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Non sono Giacometti
Si dice che la fotografia sia lo strumento 

per meglio rendere un dato oggettivo. Ma, 
se si osservano, ad esempio, i ritratti del 
tedesco Thomas Ruff, ci troviamo di fronte 
ad una simmetria e ad una impeccabilità, che 
esclude ogni imperfezione. I suoi giovani visi 
sembrano frammenti di un qualche gigantesco 
monumento, di una qualche scultura arcaica. 
Non delineano dei tipi, ma delle astrazioni, 
non riprendono degli esseri reali, ma degli 
esseri metafisici, spogliati di ogni peso, rilievo, 
profondità, tempo. Ebbene, i ritratti che realizza 
Nicola Vinci in questo suo estremo ciclo di 
lavori fotografici danno invece l’impressione 
di rimettere in campo tutte queste dimensioni 
a una a una: il peso, il rilievo, l’eccentricità 
magica di uno sguardo, l’emozione di un 
desiderio. L’immagine torna ad essere 
“drammatica” anche per la lotta tra la volontà 
dell’autore di suggerire un ordine, una visione 
e la volontà dei soggetti di imporsi nella loro 
discontinuità e nella loro immediatezza. Essa 
torna soprattutto a farci intuire quello che c’è 
dietro, a far emergere alla superficie gli strati 
profondi (di una terra, di una cultura, di una 
psiche).

Vinci sa benissimo che la foto rimane 
comunque una “denegazione del reale”, sa che, 
come diceva Florenskij, “una istantanea fissa 
artificialmente un momento e un punto, creando 
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l’illusione di qualcosa di morto e immobile” e 
che forse solo la pittura può rivelare l’identità 
fisica di un volto accentuandolo, tralasciando 
o spostando alcuni segni. E allora interviene 
a modificare con la tecnologia digitale le 
immagini, ad aggiungere, a togliere, in una 
parola a dar loro una parvenza di movimento.

Seguendo il lavoro di “postproduzione” di 
Vinci si ha la sensazione che per lui un’opera 
fotografica non si concluda con lo scatto della 
fotocamera, ma che continui in un processo 
senza termine. È questa la ragione per cui il 
vero contenuto dei suoi ritratti non sta nella 
natura della figura o della testa rappresentata, 
ma nella storia incompleta del suo guardarla. 
Un po’ come nei dipinti di Giacometti, per il quale 
“l’atto di guardare era una forma di preghiera, 
un modo di avvicinare l’assoluto senza mai 
riuscire ad afferrarlo” (J. Berger). Solo che qui 
il referente non aderisce più, le immagini sono 
recise dalla loro origine materiale. Il mondo 
digitale non conosce né traccia né impronta, 
giacchè ogni materialità scompare. È come se 
il volto, nel momento stesso in cui viene visto 
e percepito, si dissolvesse e si trasformasse 
in ricordo. Non sei più tu, non è più il tuo volto, 
che sto guardando, ma è già la memoria del 
tuo volto e del tuo io. Il ricordo, la memoria del 
tuo viso che fugge vertiginosamente lontano, 
cerca ostinatamente di riempirne il vuoto e 
l’assenza. Questi occhi, questi tuoi occhi che 
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ciò che gli accade letteralmente dentro.
Assume un senso tutto particolare, allora, 

il fatto che per realizzare i suoi ritratti Vinci si 
rivolga ai ragazzi della periferia di Città del 
Capo che si portano ancora addosso le ferite 
dell’Apartheid. Essi si presentano totalmente 
indifesi, inermi, spogli, come se i loro sguardi 
fossero privi di qualsiasi scudo psicologico o 
culturale. Sono esseri del principio del mondo 
(o della fine della storia). Non sono ancora 
o non sono più riconoscibili. “Identità senza 
persona”, li avrebbe definiti G. Agamben. È, 
partendo dalla loro metaforica nudità che Vinci 
li osserva, senza quindi nessuna intenzione 
di fare un discorso sociologico o moralistico, 
senza entrare nel merito di una realtà politica 
piena di ingiustizie e sofferenze. Li osserva 
puramente come volti e come sguardi, anzi, 
come semplici corpi che hanno vesti o veli che 
bastano solo a coprire la carne. Egli si guarda 
bene dal suggerire loro qualche gesto o 
qualche posa particolare, anche perché questo 
diventerebbe una sorta di veste invisibile, un 
abito di grazia. Si limita a chiedere loro di 
“pensare a se stessi e a nient’altro” ed elimina 
ogni elemento che possa disturbare il dialogo 
muto tra l’io e il tu (tra il soggetto e l’autore della 
foto). Non pretende altro che una stanza, o 
meglio la severa struttura di un muro ricoperto 
da una stuoia, che diventa il margine ridotto di 
fronte al quale ognuno può rappresentare se 

mi guardano e che nello stesso momento si 
allontanano, non sono altro che memoria e 
nostalgia.

La questione schizofrenica
Non è facile dire di questo vuoto, di 

questa mancanza, di questa distanza: come 
non è facile inquadrare l’altro senza finire 
per identificarlo e definirlo, facendogli così 
occupare il posto di un soggetto che sa tutto 
di sé e che ci comunica il suo sapere. Quando 
Vinci è partito per il Sudafrica non l’ha fatto 
né con l’atteggiamento del turista che parte 
per verificare ciò che già sa né con lo spirito 
dell’antropologo che presume di incontrare 
ancora l’Altro, il “primitivo”, il “selvaggio”. Di 
popoli sconosciuti da studiare (quelli senza 
“qualcosa”: senza scrittura, stato, storia) ce 
ne sono sempre meno: i confini tra Occidente 
e il cosiddetto Sud del mondo sono sempre 
più permeabili. Gli sguardi si sono moltiplicati 
e incrociati. Certo, l’altro è sempre “altro”, 
ma ci siamo via via accorti quanto di nostro 
egli porti dentro di sé, così come quanto di 
suo sia diventato nostro patrimonio. Per cui 
il viaggio è diventato un itinerario incontro 
all’imprevisto, che più che far acquisire un 
sapere sull’altro, “mette in questione – come 
dice lo stesso artista, il suo modo di pensare, 
la sua coscienza, le sue certezze”. Esso (il 
viaggio) rappresenta un’esperienza interiore, 
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stesso. Ma una volta realizzato questo “set-
non-set”, cosa accade davvero in scena? I 
soggetti sono ripresi in uno stato di abbandono, 
di distacco. In un certo senso sembrano non 
guardare fuori di sé, mostrarsi, esporsi, quasi 
anche solo esserci. E, pure quando fissano 
in macchina, danno l’impressione di ritirarsi 
(ri-trarsi/ritratti) nella propria intimità. Ma 
è questa apparente assenza che richiama 
l’occhio di Vinci (della sua fedele Mamiya 
7) che lo attrae, che lo riguarda? In fondo, 
“l’atto del ri- guardo – scrive M. Blanchot – 
non si esaurisce nell’istante, poiché comporta 
uno slancio che dura, una ripresa ostinata 
della visione”, come se fosse animato dalla 
speranza di accrescere la propria scoperta 
o di riconquistare ciò che pare sempre sul 
punto di sfuggirgli. O invece accade un fatto 
del tutto imprevisto: e cioè è l’altro che “ci 
prende nel suo campo”? È l’alterità che finisce 
per abitare la nostra identità? È il diverso a 
intessere la nostra stessa esperienza? Ci 
spingono a optare per la seconda ipotesi le 
stesse parole dell’artista: “Tanti elementi 
fanno parte di un complesso automatismo 
psichico che ci permette di visualizzare 
ciò che appartiene a noi e che noi non 
‘riconosciamo’ nell’immediato”. Il che è come 
dire che noi conviviamo con l’altro, con la sua 
incomprensibilità (segretezza, oscurità): che è 
poi l’incomprensibilità di noi a noi stessi: quello 
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conoscenza. Ma Vinci, superata la questione 
del nome, non oltrepassa quella della loro 
dignità. Paradossalmente, anche le malattie 
e le imperfezioni della loro pelle, diventano 
dei fattori sublimanti, in quanto li rendono 
ipersignificanti: corpi scritti, testi viventi.

Ma è la rielaborazione del muro che Vinci fa in 
chiave ornamentale a creare veramente il loro 
volto, a portarli alla luce: solo la decorazione 
conferisce al corpo e al volto una dimensione, 
un valore sociale, un significato spirituale. 
E non si pensi ad una mera opzionalità e a 
una esornatività funzionale. È vero, esso non 
racconta niente – né gesta né fede, né destini 
– al di fuori di se stesso e dei suoi labirintici 
intrecci. Ma non occorre menzionare il salmo 
33, “Il signore creò col soffio l’ornamento 
dei cieli”, per sostenere tutto lo spessore 
ambientale della pratica decorativa, e, nel 
nostro caso, della sua capacità di disporsi 
attorno, di accompagnare le giovani figure, 
diventando “corpo” prensile, sinestetico, in 
continuo colloquio con lo spazio. Si alternano 
semplici tocchi, pulsazioni ipnotiche, motivi 
floreali. Ma non contano tanto le modalità 
decorative, quanto la loro capacità di 
concludere coerentemente la struttura interna 
dell’opera, integrandosi con lo sguardo e quasi 
spingendolo oltre la propria riluttanza. E, per 
ottenere ancora meglio questo, Vinci inquadra 
e mette a fuoco i soggetti con una luce che 

che possiamo chiamare il nostro inconscio. 
Così, le figure di questi giovani neri, sorpresi 
nel complesso della loro “nuda corporeità” 
(violata da macchie, cicatrici, ferite) diventano 
qualcosa che spiazza il nostro io, la dimensione 
di ignoto che l’alterità introduce nel nostro 
quotidiano. Un modo di operare, questo, che 
Nicola Vinci ha adottato più volte, soprattutto 
nei “dittici” o nei “trittici”, in cui le immagini si 
richiamano a vicenda, ma senza che ci siano 
consequenzialità logiche, concatenazioni 
evidenti o nel truccare leggermente di bianco 
i suoi “interpreti”, come se il nascondimento 
(la maschera) non cancellasse minimamente i 
tratti anatomici, ma solo li alterasse, li facesse 
delirare. È sempre il tentativo di arrivare ad 
una eccedenza che impedisce alla verità di 
lasciarsi fissare (di rimanere identica a se 
stessa). Fino a giungere a questi estremi 
ritratti che nelle loro impassibilità (estraneità, 
impenetrabilità) vengono a sorprenderci e a 
inquietarci.

Ornamento e corpo glorioso
Le dodici fotografie in esposizione hanno 

come titolo un nome, ma questo nome non 
corrisponde mai al personaggio rappresentato. 
Anche perché il nome finirebbe per congelarlo 
all’interno di una società, di un gruppo, di una 
etnìa. L’innominabilità del personaggio invece 
fa sì che essi non si lascino prendere nella 
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pare estrarli dal buio, illuminarli, accenderli. 
Ma sarebbe troppo facile richiamarsi ai 
cosiddetti “pittori della luce”, a Caravaggio e 
ai suoi splendori rapinosi e simbolici, a Piero 
della Francesca e ai suoi chiarori zenitali, o a 
Jan Vermeer e ai suoi interni chiusi rischiarati 
da una luce radente... A Vinci non interessa 
rifarsi alle immagini della Storia dell’Arte: gli 
interessa offrire un riscatto, una visibilità a chi 
non ha avuto mai la possibilità di guardare 
niente al di fuori di se stesso e della propria 
misera condizione (voglio “dare a chiunque la 
chance di avere un ritratto”, sostiene l’artista): e 
quindi intende far ascendere metaforicamente 
“l’essere negato” dal banale al meraviglioso, 
dallo scarto allo splendore: farne un corpo 
risorto, glorioso, trasfigurato. Al punto che i 
soggetti così inquadrati, dal busto in su, come 
un “Cristo” di Antonello da Messina, assumono 
le fattezze di icone sacre, di idoli antichi, di 
feticci che si levano dalle profondità della storia 
e che, nella loro insondabilità, ci interrogano. 
Così, davvero, “ciò che vediamo è ciò che ci 
guarda” (e anche, ciò che ci riguarda).
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I am not Giacometti
They say that photography is the best 

means for capturing an objective fact. But if, 
for example, we observe the portraits by the 
German photographer Thomas Ruff we find 
ourselves in front of a symmetry and perfection 
that is quite remote from the imperfections of 
the everyday world. His youthful faces seem 
fragments of some gigantic monument or 
some archaic sculpture. They do not capture 
archetypes but abstractions; they do not 
recreate real people but metaphysical beings, 
bereft of weight, rotundity, depth, and time. 
And yet the portraits by Nicola Vinci, in this 
most recent series of photographs, give the 
impression of putting all these problems on 
the line, one by one: weight, plasticity, the 
magical eccentricity of some particular view, 
the emotion of longing: images are once more 
“dramatic”, even because of the artist’s aim 
of suggesting some kind of order and vision, 
as well as of the subject’s insistence on their 
own disorder and impact. They confront us 
in order to allow us to intuit what lies behind 
them, and to allow the deepest layers (of a 
land, a culture, a psyche) to appear on the 
surface.

Vinci is all too well aware that photography 
disparages reality; he knows that, in the words 
of Florensky, “a photographic shot artificially 
fixes a moment and a point and creates the 



22 23

illusion of something dead and immobile”, 
and that perhaps only painting can reveal 
the physical identity of a face by highlighting 
it and leaving aside or shifting various signs. 
And so he intervenes with digital technology 
to modify the images and adds, subtracts - 
well, in a phrase, he gives the illusion that 
they move.

When following Vinci’s “postproduction” 
we have the sensation that for him a 
photographic work is not completed with the 
camera, but that it continues in an endless 
process. This is why the real content of his 
portraits is not to be found in the nature of 
the figure or the text represented, but in the 
unfinished history of his view of them. This 
is rather like the paintings by Giacometti in 
which “the act of observing was like a prayer, 
a way of approaching the absolute without 
ever managing to grasp it” (John Berger). 
Except that in this case the referent is no 
longer pertinent, the images are detached 
from their material origin. The digital world 
does not recognize either traces or imprints, 
and so any kind of materiality disappears. It is 
as though the faces, in the very moment that 
they are seen and perceived, were to dissolve 
and be transformed into a memory. You are 
no longer yourself, this is no longer your face 
I am looking at, but only the memory of your 
face and of yourself. The memory of your 
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face speeds away yet insists on filling its own 
vacancy. These eyes of yours that look at me 
and at the same time distance me are nothing 
other than memory and nostalgia.

A question of schizophrenia
It is not easy to speak of this vacancy, this 

deficiency: just as it is not easy to frame what is 
not there without identifying and defining it, thus 
forcing it to take the place of a subject which 
knows everything about itself and conveys its 
knowledge to us. Vinci left for South Africa with 
different expectations from a tourist setting off 
to confirm what he already thinks he knows or 
from a person with the anthropological attitude 
of someone who aims at discovering “something 
else”, something “primitive” and “untamed”. 
There are less and less unknown peoples to be 
discovered, those without “something”, without 
writing, status, history: the boundaries between 
the West and the so-called South are ever 
more permeable. Our eyes have opened and 
interacted. Obviously, what is “someone else” 
remains “someone else”. But slowly we have 
become aware just how much of ourselves he 
bears within himself and how much his own 
heritage has become a part of ours. As a result 
of this, journeying has become the path towards 
the unexpected which, more than allowing us 
to know more about others, “undermines the 
voyager’s way of thinking, his awareness, and 

his certainties”, as the artist himself has said. 
Journeying represents an interior experience: 
what literally happens within.

So the fact that, for his portraits, Vinci focuses 
on kids from the outskirts of Cape Town has 
a very particular meaning: they still bear the 
stigmata of Apartheid. They reveal themselves 
to be completely defenceless, unprotected, 
naked, as though their view of things were 
without any kind of psychological or cultural 
shield. They are beings from the beginning of 
the world (or the end of history). They are not 
yet, or no longer, recognizable. G. Agamben 
would have defined them as having “an identity 
without individuality”. And it is by understanding 
this metaphorical nakedness that Vinci can 
approach them, without any sociological or 
moralistic aim, and without trying to grapple 
with an unjust and painful political situation. He 
observes them just as faces and viewers or, 
rather, simply as bodies with clothes or veils just 
sufficient to cover their body. He is careful not to 
suggest their striking some particular gesture or 
pose, also because this would become a kind of 
invisible clothing, a grace-and-favour covering. 
He does nothing other than ask them to “think 
about themselves, and nothing more” and he 
eliminates any element that might disturb the 
mute dialogue between the self and the other 
(between the subject and the author of the 
photo). He asks for nothing more than a room 
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or, rather, the stern structure of a wall covered 
by a mat which becomes the reduced area 
in front of which each person can represent 
himself. But once having created this “set which 
is not a set”, what actually happens within it? 
The subjects are captured as though having 
been coolly abandoned. In a certain sense 
they do not seem to look outside themselves, 
to show or reveal themselves, or even just to 
be themselves. And, even when they are fixed 
by the camera they give the impression of 
withdrawing into their own intimacy. But is it this 
apparent absence which attracts Vinci’s eye (that 
of his constant companion, his Mamiya 7) and 
that attracts him and says something about him? 
Deep down, as M. Blanchot has written, “the 
act of looking is not spent in an instant because 
it leads to a lasting interest, to an obstinate 
renewal of vision”, as though it were animated 
by the hope of furthering its discovery or of 
regaining what always seems on the verge of 
escaping. Or, instead, does something quite 
unexpected come about? In other words, is 
it the other who brings us into his own field? 
Does otherness end up becoming a part of 
our own identity? Is it difference itself which 
is of interest for our own experience? The 
words of the artist himself lead us to accept 
the second hypothesis: “Many elements go 
to make up a complex psychic automatism 
that allows us to visualize what belongs to 
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because the name would fix the subject within 
a society, a group, an ethnicity. The fact that 
these persons are unnamed means that they 
cannot be known. But Vinci, though having 
glided over the question of their names, never 
does so with their dignity. Paradoxically, even 
the flaws and imperfections of their skin become 
sublimating factors because they make them 
hyper-significant: written bodies, living texts.
It is through his ornamental re-elaboration of the 
wall that Vinci really creates their face, brings it 
to light: it is only this decoration that confers a 
dimension, a social value, a spiritual meaning 
on the body and face. And this is not a question 
of a mere added value, of a functional extra. 

It is true that these decorations recount 
nothing - neither gestures, faith, nor destiny - 
other than themselves and their labyrinthine 
interweaving. But it is not necessary to quote 
psalm 33 “By the word of the Lord were the 
heavens made; and all the host of them by the 
breath of His mouth” in order to underline the 
environmental importance of decoration and, 
as in this case, of its ability to surround and 
accompany these young figures, to become 
a prehensile and synaesthetic “body” in a 
continual dialogue with space. Simple dabs, 
hypnotic rhythms, and floral motifs alternate. 
But what count are not so much the decorative 
modalities as their capacity to conclude the 
work’s internal structure coherently, to become 

us and that we ‘recognize’ immediately”. 
Which is as though to say that we cohabit 
with otherness, with its incomprehensibility 
(secrecy, obscurity), and which is nothing other 
than the incomprehensibility of ourselves: 
what we might call our subconscious. And so 
the figures of these young blacks, captured in 
their total “bodily nudity” (violated by marks, 
scars, and wounds), become something that 
annuls our ego, a dimension of the unknown 
that otherness has brought into our everyday 
existence. This is a way of operating that 
Nicola Vinci has often used, above all in his 
“diptyches” and “triptychs” in which the images 
interact with each other, though without leading 
to any logical outcome or to obvious groupings; 
or else he slightly whitens his “interpreters”, 
as though this camouflage or mask, instead 
of eliminating their anatomical outlines, simply 
alters them and makes them feverish. This is 
always an attempt to create such an excess 
as to stop truthfulness from becoming fixed 
(to remain identical to itself). Up to the point of 
these last portraits which, in their impassiveness 
(extraneousness, impenetrability), arrive to 
surprise and disturb us.

Ornament and glorious bodies
The twelve photographs on show have 

a name as their title, but this name never 
corresponds to the person represented. Also 
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part of our view and to push it as far as it can 
go. And, in order to achieve this even better, 
Vinci frames and focuses the subjects with a 
light that seems to draw them out of darkness, 
to illuminate and light them up. But it would 
be too easy to refer to the so-called “painters 
of light”, to Caravaggio and his seductive and 
symbolic splendour, to Piero della Francesca 
and his midday gleam, or to Vermeer and 
his closed interiors lit by a radiant glow… 
Vinci is not interested in being inspired by art 
history: he is interested in offering redemption, 
giving visibility to those who have never had 
the possibility of looking at anything outside 
themselves and their miserable condition (as 
he says, “I want to give anybody the chance 
to have a portrait done”). And so he intends to 
transfer, in a metaphorical way, the “negated 
being” from banality to what is marvellous, from 
rejection to splendour: to create a body that 
is reborn, glorious, transfigured. To the point 
where the subjects framed in this way, from the 
torso upwards like a “Christ” by Antonello da 
Messina, take on the aspect of sacred icons, 
of ancient idols, of fetishes that rise from the 
depths of history and that, unfathomable as 
they are, test us. And so truly “what we see is 
what looks at us” (and also what concerns us).
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Sibusiso
2010, true giclèe print



36 37

Anthony
2010, true giclèe print
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Moses
2010, true giclèe print
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Merlin
2010, true giclèe print
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Adams
2010, true giclèe print
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William
2010, true giclèe print
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Ricardo
2010, true giclèe print
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Denver
2010, true giclèe print
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Zilindele
2010, true giclèe print
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Abisela
2010, true giclèe print
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Andile
2010, true giclèe print
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Raymond
2010, true giclèe print



Sibusiso

Anthony

Moses

Merlin

Adams

William

Ricardo

Denver

Zilindele

Abisela

Andile

Raymond

pag. 35

pag. 37

pag. 39

pag. 41

pag. 43

pag. 45

pag. 47

pag. 49

pag. 51

pag. 53

pag. 55

pag. 57

edizioni | editions
2 esemplari (80x80 cm) + 2 esemplari (120x120 cm) + 2 prova d’autore
edition of 2 (80x80 cm) + edition of 2 (120x120 cm) + 2 artist’s proof



60 61

2010 - L’altro che mi guarda, a 
cura di Luigi Meneghelli, Galleria 
Arte Boccanera Contemporanea di 
Lucchi Giorgia, Trento.
Vanilla Pocket - Collana di Libri 
d’Arte, Vanillaedizioni, Albissola 
Marina (SV)

2007 - Moonlight, a cura di Heidi 
Erdmann, Photographers Gallery 
ZA, Cape Town (South Africa), 
in collaborazione con Galleria 
Arte Boccanera Contemporanea 
e Galleria Bonelli Arte 
Contemporanea. Catalogo con testi 
di H. Erdmann e H. Snider

2005 - La cruna dell’ago, Bonelli Arte 
Contemporanea, Mantova. Catalogo 
con testi di G. Marziani, A. Riva, 
A. Trabucco, Edizioni Paolini

2003 - Quello che vedi è quello 
che sono, a cura di Enzo Santese, 
Galleria Nuova Artesegno, Udine

2003 - Rassegna d’Arte 
Contemporanea “Hic et nunc” a cura 
di Guido Cecere, Palazzo Cecchini, 
Cordovado (PN). Catalogo

2001/2002 - Galleria Paolo Erbetta, 
Foggia. Catalogo con testi di A. 
Pieroni

2008 - Fotografia Europea, a cura di 
Elio Grazioli, Ex Ospedale Psichiatrico 
Giudiziario, Reggio Emilia. Catalogo, 
Damiani Editore

2008 - Arrivi e partenze, a cura di Alberto 
Fiz e Walter Gasperoni, Mole Vanvitelliana, 
Ancona

2008 - Allarmi 2008, a cura di Alessandro 
Trabucco, Ivan Quaroni, Alberto Zanchetta, 
Caserma De Cristoforis, Como. Catalogo

2008 - In-Contro, Parole e immagini, 
Galleria Stefano Forni, Bologna

2008 - Overview, a cura di Ivan Quaroni, Sala 
espositiva Fatebenefratelli, Valmadrera (LC)

2007 - Aurora Project, a cura di Raffaello 
e Enzo Bassotto, Grafiche Aurora, Verona. 
Catalogo

2007 - Ashavero, a cura di Alberto Zanchetta 
e Federico Lupo, Galleria Zelle Arte 
Contemporanea, Palermo

2007 - Pena Corporale, a cura di Francesca 
Baboni e Stefano Taddei, Galleria Goethe 2, 
Bolzano 

2007 - Voci Silenti, a cura di Alessandro 
Trabucco e Jessica Anais Savoia, Atre 
Spazio, Milano

2007 - Biennale di Monza, a cura di Cecilia 
Antolini, Matteo Galbiati, Chiara Gatti, 
Carlo Chielmetti, Lorenzo Giusti, Serrone 
della Villa Reale, Monza. Catalogo, Silvana 
Editore

2007 - Premio Fabbri, a cura di Marina 
Mojana, Fondazione dal Monte, Bologna. 
Catalogo con testi di M. Mojana e A. 

2010 - XXS, a cura di Emma Gravagnuolo, 
SuperStudioPiù, Milano

2009 - Creating Identity - Portraits today, 
21C Museum, Louisville, Kentucky (U.S.A.)

2009 - Beauty Farm, Fondazione Durini, 
Milano. Catalogo

2009 - Italian Calling, Bonelli LAB, Canneto 
sull’Oglio (MN)

2009 - The soul cages, a cura di Alessandro 
Trabucco, The Studio, Milano

2009 - Fotosintesi 2009, a cura di A. Belloni 
e M. Rigamonti, Galleria Nuovospazio Arte 
Contemporanea, Piacenza

2009 - Point of View, a cura di J. Jarach, 
Galleria Jarach, Venezia

2009 - Interessi personali, progetto di S. 
Bergantini, a cura di G. Marziani, Galleria 
Romberg, Roma

2008 - Junge Italienische Kunst, Gallery 
Binz & Kramer, Köln (Germany)

2008 - D’Eros I Thanatos, Galleria Sicart, 
Barcelona (Spain)

2008 - Recall, Galleria Stefano Forni, Bologna
2008 - Not so private. Gallerie e storia 

dell’arte a Bologna, Galleria Stefano Forni, 
Villa Delle Rose, Bologna

2008 - Biennale di Alessandria, sezione 
fotografia La percezione del tempo e gli 
inganni della percezione, a cura di Livia 
Savorelli, Tinaio degli Umiliati, Alessandria. 
Catalogo

Bucarelli, Edizioni Electa
2007 - Tre.e, a cura di Maria Chiara 

Valacchi, Pinacoteca Civica, 
Follonica (GR). Catalogo con testi 
in catalogo di M. C. Valacchi e A. 
Trabucco 

2007 - Ouverture IX, a cura di Giorgia 
Lucchi, Galleria Arte Boccanera 
Contemporanea, Trento. Catalogo

2007 - Orizzonti e Dintorni, a cura 
di Chiara Canali, Galleria delle 
Battaglie, Brescia. Catalogo

2007 - “Out” Arte e Sport, a 
cura dell’Associazione Culturale 
FuoriArte, Complesso monumentale 
di Santa Caterina, Finalborgo (SV)

2007 - Sono passato a trovarti ma 
non c’eri, a cura di Cecilia Antolini, 
Galleria Il Torchio Costantini, Milano

2007 - View Over/Over View, a cura 
di Alessandro Trabucco e Marta 
Casati, Spazio Eventi, Milano

2007 - Demone meridiano, a cura di 
Viviana Siviero, Galleria Passo Blu, 
Torino

2006 - CAP-I-CUA, Galleria Mito, 
Barcelona (Spain)

2006 - Allarmi 2, Il cambio della 
guardia, Caserma De Cristoforis, 
Como. Catalogo con testi di 
C. Antolini, N. Mangione, 
I. Quaroni, A. Trabucco

2006 - V Biennale d’Arte Postumia 
Giovani – Camerae Pictae, 
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2000 - Mutamenti di identità: il corpo 
infranto, a cura di Vito Caiati, Palazzo 
Colavecchio, Modugno (BA). Catalogo con 
testi di G. Petruzzelli e di D. Paparoni

2000 - Ambienti naturali ambienti 
artificiali, a cura di Giustina Coda, Centro 
Commerciale Mongolfiera, Andria (BA)

2000 - Carta di identità, a cura di Monica 
Palombo, ARTEria, Matera. Catalogo con 
testo di A. Marino

2000 - noi.se, a cura di Antonella Marino, 
ideazione S. Santoro, Castello Svevo, 
Barletta (BA)

2000 - ORIENTAMENTI, a cura di CEPU di 
Matera in collaborazione con l’Associazione 
d’Arte e Cultura ARTErìa, con interventi di 
Vito Caiati e Rino Cardone. Sede CEPU 
Matera

1999 - Ultime generazioni, a cura dell’ Ass. 
Culturale EXEDRA, Castello, Massafra (TA)

1999 - ex-it, a cura di Gianni Gosdan, 
Ass. Culturale IKONOS, Bologna

1998 - Fotoesordio 1998, a cura di Sandro 
Grossi, Sandro Iovine, Anna Maffi, MIFAV – 
Università degli studi di Roma Tor Vergata. 
Catalogo

1998 - Unheimlich, a cura di P. Cetera, 
N. Curri, N. Vinci, C. D. Molfetta, F. Spada, 
Ex Monastero S. Chiara, Castellaneta (TA). 
Catalogo con testi di M. Giuffredi

a cura di Paola Artoni e Antonella 
Grandini, Museo d’Arte Moderna 
e Contemporanea, Gazoldo degli 
Ippoliti (MN). Catalogo

2005 - Premio Celeste ‘05, a cura di 
Gianluca Marziani, San Gimignano (SI)

2005 - Altre voci, altre stanze, a 
cura di Alessandro Riva, Catania

2005 - Crysalis, Biennale d’arte 
contemporanea, a cura di Grazia 
De Palma, Castello Svevo di Bari e 
Trani. Catalogo

2005 - Flowers, a cura di Daniele 
Crippa e Paola Artoni, Barbara 
Mahler Gallery, Lugano-Pura (Swiss)

2004 - Camera chiara/Camera 
oscura, a cura di Anna D’Agostino 
e Viviana Siviero, in collaborazione 
con Francesco Bonazzi, Flash Art 
Fair, Bologna

2004 - Subway 3004, a cura di 
Alessandro Riva, SuperStudioPiù, 
Milano

2004 - Scarti, a cura dell’Associazione 
Culturale “Scarti”, Ex Carcere, 
Apricena (FG)

2004 - XXXVII Premio Vasto - 
Metamorfosi, le ambiguità della 
visione, a cura di Alessandro Riva, 
Palazzo D’Avalos, Vasto (CH)

2004 - Premio Luigi Pronti, a cura di 
Fabrizio Boggiano e Alberto Mattia 
Martini. Antico Palazzo della Pretura, 
Castell’Arquato (PC)

2004 - Nuove presenze dell’Arte 
Contemporanea Italiana, a cura 
di Enzo Santese, Torre Medievale 

 

2009 - Premio Aletti, ArtVerona 
- Terzo Premio Fotografia (Arte 
Boccanera Contemporanea, Trento)

2009 - Premio The Glocal Rookie 
of the Year, KunStart - Secondo 
Premio (Galleria Goethe 2, 
Bolzano) – Borsa di studio “Artisti in 
Residence” presso Kunst Merano 
Arte, Merano (BZ)

2007 - Premio Fabbri - Acquisizione 
opera

2007 - Museo d’Arte Contemporanea 
di Palazzo Forti, Verona - Acquisizione 
opera

2005 - Premio Celeste - Primo 
Premio Fotografia

2004 - XXXVII Premio Vasto - Premio 
Acquisizione opera

Moggio Udinese, Udine. Catalogo
2004 - ColdExplosion, con testi di M. Savini 

e G. De Palma, Galleria Paolo Erbetta (FG)
2004 - G.A.P. Giovani Artisti Pugliesi, a 

cura di Lia De Venere, Marilena Di Tursi e 
Antonella Marino, Chiesa Castello Svevo, 
Bari

2003 - XIV Quadriennale di Roma, 
Anteprima-Napoli, Palazzo Reale, Napoli. 
Catalogo, De Luca Editori d’Arte

2003 - San Nicola e i Bambini, a cura di 
Giusy Petruzzelli, Galleria Spazio Giovani, 
Bari

2001 - “ULTIM’ORA”, Puglia una nuova 
generazione – ART&MAGGIO, 
III Rassegna d’Arte Contemporanea a cura 
di Antonella Marino, Bari sala MURAT

2001 - Primizia, a cura di Lia De Venere, 
Bisceglie (BT)

2001 - Concorso nazionale di Pittura 
GAETANO MORGESE, a cura di Maria 
Vinella, Sala Ferula, Terlizzi (BA)

2000 - Magicarte, a cura di Pino Caputi 
con il Patrocinio del Comune di Massafra, 
Provincia di Taranto e della Comunità 
Montana della Murgia Tarantina, Palazzo 
Don Nunzio, Massafra (TA)

2000 - Primo secondo dolce e frutta, a 
cura di Carmela Lovero, Galleria Acidicolori, 
Bari

2000 - Selfproject, a cura di Anna D’Elia, 
Galleria Spaziogiovani, Bari

2000 - Z/OOO, a cura di P. Cetera, 
  N. Curri, N. Vinci, C. De Gaetano, 
  R. Di Gioia, ex Monastero S. Chiara, 

Castellaneta (TA). Catalogo con testi di 
G. Corazziari
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