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L’epica dell’uomo nel laboratorio di Marco Morosini

Questa è la storia di un uomo. 
Un uomo che cammina. 
Entra ed esce. 
Si ferma, cade e si alza. 
Segue una traiettoria invisibile, ordinatamente attraversa campiture 
e volumi che sono paesaggi ed edifici. 
Vive una vita ridotta ai minimi termini, una Existenz minimum, come 
dice la tradizione modernista del Bauhaus, eppure aperta a N varian-
ti, tanti quanti sono gli scenari che questo uomo attraversa: perché la 
linea, il punto, la superficie, scrive Vasilij Kandinskij, possono genera-
re qualsiasi cosa voglia l’artista, se questo è davvero tale.
Di profilo, le mani in tasca, questo uomo avanza verso una meta che 
non conosciamo, e che non ci viene mai svelata. Eppure, sappiamo 
che sta andando “lì”: sta seguendo la sua via.
Una storia misteriosa eppure nota: la storia di tutti noi.
Una storia narrata per immagini che un artista poliedrico e coerente, 
Marco Morosini, sta scrivendo da 25 anni. 

Di questa storia, fatta di tanti frame di uomini, come un film sen-
za “The End”, dove nessuno è protagonista eppure tutti mettono 
in moto azioni che esprimono aspettative e desideri, ne rende im-
portante restituzione la mostra antologica dedicata a Morosini alla 
Galleria Santa Croce, completata da una disseminazione di opere in 
dialogo con i beni e i reperti archeologici e della storia marinara della 
città di Cattolica, rispettivamente esposti al Museo della Regina e al 
Museo della Marineria, in occasione e a celebrazione del MystFest, 
50° Gran Giallo città di Cattolica.

Ilaria Bignotti
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Una manifestazione che, come è noto, pone al centro delle sue attivi-
tà il genere letterario del giallo, in tutte le sue possibili diramazioni e 
germogliazioni narrative ed iconografiche. 
Da qui il prefisso myst che dà il nome al festival: è la radice della pa-
rola “mistero”. 
Un termine spesso anche abusato, entrato nel linguaggio comune; un 
termine che ha radici antichissime, sorto nel vocabolario greco per 
indicare, etimologicamente, qualcosa di “chiuso”, di non accessibile 
a tutti: qualcosa da svelare solo attraverso un rito iniziatico, un se-
vero addestramento fatto di formule, esercizi e gesti destinati a far 
superare, ai prescelti, i limiti del reale, per entrare in una dimensione 
trascendentale: una dimensione tesa verso il profondo, l’oltre, l’altro, 
verso ciò che più ammalia, ciò che più spaventa. 
“Grandi sono le soddisfazioni di una vita laboriosa, agiata e tranquil-
la, ma ancora più grande è l’attrazione dell’abisso”1: lo ha scritto Dino 
Buzzati, uno che di mistero ne sapeva qualcosa, maestro indiscusso 
della letteratura italiana, capace di condurre il lettore in un labirintico 
e perturbante paesaggio popolato da tutti quei fantasmi, quelle pau-
re, e quelle crudeltà anche, che in realtà altro non sono se non le più 
vere e sincere creature scaturite dall’animo umano. 

Il mistero è una cosa seria: il MystFest, 50° Gran Giallo città di Catto-
lica lo celebra da cinquant’anni, e anche Marco Morosini lo sa bene. 
Per questo anniversario tocca alle sue opere dirci non tanto cosa sia 
il mistero, ma consegnarci le sue forme, offrirci il suo alfabeto. Che è 
quello dell’uomo: lo parliamo da sempre, anche se lo celiamo dietro 
al senso più evidente delle parole. 
Ci spaventa troppo, forse, accettare cosa in realtà siamo.
Su questa teoria, semplice e profondissima – tutte le cose semplici 
sono la manifestazione di ciò che è davvero complesso – si costrui-
sce l’intera epica dell’umanità dipinta, assemblata, plasmata, illumi-
nata da Marco Morosini. 
Che con il mistero e la magia del linguaggio ha a che fare tutti i gior-
ni: sia quando indossa la veste di grafico d’eccellenza, capace di dia-
logare con aziende e imprese di altissimo livello e intento a trovare 
la chiave segreta attraverso la quale arrivare al pubblico, elaborando 
un messaggio fulmineo e potente che legherà in modo indissolubile 
un oggetto a una icona, e questa a quello, ed entrambi a un modo 

1. Dino Buzzati, Il colombre e altri cinquanta racconti, Milano, Oscar Mondadori 
1966.
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di essere e di vivere, le cose; sia quando indossa la veste dell’arti-
sta – la cui fondamentale differenza, rispetto a quella del grafico, è 
la completa libertà nella scelta del contenuto e del contenitore, del 
messaggio e della forma – capace di narrare, con una straordinaria 
vis inventiva, il mistero dell’umanità che si alza, cammina, lavora, de-
sidera, soffre, odia ed ama: attende che qualcosa accada, attende 
che qualcosa non accada. 
Un affresco di uominiuomini, come si chiama l’intero ciclo di opere di 
Marco Morosini, dove la parola si raddoppia e così il concetto acqui-
sta intensità, rimandando al rispetto per l’umanità che la sua ricerca 
racconta per immagini da ormai 25 anni: un’umanità intesa e raffigu-
rata nel suo essere, inevitabilmente, al centro del mistero della vita, 
dei suoi ingranaggi e intrighi affascinanti come un giallo ancora da 
scrivere, e che mai troverà soluzione. 
L’umanità di Morosini aspetta il signor Godot, direbbe Beckett, e in-
tanto conta le foglie che cadono dai rami di un albero. 
Un affresco surreale e quotidiano che nel rigore formale è carico di 
tutta la grande invenzione del modernismo e nella sua potenza ica-
stica è denso delle lampanti intuizioni della Pop Art – il medium è 
il messaggio, e il messaggio deve essere chiaro, graffiante – e che 



8

inevitabilmente risente della pulizia formale e della efficacia comuni-
cativa che Morosini ha appreso, e fatto proprie, attraverso gli studi di 
grafica, perfezionati nella prestigiosa Fachhochschule di Augsburg, in 
Germania: qui devono essere arrivate, appuntandosi sui fogli proget-
tuali di Morosini, le correnti della Konkrete Kunst, le indagini da Wal-
ter Gropius a Max Bill, dal Bauhaus alla Scuola di Ulm; ma sui fogli di 
Morosini sono anche atterrate le invenzioni di uomini-macchina e di 
Tanzenmensch di Oskar Schlemmer e le irradianti rivoluzioni di Alek-
sandr Rodčenko, fino alle immagini vorticose e metamorfiche di Fran-
co Grignani, altro maestro espressamente citato da Morosini stesso. 
Autori che si inanellano nel suo abbecedario e che giustamente, come 
tutti i grandi artisti, egli ha imparato per dimenticare a memoria. 
Il mistero è un viaggio per pochi iniziati: fatto di segreti da secernere 
goccia a goccia, come suggerisce l’etimologia di quest’altra parola. 
Morosini conosce tutte le formule, ma non le pronuncia mai: le distilla 
sagoma dopo sagoma, le lascia ben nascoste nelle tasche dove i suoi 
uominiuomini ficcano le mani, mentre incedono nelle campiture sfer-
zanti della vita, un po’ spinti un po’ convinti, un po’ persi un po’ distinti. 
C’è in ciascuno di loro qualcosa di Monsieur Hulot, e anche qualcosa 
di Monsieur Arpel – lo zio flanêur, l’imprenditore modernista – persi 
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nelle vedute urbane distopiche che il geniale Jacques Tati inventa-
va per Mon Oncle (1958) e Playtime (1967), due film che hanno ma-
gistralmente saputo raccontare del mistero dell’uomo stralunato e 
stravolto nella città moderna. 

“L’arte dovrebbe assisterci dovunque la vita trascorre e agisce: 
al banco, a tavola, al lavoro, a riposo, al gioco, nei giorni feriali 
e in vacanza, a casa e nella strada, in modo che la fiamma del 
vivere non si estingua nell’umanità. Non cerchiamo consolazio-
ne né nel passato né nel futuro. Nessuno può dirci quale sarà il 
futuro e con quali strumenti lo si può mangiare. È impossibile 
non ingannarsi sul futuro e su di esso si possono dire quante 
bugie si vogliono. 
Per noi le urla sul futuro equivalgono alle lacrime sul passato. 
Lasciamo il futuro ai profeti. 
Per noi prendiamo l’oggi”

Naum Gabo e Antoine Pevsner2.

L’impatto con le opere di Marco Morosini è immediato: il riguardante 
non ha bisogno di tempi lunghi per entrare in sintonia con le im-
magini e il racconto. Le sagome stilizzate di uomini compiono nella 
maggior parte dei casi due azioni: quella di incedere seguendo una 
traiettoria che li conduce in diversi casi a un luogo destinato a con-
tenerli e ad essere attraversato – ricorre anche l’immagine del varco 
stilizzato – e quella di essere ammassati, risucchiati, compressi o get-
tati fuori in e da contenitori che hanno forme iconografiche di chiaro 
significato: clessidre, bottiglie, teche; questi due livelli narrativi che 
rispondono ai grandi temi della vita dell’uomo, la tensione verso una 
meta – positivamente intesa come aspirazione, desiderio, speranza, 
negativamente da leggersi come obbligo, indottrinamento, imposi-
zione – presentano sempre un protagonista che si ripete, raddoppia, 
moltiplica, eppure che anche nella moltitudine non è in relazione con 
gli altri uomini. 

Marco Morosini disegna, dipinge, e recentemente, nel ciclo di opere 
realizzate con la tecnica degli stickers, ritaglia e poi applica i suoi 
uominiuomini uno ad uno: ogni uomo è la reiterazione di sé stesso. 
Nei venticinque anni di ricerca, l’artista ha affrontato, con un proce-

2. Naum Gabo, Antoine Pevsner, Manifesto del realismo, 1920, in M. De Micheli, 
Le Avanguardie artistiche del Novecento, Milano, Feltrinelli 1994, pp. 404-405.
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dimento assolutamente personale e che rappresenta una vera e pro-
pria remise en question del rapporto uomo-macchina, arte-tecnica, 
la relazione tra ideazione e costruzione dell’opera d’arte: all’inizio, nel 
1998, i suoi uominiuomini si stagliavano su lamiere microforate: gri-
glie monocrome o bicrome di finissima maglia che permettevano uno 
sguardo attraverso il campo pittorico, che ospitava i soggetti della sua 
poetica; poi, dal 2005, l’artista sperimenta la stampa lambda, e dal 
2007 la stampa serigrafica su vetro UV: ogni processo produttivo por-
tava però alla realizzazione di una sola opera, dopo il primo esemplare 
la produzione si interrompeva. Uno stop alla serializzazione iconica, 
pur nell’applicazione dei suoi principi e strumenti produttivi. 
Ma sino a qui, la macchina vince contro la mano: eppure, l’artista ha 
bisogno di evadere dalla riproducibilità tecnica che egli stesso ha 
sfidato, per dirla con Walter Benjamin. 
Esattamente dieci anni dopo il primo lavoro, nel 2008, la svolta: Mar-
co Morosini dipinge a mano i suoi uominiuomini. Lo fa partendo dal 
contrasto tra lastre di alluminio e colore acrilico; poi, sono gli stencil: 
i suoi soggetti sono realizzati in PVC adesivo e applicati su tele lavo-
rate con vari materiali, dall’acrilico allo spray painting. Una stratifica-
zione sperimentale che tiene in vita la libertà compositiva, e mette in 
continuo dialogo l’aspetto squisitamente manuale con quello rigoro-
samente progettuale e produttivo.
Anche questa storia, una storia di tecniche, materiali, forme e sup-
porti, compone i versi dell’epica solitaria di Marco Morosini.
Egli ci dice che i suoi uomini, dentro ai suoi acquari dipinti, non dia-
logano tra di loro. 
Ciascuno è isolato. 
Siamo noi ad attivare una relazione. 
Siamo noi a possedere la formula per entrare in dialogo con loro. 
Perché noi e loro siamo la stessa cosa, nel qui ed ora di una vita che 
possiamo vivere solo mentre accade.

“Ogni vero dolore viene scritto su lastre di una sostanza miste-
riosa al paragone della quale il granito è burro”. 
Dino Buzzati3 

I lavori che Marco Morosini ha realizzato appositamente per questa 
mostra contengono una ulteriore innovazione: dopo la fase di ritaglio 

3. Dino Buzzati, La boutique del mistero, Milano, Oscar Mondadori 1968.
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delle sagome, di applicazione e di pittura, sono lucidati. La loro capa-
cità riflettente ci coinvolge, siamo noi stessi parte delle opere.
In questo procedimento – l’uso di figure ritagliate e applicate, il la-
voro sulla sagoma e sul fondo, la scelta di campiture cromatiche ele-
mentari, le poche figure geometriche piane e solide a sintetizzare 
contenitori e motori di movimento, la traduzione, anche, del reperto-
rio iconografico dell’antico e della natura in elementi dialettici che si 
trovano a dialogare nella graficizzazione spazio-temporale – emerge 
non solo la succitata attenzione alla ricerca grafica di primo Nove-
cento, tra Bauhaus e Costruttivismo, di Morosini – un viaggio che è 
obbligato per tutti gli artisti nati nella seconda metà del XX secolo 
– ma anche la sua capacità di rinnovare con personalità il grande pa-
trimonio icastico della Pop Art squisitamente italiana. 

Ripercorriamone alcune tappe, dove la sagoma dell’uomo stilizza-
to è distillata in opere che sono diventate capolavori della grande 
avanguardia degli anni Sessanta: “dalla segnaletica stradale presi in 
considerazione l’omino stilizzato del segnale del passaggio pedona-
le. Un’illuminazione! Una figura umana che aveva le stesse caratteri-
stiche bidimensionali del segnale geometrico e quello stesso tipo di 
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comunicazione convenzionale, perché il simbolo apparteneva già al 
codice pubblico urbano”, ha scritto nel 1962 Renato Mambor, descri-
vendo il processo creativo successivo a quella intuizione: “prelevai 
quell’immagine dal reale e la rimpaginai appoggiandola felicemente 
distesa sulla superficie del quadro. Due bande colorate scorrono so-
pra e sotto, per dare una continuità e rendere il quadro come un ta-
glio di una scrittura che si estende orizzontalmente. Il segno indicava 
l’uomo quantitativo, non aveva volto, caratteristiche individuali, e per 
questo si poneva come fortemente oggettivo”4. Mambor precisa poi 
nel 1963: “la sagoma dell’omino divenne ripetibile all’infinito tramite 
un’unica matrice: un timbro di gomma. In questa operazione c’era 
una casualità minima, una artigianalità, un desiderio di chiarire che 
l’opera era fatta a mano. […] L’uso di un segno iconico riconoscibile 
era un punto di riferimento comune tra l’artista e il pubblico”5. 
Se queste intuizioni sono diventate icone di un fare italiano che at-
traverso anche altri maestri della Pop Art, quali Sergio Lombardo 

4. Renato Mambor, Uomini statistici, 1962, in https://www.archiviomambor.it/
scritti/. 

5. Renato Mambor, Timbri, 1963, in https://www.archiviomambor.it/scritti/.
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e Franco Angeli, è tuttora capace di ispirare le generazioni attuali, 
consegnando loro un modo critico di leggere la società iperconsu-
mistica e iperconnessa, il problema dell’uomo come matrice e misura 
delle cose posto dalla civiltà rinascimentale è cruciale anche per un 
altro maestro dell’avanguardia artistica italiana della seconda metà 
del Novecento, Mario Ceroli, e ritorna in Marco Morosini che avvia la 
sua ricerca alle soglie della rivoluzione digitale, a fine anni Novanta, 
in un momento nevralgico di transizione dove sono posti nuovamen-
te al centro del dibattito figurativo e linguistico i temi socio-cultu-
rali e antropologici della metà degli anni Sessanta, quali il rapporto 
uomo-macchina, il conflitto naturale-artificiale, il dissidio Progetto e 
destino per dirla con Giulio Carlo Argan, e tra Apocalittici e integrati, 
per usare le parole chiave di Umberto Eco. 

Come Marco Morosini inventa uominiuomini, Mario Ceroli inventa Mi-
ster, nato da una serie di disegni a contorno continuo nel 1964 e 
chiaramente assunto e derivato come ispirazione dalle copertine di 
settimanali di culturismo. La figura è così moltiplicata mediante un 
processo duplice, di riduzione e di serializzazione: “la figura non esi-
ste in sé, è sagoma, non è ritratto né espressione, né quindi individuo, 
è semplicemente momento di una serie, itera i movimenti, e attra-
verso questa appartenenza conclamata a un sistema, ne denuncia 
l’estraniamento”6, ha scritto Arturo Carlo Quintavalle, riconoscendo 
che Ceroli è “dotato di un controllo civilissimo dell’immagine […] ca-
lato con critica coscienza nella ‘civiltà occidentale’, e dunque, appun-
to, ‘umanista’: civile cioè nel nome della ragione”7.
Di questa civiltà, di questa etica al lavoro attraverso la pittura imme-
diata e diretta, eppure così stratificata di senso e di misteri, è porta-
voce l’indagine di Marco Morosini.
Una produzione che si nutre, prevalentemente, alle radici del bianco 
e del nero, della riduzione cromatica e figurativa, e che senza giun-
gere all’astrazione “concretizza” le forme del visibile: un’operazione 
che risente, lo dichiara perentoriamente Morosini stesso, dell’inse-
gnamento di Max Bill: inventore rigoroso, ha attraversato le discipli-
ne artistiche, architettoniche, la progettazione integrata e la grafi-
ca, rileggendo dall’interno la lezione di quella psicologia della forma 
che va sotto il nome, intraducibile, di Gestalt. Una ricerca che sposta 

6. A. C. Quintavalle, I “segni” di Ceroli, in Ceroli, a cura di A. C. Quintavalle, cata-
logo della mostra, 1969, Parma, Università di Parma 1969, p. 23.

7. Idem, p. 31.
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“l’attenzione dall’emittente e dal canale, al ricevente, al personaggio 
insomma che opera, che anzi costruisce, predetermina la conoscen-
za […] la conoscenza, lungi dall’essere un momento di passività, di 
ricettività, è un processo di azione: si conosce quello che si vuole 
conoscere, quello che la nostra carica intenzionale ci fa conoscere, 
quello che la nostra cultura ci ha preparato a conoscere”8. 
Questo passaggio è fondamentale, credo, anche per capire il proget-
to di Marco Morosini: Max Bill si approccia alla Gestalt proprio perché 
interessato al fatto che a questa interessi “la realtà, non semplice-
mente la geometria e le sue convenzioni”, ma anzi, “vuole indagare la 
realtà proprio attraverso un progetto evidenziato sperimentalmente 
nella geometria”; questa diventa così “un progetto di indagine”, ca-
pace quindi di riportare il designer, e l’artista se torniamo a Marco 
Morosini, “al mondo detto empirico, anzi di rendere funzionali questi 
progetti proprio ad una lettura del mondo”9. 
In tal senso, pur nel rigore della composizione, nella riduzione croma-
tica delle immagini, nella elaborazione esatta e perfetta con le quali 
Morosini costruisce le sue opere, è sempre presente un approccio fe-
nomenologico, un tentativo di interpretare l’accadimento dell’uomo 
nel suo singolo e unico esistere. Un accadimento che sentiamo ap-
partenerci e diversamente leggiamo come nostro: “una progettualità 
conoscitiva”, scrive Quintavalle su Max Bill, e noi lo citiamo per Marco 
Morosini, “husserlianamente trascendentale; […] il suo ricercare di-
venta il punto di riferimento, il punto focale di un’esperienza entro la 
quale gli altri comunicanti tendenzialmente si ritrovano”10. 
Gli “altri comunicanti” siamo noi, che con l’opera entriamo in dialogo, 
e tramite essa, con l’artista, in uno scambio di esperienze che corrono 
sul filo del rasoio, tra progetto e caso, destino e possibilità. Per que-
sto, il colore, le poche forme geometriche solide e piane, i campi e le 
campiture delle opere di Morosini, le sue silhouettes di uominiuomini, 
contestano ogni idea aprioristicamente data, ogni rigorosa direzione, 
e continuano, vivi, a brulicare come accadimenti possibili davanti ai 
nostri occhi: colmi di quel mistero che è la vita, e che l’opera, quando 
lo sa cogliere, ne diventa medium trascendentale. 

8. A. C. Quintavalle, L’Epoché di Max Bill, in Max Bill, a cura di A. C. Quintavalle, 
catalogo della mostra, Parma, Istituto di Storia dell’Arte, 1977, Parma, Università 
di Parma 1977, p. LIII.

9. Idem, p. LIV.

10. Idem, p. LV.
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25th, tecnica mista su tela, 60x60 cm, 2023
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Myst2, tecnica mista su tavola, 80x80 cm, 2023
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Myst3, tecnica mista su tavola, 80x80 cm, 2023
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Myst1, tecnica mista su tavola, 
80x80 cm, 2023
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Myst4, tecnica mista su tela, 
100x100 cm, 2023







27

Holocaust, tecnica mista su tela, 30x70 cm, 2023
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Asur, tecnica mista su tela, 30x70 cm, 2023
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Coming out, tecnica mista su tela, 30x30 cm, 2023
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Exit, tecnica mista su tela, 30x30 cm, 2023
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Mysterious, tecnica mista su tela, 70x50 cm, 2023
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Future, tecnica mista su tela, 30x90 cm, 2023





37

Destini, tecnica mista su tela, 30x90 cm, 2023
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Forword, tecnica mista su tela, 60x60 cm, 2023
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Hope, tecnica mista su tela, 60x60 cm, 2023
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Routine 2, tecnica mista su tela, 30x70 cm, 2023
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Routine 3, tecnica mista su tela, 86x143 cm, 2023
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44

Unknow, tecnica mista su tela, 60x60 cm, 2023



45

Longevity, tecnica mista su tela, 30x30 cm, 2023



46

Wait, tecnica mista su tela, 40x30 cm, 2023



Tartare, tecnica mista su tela, 40x40 cm, 2023



48

Politics, tecnica mista su tela, 100x100 cm, 2023





50

Career, tecnica mista su tela, 40x30 cm, 2023







53

Idol, tecnica mista su tela, 60x120 cm, 2023
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Fortune, tecnica mista su tela, 90x30 cm, 2023
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Sniff, tecnica mista su tela, 40x40 cm, 2023



57

Attraction, tecnica mista su tela, 40x40 cm, 2023
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Fertilization, tecnica mista su tela, 120x60 cm, 2023

Talent, tecnica mista su tela, 40x40 cm, 2023



60

Finance, tecnica mista su tela, 70x50 cm, 2023

Amnesia, tecnica mista su tela, 40x40 cm, 2023
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Lies, tecnica mista su cartoncino, 26x21 cm, 2023
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Uominiuomini, neon e metallo laccato, 160x120 cm, 2007
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Defeat, maiolica, 2006

Victory, maiolica, 2006
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Do it, maiolica, 2006
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Uomo, maiolica, 2006
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Negro, maiolica, 2006
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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

Fabrizio Berti was born in Trento on 6 January 1983. After 
completing his secondary education at a specialist art school in 
Trento, he nurtured his passion for painting at Verona Academy of 
Fine Arts, where he subsequently graduated.

His works are often ironic and irreverent. By portraying figures with 
simple lines, he transforms them into icons and symbols. He uses 
bright colours with flat backgrounds, no shading, and thick black 
outlines, as seen in graphic art. He combines this approach, which 
is highly reminiscent of Pop art, with his love of comics to create 
a unique style of painting that has been acclaimed by many. His 
paintings can be found in a number of eminent private collections. 
However, he has also met with criticism and some of his works 
have been censored.

His early work features stick figures in tragicomic situations whose 
lives are in danger due to paradoxical circumstances. Many of them 
are being chased by mouths that the artist was inspired to depict 
by a recurring dream. Two more curious characters that often 
appear in his early works are a hanged man and an adventurer/
explorer.
Berti’s art began to evolve when he applied the stylised method 
seen in the stick figures to popular and famous men and women 
from history. Each one has the same “framework”: a round head, 
two black dots for eyes, a huge oval nose and a stick-like body. They 
are made recognisable by meticulous depictions of distinctive 
features and symbols, such as hair, beards, moustaches, clothes, 
uniforms, jewellery, medals and collar patches. Berti’s hallmark as 
an artist is the microscopic attention to detail that he shows in his 
painstaking planning and proficient portrayals.
All of the figures are decontextualised and the portraits are 
not “realistic”. Berti does away with their usual significance and 
ideologies, simplifying the pictures and giving them an ironic twist. 
The characters in question are turned into historical icons: they are 
modern “tags” and symbols of themselves.
Berti’s figures are easy to identify because they all have his 
“signature feature”: the same nose. It is interesting to note that 
there is not even the slightest hint of a mouth in any of these 
portraits, whereas they were a common, menacing presence in his 
early works, representing his nightmares, obsessions and fears.

Fabrizio Berti lives and works in Torcegno (near Trento).

Euro 20,00

IL MONDO 
ALLA ROVESCIA
di FABRIZIO BERTI

a cura di Alice Zannoni
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I Il dialogo con i modelli più famosi della storia e 
l’attualizzazione dei soggetti, mescola elementi 
di utopia con una raffinata critica e le opere 
divengono emblema della gioia che si prova di 
fronte al caos ben sapendo che il grottesco cede 
il passo al tragicomico perché ogni cambiamento 
implica un’azione intrusiva che solo con la forza 
può ristabilire equità sociale.

Alice Zannoni

Lorenzo Scarpellini (Ravenna, 1994) lives and works in 
Ravenna. He attended the “P.L. Nervi "of his city and 
subsequently the Academy of Fine Arts of Ravenna where 
he is currently completing his studies.

His research revolves around the concepts of transience, 
metamorphosis but also of ephemeral and ancient, 
fascinated by the slow and perpetual transformation that 
time makes on objects, beings and matter.

In 2021 he was selected for the “Equidistanze” residence 
organized by Magazzeno Art Gallery in Filetto (Ravenna) 
and participated in some awards and group exhibitions 
including: “The Passing”, curated by Milena Becci, Galleria 
Zamagni, Rimini; "Biennale Giovani Monza 2021", Belvedere 
of the Villa Reale, curated by Daniele Astrologo, in which he 
wins the "City of Monza Art Prize" and his work "Chimera" 
is acquired and exhibited at the Civic Art Gallery of Monza; 
Nocivelli Prize for which he won the "Luigi Cup" with the 
work "Be Looking for" and an artistic residency at Palazzo 
Monti; “My teacher liked to show me”, National Museum of 
Ravenna, curated by Paola Babini; "Liquid Reality", curated 
by Eleni Kosmidou, as part of Paratissima 2021, Turin; 
ARTiglieria Centro d’Arte Contemporanea (here he won the 
"Talent Prize" and obtained a second collective exhibition 
which was held in 2022); “Carta Canta”, “Luigi Varoli” Museo 
Civico, Cotignola (Ravenna), curated by Arianna Zama and 
Gioele Melandri.
In 2019: "RAM", Biennial of young artists from Emilia 
Romagna, curated by Elettra Stramboulis; "Corpo a Corpo", 
a collective of students from the Accademia di Belle Arti di 
Ravenna (on this occasion, at the request of Cristina Muti, 
one of his sculptures was included in the scenography of the 
third act of Aida). Also in 2019 he began collaborating with 
the Associazione Culturale Norma and Rete Almagià.

Euro 20,00

LORENZO 
SCARPELLINI
in-e-volution

a cura di Milena Becci
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L’evoluzione, termine qui messo in discussione, 
ci ha educati a contare teste, arti, code, orecchie 
e ossa. Siamo abili nel riconoscere ciò che è 
scientificamente corretto e ciò che non lo è. 
Ciò che è in equilibrio, finora, con l’ambiente 
circostante e ciò che è capace di ribaltarlo o di 
esserne sopraffatto. La linearità dell’esistenza 
diventa ed è un’utopia alla quale gran parte 
dell’arte contemporanea ci sta divezzando. 
Questi esseri vivono nell’innerspace, legati 
tangibilmente alla realtà che portano dentro di 
loro. Non sono i guardiani della spiritualità, come 
i gargouille di Notre-Dame, ma rappresentano la 
potenzialità distopica nell’oggi per il domani.

Milena Becci

Euro 20,00

GOLPE 
Io So. Dedicato 
a Pier Paolo Pasolini

ELENA BELLANTONI 
DAVIDE DORMINO 
ROCCO DUBBINI 
GIOVANNI GAGGIA
Un progetto di Giovanni Gaggia e Rocco Dubbini 
a cura di Massimo Mattioli
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i ... “Pasolini visse la libertà come elemento 
imprescindibile dell’esistenza, da difendere 
anche a costo dell’ostracismo culturale e 
politico, di ostacoli posti alla circolazione 
e all’accettazione delle sue idee e delle sue 
opere”... 
... “Fino alle sofferenze personali e alla morte”...

...“Gli artisti invitati rientrano sicuramente in un 
ambito che i tuoi prof definirebbero concettuale, 
quindi cercano un’interazione diretta con la 
percezione emozionale dell’osservatore. Ma quello 
che mi piace è che non lo fanno comunicando 
messaggi diretti, ma cercando le corde 
dell’evocazione…”...

Grafismi e macchie di colore, assieme 
a sezioni di tessuti incollati sulla tela, 
costruiscono composizioni senza alcuna 
progettazione a monte. La verticalità è 
caratterizzante nei lavori di Giulianelli 
e dà il titolo, Caule, a questa sua prima 
personale.

Milena Becci

Gianni Giulianelli (San Marino, 1961) utilizza diverse 
tecniche quali la pittura, la fotografia, la scultura 
e la carta stampata. Diplomato al Liceo Artistico 
di Bologna, frequenta l’Accademia di Belle Arti di 
Pittura e Scultura a Bologna e Urbino. Negli anni ‘80 
si trasferisce a Milano dove studia e si diploma in 
Grafica presso l’Istituto Europeo di Design (IED). Qui 
collabora con rinomati studi nel campo dell’editoria 
e della moda. Nel 1990 si trasferisce a New York e 
apre uno studio a Manhattan occupandosi di grafica e 
curando l’immagine e la direzione artistica per clienti 
provenienti dal mondo della moda. Dai primi anni 2000 
crea e progetta edizioni speciali di libri fotografici, 
collaborando sul tema e sulla ricerca fotografica con il 
Prof. Peter Weiermair, curatore specializzato in arte e 
fotografia, con Laura Serani e Larry Fink. È del 2000 
l’inizio della collaborazione con Grafiche dell’Artiere 
e L’Artiere Publishing di Bologna. Negli ultimi anni 
Gianni ha ampliato i suoi orizzonti dedicandosi alla 
libertà di espressione, alla ricerca interiore e alle forme 
d’arte a lui più vicine. Nel 2020 vince il concorso per la 
realizzazione di una scultura per il monumento dedicato 
alle persone che durante la pandemia hanno prestato il 
loro aiuto e servizio per i cittadini di San Marino.
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Euro 20,00

Caule
Gianni 
Giulianelli

a cura di Milena Becci

Ma se le radici dell’albero genealogico di 
Stefano Ronci si nutrono di una terra non 
immemore di un certo passato, le sue chio-
me sono protese all’oggi e già fioriscono 
come germinazioni di un Piccolo manife-
sto del futuro.

Ilaria Bignotti

Nasce a Rimini nel 1972. Nel 1999  si laurea con lode in 
Architettura a Firenze. Risale a questi anni l’incontro 
col suo primo gallerista Walter Bellini, direttore della 
storica galleria d’arte contemporanea di Firenze “Ken’s 
art gallery”. Intraprende contemporaneamente lo studio 
della filosofia presso l’ateneo fiorentino nell’indirizzo di 
estetica, consegue inoltre la specializzazione biennale 
post laurea all’Accademia di Belle Arti di Bologna. Dal 
2000 affianca all’attività artistica ed espositiva quella 
di insegnamento nell’indirizzo artistico. Nel 2006 viene 
invitato a partecipare alla collettiva curata da Vanja 
Strukel al Palazzo Pigorelli di Parma sui giovani artisti 
emergenti dell’Emilia Romagna. Nel 2005 e nel 2006 è 
fra i finalisti del prestigioso Premio Celeste, curato da 
Gianluca Marziani. Nel 2007 è invitato a partecipare al 
Bac, festival delle arti audio-visive di Barcellona.
Nel 2010 tiene il corso di Tecniche e Tecnologia della 
pittura presso l’Accademia LABA di Rimini.
Dal 2010 collabora con la WerkstattGalerie di Berlino.
Nel 2015 a Bologna e a Berlino è tra gli artisti ospiti 
di Macrocosmi, mostra organizzata da CUBO, spazio 
polivalente di Unipol Bologna, dedicato all’arte 
contemporanea, con cui collabora stabilmente. Nello 
stesso anno comincia la collaborazione con la Galleria 
Adiacenze di Bologna. Nel 2016 è chiamato a partecipare 
al Festival Internazionale della fotografia di Reggio 
Emilia. Nel 2018 è fra gli artisti selezionati da Massimo 
Pulini per la terza edizione della Biennale del Disegno 
di Rimini. Dal 2014 è consulente creativo per Saraghina 
Eyewear: si occupa dell’ideazione e della progettazione 
di tutte le installazioni espositive del brand in fiere 
italiane ed estere. Nel 2019 è tra i finalisti del premio 
internazionale “Swiss original handmade creative 
project” a cura di Emmentaler Switzerland
Nel 2022 è vincitore del concorso per la celebrazione 
del decennale di CUBO (museo d’impresa Unipol)  con 
l’opera “DiecialCUBO”
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Euro 20,00

Stefano 
Ronci
Confini

a cura di Ilaria Bignotti
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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.

Angelo Bellobono | Giorgia Mascitti  
Kiril CholaKov | Velislava Gecheva  

Giovanni Gaggia | Edoardo Loi  
Renzo Marasca | Ambra Lorito  
Mauro Pipani | Edoardo Cialfi  

Massimo Pulini | Riccardo Albiero  
Laura Renna | Claudio Zorzi   

Graziano Spinosi | Lorenzo Scarpellini  
Patrizia Zelano | Federica Minelli 

Zino | Thomas Battistoni
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Euro 20,00

a cura di Milena Becci

Milena Becci

Assonanze tecniche, ideologiche, concet-
tuali o semplicemente avvicinamenti duran-
te il cammino professionale e di vita, sono le 
cause che convincono due artisti ad intra-
prendere un percorso parallelo, di lunga o 
breve durata, che sceglie di palesarsi all’in-
terno di questa collettiva il cui focus è pro-
priamente il dialogo che si instaura tra due 
creativi di età ed esperienza diverse.

Dieci i senior – Angelo Bellobono, Kiril Cho-
lakov, Giovanni Gaggia, Renzo Marasca, 
Mauro Pipani, Massimo Pulini, Laura Renna, 
Graziano Spinosi, Patrizia Zelano e Zino – e 
dieci gli under 35 – Riccardo Albiero, Tho-
mas Battistoni, Edoardo Cialfi, Velislava Ge-
cheva, 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.

L’artista esprime se stesso, si cerca e si trova, ma 
non è mai soddisfatto. La sua ricerca non ha una 
conclusione, la propria soggettività viene sempre 
messa anche alla riprova del giudizio degli 
altri, del pubblico prima ancora probabilmente 
della critica. E questo movimento non è mai 
veramente un andare avanti, spesso è un andare 
indietro nella propria storia, nella nostalgia di 
qualcosa di lontano nel tempo, nella felicità di 
ritrovare qualcosa che si riteneva perduto. Un 
falso movimento.

Valerio Dehò

Denis Riva, aka Deriva, was 
made in Ganzamonio, Italy, it 
was the year 1979. Illustrator, 
painter, gatherer, observer, 
assembler, researcher, tech-
nician, experimenter. His re-
search investigates the tem-
poral dimension triggered by 
nature, human time, waiting, 
and the observation of the 
world we live in. He focuses 
on the recuperation of aban-
doned matter as the essen-
tial starting point of his entire 
theoretical-working practice: 
heaps, debris, waste turn into 
treasures, observe, manage, 
preserve, and rework. Draw-
ing, painting, collage and as-
semblage represent the base 
of his constructive structure. 
He keeps on trying new tech-
niques reshuffling the previ-
ous ones, a way that his also 
mindful of ancient traditions 
while drawing him closer to 
the primal origins of human-
ity. This is the reason behind 
the presence of sourdough 
starter in his works, to enliv-
en his creations. He regularly 
hangs out with two dogs.

Kiril Cholakov was born in 
Sofia, Bulgaria in 1964. He at-
tended the National Academy 
of Fine Arts in Sofia, special-
ising in murals. He has been 
a member of the Union of 
Bulgarian Artists since 1994. 
He has been selected for two 
UNESCO International Artist 
Residencies: one in Georgia 
in 1996, and one in Ravenna in 
1997, which saw him work on 
a mosaic sculpture at the Albe 
Steiner Centre. His work is 
based on ceaseless research 
into “inner disorientation”, 
which he encapsulates with 
different forms of expression 
and techniques: drawing, 
painting, sculpture, photogra-
phy, installations and videos. 
Kiril Cholakov now lives and 
works in Rimini. Cholakov 
could be deemed a “visual 
poet” because his works 
seem to come from another 
world, where time does not 
exist. They tell remote tales 
about people and their inner 
lives.
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FALSO
MOVIMENTO

KiRIL CHOLAKOV
DENIS RIVA
a cura di Valerio Dehò

ZINO
BAD DREAM
a cura di 
Alice Zannoni

IL MONDO 
ALLA ROVESCIA 
DI FABRIZIO BERTI
a cura di 
Alice Zannoni

LORENZO 
SCARPELLINI
IN-E-VOLUTION
a cura di 
Milena Becci

GOLPE
IO SO. DEDICATO A 
PIER PAOLO PASOLINI
a cura di 
Massimo Mattioli

CAULE
GIANNI 
GIULIANELLI
a cura di 
Milena Becci

STEFANO RONCI
CONFINI
a cura di 
Ilaria Bignotti

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
a cura di 
Valerio Dehò

THE PASSING
a cura di
Milena Becci

FALSO 
MOVIMENTO
KIRIL CHOLAKOV
DENIS RIVA
a cura di
Valerio Dehò

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

Della stessa collana:



Marco 
Morosini
uominiuomini

a cura di Ilaria Bignotti

Un affresco di un’umanità intesa e raffi-
gurata nel suo essere, inevitabilmente, al 
centro del mistero della vita, dei suoi in-
granaggi e intrighi affascinanti come un 
giallo ancora da scrivere, e che mai troverà 
soluzione

Ilaria Bignotti
Nato a Pesaro nel 1972, ha studiato Design della 
Comunicazione all’ISIA di Urbino e poi alla Fachochshule 
di Augsburg in Germania.

È stato docente presso l’Università di Urbino. Collabora 
con prestigiosi marchi internazionali e fonda il marchio 
Brandina. Ha lavorato con No Frontiere design a Vienna, 
Fabrica in Italia, centro di ricerca sulla comunicazione di 
Oliviero Toscani, Talk Magazine a New York e Liberation 
a Parigi.

Recupera nelle Marche l’antico borgo di Granarola, oggi 
dimora storica contenitore delle sue opere.
Nel 2014 inaugura a Miami durante Art Basel, The Art of 
Selling a Bag, volano ispiratore della nuova dimensione 
tra arte, design e mercato, da cui nasce anche un film 
documentario diretto dallo stesso Morosini e un libro 
fotografico.

Le sue mostre personali dedicate al ciclo uominiuomini 
sono state esposte a Vicenza, Los Angeles, San 
Francisco, Rimini e Milano. Pubblica per l’editore Electa 
i libri “Kosovars”, “DividiRimini”, “No Copyright” e con 
l’editore Argentodorato il nuovo romanzo “Maledetto”.

L’artista è rappresentato dalla Galleria Zamagni Arte di 
Rimini.

Euro 20,00
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