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MOVE YOUR HANDS

FA ANDA | MAN

A cura di Martina Corbetta






Ci sono luoghi che non si lasciano alle spalle facilmente. La Brianza € uno di questi: terra di
botteghe e di capannoni, di famiglie che hanno tramandato il senso del fare come si tramanda una
lingua madre, di paesaggi industriali che convivono con colline ancora verdi. Un territorio che non
ha mai separato la bellezza dall'utilita, né I'arte dal lavoro.

Da questo territorio vengono i sette giovani artisti del progetto “MOVE YOUR HANDS. Fa anda i
man" promosso da Martina Corbetta. E da questo territorio, con la liberta di spirito necessaria,
Stanno partendo verso direzioni diverse, con linguaggi che non sempre si assomigliano, attraverso
pittura, fotografia, scultura. Ognuno porta con sé qualcosa di quella radice, anche quando sembra
dimenticarsela. Forse soprattutto allora.

Il titolo della mostra dice tutto a modo suo, con quella sfrontata liberta che tutto sa farsi
perdonare.

Fa anda i man. Far andare le mani. Lavorare. Creare. Mettere le dita dentro le cose e cambiarle di
forma. E un'espressione che in Brianza non aveva bisogno di spiegazioni: la capiva chi passava le
giornate in officina, chi cuciva, chi costruiva mobili o torniva metallo. Qui diventa manifesto di una
generazione che quella concretezza la vuole recuperare, ma su un terreno diverso: quello dell'arte
come trasformazione del reale, come gesto che lascia traccia.

Questi sette artisti non formano una scuola, né condividono un'estetica comune. Li unisce
qualcosa di piu sottile e pit solido: un percorso comune di costruzione di un’esperienza e di una
proposta. Una proposta che e un racconto in divenire, un mondo che cambia forma mentre lo si
guarda, che chiede nuovi strumenti per essere compreso e nuovi linguaggi per essere detto. Questi
sette artisti mostrano cosa sia importante: le mani in moto, gli occhi aperti, e la voglia ostinata di non
Stare fermi.

Fa anda i man, dunque. La mostra & gia cominciata.

Assessora cultura Seregno
Federica Perelli






“Move your hands. Fa anda i man” nasce come un invito diretto, quasi immediato, ma si struttura
come un dispositivo pit complesso: una riflessione sul fare artistico oggi, sulla necessita di riportare
il gesto al centro della pratica contemporanea.

In un contesto dominato dalla velocita delle immagini e dalla loro continua circolazione, il gesto —
e con esso la mano — torna a essere un elemento critico. Non come ritorno nostalgico alla manualita,
ma come spazio di relazione tra corpo e linguaggio, tra esperienza e rappresentazione. Le mani,
richiamate anche atiraverso il linguaggio visivo delle emoji, diventano un codice condiviso,
accessibile, capace di mettere in connessione immaginari e generazioni diverse .

Il progetto curatoriale di Martina Corbetta si muove in questa direzione, costruendo una mostra
che non impone una lettura univoca, ma attiva un campo di possibilita. Gli artisti coinvolti, legati al
territorio ma aperti a una dimensione piu ampia, portano pratiche e linguaggi eterogenei — dalla
pittura all’installazione, dal disegno alla scultura — che si incontrano senza gerarchie, lasciando
emergere affinita, contrasti, risonanze .

Piu che rappresentare un tema, le opere mettono in atto delle posizioni. Il fare artistico diventa
cosl un gesto consapevole: un modo di abitare il presente, di attraversare le immagini e di restituirle
trasformate. In questo senso, ‘“far andare le mani” significa riattivare una dimensione operativa e
critica, in cui il pensiero prende forma attraverso il processo.

Per l'associazione, questo progetto rappresenta un passaggio significativo: l'apertura a una
generazione che interpreta il contemporaneo attraverso codici meno sedimentati, piu fluidi, spesso
contaminati dalla cultura digitale e dall’esperienza quotidiana. Non si tratta solo di accogliere nuove
pratiche, ma di creare le condizioni perché queste possano dialogare con il contesto, contribuendo
a ridefinirlo.

La mostra diventa cosi uno spazio condiviso, un terreno di confronto tra visioni diverse, tra
radicamento e trasformazione, tra dimensione locale e immaginari globall.

In questo spazio condiviso, cio che emerge non é una risposta univoca, ma una pluralita di
visioni che, proprio nella loro differenza, restituiscono la complessita del presente. Ed & forse in
questa tensione, tra gesto e pensiero, tra apertura e azione, che il progetto trova il suo significato pit
autentico.

Valeriangelini
Presidente Associazione Culturale FAS



MOVE YOUR HANDS.
FA ANDA | MAN

Martina Corbetta

Un pensiero sul luogo, sulle origini e sull’arte.

Tra ironia ed esortazione trova spazio la mostra collettiva che vede come protagonisti sette artisti
under 35 che gravitano, o che hanno gravitato, attorno a un luogo: la Brianza. Giorgio Bernasconi,
Manuel Esposito, Gabriele Napoli, Marco Paleari, Aronne Pleuteri, Rikyboy e Beatrice Spadea sono
gli attori di una mise en scéne volta a riconoscere e rivalutare il territorio attraverso un coinvolgente
percorso artistico. Il progetto nasce infatti dal desiderio di dare voce a una generazione che vive e
racconta il mondo attraverso i diversi linguaggi contemporanei e si sviluppa in un itinerario di opere
che spaziano dal disegno alla pittura, dalla scultura all’installazione.

Tra le opere grafiche e pittoriche incontriamo: Rikyboy, Gabriele Napoli, Aronne Pleuteri € Marco
Paleari. Rikyboy & un artista visivo la cui poetica rimanda ai ricordi dell'infanzia in cui la nostalgia &
protagonista. La mescola di vedute rurali e mondo circense & oggetto-soggetto delle sue opere. La
pittura gestuale e frammentata si alterna alle campiture piatte della grafica cartellonistica. Una
rappresentazione contemporanea avvolta da un’atmosfera di altri tempi. Approfondendo I'ambito
pittorico, in particolare la tecnica del trompe l'oeil, Gabriele Napoli si presenta con una serie di opere
che desiderano rendere omaggio alla pittura di tradizione, marcando pero la contemporaneita del
suo lavoro. Il rigore processuale e la densita degli strati pittorici formano una materia che simula lo
strappo d’affresco. Le scene rappresentate sono paesaggistiche e richiamano le favole o spazi
interiori. Le figure, alter ego dell’artista, sono sospese tra adolescenza e vita adulta. Aronne Pleuteri,
artista poliedrico, in mostra € rappresentato da opere pittoriche che indagano tra i suoi temi piu
dichiarati come l'insensato, I'imbarazzo e le convezioni sociali. Con equilibrio sottile tra ironia e
considerazione critica, Pleuteri riflette sulla collettivita di oggi attraverso un linguaggio esplicito. Tra
disegno e dipinto incontriamo Marco Paleari che rilegge le iconografie sacre e profane del
rinascimento e del manierismo con l'intento di ri-attualizzare le stesse in forma tragicomica. | disegni
dipinti di Paleari sono sospesi tra la storia dellarte del passato, i ricordi personali € le nuove
prospettive. Un palcoscenico dove passato e presente si incontrano.

Si distinguono invece per la sperimentazione tra scultura e installazione: Beatrice Spadea,
Giorgio Bernasconi e Manuel Esposito. Beatrice Spadea esplora la sottile linea di confine tra
immaginazione, percezione e memoria. Attraverso opere che spesso simulano spazi, Spadea
propone installazioni che interagiscono con lo spettatore con I'obiettivo di ricreare altre dimensioni,
nello specifico un luogo del “non ancora accaduto”. Giorgio Bernasconi affronta una ricerca
transdisciplinare tra arti visive e installative. Qui le opere intitolate Processo Miceliare si ispirano a
forme del mondo naturale, ma sono progettate artificialmente: all'interno di una stampa 3D con PLA
un micelio cresce e produce funghi. L'opera simula I'ecosistema riflettendo tra naturale e artefatto.
Manuel Esposito sostiene la filosofia che “I'artista deve occuparsi delle cose del mondo” e con
questa affermazione si puod dire che le sue idee siano svincolate dal pragmatismo e che risiedano
chissa in quale territorio. Tra provocazione e considerazione sul guotidiano, tra monumetalita e
affetto per il banale trova luogo la scultura di Esposito.



Move your hands (Fa anda i man) si contestualizza in un territorio sfondo e pretesto al tempo
stesso. La Brianza ha certamente plasmato gli obiettivi, i riferimenti culturali, 'emotivita e la
sensibilita di ciascuno di noi e questa mostra restituisce allo spettatore una visione piu intima —

quella dei singoli itinerari — e una visione piu universale, la volonta di appartenere a questo preciso
momento storico attraverso l'arte.






GIORGIO BERNASCONI
LE OPERE



Giorgio Bernasconi hasce a Desio nel 1998, vive e lavora a Milano.

E un artista visivo e curatore indipendente. Dopo la laurea breve in Scultura presso I'’Accademia di
Belle Arti di Brera, prosegue il biennio in Pittura approfondendo una ricerca transdisciplinare tra arti
visive, pratiche installative e nuovi media. Dal 2018 ha preso parte a numerose mostre collettive e
personali, in Italia e all’estero. A questa esperienza si affianca a un’attivita curatoriale che lo vede
cofondatore del collettivo ExAmato, con cui promuove progetti espositivi dedicati all’arte
contemporanea emergente.

Le opere intitolate Processo Miceliare rappresentano un processo di investigazione in cui I'artista
utilizza il micelio vivo dei funghi come elemento costruttivo e trasformativo dell’opera. Le sculture,
ispirate a forme del mondo naturale come alberi e coralli, vengono progettate digitalmente e
realizzate in stampa 3D con PLA, un materiale plastico di origine vegetale cui le cavita diventano
spazio di riempimento dove viene inserito un impasto di legno e micelio vivo. Una volta collocate in
serra, in condizioni controllate, il micelio cresce e produce funghi, modificando progressivamente la
forma della scultura. L'opera diventa cosi un ecosistema vivente che attraversa crescita,
trasformazione e decadimento.



Processo Miceliare n.1, 2025
Pla, micelio di ganoderma lingzhi e corpi fruttiferi di ganoderma lingzhi
40x90x50 cm



Processo Miceliare n.1, 2025
Pla, micelio di ganoderma lingzhi e corpi fruttiferi di ganoderma lingzhi
40x90x50 cm



Processo Miceliare n.1, 2025
Pla, micelio di ganoderma lingzhi e corpi fruttiferi di ganoderma lingzhi
40x90x50 cm



Processo Miceliare n.1, 2025
Pla, micelio di ganoderma lingzhi e corpi fruttiferi di ganoderma lingzhi
40x90x50 cm



Processo Miceliare n.5, 2025
Pla, micelio di ganoderma lingzhi e corpi fruttiferi di ganoderma lingzhi
150x40x40 cm






MANUEL ESPOSITO
LE OPERE



Manuel Esposito nasce a Monza nel 1999, vive e lavora a Milano.

Nel 2022 si laurea in Nuove Tecnologie dellArte allAccademia di Belle Arti di Brera e
successivamente nello stesso ateneo consegue la Laurea Magistrale in Pittura. Ha partecipato a
mostre personali, collettive e residenze in Italia e all'estero. Manuel inizia a fare arte nel garage della
sua vecchia casa in Brianza dove ogni giorno creava lavori estemporanei che ogni sera smontava
per far parcheggiare I'auto ai suoi genitori. Il box I'aveva chiamato Studio Mobile.Sostiene la filosofia
che “l'artista deve occuparsi delle cose del mondo”. Le idee per Manuel sono svincolate da
pragmatismo e appartenendo cosi a un altro territorio.

Catfish sculpture & una scultura dall’estetica semplice realizzata con diversi materiali: polipropilene
laminare intrecciato, smalto a solvente e spray. Una riconoscibile libreria lkea modello Billy e
cataloghi d’arte. L'opera obbliga lo spettatore all'osservazione di una busta lkea bislunga
suggerendo di domandarsi se ci sia una riflessione d’'impronta marxista sugli effetti del consumismo
0 un cinico sarcasmo a meta tra realta e fantasia. Catfish sculpture & un pastiche postmoderno che
tiene conto del gigantismo degli anni ‘90, del meccanismo Pop della Brillo boxe e dell’ironia
NewDada. Segue la strada della provocazione, del quotidiano, della monumentalita e dell’affetto per
il banale. La shopping bag ¢€ il prét-a-porter dell'occidente post-storico, e I'appronto all'uso, & un
simbolo di una societa precofezionata. Cosa pud dunque contenere questa pantagruelica borsa?
Una sovrabbondante spesa”? Un ananas? La forza gravitazionale? La storia dell’'arte? O le mie idee?

Catfish sculpture, 2026
Poliprilene laminare intrecciato, smalto a solvente, spray,libreria Billy, cataloghi d’arte
202x85x33 cm
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GABRIELE NAPOLI
LE OPERE



Gabriele Napoli nasce a Desio, 1999, vive e lavora a Seregno.

Nel 2023 si laurea all’Accademia di Belle Arti di Brera a Milano. | suoi lavori riprendono ironicamente
il concetto di pittura come trompe l'oeil in un nuovo immaginifico modo di guardare al reale. Nella
loro fisica vitalita le tele sono un segno della contemporaneita ma allo stesso tempo un omaggio alla
pittura di tradizione. Una rigorosa processualita caratterizza i suoi dipinti: essenziale € la stesura di
diversi strati di malta sulla tela, per formare una tessitura materica che vuole simulare la percezione
degli strappi d’affresco. La pratica pittorica di Napoli procede attraverso una lenta apparizione
dellimmagine, cui segue una spontanea tendenza a saturare ogni parte dell’'opera, senza lasciare
spazi vuoti. Cosl, viene a crearsi un universo fluido abitato da una variegata gamma di presenze

Con la serie degli Snotboys, Napoli utilizza una moltiplicazione di alter ego che scandagliano I'lo alla
ricerca della propria identita. Queste figure seducenti, dai tratti ambigui, sono sospese in una fase di
passaggio tra adolescenza e vita adulta. La dimensione ludica e i loro gesti morbidi si mescolano
con un forte senso di malinconia e vicinanza emotiva. Gli ambienti che i circondano, a cavallo tra il
reale e il fantastico, si diramano in scenari naturali: distese e boschi che richiamano favole, oppure
spazi interiori che evocano i propri sogni.



Study for the forest passage 1, 2026
Pastello, acquerello su carta
70x50 cm




Study for the forest passage 2,2026
Pastello, acquerello su carta
70x50 cm



Study for the forest passage 3, 2026
Pastello, acquerello su carta
70x50 cm




All Tomorrow’s Party, 2024
Qilbar, olio e cemento su tela
138x69 cm



Study for the forest passage 3, 2026
Pastello, acquerello su carta
70x50 cm
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Qilbar, olio e cemento su tela

Not mine, 2026
46x32 cm






MARCO PALEARI
LE OPERE



Marco Paleari nasce a Desio nel 1998. Vive e lavora a Milano. Studia Pittura all’Accademia di Belle
Arti di Brera dove consegue la laurea magistrale nel 2023.

L'attivita artistica di Paleari comprende I'utilizzo del disegno e della pittura in una rilettura delle
iconografie sacre e profane della storia della pittura occidentale, in particolare della produzione
rinascimentale e di quella manierista italiana e nord europea, in un tentativo di ri-attualizzazione
delle stesse in forma talvolta ironica o tragicomica. Le opere di Paleari sono cosi disegni dipinti di
scene senza tempo cui la rielaborazione & un mix tra la storia dell’arte, i ricordi personali, immagini e
ambientazioni di varie origini. La scenografia non ha una precisa collocazione temporale, le sagome
umane e gli oggetti appaiano sulla tela come corpi su un palcoscenico: artificiosi e in movimento. Le
figure sono letteralmente ricalcate dalla sagoma di qualcuno, o qualcosa che é stato davvero
presente in un determinato tempo, in un determinato luogo. | contorni diventano volumi che
fioriscono lentamente attraverso il riempimento con colori e altre forme, gli spazi invece dedicati ai
volti sono autoritratti reiterati dell’artista.

Il suo lavoro comprende anche la produzione di cortometraggi, in collaborazione con vari artisti e
videomaker. E cofondatore e direttore artistico di ExAmato.



Want U, 2026
Grafite, olio pastelli e acrilico su tela
145x95 cm



Mulattieri, 2026
Grafite, olio e pastelli su tela
95x145 cm



E fine, 2026
Grafite e olio su tela
44x34 cm






Sogno di una battaglia di Anghiari con alcune cose a caso, 2025
Grafite olio e pastelli su tela
115x160 cm






ARONNE PLEUTERI
LE OPERE



Aronne Pleuteri nasce a Erba (Como) nel 2001.

Si trasferisce presto a Milano per frequentare 'Accademia di Belle Arti di Brera e per insediarsi in
uno studio sotterraneo nel quartiere della Barona. Qui, parallelamente agli studi in pittura,
interagisce con le pratiche di altri artisti che lo portano rapidamente a esplorare ogni campo
espressivo. Completati gli studi nel 2024 con un concerto petomane, ha gia accumulato svariate
mostre e il suo lavoro si & affermato in contesti museali. E tra i fondatori di formazioni musicali e, non
da ultimo, del Laboratorio Quasi 33, primo spazio di ricerca dedicato al silenzio e alle pratiche della
inazione.

Pleuteri € un artista poliedrico la cui ricerca pone le sue fondamenta sul movimento. Dalla pittura alla
performance, fino al video e alla sound art, il movimento & inteso nell'idea di rifiutare un linguaggio
dogmatico di espressione del vissuto, per perseguire il desiderio di abbracciarne gli sfuggenti
paradossi. Con un appeal visionario prestato da forme di rappresentazione di massa come cartoni
animati, fumetti e cultura internet, grazie al velo di un'ironia dissacrante, Pleuteri mette
sapientemente in scena pesant/ tabu mascherati nella loro apparente leggerezza. In questo terreno
poetico si innesta la ricerca pittorica di Pleuteri: personaggi fiabeschi torturati attraverso espedienti
narrativi come lo scivolamento, la caduta, il beccheggio da parte di corvi, agli scontri choccanti con
la realta della vita urbana. E il sintomo di un paesaggio perduto e non pil rappresentabile: lo spazio
del grigio si impone con violenza nelle tele in maldestri tentativi di monocromi che si concretizzano,
al contrario, in radianti esplosioni di luce.



Omino trucidato dall'entita metafisica dei corvi, 2024
Olio su tela
130x162 cm



Esplosione di nube di moschini, 2024
Grafite olio e pastelli su tela
50x70 cm



Scena del crimine con banane, 2025
Olio e su tela
40x40 cm



Senza titolo (Stati d’animo), 2024
Tecnica mista su carta
29,7x21 cm



Senza titolo (Stati d’animo), 2024
Tecnica mista su carta
29,7x21 cm






RIKYBOY
LE OPERE



Riccardo Sala in arte Rikyboy nasce a Milano nel 1996 studia al Liceo Artistico Pio XI di Desio in
provincia di Monza e Brianza, prosegue il percorso artistico all’Accademia di Pittura Vittorio Viviani di
Nova Milanese (Monza Brianza), e successivamente approfondisce gli studi con il Master in
incisione e stampa d’arte alla Fondazione il Bisonte di Firenze.

Rikyboy & un artista visivo il cui processo pittorico spazia dall'intervento murale allo studio della
calcografia fino all'interpretazione musicale. La sua poetica rimanda alle immagini, recondite e
sfumate, derivanti dai ricordi dell’infanzia ed & proprio la nostalgia a diventare protagonista
dellimmaginario dell’artista attraverso un corollario di raffigurazioni di realta circensi e vedute rurali.
Nella prima, laddove ¢ il circo protagonista della storia con la sua cartellonistica, i volantini e gli
striscioni, il segno si fa grafico, le campiture piatte e i colori chiassosi. Il mondo della comunicazione
circense sembra conservare un principio estetico rigoroso di cui I'artista ne mantiene l'origine, la
esalta. Al contrario, nella seconda, I'attenzione per gli scorci campestri conduce l'artista verso un
differente sviluppo pittorico, il segno & gestuale, le pennellate sono frastagliate, sovrapposte e
frenetiche.

Rikyboy si considera un voyeur della Brianza e l'opera Busc de Brianza ne conferma
I'autodefinizione: I'angolo di un bosco dipinto nel suo silenzio piu intimo e un’immagine che solo un
occhio lontano e ossequioso pud descrivere e riprodurre. Nella primavera 2024 nasce il progetto
itinerante Circo Rurale, alla scoperta delle cascine e delle corti Lombarde, un percorso che desidera
valorizzazione la spettacolarita della vita agreste nella sua attuale — spesso — decadenza. L'incanto,
che perd e sospeso nei luoghi, viene celebrato da Rikyboy con un tributo circense al paesaggio
rurale.

Rikyboy ¢ inoltre il batterista del gruppo Amici di Bruce assieme ad Aronne Pleuteri e Riccardo
Peverelli; ideatore e produttore dell'etichetta discografica Petronilla Records e fondatore con Paola
Fortes Fernandez della stamperia Calcografia Petronilla.



Il Resegone, 2024

Olio su tela

30,5x40,5 cm



Rural Réclam - Busc de Brianza, 2024
Olio su tela
24x18 cm



Rural Réclam - El Casular, 2024
Olio su tela
24x18 cm






Ruralandia in Brianza, 2025
Smalto e acrilico siu tela
260x285 cm






BEATRICE SPADEA
LE OPERE



Beatrice Spadea nasce a Monza nel 1995 dove vive e lavora.

Si laurea in Pittura allAccademia di Belle Arti di Brera e la sua poetica esplora le sottili linee di
confine tra immaginazione, percezione e memoria, indagando il modo in cui queste dimensioni
influenzano la nostra esperienza. Il lavoro di Beatrice si muove attraverso spazi nel sogno e fantasie
aprendo a nuove prospettive riflessive. Le prime opere si confrontavano con simboli della natura e
del cosmo, Nel tempo, il suo interesse si & spostato verso l'indagine sensoriale osservando il
distacco dal mondo naturale.

La foresta ricorre spesso come presenza centrale, intesa come spazio fisico e psichico di
rigenerazione, coesistenza e risonanza. Nella sua pratica attuale si trovano lavori tessili realizzati
attraverso sete tinte a batik e tessiture assemblate a telaio. Attraverso tecniche lente e processuali,
I'artista esplora i temi dell'identita e della trasformazione, lasciando che le forme si frammentino, si
spostino e si ricompongano. Attraverso tutti i materiali usati, dall’'olio alla grafite, dalla ceramica al
tessuto, la ricerca di Beatrice si concentra sull’attivazione della percezione e sulla costruzione di un
ecosistema immaginario in cui materia e suono riconnettono al mondo vivente.

Il tema principale della sua pratica & la simulazione di spazi, o oggetti, che permettano di
raggiungere altre dimensioni. Come un sogno in cui entrare non sono mentalmente. Questi luoghi
che non esistono nella realta sono per I'artista spazi del “non ancora accaduto”.















Wings of the Forest, 2026
Batik e tecniche di eco-print su seta pongee
140x190 cm



Songs for the Unwoven 2, 2026

Tecnica mista su seta, tintura tie-dye con pigmenti naturali, disegno a grafite, assemblaggio
su telaio con fili metallici

50x39 cm



Songs for the Unwoven 1, 2026

Tecnica mista su seta, tintura tie-dye con pigmenti naturali, disegno a grafite, assemblaggio
su telaio con fili metallici

50x39 cm



Songs for the Unwoven 1a, 2026
Tecnica mista su seta, tintura tie-dye con pigmenti naturali, disegno a
grafite, assemblaggio su telaio con fili metallici. 90x45 cm
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