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Rotten European, you believe that you love the desert, nature, the countryside, 
but then, as soon as the signs of the detested civilisation resurface, you say “At 
last”. 
Luciano Bianciardi, Viaggio in Barberia, 1968

City dwellers don’t just live on smog.
Artemio, Il ragazzo di campagna, 1984
 
 
I want to go and live in the country,
Feel the dew upon me,
But I live here, in the city, and I don’t like it anymore,
in this beastly traffic
solitude assails you and gets you down.
Toto Cutugno, Voglio andare a vivere in campagna, 1995

I keep to a tight rhythm
In twenty square metres
I have death in my eyes
My days are numbered 
Fabri Fibra, Bugiardo, 2007

Every day
In the city
You live and die
In the city
There’s a framework
That gets you down
There is no religion
Left to save us
Marracash/Gué Pequeno, Nulla accade, 2016



On Thursday, 24th September 2020, TEMPESTA gallery will be opening Lucia 
Leuci’s solo show, La ragazza di città (The city girl). The newly inaugurated 
space in foro Buonaparte 68, Milan, will be hosting the artist’s recent sculptural 
works that reconstruct a domestic environment with anthropomorphic figures 
that relate with the space. A visual story about the history of the city, the totality 
of the emotions of its people and the human vicissitudes that take place there. 
The works on show represent the continuation of Lucia Leuci’s research 
into contrasting elements, synthetic and natural materials, which are applied 
as a tool for urban investigation. Through the exploration of constants from 
everyday experiences, Lucia intimate photography features a collectivity that 
feels alienated from nature, in an avid search for the more rural world of the 
past. Today, city dwellers seek a more individual reality within the rural setting, 
with its agriculture and values of sustainability and respect for the environment. 
In fact, in recent years, there is growing attention on the use of genuine raw 
materials and fresh produce, which has led to the creation of eco-sustainable 
food production chains that have low environmental impact. The desire to live 
in more open spaces in contact with nature has driven city inhabitants to re-
evaluate the benefits of agricultural life, moving to more agreeable localities, 
like tiny hamlets and pastoral towns, where personal wellbeing is the cornerstone 
of a tranquil, more human-scale existence. 

In recent times, this rejection of the city, where living spaces have become 
increasingly smaller and expensive, has led people to question the quality of life 
of those who live and work there - and those who long to live in them.

The title of the exhibition is a play on the name of the famous Eighties cult 
film, Il ragazzo di campagna (Country Boy), in which Renato Pozzetto plays a 
genuine and humble young man from a (still) rural Italy, who aspires to a life in 
the modern and consumerist world of the city. 

Today, many humans live in a continuous city, that no longer has a beginning 
or end, dreaming of a more natural dimension; the lost verdant undergrowth of 
our psyches. 

In an attempt to creating an ideal linguistic dialogue and a connection extending 
over different time horizons, a selection of historical works by Carol Rama 
(Turin, 1918-2015) will be presented in the viewing room of the gallery.

LUCIA LEUCI
LA RAGAZZA DI CITTÀ

In 1984, Franco Castellano (Roma, 1925 - Roma, 1999) and Giuseppe Moccia 
(Viterbo, 1933 - Roma, 2006), known as Castellano & Pipolo, co-produced Il 
ragazzo di campagna (The Country Boy)1. The film achieved wide acclaim, 
becoming part of a consolidated comedy genre that was in vogue at the time. 
The enthralling interpretation of Renato Pozzetto (Laveno-Mombello, 1940), 
the humble and honest star of the film, was effective, but no one could have 
predicted the success that would rightly see it become a cult film for generations 
of Italians to come. As Giancarlo Grossini aptly underlined in an article in the 
Corriere della Sera2 newspaper, when Il ragazzo di campagna was chosen for 
the “La Situazione Comica” category of the Cinema di Venezia 2010 festival, 
today this work finds its value not only in the fact it has become a “container of 
urban memory”, but also for its catchphrases (Taaac), which have entered into 
popular vernacular.

But there is also another dimension to this feature film which still remains fairly 
unanalysed.  In the Eighties, the main character, who ideally incarnates the 
everyday man in a nation like Italy – divided between farmsteads, countryside 
and hamlets, remote places and districts, where agriculture and cattle breeding 
seem to be the only possible job – idealises and dreams about the urban 
dimension. 

The city of Milan is not only an objective for economic growth (as it was in the 
Neo-realist lexicon, for example) but, above all, a means to social and human 
elevation. That ‘country boy’ is therefore an individual who, on one side, 
longs for personal growth, while at the same time imposes a severance with 
the agricultural past, an ideal censorship of his roots and tradition.  What we 
must further underline is Artemio’s (Pozzetto) desire for the ‘higher’, ‘better’, 
unknown identity of the city (from a tractor to a taxi). 

The scenes in the film, which alternate between a series of extremely clear, 
epic (and tragicomic) comparisons, suddenly become centred around a more 
confined, expensive and technological bedsit, ‘full of corners’, counterposed 
by the ancient, imposing and only apparently disadvantaged world of the 



old agricultural habitations where he was born and raised. Despite its blatant 
inefficiency, the pokey and aseptic residence where he ends up is welcomed 
and viewed by the protagonist as ‘excellent’, simply because it is progressive, 
modern and metropolitan. 
Forty years later, it would appear that this ideal has been overturned, which 
leads us on to the theme of the exhibition, with its diametrically opposed title, 
La ragazza di città (The City Girl), where the conceptual play on words remains 
essentially the same but is reversed. In fact, now, the object of desire is not 
only the countryside, but for those who live in a European metropolis, there is a 
growing longing for a return to Nature. 

Walking around the streets of the city centre we find a vast number of fast 
food and retail chains, big supermarkets and hypermarkets that operate in the 
sustainable commerce sector. Many big-name brands now have the corporate 
objective to achieve zero-impact gas and carbon emissions. But this is not 
merely an ‘environmental’ choice, or at least this is not the key reference of the 
exhibition. What I wish to underline, is the phenomenon of the ‘imaginative’ 
process that can particularly reveal itself in those who are looking at nature from 
the confines of the city, maybe shut inside their tiny bedsit or apartment with a 
kitchenette. On a normal day, food becomes a city-dweller’s only meeting with 
something that comes from the Earth.
The manipulation of the same, the act of cooking, is the only real physical contact 
with agricultural produce that we are able to have. Therefore, the supermarket 
becomes a place of dense rurality, despite its absence. This is also indicated by 
the rise in popularity of organic products, a certificate that apparently brings us 
closer to the Earth, but, in reality, would not really have any other place than the 
world of mass distribution.  
In the aforementioned process (supermarket, food, cooking), the level of 
representation of open spaces, nature and the countryside is consumed behind 
closed doors in your own home, particularly in the ‘kitchen’ area.
La ragazza di città presents a series of works focused on this space, which 
becomes not only a place for preparing and cooking meals but also a space for 
the imagination and – as such – a sort of evasion from urban life.  

Pots and pans are no longer purely mere containers but, metaphorically, also 
places for storytelling and transformation of that little piece of nature that 
people are able to have close to them in the city. Food offcuts are presented 

from an aesthetical perspective, not merely as gastronomical leftovers but 
symbolically opposed to the suffocating environment of the city. The single 
portions presented on supermarket shelves or in our refrigerators are observed 
in a new light, removing their function as a commercial product, restoring them 
to their status of ‘real things’ that have been planted, cultivated and gathered by 
a human being – the agricultural objects that they are. 
Even if it is only for just one night, just before you climb into bed, as you await 
the new workday ahead and the bustling traffic of the city.

1https://it.wikipedia.org/wiki/Il_ragazzo_di_campagna
2https://milano.corriere.it/milano/notizie/cinema_e_teatro/10_agosto_25/
renato-pozzetto-ragazzo-oro-1703635547239.shtml

Milan, March 2020						                 Lucia Leuci



Tu credi, europeo marcio, di amare il deserto, la natura, la campagna, ma poi 
dici “finalmente” quando ricompaiono i segni dell’odiata civiltà.
Luciano Bianciardi, Viaggio in Barberia, 1968

In città non si vive di solo smog.
Artemio, Il ragazzo di campagna, 1984
 
 
Voglio andare a vivere in campagna,
voglio la rugiada che mi bagna,
ma vivo qui in città, e non mi piace più,
in questo traffico bestiale
la solitudine ti assale e ti butta giù.
Toto Cutugno, Voglio andare a vivere in campagna, 1995

Tengo i ritmi serrati
In venti metri quadrati
Ho la morte negli occhi
E tengo i giorni contati
Fabri Fibra, Bugiardo, 2007

Tutti i giorni
Nella city
Vivi e muori
Nella city
C’è uno schema
Che ti butta giù
Non c’è Chiesa
Che ci salvi più
Marracash/Gué Pequeno, Nulla accade, 2016

Giovedì 24 settembre 2020 inaugura TEMPESTA gallery con la mostra La 
ragazza di città, personale di Lucia Leuci.

Il nuovo spazio in foro Buonaparte 68 a Milano ospiterà i lavori recenti 
dell’artista: sculture che ricostruiscono un ambiente domestico e figure 
antropomorfe in relazione ad esso. Un racconto visivo riguardante la storia 
della città, ovvero una raccolta di emozioni di chi vi opera e degli eventi 
umani che vi hanno luogo. Le opere esposte proseguono la ricerca di Lucia 
Leuci sui materiali sintetici e naturali, gli elementi utilizzati in contrasto tra 
loro divengono strumento d’indagine metropolitana. Leuci, tramite l’utilizzo 
di coefficienti riconducibili a semplici esperienze quotidiane, mette in scena 
la fotografia intima di una collettività sempre più alla ricerca di quel mondo 
agricolo da cui in passato ci si è distanziati.
Gli esseri umani inurbati cercano oggi una collocazione individuale all’interno 
di uno scenario rurale dove l’agricoltura è sostenibile e rispettosa dell’ambiente.
Negli ultimi anni infatti si è delineata una forte attenzione verso l’utilizzo di 
materie prime genuine e prodotti freschi di filiera, promuovendo catene alimentari 
ecosostenibili e a basso impatto ambientale. Il desiderio di abitare in luoghi più 
ampi ha spinto gli abitanti della città a rivalutare la vita agricola trasferendosi 
in località amene: piccoli borghi e paesini bucolici dove il benessere personale 
è il perno di un’esistenza tranquilla, a dimensione umana.
L’epoca recente ha reso sempre più evidente il parossismo della città, dove 
gli spazi abitativi si sono rimpiccioliti e resi più costosi, tali da mettere in 
discussione la qualità della vita di chi li abita, di chi vi lavora e di chi vi sogna.

Il titolo della mostra è una citazione invertita del celebre film Il ragazzo di 
campagna, pellicola cult degli anni ‘80, in cui Renato Pozzetto incarna un 
personaggio genuino e umile proveniente dall’Italia (ancora) contadina alle 
prese con un modello di società improntato alla modernità e al consumismo. 
Oggi, l’uomo vive una città continua, senza più inizio né fine, sognando una 
dimensione naturale di prossimità, il verde perduto della nostra psiche. 

Con l’intento di creare un dialogo linguistico ideale e una connessione che si 
estende su diversi orizzonti temporali, nella viewing room della galleria sarà 
presentata una selezione di opere storiche di Carol Rama (Torino, 1918-2015).



LUCIA LEUCI
LA RAGAZZA DI CITTÀ

Nel 1984 Franco Castellano (Roma, 1925 - Roma, 1999) e Giuseppe Moccia 
(Viterbo, 1933 - Roma, 2006), noti come Castellano & Pipolo, firmano la regia 
de Il ragazzo di Campagna1. Il film esce nelle sale e subito riscuote un grande 
consenso, inserendosi in un collaudato filone comico in voga all’epoca. La 
stessa trascinante interpretazione di Renato Pozzetto (Laveno-Mombello, 1940), 
protagonista umile e onesto della pellicola, risultò essere efficace, ma nessuno 
avrebbe potuto pronosticare un successo che lo inserisce di diritto nei film 
culto per generazioni di italiani. Come giustamente ha sottolineato Giancarlo 
Grossini nel suo articolo sul Corriere della Sera2 in occasione dell’inserimento 
de Il ragazzo di campagna nella sezione “La Situazione Comica” nella mostra 
del Cinema di Venezia 2010, questo lavoro trova oggi valore sia nell’essere 
diventato un “contenitore di memoria urbanistica”, sia grazie ai suoi tormentoni 
(Taaac), entrati nel modo di parlare del pubblico.

Vi è tuttavia una dimensione ulteriore di questo lungometraggio non ancora 
troppo analizzata. Negli anni ‘80 il protagonista, il quale incarna idealmente 
l’uomo comune di una nazione come l’Italia - divisa fra cascine, campagne 
e borgate, paesi e perdute frazioni dove l’agricoltura e l’allevamento erano 
l’unico impiego possibile - mitizzava, sognandola, la dimensione urbana.

La città, Milano, dunque non è solo un obiettivo di crescita economica (come 
lo era nel lessico neorealista - per esempio), ma più che altro un’elevazione 
sociale ed umana. Quel “ragazzo di campagna” è pertanto un individuo che da 
un lato desidera una crescita personale, ma al tempo stesso impone un taglio 
con il passato agricolo, idealmente una cesura con la tradizione e le proprie 
radici. Quello che a noi preme è sottolineare il processo desiderante di Artemio 
(Pozzetto) verso l’identità sconosciuta, più alta, “migliore”, della città (dal 
trattore al taxi).

Nel corso delle scene si alternano una serie molto chiara di confronti, epica (e 
tragicomica) è diventata quella del piccolo, costoso e tecnologico monolocale 
“pieno di angoli”, che si contrappone all’imponenza antica e solo apparentemente 
disagiata della vecchia abitazione agricola in cui è nato e cresciuto. L’angusto e 

asettico residence in cui è capitato, pur nella sua palese inefficienza, è accolto dal 
protagonista come eccellente, solo perché progredito, moderno e metropolitano.
A distanza di quasi quarant’anni sembra proprio che i contenuti si siano ribaltati 
e, venendo al tema della mia mostra, dal titolo diametralmente opposto La 
ragazza di città, il gioco concettuale rimane lo stesso, ma a parti invertite. Ora 
infatti l’oggetto desiderato non è solo la conquista della campagna, ma per chi 
vive in una metropoli europea, cresce sempre più la necessità di un recupero del 
Naturale.

Passeggiando per le vie del centro incontriamo un largo numero di fast food, 
negozi in franchising, e catene di supermercati e ipermercati che operano 
nel settore del commercio sostenibile. Molti grandi brand hanno tra i loro 
propositi aziendali quello di raggiungere l’impatto zero delle proprie emissioni 
di anidride carbonica e gas inquinanti. Questa istanza non è solo una scelta 
“ambientalista”, o almeno non è questo il riferimento centrale nell’analisi della 
mostra. Quello che più mi interessa sottolineare è la fenomenologia connessa 
al processo “immaginativo” che può celarsi in particolar modo in chi vede la 
Natura osservandola dalla città, magari al chiuso del proprio mono/bilocale con 
“angolo cottura”.

Il cibo è l’unico momento d’intersezione con qualcosa di riferito alla terra 
che l’essere umano ha durante la propria giornata lavorativa in città, la sua 
manipolazione, ovvero l’atto di cucinare, è l’unico reale contatto fisico con la 
materia agricola che vi possa essere. Il supermarket diventa quindi un territorio 
“denso di ruralità”, pur essendone di fatto assente. Si pensi solo al proliferare 
dei prodotti biologici. Una certificazione che apparentemente avvicina alla 
terra, ma che non troverebbe vero scopo se non nella Grande distribuzione 
organizzata. Nel processo elencato precedentemente (supermarket, cibo, 
cottura), il livello di rappresentazione dello spazio aperto, della natura e della 
campagna è consumato nel chiuso delle proprie residenze, e nell’area “cucina” 
in particolare.
In La ragazza di città presento una serie di lavori focalizzati proprio su questa 
parte della casa, la quale diventa non solo luogo della cottura e della preparazione 
dei pasti, ma anche spazio dell’immaginazione e - pertanto – dell’evasione dalla 
vita urbana.

Pentole e stoviglie non sono più “solo” contenitori, ma metaforicamente 



anch’essi luoghi di narrazione e trasformazione di quel poco di Natura che 
in una città si può ancora avere con sé. Scarti alimentari vengono presentati 
nel loro valore estetico e non solo come avanzi di preparazione gastronomica, 
simbolicamente opposti al soffocamento cittadino. La monoporzione presente 
sugli scaffali del supermercato o all’interno del nostro frigorifero viene vista in 
nuova luce, esaurisce la sua funzione di prodotto commerciale per tornare ad 
essere “cosa vera”, seminata, coltivata e raccolta da un essere umano, agricola 
appunto.
Anche solo per il tempo di una serata, poco prima di coricarsi, attendendo una 
nuova giornata di lavoro, nel traffico cittadino.

1https://it.wikipedia.org/wiki/Il_ragazzo_di_campagna
2https://milano.corriere.it/milano/notizie/cinema_e_teatro/10_agosto_25/
renato-pozzetto-ragazzo-oro-1703635547239.shtml

Milano, marzo 2020 						                 Lucia Leuci



Lucia Leuci, Padre, 2020
Iron, bread, 124x40x78 cm





Realismo magico, 2020
Iron, glass, print on paper, 168x98x16 cm





Piccola dea ingenua, 2020
Iron, fabric, pigment, epoxy resin, synthetic hair, 96x82x28 cm







Prosperino, 2020
Iron, alabaster powder, watercolor on paper, epoxy resin, pigment, 25x10x28 cm







UòvoteKa, 2020
Iron, eggs, temporary tattoos, plaster, 43x46x8 cm









La luce gialla della lampadina ad incandescenza (Lampadario anacronistico), 2020
Iron, plexiglass, watercolours, 257x46x18 cm





Tavolo della digestione, 2020
Iron, 81x99x70 cm





Pera da ramo potato in sintonia con i cicli cosmici, 2020
Copper, tin, 73x52 Ø cm

La butteratura amara della mela, 2020
Copper, tin, verdigris, 60x52 Ø cm



Ritorno a casa, 2020
Iron, silk, 91x37x25 cm











Paesaggio contemporaneo con figura che indica il sole (lavello), 2020
Iron, marble, soil, steel, epoxy resin, pigment, ceramic, glass, wine, silver, plastic, watercolor on paper, 59x100x14 cm













Focolare sospeso, 2020
Iron, steel, 204x70x20 cm 











Raccoglitore di carote, 2020
Iron, fabric, pigment, epoxy resin, soil, 142x50x40 cm







Partoriente, 2020
Iron, 155x38x74 cm









Realismo magico, 2020
Iron, glass, print on paper, 168x146x8 cm









“Prendersi cura” (Taking care) solo show by Lucia Leuci
curated by Christina Gigliotti
18 January - 3 March 2018
Polansky Gallery, Prague - CZ   

Taking care of a new-born child, taking care of an artwork.
Giving the same attentions, the same gestures, worrying not to hurt it, not to break 
anything. The same craving for knowledge.
A new-born child becomes the core of the family in which it is born. Everything 
revolves around that tiny, precious, person in the making. It is not unlikely to hear 
someone say “Can I hold it?”, and the child is restlessly handed over from person to 
person. Attention is given to its head, we try our best not to cause it any pain and to 
make it feel at ease.
Shifting context, the arrival of a sculpture in a place is, as well, an event marked by 
many manifestations of consideration, attentions, and the concern for it not to break. 
Still, it’s an inanimate being, often very solid, unlike a child. These two subjects are 
shown the same attention, the same dedication full of prudence, accuracy, worry on the 
verge of reverence. This “taking care”, this overlapping of the artwork and the child, 
serves as the basis of my project. I’d like to highlight how much, in this exhibition, the 
acting character who holds the doll plays the role of co-protagonist and key actor, being 
herself too creator of an emotional project and analysis.
If, on the one hand, there has been a long preparation, which consisted in seams and 
casts, doing and undoing of the subjects, creating an ideal prequel to the action taking 
place inside the gallery (a preparation having itself, once more, motherly features); on 
the other hand these dolls become a pretext, humble props in a setting of psychological 
enactment to the people holding them.
Following this premise, I’ve asked the people who posed for this photo shoot, curator 
Christina Gigliotti among them, to describe the feelings they went through holding 
their doll. Photographer Jan Kolský has interpreted this emotional arrangement through 
a path laid down somewhere in-between personal interpretation and a close description 
of my work.

Lucia Leuci

For me, the strongest moment with the sculptures was when I was unwrapping them 
after they were delivered from their packaging for the first time. As I was picking up 
and examining each of them alone in the gallery, I started to laugh at myself for feeling 
so unmotherly and awkward. I tried to hold the sculptures in the right positions, lifting 
their heads, cradling their feet, etc. The feeling of being afraid to break or drop an 
artwork doubled with the fact that they were shaped like deformed newborns. I tried to 
think of the sculptures tenderly, but it only worked if I thought of them as non-human. 
Considering them as kind of hybrid experimentations, it was easier to be comfortable 
with their form - i.e. brainless with transparent skin and disproportionate limbs. I 
thought of them as comparable Donna Haraway’s characters in The Camille Stories, 
like this first generation of children as human-animal hybrid species – that helped a lot.

Christina Gigliotti

We want to be held. 

We want to be loved, nurtured, pampered.

We are not of this world, but we can learn from humans how to love, to empathize. 

We too turn cold without touch. Gently take us into your arms, mind our heads, coo us 
to sleep. 

We are the first generation, Sophia’s children. 

We are perfect. 

Christina Gigliotti



The baby's realistic features but colorful, lifeless body made for an interesting and 
enjoyably absurd interaction. I found it difficult to interact with the baby as though it 
were real, and my attempt to do so felt awkward and disconnected. This brought up 
questions about my maternal instincts, particularly when observing others interact with 
their baby more naturally.

Alaa El-Shaarawi

Christina told us that we shouldn't wear black clothes. I had a fear that taking photos 
with a baby without half its head would seem like some kind of voodoo and that's why 
we couldn't wear black - but it wasn't so much about the magic that scared me, more 
that I was going to look fat in the photos. 
Bara chose the doll with the longest arms. I was hoping to have that one, because it 
seemed the farthest away from being a human being. 
I felt superstitious about holding this rainbow baby doll while I'm in my eighth month 
of pregnancy. “It's a sculpture!” I repeat. But ever since I was a child I've been afraid 
of broken or old dolls.

Tereza Štětinová

Well, during the photo shoot I was trying to come up with the good poses to show the 
baby's long arms... but later, when I started to pose more naturally, I thought about last 
time I held a real baby.

Barbora Fastrová

The baby's head was leaning towards me naturally. I am not really a poser in photos, so 
I was scared, but I am a big hugger so I felt safe.

Nik Timková

Prendersi cura di un bambino appena nato, prendersi cura di un’opera d’arte.
Avere le stesse attenzioni, gesti, preoccupazioni di non far male, di non rompere nulla. 
Lo stesso desiderio di conoscenza.
Un bambino appena nato all’interno di una famiglia diventa il fulcro della stessa. Tutto 
ruota intorno a quel piccolo e prezioso essere in divenire. Non è difficile ascoltare la 
frase “Posso prenderlo io?” ed il bambino passa senza sosta da una persona all’altra. 
Si presta attenzione alla sua testa, con cautela si cerca di non procurargli dolore e farlo 
sentire a proprio agio.
Traslando il discorso, anche l'arrivo di una scultura in un luogo è un evento segnato 
da molti episodi di premura, attenzione, timore di rotture. Eppure si tratta di un essere 
inanimato, spesso molto solido, al contrario di un bimbo. Entrambi i soggetti vengono 
accomunati dall'attenzione, dedizione fatta di accortezza, precisione, scrupolo al limite 
della riverenza. Questo “prendersi cura”, questa sovrapposizione tra l'opera d'arte ed il 
bambino, è alla base del mio progetto. Vorrei sottolineare che in questa mostra l'agente, 
colui il quale sorregge la bambola, è co-protagonista e attore focale, anch'esso artefice 
di un processo e di un'analisi emotiva.
Se da un lato vi è stata una lunga preparazione, fatta di cuciture e calchi, formazioni e 
deformazioni dei soggetti, costruendo un prequel ideale all'azione compiuta negli spazi 
della galleria (una preparazione che racchiude - anche in questo caso - qualcosa di 
materno); dall'altro le bambole diventano pretesti e semplici strumenti di uno scenario 
di rappresentazione psicologica per le persone che li prendono in braccio.
Facendo seguito a questa premessa, ho chiesto alle persone che hanno posato in questo 
set fotografico di illustrare le sensazioni provate durante il tempo in cui hanno tenuto il 
braccio la propria bambola, tra esse anche la curatrice Christina Gigliotti. Il fotografo 
Jan Kolský ha interpretato questa disposizione emotiva attraverso un percorso che 
investe sia di interpretazione personale che di descrizione del mio operato.

Lucia Leuci

Per me, il momento più forte con le sculture è stato il disimballaggio, appena arrivate. 
Mentre le prendevo e le esaminavo una ad una da sola in galleria, ho cominciato a 
ridere tra me per quanto sentissi poco materna ed in imbarazzo. Ho provato a tenere 
le sculture nella posizione giusta, sollevandone la testa, cullandone i piedi, etc. La 
paura di farle cadere e romperle era accentuata dal fatto che avessero le sembianze 
di neonati deformi. Ho provato a relazionarmici con tenerezza ma ha funzionato 
solo nel momento in cui ho iniziato a concepirle come non umane. Considerarle una 
sorta di sperimentazione ibrida ha reso più semplice trovarmi a mio agio con la loro 
forma - senza cervello, con la pelle trasparente e gli arti sproporzionati. Le ho trovate 
paragonabili ai personaggi di “The Camille Stories” di Donna Haraway, come fossero 
una prima generazione di ibridi umani-animali - questo mi ha aiutata molto.

Christina Gigliotti



I tratti realistici del bambino insieme al corpo multicolore e inanimato hanno creato 
un’interazione piacevolmente assurda. Ho trovato difficile interagire col bambino 
come se fosse vero, i tentativi che ho fatto a questo fine erano goffi e sconnessi. Tutto 
ciò mi ha portato a mettere in discussione il mio istinto materno, in particolar modo 
osservando le altre interagire con il loro bambino con più naturalezza.

Alaa El-Shaarawi

Christina ci ha detto di non vestirci di nero. Mi preoccupava il fatto che essere 
fotografata con un bambino con solo mezza testa potesse ricordare qualche rito voodoo 
e che quello fosse il motivo per cui non potevamo vestirci di nero - ma non era l’aspetto 
magico a spaventarmi quanto il fatto di uscire grassa in foto.
Bara ha scelto la bambola con le braccia lunghe. Speravo di averla io, perché sembrava 
quella più lontana dal ricordare qualcosa di umano. Mi sentivo superstiziosa nel tenere 
in braccio questa bambola arcobaleno mentre sono all’ottavo mese di gravidanza. 
Continuavo a ripetermi “È una scultura!”. Ma le bambole vecchie o rotte mi spaventano 
da quando ero piccola.

Tereza Štětinová

Ecco, durante gli scatti ho provato ad assumere le pose adatte a mostrare le lunghe 
braccia del bambino… dopo, quando ho iniziato a posare in maniera più naturale, ho 
pensato all’ultima volta che ho tenuto in braccio un vero bambino.

Barbora Fastrová

La testa del bambino era inclinata verso di me in modo naturale, non sono abituata a 
posare nelle foto, quindi ero spaventata, però mi piace molto abbracciare e mi sono 
sentita al sicuro.

Nik Timková



Sculpture 1 (belly), 2017
Resin, fabric, synthetic hair, stuffing, yarn, nacre, plastic, paper, dried flowers, dried 
peas, feather
64x50x16 cm









Sculpture 2 (digestion), 2017
Resin, fabric, synthetic hair, stuffing, yarn, plastic, paper, shell, tangerine, ink
64x50x16 cm
Holder Alaa El-Shaarawi











Sculpture 3, 2017
Resin, fabric, synthetic hair, stuffing, yarn, nacre, insect
64x50x16 cm
Holder Christina Gigliotti









Sculpture 5 (hug), 2017
Resin, fabric, synthetic hair, stuffing, yarn, nacre
64x150x16 cm
Holder Barbora Fastrová









Sculpture 4, 2017
Resin, fabric, synthetic hair, stuffing, yarn, plastic, nacre
64x50x16 cm
Holder Nik Timková









Sculpture 4 and Sculpture 5 (hug), 2017
Holder Nik Timková





“Prendersi cura” (Taking care) solo show by Lucia Leuci
curated by Christina Gigliotti

18 January - 3 March 2018
Polansky Gallery, Prague - CZ   

Photo Jan Kolský  
Courtesy Polansky Gallery, Prague



“Materia prima” (Raw material) solo show by Lucia Leuci
curated by /77
18 May - 14 July 2017
Adolfo Pini Foundation, Milan - IT

From May the 18th to July the 14th 2017, the Adolfo Pini Foundation presents Materia 
prima, a solo show by Lucia Leuci located inside of the glass cabinets found in the 
house-museum and curated by /77. This project was realized thanks to Adrian Paci’s 
supervision, who made possible the encounter between the Foundation and /77, two 
different realities drawn together by the common will to promote young artists. 

Lucia Leuci’s approach does not consist only in conceiving her works exclusively for 
the spaces in this house-museum, but also and mainly in drenching them in the intimate 
atmosphere, the precise identity and the history of this place.

The glass cabinets are conceived today to preserve and display objects, to create visual 
connections between different environments. Lucia Leuci does not alter their function, 
on the contrary she uses their aesthetic to present a series of sculptures creating an 
unitary installation.

The cabinets of what once was the dining room of the house are reimagined as self-
sufficient islands in which the artist sets up a new group of sculptures made up of both 
synthetic and organic materials. The main focus of this process is on the dichotomy 
between nature and representation of the real, bound together by a gastronomical lexicon.
The dish thus becomes a space on its own, from which a reflection on an humanized 
aesthetic is born, a personal and positive expression of that kind of food design which 
has gradually led people away from what should be the most natural of all behaviors: 
eating. 

The history of this house has seen dedication, love and care for details. It’s this precise 
care for details that is represented in these artworks and these dishes, thought as an 
artifice. The presence of degradable materials in Lucia Leuci’s sculptures lets time play 
a significant role in this exhibition, binding each single visit to the Foundation to a 
precise moment in these artworks’ lifespan. This mix is what’s really fundamental in the 
artist’s research, because of its ability to stimulate a sort of visceral relationship with the 
artwork and to give the viewer memories of a past that’s not only visual but also tactile 
and emotional.

The dish compositions were made in collaboration with Sara Nicolosi.

La Fondazione Adolfo Pini presenta la mostra “Materia prima”, un nuovo progetto d’arte 
contemporanea site specific, realizzato dall’artista Lucia Leuci e in programma dal 18 
maggio al 14 luglio 2017. 
La mostra, prodotta e promossa dalla Fondazione e a cura dell’artist-run-project /77 con 
la supervisione di Adrian Paci, propone una serie di interventi artistici all’interno delle 
quattro vetrine della casa museo. Dopo il primo intervento site specific “The Missing Link” 
di Michele Gabriele, ospitato fino allo scorso gennaio, con “Materia Prima” la Fondazione 
prosegue il proprio percorso dedicato all’arte contemporanea, con l’obiettivo di porsi quale 
nuovo luogo di incontro e valorizzazione della scena dell’arte emergente a Milano.

L'approccio di Lucia Leuci consiste non solo nel concepire le sue opere appositamente per 
lo spazio della casa museo, ma anche e soprattutto nel permearle dell'atmosfera intima, 
dell'identità e del vissuto di questo luogo.

Le vetrine sono oggi spazi concepiti per conservare e mostrare oggetti, per creare 
connessioni visive fra ambienti separati. Lucia Leuci non ne cambia la funzione ma 
al contrario ne sfrutta l’estetica per presentare una serie di sculture che costituiscono 
un’installazione unitaria.

Le teche di quella che originariamente era la sala da pranzo della casa sono immaginate 
come isole a sé stanti, all'interno delle quali l’artista colloca delle sculture inedite composte 
da materie sintetiche e organiche. Cardine dell’operazione è la dicotomia tra natura e 
rappresentazione edulcorata del reale, unite in un lessico gastronomico. Il piatto diventa 
pertanto singolo spazio espositivo a partire dal quale riflettere su un’estetica umanizzata, 
espressione personale e positiva di un Food Design che negli ultimi tempi ha allontanato 
l’uomo comune da quello che dovrebbe essere il gesto più naturale che possa compiere, 
ovvero mangiare.

La storia di questa abitazione ha visto perizia, amore e cura dei dettagli. È proprio questa 
dedizione ai particolari che è rappresentata nelle opere e nei piatti pensati come artificio. 
La presenza di elementi degradabili all'interno delle sculture di Lucia Leuci scandisce il 
tempo della mostra e lega la visita alla Fondazione Adolfo Pini ad un momento preciso 
della vita delle opere stesse. Questa commistione è fondamentale all'interno della ricerca 
estetica dell'artista, poiché capace di stimolare una fruizione più viscerale dell'opera e di 
suscitare in chi guarda ricordi di un vissuto non solo visivo ma anche tattile, emotivo.

Le composizioni dei piatti sono state realizzate in collaborazione con Sara Nicolosi.



Ramona Ponzini in Curating the Contemporary

The feast to which Lucia Leuci invites us is an estranging one. In the dining room at 
the Fondazione Pini it is not the table set up but the glass cabinets, spaces committed to 
showcasing the courses and conceived to create visual connections between different 
environments such as the entryway, the dining room itself and the main hall.

We immediately question the nature of the dishes, whether they’re edible or not, if this 
is about a successful experiment in molecular gastronomy disguised as art, if the insects 
gracefully resting upon the dishes are familiarly flavoured good to eat sculptures or, 
more daringly, the meeting point with cooking traditions coming from the far east. And 
to the same east our thoughts fly, to those sanpuru crowding the windows of Japanese 
restaurants, perfect doubles of what you can have once inside.

Leuci, thanks to a wise use of the oxidised metal element framing the real exhibition 
space – an elegant set of porcelain plates – suggests to us that the material they are 
hosting is about to change, is already changing, in front of our eyes while we watch 
them.

It’s then that we realise that evoking Oldenburg’s Pastry Case is not enough and that 
we should perhaps recall Dieter Roth and his Pocket Room series. The process of 
the decay of the organic material, progressively unveiling the dichotomy between 
nature and the sweetened representation of it, is probably closer to the frailness of 
those fragments crowding Villar Rojas’ artworks, where organic and inorganic blend 
together, giving life to mutated and mutating hybrids, exposed to the passing of time. 
Leuci is as ruthless in displaying her own take on still nature as in mixing the elements, 
first class raw materials and resins which seem indistinguishable at first glance and to 
which time only will give back that perceivable authenticity, unavoidably resulting 
unbearable to the eyes of food-porn lovers.

https://curatingthecontemporary.org/2017/06/08/lucia-leuci-materia-prima/



Riso primavera, 2017
Porcelain, resin, pigment, rice, butter, beehive, honey, flowers, buds, insects
Ø 30 x 7 cm





La battaglia degli scampi, 2017
Porcelain,, resin, pigment, spaghetti, squid ink, quail bones, beet essence
62 x 30 x 25 cm



Tramonto lagunare (acqua salmastra), 2017
Porcelain, resin, pigment, squid, purple cabbage essence, baking soda, glucose, insects
Ø 30 x 7 cm





Notturno con eclissi, 2017
Porcelain, resin, pigment, tripe, flounder’s skin, licorice powder, insects

Ø 33 x 5 cm



Materia prima

It's curious when you notice how a starred-restaurant in the city center of Paris does not 
correspond to an equally Michelin-awarded one in Italy.
The truth is that receiving such a desired award in the French capital means being a 
creative, extroverted food exponent. Restaurants there have very refined interiors, but 
never elegant; sober and minimal instead, never opulent. The dishes themselves are the 
lucid result not of a cook's prowess, but of a chef's flair. Thus imposing (how ironic) 
that never-ending debate between form and matter.
Cuisine and gastronomy are not the same thing, the first one could be described as 
all those things that have been spawned by tradition and food through time, while the 
second one is a derivative of our contemporary times, a lot harder to frame, but surely 
absolute, with the aesthetic research as a necessary feature.
Starred-restaurant in Italy are most of the time born out of that tradition that's tied to 
the economical boom of the sixties, where the host (the customer) could live his own 
experience of social climbing, feeling all the solidness of an art at its primordial stages: 
that of the finest craftsman.
In the same restaurants in France, on the other hand, the gastronomical aspect brings 
the chef closer to being an artist, and as such no longer tied to craftsmanship but to 
creativity only.

I love cuisine and the most rewarding part surely is searching for the right materials, 
discovering new producers, visiting new markets, finding out about new shops and 
grocery stores opening soon. 
Getting to know farmers and breeders is a necessary part in nutrition, since eating is 
basically internalizing new experiences, even those of other people. My relationship 
with cuisine is more of a backwards voyage looking for the source of what I'm being 
given, as if it was a quest for clear water, and if you want to find that you must get to 
the source.
There should be no room for inventiveness in dishes, not unless who's cooking them 
wants to be perceived as an artist and in this appropriation of a given title lies the 
attitude of those chefs I've been talking about earlier.

The nutritional act essentially is an act of research, and it's always been like that, ever 
since the beginning of times, because man is born a hunter-harvester and the struggle 
(of research) is then far from eating and feeding, while the act of cooking comes right 
before that of feeding oneself.

Cooking is a simple concept but it derives from layered experiences: analyzing chance 
and its enhancement have brought to the current knowledge: it doesn't matter if that 
means heating at 65°C rather than 100°C, fermenting rather than hanging meat: the 
point here is that moving from raw to cooked is an intellectual act, direct consequence 
of the discovering of fire. On the contrary, no one ever taught us how to look for food, 
that came from a need, the exercise of searching for raw materials, even when that 
means strolling through the market, is something notably primary, anthropological.

In the dish prepared by Nadia Santini in the restaurant "Dal Pescatore" in Canneto 
sull'Oglio - which has been appointed with three Michelin stars for twenty-five years 
now - there's no research, but an endless expertise in setting up well known courses. 
On the contrary, on Alain Ducasse's table at the Plaza Athénée in Paris we could find 
products of his own ego only, delicious foods, but nevertheless interpretations of a 
single man no longer bound to that never-ending chain of men who preceded him in 
the tradition, the research and the production of raw materials. Just an offspring of his 
own ego, delicious, but dramatically alone at the same time.

I want a boiled egg, the most humble, the first among all foods. I want to know that 
that chicken has been tired, exhausted, worn-out running through the yard outdoors in 
a farm lost in time and in the memory of all those who like me had searched the nest 
that that bird, unable to fly, has made up on the ground, in a crack in the wall stacking 
up grass, skinny branches and other stuff.

In that egg I want there to be not just white and yolk, but all those who since the 
beginnings of time have sought after food and heart in one single gesture.

Lucia Leuci



Materia prima

È curioso rendersi conto che un ristorante stellato nel cuore di Parigi non equivale al 
proprio omologo, premiato dalla nota guida Michelin, in Italia.
In realtà avere questo ambito premio nella capitale francese significa essere interpreti 
creativi, e molto comunicativi del cibo. I locali hanno arredamenti ricercati, ma non 
eleganti; sobri e minimali, non opulenti. Gli stessi piatti sono risultanze lucide non 
della maestria di un grande cuoco, ma dell’estro gastronomico di uno chef. Imponendo 
così (ironia della sorte) quel dibattito infinito tra forma e sostanza.
Cucina e gastronomia non sono la medesima cosa, la prima può essere un luogo o più 
in generale tutto quello che la tradizione e l’alimentazione hanno prodotto nel tempo, 
l’altra invece é un derivato della contemporaneità che viviamo, molto più difficile 
da inquadrare, ma di certo totalizzante e avente la ricerca estetica come elemento 
necessario.
I ristoranti stellati italiani sono, nella maggior parte dei casi, figli di quella tradizione 
legata al boom economico degli anni sessanta dove l’ospite (il cliente) possa vivere 
un’esperienza di innalzamento sociale, sentendo tutta la solidità di un’arte al suo 
stato primordiale: quella di un finissimo artigianato. Negli omologhi locali francesi, 
invece, l’aspetto gastronomico accomuna lo chef ad un artista, pertanto non più figlio 
dell’artigianato ma solo della creatività.

Amo la cucina e l’aspetto più appagante è senza dubbio la ricerca dei materiali, lo 
scoprire i diversi produttori, frequentare altri mercati, rendersi conto dell’apertura di 
nuovi negozi.
Conoscere i produttori agricoli e gli allevatori di bestiame è parte integrante 
dell’alimentazione perché mangiare è essenzialmente interiorizzare esperienze, anche 
quelle di altre persone. Il mio rapporto con la cucina è piuttosto un viaggio a ritroso 
verso la fonte di quello che mi viene proposto, il tornare indietro è come una ricerca 
dell’acqua pulita, e se la vuoi trovare devi andare alla sorgente.
L’inventiva non dovrebbe trovare spazio nei piatti, a meno che chi li prepara non voglia 
sentirsi un artista, in questa appropriazione è descritto l’atteggiamento di quegli chef 
di cui poco fa parlavo.

L’atto alimentare è essenzialmente un atto di ricerca, lo è sempre stato, fin dall’inizio 
dei tempi, perché l’uomo nasce come cacciatore-raccoglitore e lo sforzo (di ricerca) è 
dunque molto distante dal mangiare e dall’alimentarsi, viceversa quello di cucinare è il 
gesto immediatamente precedentemente a quello del nutrirsi.

La cottura è un concetto semplice ma derivante da esperienze stratificate: l’analisi 
del caso ed il suo perfezionamento hanno portato all’attuale sapienza: non importa 
se questo sia scaldare a 65°C oppure a 100°C, fermentare o frollare: il punto è che 
la trasformazione da crudo a cotto è un atto intellettuale, conseguenza diretta della 
scoperta del fuoco. Al contrario nessuno ci ha insegnato a cercare il cibo, l’origine di 
tale situazione è un bisogno, l’esercizio della ricerca delle materie prime, fosse anche 
una bella passeggiata al mercato, è qualcosa di eminentemente primario, antropologico.

Nel piatto preparato da Nadia Santini del ristorante “Dal Pescatore” di Canneto 
sull’Oglio - che da 25 anni detiene le tre stelle Michelin - non vi è nessuna ricerca, ma 
una perizia infinita nel preparare pietanze consuete. Al contrario sulla tavola di Alain 
Ducasse al Plaza Athénée di Parigi ci sono solo prodotti del suo ego, mangiari squisiti, 
ma comunque interpretazioni di un solo uomo non più legato a quella catena infinita di 
altri uomini che prima di lui lo hanno anticipato nella tradizione, nella ricerca e nella 
produzione di materie prime. Solo un parto del proprio ego, squisito, ma al tempo 
stesso drammaticamente solo.

Io voglio un uovo sodo, il più umile, il primo di tutti i cibi. Voglio sapere che quella 
gallina è stata stanca, stremata, consumata nel correre al prato aperto di una cascina che 
si perda nel tempo e nella memoria di tutti gli uomini che come me hanno rovistato il 
nido di paglia, che l’uccello, incapace di volare, si è costruito per terra, nell’anfratto di 
un muro accumulando erbe, rami secchi e vario ciarpame.
Voglio che quell’uovo contenga non solo albume e tuorlo, ma tutti gli uomini che 
dall’inizio del tempo hanno cercato cibo e cuore in un solo gesto. 

Lucia Leuci



Materia prima on ATP diary - Interview by Francesca D’Aria

Lucia Leuci experiments with food’s aesthetic possibilities through four dishes set up 
in the cabinets at Fondazione Pini in Milan. The dining room becomes showcase for a 
mix of elements and puts the viewer in front of the strength of organic material and its 
non-stopping transformation.
The single elements become products of taste: food becomes object of desire, formal 
perfection and, at last, satisfaction for  the palate and placebo for hunger. The still lives 
mirror ongoing existence and the unstoppable process of natural matter subject to the 
passing of time.
The show, curated by /77 and supervised by Adrian Paci can be visited through July 
the 14th.

The nutritional act essentially is an act of research, and it’s always been like that, ever 
since the beginning of times, because man is born a hunter-harvester and the struggle 
(of research) is then far from eating and feeding, while the act of cooking comes right 
before that of feeding oneself. (Lucia Leuci, Materia prima)

ATP diary asked the artist some questions

Francesca D’Aria: The exhibited works are hosted inside of cabinets in an evocative 
and elegant place, which managed to keep up its identity as a house alongside the spirit 
of a museum. How do these works place themselves in the spaces of Fondazione Pini?

Lucia Leuci: With an analytical spirit, simply going along the halls’ nature: the glass 
cabinets had been created to showcase objects. This show essentially is an exhibition 
of everyday-life’s tools, which are in this case becoming neutral, potential spaces 
themselves, inside of a deeply characterised environment.
I saw the cabinets as self-sufficient space intervals in a potentially usable area rich in 
history and stories that “had happened”, all combining with contemporary times very 
well. This space is in fact characterised as a typical Milanese house of the XIX century, 
home to the artists in the Pini family’s atelier and centre for the promotion of Renzo 
Bongiovanni Radice’s work. This confirms how much Milan really is an “indoor” 
town, made of private spaces filled with happenings. These situations describe better 
than many words the reason why – not by chance – the novel “L’Adalgisa” by Carlo 
Emilio Gadda is subtitled as “Disegni milanesi” (Milanese drawings).

FD: How is the project Materia prima born? In which way did you work with the 
curators in /77 and Adrian Paci’ supervision?
LL: It has been quite some time now that I’ve been looking up in great admiration to 
some chef’s work, such as Keisuke Koga’s, Magnus Nilsson’s, Yoji Tokuyoshi’s, Anne-
Sophie Pic’s and Pietro Leemann’s. I see their approach to cuisine, to dish composition 
and, last, to the research for raw materials as something very close not only to artistic 
practice but also to a certain absolute vision of the world. For these reasons, thanks to 
chef Sara Nicolosi’s precious contributions, I tried to “set the dishes up” almost as if 
they were single exhibitions, confined in their porcelain borders.
Adrian Paci chose /77 to curate a series of exhibitions at the Fondazione. They chose 
to show my work and have actively contributed to the various stages in the making of 
Materia prima.

FD: The cabinets are hosting four dishes, gastronomic researches in which material, 
color, form give life to organic sculptures. Can you tell me about the elements and the 
suggestions tied to these four compositions you thought of?

LL: I’ve used these islands (comparing the dishes to islands) and filled them up with a 
show called “Materia prima”, along with its chain of inherent references.
In Riso primavera, Tramonto lagunare (acqua salmastra), La battaglia degli scampi and 
Notturno con eclissi food is not relevant for being food merely, but as the holder of an 
aesthetic significance. The various elements then become symbols and allegories of 
history as a collective experience.

FD: Which materials did you use to create your recipes?

LL: I’ve used organic materials, perishable and not lasting in time, as well as 
polyurethane resin, unalterable and permanent (made from casting real food, and 
overall very similar to the real ones). Sometimes I’ve also added some insect typical of 
this area. I think this choice might place some of these works in the “memento mori” 
category. So I have summarised – through the semantics they create in the viewer – 
food and objects in these dishes, which lyrical addition corresponds to poetry in three 
dimensions. My aesthetic research does indeed unfold through the use of very different 
materials and the resulting works are a formal synthesis of the process of perception, 
which is multiple in a single moment.

FD: Is there a path, a narrative joining these works together?

LL: I don’t believe so, at least not in the sense of narrative: I see each work as a self-
sufficient island.



FD: How does experimenting through food place itself in your research and what 
interests you in the investigation of food through artistic practice?
LL: I’m interested in the aesthetic side of food. The composition of a dish is similar to 
the setting up of an exhibition. Cuisine and art are now brought together, but let’s not 
forget that every single aspect of living could be considered “art”. In this way, I see 
artistic practice as a permanent experience.

FD: What’s raw material to you?

LL: A site-specific project for the Fondazione Adolfo Pini. I’ve explored areas tied to 
the food serving industry, which is something unusual form my artistic experience.

Lucia Leuci sperimenta le possibilità estetiche del cibo, attraverso quattro pietanze 
collocate nelle teche della Fondazione Pini a Milano. La sala da pranzo diventa vetrina 
di una combinazione di elementi e pone l’osservatore dinnanzi alla forza del materiale 
organico e alla sua incessante trasformazione. Gli alimenti mutano in prodotti del 
gusto: il nutrimento diventa oggetto del desiderio, perfezione formale e, solo in ultimo, 
soddisfazione per il palato e placebo per la fame. Le nature morte riflettono la vita in 
divenire e l’inarrestabile processo dell’oggetto naturale sottoposto al passaggio del 
tempo. Il percorso, curato da /77 e supervisionato da Adrian Paci, è visitabile fino al 
14 luglio.

L’atto alimentare è essenzialmente un atto di ricerca, lo è sempre stato, fin dall’inizio 
dei tempi, perché l’uomo nasce come cacciatore-raccoglitore e lo sforzo (di ricerca) è 
dunque molto distante dal mangiare a dell’alimentarsi, viceversa quello di cucinare è 
il gesto immediatamente precedente a quello del nutrirsi. (Lucia Leuci, Materia prima)

ATPDiary ha posto alcune domande all’artista —

Francesca D’Aria: Le opere in esposizione sono ospitate all’interno di teche in un 
luogo suggestivo ed elegante che ha curato e mantenuto l’identità di una casa, con lo 
spirito però di un museo. Come si inseriscono negli spazi della Fondazione Pini i tuoi 
lavori?

Lucia Leuci: Con spirito analitico, semplicemente seguendo la natura degli interni: 
le teche di cristallo sono state create per esporre oggetti. La mostra è essenzialmente 
un’esposizione di strumenti quotidiani, che in questo caso diventano spazi neutri, 
potenziali, all’interno di un’ambiente fortemente caratterizzato.
Ho visto le vetrine come intervalli indipendenti in un’area potenzialmente sfruttabile 
e ricca di storia e di storie “successe” che ben si conciliano con la contemporaneità. 
Lo spazio infatti si caratterizza per essere una residenza milanese del tardo ‘800, già 
sede dello studio di artisti della famiglia Pini e centro di valorizzazione di Renzo 
Bongiovanni Radice. Questo conferma ancora di più come Milano sia una città di 
“interni”, di spazi privati colmi d’avvenimento. Situazioni simili spiegano meglio di 
tante parole come – non a caso – il romanzo “L’Adalgisa” di Carlo Emilio Gadda, porti 
come sottotitolo “Disegni milanesi”.

FD: Come nasce il progetto Materia prima? In che modo hai lavorato con i curatori di 
77 e la supervisione di Adrian Paci?

LL: È da diverso tempo che guardo con grande ammirazione il lavoro di alcuni chef, 
come per esempio Keisuke Koga, Magnus Nilsson, Yoji Tokuyoshi, Anne-Sophie Pic e 
Pietro Leemann. Ritengo il loro approccio alla cucina, alla composizione dei piatti e – http://atpdiary.com/materia-prima-lucia-leuci/



infine – alla ricerca delle materie prime, non solo molto simile alla pratica artistica, ma 
anche ad una visione totalizzante del mondo. Pertanto, insieme al prezioso contributo 
della chef Sara Nicolosi, ho provato ad “allestire dei piatti”, quasi fossero singole 
mostre, circoscritte nei bordi della porcellana.
Adrian Paci ha selezionato progetto /77 per la curatela di una serie di mostre presso 
la Fondazione. Loro hanno scelto di presentare il mio lavoro e hanno collaborato 
attivamente alle diverse fasi di realizzazione di Materia prima.

FD: Le vetrine ospitano quattro pietanze, ricerche culinarie in cui materia, colore, 
forma generano delle sculture organiche. Mi racconti nello specifico gli elementi, e le 
suggestioni, legati ai quattro piatti che hai pensato?

LL: Ho adoperato queste isole (paragonando i piatti a delle isole) per colmarli di una 
mostra intitolata “Materia prima”, con tutta la catena di riferimenti che ne comporta.
In Riso primavera, Tramonto lagunare (acqua salmastra), La battaglia degli scampi e 
Notturno con eclissi il cibo è importante nella misura in cui è significato non alimentare, 
ma estetico. I vari elementi diventano dunque anche simboli e allegorie della storia 
come esperienza collettiva.

FD: Di quali materiali ti sei servita per creare le tue ricette?

LL: Ho utilizzato sia materiali organici, quindi deperibili e non durevoli nel tempo, che 
resina poliuretanica, dunque inalterabile e permanente (positivi di calchi di alimenti del 
tutto simili al vero). Talvolta ho inserito anche degli insetti autoctoni. Credo che questa 
scelta collochi alcune opere nella categoria del “memento mori”. Ho quindi riassunto 
cibo e oggetti – ovvero tramite il campo semantico che essi creano nell’osservatore 
– dei piatti la cui addizione lirica corrisponde ad una poesia tridimensionale. La mia 
ricerca estetica si snoda infatti attraverso l’utilizzo di materiali molto distanti tra di loro, 
le opere in questione sono sintesi formale del processo percettivo il quale è molteplice 
in uno stesso istante.

FD: Esiste un percorso, una narrazione, che lega le quattro opere?

LL: Non credo, almeno nel senso della narrazione: vedo ogni opera come un’isola 
indipendente.

FD: In che modo si inserisce nella tua ricerca la sperimentazione attraverso il cibo e 
cosa ti interessa indagare negli alimenti attraverso la pratica artistica?
LL: Mi interessa la parte estetica del cibo. Pertanto la composizione del piatto è 
simile all’allestimento di una mostra. Cucina e arte sono ormai accostati, ma non 
dimentichiamo che ogni parte del vissuto potrebbe essere considerata “arte”. In questo 

senso vedo la pratica artistica come un’esperienza permanente.

FD: Cos’è per te la Materia prima?

LL: Un progetto site-specific per la Fondazione Adolfo Pini. Ho esplorato ambiti legati 
alla ristorazione, un mondo insolito per la mia esperienza artistica.

http://atpdiary.com/materia-prima-lucia-leuci/



























“Materia prima” (Raw material) solo show by Lucia Leuci
curated by /77

18 May - 14 July 2017
Adolfo Pini Foundation, Milan - IT

Photo Laura Fantacuzzi
Courtesy Adolfo Pini Foundation



“Mamme cattive, bambini creoli” (Bad mothers, creole 
kids) solo show by Lucia Leuci
5 April - 13 May 2016
TILE Project Space, Milan - IT

“In his eye I saw the glare of a small figure, backlit, brought to a rusty railing with the 
peeling paint. A tiny hand, intent to shake with atavic phlegm a shabby cloth, didn’t 
realize that the dust dealt feverish in the air”

Tile project space is pleased to present “Bad mothers, creole kids”, Lucia Leuci’s solo 
exhibition. The project is composed by a series of sculptorial scene, arranged in the 
space which in turn has been modified by several actions.
Used as a big and unique scenography, TILE becomes a surreal landscape where 
stories between parents and children are analyzed by the artist’s personal view. Not 
just a simple description of a relation, but a singular reinterpretation which aims to 
show, through a series of tales, its conscious and unconscious stratifications. Lucia 
Leuci reflects on the construction of a identity during the childhood and on the parental 
model, nowadays changed in a relationship on the decline. Through the figures of 
creole and ‘bad master’, the exhibition highlights the crumbling away of old cultural 
and social model boundaries. These, today have changed their shape in hybrid zones, 
where the new generations are building their identity. Even the mother has become an 
allegory, embodying the ‘bad master’, personifying a system which founded practices 
and values, before constantly passed down but now re-elaborated in this change. ‘So, 
what is today the creoleness?’ Could we consider it a new generic way to stay on the 
world? An a priori condition where cultural identities can find new communicative 
ways and where they may build a new own identity? 
‘Bad mothers and creole kids’ is a mise-en-scene of social behaviors through the 
construction of a incubator, a symbolic place where different experiences can live 
together without dominating each other. The creole child’s bewilderment becomes a 
dreamlike einvoirnment where, new ways of thinking of a relationship, will take shape 
to tell us the childhood of our society. 

“Nel suo occhio vidi il riflesso di una piccola figura in controluce affacciata ad una 
ringhiera con la vernice scrostata. Una manina intenta a scuotere, con flemma atavica, 
uno straccio dai bordi lisi non si accorse che la polvere vibrò febbricitante nell’aria.”

TILE project space é lieta di presentare “Mamme cattive, bambini creoli” mostra 
personale di Lucia Leuci. Il progetto si compone di una serie di scene scultoree 
installate al centro dello spazio a sua volta alterato da un insieme di interventi. 
Usato come una grande ed unica scenografia, TILE diventa un paesaggio surreale al cui 
interno storie di genitori e figli si espongono allo sguardo personale dell’artista. Non 
una semplice analisi di un rapporto ma una rilettura singolare che tenta di mostrarne, 
attraverso una serie di racconti, le stratificazioni consce e inconsce. 
Lucia Leuci riflette sulla costruzione dell’identità durante l’infanzia e sul modello 
genitoriale oggi modificatosi in una forma relazionale in declino. Attraverso le 
figure di creolo e cattivo maestro, la mostra evidenzia lo sgretolamento di confini 
dei vecchi modelli culturali e sociali, oggi declinati in zone ibride in cui le nuove 
generazioni costruiscono la propria identità. Anche la madre diventa una allegoria 
impersonificando il cattivo maestro, l’incarnazione di un sistema fondante di valori e 
pratiche costantemente trasmesse ma oggi rielaborate all’interno di questo mutamento. 
‘Che cos’é oggi dunque la creolitá?’ Possiamo considerarlo un nuovo generico modo 
di stare al mondo, una condizione a priori in cui identità culturali trovano nuove forme 
di comunicazione e costruiscono nuovi modelli di riferimento?
“Mamme cattive, bambini creoli” é una messa in scena di comportamenti sociali 
attraverso la costruzione di un incubatore, un luogo simbolico in cui esperienze 
coabitano senza dominare una sull’altra. Lo smarrimento del bambino creolo diventa 
un paesaggio dai toni onirici in cui nuove forme di relazione si vanno a costruire per 
raccontare l’età infantile di una nuova società.



Mamme cattive, bambini creoli, 2016 
Resin, fabric, synthetic hair, stuffing, yarn, metal, clay, nylon, plastic, galss, porcelain, 
colour filter 
Variable dimensions

























































“Mamme cattive, bambini creoli” (Bad mothers, creole 
kids) solo show by Lucia Leuci

5 April - 13  May 2016
TILE Project Space, Milan - IT

Photo Alessandro Zambianchi 
Courtesy TILE Project Space















Slug (1), 2016 Resin, textile, 96x68x7 cm





Slug (2), 2016 Resin, textile, 81x68x7 cm





Rose’s Portrait, 2015 Resin, synthetic hair, temporary tattoo, fabric, 55x38x6 cm







Kyoko Portrait, 2015 Resin, synthetic hair, fabric, 68x42x6 cm





Ritratto #5, 2013 Resin, plastic, cement, leather, metal, marble, glass, mussel, dried 
grass, 24x18x3 cm

Ritratto #6, 2013 Resin, fabric, plastic, metal, nacre, shell, butterfly wings, synthetic 
hair, dried grass, 24x18x3 cm



 Ritratto  #7, 2013 Resin, metal, plastic, dried flower, bee, necklaces, piercing, 
embroidery floss, cable, 24x18x3 cm

Ritratto #4, 2013 Resin, fabric, plastic, metal, synthetic hair, shell, dried flower, 
24x18x3 cm



Lepre lunare, 2010 Wood, metal, stone, mirror, plexiglas, plastic, shell, embroidery floss, 100x37x25 cm





Sobborgo di una città industriale, 2010
Brass, apple, string, spray, crystalline rock, chewing gum, 37x50x18 cm





A bandoliera, 2010 Leather 42x72x3 cm





Rosa antiko, 2010 Iron, brass, bone, shell, glass, owers, fossil, dried flowers, paper, pvc
Variable dimensions







L’Eclisse, 2010 Embroidery  floss, brass, copper, gold 10,5x1x1 cm



Lepre lunare
Persa nella diatriba se la curatela sia una pratica artistica oppure una disciplina critica 
ho pensato di riassumere tramite oggetti, ovvero tramite il campo semantico che essi 
creano all’osservatore, una mensola la cui addizione lirica dovrebbe corrispondere ad 
una poesia tridimensionale.

Sobborgo di una città industriale
“Sobborgo di una città industriale” è una mensola la cui addizione degli oggetti su 
di essa disposti,  crea idealmente una poesia tridimensionale. L’opera è anche una 
riflessione ispirata dai Santuari della pianura padana eretti nel ‘600, la cui ricchezza 
estrosa e popolare era data da rielaborazioni di materiali tradizionali. I vari elementi 
diventano dunque anche simboli e allegorie della Storia come esperienza collettiva.

Rosa antiko
L’epoca romantica ci ha restituito qualcosa di parziale, qualcosa di antico e dunque 
modernissimo, fatto di suggestioni calcaree e lirismi lunari, indecifrabili e immediati 
al tempo stesso. Atti a creare una catena d’eventi interioni, articolati sulla precarietà 
dell’attimo e sul fascino del non finito.

L’eclisse
“L’eclisse” è una forma orbitante che noi, per pura convenzione, immaginiamo 
orizzontale rispetto la nostra prospettiva. In questo lavoro, tuttavia, l’artista la propone 
verticale, disorientando le nostre cognizioni e, servendosi della forza di gravità, fa 
pendere i due corpi celesti verso il basso. Il gioco di ellissi e circonferenze viene 
così appiattito, riportato alla bi-dimensionalità del puramente verticale. Lo spazio è 
distrutto nel lessico di due soli volumi ed il centro, presente solo come equilibrio, è 
dimostrazione tangibile dell’infinita contrapposizione di masse a cui il tutto sottende.

Lepre lunare
Lost in the diatribe of whether curatorship is an artistic practise or a critical discipline, 
I decided to summarise, through objects, or more precisely through the semantic 
field that these elements create with the observer, a shelf where the lyrical element 
corresponds to a three-dimensional poem.

Sobborgo di una città industriale
Sobborgo is a shelf, where the addition of objects ideally creates a three-dimensional 
poem. The work is also a reflection, inspired by the sanctuaries of the Po Valley, 
erected in the 1600s, whose popular and fanciful richness was created through the re-
elaboration of traditional materials. The various elements also become symbols and 
allegories of history as a collective experience.

Rosa antiko
The romantic era has delivered something partial, something ancient, yet extremely 
modern; chalky suggestions and lunar lyricism, undecipherable and immediate all at the 
same time. Ready to create an interior chain of events, articulated on the precariousness 
of the moment and the fascination of the incomplete. 

L’eclisse
L’Eclisse is an orbiting form, which purely by convention and from our own perspective, 
we envisage as horizontal. In this work the artist places it vertically, disorientating our 
cognitive senses and, with the aid of the force of gravity, pulls the two celestial bodies 
down. In this game of ellipses and circumference, the form is rendered flat, returned 
to a purely vertical, two-dimensional state. The space is destroyed by the language 
of the two volumes and the centre, present purely as an equilibrium, is the tangible 
demonstration of the infinite contrasts between masses, to which the work refers. 



 Quarto di bue, 2010 PVC, acrylics, spry (Monotype) 127x85 cm Zobeida, 2010 Paper, pvc, spry 33x21,5 cm



Quarto di bue
The work reproduced here is not primarilarily a work of art, but rather the result of a work 
process. The marks are the remains of something that the surface has gathered; excess 
material that has served the finality of a previous creative process. In the image one can 
see a piece of cellophane, whose appearance vaguely resembles an enormous piece of 
meat, waiting to be chopped by the butcher. Nevertheless, it is merely the reinterpretation 
of something that has already been made and which is now presented to the perception 
as a “lyrical residue”.

Zobeida
Zobeida has both an exotic, yet out-moded name, similar to the aesthetics that came 
out of the twenty years of Fascism in Italy. By taking inspiration from a character in 
“Il garofano rosso” (The red carnation) by Elio Vittorini, a key Italian literary figure 
in the 1900s, I re-present, within the confines of a sheet of paper, the totalising idea of 
lyrical and historical constructionism, the underlying element of the vainglory of the 
Mussolinian dictatorship in Italy. 

E20
I believe that describing tanned leather is an arduous operation in itself, nevertheless, 
I wanted to exhibit a wall object, which is by nature an aesthetic instrument of relative 
ethics and a surface of the world we live in. 

Quarto di bue
Il pezzo qui riprodotto non è propriamente un’opera d’arte, ma piuttosto la risultante di un 
processo di lavoro. Le macchie sono rimanenze di qualcosa che la superficie ha raccolto, 
materiale in eccesso che è servito ad un processo creativo precedente. Nell’immagine si può 
vedere un cellophan le cui sembianze potrebbero vagamente sembrare un grande pezzo di 
carne prima di esser squartato dal macellaio, tuttavia altro non è che la reinterpretazione di 
qualcosa che si è già reallizzato ed ora viene proposto alla percezione come “rimanenza lirica”. 

Zobeida
“Zobeida” è un nome esotico e sorpassato al tempo stesso, proprio come la ricerca estetica 
del ventennio fascista. Prendendo spunto da un personaggio de “Il garofano rosso” di 
Elio Vittorini, figura chiave della narrativa del ‘900 italiano, ho voluto riproporre nei 
limiti del foglio l’idea totalizzante di un costruttivismo lirico e storico allo stesso tempo, 
parte fondante della vanagloria della dittatura mussoliniana in Italia.

E20
Credo che descrivere una pelle conciata sia un’operazione ardua in se stessa, tuttavia ho 
voluto proporre un oggetto a parete nel suo essere strumento estetico dell’etica relativa e 
di superficie propria del mondo che stiamo vivendo.E20, 2010 Leather, spry, pastel 53X43 cm



Senza titolo creolo, 2017 Silk, acrylic paintNewborn, 2018 Resin, fabric, synthetic hair, paper, plastic, green clay





Lucia Leuci (1977) is a visual artist based in Milan. Her artistic practice 
focuses on the use of drawing, painting, sculpture and installation as primary 
needs and means of expression. She explores reflexive actions that transcend 
individual choice – primitive performative acts that perpetually scale between 
intimate manual skill and collective action. The latter involves a process that 
is based on the transmission of knowledge, experiences and actions as part of 
the creative process. Leuci’s sculptures use materials that are chosen for their 
emotive capacity, often juxtaposing organic and artificial materials, in order to 
investigate the theme of motherhood alongside the meaning of being “creole” in 
contemporary society. She analyzes this cross-section of contemporary society 
at a time when distinctions social class and nationality are being flattened and 
homogenized into a standardized, characterless aesthetic and vision of life. The 
objects that make up Leuci’s sculptures become a pretext for reinserting, or even 
imposing, political and social categories alongside sentimental expressions. 
Each object in proximity to each other generates an expressive rhythm of these 
unique sculptural personas that the artist puts forth.

In her observation of everyday life, Lucia Leuci essentially explores two pivotal 
themes: the existential, intended by the artist as capturing individual existences 
that can be found in the real world (i.e. observing unsymbolic, commonplace 
subjects, such as workers, families, mothers and children, creating new forms 
of so-called ‘ordinary people’), and the urban, where the city is viewed 
metaphorically as a place that influences the existence of each individual. Both 
tensions express a sociological lexicon of everyday life, filtered through an act 
of synthesis and of a non-analytical eye, which manifests in an indistinct use of 
multiple media.
Lucia Leuci’s practice constantly sweeps from immaterial, emotional and 
metaphorical content to the tactile substance of sculpture, installation, 
painting and drawing. This passage from corporeal to immaterial could seen 
as a translation process that transforms and contaminates what it deciphers; an 
exploration of the meditative state acquired by this evolution and the relation it 
has with the meaning of presence and time, as well as the relationships between 
structure, space and viewer. However, this process is not a mere reproposal 
or reconfiguration of the materials but an exploration of the material itself: its 
entropic appearance, temporality and ephemeral nature.
The artist experiments with the materials in an intuitive and empathetic manner, 
often delving into their least conventional properties, inviting us to understand 
and interpret them in new ways.
Lucia Leuci creates a symbolic vocabulary through the lyrical observation 
of the arrangements of contemporary of spaces and the unstable confines of 
its categorisation, in terms of individuality and collectivity, physicality and 
immateriality, motion and fixity. Her works are environments that function on 
a metaphorical level, through a sort of physical persistence of experience and 
exploration. Her research metabolises ordinary and precious materials that are 
then combined and transformed into aggregated structures. These physical and 
mental systems emanate a transformed and different consciousness, becoming 
‘beings’ immersed in a vital energy, in the memory of one’s personal and 
collective history.

www.lucialeuci.it



Lucia Leuci (1977) è un’artista visiva che vive e lavora a Milano. La sua 
pratica artistica si concentra sull’utilizzo del disegno e della pittura, della 
scultura e dell’installazione come necessità primarie; riflessioni primitive che 
prescindono da una scelta individuale dove l’atto performativo è, in qualche 
modo, un’oscillazione tra manualità intima e socialità collettiva, quest’ultima 
attraverso la condivisione/trasmissione di saperi/conoscenze e azioni. Tramite 
l’accostamento di elementi in contrasto tra di loro e che spesso vengono scelti 
a causa delle loro relazioni emotive con altri piccoli dettagli, e la ricerca di 
materiali artificiali e organici, indaga il tema della maternità e del significato 
dell’essere “creolo” oggi. Analizza quello spaccato della società contemporanea 
dove i livelli sociali e la nazionalità degli individui si azzerano, omologandosi 
ad un certo tipo di estetica senza più un’identità precisa e quindi di conseguenza 
la standardizzazione dell’esistenza in una visione della vita alle prese con la 
contrazione economica. Gli oggetti diventano pertanto un pretesto per imporre 
categorie politiche e sociali ed espressioni sentimentali. La vicinanza di ogni 
elemento è perfettamente creativa, le proporzioni dello stesso e il ritmo che ne 
consegue diventano il potenziale espressivo di ciò che si desidera trasmettere.

È l’osservazione del quotidiano ciò che spinge Lucia Leuci ad indagare 
essenzialmente due ambiti d’interesse: quello esistenziale, inteso dall’artista 
nel suo cogliere le singole esistenze del quotidiano – osservando figure medie, 
non simboliche, ma rappresentative del contesto attuale di lavoratori, famiglie, 
madri, figli, nuove forme di quella che un tempo veniva chiamata “gente 
comune” – e quello urbano: la città è vista in senso metafisico, come luogo 
influente sull’esistenza dei singoli. Entrambe le tensioni esprimono un lessico 
di sociologia del quotidiano, filtrato attraverso un occhio non analitico, ma 
piuttosto sintetico, che si concretizza nell’uso indistinto di molteplici media.
La pratica di Lucia Leuci registra infatti il desiderio di muoversi continuamente 
dal contenuto immateriale, emozionale e metaforico alla materialità della 
scultura, dell’installazione, della pittura e del disegno. Il passaggio dal 
corporeo all’immateriale può essere visto come un processo di traduzione che 
trasforma e contamina ciò che decifra; un’esplorazione dello stato meditativo 
acquisito da questa evoluzione e la relazione che la stessa ha con il significato di 
presenza e tempo, così come le relazioni tra struttura, spazio e spettatore. Non 
si tratta unicamente di una riproposizione o riconfigurazione dei materiali, ma 
un’esplorazione del materiale stesso: il suo aspetto entropico, la sua temporalità 
così come la sua natura effimera.
Il rapporto dell’artista con i materiali è intuitivo ed empatico. Spesso esplora le 
loro proprietà meno convenzionali in modo sperimentale, invitandoci a capirle 
ed interpretarle in un modo nuovo.
Lucia Leuci crea un vocabolario simbolico della quotidianità attraverso 
osservazioni liriche sulle disposizioni contemporanee dello spazio e i confini 
instabili della sua categorizzazione lungo linee d’individualità e collettività, 
fisicità e immaterialità, movimento e fissità. Le sue opere sono ambienti 
che funzionano metaforicamente attraverso una sorta d’insistenza fisica 
dell’esperienza e dell’esplorazione. La sua ricerca metabolizza materiali 
ordinari e preziosi, li combina e li trasforma in strutture aggregate. Questi 
sistemi fisici e mentali emettono una coscienza diversa e trasformata, diventano 
“esseri” immersi in un’energia vitale, nella memoria della propria storia, sia 
personale che collettiva.

www.lucialeuci.it


