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Un passaggio si mette in atto tramite il dialogo e lo scambio di idee, 
costruzioni teoriche e appunti tra chi nel mestiere dell’arte contempo-
ranea ha iniziato un percorso tempo fa e chi ha appena intrapreso una 
strada che gli è ancora quasi ignota. Accade come nella staffetta: me-
taforicamente il testimone, come nella specialità dell’atletica leggera, 
passa da una mano all’altra all’interno di quella pista delimitata che è, 
in questo caso, quella dell’arte. La galleria rappresenta la cosiddetta 
zona di cambio, risultando uno spazio di incontro tra artisti di diverse 
generazioni. Dieci i senior – Angelo Bellobono, Kiril Cholakov, Giovanni 
Gaggia, Renzo Marasca, Mauro Pipani, Massimo Pulini, Laura Renna, 
Graziano Spinosi, Patrizia Zelano e Zino – e dieci gli under 35 – Riccardo 
Albiero, Thomas Battistoni, Edoardo Cialfi, Velislava Gecheva, Edoardo 
Loi, Ambra Lorito, Giorgia Mascitti, Federica Minelli, Lorenzo Scarpel-
lini e Claudio Zorzi – che partecipano a The passing per oltrepassare 
quell’egoismo che solitamente annulla il confronto e la crescita. 

Si crea così una sorta di legame tra maestro e discepolo che conduce 
alla scelta o alla realizzazione ex novo delle opere che sono allestite in 
galleria. 

Assonanze tecniche, ideologiche, concettuali o semplicemente avvici-
namenti durante il cammino professionale e di vita, sono le cause che 
convincono due artisti ad intraprendere un percorso parallelo, di lunga 
o breve durata, che sceglie di palesarsi all’interno di questa collettiva il 
cui focus è propriamente il dialogo che si instaura tra due creativi di età 

Milena Becci

THE PASSING
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ed esperienza diverse. Come l’ago che guida il filo attraverso la stoffa, 
il maestro conduce il discepolo in un viaggio che, arrivati ad un certo 
punto, si ferma, come l’asticciola di acciaio termina il suo lavoro dopo 
essersi assicurata che l’imbastitura sia rimasta ben impressa sul tessuto. 
Anticamente c’è un luogo che racconta più di tanti altri la cultura artisti-
ca italiana medievale e rinascimentale, uno spazio di lavoro ma anche 
di relazioni e amicizia: la bottega. 

Molti sono stati i sodalizi artistici di coppie celebri che hanno rappresen-
tato grandi modelli di unione tra la bravura e l’esperienza dei maestri e 
l’inesperienza e la freschezza dei giovani; tra i più noti Cimabue e Giotto, 
Leonardo e Melzi, Perugino e Raffaello. Al giorno d’oggi la fisicità del luo-
go è spesso sorpassata da altre modalità di conoscenza tra le persone 
che vanno oltre le distanze per giungere, con altri mezzi, all’avvicinamen-
to e allo scambio, ma gli obiettivi sono sempre gli stessi: confrontarsi, 
imparare e lavorare. La bottega, l’attuale studio, può essere trasportato 
ovunque e le nuove vie di comunicazione facilitano gli incontri. 

Variegate le modalità con cui ogni coppia di artisti di The passing si è 
formata e diversi i progetti presentati dai protagonisti di questo passag-
gio del testimone visibile entro le mura della galleria e presentato sin 
dall’esterno, come per un invito ad entrare, attraverso dieci opere dei 
dieci senior allestite nella vetrina della galleria.
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Angelo Bellobono e Giorgia Mascitti lavorano sull’idea di fusione 
dell’uomo con l’ambiente. Una sorta di pittura abitata prende vita sulle 
tele di Bellobono in cui il senso di appartenenza corporale ai luoghi, 
come esso stesso lo definisce, è la prerogativa fondamentale per poter-
lo raccontare. Pittore e sciatore, attraversa fisicamente la natura per far 
emergere i suoi colori e le sue trasformazioni nel tempo, per ascoltare il 
suo urlo colmo di quella necessità di una ricerca di equilibrio tra i suoi 
sistemi e quelli produttivi e di consumo pilotati dall’uomo. Sembra un 
capo quello che il pennello tira fuori dal territorio raccontato, dalle cro-
mie che descrivono cieli e terre. La pittura incontra il collage di Giorgia 
Mascitti e il suo ultimo progetto che studia il legame vitale che esiste 
tra l’essere umano e la natura. La (RI)educazione alla coesistenza e al 
rispetto di ciò che ci circonda è il fulcro attorno al quale le immagini 
ruotano: un ricco corredo di figure provenienti dai suoi album di famiglia 
ed elementi naturali abitano lo stesso foglio. Il Paesaggio bucato viene 
sottoposto ad un tentativo di riequilibrio attraverso una rieducazione 
ad un’attenzione quasi devota verso ciò che percorriamo ogni giorno 
senza riflettere. 

Le nuvole di Kiril Cholakov raccontano una storia profonda e personale 
formando un’infinità senza tempo né spazio che narra sentimenti, pas-
sati e presenti, e guida l’occhio verso il basso fino ad urtare contro le 
increspature delle onde del mare di Velislava Gecheva. La poesia visiva 
e l’encausto si incontrano mixando precisione e casualità in un lavoro 
che diventa unico e visibile in una sola superficie, opera di due artisti 
che provengono dallo stesso Paese, la Bulgaria. Il ricordo di una per-
sona cara, scomparsa da poco tempo, fa eco nelle parole dell’Amleto 
di William Shakespeare. L’uomo compare al centro dell’opera, scende 
fiero con il paracadute tra le lettere che caotiche compongono l’aere, 
come a voler raggiungere quel rettangolo d’acqua che si unisce al re-
sto. La leggerezza e la precisione del disegno si contrappongono alle 
sovrapposizioni formate dall’encausto che dona movimenti vivi, unici 
ed irripetibili. La cura di un ricordo s’imbatte nella casualità per dar vita 
a due orizzonti che solo apparentemente vivono in un luogo ma che in 
realtà potrebbero trovarsi ovunque ed esistere in qualunque momento.
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Niente da perdere è il progetto a quattro mani di Giovanni Gaggia e 
Edoardo Loi che prende avvio da un’azione ben precisa: sette giorni di 
digiuno, meditazione e pratiche olistiche di Loi durante i quali viene fo-
tografato ogni giorno, alla stessa ora e nello stesso luogo. La totalità dei 
chili persi costituisce il peso della terra bianca utilizzata per costruire 
un vaso in ceramica in cui è piantato un bonsai di Ficus e la frase Nien-
te da perdere è ricamata in lingua tedesca da Gaggia su una coperta 
proveniente dalla guardia forestale teutonica. Tutto parte dal corpo e 
dalla natura per cercare una completezza nell’esistenza che si palesa 
attraverso l’opera d’arte. La formalizzazione dell’azione performativa è 
ormai maturata nell’opera di Gaggia che collabora con Loi che è all’i-
nizio del suo percorso. Dall’esterno, dal mutamento del corpo, verso 
l’interno, la spiritualità più profonda, citando l’artista sciamano Joseph 
Beuys – di cui Gaggia, tempo fa, aveva ricamato nudo, su un telo dora-
to, la sua lista di piante da salvare – per collegarsi al numero sette e ai 
suoi innumerevoli significati simbolici. 

Renzo Marasca e Ambra Lorito contrappongono la leggerezza delle carte 
dell’uno alla pesantezza della materia che compone le sculture sonore 
dell’altra, creando nello spazio della galleria una sorta di dialogo pro-
spettico in cui il microcosmo materico diventa macro nella luce e nella 
levità dell’opera di Marasca. Le emulsioni di cera sulla carta di riso creano 
una sorta di volta trasparente che fa da sfondo alla ceramica trilobata che 
è emanatrice di un suono che ognuno di noi può comporre. Complicato 
il concetto di trasparenza che unisce ciò che è con ciò che non è, materia 
da cui passa la luce e invisibile. Tutto ciò condiziona la pittura di Marasca 
che utilizza la stratificazione come per raccontare quel che manca per 
leggere la realtà: l’occhio della conoscenza. La natura primordiale della 
luce e del suono si svelano quindi in questi due lavori che si uniscono e 
vibrano al contatto con una forza esterna che dona un’identità rinnovata 
a entrambi. L’invisibile diviene visibile a contatto con l’opera se ognuno di 
noi riesce a vedere e ad ascoltare andando oltre la materia.

Un incontro tra insegnante e alunno quello tra Mauro Pipani e 
Edoardo Cialfi che trovano nel paesaggio, inteso come luogo e 
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identità dell’immaginario, un forte punto d’incontro. Lo scenario, 
prevalentemente marittimo di Pipani, caratterizzato da una specifica 
cromia che sembra corrodere la superficie, così come fa l’acqua salmastra, 
si lega all’ambiente contadino umbro caro a Cialfi che realizza le sue 
opere con l’aereosol. La memoria dei luoghi è denominatore comune, 
così forte nel ricordo da influenzare tutta la produzione dei due artisti. Le 
stratificazioni di garze e carte che avvolgono la tavola lignea, supporto 
delle opere di Pipani, ricordano barche e reti da pesca presenti nel suo 
immaginario, così come la presenza della coltre di nebbia, che avvolge 
la Media Valle del Tevere nei mesi autunnali, è potente nella visione di 
Cialfi. Due luoghi e due artisti, quindi, ma un’unica forza del vissuto, nel 
presente e nel passato.  

Altro incontro in Accademia quello tra Massimo Pulini e Riccardo Albiero 
che ha sempre considerato la produzione artistica del suo docente di 
grande importanza fra quelle tendenze contemporanee sviluppatesi 
in ambito emiliano-romagnolo. Pulini è ed è stato per lui di grande 
ispirazione e i punti d’incontro tra i due sono molteplici e probabilmente 
il più palese è rappresentato dall’interesse da parte di entrambi per 
la storia dell’arte: la memoria di alcuni soggetti, spesso noti, vive sul 
supporto che è luogo di sovrapposizioni, trasparenze e analogie. Pulini 
utilizza il bianco sul fondo scuro della lastra radiografica e Albiero intela 
fogli di velina che costituiscono il lavoro stesso andando ad arricchire 
il disegno. Le lievi increspature della carta, le pieghe e le tensioni che 
si sono create attorno alle piume sono servite ad accentuare le rughe 
e le ferite del celebre soggetto di Hans Holbein ripreso da Albiero. 
Parallelamente Massimo Pulini fa entrare le sue conoscenze storico - 
artistiche nelle trasparenze delle lastre che accolgono il soggetto scelto 
che guarda dentro e verso di noi.

Parole come quotidiano, meditazione, scorrere del tempo, trasforma-
zione, intrecci, nodi, stratificazioni e accumulo nel tempo sono concetti 
che rappresentano naturali punti di contatto tra Laura Renna e Claudio 
Zorzi. Segni, linee e colori, che siano dipinti, come nel caso di Zorzi, o 
materici, intrecci di lana o altri materiali, come nel caso di Laura Renna, 
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esistono per fissare una condizione umana in un momento presente. La 
pratica artistica è in entrambi interesse a portare avanti quotidianamen-
te un percorso di analisi su se stessi, per progredire in perenne trasfor-
mazione, attraverso due modalità differenti – il ritratto e l’installazione 
– ma con un unico fine. Dipingere figure umane con nomi e cognomi è 
per Zorzi registrare quel cambiamento interiore ed esteriore che si met-
te in atto continuamente. La ricerca di quel mutamento è seguita dalla 
mano che procede sulla tela senza sosta per registrare ciò che vede nel 
passare del tempo. Il gesto reiterato di Laura Renna è invece il tem-
po stesso. La memoria personale diviene collettiva nella realizzazione 
dell’opera, nella riflessione dell’intreccio che porta all’evocazione. 

L’amore per la cartapesta di Lorenzo Scarpellini proviene dalla frequen-
tazione in Accademia delle lezioni di Graziano Spinosi. Le sue sculture, 
che sono a metà tra il reperto e il relitto, il resto organico e l’oggetto 
artificiale, sembrano osservare la trasformazione che il tempo compie 
su di noi e sulle cose. Esse si avvicinano e spesso si contrappongono 
a quel sentimento di protezione che emerge dai Nidi di Spinosi, opere 
che raccontano di quel guscio che è il grembo materno, origine di tutto, 
simbolo di nascita. Ciò che è stato creato non può purtroppo esse-
re protetto per sempre e, mentre il maestro sembra ricordare la gioia 
della venuta al mondo, l’allievo ne rammenta eventuali conseguenze. 
Da molti anni Spinosi progetta e ricerca intorno alla forma del nido ed 
è chiaro che, così come questo protegge, allo stesso modo potrebbe 
incarcerare e nascondere. La forza della materia è predominante in en-
trambi i lavori e si unisce al sentire, tattile, che fuoriesce dalle sculture e 
che ognuno di noi può ravvisare.

Nel mondo delle idee, come in un collegamento ancestrale tra anime 
che si sono trovate fra parole e silenzi, la fotografia di Patrizia Zelano 
incontra il lavoro di Federica Minelli. L’esecuzione della stampa vege-
tale di Minelli è accanto allo scatto della fotografa attraverso il concetto 
di trasformazione della materia che muta dallo stato solido a quello 
liquido. Il Vulcano è potenza primordiale, creatrice e distruttrice allo 
stesso tempo, vicino concettualmente e cromaticamente alle Magno-
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lie di Zelano, immerse in un’acqua che sembra imputridita dalla mano 
dell’uomo, dopo essere state recise. Il loro processo di spostamento 
dall’ambiente naturale si lega alla tecnica di stampa vegetale su lana in 
cui la raccolta di elementi vegetali e il loro posizionamento sul tessuto 
imprime il colore in maniera indelebile. Lo scatto blocca un momento 
così come la stampa naturale imprime il colore nella stoffa. La ricerca, 
sia dei soggetti da fotografare che degli elementi naturali, è percorrere 
delle strade per giungere alla realizzazione dell’opera finale che ricorda 
il primo istinto all’investigazione.

Thomas Battistoni frequenta il quarto anno del liceo artistico e ha co-
nosciuto Zino nella sua scuola. Il più giovane del gruppo, ha il sogno 
di diventare un artista. Ama i colori e gioca con essi stendendo strati di 
pastello su delle fotocopie in bianco e nero di opere di artisti del passa-
to. L’immaginario figurativo dei due, accomunato da un’evidente radice 
pop, dialoga perfettamente, stilisticamente e cromaticamente. Zino ri-
prende i suoi soggetti dal mondo dell’arte antica e dei mass media ed 
è stato fortemente colpito dalla modalità operativa di Thomas che, da 
quando era molto piccolo, porta avanti la sua grande passione per i co-
lori. La capacità che l’arte ha di abbattere qualsiasi barriera sociale è al 
centro di questo progetto in cui Thomas è stato sostenuto pedissequa-
mente da Zino, dagli altri suoi insegnanti e dalla sua famiglia, creando 
una relazione forte e di grande fiducia con l’artista.
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ANGELO BELLOBONO
Paesaggio bucato, olio su tela, 50x50 cm, 2019



17

GIORGIA MASCITTI 
(RI)educazione, tecnica mista su carta, 19x73 cm, 2021
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KIRIL CHOLAKOV
∞, matita su tela, n.12 tele 30x40 cm, 2021
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VETISLAVA GECHEVA  
L’immensità, encausto, legno, 30x40 cm, 2021
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GIOVANNI GAGGIA
Niente da perdere, ricamo su coperta, 190x127 cm, 2021
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EDOARDO LOI
Niente da perdere, n. 7 Fujifilm Instax, 10,8x8,5 cm, 2021
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Giovanni Gaggia e 
Edoardo Loi

Niente da perdere, ricamo su coperta, 
ceramica, bonsai di Ficus, 

n.7 Fujifilm Instax, 
dimensioni ambientali, 2021
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RENZO MARASCA
Limitazione dello spazio, pastello secco, emulsione di cera acquosa, cera fredda su 
carta di riso, 138,5x96 cm, 2021
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AMBRA LORITO
Ermes, argilla bianca e chiodi, 90x60x60 cm, 2021
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MAURO PIPANI
Paesaggio nella spazialità, tecnica mista, pigmenti, garze su telaio, 125x89 cm, 2021
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EDOARDO CIALFI 
Rudere, aerosol su tela, 90x60 cm, 2021
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MASSIMO PULINI
Pneuma. Statua, olio su radiografia, 35,5x43 cm, 2020
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RICCARDO ALBIERO
Senza titolo (D’après Hans Holbein), grafite su carta intelata, 40x90 cm, 2021
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LAURA RENNA
Root #1, lana rigenerata, 65x75x15 cm, 2021
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CLAUDIO ZORZI
Ritratto di Marco Bacoli n.3, olio su tela, 40x30 cm, 2020
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GRAZIANO SPINOSI
Nido XXV, polpa di cellulosa, lapillo lavico e curcuma, 66x49x30 cm, 2020, 
foto di Roberto Baroncini
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LORENZO SCARPELLINI
Unhuman, cartapesta, rete metallica e ferro, 156x53 cm, 2021
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PATRIZIA ZELANO
Magnolia #01, fotografia, stampa giclée su carta Fine Art Baryta Hahnemühle 
montata su dibond, 90x60 cm, 2021
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FEDERICA MINELLI
Vulcano, stampa vegetale su lana, 135x60 cm, maggio 2021



50



51



52

ZINO
Achille, stampa digitale su collage di cartone, 100x70 cm, 2021

THOMAS BATTISTONI 
Venere e Adone, pastello e inchiostro su carta, 65x85 cm, 2021
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THOMAS BATTISTONI 
Venere e Adone, pastello e inchiostro su carta, 65x85 cm, 2021
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ANGELO bellobono
Primavere d’inverno, acrilico su tela, 40x40 cm, 2019
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Kiril Cholakov
Herbarium 2, fotografia, lente di Fresnel, carillon, 40x40 cm, 2021
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Giovanni Gaggia
Alla luce la complessità, n.4 ricami su tessuto 20x20 cm, 2021



61

renzo marasca
Senza titolo, pastello secco, emulsione di cera acquosa, cera fredda su carta di riso, 

29,5x34,5 cm, 2021
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Mauro Pipani
Monolite floreale, allumino smaltato e carta, 40x40x8 cm, 2021
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massimo pulini
Pneuma Cristo, 2020, olio su radiografia, 35,5x35,5 cm, 2020



64

laura renna 
Root #2, lana di cachemire rigenerata, 40x40x15 cm, 2021



65

graziano spinosi 
Koan 43, canne di bambù e cera d’api su tavola, 40x40 cm, 2021



66

Patrizia Zelano 
Bouquet #01-a, fotografia, stampa giclée su carta Fine Art Baryta Hahnemühle, 

25x25 cm, 2021



67

ZINO
Bacco, stampa digitale su collage di cartone, 40x40 cm, 2021
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Angelo Bellobono (Nettuno, 1964) 
Artista, allenatore di sci ed esplora-

tore, dipinge e disegna sin da bam-

bino. A lungo atleta, dopo la laurea in 

Scienze motorie trascorre circa ven-

ti anni tra la Francia, gli Stati Uniti e 

le montagne del mondo. Attraverso 
la pittura crea atmosfere e raccon-

ti sospesi che indagano il rapporto 

tra antropologia, geologia, confine e 

identità, ridisegnando mappe e co-

ordinate con cui relazionarsi al mon-

do. Con il corpo sperimenta, incon-

tra, attraversa e si lascia attraversare 

dal paesaggio, abitando la pittura 

ancora prima di realizzarla. Ghiaccio 

e montagne sono frequenti nel suo 

lavoro, ghiaccio archivio di memoria 

del pianeta e montagne cerniere e 

ponti di continuità tra confini. Negli 

anni ha realizzato attività interdisci-

plinari fondendo arte, sport e natura 

come in Atla(s)now con le comunità 

Amazigh dell’Alto Atlante, Before me 

and after my time con i nativi ame-

ricani di New York Ramapough Le-

nape, Io sono futuro nelle aree ap-

penniniche colpite dal sisma e Linea 

Appennino 1201 e Mappa Appenni-

no lungo l’intera dorsale appennini-

ca. Ha partecipato alla XV Quadrien-

nale di Roma, alla IV e V Biennale 

di Marrakech e al Grand Tour d’Ita-

lie del Mibact. Ha esposto in spazi 

pubblici e privati come AlbumArte, 

Spazio Mars di Milano, Fondazione 

Volume di Roma, Casa Sponge di 

Pergola, Museo di arte moderna del 

Cairo e Nuova Delhi, Museo Macro di 

Roma, Multicultural art center Mel-

bourne, Museo Ciac di Genazzano, 

Palazzo Re Enzo di Bologna, Galle-

ria Wunderkammern di Roma, Envoy 

Gallery di New York, Frank Pages di 

Ginevra, Biasa ArtSpace di Bali. Ha 

vinto il premio Celeste per la pittu-

ra nel 2005 e il Drawing Artslant nel 

2009 ed è stato finalista al Premio 

Portali dello Scompiglio 2012 e Pre-

mio Combat 2011. Nel 2010 è stato 

invitato ai Martedì Critici e nel 2015 al 

Tedx conference Roma. È stato se-

lezionato a partecipare a residenze 

quali Bocs Cosenza, Landina Cars 

Omegna, Fondazione Lac o le Mon 

San Cesario di Lecce, Dynamo Camp 

Art Factory, Casa Sponge. Nel 2020 

la rivista Artribune lo ha eletto mi-

glior artista dell’anno. Il suo lavoro si 

trova in numerose collezioni pubbli-

che e private.

Giorgia Mascitti (San Benedetto del 
Tronto, 1995)
Nel 2014 consegue il diploma di 

Grafica Pubblicitaria presso l’istituto 

d’arte O. Licini di Ascoli Piceno. Nel 

2020 consegue il titolo di Laurea di 

Diploma accademico di secondo li-

vello in Decorazione con Lode presso 
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l’Accademia di Belle Arti di Macerata. 

Ha preso parte a diverse collettive e 

residenze, tra cui “Come se il tempo 

si fosse tutto rannicchiato, da die-

tro in avanti e da avanti all’indietro” 

presso Galleria Centometriquadri 

(CE), “Equidistanze 2020” presso 

Ravenna, “Ge.ne.re - sostantivo ma-

schile” presso Booming Contempo-

rary Art Show, Bologna (BO), “Gate 

18” presso Tpico Tips Macerata (MC), 

“contemporaneaMENTI” presso Iseo 

(BS), “Premio Marche 2018” la Bien-

nale d’arte contemporanea (AP).

Kiril Cholakov (Sofia, 1964) 
Artista bulgaro si è formato all’Acca-

demia Nazionale delle Arti a Sofia, 

Bulgaria, a cavallo fra il XX e il XXI se-

colo e ha continuato il suo percorso 

in Italia dove vive da più di 20 anni. 

Le opere di Kiril trattano temi sociali 

e politici attraverso una ricerca degli 

argomenti che riguardano lo “spa-

esamento” interiore, la solitudine, 

la memoria collettiva e personale, 

espressi tramite diversi linguaggi e 

tecniche: disegno, pittura, scultura, 

fotografia, installazione e video. Kiril 

è un artista considerato “poeta visi-

vo” che nel suo lavoro unisce l’arte di 

raccontare storie, lo storytelling, con 

potenza e delicatezza. Tra le nume-

rose mostre internazionali alle quali 

Kiril Cholakov ha partecipato ci sono: 

Herbarium colletion, Sofia Arse-

nal - Museum of Contemporary Art 

- National Gallery 2021, ART FLAGS 

- Artist’s stories | Danube Dialogues, 

Novi Sad, Serbia/2017/, A Theory of 

the Present, Gaia Gallery, Istambul, 

2017, Perditiva, Ariaatrgallery, Firen-

ze, 2017, Biennale Disegno, Rimini, 

2016, Map of the New Art - Imago 

Mundi Exhibition della fondazione 

Benetton, Fondazione Giorgio Cini, 

Venezia, 2015, Image and likeness, 

National gallery, Sofia, Bulgaria, 2015. 

Biennale Disegno, Rimini/2014-16, 

Aktuelle szene bulgarien, Ludwig 

Museum Koblenz, Germania, 2008, 

Documenta, Regensburg, Germa-

nia, 2005. Kiril Cholakov ha 28 mo-

stre personali realizzate, tra le quali: 

Nostalghia, curata da Franco Pozzi, 

galleria Primo Piano, Rimini, 2019, 

Un’Ancora sempre più leggera, IN-

TRO Gallery, Sofia,Bulgaria, 2018, 

Dissetion of the memories, curated 

by Irina Batkova, Stubel gallery, So-

fia, Bulgaria, 2017, House Beyond the 

World, curated by Galina Lardeva, 

National Autumn Exhibitions, Plo-

vdiv, Bulgaria, 2015, Diario minimo 

Balcanico, curated by Diego Galizzi, 

Museo civico delle Cappuccine, Ba-

gnacavallo (Ravenna), 2014, Viaggio 

in Bulgaria, project with Elisabeth 

Holzl photography, curated by Ema-

nuela De Cecco, Gefanngins7 Le Car-
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ceri, Kaltern (Bolzano), 2014, Piccolo 

Popolo, curated by Katia Anguelova, 

ES gallery, Merano, 2010, Spaesa-

menti, curated by Chiara Canali, Ca-

tus Art Gallery, Bologna, 2007.

Velislava Gecheva (Sofia, 1986)
Velislava Gecheva è nata a Sofia nel 

1986, dove vive e lavora. Ha ricevuto 

numerosi premi tra cui: primo premio 

in una competizione organizzata da 

Nuance Gallery e un riconoscimen-

to come giovane promessa artistica 

dalla Edmond Demirdjian Founda-

tion (2012). Le sue opere sono nella 

collezione Hugo Voeten in Belgio e 

alla City Art Gallery di Sofia e in varie 

collezioni private.

Giovanni Gaggia (Pergola, 1977)
Nasce a Pergola (1977) dove vive e 

lavora. Nel 2008 fonda Casa Spon-

ge luogo di accoglienza e rifugio 

di artisti. Nel 2016 pubblica il libro 

“Inventarium”, presentato in molte 

istituzioni italiane. Ha partecipato a 

mostre personali, collettive, progetti 

di residenza e conferenze su temati-

che sociali e politiche. Le sue perfor-

mance sono state presentate in te-

atri, gallerie e festival. Nel 2019 apre 

con una performance il padiglione di 

Beverly Pepper, collaterale della 58ª 

Biennale di Venezia. Nel 2020 inizia 

con il MUSMA Museo della Scultura 

Contemporanea di Matera il labo-

ratorio COMPLEX APARTMENT, per 

lo stesso museo realizzerà l’opera 

“Stanze complesse” immagine scelta 

per la XVI giornata del contempora-

neo promossa da AMACI - Associa-

zione dei Musei d’Arte Contempora-

nea Italiani. Una della quattro cover 

di ESPOARTE 110 per festeggiare i 

vent’anni della rivista è a lui dedica-

ta. Dal 2021 il Museo Tattile Statale 

Omero di Ancona ospita in perma-

nenza un suo progetto a più voci 

dal titolo “QUELLO CHE DOVEVA 

ACCADERE: ovvero l’arte come me-

moria civile”. È uscito per la collana 

Effusioni di Gusto, Maretti editore 

Chef, “Mauro Uliassi incontra/meets 

Giovanni Gaggia”.

Edoardo Loi (Lugo, 1993)
Edoardo Loi è nato a Lugo (RA) nel 

1993 vive e lavora a Rimini. Si diplo-

ma in Pittura all’Accademia di Belle 

Arti di Urbino nel 2020. Partecipa 

alle collettive: “L’ABITANTE” nel 2018 

a cura di Adele Cappelli, Casa Pri-

vata, Pesaro e “INCROCI” nel 2020, 

Casa Sponge, Pergola (PU) a cura di 

Lucia Camela.

Renzo Marasca (Jesi, 1977)
Renzo Marasca nasce a Jesi (Anco-

na) nel 1977, vive e lavora a Lisbona 

dal 2016. Dal 2018 lavora come as-
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sistente nello studio di Lisbona di 

Pierpaolo Calzolari. Dopo una pri-

ma formazione come restauratore 

di opere pittoriche nell’Accademia di 

Belle Arti di Macerata, decide di non 

terminare gli studi per proseguire la 

propria formazione artistica in forma 

autonoma. Marasca ha approfondi-

to gli studi di pittura nella residenza 

al Piramidon de Arte contempora-

nea a Barcellona (2014) e ad LA54 

a Berlino. Riceve diversi riconosci-

menti come il premio ORA, Vene-

zia (2013), Premio Celeste, Milano 

(2009) e Premio Morlotti, Milano 

(2004). Tra le principali esposizioni 

principali, ricordiamo: “Autoritrat-

to”, Galeria Belo Galsterer, Lisbo-

na (2020); “Tenere il Punto”, Torre 

di Moresco, Italia; “Allegria”, Gale-

ria FOCO, Lisbona; “Piccola Scala”, 

Istituto Italiano di Cultura, Lisbona; 

“Eutopia - L’Europa come corpo 

complesso”, Fusion Art Gallery, To-

rino (2016); “Terceiro Frente - Apart-

ment Installation”, Lisbona (2016), 

“CccTo - Centro di cultura contem-

poranea” - Torino (2014); “Ideologie 

der Nature”, Corpo 6 Gallery, Berlino 

(2013); “Blasius/Litzkow/Marasca”, 

S&G Gallery, Berlino (2010). Autore 

di una pubblicazione “Senza Titolo 

- Edizioni Inaudite” - Torino (2014). 

Le opere di Renzo Marasca fanno 

parte della collezione pubblica Am-

basciata Italiana di Cultura di San 

Marino e Museo di Arte Italiana di 

Benghazi, Libia.

Ambra Lorito (Senigallia, 1992)
Ambra Lorito nata a Senigallia nel 

1992, attualmente vive e lavora a 

Castel Santa Maria (MC), piccolo 

borgo dell’entroterra marchigiano. 

Diplomata in Scultura all’ABA di Ur-

bino, partecipa a numerose mostre 

in spazi pubblici e privati in Italia e 

all’estero. Prime personali: “Utopian 

World, PXL-Mad” (Hasselt, Bel-

gio 2017) e “Utopian World”, Museo 

Tattile Omero, Mole Vanvitelliana 

(Ancona 2017). Tra le collettive ricor-

diamo: “4 Here Cavallerizza Irreale” 

(Torino 2019), “Matera Mater Terra” 

(Matera 2019), “Rito della Luce”, Fiu-

mara d’Arte, Antonio Presti (Sicilia 

2019). Premi e residenze: Bienna-

le di Arte Contemporanea (Viterbo 

2016), Progetto DAF struttura, Artis-

sima (Oval Lingotto 2018), Residen-

za FONTD’ART arte transdisciplina-

re (Osimo 2019). On line exhibition 

2020: “La creatività non si ferma”, 

Centro Arti Visive Pescheria e “SAM-

MA GAllERY”.

Mauro Pipani (Cesenatico, 1953)
ll multiforme percorso artistico di 

Mauro Pipani parte dalla Bologna 

degli anni ’70 e si sviluppa nel cor-
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so del tempo tra una profonda e 

dinamica ricerca personale e l’inse-

gnamento accademico, tra Cesena 

e Verona. Nei suoi lavori le memorie 

dei luoghi natii della riviera roma-

gnola dialogano simbioticamente 

con il mondo esterno in continua 

evoluzione, in una luce sempre rin-

novata che affonda le sue radici nel 

passato (mai inteso in senso mera-

mente nostalgico), dà linfa vitale al 

presente e si proietta nel futuro. Lo 

spazio pittorico con le sue stratifica-

zioni di garze, tessuti, carte incolla-

te, frammenti metallici, resine e con 

le campiture tendenzialmente mo-

nocrome di bianchi e grigi diventa 

una sorta di pentagramma musicale, 

sul quale Mauro Pipani compone la 

sua melodia di segni, tracce e paro-

le vibranti, in una dimensione spa-

zio-temporale quasi sospesa. Ri-

cordi, speranze, visioni per il futuro  

e sguardi sul presente si intrecciano 

nell’interiorità dell’artista e trovano 

forma nel supporto materico, attra-

verso un discorso pittorico e poeti-

co che è per sua intima e autentica 

natura aperto. Mauro Pipani vive e 

lavora a Cesena e Verona. Svolge la 

sua attività artistica attraversando 

pittura, disegno, ha all’attivo decine 

di mostre personali e collettive di 

rilievo nazionale ed internazionale; 

è presente nel circuito dell’Arte con 

importanti gallerie. Attualmente è 

docente di Pittura e Tecniche della 

Pittura alla Accademia di Belle Arti di 

Verona e svolge la sua attività artisti-

ca tra Oriola (piccola frazione colli-

nare di Cesena, FC) e Verona.

Edoardo Cialfi (Marsciano, 1993)
Dopo aver frequentato l’Istituto d’ 

Arte “Alpinolo Magnini” di Deru-

ta, Cialfi proseguirà gli studi presso 

la LABA (Firenze) diplomandosi in 

pittura e arti visive nel 2019. Attual-

mente è specializzando in Pittura - 

Atelier Direction - Mediazione Cul-

turale dell’ Arte presso l’ Accademia 

di Belle Arti di Verona. Il suo percor-

so artistico inizia quando conosce il 

mondo del writing, disciplina che in 

Umbria è stata particolarmente ric-

ca. Qui scopre l’uso dell’aerosol che 

rimarrà poi un tratto distintivo  delle 

sue opere. Tra le principali mostre si 

ricordano: “Edoardo Cialfi Jennifer 

Deri”, Filarete Art Studio, Empoli (FI), 

a cura di Eugenia Vanni e Gaia Bin-

di, 2018 - “Linee d’Umbria”, Rocca di 

Umbertide Centro per l’ Arte Con-

temporanea (PG), a cura di Giorgio 

Bonomi 2019 - “Art Monsters, con-

taminazioni aliene nell’Umbria con-

temporanea”, Museo Civico Palazzo 

della Penna, (PG) a cura di Matteo 

Pacini, 2020.
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Massimo Pulini (Cesena, 1958)
La prima attività in campo artisti-

co si svolge in qualità di pittore con 

esposizioni dal 1976 in importanti 

gallerie private e pubbliche, italia-

ne e internazionali. Ha partecipato, 

all’inizio degli anni Ottanta, a mostre 

curate dai critici Maurizio Calvesi, 

Italo Tomassoni, Paolo Portoghesi, 

Italo Mussa e Giuseppe Gatt, contri-

buendo alla nascita e allo sviluppo 

di vari gruppi artistici: Anacronisti, 

Ipermanieristi, Pittura Colta o Nuo-

va Maniera Italiana. A metà dello 

stesso decennio, dopo aver allesti-

to una sala presso l’XI Quadrienna-

le romana, vince il concorso che lo 

porta a realizzare una grande ope-

ra a Dallas (USA) per un edificio di 

Philip Johnson, il grande architetto 

padre del Postmodern. Del 1997 è 

la mostra presso il Museo Nazionale 

di Villa Adriana a Tivoli e la mono-

grafica allestita alla Saline Royale di 

Besançon, mentre nel 1999 si data 

la più vasta antologica, tenuta pres-

so la Galleria Nazionale di Parma e 

il Teatro Farnese. Nel 2000 viene 

invitato ad allestire una sua ‘Qua-

dreria’ nella grande esposizione che 

ha celebrato il “Novecento italiano”, 

tenutasi presso le Scuderie Papali 

del Quirinale per la cura di Maurizio 

Calvesi e Paul Ginsborg. Nel 2002 

riceve importanti commissioni dai 

Musei Vaticani per la decorazione 

di un soffitto della Biblioteca entro 

gli storici appartamenti papali e nel 

2007 esegue sei dipinti che vengo-

no inseriti nel Lezionario ufficiale 

della Chiesa Cattolica (tutt’ora in vi-

gore). Negli stessi anni realizza inol-

tre il gigantesco velario (14 metri x 17) 

dello storico teatro Bonci a Cesena. 

Nel 2006, su segnalazione del gran-

de storico dell’arte Sir Denis Mahon, 

l’Istituto Italiano di Cultura a Londra 

gli allestisce una vasta personale 

con la pubblicazione di due volumi.

Riccardo Albiero (Chioggia, 1996)
Riccardo Albiero nel 2015 si diploma 

al Liceo Artistico Statale di Venezia. 

Decide di iscriversi all’Accademia di 

Belle Arti di Bologna desideroso di 

rapportarsi con la tradizione della 

pittura emiliana e romagnola e di 

ripercorrere i passi di alcuni artisti 

contemporanei che si diplomarono 

presso questa istituzione. Nel 2019 

consegue la laurea triennale in Pit-

tura. Si iscrive al biennio di Arti Visive 

dell’Accademia di Bologna presso il 

corso di pittura di Massimo Pulini. 

Nel 2020 studia all’Académie des 

Beaux-Arts di Bruxelles rapportan-

dosi col panorama artistico belga e 

praticando il disegno e l’incisione 

presso il corso di grafica dell’artista 

Thomas Amerlynck. Nel 2021 ter-



77

mina gli studi laureandosi all’Acca-

demia Clementina. Vive e lavora a 

Chioggia (VE).

Laura Renna (San Pietro Vernotico, 
Brindisi, 1971)
Laura Renna vive e lavora a Mode-

na. La sua pratica artistica prevede 

l’utilizzo di scultura, installazioni, fo-

tografia e pittura al fine di indagare 

tematiche relative a natura, memo-

ria, metamorfosi e spazio. Frutto di 

una pratica artigianale, il suo lavoro 

rivela una attitudine trasformativa, 

nell’intenzione di riplasmare ciò che 

ha perso valore e funzione e si pre-

senta in una dimensione sospesa 

che lo rende spazio in potenziale. 

Vince nel 2008 il Premio Fondazio-

ne Arnaldo Pomodoro. Partecipa nel 

2018 alla Shenzhen Biennale in Cina. 

Il suo lavoro è stato esposto in nu-

merose istituzioni pubbliche e pri-

vate, tra cui la Galleria civica di Mo-

dena (2015, 2007), il MACRO, Roma 

(2019), la Fondazione Arnaldo Po-

modoro, Milano (2010, 2008, 2006), 

il Museo di Arte Contemporanea di 

Lissone (2018), la Triennale di Mila-

no (2008), il Palazzo Riso, Palermo 

(2014), il PAV-Parco Arte Vivente, To-

rino (2014), il Museo di Villa Croce, 

Genova (2020).

Claudio Zorzi (Gioia Del Colle, 1989)
Laureato in arti visive contempo-

ranee all’Accademia di Belle Arti di 

Urbino, attualmente vive e lavora a 

Torino. Ha partecipato a diverse mo-

stre collettive tra le quali “Fuori Uso 

- Avviso di garanzia” (Pescara, 2016) 

curata da Giacinto di Pietrantonio e 

Simone Ciglia; “Come se il tempo si 

fosse tutto rannicchiato, da dietro in 

avanti e da avanti all’indietro, com-

presso in un istante compatto” (Ca-

serta, 2020) a cura di Antonello Tol-

ve; “BocsArt-Residenze Artistiche” 

(Cosenza, 2019) a cura di Giacinto 

di Pietrantonio; “La Divina Com-

media”(CIAC, Centro Italiano Arte 

Contemporanea, Foligno,2019, col-

laborazione al progetto di Giusep-

pe Stampone) a cura di Italo Tom-

massoni, Giacinto di Pietrantonio e 

Giancarlo Partenzi; “Saldi D’artista” 

(Bologna, 2017, progetto di Giuseppe 

Stampone) a cura di Giacinto di Pie-

trantonio e Pietro Gaglianò; “Game 

Over” (Spazio Base, Firenze, 2017, 

progetto di Giuseppe Stampone) a 

cura di Paolo Parisi.

Graziano Spinosi (Bologna, 1958)
Graziano trascorre l’infanzia in Ro-

magna. Nel 1979 tiene la sua prima 

esposizione personale presso la 

Chiesa sconsacrata di Santa Lucia, a 

Bologna, oggi sede dell’Aula Magna 
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dell’Università. Nel 1980 si diplo-

ma presso l’Accademia di Belle Arti 

di Bologna. In questi anni realizza 

sculture impiegando resine acriliche, 

vetroresina, poliuretanici e siliconici. 

Nel 1992 si trasferisce a Roma, al Pa-

stificio Cerere di San Lorenzo, sede 

di numerosi atelier di artisti. Qui 

comincia una ricerca che prevede 

l’impiego dei più svariati materiali, 

soprattutto poveri e di scarto indu-

striale. Prende inizio un rapporto di 

lavoro con la storica galleria “Il Se-

gno”, dove tiene una personale nel 

1994 e prende parte a numerose 

collettive. Nel 2001 la città di Cesena 

ospita una sua ampia esposizione 

personale, allestita in gallerie co-

munali e in vie e piazze della città. 

Nel 2002 una personale presso le 

Logge dei Balestrieri di San Marino. 

Nel 2004 è invitato a Ipermerca-

ti dell’arte, a Siena, a cura di Omar 

Calabrese e Achille Bonito Oliva. Nel 

2007 partecipa a NOWHEREMEN, a 

Bergamo, a cura di Omar Calabrese 

e Maurizio Bettini. Esposizioni per-

sonali a Berna, Zurigo e Basilea. È 

del 2015 la prima antologica presso 

Augeo Art Space di Rimini. Dal 1994 

insegna Ricerca Artistica Contem-

poranea presso l’Accademia di Belle 

Arti di Ravenna. Vive a Santarcange-

lo di Romagna.

Lorenzo Scarpellini (Ravenna, 1994)
Lorenzo Scarpellini frequenta il Liceo 

artistico P. L. Nervi e successivamen-

te l’Accademia di Belle Arti, presso la 

quale al momento sta concludendo 

gli studi nel biennio del corso di Mo-

saico. Fin da piccolo ha sempre avu-

to un’inclinazione per il disegno e un 

interesse particolare verso la scultu-

ra. È un amante del mondo naturale, 

appassionato di mitologia, archeo-

logia e paleontologia. La sua ricerca 

si fonda sulla creazione di forme che 

richiamino l’idea di abbandono e ri-

fiuto, ma anche di effimero ed antico. 

Patrizia Zelano (Brescia, 1964)
Vive e lavora a Verucchio (Rimini).

Alla base della sua formazione cul-

turale vi sono studi etnoarcheologici, 

con specializzazione in archeologia 

Precolombiana. Studia poi fotografia 

con il Maestro Guido Guidi all’Acca-

demia di Belle Arti di Ravenna, il cui 

insegnamento risulta fondamentale 

per la sua ricerca artistica. La pittu-

ra, la scultura, l’installazione trovano 

nelle sue fotografie una sublimazio-

ne elevando il rappresentato a mar-

catamente simbolico. Ha pubblicato 

libri, espone in musei internazionali 

e gallerie nazionali ed estere; ha vin-

to numerosi premi e sue fotografie 

appartengono a collezioni pubbli-

che e private.



Federica Minelli (Fabriano, 1991) 
Federica Minelli si laurea con diplo-

ma di primo livello in grafica d’arte 

nell’anno 2014/2015 all’Accademia 

di Belle Arti Urbino; conclude nel 

2018 il biennio di specializzazione 

in pittura AVC con lode, sempre ad 

Urbino. La sua ricerca artistica è ca-

ratterizzata da un processo lento e 

gli aspetti che la definiscono sono: 

l’attesa, la meraviglia e il mutamen-

to ciclico della natura. Suddivide la 

sua pratica in momenti: comincia 

con la raccolta dei materiali vegeta-

li durante l’esplorazione dei luoghi, 

successivamente si dedica al dise-

gno e scrittura degli appunti, per poi 

imprimere l’opera con elementi na-

turali su tela in atelier, fino a giunge-

re all’apertura delle stampe vegetali. 

Ha collaborato con altri artisti con-

temporanei, tra cui Chiara Camoni. 

Suoi disegni appartengono a colle-

zioni pubbliche.

Zino (Teramo, 1973)
Zino, nome d’arte di Luigi Franchi, 

dal 2017 vive e lavora a Rimini dove 

insegna, restaura, taglia, incolla, scri-

ve, suona e collabora con la vita cul-

turale della città. La costante ricerca 

di nuove soluzioni formali per parla-

re della società odierna e la curiosità 

di sperimentare linguaggi diversi per 

testarne le potenzialità espressive, 

sono alla base del suo lavoro. Nei 

suoi ultimi lavori, infatti, l’utilizzo di 

materiali poveri e comuni, come il 

cartone e la carta stampata, è diven-

tato la cifra stilistica principale attra-

verso cui cerca di creare un nuovo 

alfabeto comunicativo ironico e graf-

fiante in equilibrio tra il linguaggio 

pop e quello della street art.

Thomas Battistoni (Pesaro, 2004) 
Thomas Battistoni vive a Misano 

Adriatico con la sua famiglia. Ha ini-

ziato ad appassionarsi ai colori a soli 

4 anni quando colorava già utiliz-

zando una gamma cromatica molto 

ampia. Thomas è un ragazzo che 

convive con l’autismo, una condi-

zione che lo rende particolarmente 

predisposto ad essere svincolato da 

qualsiasi sovrastruttura e a vivere il 

suo stato creativo in maniera libera 

e personale. Da sempre ha mostra-

to un interesse spiccato verso una 

scioltezza cromatica fuori dal comu-

ne, interesse coltivato durante i suoi 

anni di scuola e che è sfociato nella 

manifestazione del suo talento arti-

stico e comunicativo. 
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Della stessa collana:

ZINO
BAD 
DREAM

a cura di Alice Zannoni

Immediatamente mi sono chiesta: 

«Perché Bad Dream? Dove sta il brutto sogno 

in opere che di primo impatto visivo, con il 

colore sgargiante di cui son fatte, appaiono 

piuttosto il corrispettivo del tripudio di 

una fantasia lisergica? E perché incubo se i 

soggetti rappresentati sono tutti provenienti 

dalle migliori pagine di storia dell’arte?».

Alice Zannoni

Luigi Franchi, nome d’arte Zino, nasce a Teramo nel 1973. Si 

laurea in Storia dell’Arte all’Università di Bologna negli anni 

90, dopo la laurea si trasferisce a Roma dove inizia a col-

laborare con alcuni artisti dell’ex pastificio e dove nasce il 

suo amore per l’arte contemporanea. Dopo aver collabora-

to alla realizzazione di alcune installazioni per eventi artistici 

in Abruzzo, nel 2003 Zino si diploma in Restauro a Firenze 

presso Palazzo Spinelli. 

Nel 2013 Zino inizia a  dedicarsi alla carriera artistica, che lo 

porta in breve tempo a esporre presso diverse istituzioni pub-

bliche, gallerie e fiere d’arte. La costante ricerca di nuove so-

luzioni formali per parlare della società odierna e la curiosità 

di sperimentare linguaggi diversi per testarne le potenzialità 

espressive sono alla base del suo lavoro. Vicino a tematiche 

legate al mondo della società contemporanea, dal consumi-

smo alla globalizzazione, dalla cultura pop alle mode giovanili, 

il suo percorso si contraddistingue per l’uso di diversi materiali 

per lo più appartenenti ad ambienti non artistici come i mat-

toncini lego, palle in pvc, stampe 3d...

La sua ultima ricerca affonda le radici  nella corrente della 

Tape-Art, che prevede la creazione di opere d’arte mediante 

l’uso di nastri adesivi di vario tipo. Nei suoi ultimi lavori, l’uti-

lizzo di scotch colorati è diventato la cifra stilistica principale 

attraverso cui ha creato un nuovo alfabeto comunicativo in 

equilibrio tra il linguaggio pop mass-mediatico e quello della 

street art. Vive e lavora a Rimini.
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Euro 13,90

MASSIMO
PULINI
FLANEUR
tra i volti del tempo

a cura di Sabrina Foschini

aaaaa
Sabrina Foschini

Massimo Pulini was born in Cesena on the 15th August 1958, 
currently he lives and works between Montiano and Rimini.

He is Professor of the Chair of Painting at the Academy of Fine 
Arts in Bologna.

Since 1976 he has exhibited his paintings in important private 
and public galleries, both Italian and international.

He has exhibited several times in Paris at the Galleries Lavigne 
Bastille and Vandôme.

At the beginning of the 1980s he participated in fundamental 
exhibitions curated by critics Maurizio Calvesi, Italo Tomassoni, 
Marisa Vescovo, Rossana Bossaglia, Paolo Portoghesi and Italo 
Mussa, who were at the origin of artistic groupings, variously 
defined: Anachronists, Ipermanierists, Painting Cultured or 
New Italian Manner.

In the mid-eighties, after having held a personal room at the XI 
Roman Quadrennial, entitled Art as History of Art, he won the 
competition that led him to realize a great work that will then 
be placed in Dallas (USA) in a complex architectural designed 
by Philip Johnson, acknowledged father of postmodern 
architecture.

These experiences have led Massimo Pulini to tackle a long 
journey of individual research, always in dialogue with the 
History of Painting and memory, which led him to hold large 
personal exhibitions in Italian, French and English Museums.

For over thirty years, in parallel with his activity as an artist, 
Massimo Pulini has been conducting research in the field of 
Art History, publishing various essays in scientific journals.

Over the years he has published several books with the 
Medusa publishing house in Milan, has contributed to theater 
plays and written novels.

From June 2011 until January 2019 he assumed a civil 
responsibility commitment at the Rimini Municipal 
Administration and promoted the Design Biennial, curating 
three editions of what has already emerged as the largest 
international exhibition dedicated to Art of drawing, ancient 
and contemporary.
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Zoom, il termine racchiude in sé un doppio 
significato: dentro lo zoom, strumento 
usato per eseguire una carrellata ottica e 
ridurre la distanza focale, coesiste il lemma 
di derivazione greca “zoo”: animale. Ancora 
una volta, Stefano Cecchini sottolinea la 
grande passione per la natura e gli animali 
selvatici, in particolare per il conturbante 
mondo dei grandi felini. Per farlo, si 
avvale di un doppio, di un occhio “altro” 
che prende una navigazione autonoma, 
ma nella stessa scia d’acqua infranta 
dal timone della sua pittura. Ed ecco il 
doppio. “L’altro” sguardo è quello di Davide 
Cecchini, omonimo giovane fotografo.

Massimo Pulga
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Euro 20,00

CECCHINI
GUARDA
CECCHINI
ZOOM
Il realismo dell’illusione
STEFANO Cecchini 
e DAVIDE Cecchini

Euro 20,00

SOLSTIZIO
D’ESTATE
Estate 2020 MAI COSI’
ATTESA
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Un backup che archivia foto scattate dalla retina 
che, formata da ben dieci strati sovrapposti, invia 
all’encefalo le informazioni da interpretare. Tra 
le cellule, i coni sono i responsabili della visione 
a colori e sensibili solo a luci piuttosto intense, 
mentre i bastoncelli permettono di vedere an-
che quando la luce è scarsa. Elementi scientifi-
ci, questi, strettamente legati alla realizzazione 
di un’opera d’arte, soprattutto nel caso in cui è 
fortemente dichiarato che i processi di memo-
rizzazione sono fondamentali all’interno della 
creazione artistica. 

Milena Becci

Svetislav Martinović was born 
in 1956 in Serbia. In 1981 he 
graduated with an Architecture 
degree in Belgrade. In the 
1980s, during the period he 
spent in Paris, he fell in love 
with painting and worked as a 
painter for a couple of years. He 
has worked as an architect for 
more than 30 years in different 
countries: Serbia, Montenegro, 
Austria, Russia and Italy. For 
all those years he has never 
lost his interest for art and he 
has never given up painting. 
Martinovic believes that his 
works are strongly connected 
with his academical architecture 
studies and his job. He has 
always been fascinated by the 
urban environment. At present 
he works and studies in Rimini, 
Italy. 

Francesco Zavatta, born in 
Rimini in 1986, works and lives 
near Milan. Graduated at the 
Academy of Fine Arts in Florence 
and then Venice, he collaborates 
not only with art galleries but also 
with companies and schools, 
aware that contemporary art can 
dialogue with both corporate 
and education worlds. His 
artistic research uses figurative 
painting as a powerful and 
archaic expression tool and puts 
its focus on two main fields: the 
world of nature (in particular 
the reflections on water) and 
the urban one (cities, parking 
lots, stations, airports). Among 
the others, Alberto Agazzani, 
Alessandro Giovanardi, Elio 
Fiorucci, Philippe Daverio, 
Giovanni Gazzaneo and 
Giuseppe Frangi wrote about 
him.
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Euro 20,00

BACKUP

SVETISLAV MARTINOVIC
FRANCESCO ZAVATTA

testo critico di Milena Becci

Alessandro Giampaoli in questa ultimissima 
serie di opere ha saputo mettere allo sco-
perto la sua vocazione pittorica affiancata a 
quella della fotografia, con un lirismo dedi-
cato al punto di mutamento tra il paesaggio 
e la natura con una chiara adesione ad una 
visione di quest’ultima come essere vivente. 
Natura naturans, come la definì il filosofo 
olandese Baruch Spinoza, entità che è cau-
sa efficiente di se stessa, sempre in trasfor-
mazione e in perpetua attività rigeneratrice.

Valerio Dehò
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Euro 20,00

Natura 
naturans
alessandro giampaoli

a cura di Valerio Dehò

The artistic research of Alessandro Giampaoli (Pesaro, 1972) is 
a mystical-symbolic adventure exploring Nature and human 
nature.

At the beginning of his artistic training he devoted himself to 
drawing and painting.
After the Bachelor of Fine Arts with Honours at Accademia 
di Belle Arti di Urbino he achieved the Master’s Degree in 
Photography at Istituto Europeo di Design di Milano.
Giampaoli creates immersive situations with a narrative 
and often dialogic structure, using photography, video 
and installation. He revives the figurative tradition of the 
past through the essential representation of symbols and 
archetypes, working with a contemporary language: these are 
the pillars of a unitary and comprehensive, multicultural and 
inclusive visual architecture. His works are characterized by a 
constant tension to the absolute.

Alessandro Giampaoli has received International awards 
in major contests such as the Prix de la Photographie Paris 
(2009), the Black and White Spider Awards (2009, 2010) 
and the London International Creative Competition (2013). 
He has exhibited in several group shows, solo shows and art 
fairs in Italy and abroad since 2000: among these should be 
mentioned Photo ltd Torino (2009), KunstArt Bolzano (2010), 
Lucca Digital Photo Fest (2010), Madrid Foto (2011), Shanghai 
Contemporary Art Fair (2011), Photo Vernissage  St. Petersburg 
(2011), 54ª Esposizione Internazionale d’Arte - La Biennale di 
Venezia (2011), L’impénétrable simplicité de ce qui est (Paris, 
2015-2016), Punctum (Roma, 2017), Symbolum (Genga, 2018). 
He has won the 64th edition of the Rassegna Internazionale 
D’Arte/Premio “G.B. Salvi” of Sassoferrato in 2014. In 2017 his 
work “The Season of Silence” is selected as the main image 
for the 13th edition of TEATROLTRE, the experimental theater 
festival promoted by AMAT (Marche Theatrical Activities 
Association). 

Recently drawing and painting have returned to the heart of 
his artistic research.

ZINO
BAD DREAM
a cura di 
Alice Zannoni

STEFANO CECCHINI
DAVIDE CECCHINI
ZOOM
Il realismo 
dell’illusione

SOLSTIZIO 
D’ESTATE
Estate 2020 
mai così attesa

backup
SVETISLAV 
MARTINOVIĆ
FRANCESCO 
ZAVATTA

NATURA NATURANS
ALESSANDRO
GIAMPAOLI

MASSIMO PULINI
FLANEUR
TRA I VOLTI DEL 
TEMPO
a cura di
Sabrina Foschini



Euro 20,00


