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Il MARCA, museo tra i più dinamici del meridione, continua a riprendere 
il suo percorso di ricerca e di esplorazione del mondo della creatività na-
zionale e internazionale. Punta la sua attenzione sulla varietà espressiva 
dell’arte contemporanea invitando a Catanzaro una delle voci che meglio 
rappresentano questa vivace originalità. Il 4 giugno 2022 ritorna con una 
nuova mostra Beatrice Gallori, dopo la partecipazione alla collettiva Il Mil-
lennio è Maggiorenne nel 2018. L’artista di Prato propone il suo progetto 
intitolato “CODEX” sempre a cura di Luca Beatrice. La mostra, organizza-
ta dalla Fondazione Rocco Guglielmo, in collaborazione con l’Amministra-
zione Provinciale di Catanzaro e dalle gallerie Fabbrica Eos (Milano) e Aria 
Art Gallery (Firenze) è uno scorcio dell’eclettico mondo di Beatrice Gallori, 
energica e fresca figura dell’attuale panorama artistico italiano. 
Artista giovane, nasce come fashion designer, passando attraverso la pit-
tura approda alla scultura e si conferma, oggi, un’indiscussa presenza 
nel sistema dell’arte contemporanea ed il suo curriculum ne documenta 
questo riconoscimento.
 “CODEX” seleziona un nucleo di opere che ne esaltano la sua inconfon-
dibile impronta. Consapevole scelta stilistica minimalista (l’utilizzo della 
sfera come elemento simbolo), magnetismo e suggestività delle istalla-
zioni (nelle colate di pigmento che inondano gli ambienti, si materializ-
zano opere grandiose, smaltate e monocrome, esemplari di una inven-
tiva senza costrizioni né confini). Ogni opera cristallizza i tratti distintivi 
dell’artista che, chiamata a creare sempre qualcosa di memorabile, la 
identifica visivamente e cromaticamente rivelando tutto il suo universo. 
Il colore rappresenta lo strumento più potente che utilizza per colpire a 
livello emozionale e l’atto creativo libero è il suo modo di interpretare la 
realtà secondo un punto di vista personalissimo. Il polimero, il marmo, 
l’acciaio, da grezzo e inerme pezzo di materia, abilmente manipolato, di-
venta corpo levigato e sinuoso che si lascia bagnare dal colore e irradiare 
dalla luce fino a diventare opera d’arte. Manifestazione di un pensiero, 
rivelazione dell’anima.  Ispirata dal Nouveau Realisme e dall’arte materica, 
in un’attualissima rivisitazione, le sue opere sono il risultato della ricerca 
del contatto e del dialogo con la natura ma anche dell’effetto genera-
to dall’allegoria del perenne binomio visibile e invisibile, pieno e vuoto, 
bianco e nero, realizzate per svelare processi e fenomeni naturali. Con un 
rimando alla scienza, i suoi lavori sono incentrati sullo studio della cellula 
e dei suoi mutamenti, bloccando ogni forma di progresso degenerativo 
della materia e fissandone definitivamente la forma, come dei fermi imma-
gine dei movimenti cellulari. L’artista offre la possibilità di analizzare e di 
indagare in maniera più intima su temi quali la diversità dell’essere umano 
e la vita stessa, così fragile il primo, così fugace la seconda. Crea opere 
come gusci che contengono e proteggono la vita, tanto vicine alla biologia 
umana come celle in una rete invisibile di contatti che immagazzinano e 

MARCA, one of the most dynamic museums in the South, is once again 
resuming its path of research and exploration of the world of national and 
international creativity. It focuses its attention on the expressive variety of 
contemporary art, inviting to Catanzaro one of the artists that best rep-
resent this lively originality. On 4 June 2022, Beatrice Gallori returns with 
a new exhibition, following her participation in the collective exhibition 
Il Millennio è Maggiorenne in 2018. The artist from Prato proposes her 
project entitled ‘CODEX’, also curated by Luca Beatrice. The exhibition, 
organised by the Fondazione Rocco Guglielmo, in collaboration with the 
Provincial Administration of Catanzaro and the Fabbrica Eos (Milan) and 
Aria Art Gallery (Florence) galleries, is a glimpse of the eclectic world of 
Beatrice Gallori, an energetic and fresh figure on the current Italian art 
scene. 
A young artist, she started out as a fashion designer, moving through 
painting to sculpture and is now an undisputed presence in the contem-
porary art system and her CV documents this recognition.
 “CODEX” selects a nucleus of works that enhance its unmistakable im-
print. A conscious minimalist stylistic choice (the use of the sphere as a 
symbolic element), magnetism and suggestiveness of the installations (in 
the pigment flows that flood the rooms, grandiose, enamelled and mon-
ochrome works materialise, exemplary of an inventiveness without con-
straints or boundaries). Each work crystallises the distinctive traits of the 
artist who, called upon to always create something memorable, identifies 
it visually and chromatically, revealing her entire universe. Colour is the 
most powerful tool she uses to strike an emotional chord and the free 
creative act is her way of interpreting reality according to a very personal 
point of view. Polymer, marble, steel, from a raw and defenceless piece of 
matter, skilfully manipulated, becomes a smooth and sinuous body that 
allows itself to be bathed in colour and irradiated by light until it becomes 
a work of art. Manifestation of a thought, revelation of the soul.  Inspired 
by Nouveau Realisme and materic art, in a highly topical reinterpretation, 
her works are the result of the search for contact and dialogue with nature, 
but also of the effect generated by the allegory of the perennial combina-
tion of the visible and invisible, full and empty, black and white, created to 
reveal natural processes and phenomena. With a reference to science, her 
works focus on the study of the cell and its changes, blocking any form of 
degenerative progress of matter and definitively fixing its shape, like still 
images of cellular movements. The artist offers the possibility of analysing 
and investigating in a more intimate manner themes such as the diversity 
of the human being and life itself, so fragile the former, so fleeting the lat-
ter. She creates works like shells that contain and protect life, as close to 
human biology as cells in an invisible network of contacts that store and at 
the same time, propagate messages and content, inspired by technology. 

08 09



nel contempo, propagano messaggi e contenuti, ispirata dalla tecnologia. 
Beatrice sorprende con interventi dall’aspetto ludico, esaltando il valore 
della comunicatività. Sono installazioni dal potere immersivo straordinario 
che stimolano lo spettatore a partecipare l’opera, attratto dai profili, dai 
colori e dai giochi di movimento. Iridescenti, corporee, materiali e insieme 
inconsistenti, poetiche e spirituali, le sagome perfettamente smussate di 
Beatrice sono fatte per essere accarezzate dalla luce che ne avvolge i 
contorni e ne penetra le fessure. La mostra è esplorazione dello spazio e 
conoscenza della materia, è condivisione.
CODEX è attuale, glamour, brillante e non solo per la lucentezza delle 
superfici.
E’ coinvolgimento e appagamento dei sensi e dello spirito, scintilla, ba-
gliore, dopo le tenebre della pandemia. Un progetto animato dall’ecci-
tazione dilagante dell’artista che traduce il suo lavoro in accoglienza, in 
apertura. L’esperienza e l’incontro con l’opera di Beatrice sono momenti 
di riflessione, collettivi e nello stesso tempo intimi, esempio di come l’arte 
riesce ad aprire mondi che difficilmente in una società che si muove a ritmi 
frenetici, in continua competizione, si riesce a fare. Considerata per lungo 
tempo un’arte prevalentemente per uomini, la scultura è stata finalmente 
nel Novecento terreno di sperimentazione per tante artiste. E’ un’arte fa-
ticosa e necessita di molto spazio di prestanza fisica ma Beatrice che è 
donna, compagna, madre e artista, di uno strepitoso vigore culturale, lo 
sa che, nonostante le difficoltà, essa rappresenta la sua vocazione e ad 
essa deve rispondere. Questa mostra riscopre e celebra la creatività fem-
minile, frutto di sperimentazione e di totale libertà di inventarsi nel lavoro 
e nella vita. L’arte in tutte le sue forme serve per stimolare il pensiero, per 
denunciare, per confortare, per rinascere e per rimanere vivo. Serve per 
comunicare.
L’arte è il linguaggio attraverso cui Beatrice Gallori ha deciso di parlare.
 
Rocco Guglielmo
Direttore Artistico Museo MARCA Catanzaro
 
 
 
 
 
 
 

Beatrice surprises with playful-looking interventions, enhancing the value 
of communicativeness. They are installations with extraordinary immer-
sive power that stimulate the viewer to participate in the work, attracted 
by the contours, colours and playfulness of movement. Iridescent, corpo-
real, material and at the same time insubstantial, poetic and spiritual, Be-
atrice’s perfectly bevelled silhouettes are made to be caressed by the light 
that envelops their contours and penetrates their fissures. The exhibition 
is exploration of space and knowledge of matter, it is sharing.
CODEX is up-to-date, glamorous, shiny and not just because of its shiny 
surfaces.
It is involvement and gratification of the senses and the spirit, sparkle, 
glow, after the darkness of the pandemic. A project animated by the ram-
pant excitement of the artist who translates her work into acceptance, 
into openness. The experience and encounter with Beatrice’s work are 
moments of reflection, collective and at the same time intimate, an ex-
ample of how art manages to open up worlds that are difficult to do in a 
society that moves at a hectic pace, in constant competition. Considered 
for a long time an art mainly for men, sculpture was finally in the 20th 
century a field of experimentation for many female artists. It is a tiring art 
and requires a great deal of physical performance, but Beatrice, who is 
a woman, companion, mother and artist of an amazing cultural vigour, 
knows that despite the difficulties, it represents her vocation and she must 
respond to it. This exhibition rediscovers and celebrates female creativity, 
the fruit of experimentation and total freedom to invent in work and in life. 
Art in all its forms serves to stimulate thought, to expose, to comfort, to 
revive and to stay alive. It is there to communicate.
Art is the language through which Beatrice Gallori has chosen to speak. 
Rocco Guglielmo
Artistic Director MARCA Museum Catanzaro
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LA RAGAZZA CON LA PISTOLA
Luca Beatrice Beatrice Gallori

Beatrice Gallori non la fermi facilmente. Tenace, determinata, impulsiva, 
rapida nelle decisioni dopoché ha tanto pensato. Si porta dietro un carico 
d’ansia non indifferente, che a me fa sclerare. Un esempio: ti invia una 
mail e contestualmente un messaggio per dirti che ti ha inviato una mail, 
ignorando forse il meccanismo delle notifiche su apparecchi ormai tutti 
sincronizzati.
Non importa, me la tengo così e le voglio bene lo stesso. Di cose insieme 
ne abbiamo fatte diverse, insomma per certi versi ci siamo persino fide-
lizzati. Questa mostra al MARCA riveste però un’importanza maggiore, 
intanto perché interrompe quel silenzio che nessuno avrebbe voluto ma 
che ci ha tenuti lontani per oltre due anni dal mondo. Il tempo può esserti 
amico, in certi casi, ti aiuta nella concentrazione, nella progettazione, nel 
ripensamento. Forse, non ne sono troppo sicuro e infatti me la immagino 
Beatrice a mordere il freno, a non vedere l’ora di riprendere il cammino là 
dove si era fermato.
Chi conosce il suo lavoro si accorgerà di quante novità ci sono in mostra, 
per un pensiero che ha continuato a macinare e mani che non hanno mai 
smesso di agire.
Una conversazione, dice, la terrorizzava, temendo di finire dentro una se-
duta psicanalitica. Invece è venuto bene questo scambio, concluso con un 
messaggio post scriptum, “vorrei dire tante cose ma poi non è mai sempli-
ce. Comunque mi sento cazzuta tra pittura, scultura e blob gassosi”.    

Luca Beatrice: Sono passati diversi anni dall’ultima mostra insieme. Nel 
frattempo è nata tua figlia Ada e c’è stata una pandemia mondiale. E ora 
il rientro, molto importante. Che cos’è cambiato in questo lungo periodo 
nel tuo lavoro?

Beatrice Gallori: La mia ricerca continua a essere incentrata sulla vita 
e sullo studio delle forme cellulari ma è diminuito l’utilizzo della tela. Ho 
sentito il bisogno di sperimentare, di cambiare, andare oltre. A Catanza-
ro espongo alcuni lavori in acciaio, un materiale per me nuovo, potente, 
affascinante. Ero curiosa di veder vivere la mia tecnica su altri supporti, 
ad esempio ho iniziato a lavorare con il marmo, un’idea che mi girava da 
tempo. Durante il covid ho prodotto pochissimo, ho preso tanti appunti e 
sviluppato intuizioni che stanno iniziando a uscire ora, in modo graduale.

LB: Fai spesso riferimento ai materiali. Di solito chi ne parla così insisten-
temente è più vicino alla scultura che alla pittura, e in effetti tu hai spesso 

THE GIRL WITH THE GUN
Luca Beatrice Beatrice Gallori

Beatrice Gallori is not easily stopped. Tenacious, determined, impulsive, 
quick in making decisions after much thought. She carries around a not 
inconsiderable load of anxiety, which makes me freak out. An example: 
she sends you an e-mail and at the same time a message to tell you that 
she has sent you an e-mail, perhaps ignoring the mechanism of notifica-
tions on devices that are now all synchronised.
It doesn’t matter, I keep her that way and I love her anyway. We have 
done quite a few things together, in some ways we have even become 
loyal to each other. This exhibition at the MARCA, however, is of greater 
importance, firstly because it breaks that silence that no one would have 
wanted but which kept us apart from the world for over two years. Time 
can be your friend, in some cases, it helps you with concentration, plan-
ning, re-thinking. Perhaps, I am not too sure, and in fact I imagine Beatrice 
champing at the bit, looking forward to resuming the path where it had 
stopped.
Those who are familiar with her work will realise how many new things are 
on display, for a mind that has continued to grind and hands that have 
never stopped working.
A conversation, she says, terrified her, fearing that she would end up in a 
therapy session. Instead, this exchange came off well, concluded with a 
postscript message, ‘I would like to say so many things but then it’s nev-
er easy. Anyway I feel badass between painting, sculpture and gaseous 
blobs’.    

Luca Beatrice: It has been several years since our last exhibition togeth-
er. In the meantime, your daughter Ada was born and there has been 
a worldwide pandemic. And now a very important comeback. What has 
changed in your work in this long period of time?

Beatrice Gallori: My research continues to focus on life and the study 
of cellular forms, but my use of canvas has lessened. I felt the need to 
experiment, to change, to go further. In Catanzaro, I am exhibiting some 
works in steel, a new, powerful, fascinating material for me. I was curious 
to see my technique live on other media, for example I started working 
with marble, an idea that had been floating around for some time. During 
Covid I produced very little, I took a lot of notes and developed insights 
that are starting to come out now, gradually.

LB: You often refer to materials. Usually those who talk about them so 
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unito i due linguaggi in maniera consequenziale. Hai detto quindi di aver 
iniziato a utilizzare nuovi supporti e di averne abbandonati altri. Perché?

BG: Dopo un po’ tendo ad annoiarmi. Le sensazioni che mi provocava la 
tela si erano spente. Durante la fase creativa e di progettazione strutturo 
idealmente l’opera, poi passo alla fase manuale. La mia tecnica è molto 
fisica, un lavoro pesante. Ti ricordi la mostra del 2017 al Museo di Lucca? 
C’era una grande tela con cellule esterne. Ecco, è come se ora fossero 
rimaste soltanto le cellule senza la tela. Sono diventate sculture. Però qui 
ci sono anche tele molto grandi e bidimensionali.

LB: Quindi pittura…

BG: Sì, pittura ma come la faccio io. Con la pistola.

LB: “La ragazza con la pistola”. Ecco il titolo del testo, lo stesso del film di 
Mario Monicelli del 1968 con una straordinaria Monica Vitti. Un omaggio 
anche a lei.

BG: Mi piace! Per la mostra ho lavorato tanto con la scultura e l’installa-
zione. Sono molto emozionata e persino impaurita. 

LB: Parli di scultura e installazione. Il rapporto con lo spazio è un tema 
importante nel tuo lavoro. Credo che il rapporto di un artista con lo spazio 
sia implicito ma che alcuni lo sviluppino come una necessità. Per te è 
così?

BG: Lo spazio è presente implicitamente nei miei lavori. Quando foro le 
superfici creo dei vuoti, mi sposto verso un’altra dimensione. L’installazio-
ne con i cerchi di acciaio esposta in mostra restituisce un’idea di insta-
bilità, l’equilibrio tra forza e debolezza, un binomio che ci ha legato tanto 
in quest’ultimo periodo storico dove tutti ci siamo sentiti più deboli e in-
stabili e abbiamo dovuto trovare la forza di reagire. L’idea di spazio nasce 
proprio da questa sensazione. È un gioco, anche se gioco non è forse la 
parola giusta, di contrapposizioni.

LB: Ciascuno di noi ha dei punti di riferimento, dei numi tutelari. Chi sono 
i tuoi grandi maestri, le tue fonti di ispirazione?

BG: Penso ad Agostino Bonalumi, Lucio Fontana, Alberto Burri, Anish 
Kapoor. Mi sento legata a loro soprattutto per l’utilizzo del colore.

LB: Ho visto di recente la mostra di Kapoor a Venezia. L’ultima fase del 

insistently are closer to sculpture than to painting, and in fact you have 
often combined the two languages in a consequential way. So you have 
said that you have started to use new media and have abandoned others. 
Why?

BG: After a while I tend to get bored. The stirrings I was getting from the 
canvas had faded away. During the creative and design phase I ideally 
structure the work, then I move on to the manual phase. My technique is 
very physical, heavy work. Do you remember the 2017 exhibition at the 
Lucca Museum? There was a large canvas with external cells. Here, it is 
as if now only the cells are left without the canvas. They have become 
sculptures. But here there are also very large, two-dimensional canvases.

LB: So painting...

BG: Yes, painting but the way I do it. With a gun.

LB: ‘The Girl with the Gun’. This is the text title, the same as in the 1968 
Mario Monicelli film starring an extraordinary Monica Vitti. A tribute to her 
as well.

BG: I like it! For the exhibition, I worked a lot with sculpture and installa-
tion. I am very excited and even scared. 

LB: You talk about sculpture and installation. The relationship with space 
is an important theme in your work. I think an artist’s relationship with 
space is implicit but some develop it as a necessity. Is that the case for 
you?

BG: Space is implicitly present in my work. When I drill into surfaces I 
create voids, I move towards another dimension. The installation with the 
steel circles on display in the exhibition conveys an idea of instability, the 
balance between strength and weakness, a combination that has bound 
us together so much in this last historical period where we have all felt 
weaker and more unstable and we have had to find the strength to react. 
The idea of space stems precisely from this feeling. It is a game, although 
game is perhaps not the right word, of juxtapositions.

LB: Each of us has reference points, tutelary deities. Who are your great 
masters, your sources of inspiration?

BG: I think of Agostino Bonalumi, Lucio Fontana, Alberto Burri, Anish Ka-
poor. I feel connected to them especially for their use of colour.
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suo lavoro è irriconoscibile rispetto allo scultore essenziale e quasi olistico 
che conoscevamo. Mi ha addirittura ricordato Balkan Baroque di Marina 
Abramovic. È come se a un certo punto la materia si fosse presa la rivin-
cita sull’essenzialità e avesse chiesto di essere espressa senza condizio-
namenti, non trovi? 

BG: Concordo pienamente. Penso che una cosa non escluda l’altra. Dopo 
un po’ le superfici perfette, lucide e ben delineate devono esplodere. Le 
mani hanno bisogno di sciogliersi. 

LB: Mi piace molto quest’espressione. 

BG: Tengo dei panetti di argilla in studio perché a volte sento la necessità 
di lavorare la materia e provare sensazioni diverse. Due anni fa sono stata 
in Turchia. Ho trovato molti pigmenti e questa mostra è stata l’occasione 
per utilizzarli. Ho usato un blu diverso dal solito “blu Gallori”.

LB: Quando si parla del tuo lavoro, si parla del rosso, dell’argento, del 
blu, del bianco. Chi tiene al centro della propria riflessione il colore è fon-
damentalmente un pittore. Come scegli i colori da utilizzare? Hanno un 
valore simbolico?

BG: Di solito quando inizio a pensare a un’opera so già di che colore sarà. 
Se voglio evocare una sensazione di forza utilizzo il rosso ma quando fac-
cio tante opere rosse sento l’esigenza di cambiare e usare il bianco. Il ros-
so è forte, pieno e riempie lo sguardo. Ora sto studiando i metalli. Per 
questo motivo ho scelto di lavorare l’acciaio. Ho pensato: perché ricreare il 
colore del metallo sulla tela quando posso farlo direttamente sull’acciaio?

LB: Sei contenta di questo sviluppo?

BG: Ora sì, ma all’inizio ho avuto qualche perplessità. Sono opere com-
plesse: prima studio, sperimento, progetto e poi lavoro manualmente con 
una pressa sulla parte posteriore della superficie. Per me è una novità ap-
procciarmi alla freddezza del materiale, capire come poterlo gestire. Dopo 
numerosi tentativi sono soddisfatta. L’acciaio è potente ma allo stesso 
tempo elegante e leggero.

LB: Poco fa parlavi del blu. Hai detto che non sarà più lo stesso “blu Gal-
lori”. Cosa è accaduto? È una miscela chimica misteriosa come l’IKB, il 
Blue Klein?

BG: È un blu cangiante, ruvido, ruvidissimo, materico e pesa circa trenta chili.

LB: I recently saw Kapoor’s exhibition in Venice. The latest phase of his 
work is unrecognisable compared to the essential, almost holistic sculptor 
we knew. It even reminded me of Marina Abramovic’s Balkan Baroque. It 
is as if at some point matter had taken revenge on essentiality and de-
manded to be expressed without conditioning, don’t you think? 

BG: I fully agree. I think one thing does not exclude the other. After a while, 
the perfect, shiny, well-defined surfaces need to explode. Hands need to 
melt. 

LB: I really like this expression. 

BG: I keep lumps of clay in the studio because sometimes I feel the need 
to work with the material and experience different sensations. Two years 
ago I was in Turkey. I found a lot of pigments and this exhibition was an 
opportunity to use them. I used a different blue than the usual ‘Gallori 
blue’.

LB: When people talk about your work, they talk about red, silver, blue, 
white. Anyone who keeps colour at the centre of their thinking is basically 
a painter. How do you choose the colours you use? Do they have a sym-
bolic value?

BG: Usually when I start thinking about a work I already know what colour 
it will be. If I want to evoke a feeling of strength I use red, but when I do a 
lot of red works I feel the need to change and use white. Red is strong, full 
and fills the eye. Now I am studying metals. That is why I chose to work 
with steel. I thought: why recreate the colour of metal on canvas when I 
can do it directly on steel?

LB: Are you happy with this development?

BG: I am now, but I had some concerns at first. They are complex works: 
first I study, experiment, design and then work manually with a press on 
the back of the surface. It is new for me to approach the coldness of the 
material, to understand how to handle it. After numerous attempts, I am 
satisfied. Steel is powerful but at the same time elegant and light.

LB: A little while ago you were talking about blue. You said it will no longer 
be the same ‘Gallori blue’. What happened? Is it a mysterious chemical 
mixture like IKB, Blue Klein?

BG: It is an iridescent blue, rough, textured and weighs about thirty kilos.
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LB: Nei titoli dei tuoi lavori usi spesso la parola cellula. Ha a che fare il tuo 
essere madre?

BG: Sicuramente sì. La nuova maternità mi ha permesso di indagare an-
cora di più la nascita e la crescita. La cellula muove tutto, è un cerchio 
vitale e infinito che tende alla perfezione.  Fare una figlia a quarant’anni mi 
ha segnato e cambiato. È qualcosa di bellissimo.

LB: All’inizio hai parlato di disegno e di progetto. Questa fase mi pare ab-
bia preso piede nel tuo lavoro soprattutto negli ultimi tempi.

BG: È vero. Sento che il mio lavoro è più maturo. Se prima lavoravo di 
getto, ora seguo una fase di progettazione. All’inizio disegnavo tutto sulla 
tela. Se per assurdo si andasse a rimuovere la materia dalle mie vecchie 
tele, sotto si potrebbero vedere tutti gli schizzi a penna, matita e penna-
rello. Oggi progetto molto su carta. Durante il periodo della pandemia ho 
riempito interi quaderni di schizzi e idee.

LB: Perché hai scelto di intitolare la mostra Codex?

BG: Sono i codici che troviamo ovunque: nelle formule matematiche, nel 
nostro DNA, nelle cellule. È esposto in mostra un grande vaso cinese sul 
quale sono intervenuta lasciando intatto il codice originale: quel vaso per 
me è un “codex” perché permette di intravedere sia il manufatto iniziale 
che la mia opera finita.

LB: In the titles of your works you often use the word cell. Does it have to 
do with your being a mother?

BG: Definitely yes. The new motherhood has allowed me to investigate 
birth and growth even more. The cell moves everything, it is a vital and 
infinite circle tending towards perfection.  Having a daughter at forty has 
marked and changed me. It is definitely very beautiful.

LB: At the beginning, you talked about drawing and design. This phase 
seems to me to have taken hold in your work especially in recent times.

BG: It’s true. I feel that my work is more mature. If I used to work on the 
spur of the moment, now I follow a design phase. In the beginning, I drew 
everything on the canvas. If you were to remove the material from my old 
canvases, you could see all the sketches in pen, pencil and felt-tip pen 
underneath. Today I design a lot on paper. During the pandemic period, I 
filled notebooks with sketches and ideas.

LB: Why did you choose to name the exhibition Codex?

BG: They are the codes we find everywhere: in mathematical formulas, in 
our DNA, in cells. On display in the exhibition is a large Chinese vase on 
which I have intervened, leaving the original codex intact: that vase for me 
is a “codex” because it allows a glimpse of both the initial artefact and my 
finished work.
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“NEUTRON”, 2022
cm 200x90x90 
Acciaio / Steel
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“LIFE_CODE #01”, 2022
cm 200x100  
Acciaio / Steel

“LIFE_CODE #02”, 2022
cm 200x100  
Acciaio / Steel
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“LIFE_CODE #04”, 2022
cm 200x100  
Acciaio / Steel
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“LIFE_CODE #03”, 2022
cm 200x100  
Acciaio / Steel
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“LIFE_CODE #05”, 2022
cm 200x100  
Acciaio / Steel

“LIFE_CODE #06”, 2022
cm 200x100  
Acciaio / Steel
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“CHRYSALIS”, 2022
diam. 140 cm / movimento esterno 4 cellule, misure variabili
Tecnica mista su polimero / 4 cell external movement, 
variable measures / Mixed technique on polymer
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“BOMB”, 2019
cm 30x30x22
Tecnica mista su polimero e plexiglas
Mixed technique on polymer and plexiglas
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“TRANS”, 2022
diam. 80 cm/h variabile / h variable
Tecnica mista su polimero e plexiglas
Mixed technique on polymer and plexiglas
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CODEX  

“Qualcuno potrà obiettare che più l’opera tende alla moltiplicazione dei 
possibili più s’allontana da quell’unicum che è il self di chi scrive, la since-
rità interiore, la scoperta della propria verità. Chi è ciascuno di noi se non 
una combinatoria di esperienze, di informazioni, di letture, di immagina-
zioni? Ogni vita è un’enciclopedia, una biblioteca, un inventario di oggetti, 
un campionario di stili, dove tutto può essere continuamente rimescolato 
e riordinato in tutti i modi possibili ”. Italo Calvino, nella sua lezione dedi-
cata alla molteplicità, evidenzia il modo in cui la letteratura si è fatta carico 
della nostra moderna ambizione di rappresentare le molteplici relazioni, in 
atto e potenziali, che esistono tra le cose, palesando uno dei valori fonda-
mentali che permettono di scoprire la vita. Un invito a considerare i molte-
plici livelli che caratterizzano l’essenza della vita, contro ogni visione uni-
direzionale. La molteplicità così intesa è elemento fondante del percorso 
artistico di Beatrice Gallori, interessata da sempre al reale e ai meccanismi 
che si nascondono dietro di esso: se non esistono spiegazioni univoche, 
l’attenzione si concentra sulle variazioni, sulle forme intermedie, su tutto 
ciò che mette in luce le potenzialità della materia e dunque le potenzialità 
dell’essere. Si configura così un approccio problematico che introduce il 
dubbio, che è un’esaltazione dell’unicità e delle variazioni possibili e in 
atto che caratterizzano la vita, un percorso per abbandonare gli stereotipi 
e gli incasellamenti. Il risultato è un sovrapporsi di piani che indaga l’a-
spetto dinamico e trasformativo del reale, il suo ordine e disordine e mette 
in luce quell’indefinibile incontro tra mondo esterno e mondo interno.
CODEX è una mostra intesa come sistema complesso di elementi inter-
connessi che dà forma all’idea di codice come insieme di segni, come 
metodo, come rappresentazione di un sistema di informazioni. Fonde il 
concetto di codice genetico come registrazione delle informazioni gene-
tiche e materiale ereditario con quello di codice tecnico, sequenza com-
binatoria che è matrice di sviluppi materiali. I vuoti incisi meccanicamente 
nelle lastre di acciaio della nuova serie LIFE_CODE evocano le schede 
perforate per l’immagazzinamento e il trattamento automatico dei dati, 
nate all’inizio del Settecento per regolare i motivi ornamentali da riprodur-
re sulla stoffa e utilizzate in numerosi ambiti fino alla prima generazione 
dei computer, prima dell’invenzione delle memorie magnetiche ed elet-
troniche. L’alternanza binaria di pieni e vuoti diviene nelle opere bilancia-
mento tra ritagli ed estroflessioni che segnano verticalmente le lastre di 
acciaio trattate con finiture differenti, variazioni che mettono in atto anche 
un diverso rapporto con la luce attraverso riflessioni, rifrazioni e ombre. 
L’attraversamento della materia genera risultati mutevoli che si rappor-
tano con un cambio di paradigma nel percorso di Gallori, che ribalta la 
percezione dell’opera e la mostra dall’interno della sua struttura. 

CODEX 

“Some may object that the more the work tends towards the multiplica-
tion of possibilities, the more it moves away from that unicum which is the 
writer’s self, the inner sincerity, the discovery of one’s own truth. Who is 
each of us if not a combination of experiences, of information, of readings, 
of imaginations? Every life is an encyclopaedia, a library, an inventory of 
objects, a sampler of styles, where everything can be continually shuffled 
and rearranged in all possible ways  “. Italo Calvino, in his lecture dedi-
cated to multiplicity, highlights the way in which literature has taken on 
our modern ambition to represent the multiple relationships, both actual 
and potential, that exist between things, revealing one of the fundamental 
values that allow us to discover life. It is an invitation to consider the mul-
tiple levels that characterise the essence of life, against any unidirection-
al vision. Multiplicity thus understood is a founding element of Beatrice 
Gallori’s artistic path, who has always been interested in reality and the 
mechanisms behind it: if there are no univocal explanations, her attention 
focuses on variations, on intermediate forms, on everything that highlights 
the potential of matter and thus the potential of being. Thus a problematic 
approach is laid out that introduces doubt, which is an exaltation of the 
uniqueness and of the possible and ongoing variations that characterise 
life, a path to abandoning stereotypes and pigeonholing. The result is an 
overlapping of planes that investigates the dynamic and transformative 
aspect of reality, its order and disorder, and sheds light on that indefinable 
encounter between the external world and the internal world.
CODEX is an exhibition understood as a complex system of interconnect-
ed elements that shapes the idea of code as a set of signs, as a method, 
as a representation of an information system. It merges the concept of a 
genetic code as a record of genetic information and hereditary material 
with that of a technical code, a combinatorial sequence that is a matrix 
of material developments. The mechanically engraved voids in the steel 
plates of the new LIFE_CODE series evoke the perforated cards for the 
storage and automatic processing of data, which originated in the early 
eighteenth century to regulate ornamental motifs to be reproduced on 
fabric and were used in numerous fields up to the first generation of com-
puters, before the invention of magnetic and electronic memories. The 
binary alternation of solids and voids in the works becomes a balancing 
act between cuttings and extroflexions that vertically mark the steel plates 
treated with different finishes, variations that also bring about a different 
relationship with light through reflections, refractions and shadows. The 
crossing of matter generates changing results that relate to a paradigm 
shift in Gallori’s path, which overturns the perception of the work and 
shows it from within its structure. 

1 Italo Calvino, Multiplicity, in Lezioni americane. Sei proposte per il prossimo millennio, Milan 1993, p.121. 1 Italo Calvino, Multiplicity, in Lezioni americane. Sei proposte per il prossimo millennio, Milan 1993, p.121.
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Guardiamo dentro la sequenza di costruzione eretta e poi distrutta, com-
posta e scomposta e percepiamo che la pelle dell’opera non è più un 
confine che divide ed isola, ma una frontiera che unisce nel segno dell’i-
bridazione.
L’inizio del percorso di mostra è un manifesto programmatico che ci con-
duce all’interno di un viaggio non sequenziale, in un variegato labirinto di 
esaltazione della frammentarietà, della non unitarietà del principio vitale. 
L’attenzione è sempre concentrata sulla cellula come unità di informazio-
ne biologica, ma i codici visivi si moltiplicano e si dilatano per concedere 
un’esplicazione antiunitaria concentrata sulla mutazione e sul divenire. 
Ogni trama può diramarsi in mille altre azioni e gli elementi cromatici di-
ventano gli assi portanti della narrazione, richiamando simbolismi e risve-
gliando il canale percettivo ed emotivo: dalla freddezza/lucentezza della 
superficie serica dell’acciaio spazzolato si passa all’assolutezza del nero e 
poi al bianco, dal rosso al blu avvolgente, con cui si chiude il percorso. La 
finitura specchiante delle opere in materiale polimerico trova declinazioni 
ulteriori e anche contrasti violenti, mettendosi in dialogo con lavori realiz-
zati su tela, marmo, ceramica e in acciaio, materiale mai utilizzato finora 
dall’artista. L’attenzione si concentra sulle variazioni della grana delle su-
perfici, sulle gradazioni della lucentezza, sul rapporto che si instaura con 
la luce e sulle sensazioni tattili che vengono evocate, fino allo spazio fluido 
che si muove veloce intorno ad alcune opere e viene catturato da altre. 
Nell’installazione TRANS la superficie esterna fortemente materica, catra-
mosa, mostra un’anima composta da specchi frammentati e ricomposti, 
densi di superfetazioni successive, e di specchi mutati dal tempo, che 
si riflettono, quasi palinsesto delle successive mutazioni della materia. Il 
tempo di queste opere è sospeso e cristallizzato, ma continua a mostrarci 
il susseguirsi delle metamorfosi, la registrazione degli errori e le frammen-
tazioni. Così nelle grandi tele (EMBRYO, FLUCTUS) le parti in tela grezza 
appaiono come istantanee di un inconscio di matrice extracellulare che si 
confronta con LIFE LINE in cui ognuna delle otto sfere-cellule è posizio-
nata seguendo un percorso discendente che le pone – attraverso le ferite, 
le bruciature – in dialogo l’una con l’altra, fino all’ultima, segnata nel lato 
che la apre verso la rinascita. In questa e nella sala precedente una gran-
de cellula (THROUGH) è bloccata nel movimento osmotico che la rende 
visualizzazione di una trasformazione in atto che coinvolge anche il muro 
del museo, membrana fisica e ideale tra interiorità ed esteriorità. La sin-
tesi che rappresenta è una riflessione immersiva nella propria identità, nei 
diversi stati che appartengono ad essa e al contempo possono apparire 
estranei.  Il vuoto contraddistingue BIO_SPHERE, installazione composta 
da lamine metalliche sospese di forma circolare, vuotate all’interno e ani-
mate da presenze cellulari sulla loro superficie, anelli che si intersecano 
creando forme composite e dinamiche, che si combinano tra di loro. 

We look inside the sequence of construction erected and then destroyed, 
composed and decomposed and perceive that the skin of the work is no 
longer a border that divides and isolates, but a frontier that unites in the 
sign of hybridisation.
The beginning of the exhibition itinerary is a programmatic manifesto that 
leads us into a non-sequential journey, into a varied labyrinth of exaltation 
of the fragmentary, non-unitary nature of the vital principle. The focus is 
always on the cell as a unit of biological information, but the visual codes 
multiply and dilate to grant an anti-unitary explication focused on mutation 
and becoming. Each plot can branch out into a thousand other actions, 
and the chromatic elements become the supporting axes of the narrative, 
recalling symbolism and awakening the perceptive and emotional chan-
nel: from the coldness/glossiness of the silky surface of brushed steel 
one passes to the absoluteness of black and then to white, from red to 
the enveloping blue, with which the path closes. The mirrored finish of the 
works in polymeric material finds further interpretatons and even violent 
contrasts, establishing a dialogue with works on canvas, marble, ceramic 
and steel, a material never before used by the artist. The focus is on the 
variations in the grain of the surfaces, the gradations of shine, the rela-
tionship established with light and the tactile sensations that are evoked, 
through to the fluid space that moves swiftly around some works and is 
captured by others. 
In the installation TRANS, the highly textured, tarry outer surface shows a 
soul composed of fragmented and recomposed mirrors, dense with suc-
cessive superfetations, and of mirrors altered by time, reflecting, almost 
a palimpsest of the successive mutations of matter. Time in these works 
is suspended and crystallised, but continues to show us the succession 
of metamorphoses, the recording of errors and fragmentations. Thus in 
the large canvases (EMBRYO, FLUCTUS) the raw canvas parts appear 
as snapshots of an unconscious extracellular matrix that confronts LIFE 
LINE in which each of the eight spheres-cells is positioned following a 
descending path that places them - through the wounds, the burns - in 
dialogue with each other, until the last one, marked in the side that opens 
it towards rebirth. In this and the previous room, a large cell (THROUGH) 
is locked in the osmotic movement that makes it visualise an ongoing 
transformation that also involves the museum wall, a physical and ideal 
membrane between interiority and exteriority. The synthesis it represents 
is an immersive reflection in one’s own identity, in the different states that 
belong to it and at the same time may appear alien.  Emptiness character-
ises BIO_SPHERE, an installation composed of suspended metal sheets 
in a circular form, hollowed out inside and animated by cellular presences 
on their surface, rings that intersect to create composite and dynamic 
forms that combine with each other. 
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Con questa sperimentazione l’attenzione si indirizza verso una riflessione 
sul ruolo delle biotecnologie e dell’informatica, che hanno rivoluzionato il 
mondo odierno e hanno creato esiti come le ICHELLS, cellule chimiche 
inorganiche viventi fatte di metallo.
Le tensioni di cui si nutre l’arte di Beatrice Gallori conquistano nuove 
dinamiche che catturano il contrasto tra realtà e riflesso, tra solidità e 
leggerezza e soprattutto tra superficiale e sotterraneo, aprendo ad una 
dimensione più profonda d’indagine delle cose. Se l’artista fonda la sua 
ricerca su forme organiche ideali creando un’originale fusione tra organico 
e post-organico, in opere come GLITCH e #HEX in primo piano si pon-
gono i meccanismi e gli ingranaggi che regolano la vita, indagati fino alle 
estreme conseguenze delle lesioni e delle cicatrici che diventano spec-
chio della nostra soggettività decostruita, senza ancoraggio, frutto dei 
tempi incerti che viviamo. Così la sua opera, astratta e figurativa al tempo 
stesso, mette in atto e visualizza il passaggio dal naturale all’artificiale 
della materia artistica. I riferimenti che si scorgono sono quelli che carat-
terizzano da sempre il percorso di Gallori e che descrivono l’unicità della 
sua cifra stilistica, che fonde riferimenti all’estetica della pop art ed ele-
menti provenienti dall’arte concettuale, con rimandi al post-human e alla 
glitch art nella sua declinazione analogica. Nelle nuove declinazioni della 
sua ricerca, presentate al museo MARCA di Catanzaro, le influenze della 
lezione spazialista divengono determinanti, aprendo a nuovi esiti che nu-
triranno, come immaginiamo, gli sviluppi dei prossimi anni. Gli esperimen-
ti e le visualizzazioni a cui ci ha condotto mostrano un interesse radicale 
nella profondità nascosta dei cambiamenti che ci circondano, un guardare 
“oltre lo specchio” dei fenomeni, considerando il loro aspetto cangiante, 
mutevole e mai davvero conoscibile, in cui tutto può essere continua-
mente rimescolato e riordinato in tutti i modi possibili.  CODEX, il grande 
vaso da cui fuoriescono concrezioni cellulari, racchiude in sé la chiave per  
comprendere il senso del gioco combinatorio degli elementi, un codice 
che raccoglie segni e movimenti, simboli, variazioni della materia e delle 
superfici in una fusione perfetta tra preciso ed indefinito, perché, come 
affermava Calvino, si può essere vaghi ed esatti al tempo stesso.

Alessandra Frosini

With this experimentation, attention is directed towards a reflection on the 
role of biotechnology and information technology, which have revolution-
ised the world today and created outcomes such as the ICHELLS, living 
inorganic chemical cells made of metal.
The tensions that nourish Beatrice Gallori’s art conquer new dynamics 
that capture the contrast between reality and reflection, between solidity 
and lightness, and above all between the superficial and the subterrane-
an, opening up to a deeper dimension of the investigation of things. If the 
artist centres her research on ideal organic forms, creating an original fu-
sion of the organic and post-organic, in works such as GLITCH and #HEX, 
the mechanisms and gears that regulate life are in the foreground, inves-
tigated to the extreme consequences of injuries and scars that become 
mirrors of our deconstructed subjectivity, without anchorage, the result of 
the uncertain times we live in. Thus her work, abstract and figurative at the 
same time, enacts and visualises the passage from the natural to the arti-
ficial of artistic matter. The references that can be glimpsed are those that 
have always characterised Gallori’s path and that describe the unique-
ness of her stylistic signature, which blends references to the aesthetics of 
pop art and elements from conceptual art, with references to post-human 
and glitch art in its analogical modulations. In the new directions of her 
research, presented at the MARCA museum in Catanzaro, the influences 
of the Spatialist lesson become decisive, opening up new outcomes that 
will nourish, as we imagine, the developments of the coming years. The 
experiments and visualisations to which she has led us show a radical 
interest in the hidden depths of the changes that surround us, a glance 
“through the looking glass” of phenomena, considering their iridescent, 
changing and never really knowable aspect, in which everything can be 
continually reshuffled and rearranged in all possible ways.  CODEX, the 
large vase from which cellular concretions emerge, holds within itself the 
key to understanding the meaning of the combinatory play of elements, 
a code that brings together signs and movements, symbols, variations of 
matter and surfaces in a perfect fusion of the precise and the indefinite, 
because, as Calvino said, one can be vague and exact at the same time.

Alessandra Frosini

42 43



“BIO_sphere”, 2022
Installazione misure variabili / Installation of variable measures
Acciaio / Steel
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“SWAY@cell”, 2017
cm 20x70 
Tecnica mista su tela / Mixed technique on canvas

“WHITE CELL”, 2022
cm 120x80  
Acciaio / Steel

“BLACK CELL”, 2022
cm 120x80  
Acciaio / Steel
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“THROUGH”, 2022
diam. cm 180
Tecnica mista su polimero / Mixed technique on polymer
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“HANG ON RESIST”, 2019
cm 20x182x20
Tecnica mista su legno e polimero / Mixed technique on wood and polymer
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“EMBRYO”, 2022
cm 200x300
Tecnica mista su tela / Mixed technique on canvas

“FLUCTUS”, 2022
cm 200x300
Tecnica mista su tela / Mixed technique on canvas
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“CROSS DATA”, 2022
Installazione misure variabili / Installation of variable measures
Tecnica mista su polimero  / Mixed technique on polymer
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“LIFE LINE”, 2022
Installazione misure variabili / Installation of variable measures
Tecnica mista su polimero  / Mixed technique on polymer
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“CELL//CODE”, 2022
cm 160x80x80
Tecnica mista su polimero / Mixed technique on polymer
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“STEPS”, 2022
cm 50x170
Marmo di Carrara / Carrara marble
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“META”, 2022
diam. cm 160
Tecnica mista su polimero / Mixed technique on polymer
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“VERSUS”, 2022 
cm 100x250
Tecnica mista su polimero / Mixed technique on polymer
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“CODEX”, 2022
diam. cm 60 / h. cm 180
Tecnica mista su ceramica e polimero / Mixed technique on ceramic and polymer
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BIOGRAFIA

Beatrice Gallori nasce a Montevarchi nel 1978.
Si diploma nel 1996 presso il Liceo Classico Cicognini di Prato.
Nel 2001 concretizza la sua passione per la moda ed il design frequentando l’Isti-
tuto Polimoda di Firenze specializzandosi in Fashion Design e Maglieria.
Con lo studio della moda nasce anche la voglia di sperimentare la pittura: le sue 
prime creazioni si contraddistinguono per la sua innata capacità di usare la mate-
ria dando alle tele spessore e vita attraverso istinto e getti emozionali per mezzo 
di vari materiali di recupero.
Dal 2008, espone in collettive in spazi pubblici e privati. 
Nel 2009, partecipa ad “Arte in Vetrina-Prato, giovani talenti emergenti” curata da 
Giovanni Faccenda.
Nel 2010, crea dei bozzetti di maglieria hand-made con interventi pittorici per il 
marchio Bettaknit che ne produce una vera e propria collezione.
Dopo queste esperienze nasce la volontà di concettualizzare il proprio lavoro, ini-
zia così a studiare il movimento e a ricrearlo sulla tela: per lo spettatore cerca di 
bloccare “quel movimento” reso dalla natura unico e irripetibile ma fermato, prima 
della caduta, dall’artista stessa.  
Nascono le prime sculture che affrontano la terza dimensione, vere e proprie cola-
te di vernice intrappolate e ferme in una dimensione temporale, cristallizzate in un 
istante, dopo la caduta, ma prima dell’atterraggio.
Nel 2011, la scultura “To Red – ing Future” entra a far parte del catalogo del “Pre-
mio Combact”. Nello stesso anno, una delle sue “colate”, “Milk Walking”, viene 
selezionata dal critico d’arte, Arturo Schwarz, per l’Asta di Arte Contemporanea 
Sotheby’s a Milano a favore del Museo d’Israele di Gerusalemme.
Le ceramiche della collettiva “Linguaggi” a Milano riscuotono successivamente un 
grande successo di pubblico.
Partecipa ad ArtVerona 2011 ed entra poi a far parte del progetto “Artisti a km 0” 
presso il Museo di Arte Contemporanea Luigi Pecci, a Prato, installando all’interno 
del museo stesso un’opera e un video “I miei respiri”.
Presenta, nel 2012, un’installazione creata appositamente per la “Giornata Inter-
nazionale della Maglieria” patrocinata dalla Provincia e dal Comune di Prato, con 
la collaborazione del Museo del Tessuto. 
Si intensifica il suo lavoro di collaborazione con gallerie italiane e presenta mostre, 
sia collettive che personali, in Italia e all’estero.
Una sua opera viene selezionata per “BAU10”, contenitore di arte contempora-
nea, ed entra a far parte della Collezione Zavattini (Biblioteca Nazionale Firenze).
Nel 2013, inizia la collaborazione con la Galleria Armanda Gori Arte di Prato che 
porta le sue opere in varie fiere presentandole ad un ampio pubblico.
Il suo lavoro è in continua evoluzione e crescita. Le sue tele e le sue sculture pre-
sentano una maturità nel lavorare i materiali rendendo i lavori, ora completamente 
monocromi, essenziali e puri.
La collettiva pratese “Urbana Vestigia”, è l’occasione per sperimentare anche altre 
forme espressive ed il suo video, “Human Crisis”, è scelto dall’Assessorato alla Cul-
tura e dall’Assessorato alle Pari Opportunità di Prato come simbolo per la “Giornata 
Internazionale contro la Violenza sulle Donne” ed una sua opera scultorea viene 

BIOGRAPHY 

Beatrice Gallori was born in Montevarchi in 1978.
She got her Leaving Certificate in Classical Studies at the “Cicognini” Institute in 
Prato in 1996.
In 2001, her passion for fashion and design led her to attend the Polimoda Institute 
in Florence, where she specialized in Fashion Design and Knitwear.
As she studied fashion, she developed an appetite for experimenting with paint-
ing: her first works portrayed her natural ability to use matter, conferring width 
and life to her canvases, through both instinct and emotional drive, using recycled 
materials.
In 2009 she was part of the collective Arte in Vetrina-Prato, giovani talenti emer-
genti, an exhibition of young talents, curated by Giovanni Faccenda.
In 2010 she created some hand-painted knitwear designs for the brand Bettaknit 
which they developed as a full collection.
Following this experience, she started to conceptualize her work, focusing on the 
possibility to create motion on canvas in an attempt to freeze and display the 
momentum. So her first sculptures of the third dimension were born, drips of paint 
trapped in a timeless dimension, crystallized in the fragment of an instant, before 
their drop.
In 2011, her sculpture To Red-ing Future became part of the catalogue Premio 
Combact.
In the same year, one of her “drips”, Milk Walking, was chosen by art critic Arturo 
Schwartz for the Sotheby’s Contemporary Art auction in Milan, to support the 
Israel Museum in Jerusalem.
Her ceramics collection Linguaggi in Milan was met with great favour.
In 2011, she took part to Art Verona and then to the project Artisti a KM 0 in the 
Luigi Pecci Contemporary Art Museum in Prato, displaying her work and a video 
entitled I miei respiri.
In 2012, she presented an installation created ad hoc for the Knitwear international 
day supported by the Province of Prato, with the collaboration of the Prato Textile 
Museum.
Her endeavours  with galleries and exhibitions, both in Italy and abroad, intensi-
fied.
One of her works was selected for BAU10, a contemporary art container, and en-
tered the Zavattini Collection of the National Library in Florence.
In 2013, she started collaborating with the Armanda Gori Arte gallery (PO) which 
took her work to various art fairs and broadened her audience.
Her work evolved and matured. Her canvases were masterful works with mono-
chromatic, essential and pure materials.
The Prato Collective Urbana Vestigia was the occasion for her to experiment with 
other forms of expression and her video, Human crisis, was chosen by the Depart-
ment of Culture and by the Department for Equal Opportunities as a symbol for 
the International day for the elimination of Violence against Women and one of her 
sculptures was laid in the main square in Prato.
At the end of 2013, her solo show Time Lapse was unveiled by Valerio Dehò at the 
Armanda Gori Arte gallery.
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installata in Piazza del Comune di Prato.
A fine 2013, presso la Galleria Armanda Gori Arte, la personale “Time Lapse” pre-
sentata dal critico Valerio Dehò.
Le sue opere sono incentrate, adesso, sullo studio della cellula e dei suoi cambia-
menti. Riporta nelle sue tele “fermi immagine” di movimenti cellulari che le danno 
la possibilità di indagare più profondamente le diversità umane e la vita stessa.
Nel 2014, partecipa a tre mostre collettive presso la Galleria Armanda Gori Arte a 
Pietrasanta: “Rosso Contemporaneo”, “Plastica Italiana”, “Differenze”.
Nel 2015, è presente alla Galleria Comunale d’Arte Moderna e Contemporanea di 
Arezzo con le mostre “Evolve-ING” e “Plastica Italiana”; “Photissima” a Venezia; 
“Microscope” alla Galleria Armanda Gori a Pietrasanta; “BIOsphere” al Museo di 
Pittura Murale a Prato.
Chiude l’anno con una personale dal titolo “#differences” presso la Galleria Ric-
cardo Costantini Contemporary di Torino.
Inaugura una mostra presso l’Ospedale di Sassuolo, “Origins”, portando nei cor-
ridoi dello stesso le sue opere insieme a Volontariarte.
Stringe collaborazioni con le gallerie Lara & Rino Costa di Valenza e Riccardo Co-
stantini Contemporary di Torino che presentano il suo lavoro ad ArteFiera Bologna 
2016 ed in altre fiere d’arte contemporanea, entrando così nel mercato italiano ed 
internazionale.
Sempre nel 2016 una sua opera dal titolo “BOOM” entra a far parte della collezio-
ne dell’Università Bocconi di Milano.
A Giugno inaugura presso la Galleria Vecchiato Arte di Padova una sua mostra 
personale dal titolo “The Cell” curata dal critico d’arte Luca Beatrice.
Chiude il 2016 presentando al Lu.C.C.A Museum la personale “CORE” curata da 
Luca Beatrice e Maurizio Vanni.
A Marzo 2017 presenta presso la Galleria Lara & Rino Costa di Valenza la sua 
mostra personale dal titolo “m(OTHERS)” con testo critico di Alessandra Frosini.
A Dicembre 2017 partecipa nuovamente a BAG con la sua opera “BOOM” presso 
l’Università Bocconi di Milano.
Nel 2018 Beatrice Gallori sposta la sua ricerca anche nel campo della scultura 
che realizza con legni riciclati e polimero. Nascono così sculture che fluttuano 
tra specchi in un gioco di equilibri tra forme sferiche e monoliti, a sottolineare la 
precarietà della vita.
A Gennaio 2018 è presente presso LA TRIENNALE DI MILANO con una sua mo-
stra personale, curata da Angelo Crespi, “Biological Rules” del ciclo “Material-
mente” e nel contempo viene scelta dal critico Luca Beatrice per la mostra “Il 
Millennio è Maggiorenne” presso il MARCA Museo delle Arti di Catanzaro con il 
supporto della Galleria Fabbrica Eos di Milano - con la quale inizia un rapporto di 
collaborazione. 
La sua installazione “VAST” in mostra al MARCA, viene acquisita dalla Fondazione 
Rocco Guglielmo.
Sempre a Gennaio, insieme alla Galleria Lara & Rino Costa presenta ad ArteFiera 
Bologna un’installazione dal titolo “Gaze”, curata da Alessandra Frosini.
Una sua opera entra nella collezione permanente del Lu.C.C.A. Lucca Center of 
Contemporary Art.
Sempre ad inizio 2018 stringe un rapporto di collaborazione con la Aria Art Gallery 

Her work gravitated around the cell and its mutations in the form of still frames of 
molecular motion which gave her the opportunity to delve into human differences 
and life itself.
In 2014 she was part of three collective exhibitions at the Armanda Gori Arte gallery 
in Pietrasanta with the works Rosso Contemporaneo, Plastica Italiana, Differenze.
In 2015 she exhibited at the Contemporary and Modern Art Town Gallery in Arez-
zo with the shows Evolve-ING and Plastica Italiana; Photissima in Venice; Micro-
scope at the Armanda Gori Arte Gallery in Pietrasanta; BIOsphere at the Mural 
Painting Museum in Prato.
A personal exhibition at the Riccardo Costantini Contemporary art gallery in Turin 
entitled #differences and an exhibition in the wards of the Hospital in Sassuolo 
entitled Origins drew the year to a close.
She collaborated with Lara & Rino Costa Arte Contemporanea, in Valenza and 
Riccardo Costantini Contemporary in Turin which showcased her work at the Ar-
teFiera in Bologna in 2016 and other art fairs, introducing her to both the national 
and international market.
In 2016, her work titled BOOM became part of the permanent collection of the 
Bocconi University in Milan.
In June she showed The Cell in the Vecchiato Arte gallery in Padua, curated by 
Luca Beatrice.
At the end of 2016, her solo show, CORE, curated by Luca Beatrice and Maurizio 
Vanni, opened at the Lu.C.C.A. Museum.
In March 2017 she presented at the Gallery Lara & Rino Costa of Valenza her per-
sonal exhibition titled m(others).
In December 2017 she participated again in BAG with her BOOM work at the 
Bocconi University in Milan.
In 2018 Beatrice Gallori shifted her research also in the field of sculpture that she 
made with recycled wood and polymer. This creates sculptures that float between 
mirrors in a game of balance between spherical forms and monoliths, to underline 
the precariousness of life.
In January 2018 she presented at LA TRIENNALE DI MILANO with her personal 
exhibition, curated by Angelo Crespi, Biological Rules of the cycle Materialmente 
and at the same time chosen by the critic Luca Beatrice for the exhibition IL MIL-
LENNIO È MAGGIORENNE at the MARCA Museo delle Arti in Catanzaro with the 
support of Fabbrica Eos - Milan gallery - with which a collaboration relationship 
begins.
Her VAST installation on show at MARCA is acquired by the Rocco Guglielmo 
Foundation.
Also in January, together with the gallery Lara & Rino Costa presents at ArteFiera 
Bologna an installation titled Gaze, curated by Alessandra Frosini.
One of her work come into the permanent collection of Lu.C.C.A. Lucca Center of 
Contemporary Art.
Also at the beginning of 2018, she collaborated with the AriaArt Gallery - Florence, 
London, Istanbul - and participated in the group exhibition in Florence, while pre-
paring the personal exhibition Emotion Capture, curated by Alessandra Frosini, 
which will be inaugurated in April at the Istanbul gallery.
At the beginning of 2019 a new collaboration begins with SPACE gallery New York 
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- Firenze, Londra, Istanbul - e partecipa alla mostra collettiva nella sede di Firen-
ze, preparando, nel contempo, la mostra personale “Emotion Capture”, curata da 
Alessandra Frosini, che sarà inaugurata ad Aprile nella sede di Istanbul.
All’inizio del 2019 inizia una nuova collaborazione con SPACE gallery New York / 
St-Barth
Durante il 2019 le sue opere vengono presentate in fiere italiane ed estere, entran-
do in alcune collezioni private. Partecipa ad alcune mostre collettive sia presso la 
Galleria Lara & Rino Costa di Valenza, Fabbrica Eos di Milano e presso la Galleria 
Futura Art Gallery di Pietrasanta (LU), con la quale inizia a collaborare.
Nell’ autunno 2019 inizia la sua collaborazione con la Galleria Stefano Forni di Bo-
logna, che porta il suo lavoro oltreoceano, presentando a fine 2019 la sua mostra 
personale “SO THIS IS LIFE” nella sede di Bologna, mostra che poi sarà presen-
tata in alcune sue parti in fiere straniere (ARTMADRID, art KARLSRUHE, LA Art 
Show a Los Angeles, Context Art Miami) durante il 2020.
Sempre a fine 2019 con Aria ArtGallery lavora ad un progetto per un’importante 
collezione privata che la porterà ad Istanbul per diversi mesi fino al 2020. L’artista 
verrà a contatto con diversi materiali trovati in loco, per definire un’installazione 
di 10 metri lineari e altre opere che sono presenti in Turchia sia in sedi private che 
istituzionali.
Durante tutto il 2020 ha partecipato a mostre collettive con le gallerie con cui la-
vora (“Frammenti di storie” curata da Giogia Pirrone presso la Galleria Lara & Rino 
Costa, “Contemporanea” presso Futura Art Gallery).
Attualmente sta portando avanti la sua ricerca sul mondo cellulare e preparando 
alcune mostre personali per il 2022, iniziando a sperimentare diversi materiali e 
tipi di pigmentazioni.

/ St-Barth.
During 2019 her works are presented in Italian and foreign fairs, entering some 
private collections. She participates in some group exhibitions both at the Lara & 
Rino Costa Gallery in Valenza, Fabbrica Eos in Milan and at Futura Art Gallery in 
Pietrasanta (LU), with which she begins to collaborate. In autumn 2019 she began 
her collaboration with the Stefano Forni Gallery in Bologna, which brings her work 
overseas, presenting at the end of 2019 her personal exhibition SO THIS IS LIFE at 
the Bologna headquarters, an exhibition that will then be presented in some of its 
parts in foreign fairs (ARTMADRID, art KARLSRUHE, LA Art Show in Los Angeles, 
Context Art Miami) during 2020.
Also at the end of 2019 with AriaArtGallery she works on a project for an important 
private collection that will take her to Istanbul for several months until 2020. The 
artist will come into contact with different materials found on site, to define an 
installation of 10 linear meters and other works that are present in Turkey both in 
private and institutional settings.
Throughout 2020 she has participated in group exhibitions with the galleries she 
works with (Fragments of stories curated by Giorgia Pirrone at Lara & Rino Costa, 
Contemporanea at Futura Art Gallery).
She is currently carrying out her research on the cellular world and preparing some 
solo exhibitions for 2022, starting to experiment with different media and types of 
pigmentations.
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