtesy of ADA, Rome. Photo by Roberto Apa

Laureata all’École Nationale Supérieure des Beaux Arts de Paris nel 2012, Lulù Nuti vive e 
lavora tra Roma e Parigi. Attraverso scultura, installazione e disegno, l’artista impiega materiali 
da costruzione, spesso in combinazione ad elementi del mondo naturale, per realizzare opere 
installative che si rapportano intimamente con il contesto ambientale in cui vengono create. La 
sua pratica è connotata da un sostanziale dualismo allusivo ai binomi concettuali antitetici di 
presenza e rimozione, rottura e solidità, resistenza e fragilità. I suoi lavori partono da un essenziale 
presupposto legato alla responsabile consapevolezza delle problematiche che investono la vita 
contemporanea, esprimendo spesso un senso di inadeguatezza rispetto alla capacità di poterle 
fronteggiare. Lulù Nuti osserva e analizza la nostra percezione della realtà, il cambiamento delle 
nostre abitudini e il rapporto che abbiamo con la natura, per creare tracce e testimonianze del 
nostro presente.

STABAT parla di un’assenza osservata. Il titolo, caricato di valore laico, richiama la parte iniziale 
dello Stabat Mater, celebre sequenza del XIII secolo, attribuita a Jacopone da Todi, allusiva 
alla sofferenza della Madonna nel corso della Crocifissione e della Passione di Cristo. STABAT 
racconta di qualcosa che “era”, “era stante, in piedi”, dunque di una “presenza”, di un’entità 
esistente o che è esistita e contestualmente rievoca una connotazione di dolore, patimento, di 
problematicità, di dramma legato a qualcosa di perduto. 

L’idea di questa mostra nasce più di un anno fa, ma ha preso corpo e si è concretizzata solo dopo 
l’incontro con gli spazi della galleria ADA. La scultura, abbandonando il pavimento e abitando 
le pareti della galleria, si tramuta da elemento osservato a elemento osservatore divenendo 
testimone silente di ciò che accade o di chi vive, anche fugacemente, lo spazio, «uno spazio dove 
echeggia una crisi della materia» ci racconta Lulù Nuti.

05 giugno 2025

STABAT di Lulù Nuti a Roma: il gesto che diventa memoria
Di Chiara Cianni
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Lulù Nuti, STABAT, 2025, installation view at ADA, Rome. Courtesy of ADA, Rome. Photo by Roberto Apa

Le sculture in ferro battuto, tutte ideate per l’occasione, sono state realizzate in collaborazione 
con Jadran Stenico, un fabbro d’arte con cui l’artista collabora dal 2018. Questa pratica è di per sé 
emblematicamente allusiva all’essenziale importanza del lavoro artigianale – definito da Lulù Nuti 
come una «forma di resistenza» – la cui tradizione rischia di andare progressivamente perdendosi. 
L’esigenza di una profonda riconsiderazione delle attività legate alla produzione artigianale, delle 
cosiddette arti minori o arti applicate, appartiene a un processo che ciclicamente nella storia 
critica si è riproposto. Normativo è il caso degli studi ottocenteschi di William Morris (1834-1896) 
nei quali un’avversione radicale nei confronti del prodotto industriale e dell’aspetto conseguente 
della serialità, ben esemplificato dalla fondazione del movimento Arts and Crafts, si accompagna 
all’auspicio di un ritorno alla situazione vigente nel Medioevo nella quale l’artigianato rivestiva un 
ruolo essenziale all’interno della produzione artistica.

Lulù Nuti, STABAT, 2025, installation view at ADA, Rome. Courtesy of ADA, Rome. Photo by Roberto Apa
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Create sulla base di un criterio astrattizzante, talvolta aniconico, le opere in mostra talora 
evocano dettagli di teste di animali presentate in chiave fortemente stilizzata ma rese dinamiche 
attraverso l’utilizzo di linee curve e fluide. La prospettiva dall’alto conferisce un’aura di 
autorevolezza e ieraticità: sulle pareti sembrano diventare corpi animati che svelano frammenti di 
un vissuto. Il ferro, scolpito, conserva i segni di chi lo ha lavorato. Il gesto si fa memoria rivelando 
dettagli legati al calore della forgiatura, ai colpi impressi, alla pressione esercitata sulla materia 
che sembra sprigionare l’eco del fabbro che ha creato quelle forme. Non un suono definito e 
riconoscibile, ma una vibrazione, una tensione interiore che –  secondo l’artista – può essere 
percepita solo dagli animali. 

Queste teste ci osservano, ci giudicano o forse tendono a seguire la nostra traiettoria all’interno 
dello spazio riecheggiando un’opera di Lulù Nuti risalente al 2022 esposta al Parco Archeologico 
dell’Appia Antica, Fin dove si stende la vista, qui regna l’attimo, il cui titolo cita la celebre frase 
di un componimento (Attimo, 2002) della poetessa polacca Wisława Szymborska. L’opera 
rappresenta un girasole la cui direzione cambia rispetto alla posizione dell’osservatore e richiama 
l’immaginata funzione delle opere in mostra alla galleria ADA.  

Testimoni di storie recenti e antiche, ideali involucri deputati a conservare e tramandare racconti, 
al contempo queste opere divengono fonte, per chi le osserva, per una proiezione ideale dei 
propri stati emotivi e del proprio trascorso esistenziale. In un’atmosfera, da un lato immutabile, 
coerentemente con la fissità dei corpi ferrei, ma, al contempo, irrorata da un ideale “divenire”, 
l’artista si chiede se in questa mostra manca un’opera: «chissà se c’è mai stata? Al suo posto ci 
siamo noi. L’anima e la forma sono la stessa cosa».

Lulù Nuti, DUE TESTE, 2025, wrought iron, 1 element: 60 x 20 x 20 cm approx. 2 elements: 64 x 80 x 17 cm. 
Courtesy of ADA, Rome. Photo by Roberto Apa
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Scrivere, una raccolta di cinque testi di Marguerite Duras, dopo essere stata introvabile per anni, è 
uscita il 12 settembre per NN Editore nella collana Perenni, dedicata alle scritture autobiografiche 
che resistono al tempo e alle circostanze.

L’ho letto di notte e di notte ne scrivo.

È come sempre difficile parlare di Duras, frammentaria, sibillina, a tratti folle, aggrovigliata in 
pensieri che insegue e non fa che ripetere con parole diverse, come se cambiandone la forma 
potesse arrivare a decifrarli. Conosceva la follia, una follia che non si vede, la follia della solitudine 
e della scrittura. Più sottile, meno tragica, di quella di altre scrittrici immortali ma suicide, di Anne 
Sexton che celebrò la sua fine sulla Mercury Cougar rossa, bevendo un Martini e indossando la 
pelliccia di sua madre mentre il monossido di carbonio riempiva il garage. In qualche modo, quella 
di cui parla Duras è una follia salvifica.
La scrittura è l’abisso che salva dall’abisso, è una ferita che va lasciata sanguinare perché è il 
sangue a dirci che siamo ancora vivi.

«Se non avessi scritto sarei diventata un’alcolista», dichiara. La solitudine l’avrebbe sopraffatta, 
l’avrebbero sopraffatta il dolore e i misteri, le ferite sarebbero rimaste ferite e il sangue non 
avrebbe riempito le pagine. È questo il testamento della Duras, lo scrisse e due anni dopo morì.
Era ossessionata dalla morte. Fino ad allora aveva risparmiato lei, ma non il figlio di due anni, né il 
fratello, né l’amante della Cina del nord.

Questo libro lo dedica a «W.J.Cliffe, morto a vent’anni, a Vauville, nel maggio del 1944, a un’ora 
imprecisata», di lui parla nel testo La morte del giovane aviatore inglese. In visita al cimitero di 
Vauville ne scopre la lapide e quella scoperta diventa l’inizio di una storia. Non sappiamo quale 
di preciso. Non sappiamo mai niente fino in fondo. Sappiamo che riguarda l’ultima vittima della 
Seconda Guerra Mondiale, un ragazzino su un Meteor monoposto, precipitato sull’albero della 
foresta, vegliato, estratto, sepolto dagli abitanti del paese. E riguarda il corpo di suo fratello, 
gettato in una fossa comune durante la Guerra del Pacifico. Sappiamo che l’incontro con la lapide 
apre uno spiraglio e in quello spiraglio nasce la scrittura. Per usare le parole di Montale è «l’anello 
che non tiene, il filo da disbrogliare» che ci avvicina al senso profondo delle cose.
È nei momenti più banali che ci appare.

Anche la morte di una mosca può diventare un’epifania.

Nel primo saggio, che dà il nome alla raccolta, Duras racconta del pomeriggio in cui aspettava 
l’amica e regista Michelle Porte nella dispensa comunicante con la casa. «Mi capita spesso di 
stare sola in posti del genere, tranquilli e vuoti. A lungo. E in quel silenzio, quel giorno, d’un tratto, 
rasente il muro, vicinissimo a me, ho visto e sentito gli ultimi istanti di vita di una mosca comune».
Si siede per terra e da lì non si muove, come al cimitero rimane in contemplazione. Guarda la 
mosca agonizzare, sbattere le ali e le zampe, la guarda provare a salvarsi, è la sola testimone della 
morte di una mosca che sa che sta per morire.

«Non ricordo com’è finita. Forse la mosca, allo stremo delle forze, è caduta. Forse le zampe si 
sono staccate dal muro. E forse è caduta dal muro. Non ricordo più niente, se non che me ne sono 
andata. Mi sono detta: Stai impazzendo. E me ne sono andata.

«Quando è arrivata Michelle Porte, le ho mostrato il punto esatto e le ho detto che lì era morta una 
mosca, alle tre e venti. Michelle Porte ha riso di gusto, è scoppiata a ridere».   
Duras invece è convinta che il momento che lei e la mosca hanno condiviso non sia divertente. 
Ci sono momenti trascurabili che generano in noi una sorta di spavento rivelatore. Dopo quella 
rivelazione non siamo più la stessa persona che eravamo.
A me è successo alla piscina comunale. Al liceo nelle ore di ginnastica ci mandavano a nuotare, il 
giorno prima mi ero infilata il costume blu intero, ero entrata in camera dei miei per vedermi nello 

02 novembre 2025

Guardare una mosca morire.
Su “Scrivere. Una ragione di vita” di Marguerite Duras 
Di Deborah Guarnieri
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specchio dell’armadio, avevo pianto. Avevo stilato un elenco di cibi concessi e di ognuno avevo 
memorizzato le calorie, ogni sera trascrivevo su un quadernino quello che avevo ingerito e facevo 
la somma, disegnavo una faccina: sorrideva più il numero era vicino allo zero. Inarcavo la schiena 
contro la sedia e misuravo la sporgenza delle costole. Se circondavo la vita con le mani, le dita 
dovevano toccarsi. Mi piaceva scomparire dentro felpe enormi perché nessuno se ne accorgesse 
e potesse fermarmi. Pativo un freddo a cui non c’era rimedio.    
Eppure quel giorno faceva caldo e dopo la lezione non mi sono asciugata i capelli. Sono uscita 
dallo spogliatoio per prima e sono andata a sedermi sulle gradinate affacciate sulla piscina dove 
avevamo appena nuotato. Dopo qualche minuto è apparsa una donna incinta, poi un’altra, un’altra 
ancora. Sfilavano lungo il bordo. Il costume intero teso, prossimo allo strappo, raggiungevano 
l’istruttore di aquagym premaman. Ero terrorizzata dalle loro pance a mongolfiera. Sono rimasta 
immobile a fissarle.

Non so perché questo momento e non un altro mi è rimasto attaccato addosso per tanti anni, 
non so cos’è che ho capito. Forse l’ingombro del dare la vita. Forse la sterilità del mio corpo a 
confronto. Il dovere di nutrirne due al posto di uno.

Lulù Nuti, VERSO (detail), 2025, wrought iron, 130 x 85 x 50 cm. Photo by Roberto Apa.

Una compagna mi è venuta a chiamare, mi cercavano, stavano salendo sul pulmino per tornare 
in classe, io le ho indicato le donne, le ho detto, guarda che pance grosse che hanno. Lei ha fatto 
ah-ahn, ha annuito.

C’è chi avrebbe ignorato la mosca, chi si sarebbe limitato a guardarla, chi ne avrebbe riso, chi 
l’avrebbe dimenticata, chiusa nella scatola degli eventi quotidiani muti, insignificanti. Ma Duras è 
una scrittrice. Guarda alla morte della mosca col suo sguardo di scrittrice e la morte della mosca 
riempie sei, sette pagine. Diventa una metafora del destino universale, una regina nera e blu, un 
ricordo eterno che accompagna l’autrice.

«Intorno a noi, tutto scrive». Ogni cosa che esiste e che accade, suo malgrado, genera storie. Ecco 
che la solitudine dello scrittore, una solitudine che rasenta la follia, diventa comunione con la vita 
dell’universo. Forse è stato questo pensiero a salvare Duras dal destino di altre.

«Scriviamo senza saperlo. Scriviamo guardando morire una mosca».

Scriviamo sempre, anche se non abbiamo in mano la penna, se non schiacciamo i tasti per far 
comparire lettere su uno schermo, perché scrivere è un modo di guardare il mondo, di stare e 
restare al mondo. È un’arte notturna nel significato più ampio del termine, legata all’intimità, a 
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ciò che di umano e naturale ancora sopravvive in noi. Non sottostà a logiche produttive, né ai 
principi della velocità, del denaro, della performance, della prevaricazione. Per questo, scegliere di 
scrivere è anche un atto di resistenza.
«La liberazione arriva al calare del buio. Quando fuori cessa il lavoro. Ci resta il lusso, un lusso 
che ci appartiene, di potere scrivere durante la notte. Possiamo scrivere a qualsiasi ora. Non 
dobbiamo sottometterci a ordini, orari, capi, armi, multe, insulti, sbirri, capi e ancora capi. Né alle 
chiocce che covano i fascismi di domani».

Lulù Nuti, DUE TESTE, 2025, wrought iron, 64 x 80 x 17 cm. Photo by Roberto Apa
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Lulù Nuti, STABAT, 2025. Installation view at ADA, Rome. Photo by Roberto Apa

Parlare del lavoro di Lulù Nuti, per me, non è un esercizio critico ma un’esperienza personale. Non 
sono un critico: sono un collezionista. Ma forse è proprio questa posizione laterale a permettermi 
uno sguardo più libero, sensibile al tempo lento dell’opera, alla sua capacità di restare.

Lulù Nuti (Roma, 1988) vive e lavora tra Roma e Parigi. Dopo la laurea all’École des Beaux Arts 
di Parigi, ha sviluppato una ricerca che attraversa scultura, installazione e disegno, fondata su un 
dialogo costante con la materia, lo spazio e lo sguardo.      
La sua è una scultura fatta di contrasti: forza e fragilità, forma e sparizione, struttura e cedimento. 
Il ferro, il cemento, la pietra diventano strumenti di una poetica sottile, che non dichiara, ma lascia 
tracce.

Ho conosciuto il lavoro di quest’artista per la prima volta alla Biennale di Gubbio 2023, dove 
presentava Ritorneremo Ancora: una scultura d’acqua in forma ipogea, in cui il fluido non emerge 
ma viene risucchiato in un centro invisibile. Un’opera silenziosa e potente, capace di evocare 
un’assenza così presente da sembrare quasi sacra.       
Ero stato invitato a conferire un premio come Wide Group: Ritorneremo Ancora era tra le finaliste. 
Alla fine la scelta cadde su un’altra opera, ma quella di Lulù mi colpì profondamente. Non ha avuto 
il riconoscimento ufficiale, ma ha continuato a restare. Invisibile, ma presente.

Nella sua personale alla Galleria ADA di Roma, Stabat, Lulù Nuti porta la materia verso un nuovo 
stadio. Le sculture si staccano dal pavimento e si aggrappano alle pareti. È un gesto di liberazione, 
ma anche di ribaltamento: la scultura non è più oggetto, ma soggetto. Non più guardata, ma 
guardante. Presenze attive nello spazio, capaci di osservare chi le attraversa.    
Se a Gubbio era l’acqua a costruire l’assenza, ora è il ferro a custodirla. I materiali cambiano, ma 
resta intatto quel desiderio di dare forma al vuoto, di trasformare la sparizione in presenza. 
 
Questa mostra parla di un’assenza che osserva. Le opere sembrano immobili ma non inerti, 
sospese ma non in attesa. Testimoni silenziosi del tempo che scorre e delle presenze che 
passano. Non giudicano, non raccontano: registrano. E nel farlo restituiscono un’immagine 
dell’essere umano più profonda di molte narrazioni.

05 maggio 2025

Lulù Nuti, Stabat. La forma che osserva 
Di Massimo Maggio
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Il ferro, scolpito e forato, conserva i segni del lavoro fisico che lo ha formato. Si percepisce la 
memoria del gesto: calore, pressione, colpi. È come se l’eco del fabbro che ha forgiato quelle 
forme fosse rimasta imprigionata nella materia. Non un suono, ma una vibrazione, una  
tensione interna.          
 
Le forme appese sembrano trattenere qualcosa. Non sappiamo se osservino, attendano, 
giudichino. Ma sono lì, fisse, ineludibili. Come presenze che non si impongono, ma restano. E 
anche in questo c’è qualcosa di struggente.      
La mostra è attraversata da una quiete densa. Le opere non occupano lo spazio: lo rendono altro. 
Chi guarda, a un certo punto, si scopre guardato. Ed è lì che la scultura smette di essere forma e 
diventa soglia, esperienza.

Lulù Nuti ha il raro talento di dare voce alla materia senza sovraccaricarla. Di dire molto con poco. 
Di costruire assenze che restano, come impronte di qualcosa che ha toccato lo spazio e non se ne 
è mai andato davvero.

Lulù Nuti, STABAT, 2025. Installation view at ADA, Rome. Photo by Roberto Apa
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Lulù Nuti e Floating Beauty, Work in progress Palio della Rivincita, Quintana di Foligno 2025

La realizzazione del palio della Quintana di Foligno, è una commissione dell’Ente Giostra curata da 
dieci anni a questa parte dall’Avv. Pier Luigi Metelli e dalla storica dell’arte Marta Silvi.
Il Guanto della rivincita è il progetto concepito da Floating Beauty (alias Simone Testi) e Lulù Nuti 
per il Palio della Rivincita della Quintana di Foligno di settembre 2025. Un’opera che intreccia la 
visione poetica e materica della mise en scène scultorea di Lulù Nuti con la ricerca più  
artigianale e iconica di Floating Beauty. E in questa prospettiva duplice e bifronte il Palio si  
trasforma da vessillo celebrativo a dispositivo narrativo, da trofeo a gesto di cura, cucito, ricamato 
e pensato per portare con sé il senso di una riconciliazione profonda.  
Il titolo – Guanto della rivincita – evoca un oggetto di mediazione e di sfida, al tempo stesso  
protezione e offerta. Il guanto, nella tradizione medievale, era simbolo di autorità, di investitura e 
fiducia, ma anche di dono. Donare un guanto equivaleva a trasferire potere, a delegare una  
missione, a testimoniare un passaggio. Era, infine, un segno di presenza. In questo progetto, il 
guanto non si lancia per sfidare: si offre per riparare.

Il lavoro di Lulù Nuti si inscrive in una ricerca visiva e concettuale che da anni si interroga sulle 
possibilità della cura attraverso la materia, sul confine tra artificio e natura, sull’equilibrio precario 
tra forza e fragilità. Il progetto per il Palio rielabora e amplia questa ricerca, fondendola con 
l’iconografia di San Giorgio e il Drago (da quello di Giovanni Bellini a quello di Vittore Carpaccio), 
che l’artista esplora da tempo attraverso la tecnica della stampa su alluminio lasciando emergere, 
attraverso una linea continua che abbraccia le sagome delle due figure, un luminoso vuoto. Come 
afferma l’artista: “Questo atto di unione diventa simbolo di guarigione, dettata dalla fusione delle 
due figure in un’unica entità. Le linee così estratte danno vita a un linguaggio visivo autonomo, in 
cui ogni opera rivela una forma unica – un alfabeto in divenire, una danza.”
La composizione prevista per il Palio include una stampa serigrafica dell’opera San Giorgio e il 
Drago da Raffaello di Salvo (1974), a sua volta ispirata al celebre dipinto di Raffaello, che a  
Foligno dedicò uno dei suoi capolavori, La Madonna di Foligno (1511-12), appunto, oggi conservata 
ai Musei Vaticani, commissionata da Sigismondo de’ Conti proprio in onore della città. L’immagine 
di San Giorgio e il Drago, scomposta e riassemblata dagli artisti in una linea continua che unisce 
cavaliere e creatura, diventa un’astrazione luminosa. Così le sagome, che sull’alluminio erano 
levigate fino a far emergere il metallo nudo, restituiscono ora su stoffa un’unità nuova e originale. 
Invece dello scontro, una fusione di forme. Invece della vittoria, la guarigione.

Settembre 2025

PALIO DELLA QUINTANA 2025     
LA RIVINCITA, SETTEMBRE 2025
Guanto della rivincita, 2025 di Floating Beauty e Lulù Nuti

Di Marta Silvi 
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Questa linea – una sorta di alfabeto in movimento, una danza grafica – non è solo segno. È gesto. 
E come tale si fa portatrice di una narrazione che supera il semplice atto figurativo per diventare 
traccia di un possibile: quello della bellezza fluttuante.

Alla base dello Statement stesso di Floating Beauty, c’è il concetto eterogeneo di bellezza definito 
dall’artista come “un tentativo di cura”. “Un guanto scalda, un uovo che danza”: immagini semplici, 
essenziali, che rivelano una tensione alla leggerezza, al fragile equilibrio delle cose.   
Floating Beauty riflette sulla possibilità di un’estetica che abiti il presente, che accolga l’errore, 
che racconti le fratture senza rinnegarle. È un modo di guardare e toccare il mondo che accetta 
la porosità dei confini tra umano e artificiale, tra naturale e sintetico. Un approccio che si traduce 
in scelte materiche precise: ciniglia blu – dello stesso tono usato dall’artista Andrea Polichetti nel 
precedente palio della Sfida – velluto, paillettes, fili di nylon, perle di vetro.
L’opera finale, delle dimensioni di 150 x 150 cm, prevede che la linea centrale – quella che unisce 
5CP )iorIio G iN &rCIo – si sviluppi in un’area di circa 115 x 90 cm. Le paillettes, cucite con fili 
colorati a mano, evocano i “tre colori che la natura ci dà”, tradotti in una sorta di “bandiera 
naturale”, una festa di riflessi che danza al minimo movimento. La superficie scintilla, senza 
abbagliare. Accoglie.

Atto fondamentale che va a segnare un precedente unico nel processo di realizzazione del Palio, 
è stata la collaborazione con la Società Cooperativa Sociale Elle Elle di Foligno, che da più di 
trent’anni cerca di garantire alle persone diversamente abili una qualità di vita migliore, all’interno 
di un ambiente accogliente, stimolante, gratificante e attento a valorizzare l’unicità di ogni 
persona. Gli artisti Floating Beauty e Lulù Nuti sono stati ospiti della struttura, per la prima vera 
residenza concepita per la realizzazione del palio a Foligno, dal 21 al 25 luglio 2025, trasformando 
gli spazi quotidiani della cooperativa in un laboratorio vivo, inclusivo e sperimentale. Non un atelier 
chiuso, ma un dispositivo relazionale aperto. Le educatrici, le sarte, gli ospiti della cooperativa e 
persino il regista Alejandro Cifuentes, presente per documentare il lavoro come uno dei capitoli 
che completerà il documentario sul lavoro di Lulù Nuti, hanno preso parte attiva alla realizzazione 
del Palio, intrecciando le proprie esperienze a quelle degli artisti.
Questo processo ha generato un cortocircuito emotivo e creativo potente. Il gesto della mano 
–�che cuce, che tocca, che ascolta – si è fatto racconto. E così il Palio è diventato specchio di�
un’esperienza collettiva, incarnazione di un tempo condiviso, restituzione tangibile di un cammino�
cucito insieme.
Il rovescio del Palio – ciò che di solito resta nascosto, la trama invisibile – in questo caso diventa�
parte integrante dell’opera tanto da creare il primo palio double face della storia. Come a dire che�
ogni cosa ha il suo doppio, la sua ombra, il suo dietro le quinte. E che proprio lì, nella zona opaca�
meno esposta alla luce dei riflettori, si annidano spesso le verità più preziose e sincere.

Guanto della rivincita attinge ai materiali e ai simbolismi specifici della tradizione, 
concettualizzandoli attraverso la lente onirica di Floating Beauty e di Lulù Nuti.
Guanto della rivincita è, inoltre, un gesto di attenzione verso gli “ultimi”, verso chi quotidianamente 
affronta sfide silenziose, lotte invisibili. Si tratta di un palio unico, che nel suo mostrarsi fronte 
e retro, si rivolge anche a coloro che rimangono indietro, a coloro che non possono ambire alle 
prime file della società e che affrontano quotidianamente sfide e rivincite sul campo di gioco della 
vita. Non c’è gloria senza ascolto, non c’è vittoria senza partecipazione. A Foligno, nella stessa 
terra dove Francesco si spogliò dei propri abiti per scegliere la nudità come forma di verità, 
prende forma un’opera che si fa scudo e specchio. Non protegge da qualcosa, ma protegge in 
nome di qualcosa: la possibilità, ancora, di immaginare un mondo diverso, tessendo insieme fili di 
storia, arte e comunità.
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BIO LULU’ NUTI

Lulù Nuti (Roma, 1988) vive e lavora a Roma. Muovendosi dalla scultura e dall’installazione al 
disegno, Lulù Nuti sperimenta vari materiali, spesso combinandoli con elementi naturali, al fine 
di creare sculture e installazioni che dialogano con lo spazio. Il suo lavoro è guidato da un forte 
sentimento che prova nei confronti del mondo in cui viviamo: un sentimento di responsabilità 
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e impotenza. Per tradurla in materia, Nuti analizza e osserva la nostra percezione della 
realtà, il cambiamento delle nostre abitudini e il rapporto che abbiamo con la natura, al fine di 
creare «tracce» e testimonianze del nostro tempo presente. Una sottile dualità tra presenza e 
cancellazione, rottura e solidità, resistenza e fragilità è sempre presente nel suo lavoro. Questa 
ricerca fluttuante di tensione ed equilibrio permette di svelare un immaginario che interpreta i 
conflitti degli esseri umani come il risultato di un’analisi contemporanea legata al qui e ora. Dal 
2017, il lavoro di Nuti si è espanso dalle produzioni site-specific per spazi espositivi a produzioni 
generate dai luoghi che scopre e incontra. Il suo obiettivo è quello di creare opere d’arte ispirate al 
luogo in cui sono state create, che possano adattarsi allo spazio in cui sono esposte, in modo da 
trasmettere la loro origine in modo sensibile. Nel 2018 ha fondato il duo artistico LU.PA insieme 
a Pamela Pintus, un’identità artistica che opera principalmente attraverso azioni performative 
e opere site-specific. Ha appena concluso due mostre personali a Roma: Stabat presso la 
galleria Ada project e Tre Corpi  a cura di Giuliana Benassi presso la Fondazione D’Arc. Nel 2025 
parteciperà alla 18^ Quadriennale di Roma selezionata da Francesco Stocchi.

BIO FLOATING BEAUTY

Vive e lavora a Roma.
Nato come progetto digitale su instagram, Floating Beauty viaggia tra il mondo digitale e 
analogico, tra il video, il disegno e il collage, realizzando opere dal forte impatto simbolico. 
Avvalendosi di un vasto bacino di elementi fotografici e riferimenti iconografici e autobiografici, 
repertati e riassemblati, nel suo lavoro, Floating Beauty compone dei percorsi sintetici tra suono e 
immagine che trasportano lo spettatore in una dimensione visionaria.
Finiti gli studi in Accademia nel 2011 (ABA Roma) lavora in collaborazione con diverse realtà tra 
cui Industria Indipendente (Klub Taiga, 2022) LU.PA (Bollenti Spiriti, 2023). Tra le mostre a cui ha 
preso parte: STRAPERETANA (Pereto, 2021); MATERIA NOVA (GAM Galleria d’Arte Moderna di 
Roma, 2022); META-TURISMO (Roma Diffusa, 2023); DOMANI È UN ALTRO GIORNO (Spazio 
giallo, Roma, 2024). 

BIO MARTA SILVI

Marta Silvi (1980, Roma) è storica dell’arte, docente e curatrice. Vive e lavora a Roma. 
Laureata in Storia dell’Arte Contemporanea presso l’Università “Sapienza” di Roma, ha conseguito 
il Dottorato di Ricerca in Storia delle Arti Visive e dello Spettacolo presso l’Università di Pisa con 
una tesi sul reimpiego delle immagini in movimento. Dal 2008 al 2012 è stata co-direttrice della 
galleria Monitor, Roma. Dal 2016 è docente di Management per l’Arte e dal 2024 di Didattica dei 
Linguaggi Artistici presso l’Accademia di Belle Arti di Roma. Dal 2019 al 2021 ha ideato e svolto il 
corso Pillole di Arte Contemporanea per la Fondazione smART di Roma.
Corrispondente per Artforum e Flash Art Italia; ha collaborato inoltre con Artribune, Exibart, Arte 
e Critica, ATP Diary, Look Lateral. 
Ha curato diverse mostre in Italia e all’estero. Nel 2014 e nel 2017 ha curato la sezione Arti Visive 
per il Dancity Festival di Foligno, presentando mostre, performance, talk e progetti speciali (Nico 
Vascellari, 2014, Claire Fontaine, 2017). Nel 2021 ha organizzato la sezione arte contemporanea 
per la manifestazione La Madonna di Foligno curando la mostra di Nicola Samorì, Dei Santi e 
Del Fuoco a Palazzo Trinci e selezionando diciotto artisti per l’open call La Madonna di Foligno, 
il meteorite, il punctum. Come rileggere un capolavoro presso il Museo Capitolare Diocesano, a 
Foligno. Nel 2023 ha curato insieme a Giuliana Benassi il workshop In prima VOCE plurale per la 
mostra In prima persona plurale presso il Macro di Roma. Nel 2024 ha curato la pubblicazione 
Iulia Ghiță. He failed to save the one he loved most con Viaindustriae, Foligno.
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Sculture effimere e fauna urbana in un progetto che dialoga con il tempo. Un’installazione di Lulù 
Nuti in continua trasformazione dove gli animali modellano le opere d’arte

Lulù Nuti, I FRUITORI, curated by Giuliana Benassi, in collaboration with Studio Ozono, Lazio Contemporaneo

Dal 27 al 30 marzo 2025 l’Isola Tiberina di Roma diventa il palcoscenico di un’inedita 
sperimentazione artistica con “I Fruitori”, il nuovo progetto dell’artista Lulù Nuti, curato da Giuliana 
Benassi e realizzato con DVI99 e Studio Ozono. L’iniziativa, sviluppata grazie al bando Lazio 
Contemporaneo 2022, non si configura come una semplice esposizione, ma come un’esperienza 
immersiva che rende visibile il processo di costruzione e trasformazione delle opere.

Le sculture organiche e l’intervento della fauna

Cinque monoliti composti da materiali organici – farina, lievito, acqua, brodo, semi e pigmento 
alimentare blu – verranno disposti lungo la banchina est dell’Isola Tiberina. Le opere, ispirate a 

27 marzo 2025

I Fruitori: arte e natura si fondono all’Isola Tiberina 
Di Michele Ranucci
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forme architettoniche arcaiche come la piramide, l’arco e l’architrave, saranno soggette a una 
lenta e progressiva metamorfosi operata dagli animali della zona. Di giorno e di notte, la fauna 
diventerà parte attiva di questo processo trasformando le sculture e intrecciando un legame 
diretto tra arte e natura.

Per catturare l’evoluzione delle opere, microtelecamere nascoste all’interno delle sculture 
registreranno ogni fase della loro modificazione. Questi dispositivi permetteranno di 
osservare la progressiva interazione tra gli animali e le installazioni, senza interferire con il 
loro comportamento naturale. Il progetto, infatti, include una ricerca scientifica condotta 
dall’ornitologo Claudio Carere, che analizzerà le dinamiche etologiche delle specie frequentatrici 
del sito sia in loco che attraverso le immagini registrate.

Lulù Nuti, I FRUITORI, curated by Giuliana Benassi, in collaboration with Studio Ozono, Lazio Contemporaneo

I Fruitori: un invito alla contemplazione e alla riflessione

L’intervento artistico prevede anche la collocazione di panchine in cemento recanti parole  
incise – “QUI”, “SILENZIO”, “OSSERVA”, “ASCOLTA”, “IMMOBILE” – che suggeriscono un 
atteggiamento di quiete e osservazione, invitando i passanti a riconnettersi con lo spazio e il 
tempo. Il progetto sottolinea così la necessità di un’interazione più profonda e consapevole con 
l’ambiente circostante.

Al termine dell’installazione, le sculture organiche, ormai modificate dal tempo e dagli animali, 
diventeranno la matrice per la realizzazione di opere in bronzo. Questi nuovi manufatti saranno 
esposti nella mostra personale di Lulù Nuti, intitolata “Tre corpi”, presso la Fondazione D’ARC di 
Roma, chiudendo il cerchio di un processo che fonde effimero e permanente.

La collaborazione e dialogo con le nuove generazioni

Il progetto beneficia della consulenza scientifica di Claudio Carere, docente presso l’Università 
della Tuscia – Dipartimento di Scienze Ecologiche e Biologiche, e della collaborazione con 
l’Associazione Amici di Trastevere. Inoltre, coinvolge alcuni studenti dell’Accademia di Belle Arti 
e del Liceo Artistico G. C. Argan di Roma, instaurando un confronto diretto con l’artista e il suo 
studio.

“I Fruitori” si configura così come un’esperienza artistica unica, in cui materia, natura e tempo 
si intrecciano in un dialogo continuo, regalando al pubblico una riflessione sul rapporto tra 
creazione e trasformazione.
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Tube è il titolo che accompagna il dialogo immaginario tra le sei sculture presentate in occasione 
della terza mostra di Lulù Nuti alla galleria Chloe Salgado. In questa serie di nuovi lavori in ferro 
forgiato, Nuti prosegue la sperimentazione avviata con questo materiale arrivando ad attivarne 
molteplici declinazioni espressive.

Tube, 2024, installation view at Galerie Chloe Salgado, Paris. Photo by Gregory Copitet

In Calcare il mondo (2018), titolo della prima personale di Lulù Nuti con la galleria Chloe Salgado, 
le opere in mostra – frutto di una ricerca presso Bikini Art Residency, sul Lago di Como – erano 
ottenute mediante la messa a punto di una tecnica peculiare, attraverso cui ciascuna scultura 
nasceva per addizione e sottrazione, modellando e incorporando tipici materiali da costruzione (il 
cemento, il gesso), mediati dall’impiego di una tecnica pittorica simile all’affresco. Nuti rifletteva 
in quella circostanza sulle possibilità, concrete, di rimodellare il mondo, realizzandone un calco, un 
negativo, un conglomerato formale e materiale nato dal gesto e dalla sovrapposizione. Un gesto 
singolare di appropriazione e riconfigurazione teneva insieme, in un solo istante, molti aspetti 
riconducibili alla pratica e alla ricerca di questa artista.

Se nell’utilizzo di materiali alternativamente naturali e artificiali è insita una specifica attitudine 
a guardare il mondo da una prospettiva che alterna consapevolezza e intima convinzione a 
ristabilire un nuovo terreno di scambio, è nello scarto che si può rintracciare un topos estetico-
pratico che per Nuti diventa fondamentale. Nella riflessione sull’Antropocene e sulle durature 
conseguenze del Capitalocene dal punto di vista ambientale, economico-sociale e culturale, si 
riverbera questa poetica dello scarto che, a ben guardare, non è soltanto, ed esclusivamente, 
intimista. 

Tube è il titolo che accompagna il dialogo immaginario tra le sei sculture presentate in occasione 
della terza mostra di Nuti alla galleria Chloe Salgado; sei personnages diventano materia 
animata: Apeuré, fuyant, timide, regarde sono i sottotitoli che li accompagnano, semplicemente le 
nominano indicandone delle sfumature caratteriali, delle peculiarità. In questa serie di nuovi lavori 
in ferro forgiato – realizzati con la collaborazione di Jadran Stenico, il fabbro che affianca l’artista 
dal 2017 – Nuti prosegue la sperimentazione avviata con questo materiale [EGLI DANZA (prima 

22 ottobre 2024

Tube. Lulù Nuti | Galerie Chloe Salgado, Parigi
Di Angelica Gatto
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posizione), 2021; TOO MUCH HEAT, NOTHING TO EAT, 2021; In My End Is My Beginning, 2024, il 
progetto, a cura di Spazio Taverna, frutto di una collaborazione con l’Osservatorio Gravitazionale 
Europeo, il laboratorio CAOS dell’Università degli Studi di Perugia e dell’Istituto Nazionale di 
Fisica Nucleare] arrivando ad attivarne molteplici declinazioni espressive.

Lulù Nuti, Pierre, Ciseaux, Papier, detail, 2024, wrought iron, 50 x 15 x 7,5 cm. Photo by Gregory Copitet

L’artista riafferma ancora una volta le potenzialità inscritte nella materia e ancorate a una forma 
di animismo che parte dall’oggetto e arriva a comprendere un nuovo ecosistema emotivo e, 
appunto, concreto. 

Le sculture – stanti o collocante a parete – non soltanto accompagnano, quasi magicamente, la 
sinuosa profilazione del tubolare in ferro, disegnando ellissi e semicerchi, tornando su loro stesse 
e ritrovandosi, ciclicamente, a disegnare un ouroboros, bensì hanno, al contempo, delle specificità 
che le attivano, rendendole delle “armi” surrogate, quasi delle propaggini cyborg che estendono 
lo spazio-corpo. Esse presentano delle estremità affilate, che puntano alternativamente verso 
terra e verso il cielo; oppure sono in grado di evocare forme organiche, senza per questo perdersi 
dietro a un descrittivismo eccessivo. 

Come scrive Noémie Pacaud nel testo critico di accompagnamento alla mostra “Nuti lavora 
per far emergere, senza corromperla, l’energia vitale che risiede nel potenziale nascosto in tutte 
le cose. Per fare ciò, coltiva una relazione di dubbio con l’oggetto, provocando movimenti di 
inversione attraverso giochi di rottura, dissonanza o esaurimento del materiale e delle sue forme. 
Nonostante la natura apparentemente brutale del ferro battuto, questo approccio, spinto ai suoi 
limiti, è finalizzato a ricercare finezza e flessibilità, e non esclude una certa forma di sensualità” 
[traduzione di chi scrive].

Nuti scolpisce, forgia, modella, assembla; la sua pratica è legata, a doppio filo, alla materia e alla 
spiritualità; essa è inseparabile da una dialettica tipicamente neo-materalista, da cui sembra 
attingere per fissare due componenti destinate a interagire fittamente: la memoria e la materia, 
entrambe figlie di una temporalità slabbrata, indispensabile all’adozione di un nuovo sguardo. 
Tramite l’analisi e l’osservazione sui nostri stati percettivi e sul rapporto di continuità con la natura, 
lo spazio, il tempo, Lulù Nuti crea delle tracce residuali chiamate ad essere testimoni del passato  
– così come di un futuro incerto – e in grado di generare una duplice tensione tra presenza e 
cancellazione, fragilità e resistenza.
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Lulù Nuti, Ritratto, Photo by Eleonora Cerri Pecorella

Quali sono i tuoi riferimenti visivi e teorici?
Nella schiuma dei giorni di Boris Vian, lo spazio si restringe, si allarga, si incupisce o si illumina 
a seconda di ciò che accade ai protagonisti. È uno dei primi romanzi che mi ha profondamente 
marcata. 
Questo rapporto tra linguaggio e visione, l’ho poi ritrovato nei libri di Gaston Bachelard - specialmente 
La poétique de l’espace e L’eau et les rêves o in registi come Akira Kurosawa e Antonioni.

Cosa ti spinge a lavorare con materiali di scarto e naturali?
In essi è custodita la memoria del tutto di cui sono stati parte. Sotto-intendono un bivio, che secondo 
me è l’immagine del tempo in cui viviamo: un’orizzonte-bilancia dove gli eventi sono intrinsecamente 
legati al rapporto che abbiamo con la materia, un rapporto che lo fa basculare e ne cambia quindi 
non solo la direzione, ma la velocità di percorso. Gli scarti sono figli di una reazione, di una scelta, 
che ha implicato cambiamento di forma e di funzione.
Nella società contemporanea lo scarto è il grande punto interrogativo, e quindi è forse una delle 
cose più proiettate nel futuro.

In che modo hai iniziato a fare l’artista?
A cinque anni volevo tantissimo un cane. I miei genitori erano contrari. Ogni mattina, per 
settimane, disegnavo un arcobaleno e sotto un cane. 
Un giorno mio padre è tornato da un lungo viaggio con una scatola forata. E dentro un bracco. 
L’ho chiamato “Virgolo”.

01 giugno 2024

L’arte come atto di cura. La versione di Lulù Nuti
Intervista in collaborazione con Giulia Bianchi
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Qual è la funzione dell’arte oggi?
Alla luce della risposta precedente, credo che l’Arte abbia il potere di plasmare la realtà.   
Ad oggi, penso che tra tante funzioni e non-funzioni, possa essere un atto di cura.   
La cura sotto-intende fiducia, ascolto e responsabilità.

Come la sensibilità ambientale e il tema dell’Antropocene influenzano la tua pratica artistica?
Quotidianamente. Come scultrice la questione del sovra-carico di materia nel mondo è 
essenziale e il mio lavoro si fonda sulla consapevolezza che un gesto puo’ riverberare nel tempo 
e cambiare il corso degli eventi. Il mio è un terreno di indagine in cui il pensiero e l’azione sono 
intimamente legati: l’economia dei mezzi è la ricerca stessa.     
Se sono responsabile di ogni “oggetto” che metto al mondo, quell’oggetto deve essere, in qualche 
modo, essenziale.          
L’Antropocene porta con sé una visione del mondo molto più animista, in forte contrasto con la 
società consumistica degli anni 90’ in cui sono cresciuta.      
Sapere che un oggetto per arrivare a me percorra chilometri mi affascina e mi spaventa.
E per questo, mi ispira.

Com’è organizzata la tua giornata?
Di giorno organizzo e reperisco i materiali, perché lavoro di notte.

Che cos’è per te lo studio d’artista?
Lo studio è intimità: un luogo di liberazione e sofferenza.     
Alcuni lavori a studio sembrano senza difese: mi capita di vederli goffi nello spazio, amputati dal 
luogo per cui sono stati pensati.

In che modo affronti il tema della memoria e del ricordo nelle tue opere?
Per me le sculture sono delle capsule del tempo, è quindi intrinseca al lavoro l’idea di memoria 
futura del mondo presente. La memoria forma a-traverso il gesto e a sua volta la forma in-forma 
chi osserva.           
A studio porto avanti un dialogo con alcuni materiali, come il cemento, il ferro ma anche fiori o 
oggetti della vita quotidiana (in questo momento sto lavorando con degli zerbini). Per tirare fuori 
un loro punto di vista, una loro identità, che nel loro uso quotidiano non viene percepito. Per fare 
questo la memoria è essenziale, la memoria come bagaglio di conoscenza, come residuo, scarto 
appunto, delle esperienze vissute. In quei momenti, la mia memoria e quella del lavoro si fondono 
e dal loro incontro, se tutto va bene, nasce un’opera.      
Nella mia pratica di disegno è invece il ricordo che è essenziale. Antonioni diceva che se prova 
a ricordarsi di un momento, non sono parole che gli vengono in mente ma una polvere colorata. 
Questa visione del tempo e del ricordo Bergsoniana mi ha profondamente marcata. Quando 
un ricordo arriva dirompente, come una nube, cerco di fermarlo su carta: questo è un modo di 
fermare il tempo e di condividerlo con gli altri, in quanto, non è esprimibile a parole.

A che cosa stai lavorando?
A giugno avrò due mostre su cui ho lavorato molto negli ultimi mesi. La prima fa parte di Una 
Boccata d’Arte, progetto di Fondazione Elpis in collaborazione con Galleria Continua. É un 
intervento all’aperto a Motta Filocastro, in Calabria, che inaugurerà il 23 giugno. Il lavoro, intitolato 
“È tutto vero”, a cura di ALTROVE e Ehab Halabi Abo Kher, si concentra su una caratteristica 
comune dei piccoli centri e della provincia, dove lo spazio pubblico viene vissuto come spazio 
intimo, ma condiviso.          
A Motta Filocastro questo aspetto trova la sua massima espressione per via della sua posizione 
geografica, storica e urbanistica, che tuttora influenzano le abitudini dei suoi abitanti.   
La seconda nasce da un progetto a cura di Spazio Taverna in collaborazione con l’Osservatorio 
Gravitazionale Europeo, EGO e il laboratorio CAOS dell’Università di Perugia e dell’Istituto 
Nazionale di Fisica Nucleare (INFN). L’inaugurazione è prevista per il 28 giugno a Palazzo 
Collicola, in concomitanza con l’apertura del Festival dei due Mondi.
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Lulù Nuti, É tutto vero, Una Boccata d’Arte 2024, Motta Filocastro, project by Fondazione Elpis, in 
collaboration with Galleria Continua and Threes Production, curated by ALTROVE – Ehab Halabi Abo Kher, 
Vincenzo Costantino. Photo by Matteo Gregoraci

Una Boccata d’Arte è il progetto diffuso d’arte contemporanea promosso da Fondazione Elpis: 20 
borghi e paesi di tutta Italia, uno per ogni regione, ospitano 20 interventi realizzati da 20 artiste 
e artisti italiani e internazionali a seguito di un periodo di residenza a contatto con il territorio e le 
comunità locali. Quest’anno giunge alla sua quinta edizione, con 100 progetti realizzati dal 2020. 
Per l’occasione sono stati invitati solo artisti under 35 che, per la diversità della loro pratica e della 
loro ricerca, offrono un ampio sguardo sul panorama contemporaneo.

Nell’ambito di questa edizione, che prosegue fino al 29 settembre, Motta Filocastro, frazione di 
Limbadi (VV), ospita l’intervento É tutto vero realizzato dall’artista Lulù Nuti (nata a Parigi, classe 
1988), coordinato da ALTROVE – Ehab Halabi Abo Kher e Vincenzo Costantino. Il progetto di Lulù 
Nuti è composto da una serie di opere in bronzo provenienti dai calchi di alcuni zerbini donati 
all’artista dagli abitanti del paese. Visto dall’alto, È tutto vero appare come un luminoso anello di 
protezione, riflettendo sullo spazio pubblico e su come rappresenti qui una dimensione intima 
diffusa. La trasformazione di un oggetto morbido e familiare come un tappeto in un’opera in 
metallo celebra l’ambiguità dell’ambiente domestico, a metà tra la casa accogliente e la fortezza 
impenetrabile. Spiega Nuti: “Esiste una porta invisibile che cigola non appena uno sconosciuto 
varca la soglia. Un suono dalle frequenze inudibili per lo straniero, avverte i mottesi dell’arrivo 
dell’ospite. Non mi sorprenderebbe se, nel punto dove l’asfalto si tramuta in pietra, mi chiedessero 
di togliermi le scarpe”.

“L’avvio della quinta edizione di Una Boccata d’Arte – dice Marina Nissim, Presidente di 
Fondazione Elpis – segna un bellissimo traguardo, 100 interventi realizzati in 100 borghi da 
altrettanti artiste e artisti internazionali dal 2020, anno in cui il progetto è nato con l’idea di 
sostenere le nuove generazioni, in linea con la nostra missione. Per l’anniversario speciale dei 
cinque anni abbiamo scelto di coinvolgere solo artisti under 35 che hanno dimostrato entusiasmo 
e impegno nella realizzazione degli interventi e nella relazione con il territorio, coinvolgendo 
con grande sensibilità le comunità locali il cui contributo in molti casi è stato essenziale anche 
nella fase creativa dei progetti. È sorprendente la grande rete di relazioni umane e professionali 
che nel tempo si è venuta a creare attorno a Una Boccata d’Arte, grazie al prezioso contributo 
di artisti, curatori, sindaci, amministrazioni locali e cittadini. La partecipazione straordinaria 

Settembre 2024

Una Boccata d’Arte: a Motta Filocastro con Lulù Nuti… è 
tutto vero
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alle inaugurazioni e l’interesse degli abitanti nei confronti degli artisti e dei loro progetti sono il 
frutto di questa riuscita sinergia. Anche quest’anno il nostro progetto lascerà il segno con la sua 
capacità di coinvolgere e creare connessioni intorno ai 20 interventi”.

Mostre diffuse, installazioni, performance, laboratori e libri d’artista: “Una Boccata d’Arte” 
attiva per tutta l’estate uno speciale itinerario culturale che si snoda lungo la penisola: un 
invito al viaggio e alla scoperta di luoghi inaspettati, lontani dai circuiti tradizionali dell’arte 
contemporanea. 

Una Boccata d’Arte è un progetto realizzato in collaborazione con Maurizio Rigillo, Cofondatore di 
Galleria Continua, e con Threes che ogni anno cura tre interventi incentrati sulla sperimentazione 
sonora, quest’anno in Abruzzo, Lazio e Molise. 

BIOGRAFIA

Lulù Nuti (Parigi, 1988) si è diplomata nel 2012 all’Ecole Nationale Supérieure des Beaux Arts 
de Paris. Ha partecipato a numerose mostre presso istituzioni italiane e internazionali, tra 
cui: Biwako Biennale (JPN, 2012); Cité Internationale des Arts de Paris (FR, 2014); MO.CO. La 
Panacée, Montpellier (FR, 2018); Istituto Italiano di Cultura, New Delhi (IN, 2019); Villa Medici, 
Roma (IT, 2021); Musée des Beaux Arts, Angers (FR, 2023); British School, Roma, (IT, 2023); 
Palazzo Collicola, Spoleto (IT, 2023); Fondazione Nicola del Roscio, Roma (IT, 2023); Fondazione 
Pescheria, Pesaro (IT, 2024). Tra le sue personali ricordiamo la mostra site specific Sistema, 
nel sito archeologico delle Case Romane del Celio, Roma (IT, 2015) e Terrain Amère alla Galerie 
Chloé Salgado, Parigi (FR, 2021). Nel 2022 la sua opera in ferro forgiato Too much heat, Nothing 
to Eat, parte del progetto We Love Art, vision and creativity Made in Italy promosso dal Ministero 
degli affari esteri e la Fondazione CDP, viaggia attraverso il mondo, dall’Istituto Italiano di Cultura 
di New York a quello di Seoul, Corea, al Changijang Museum of Contemporary Art in Cina. Nel 
2018 fonda con Pamela Pintus il duo LU.PA, identità artistica che opera soprattutto attraverso 
azioni performative e opere site specific. Nel 2020 co-fonda a Roma Post Ex, studio di ricerca 
condiviso.
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Lulù Nuti, Le plein de mes murs est le vide de leur terre, 2020. Photo by Eleonora Cerri Pecorella

Can matter tell stories? In the practice of French-Italian artist Lulù Nuti (Rome 1988), who studied 
at the Ecole Nationale Supérieure des Beaux Arts in Paris, and lives in Rome, material carries 
with it an often-latent knowledge. Her research starts from here, from the original, pure, raw 
energies such as concrete, metal, which meet other elements, and from here originate new forms. 
Artist-induced forms and unintended forms that arise from the encounter of forces, elegant and 
powerful. Sculptures and installations created for the spaces they inhabit that become signs of 
contemporaneity.

Elena Solito: I always enjoy meeting you Lulù, because each time our encounters, real or long-
distance, reveal a few more pieces of your work. And I would like that all these meetings, though 
held at different times and in different places or non-places (containers), can result as a single 
conversation diluted over time. I would like to start as always from the “materia”. Because your 
works are physical, tangible and retain an energy in power.

Lulù Nuti: Thank you, Elena. I enjoy the idea of a conversation diluted in time, which reflects my 
practice, itself composed of suspended, rarely closed-off discussions.

E.S.: We enter the heart of your work, between fractured and dissected globes; between 
generative cores and shells that accommodate matter and materials. Tell me about your 
relationship with the Earth and Calcare il Mondo.

L.N.: As a contemporary sculptor I am always trying to balance fascination for material, and 
therefore the desire to explore it, and the feeling of adding matter into a world which already 
suffers from an overproduction of objects. This is why the moment in which I study the materials 
I’m attracted to is always essential: it allows me to understand if adding a weight into the world is 
the right thing to do, and most of all, what shape to let it take, to tell an aspect, a reality, tied to that 
material, which has not yet been spelled out outside of its common use. Calcare il Mondo might 

May 10, 2023

THE ORIGIN OF MATTER
Elena Solito in conversation with Lulù Nuti
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be the first work in which I was aware of this modus operandi.    
Studying building materials, cement to be more specific, in 2016, eventually materialized the 
following year, in 2017, during a residency on Lake Como (Bikini Art Residency). The title itself 
announces the project: Moulding the World, so preserving its shape through a tool which allows 
us to reproduce it elsewhere. The material is cement, composed mostly of sand, of which there is 
a limited supply on earth, to the point in which marine floors are excavated in order to supply the 
global demand for it. An invisible landscape is thus emptied to supplement the visible one. Matter 
is extrapolated below the horizon to charge what’s above it.      
The manner in which I navigated the material was born from that idea; I decided to set it up as 
a geo-engineering project with a scientific (empirical) approach: I mold the world in one part, in 
two… but while I mold the northern hemisphere, where do I move the population? Then maybe 
it’s better to mold it in four parts, in seven parts, to make some slices and move the humans in 
smaller groups. Seven slices are reminiscent of the moon and its phases. Hence, the world is the 
new moon.
And what happens if the planet were to collapse under the weight of matter? If it exploded? 
That’s where Beyond Our Control comes from, geometric shapes containing organic masses, 
the shape which the planet would have in case the project did not succeed. Then I realize that 
creating a huge enclosure around the earth would be impossible, so I abandon that idea and I 
throw matter directly onto the planet. The latter moves and adapts into shapes similar to those of 
a shell: thus, the Sun Sulphur Irons are born; which bring me back to the beginning of my search: 
that relationship between the visible and invisible landscape, the origin of the sand the cement 
contains. It’s a signal: I have circumnavigated the question and it is the material itself which tells 
me that.
The temperature gets high during the excavations, due to the force of the mountain’s weight 
which pushes down, and the snake, the tunnel, could collapse at any moment. The site was, 
paradoxically, simultaneously archaic, and modern, and I wanted that aspect to be readable in 
the work. When I was doing research on why a snake eats its own tail and whether they actually 
do that, I found out that it occurs if he doesn’t have enough food, and if it’s too hot; exactly the 
conditions which would cause the mountain to crumble in on itself, a discovery which gave the 
work its title while opening up wider discourse.

Lulù Nuti, Sans Horizon, 2021 CONAI Prize, first edition, Spazio Taverna, Rome, 2022. Courtesy Lulù Nuti and 
Galerie Chloe Salgado. Photo Giorgio Benni

E.S.: On the occasion of the realization of the project you just told me about, in the video interview 
We Love Art, Vision and Creativity made in Italy, you said something that I would like you to 
elaborate on: “Concrete not so much as a visual burden but as a cure for emptiness.”

L.N.: Curing, the act of care, is taking up more and more space within my work: at the moment it’s 
through scraps, cleaning them and resituating them into new forms, like in There is No Place Like 
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Home, curated by Giuliana Benassi, where sewing discarded globes with the public was meant 
as a gesture of care and attention towards the nocturnal space, a way of taming a space and a 
time hand in hand with the public, not only as an imposition of a work in the space, but as a shared 
journey. Regarding cement as a cure for emptiness, maybe one day this image will give birth to a 
specific work, I hope it remains one of those suspended discussions to pick up again together. 

E.S.: Slender structures climb over defined spaces (such as those in tunnels) or architectural 
armatures. I am thinking of recent works such as Mari, Inferiata and Suspended Title (Radicanti), 
in which nature resurfaces overbearingly in its elegant sinuosity.

L.N.: Let’s begin with Mari: the installation starts from an interest, which grew with time, in the 
scraps from the project of Calcare il Mondo, which I kept for years as I went forth with the 
research. Amongst these, some strips of plastic, which were residues from the blow-up globes I 
use as positives to simulate the earth. Fate wants that many of the plastic strips that don’t remain 
stuck in the matter are parts of the sea, in the sense that no land geography appears on them, 
possibly because the parts with land are sculpted with clay, and its weight attracts them to the 
cement while molding, and the marine part remains exposed. 
I decided to use those discarded strips as a base for an immersive installation of cement flags, 
planted in the ceiling rather than the floor. The ‘motifs’ I pressed onto them have patterns and 
colors stolen from marine creatures. Wrapping them around the metal poles, while the cement 
was still fresh, meant that the plastic decreased as the sculptures were formed (a part always 
remained stuck in the material) and so the scrap turned into an environment. The fact that the 
poles are suspended and reach just a few centimeters from the ground, on suspended masses at 
different heights, creates an upturn as if one is below the horizon. 
Radicanti on the other hand is a work made with the specific exhibition in mind: ANTE OPERAM, 
a project by Isabella Vitale, founder of Piano Bi (an experimental space in Rome) in an abandoned 
house. I decided to collaborate with an architect by asking him which were the most crucial points 
of the apartment, and I went to ‘support’ them with some tubes, partially industrial and partially 
made up of galvanized sycamore leaves. The work punctuated the path, creating a rhythm of 
lights in the space (with the reflective copper) and exasperating the location’s feeling of precarity. 
What these two works have in common is the slowing down of the public’s movement through 
space: they demand presence and attention to one’s movements, as if one were walking in an 
unknown forest. It seems to me that these types of installations force the viewer to deambulate 
carefully, anchored to the present.

Lulù Nuti, Titolo Sospeso (Radicanti), 2022. Site specific work realized for Ante Operam, Palazzo Marescalchi 
Belli, Rome. Courtesy Lulù Nuti and Renata Fabbri. Photo Alessandro Vasari
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E.S.: What can you tell me instead about Sans Horizon, Orizzonti e Orizzonti (riflessi).

L.N.: These are installations which come from a phrase my dad had told me: “we make time rise” 
(in Italian it’s rise like when yeast rises). At the time this phrase really struck me, and I started to 
look for a formula, a sign, to materialize it. Thus, the first horizon was born: a dark line between 
two brackets. The idea is that it would extend until space allowed, fading relentlessly against the 
parentheses. The line was drawn, and the parentheses were iron. 
The work’s evolution is tied to someone else’s phrase, someone else essential to my life; Pierre 
Dupont, the blacksmith who initiated me into Iron work: “in blacksmithery we work the center of 
the earth, which is metal in fusion”. This pushed me to also forge the central line: the movement 
of matter from the center to the extremities of the earth, from the nucleus to the limit, became 
evident as a necessity. 
These signs multiplied over the years, becoming a sort of continuous translation of my father’s 
phrase, fed by external visions and events: Orizzonte Sestante, born following a residency on a 
cargo ship called “Cielo d’Italia”, then Sans Horizon, which is a scream, an expansion of a gesture, 
like that of a rock thrown into water. 

E.S.: I have recently become interested in the concept of origin, and how artists deal with it, by 
representing elements or concepts. I find these aspects in your research, starting with the forms, 
the use of materials, such as Sun Sulfur Iron.

L.N.: I think, ultimately, we’ve spent the whole interview talking about the concept of origin. Origin 
of thought, origin of matter, and as I speak with you, the idea that an origin only reveals itself once 
the destination is reached becomes increasingly apparent. In the case of Sun Sulfur Iron, it’s 
surprising how the origin of the work became clear not through my will, but through the material’s 
reaction to a provocation from me. From that magical moment in the studio, the belief that 
material is equipped with its own ‘intelligence’ became a certainty for me.

E.S.: The performative aspect in your research is not secondary. Tell me about your collaboration 
with LU.PA, together with Pamela Pintus.

L.N.: LU.PA is a duo which was born with Pamela Pintus, another artist, in 2018. Due to its nature, 
LU.PA’s work and research manifests itself in the meeting halfway between two entities in 
dialogue, exchanging and enhancing thoughts that exceed the sum of two imaginaries, creating 
a third. Performance is thus the ground on which the duo was born and developed. We have a 
codependent relationship with the public: we create some presuppositions, with precise but open 
rules, a vehicle in transit, onto which the public is invited to board and indicate the route. 
This aspect ties into my personal practice in an inverse manner:if in my studio I board a material 
and I learn to drive it, in LU.PA we are the matter and the public rides us. 
Now that I think of it, one of my recent works probably had quite a heavy influence from LU.PA. 
I’m referring to Fin dove si stende la vista, qui regna l’attimo: a bronze sunflower 170 cm tall 
which moves to follow a member of the public as if they were the sun. In this work the object’s 
movement depends on the gaze, and the viewer is responsible and an actor of the work’s 
movement and its appearance to others. 

E.S.: What are you working on? What plans do you have for the future? 

L.N.: As I write to you, I’m working on a third work composed of scraps and leftovers from the 
research of Calcare il Mondo, following Notturno and Autoproduction. They are definite forms 
composed of indefinite forms. Pieces of sculptures and installations which I discarded because 
the work didn’t need them at that moment, but which I kept for some reason: be it for their 
plasticity, or to remember the reaction of a pigment with a mortar, for example. I’m in a moment of 
my life in which, in some way, I’m summing up the journey I’ve walked thus far, and this becomes 
concrete in very specific works. It’s the case of this sculpture, called Autoritratto: the sum of 
these pieces of material, stuck amongst one another, which give light to a column which encases 
a mirror positioned at the height of my own eyes. 
I am reflected and recognize myself in these fragments, like memories which, in their 
incompleteness, shape an individual’s history and consciousness.
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Portrait of the artist. Photo by Eleonora Cerri Pecorella

In un’ex carrozzeria di uno squadrato palazzo bianco di Centocelle, dal 2020, insieme ad altri sei 
artisti, Lulù Nuti ha organizzato il suo studio, nello spazio condiviso del vivace Post Ex, di cui è 
cofondatrice. Nata in un comune alle porte di Parigi ha sempre vissuto a Roma fino all’inizio degli 
studi all’École Nationale Supérieure des Beaux Arts. Dopo l’avvio della sua collaborazione con le 
gallerie Chloé Salgado (Parigi) e Alessandra Bonomo (Roma), nel 2019 decide di ritornare nella 
Capitale, perché percepita più incline ad accogliere i suoi lavori e, al contempo, per avvalersi di 
una migliore cooperazione con quegli artigiani che l’assistono nella realizzazione dei suoi progetti. 
Tra le diverse mostre organizzate in Italia e all’estero, in spazi pubblici e privati, vi sono Sistema 
(Case del Celio, Roma 2015), Calcare il mondo (Galerie Chloé Salgado, Parigi 2018) e la sesta 
edizione della collettiva There Is No Place Like Home (ex fabbrica Chinotto Neri, Roma 2021), che 
maggiormente rappresentano particolari passaggi personali.

12 settembre 2023

Studio Visit: Lulù Nuti
Di Daniela Trincia
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Anche se la sua formazione - nonché il suo ingresso in Accademia - è come pittrice, si è ben 
presto dedicata alla scultura saldamente inserita nello spazio, senza tralasciare il disegno. 
Utilizzando vari materiali, molti di scarto, quali cemento, gesso, plastiche e metalli, mescolati a 
elementi naturali, il suo lavoro desidera dare forma al «senso di responsabilità e di impotenza» 
che contraddistinguono la nostra epoca, esplorando la materia affinché veicoli questi sentimenti 
e possa raccontarsi. Nelle sue opere c’è, quindi, la costante ricerca di equilibrio tra tendenze 
antinomiche: fragilità e solidità, armonia e frattura, fissando e congelando un momento. Calcare 
il mondo in sette parti, sebbene appaia come una serie di sezioni della Luna, è un calco in 
cemento del pianeta, che non abbandona quell’attenzione al “come” e al “perché” sia stato 
creato, avendo cura di non produrre elementi di risulta: per realizzare il cemento viene utilizzata 
la sabbia, scavata nei fondali marini; pertanto, per costruire, si svuota e si erode il Pianeta, che 
diviene una sorta di scatola, di contenitore vuoto. Titolo sospeso (radicanti), è costituita da sottili 
‘pilastri’ tubolari di foglie di platano (da lei definiti come meccanismo di “nostalgia preventiva”), 
galvanizzate in rame, montate su tubi di metallo industriali, degli impossibili sostegni del soffitto.

Studio view, Rome. Photo by Eleonora Cerri Pecorella

Da sempre preoccupata dal tema della sovraproduzione nonché delle conseguenze 
dell’Antropocene, è alla continua ricerca dell’essenziale (da non confondere col minimalismo), 
ancor più perché il fare artistico, fisiologicamente, genera oggetti. Dunque, è una condizione, 
un’attitudine, quella di avere attenzione e sensibilità ecocompatibili, cui le è impossibile sottrarsi. 
Propensione unita a quei sentimenti di responsabilità e di impotenza nei confronti dell’ambiente 
(non a caso la sua tesi era incentrata sul tema del nucleare al cinema) che definiscono ogni 
suo lavoro. Opere che sono “dialoghi sospesi”, che si nutrono degli eventi, degli incontri, che 
attraversano la sua quotidianità e si esauriscono quando trovano una completa rappresentazione 
formale, dopo un approfondito studio sulle possibilità del materiale col quale sono create, 
cercando di rendere evidente quello che c’è sopra e sotto l’orizzonte.

Sotto il titolo Autoproduzione ha raccolto tutti i resti delle sculture realizzate ponendo all’interno 
di essi un diario scritto nel 2018, una sorta di «economia interna dello studio, e di rapporto di 
memoria degli oggetti»: sono le immagini di alcuni gioielli di famiglia portati al Monte dei Pegni 
e che si accompagnano al disegno dell’opera definitiva. Al contempo, un altro diario registra il 
percorso inverso, annotando l’opera che le ha permesso di recuperare quel determinato gioiello. 
Attualmente, oltre a dedicarsi al disegno, è impegnata nella realizzazione di Autoritratto per il 
quale ha utilizzato ed esaurito tutti gli scarti di altri lavori, nonché nella realizzazione di sculture in 
ferro di serpenti, che traggono ispirazione dall’iconografia di San Giorgio e il drago.

Un lavoro fortemente personale e intimo, tradotto con una pratica profondamente concettuale 
che, al primo contatto, lascia, come sistema di decodificazione, quello strettamente estetico 
e che non consente l’accesso al generale sentire di Lulù Nuti. Tuttavia, l’impiego di tecniche 
tradizionali, il suo approccio fisico con esse, in una sorta di corpo a corpo, fa emergere tutta la 
forza e la potenza del gesto/azione. Un gesto a cui consegnare il suo “potenziale irreversibile” e 
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che sottintende anche il rapporto col tempo, con la sua elasticità: «facciamo lievitare il tempo», 
usando un’espressione utilizzata dal padre. La connaturata sensibilità ambientale la pone 
pienamente nell’attuale dibattito sulla responsabilità dell’artista all’interno della società, su come 
il suo agire possa attivare riflessioni e consapevolezza nella collettività, realizzando opere che 
possano far emergere le potenzialità dei materiali e che l’uso comune non fa emergere.

Studio view, Rome. Photo by Eleonora Cerri Pecorella
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Prima che l’edificio sia soggetto a ristrutturazione, torna in autunno la collettiva romana, curata da 
Isabella Vitale.

Ante Operam, 2022, Installation view at Palazzo Marescalchi Belli, Roma. Photo by Eleonora Cerri Pecorella 
 
Riapre a partire dal primo settembre la mostra Ante Operam, primo progetto outdoor di pianobi, 
centro sperimentale di arte contemporanea di Isabella Vitale, in collaborazione con Flaminia 
Bonifaci, responsabile di fontana più stella house (appartamenti privati all’interno di Palazzo 
Marescalchi Belli in pieno centro storico di Roma, al numero 1 di Piazza del Porto di Ripetta). La 
mostra si svolge all’interno del 5° e 6° piano del palazzo, appartamenti caduti in disuso da molti 
anni e rilevati recentemente da Flaminia Bonifaci, che comprendono un doppio terrazzo dal 
quale si può godere di un meraviglioso affaccio sul centro storico e sul fiume Tevere. La collettiva 
accoglie i lavori di sei artisti: Eleonora Cerri Pecorella, Pierre Gaignard, Luca Grechi, Lulù Nuti, 
Cristiana Pacchiarotti, Julien Prévieux. 
 
Si tratta di un progetto tentacolare che ha come parola chiave il termine “connessione” – 
come ci spiega la curatrice Vitale – mette infatti in dialogo più realtà: pianobi, la proprietaria 
dell’appartamento, gli artisti, studenti e studentesse dell’Accademia di Belle Arti di via di Ripetta 
e di Storia dell’Arte contemporanea della Sapienza, la Litografia Bulla. Nasce da desideri che 
si incontrano in un progetto comune, fatto di scambio, crescita e formazione collettiva, con 
l’obiettivo di tracciare un’idea, vivendo a tutti gli effetti la dimensione dell’ante operam cui fa 
riferimento il titolo della mostra. L’esposizione ha un carattere corale grazie soprattutto alla 
presenza degli studenti, che si sono trasformati a seconda delle necessità in curatori dei testi 
critici e aiutanti degli artisti anche nelle mansioni più pratiche. “Gli studenti hanno imparato a fare 
le cianotipie, a mescolare il cemento, a creare pigmenti, a mettere una vite con il trapano, anche 
queste cose fanno parte della formazione” spiega la curatrice, la quale, provenendo da una doppia 
formazione tecnico-pratica (Accademia di Belle Arti di Roma) e teorica (Storia dell’Arte alla 
Sapienza), si rispecchia completamente nei due percorsi di studio dei ragazzi, nonché nelle due 
facies che pianobi presenta (studio-luogo di ricerca, atelier-spazio espositivo).  I suoi riferimenti 
non sono artisti, ma due registi: Michelangelo Anto niani e Akira Kurosawa. “Mi interessa il 
rapporto con la memoria e il passaggio al colore nel cinema di Antoniani e Kurosawa, che ho 
studia to con Alain Bonfand nel suo corso di estetica all’Accademia cli Parigi”. Nell’arte invece Lulù 
è stata influenzata da alcuni artisti italiani come Gino De Dominicis e Giovanni Anselmo, mentre 
segue con attenzione Benni Bosetto e Marion Verboom.  
 
La “trasformazione” è probabilmente il tema immanente alla mostra: il fluire del tempo, la 
stratificazione architettonica che la città di Roma ha vissuto e vive tuttora, il cambiamento del 
quartiere in cui si inserisce la mostra (dove anticamente era presente il settecentesco Porto di 

Luglio 2022

Riapre a settembre Ante Operam, il primo progetto outdoor di 
pianobi all’interno di Palazzo Marescalchi Belli
Di Elena Fratini
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Ripetta), la presenza del fiume Tevere che ha condizionato il vivere sociale della città, la casa in 
stato rustico – emblema di un processo in divenire, dell’idea che diviene azione, dell’ante operam 
che diventa opera e post operam. 
 
L’esposizione è calata all’interno di un appartamento in stato di parziale smantellamento, dove 
compaiono frammenti di carte da parati accanto a mattoni vivi, mura in disfacimento, pavimenti 
senza copertura. Il tempo qui sembra sospeso. Si intitola Ante Operam attingendo al termine 
tecnico architettonico usato per indicare un edificio prima della sua ristrutturazione, lo stato in cui 
si trova lo stabile in questo momento. Dopo la mostra lo spazio verrà trasformato in qualcos’altro, 
per questo motivo si può dire che l’esposizione sia “densamente temporanea”: gli artisti giocano 
con il tema del tempo e dell’effimero, del fluire delle acque del Tevere, cercando di collegare 
strettamente il proprio lavoro al luogo in cui lo inseriscono.

 
 
Lulù Nuti, Titolo Sospeso (radicanti), 2022. Plane trees leafs, copper, industrial iron tubes; 6 elements, 
350 x 4 diameter cm each. Photo by Eleonora Cerri Pecorella 
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Entrando nell’appartamento e girando un angolo, compare uno spazio ritirato e intimo nel quale 
si dispiega l’opera installativa di Cristiana Pacchiarotti. Si tratta di un tappeto di mattoni di 
ceramica, cotti dall’artista in un’antica fornace di Ferentino – Pacchiarotti ha una formazione da 
architetto ma approccia i diversi materiali che incontra nei suoi lavori come un’artigiana, cercando 
di apprenderne la tecnica in prima persona, e intessendo un legame sincero con il territorio e 
con chi lo abita. Sui mattoni sono stati impressi dei centrini carichi di ricordi, realizzati a mano e 
regalati dalla nonna all’artista come corredo di nozze. Il pavimento realizzato (in questo ambiente 
dove un pavimento non c’è più) ricrea così la proiezione di un immaginario cielo stellato colmo 
di affetti e di memoria. L’artista ha cosparso l’opera di blu minerale, lavando più volte i mattoni 
in modo tale da far penetrare il pigmento all’interno delle fenditure, in profondità. Il colore risulta 
però impermanente e, nel corso della mostra, da vivido quale era all’inizio diviene più leggero e a 
macchie. Immagine iconica del fluire del tempo, come delle acque, sembra riflettere sul “panta 
rei” eracliteo che attraversa l’esistenza umana. 
 
Il tema della memoria torna nella seconda opera in mostra dell’artista, questa volta in un senso più 
storico. Pacchiarotti ha realizzato dei libri di ceramica, sui quali ha riportato, per mezzo di calchi, 
stralci delle colonne che si trovano sulla piazza antistante il palazzo, e che anticamente erano in 
prossimità del Porto di Ripetta. Immergendo la ceramica nello smalto ha così messo in evidenza 
le scanalature che segnano i livelli delle esondazioni del Tevere presenti sulle colonne stesse. 
 
Il passaggio da una stanza all’altra dell’appartamento è accompagnato dall’intervento delicato, 
ritmico e lirico di Lulù Nuti: dei pilastri fitomorfi sottili ed eleganti, che sorreggono idealmente 
il soffitto dell’edificio nei suoi punti nevralgici (individuati da alcuni architetti). Sono dei tubolari 
di foglie di platano – raccolte dall’artista sul Lungotevere – galvanizzati in rame: forti e fragili 
strutture che catturano la luce, montate su tubi di metallo di origine industriale. Rimanendo 
fedele ad un’idea di economia del gesto, l’artista ha eternato le foglie – segno di una “nostalgia 
preventiva”, come lei la definisce – in un unico passaggio, ricoprendole di un sottile strato di 
metallo.
La sua opera viaggia nel tempo. Da un lato le sculture sono una proiezione di una futura 
ristrutturazione dello spazio, ricalcano infatti i rinforzi che andrebbero posizionati all’interno 
dell’appartamento. Dall’altro esse, espressione di un’immagine che sembra essere da sempre 
parte dello spazio, ingannano il visitatore, facendo intendere che i loro steli siano dei pilastri 
preesistenti. Il movimento ascendente delle sottili colonne-rami, che si inerpicano fino a sostenere 
il centro della capriata, riproduce all’interno della sala un’atmosfera magica e sacra. Richiama alla 
mente forme arcaiche, già vissute nell’inconscio collettivo, che lo spettatore sente di conoscere, 
in un’intimità profonda e ancestrale. 

In fondo alla sala longitudinale scandita dalle sculture di Nuti appare il murales di Luca Grechi, 
che si materializza come un monocromo blu, un segno nello spazio, una profondità. L’artista ha 
scelto la tecnica dell’affresco, dialogando strettamente con l’ambiente della casa, caratterizzato 
dai mattoni vivi. La calce è diventata così la base pittorica del suo lavoro, che si inserisce nel 
luogo con tutti gli aspetti di un’opera installativa. Grechi ha utilizzato un pigmento ad acqua, 
senza aggiungere un legante, in questo modo il colore rimane puro ma è poco durevole nel 
tempo, riproducendo la caducità dell’ambiente in cui si trova. La pratica pittorica dell’artista è 
caratterizzata da un lungo e lento processo, fatto di stratificazioni molteplici di sottili e liquide 
velature di colore, distribuite fino a raggiungere un equilibrio, un’emotività sonora e vibrante.
In questo caso il processo creativo è stato più rapido, mentale e gestuale. L’atto conclusivo 
dell’opera è stata la graffiatura della superficie, eseguita tramite l’utilizzo di un ferro trovato 
nell’appartamento che, come in un’intuizione finale, ha permesso all’artista di conferire alla 
rappresentazione più piani, facendo emergere a tratti i rossi e i gialli presenti negli strati 
sottostanti, e aggiungendo una figurazione segnica all’opera. 

Sulla destra della sala longitudinale, in un ambiente mansardato, Julien Prévieux presenta i 
suoi due lavori per la mostra: Dynamique de l’erreur (prime), Dinamique de l’erreur (seconde- 
Palazzo Marescalchi Belli). Prosegue la ricerca che lo accompagna da diversi anni (e che lo 
condusse a vincere il Prix Duchamp nel 2014) riguardante il tema del rapporto tra l’uomo e la 
macchina. Il primo lavoro consiste in un’opera sitespecific, una scacchiera tracciata da linee di 
polvere di gesso blu ottenute con lo “spiccato” (utensile utilizzato in architettura), all’interno della 
quale dei ciottoli trovati nei dintorni del palazzo mimano la presenza delle pedine posizionate 
secondo lo schema di una famosa partita giocata e vinta nel 1977 dal supercomputer Deep Blue 
contro il campione russo Garry Kasparov. La riflessione sul rapporto ludico, di cooperazione 
o competizione tra uomo e macchina, e sull’errore commesso dall’uno o dall’altra, continua 
nella seconda opera in mostra dell’artista, frutto di una performance realizzata all’interno del 
palazzo: delle “cadute” simulate da Prévieux registrate da una tuta sensoriale da lui indossata. 
All’ “inciampo” umano – tenero “errore” commesso da bambini, ridicolo o tragico evento in età 
adulta – corrisponde l’ “errore” della macchina. Si è deciso di realizzare il grafico tratto dalla 
“cattura” del movimento all’interno dell’antichissima e celebre Litografia Bulla (dal 1818), mettendo 
a confronto l’artigianale tecnica rigorosamente manuale di quest’ultima con l’uso della tecnologia 
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propria dell’artista. Il braccio meccanico che compone il disegno è stato posizionato sulla 
scheda litografica anziché sul semplice foglio: la biro, a contatto con la pietra (superficie non 
completamente liscia) in alcuni punti slitta causando una perdita di dati, un “errore” appunto. Le 
stampe dell’artista sono esposte nella finestra su strada della Litografia Bulla, parallelamente alla 
mostra. 

Un raggio di luce ci accompagna nella veranda dove ha preso vita l’installazione-laboratorio 
di Pierre Gaignard. Un’opera performativa la sua, realizzata in 10 giorni: un vero e proprio 
studio da alchimistabibliotecario sulla flora che caratterizza le sponde del Tevere a partire 
dal palazzo fino a percorrere 1000 metri verso nord. L’artista, messosi in contatto con alcune 
associazioni di botanici ed erboristi, ha compiuto delle giornate di esplorazione del fiume. Dopo 
un ampio approfondimento delle diverse specie nonché delle anomalie (come la presenza di 
piante esotiche probabilmente derivanti dalla caduta nel fiume di torsoli di frutti provenienti 
dall’estero), Gaignard ha raccolto un saggio di ogni pianta incontrata, realizzando infine una 
sorta di erbario, incastonando le piante all’interno delle vetrate che circondano la veranda. Con 
le piante commestibili (tra le quali radici, cortecce, piante fresche, menta, rosmarino, timo, la 
profumatissima artemisia) l’artista ha prodotto “Tenero Tevere”, l’amaro del fiume, che vuole 
essere un canto, una poesia, un distillato del sentimento talvolta contrastato (dolce-amaro) che i 
romani provano nei confronti del proprio fiume, e allo stesso tempo un’occasione di convivialità 
per chi partecipa alla mostra, che può assaggiarlo e sorseggiarlo durante la visita. Le stesse 
piante utilizzate nel liquore sono state messe in infusione nell’acqua all’interno di grandi ampolle 
sorrette dall’alto con delle corde che, come dei pendoli, si susseguono all’interno della veranda, 
facendola somigliare allo studio di un esperto alchimista. Ogni pianta ha dato origine ad una 
sfumatura di colore, tra il verde e il marrone, così l’artista ha messo in opera anche un catalogo 
tonale del fiume e della sua flora. Al di sotto delle ampolle sono state raccolte le piante in ampi 
cesti, e lasciati il pentolone, l’imbuto e tutto l’occorrente servito per la realizzazione del
liquore in situ. 

Gaignard opera spesso come un archivista nel suo fare artistico, attraversando media e materiali 
differenti. In questo caso si è trasformato in un botanico, accogliendo anche la tradizione 
contadina dei propri nonni, che l’hanno iniziato ad un rapporto armonico ed empatico con la 
natura – come ci racconta. L’assaggio del Tevere che l’azione dell’artista propone porta con sé 
una visione del mondo in cui l’uomo è completamente immerso nella natura, risveglia l’animo dei 
cittadini romani sui temi ambientali, ma più semplicemente sulla propria essenza di creature figlie 
della madre terra, e sulla propria appartenenza ad un determinato territorio e a particolari acque. 

Conclude idealmente la visita l’ascesa al terrazzino più alto del palazzo (raggiunto tramite una 
piccola scala a chiocciola) dove si posa la poetica installazione di Eleonora Cerri Pecorella: due 
cianotipie di cieli realizzate su tessuto, stese su un filo metallico e fissate con delle mollette, 
a mo’ di lenzuola al sole. Cielo vero e cielo rappresentato si incontrano, facendo soffermare lo 
spettatore sull’attimo che la fotografia immortala, catturando un frammento spazio-temporale, 
un hic et nunc nel fluire del tempo e della natura. La suggestione dei panni stesi ad asciugare ci 
regala un sentimento intimo, di gesti e rituali vissuti nel quotidiano e nella condivisione familiare, 
nonché osservati più volte in alcuni film in bianco e nero. L’artista ha già sperimentato in passato 
la tecnica materica della cianotipia durante i propri studi in Accademia, ora la riprende con uno 
sguardo nuovo, frutto delle sue ultime riflessioni sviluppate a partiredal primo lockdown del 2020. 
Nei mesi di quarantena collettiva di quell’anno, ritrovatasi rinchiusa in casa, la fotografa ha vissuto 
il desiderio irrefrenabile di uscire ad osservare con il suo obiettivo ciò che stava accadendo, 
e ha così scoperto una delle necessità prime dell’essere umano in condizioni di precarietà: la 
possibilità di aprirsi un varco verso una dimensione altra, mentale, ma raggiunta anche attraverso 
un supporto fisico che potrebbe essere un’immagine. Sono nati così i suoi “Cieli portatili”, foto 
di cieli costituiti da più fogli A4 (facilmente stampabili a casa o in copisteria), che permettano a 
tutti e a ciascuno di costruire il proprio cielo, il proprio spiraglio, il proprio volo alla ricerca di una 
nuova dimensione. La scelta del cielo è determinata dalla constatazione che durante la pandemia 
ciascuno di noi aveva un contatto con l’esterno e con il tempo che passa grazie alle finestre, e 
all’osservazione delle nuvole nel loro trasformarsi. Senza dubbio questo soggetto richiama anche 
uno slancio verso l’alto, l’infinito, verso ciò che trascende ogni situazione contingente e reale, in un 
anelito profondo che traccia una nuova possibilità. 
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TRA CENTOCELLE E PARIGI, ECCO IL MONDO DI LULÙ NUTI, GIOVANE ARTISTA ROMANA 
CHE Cl RACCONTA DEI SUOI PROGETTI E DELLA SERA COME IL MOMENTO MIGLIORE DEL 
GIORNO PER TROVARE ISPIRAZIONE.

Terrain Amère, 2021, installation view at Galerie Chloe Salgado, Paris. Photo : Grégory Copitet © Lulù Nuti & 
Galerie Chloe Salgado

Il suo studio è all’interno di una grande ambiente adibito un tempo a carrozzeria nel cuore di 
Centocelle, che oggi ospita Post Ex, uno degli artist run space più attivi della nuova scena 
romana, che riunisce gli ateliers di nove artisti delle ultime generazioni. “Gli spazi sono tutti 
comunicanti ma ognuno lavora nella propria tana” racconta Lulù Nuti, che è nata a Parigi nel 
1988, è cresciuta a Roma, ma si è formata all’Ècole des beaux-arts cli Parigi Il suo lavoro, legato 
principalmente alla scultura, viene prodotto quasi interamente nello studio, anche se Lulù ha 
alcuni rapporti privilegiati con degli artigiani, che la assistono per i lavori più complessi. 

“Lavoro in maniera regolare tutti i giorni, ma a volte vengo anche solo per riflettere e sedimentare 
le idee, per definirle meglio”. Assistenti? “Chiara Gatto, giovane curatrice che mi aiuta da poco 
a orchestrare progetti più articolati, mentre per il lavoro tecnico mi da una mano Simone Testi, 
artista che chiamo la mia gamba destra”. Lo studio è molto grande, Lulù si muo ve tra sculture 
non finite, attrezzi da lavoro e opere abbozzate con grande consapevolezza. “Il lavoro nasce da 
una visione, da una serie cli informazioni contemporanee: l’opera Calcare il mondo, esposta in 
due parti nel 2018 da Chloé Salgado a Parigi e nel 2021 da Alessandra Bonomo, è un progetto 
del 2016 che nasce da uno studio sulla composizione del cemento”. A Lulù interessa ascoltare la 
materia, creare un dialogo basato su un’interazione profonda: una sorta di botta e risposta, una 
danza che la porta a modificare volta per volta i processi di lavorazione. “Le mie forme nascono 
dalla libertà che lascio al materiale”. 
Come molti scultori, ama disegnare in modo libero, mai condizionato ad un’idea progettuale che 
si conclude in un’opera. “Per me il disegno è un sentimento, mentre la forma mi piace aperta, 
generatrice di altre forme”. 
 
I suoi riferimenti non sono artisti, ma due registi: Michelangelo Anto niani e Akira Kurosawa. “Mi 
interessa il rapporto con la memoria e il passaggio al colore nel cinema di Antoniani e Kurosawa, 
che ho studia to con Alain Bonfand nel suo corso di estetica all’Accademia cli Parigi”. Nell’arte 
invece Lulù è stata influenzata da alcuni artisti italiani come Gino De Dominicis e Giovanni 
Anselmo, mentre segue con attenzione Benni Bosetto e Marion Verboom.  

Giugno 2021

Il disegno è un sentimento
Di Ludovico Pratesi
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“Mi piace il silenzio nel mio studio, non metto quasi mai la musica. Amo lavorare la sera: il mio 
momento ideale è dalle cinque di pome riggio alle due di mattina”.  
Lavora in maniera continuativa ma in prossimità delle mostre il ritmo aumenta. “Confeziono degli 
elementi che vengono assemblati per arri vare ad opere site specific suscettibili cli cambiare 
forma a seconda dello spazio che le ospita. Voglio che i lavori possano mutare e che lascino 
trapelare il processo a cui il materiale è stato sottoposto nello studio”. La sua consapevolezza 
artistica l’hai raggiuna attraverso gli studi francesi, grazie alla professoressa Elsa Cayo, una 
videomaker che l’ha spinta verso la scultura. “Un cambiamento forte è avvenuto durante una 
re sidenza che ho fatto su una nave, che mi ha insegnato ad ascoltare in maniera profonda ciò 
che mi circondava”. Attualmente Lulù ha una per sonale alla Galerie Salgado a Parigi, intitolata 
‘Terrain amère”, dove pre senta nuove sculture, alcuni disegni a parete e un’installazione in rame. 
Progetti per il futuro? “Sto lavorando ad un progetto collettivo dedicato all’importanza del caso 
nella carriera degli artisti, che si concretizzerà in alcune sculture dove chiamerò a collaborare 
altri artisti e alcuni api cultori”. In un momento come quello che stiamo vivendo, all’insegna del la 
sostenibilità ambientale, suona quasi come un messaggio cli speranza.

Lulù Nuti, Mouvants Au Soir, 2021, charcoal, dry pastel, paper, wood, 438 x 130 cm. Photo by Grégory Copitet. 
© Lulù Nuti & Galerie Chloe Salgado
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View of “Nuti.Scarpa: È questa la prima o l’ultima notte sul nostro pianeta?” (Nuti.Scarpa: Is This the First or 
the Last Night on Our Planet?), 2021. From left: Lulù Nuti, Mari (Seas), 2020–21; Delfina Scarpa, Motore, 
remoto (Motor, Remote), 2020. Photo: Simon d’Exéa.

In this exhibition, “Nuti.Scarpa: È questa la prima o l’ultima notte sul nostro pianeta?” (Nuti.Scarpa: 
Is This the First or the Last Night on Our Planet?), Lulù Nuti and Delfina Scarpa embarked on 
the discovery of geographies and fragments of a world in transformation. The two young Roman 
artists’ explorations took them from the sky to the ocean depths as they passed through almost 
fairytale gardens between day and night. Nuti (born 1988), the more nomadic of the two, works in 
Rome and Paris and is a passionate ocean traveler who once spent a monthlong residency on a 
cargo ship. Scarpa (born 1993), on the other hand, rarely ventures far from the Eternal City, doing 
so only to explore the luxuriant woods of Lazio and Umbria.

What occupied both artists in this show, curated by Teodora di Robilant, was preservation and 
care—of memories as well as of the environment—as fundamental elements of the feminine. For 
Nuti, who uses her own body and senses as a measure, acquiring knowledge means challenging 
her materials and transpires through tactility and manual skill. You can feel the passion of her 
hands at work. Focusing on the recycling of construction materials and their impact on the 
ecosystem, the artist kneads raw industrial substances—plaster, cement, plastic, and tile glue—to 
make sculptures, installed on the floor or wall, whose forms are simple and organic. In the ongoing 
series “Calcare il mondo” (Molding the World), 2017–, she casts negative forms from inflatable 
geographic globes using cement, plaster, and pigment. In a subseries within this body of work, 
she also brings to light primordial finds from the ocean floor: the works in “Sun Sulfur Iron,” 2019, 
consist of variously sized crusty shells, their valves grooved by iridescent venations. Spread open 
or barely closed, they have rough surfaces akin to those of Cy Twombly’s sculptures—and they 
attain the same degree of poetry. I was impressed by her command of materials and her ability to 
expand or contract concave and convex forms that resemble receptacles or wombs of color, light, 
and darkness. In her economy of means, Nuti recycles all the sculptures’ leftovers, generating 
new aggregations. To make the installation Mari (Seas), 2020–21, she used the last scraps of 
her sculptures: small chunks of colored cement that look like concretions of synthetic undersea 
corals grown on modular metal poles. Randomly conjoined at different heights, the fragments 

May 10, 202�

Lulù Nuti and Delfina Scarpa, Galleria Alessandra Bonomo
By Ida Panicelli
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generate an elastic transparent space in expansion. These works are internal and external 
panoramas, in which viewers can also encounter the dark part of themselves.

Scarpa similarly offers glimpses into a search for an ecological and psychological equilibrium 
by painting dreamy landscapes of her childhood: the gardens of Sermoneta and Ninfa, some 
fifty miles from Rome. These beloved places of memory are evoked with diaphanous, unreal, 
and at times disquieting tones. The forest in her diptych Motore, remoto (Motor, Remote), 2020, 
is a mysterious place of distorted perspectives, where the artist faces a tortuous path to self-
discovery. Pink and blue tree trunks in the foreground are not obstacles, but transparent forms 
that entice the viewer toward phosphorescent-green meadows. However, great courage is 
required to penetrate the darkness of the background, a penumbra that encloses the unknown. 
But just as she explores the night, Scarpa also opens herself up to solar luminosity and states 
of grace. In her small-scale works, she plays with bubbling tones of aqua, green, and orange to 
delimit fleeting images in rapid close-up details of nature. Sometimes she uses sugary colors 
that are perhaps a bit too sweet; in other works she employs an acidic palette, as if the world 
she observes were on the verge of dying from air pollution. And yet, for her, this adventure within 
nature’s fluctuating rhythms is also a pretext for satisfying her pleasure in painting; hers is a fresh 
approach, not yet fully mature but evolving, ebullient with curiosity.

Translated from Italian by Marguerite Shore.
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Doppia personale di Lulù Nuti e Delfina Scarpa alla galleria Alessandra Bonomo di Roma. 
Un’occasione per svolgere lo sguardo sul paesaggio.

È questa la prima o l’ultima notte sul nostro pianeta? Exhibition view at Galleria Alessandra Bonomo, Roma 
2021. Photo Simon Dexea

Legate dal filo sottile della flagranza cromatica – ora puntualmente squillante in Scarpa, ora 
posta come gesto che prevede prelievo e strappo in Nuti – la doppia personale di Lulù Nuti e 
Delfina Scarpa organizzata alla galleria Alessandra Bonomo e curata da Teodora di Robilant è un 
itinerario nel paesaggio (umano, metropolitano, campestre, acquatico) che invita lo spettatore a 
porsi dentro un dispositivo e a mettersi all’ascolto per assorbire sollecitazioni ed essere allarmati 
sulle problematiche scottanti del nostro perduto mondo. Bilanciata nei contenuti e nell’utilizzo dei 
procedimenti linguistici (Scarpa predilige la pittura, Nuti la scultura e l’installazione), la mostra si 
apre con due scene che evocano il notturno e il mattutino e lascia immediatamente comprendere 
una sorta di sorellanza, una complicità nella plastica interna del tessuto espositivo.

LE OPERE DI NUTI E SCARPA

Evocative ed emotivamente coinvolgenti, le tele di Delfina Scarpa – davvero elegante il Senza 
titolo (Sempre Ninfa, il luogo a me caro) del 2021 – sembrano raccontare e ricordare, lasciare 
sulla tela assieme al colore tracce mnestiche, bave di tempo che si sottrae al tempo per farsi 
immagine boschiva (a volte anche con un certo qual taglio fotografico): “Scarpa compone 
degli universi onirici iridescenti che si sviluppano intorno al concetto di luce e buio”, racconta la 
curatrice, “sono paesaggi multicentrici che emergono intorno a fonti di luce e prendono diverse 
forme”. Dall’altro versante espositivo il percorso mostrato da Lulù Nuti – quel Calco del mondo 
in una parte (Luna) del 2020 è davvero magnetico – si nutre di un armamentario teorico che fa 
i conti con l’ecosferico e si dispiega nella polarità di uno statuto grammaticale che ammette lo 
scarto e lo scollamento, l’allontanamento da certe rigidità della scultura e la presa diretta del 
“reale” per mezzo di regolati e casuali strappi di pelle alla superficie del mondo (molto eleganti 
anche i lavori presentati nella doppia personale con Alessandro Giannì allo Spazio Mensa 

29 marzo 2021

Dietro il paesaggio. Lulù Nuti e Delfina Scarpa a Roma
Di Antonello Tolve
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di Roma) diviso, aperto, metamorfosato in guscio conchigliforme. La scoria o l’errore come 
ripensamento e rimodul-azione e spostamento ottico diventano centrali in una sua installazione 
(Mari, 2020-21) che si trova al centro della galleria, dove sono presenti una serie di aste – l’asta 
della bandiera, capovolta, avvitata in alto e dunque non picchettata, indica un ribaltamento del 
concetto di conquista, uno spostamento sul piano del prendersi cura dei luoghi per prendersi 
cura di sé – su cui si avviluppano fluide incrostazioni cementizie, resti di metaforiche bandiere 
che sembrano fluttuare in una zona paludosa e rendono positivamente incerti i confini tra noi e 
l’opera.

L’UOMO E LA NATURA

È questa la prima o l’ultima notte sul nostro pianeta? Il punto di domanda (il titolo della mostra) 
sembra toccare un po’ tutti (artiste e curatrice in primis) per dar luogo a un dispositivo ecosofico, 
volendo utilizzare la felice etichetta di Arne Næss, in cui l’uomo e la sua relazione con la terra 
volge sempre verso nuovi orizzonti, nuovi oroscopi forse anche più preoccupanti di prima.

È questa la prima o l’ultima notte sul nostro pianeta? Exhibition view at Galleria Alessandra Bonomo, Roma 
2021. Photo Simon Dexea



1 / 2 Via dei Genovesi, 35 — 00153 Roma www.ada-project.it info@ada-project.it

Lulù Nuti, Too much heat, nothing to eat, forged iron, 195 x 196 x 140 cm. Photo by Eleonora Cerri Pecorella

La gigantesca «talpa», colossale macchinario che a Genova perfora la roccia per la galleria più 
lunga d’Italia al Terzo valico dei Giovi, diventa la scultura di un uroboro, mitologico serpente che si 
morde la coda. Gli impulsi luminosi attraverso cui viaggiano i dati in una fibra ottica si trasformano 
in tavolozza da 128 colori. I tubi curvi di un gasdotto rimandano a un simbolico «gate», passaggio 
metafisico. Otto giovani artisti si confrontano con altrettanti grandi gruppi industriali italiani 
interpretandone, con le proprie opere, innovazione e lavoro. Il progetto è della Fondazione Cdp - 
Cassa depositi e prestiti in collaborazione con il ministero degli Esteri ed è curato da Ludovico 
Pratesi con Marco Bassan. We love art. Vision and creativity made in Italy è un’esplorazione 
del mecenatismo nell’arte contemporanea da parte di grandi imprese: Ansaldo Energia, Cdp 
Immobiliare, Eni, Open Fiber, Snam, Terna, Tim e Webuild. Le otto opere sono in mostra fino al 19 
novembre a Seul (allo spazio «High street Italia»), con l’organizzazione di Istituto italiano di cultura 
e ambasciata italiana nella capitale sudcoreana. L’esposizione sarà poi da dicembre a Chongqing, 
in Cina, e successivamente a New York, Città del Messico, Il Cairo, per concludersi a giugno a 
Berlino.

Ciascuno degli otto under 35 ha interpretato con la forma d’arte e con i materiali che gli sono più 
congeniali lo spirito dell’azienda che lo ha «adottato». Così, appunto, l’artista romana Lulù Nuti, do-
po aver visto in azione la colossale Tbm, «Tunnel boring machine», con cui Webuilt perfora la 
roccia perla galleria da 27 chilometri sulla linea ferroviaria ad alta velocità Genova-Milano, ne ha 
tratto una scultura in ferro, Too much heat, nothing to eat, troppo calore, niente da mangiare: un 
serpente che si autofagocita, simbolo di rinnovamento, come se il metallo estratto dalla montagna 
vi rientrasse sotto forma di trivella. 

L’opera 128 colori invisibili è invece la pittura di Giulio Saverio Rossi per Tim: il processo della 
comunicazione si smaterializza in impulsi luminosi. E Gate è una simbolica porta che Alice Ronchi 
ha immaginato partendo da un condotto per l’energia di Snam. Ancora, si va dall’esplorazione 
fotografica sugli utensili nell’età industriale di Tomaso De Luca per Eni, al progresso come 
animale che si divora ispirato a Giulia Cenci dai macchinari in disuso in una centrale Terna. I cavi 
di Open Fiber diventano vene e nervi di un corpo umano futuribile per Benni Bosetto; Amedeo 

1 novembre 2021

L’impresa torna al mecenatismo e porta nel mondo il made 
in Italy
Di Damiano Fedeli
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Polazzo ha realizzato un trittico dove mescola frammenti architettonici e oggetti quotidiani dopo 
la visita ad alcuni cantieri di Cdp Immobiliare; Namsal Siedlecki, infine, ha accostato la propria 
ricerca sui materiali a quella di Ansaldo sulle turbine.

Sottolinea il curatore del progetto, Ludovico Pratesi nel catalogo dell’esposizione: «Da una 
parte l’artista deve poter trarre ispirazione per il proprio immaginario dai processi produttivi 
dell’azienda, la quale a sua volta dev’esser messa in grado di acquisire gli strumenti necessari per 
leggere la realtà in maniera originale e innovativa, propri degli artisti contemporanei».

Per Lorenzo Angeloni, direttore generale perla promozione del sistema Paese alla Farnesina, il 
mecenatismo è una «eccellenza italiana: il reciproco sostegno di arte, imprenditoria e settore 
pubblico come momento di integrazione tra genio, economia ed etica, principio di identità della 
nostra cultura».
«Le opere realizzate dagli otto giovani artisti selezionati — conclude il presidente della Fondazione 
Cdp Pasquale Salzano—riportano una realtà complessa dove umanesimo, innovazione e 
tecnologia dialogano tra loro in un intreccio costante e dimostrano come l’incontro tra arte e 
impresa non sia solo ancora possibile, bensì necessario, perché foriero di nuove e stimolanti 
visioni».

I gruppi industriali coinvolti - I progetti e i loro sostenitori

Sono otto gli artisti under 35 che hanno preso parte al progetto We love art: vision and creativity 
made in Italy di Fondazione Cdp- Cassa depositi e prestiti e ministero degli Esteri. Ciascuno ha 
realizzato un progetto artistico per un grande gruppo industriale: Benni Bosetto (per Open Fiber); 
Giulia Cenci (Terna); Tomaso De Luca (Eni); Lulù Nuti (Webuild); Amedeo Polazzo (Cdp�
Immobiliare); Alice Ronchi (Snam); Giulio Saverio Rossi (Tim); Namsal Siedlecki (Ansaldo Energia). 
Il progetto è stato curato da Ludovico Pratesi con Marco Bassan.
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Ci sono opere le cui forme sono sottoposte alle esigenze tecniche ma che cedono 
all’imprevedibilità della materia, originando corpi con un’estetica molto precisa: cemento, gesso, 
metalli, carta, bronzo e altri materiali che rimandano ad ataviche geologie del mondo. Forme 
che prendono anche una strada tutta loro, distante dalle idee o dalle teorizzazioni concettuali, 
frutto dell’incontro di energie casuali “provocate” e di “intenzionali” avvicendamenti tra artista e 
materiali. È la poetica di Lulù Nuti (Roma, 1988) artista italo francese, con studi all’Ecole Nationale 
Supérieure des Beaux Arts di Parigi, che vive tra Roma e Parigi. Il suo è un linguaggio potente che 
dà vita a sculture o installazioni, in cui la relazione con gli elementi diventa fisica, lasciando così 
che possano instaurarsi inattese connessioni.

Cemento, metallo, carta, bronzo, materiali naturali o artificiali. Che rapporto hai con la scultura, 
con la materia e i materiali?

Sono convinta che la materia, e le connessioni create da elementi posizionati in un determinato 
modo nello spazio abbiano una potenzialità narrativa ed evocativa più potente delle parole. 
Forse meno diretta a primo impatto ma con un rilascio lento capace di modificare e influenzare 
l’inconscio dello spettatore nella durata e avvolte senza neanche che lui stesso se ne accorga.
Questa credenza è alla base del mio rapporto con il lavoro e la scelta dei materiali. La genetica 
ha una memoria che sopravvive e si tramanda di generazione in generazione perché iscritta nel 
DNA, le molecole dell’acqua reagiscono al tono di voce e cosi le piante modificano le loro forme a 
seconda degli stimoli esterni, la materia ha una sua intelligenza, un suo bagaglio, un suo punto di 
vista. Posso allora dedurre che un sacco di cemento porta con sé l’informazione del luogo da cui è 
stato estratto e che io posso plasmarlo ma anche ascoltarlo, e trovare dei modi per far emergere 
le informazioni di cui è custode. Il rapporto che instauro con la materia si apparenta a un dialogo, 
uno scambio, basato sull’ascolto e lo studio. Poco tempo fa una curatrice, dopo uno studio visit, mi 
ha chiesto: “Quindi lavori sempre in serie?” La domanda, apparentemente banale, ha echeggiato in 
me per giorni, e ho realizzato che il termine ‘serie’ mi aveva disturbata cosi tanto perché non
penso si possa applicare alla mia pratica: la parola serie sotto-intende un rapporto ierarchico 
tra produttore e produzione. Definirei invece le famiglie di opere che realizzo con il termine di 
“discorsi”, perché nel mio studio istauro un rapporto con i materiali che si apparenta di più a una 
danza, in cui azionie reazioni nascono da un rapporto fisico e sensuale più che da l’applicazione 
di una riflessione intellettuale. Il rapporto con la materia è anche fatto di incontri, che potremmo 
definire casuali, ma se portiamo all’estremo il ragionamento fatto fino a qui, potrei anche 
affermare che alcuni materiali scelgono me.

Mi piace molto la tua relazione con la materia e il modo in cui ne parli perché è qualcosa che va al 
di là della ragione, dell’intelletto come dici, ed è molto fisica. Non è solo una questione di intenti 
o di idee, quanto piuttosto di energie e di strade che le relazioni possono prendere. Per quel che 
mi riguarda quella casualità cui fai rifermento è un evidente destino delle forme che si incontra là, 
dove le storie tra materia e artista si toccano. Immagino sia per questo che concludi dicendo che 
sono i materiali a scegliere te.

Si, ma tengo a precisare che la casualità a mio parere si provoca, il mio rapporto al caso è 
intenzionale. Rispetto al fatto di essere scelta dai materiali faccio riferimento a dei lavori iniziati 
nel 2014: sono delle opere che nascono da elementi trovati in zone rurali che corrispondono 
alla forma di una parte anatomica del mio corpo. Da questi incontri nascono delle sculture da 
cui si può estrarre un dettaglio e indossarlo (BOA, 2014; Last Chance, 2019). Sempre riguardo a 
questa doppia-responsabilità (mia e del materiale) a volte mi è successo di decidere di smettere 
(trattando appunto il lavoro come una serie) e poi è successo qualcosa in studio – una reazione 
inattesa di un materiale a un certo input – che ha aperto una nuova strada, e a quel punto non 
potevo non proseguire in quella direzione.

Nicolas Bourriaud – conosciuto quando eri in accademia a Parigi – nel suo ultimo libro riflette 
intorno ai concetti di antropocene ed estetica del capitalocene. Nella tua ricerca emerge la 
volontà di ricostituire un rapporto più autentico con la natura e il mondo. Penso a Cubo, Beyond 
our control, Different ways to mould the world, Mouler le monde en sept parties (moon earth), ma 
anche a Last chance e Simul et singulis, 58 varchi elementari, in cui le opere sembrano residui di 
una storia geologica. 

23 aprile 2021

Geologia della materia | In conversazione con Lulù Nuti
Di Elena solito
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Parlando di Bourriaud, mi viene in mente proprio uno di quei lavori a cui mi riferivo nella risposta 
precedente: Last Chance, che ho esposto a La Panacée (Mo.Co Montpellier) all’interno di una 
mostra curata da Sarah Nefissa Belhadjali (MMFW, Nouvelle Collection Paris, 2018). Per la 
comunicazione Bourriaud (che non curava la mostra, ma la ospitava) insistette per usare un 
mio ritratto in cui il mio occhio destro era coperto da un nido d’api (dettaglio indossabile di Last 
Chance). In quel lavoro era proprio questione del corpo come terreno, la scultura (una sfera 
composta da catrame e cera) ospitava il nido d’api (indossabile) fondendo elementi artificiali e 
naturali in un’unica forma e così nella fotografia da lui scelta il corpo era paesaggio e potenziale 
luogo dicrescita per altre specie, in questo caso particolare le api. Sul momento la scelta di dare 
il ruolo centrale a quella fotografia all’interno della comunicazione della mostra mi sembrava 
spropositato rispetto alla presenza del mio lavoro nella collettiva. Nel 2020 leggendo Inclusioni 
ho capito perché lui l’avesse ritenuta importante. La fotografia è stata fatta da Daria Paladino nel 
2017 e quando mi ha proposto di ritrarmi con un elemento caro alla mia pratica ho voluto creare 
insieme a lei un’immagine-statement, una visione che riassumesse il mio rapporto al Mondo, alla 
Terra, e che sono stata felice di ritrovare: “E infine, la grande esternalizzazione è l’insieme delle 
realtà (inclusi gli atomi, le cose e le macchine) che riveste il ruolo di interlocutore simbolico per 
una nuova generazione di artisti che considera animismo e totemismo come realtà concrete 
o addirittura come principietici” (p. 48) e più in la tra i passaggi che ho sottolineato ritrovo “Gli
artisti dell’antropocene hanno imparato che tutto è materia, che niente potrebbe più costruire uno
sfondo indifferenziato e inerte sul quale sovrapporre un’attività (…) Tra la figura e lo sfondo, i due
poli dell’estetica occidentale, si trova precisamente il tipo di spazio che l’antropocene comporta:
uno spazio inclusivo.” (p. 104)

VARCHI ELEMENTARI, Riserva dei Giganti della Sila, 2017. Photo by Emanuela Barilozzi Caruso

Credi che la relazione con la materia sia una sorta di atto performativo che può avere dei margini 
di imprevedibilità?

Quando parlo di danza con la materia può essere interpretata come una relazione performativa 
al lavoro, ma in realtà è più un modus operandi che instauro in studio, un dialogo con un materiale 
che passa attraverso azioni e reazioni intime e circoscritte all’interno dello stesso, e a cui il 
pubblico partecipa in maniera indiretta. Durante Calcare il Mondo quest’aspetto si è palesato 
sempre di più: man mano che andavo avanti nella ricerca lasciavo sempre più spazio ai materiali 
edili, fino ad abbandonare la cassaforma dando al cemento più libertà di movimento e quindi di 
risposta alle situazioni a cui lo sottoponevo. Da li sono nati Sun Sulfur Iron (2019) e Mari (2021) – 
in questo momento esposti alla Galleria Alessandra Bonomo. La cosa che mi ha impressionata, 
sorpresa e spinta a scavare il discorso è che la forma sia nata spontaneamente dal materiale che 
si è cristallizzato nella forma di una conchiglia, richiamando le sue origini: alla base della ricerca 
iniziata nel 2016 c’era (anche) uno studio della produzione del cemento e dell’impatto sui paesaggi 
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marini. A volte questi dialoghi sono invece rapidie potenti come un HAIKU. Penso a Simul et 
Singulis. L’opera è un nido d’api trasformato in scultura in bronzo grazie alla fusione a cera persa. 
Una delle mie fisse (probabilmente dovuta alla mia ossessione per la minaccia del nucleare) è la 
potenza che può avere un gesto, un unico gesto, sul destino di ciò che cicirconda. Bene, con Simul 
et Singulis il gesto poetico intendeva salvare in un unico passo, un elemento naturale volto alla 
degradazione, rendendolo potenzialmente infinito. Il risultato estetico che ne deriva si apparenta 
a una maschera mortuaria, una forma separata dalla sua materialità, un testimone immobile di 
un’epoca sospesa incollocabile. Il lavoro fa inevitabilmente eco a una delle paure contemporanee, 
quasi diventata mito da quant’è stata ripetuta e banalizzata: la scomparsa delle api che trascinerà 
la scomparsa dell’uomo. In questo caso è come se, nella danza, al mio primo passo la cera e le 
api abbiano risposto con un pesante silenzio. Questo si sente nella sala espositiva quando l’opera 
viene esposta, ricordando solennemente l’impotenza dell’uomo di fronte allo scorrere del tempo, 
ma anche quanto un unico gesto possa essere responsabile di cambiamenti irreversibili.

Lulù Nuti, Simul et Singulis, 2018, bronze, 37 x 25 x 3 cm. Courtesy Lulù Nuti and Galerie Chloe Salgado

Queste riflessioni mi offrono l’occasione per approfondire con te un tema urgente: ciò che 
viene ribattezzato come emergenza ambientale è semplicemente l’equivalente di una relazione 
deviata tra uomo e natura che si è trascinata nel tempo. Una condizione di volontaria cecità (e per 
questo più grave), di scelte subordinate da interessi puramente economici, lontani dal concetto 
di progresso, anzi espressione di una regressione e di una sottomissione che rende l’uomo 
meno libero di quanto crede di essere, perché la rottura di quell’equilibrio minaccia la sua stessa 
sopravvivenza.

Se quando parlo di gesto irreversibile lo traslassimo su un rapporto umano, in cui un gesto 
sbagliato può rompere l’equilibrio di una relazione o al contrario un gesto giusto invece rafforzarla, 
allora sembrerebbe tutto più semplice.

Negli ultimi tempi la scena romana sta riscoprendo una nuova vitalità dell’arte contemporanea, sia 
a livello istituzionale sia con gli spazi più indipendenti. Anche tu sei da poco entrata a far parte di 
uno studio condiviso Post ex.

A mio parere questo fenomeno rispecchia soprattutto un cambiamento di atteggiamento tra gli 
artisti stessi. La generazione precedente alla nostra, e quella prima ancora, era molto legata al 
mercato e all’idea di star, a un sistema individualista che andava di pari passo con l’ottima salute 
del capitalismo. Noi siamo stati testimoni della crisi di questo sistema e dei suoi limiti. La società 
in generale si sta dirigendo, mi sembra, verso un “collettivismo” (termine ricorrente nelle riunioni 
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di Post Ex) che però si differenzia dall’idea di comunità esplorata negli anni Settanta. L’individuo 
non si cancella dietro all’ideologia come all’epoca, ma sono le individualità e le visioni distinte a far 
crescere una causa comune. In questo momento a Roma, nell’Arte, questa tendenza è molto forte. 
Forse perché, come mi diceva Luca Grimaldi (anche lui fondatore di Post Ex): “a Roma c’è molta 
generosità”, e probabilmente ha ragione.

Tutto questo dimostra l’urgenza e la necessità di una relazione artista-pubblico sempre più 
diretta, soprattutto in una città che si è sempre dimostrata meno inclusiva con i più giovani.

Rispetto alla tua domanda, mi sembra che la distanza tra artista e spettatore si sia accorciata con 
il digitale che permette un rapporto immediato con il pubblico. Se da un lato credo che questa 
vicinanza permetta la nascita di un nuovo rapporto al pubblico – con progetti che indagano 
proprio quest’accorciarsi dello spazio-tempo (mi viene subito in mente il progetto Screen Talk 
sviluppato da Neil Beloufa), da un altro lato penso che se la natura del lavoro non richiede questa 
vicinanza, le gallerie hanno ancora un ruolo essenziale per la tutela dell’artista e che le istituzioni 
possono essere fondamentali non solo come luoghi di memoria ma anche di sperimentazione. 
Mi auguro quindi, che questo fenomeno di unione tra artisti incoraggi alcune gallerie e musei a 
cambiare le loro vecchie abitudini.

Hai collaborato recentemente con Spazio Mensa per il duo-show II, realizzato con Alessandro 
Giannì, uno dei fondatori. Che opere hai presentato?

La mostra si è costruita senza parole ma con scambi di opere, di colori e forme via whatsapp e 
studio visit. Siamo stati accompagnati da Giuliana Benassi, che ha scritto un bellissimo testo, 
che evoca il colore dei nostri dialoghi e i sentimenti delle opere, più che descrivere la mostra.
All’apertura molte persone che non conoscevano i nostri lavori confondevano cos’era di chi e 
questo per noi è stato positivo. II non è stata la somma di due ricerche né il dialogo tra due voci 
ma un unico discorso che si sviluppava con una sua indipendenza all’interno di Spazio Mensa. Per 
la prima volta ho esposto insieme dei lavori di discorsi distinti: un Orizzonte (ORIZZONTE (visto 
dal cielo), 2021), un calco del collasso del Sistema Solare (Ad Occhi Aperti, 2021, parte di Calcare 
il Mondo)e Simul et Singulis (2019) che si trovava all’entrata della mostra e per il quale abbiamo 
fatto costruire un’entrata con doppia porta, simile a quella di una chiesa. La relazione tessuta 
con Alessandro Giannì ha trovato ilsuo apice in due opere realizzate a quattro mani, tra cui un 
multiplo prodotto dalla Litografia Bulla, laboratorio storico che sta giocando un ruolo essenziale 
nel sostegno della scena emergente a Roma.

A cosa stai lavorando e che progetti hai in corso?

A Roma è in corso NUTI.SCARPA, bi-personale curata da Teodora di Robilant alla Galleria 
Alessandra Bonomo dove sono visibili gli ultimi lavori della ricerca Calcare il Mondo insieme 
ai dipinti di Delfina Scarpa, con cui sono felice di esporre perché, oltre che essere un’artista 
che stimo molto, è anche una grande amica e compagna di avventure. A Parigi, invece, la mia 
personale TERRAIN AMERE è installata alla GALERIE CHLOE SALGADO. Aspettiamo la fine del 
lock-down, prevista a inizio maggio, per aprire al pubblico. Questa mostra segna un momento di 
svolta nella mia ricerca e l’inizio di un nuovo discorso dove elementi naturali prendono la forma di 
elementi architettonici e i disegni si fondono con lo spazio. Sento che è un discorso in nuce e che 
intendo approfondire nei prossimi mesi.

1 Nel 1992, Andrew Revkin ipotizzò la creazione di una nuova epoca geologica chiamata Antropocene.Termine 
diffuso negli anni ottanta da un articolo di Paul Crutzen e Eugene Stoermer, sulla newsletter dell’International 
Geosphere Biosphere Programme, “The Anthropocene”. Nell’articolo si propone l’utilizzo del termine 
Antropocene per definire l’attuale epoca geologica.
2 Bourriaud N., Inclusioni. Estetica del capitalocene. Postmedia books, Milano 2020
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ALT! Segui la nuova rubrica digitale di arte contemporanea

Dopo un anno di quasi silenzio e una scarsa visibilità degli artisti, che hanno pagato a caro prezzo 
il non riconoscimento della loro figura professionale, parte sul profilo Instagram @ilmanifesto, 
con una cadenza quindicinale, da domenica 7 febbraio, una rubrica «visiva» che va sotto il titolo 
di «Alt- acronimo di Arte, Lavoro, Tempo. È uno spazio digitale (dal lunedì pubblicato anche 
sul sito del quotidiano) dedicato alla creatività contemporanea in tutte le sue forme, a cura di 
Giuliana Benassi (storica dell’arte e curatrice indipendente) e Costanza Fraia Ketoff (ideatrice del 
progetto). Due volte al mese, artisti emergenti e affermati saranno invitati a interagire attraverso 
la polifonia dei loro linguaggi, in maniera semplice e immediata come richiede lo strumento social. 
Ogni appuntamento si presenterà come una «mostra virtuale» fondata su «post» – immagini o 
brevi video in risposta ad alcune domande che verteranno sulle tre aree tematiche che indirizzano 
concettualmente la rubrica (Arte, Lavoro,Tempo)

INTERVISTA #01 _ 07 FEBBRAIO 2021

07 febbraio 2021

ALT_ Arte Lavoro Tempo
Di Giuliana Benassi e Costanza Fraia Ketoff

La prima apparizione sarà incarnata da Lulù Nuti (1988), Artista visiva. Vive e lavora tra Roma e 
Parigi. Si è diplomata all’Ecole Nationale Supérieure des Beaux Arts di Parigi nel 2012. 
Tra le mostre principali ricordiamo: La Musée, a cura di Azad Asifovich, Galerie Italienne, Parigi 
e Studio La Città, Verona 2020; Living in the Tchtulucene a cura di Valentino Catricalà, Istituto 
Italiano di Cultura, New Delhi, 2019 ; Mirabilia Urbis, a cura di Giuliana Benassi, artq13 Roma, 
2019; MFW con Nouvelle Collection Paris, La Panacée, Montpellier, 2018; Calcare il Mondo, 
personale presso la Galleria Chloé Salgado, Parigi, 2018; Sistema, personale site-specific nel Sito 
archeologico Case Romane del Celio, a cura di Carlotta Monteverde, Roma, 2015. Nel 2018 fonda 
con Pamela Pintus il duo LU.PA con cui realizza opere performative e transmediali. Hanno accolto 
il duo, tra gli altri, il Musée Zadkine, Parigi, 2018 e Palazzo Doria Pamphilj, Valmontone, 2019. 
A febbraio 2021 inaugura due bipersonali a Roma: la prima con Alessandro Giannì a Spazio 
Mensa e la seconda con Delfina Scarpa alla Galleria Alessandra Bonomo. A marzo dello stesso 
anno apre invece la sua terza personale a Parigi: Terrain Amère, alla Galerie Chloé Salgado.

ARTE
Lulù Nuti interpreta i sentimenti di responsabilità e di impotenza che la nostra epoca provoca 
sull’essere umano, sulla percezione della realtà, sulla trasformazione delle abitudini e sul rapporto 
con la natura.

LAVORO
Credendo fortemente nell’intelligenza della materia, capace di veicolare informazioni che vanno 
oltre il limite del linguaggio, nelle sue opere sperimenta vari materiali di costruzione accostandoli 
spesso a elementi naturali, concependo masse scultoree e installative in dialogo con lo spazio.

TEMPO
Le sue opere si contraddistinguono per la convivenza di una sottile dualità tra presenza e 
cancellazione, rottura e solidità, resistenza e fragilità, in una altalenante ricerca di equilibrio e 
tensione, lasciando trapelare un immaginario che interpreta i conflitti dell’essere umano sia in 
senso escatologico che come frutto di un’analisi contemporanea legata al qui e ora.
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Photo by Emanuela Barilozzi Caruso © Lulù Nuti

Convaincue que la matière est dotée d’intelligence et qu’elle est capable de véhiculer des 
informations sensibles, qui dépassent les limites des mots et du langage, Lulù Nuti conçoit des 
sculptures et des installations qui dialoguent avec l’espace, et questionnent notre perception de la 
réalité, la transformation des habitudes, et notre relation à la nature et l’environnement.
Mêlant différents matériaux de construction, comme le plâtre et le béton, et des éléments 
naturels, le travail de Nuti est caractérisé par la coexistence d’une dualité subtile entre présence 
et effacement, rupture et solidité, résistance et fragilité. Nuti interroge ainsi ce que cela 
signifie que d’exister au XXIe siècle, et tente de matérialiser les sentiment de responsabilité et 
d’impuissance engendrés par l’époque dans laquelle nous vivons.

Son travail a été exposé dans des institutions en Italie et à l’étranger telles que la Biwako Biennale 
(Fairy Tale, Japan, 2012) ; la Cité Internationale des Arts (Biennale du dessin, Paris, 2014) ; La 
Panacée (MFW, MO.CO., Montpellier, 2018) ; l’Istitut Culturel Italien de New Delhi (Living in the 
Chtulucene, India, 2019); le Museo CAMUSAC (Rilevamenti 2, Cassino, 2020); et des galeries 
telles que la Galleria Alessandra Bonomo (NUTI.SCARPA, Rome, 2021); la Galleria Franco Noero 
(The Milky Way 5, Turin, 2020); et le Studio La Città (La Musée 2, Verona, 2020). 
Parmi ses expositions personnelles on retient Sistema, au site archéologique des Case Romane 
del Celio (Rome, 2015), et Calcare il Mondo (2018) et Terrain Amère (2021) à la Galerie Chloé 
Salgado (Paris).

5 mai 2021

L’artiste Lulù Nuti collabore avec Apolonia Sokol
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UN ARTISTA DEL PASSATO E UN’ARTISTA CONTEMPORANEA A CONFRONTO. 
DUE RIVOLUZIONARI DEL LORO TEMPO

 
 
Leonardo Da Vinci, Mappamondo, 1504 
 
Tra i più curiosi oggetti d’arte che ci sono giunti dal passato c’è sicuramente il Mappamondo 
attribuito nientepopodime - no che a Leonardo da Vinci. 
Scoperto dal collezionista e studioso belga Stefaan Missinne nel 2012 a Londra in occasione di 
una fiera cartografica, il piccolo manufatto è di 11 centimetri di diametro e databile dagli studi 
del carbonio- 14 al 1504. Non conserva sulla superficie tracce di un supporto ed è composto 
da due metà di uova di struzzo unite ed incise con inchiostro nero-bluastro provenienti (sembra) 
dall’antica Struzzeria presente un tempo nei giardini del castello Visconteo di Pavia. Sul globo 
decorato con immagini di misteriose navi, marinai, vulcani, fiumi dall’andamento contorto, tutto è 
eseguito con un’accuratezza e una dovizia di particolari tale da far pensare subito ad un autore di 
grandissimo livello.
L’oggetto dimostra, al di là della qualità pittorica, una conoscenza dettagliata del mondo 
cartografico del tempo e testimonia per la prima volta l’esistenza dell’America del Sud. 
La sua storia, precedente alla data del suo ritrovamento a Londra, resta comunque un misteroe 
questo è l’unico aspetto ancora poco chiaro della sua vicenda.
Presentato al mondo scientifico corredato delle più sofisticate indagini diagnostiche, l’uovo 
leonardesco ha destato un clamore assai modesto rispetto a qualsiasi altro oggetto o dipinto 
anche solo in aria di attribuzione. 

Febbraio 2020

Anche il mondo cambia
Di Valeria Merlini
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Forse perché ritenuto più attinente all’ambito della cartografia che a quello storico artistico, 
questo piccolo capolavoro rimane tutt’oggi poco conosciuto al grande pubblico. Fatto per altro 
assai curioso se si pensa che Leonardo fu uomo di scienza ancor prima che artista e anche 
nell’ambi - to della pittura cercò comunque di sperimentare, commettendo a volte clamorosi 
errori. 
Secondo il suo scopritore Missinne, che lo ha anche lungamente studiato, il mappamondo 
potrebbe essere il prototipo di quello di rame detto Lenox, eseguito nel 1510 e ritenuto, fino al 
recente ritrovamento, tra i più antichi del mondo. 
Su un documento riconducibile al suo secondo periodo fiorentino e databile tra il 1504-1505, 
Leonardo lascia un appunto in cui menziona un mappamondo di sua proprietà lasciato nelle mani 
dell’amico Giovanni Benci. 
Oltre a conoscere bene la Cosmografia di Tolomeo, di cui aveva una copia probabilmente edita a 
Vicenza nel 1475, il genio fiorentino porta con sé ad Amboise (dove resterà fino alla fine dei suoi 
giorni) lo schema di un mappamondo a cui lavorava da molti anni e che fa parte dei suoi studi 
sullo sviluppo in piano della sfera in settori triangolari curvi. 
Certamente questo oggetto, che per secoli è stato nascosto chissà dove e che oggi ha un valore 
inestimabile, incarna una multidisciplinarietà che avrebbe molto entusiasmato il suo autore. 
Intorno a lui si sono infatti avvicendati esperti dell’arte e della cartografia rinascimentale, fisici, 
cosmologi, grafologi e incisori, oltre ad ingegneri che l’hanno sottoposto alle più sofisticate analisi 
di cui oggi possiamo disporre, dalla tomografia computerizzata, alla fluorescenza a raggi X. 
Chissà tra 500 anni che significato avrà la rappresentazione del mondo realizzata da artisti a 
noi contemporanei come Lulù Nuti. Magari qualcuno troverà questo articolo in un archivio del 
cyberspazio.

 
 

Lulù Nuti, Beyond Our Control XI,  2019 
 
Lulù Nuti è un’artista potente, di quelle che si sporcano le mani, che impastano, forgiano, fondono.
Cerca e ricerca soluzioni più che percorsi creativi, elaborando incessantemente pensieri che 
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è nata nel 1988. Lì frequenta l’Ècole Nationale des Beaux Arts. Sceglie durante gli studi ambiti 
di approfondimento come l’affresco, la scultura e il ferro forgiato, attraverso i quali acquisisce 
una competenza tecnica e artigianale che per molta arte contemporanea resta una dimensione 
inaccessibile. Lavora sempre intorno alla materia Lulù Nuti, lo fa, come lei stessa dice, “con 
senso di responsabilità e altrettanto senso di impotenza”. Si domanda costantemente la funzione 
di nuovi oggetti d’arte in un mondo che di oggetti è saturo. Analizza con grande sensibilità la 
situazione universale che chiama di “stabile instabilità”, cosa che la induce a ricercare nelle sue 
opere l’equilibrio, prima dal punto di vista fisico e poi da quello formale. Definisce il suo Calcare 
il mondo un progetto “finto scientifico”, rivolto a salvare idealmente il pianeta attraverso le sue 
rappresentazioni di cui ci lascia importanti testimonianze. Nelle sue sculture i globi terrestri sono 
inizialmente realizzati con una creta bruna come la terra, a volte stesa su un palloncino gonfiabile. 
Su di essi vengono eseguiti tutti rilievi dei continenti con le loro montuosità, mentre il mari sono 
evidenziati da una stesura di colore blu. A questo punto la sfera viene inserita in una cassa e su di 
essa colato del gesso, ma prima che il calco si asciughi Lulù provoca un trauma, come bucare il 
palloncino o generare una piccola esplosione con un petardo. Il danno è fatto, l’atto ha disposto, 
l’equilibrio fisico è perso a favore di quello formale. Questa immaginaria fine del mondo, a cui 
siamo stati abituati dalla letteratura e dal cinema che ci bombarda di effetti speciali, rischia ormai 
di essere deludente tanto siamo contaminati dall’artificio. Per questo il lavoro della Nuti ha una 
preziosità che definirei “naturalistica” ed emotivamente struggente. Il globo martoriato dalla 
calamità rimane come cristallizzato nel suo stato postraumatico: la materia ha deciso così, così 
come il mondo decide di se stesso. Indurre un qualcosa non vuol dire infatti conoscerne gli effetti 
e questo è straordinariamente attuale. 
“La catastrofe, come occorrenza e come esperienza, non si lascia racchiudere in dei modelli 
teorici e numerici. È urgente aprire un nuovo immaginario della vulnerabilità, quella di immaginare 
il peggio” dice Lulù, citando a memoria Les silences de Tchernobyl (di G. Ackerman e G. 
Grandazzi). Ma i globi di questa giovane artista non sono angosciosi, anzi hanno un’eleganza che 
solleva l’animo. 
Il contenuto che si palesa all’interno dell’involucro di gesso spezzato emerge come una mandorla 
dal suo guscio, come un frammento di affresco dalla lava di Pompei, come un’anima dal suo 
corpo. 
C’è la simbologia più legata alla nascita e non della morte, in queste opere. 
Contrariamente all’uovo dipinto da Leonardo, da cui ti aspetti sempre che esca qualcosa, in 
Beyond Our Control XI tutto è già nell’opera stessa. Nulla deve più accadere perché tutto è già 
accaduto.




