
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).
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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
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Il mondo alla rovescia 
di Fabrizio Berti 

Tra il Cinquecento e l’Ottocento nella cultura occidentale prende vigore un 
tema iconografico chiamato “il mondo alla rovescia”; i soggetti, realizzati so-
prattutto con la tecnica dell’incisione, godono di una particolare attenzione 
popolare, non solo perché il mezzo della stampa consente la rapida diffusio-
ne delle immagini, ma soprattutto perché ad essere protagoniste della rap-
presentazione sono scene in cui l’ordine precostituito, che il popolo stesso 
subisce, viene ribaltato. 

Nelle pubblicazioni si invertono i ruoli sociali (il povero fa l’elemosina al ric-
co), gli schieramenti di genere si capovolgono (la donna imbraccia le armi 
e difende il castello, mentre il cavaliere usa il fuso) e le gerarchie, emble-
matizzate soprattutto nel regno animale, vengono stravolte a favore dei più 
deboli (il bue lavora dal macellaio, il somaro guida il carro, la lepre cattura il 
cacciatore, la pecora tosa il pastore). La caratteristica principale di queste 
raffigurazioni è l’irriverenza, la celebrazione dell’estetica del licenzioso e, tra 
folclore e tradizione popolare, la nascita della cultura del sarcasmo, che ap-
parentemente è una forma di ironia, ma in realtà, come indica l’etimologia  
“lacerare le carni”, è una figura retorica amara e pungente, volta allo schernire 
nella direzione del disprezzo e che proprio nella costruzione ilare del para-
dosso anticipa il cambiamento sociale. Tutte le scene, sebbene siano frutto 
di un’inversione di senso mossa dalla fantasia, prendono spunto dalla realtà 
e la dissimulazione della natura ha lo scopo di deridere la minaccia in modo 
che essa possa essere prima resa innocua e poi abbattuta. Il mondo alla 
rovescia infatti celebra l’instaurazione della non-norma mettendo in scena, 
con l’effetto di spaesamento e di trasgressione bizzarra, l’aspirazione a rifa-
re il mondo con un nuovo e migliore ordinamento, modalità operativa che 
spesso nel rovesciamento delle forze di potere ha prefigurato la rivoluzione. 

Le opere di Fabrizio Berti possono essere considerate il corrispettivo con-
temporaneo delle rappresentazioni del mondo alla rovescia e le sue inter-

Alice Zannoni
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pretazioni diventano la metafora di un auspicato o immaginato processo di 
rinnovamento. Il nesso non si trova solo nello sviluppo narrativo di scene 
assurde che portano con sé il sorriso provocato dalla gioia di vedere infranto 
un mondo che si pensava non potesse cambiare mai, ma è presente an-
che e soprattutto nella percezione positiva dell’alterità. Il tema di un mondo 
contro-natura che celebra la gioia di fronte al trionfo delle differenze è la 
chiave per cogliere il senso profondo del ciclo di lavori di Fabrizio Berti: la sua 
rivoluzione sta, infatti, nel rendere concreto e manifesto, data la semplicità 
del linguaggio estetico, il cambiamento codificando fatti storici, leggende, fu-
metti, scene di film e famose opere d’arte, divenute icone del nostro tempo, 
con lo stesso rapporto satirico con cui le stampe del mondo alla rovescia di 
epoca moderna si servivano dei modelli della pittura mitologica per criticare 
i costumi del tempo. Nell’immaginario di Berti la figura dell’eroe (sia esso una 
persona esistita come Marilyn Monroe, un personaggio frutto della fantasia 
come Diabolik, una statua inanimata come il Cristo Redentore di Rio de Ja-
neiro o un luogo connotato e conosciuto come l’Isola di Pasqua) si confonde 
con l’antieroe e ha i tratti del comune mortale vittima della minaccia. Una 
minaccia che spesso nelle opere assume la forma stilizzata di una bocca 
dentata che si insinua ovunque, espediente visivo che l’artista ha definito in 
forma pittorica esorcizzando un incubo ricorrente di quando era bambino.

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 grotte-
sco cede il passo al tragicomico perché ogni cambiamento implica un’azione 
intrusiva che solo con la forza può ristabilire equità sociale. Quando ciò che 
è considerato sacro viene ribaltato in profano si mette in mostra l’erosione 
dell’integrità della società e il simulacro lascia spazio al disincanto necessa-
rio per mettere in moto la trasformazione, per questo nelle opere è presente 
una sottile dialettica tra una sensazione di festa e un’immagine di violenza o 
violazione, ma il vero obiettivo non è la messa in scena della brutalità bensì 
la valorizzazione del collasso dell’ordine, ciò che è indispensabile per la ri-
voluzione.

I personaggi di Fabrizio Berti hanno sostituito la fisiognomica con un astra-
zione dei tratti somatici che li rende tutti identici; se fossimo fedeli agli inse-
gnamenti di Johann Caspar Lavater che nel libro “Frammenti di fisiognomica” 
individua il carattere di una persona leggendone il profilo, o se fossimo rima-
sti alle teorie del medico Cesare Lombroso secondo cui il volto è rivelatore 
dell’indole, avremo di fronte a noi opere che celebrano la spersonalizza-
zione dell’essere, eppure nessuno dei protagonisti dei dipinti ha perso la 
riconoscibilità, nessuno di loro si può ascrivere come parte indistinta di una 
massa conformante. L’artista, con la scelta poetica di annullare l’espressivi-
tà dei soggetti pur non eliminandone la singolarità, trasferisce nella tela un 
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sintomo evidente della società contemporanea: l’identità è un fatto di stile 
e a farla sono i dettagli, per questo Berti dedica molta attenzione allo studio 
degli elementi e degli orpelli che costituiscono, come un marchio l’unicità del 
personaggio definendone il carattere. La bocca dentata, invece, che rispon-
de alla metafisica della maschera dietro alla quale può nascondersi qualsiasi 
pericolo, non ha bisogno di rispondere al criterio di una caratterizzazione che 
va oltre la forma stessa di una tagliola perché essa rappresenta una modalità 
figurativa e psicologica che replica se stessa in ogni situazione e può per-
tanto essere incarnata in ogni immagine della mente. Le trappole della psi-
che, del destino e della storia sono complesse, ma la riduzione all’essenziale 
elaborata dall’artista è parte integrante del processo di analisi per dissipare 
ogni timore e instaurare un nuovo stato emotivo. La forma espressiva sin-
tetica con i personaggi e i luoghi stilizzati, bidimensionali, chiusi in un’unica 
linea che contiene colori vividi e piatti, senza sfumature, è la scelta linguistica 
che, oltre al contenuto, rende le opere pop, nella traduzione anglosassone 
di “popular”, così come lo sono state le tavole del modo alla rovescia. 

Nel capovolgimento di senso presente nelle opere di Berti, con la reinterpre-
tazione di scene e luoghi concreti che fanno parte dell’immaginario collettivo 
si assiste a una scena atemporale e universale in cui prende corpo l’attesa di 
una rivoluzione.
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Batman worried in the bathroom, cm. 100x150, acrilico su tela, 2021
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Catwoman and the stray cats, cm. 100x150, acrilico su tela, 2021
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Flash lost at sea surrounded by sharks, cm. 100x100, acrilico su tela, 2021
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Capitan America against the vandals on the Statue of Liberty, 
cm. 120x80, acrilico e smalto su tela, 2021
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Spiderman and the movie monster, cm. 140x70, acrilico su tela, 2021
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The theft by Diabolik and Ewa Kant at the museum,
dittico, cm. 100x70 e 100x150, acrilico su tela, 2020/2021
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The scream of Munch, cm. 60x50, acrilico su tela, 2021



Damien Hirst vs Maurizio Cattelan, cm. 50x100, acrilico su tela, 2021
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Louis Armstrong and the killer trumpet, cm. 35x50, acrilico su tela, 2021

The Beatles chased by the mouth of Rolling Stones in Abbey Road,
cm. 80x120, acrilico su tela, 2021
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The Shining Twins, cm. 100x70, acrilico su tela, 2021
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Squid Game. One, two, three, star, cm. 40x60, acrilico su tela, 2022
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Mr. Bean and the huge bean, cm. 60x100, acrilico su tela, 2021
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Marilyn Monroe in the white dress, cm. 60x40, acrilico su tela, 2022
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The tank man of Tiananmen Square, cm. 60x90, acrilico su tela, 2022
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V – J Day in Times Square, cm 70x50, acrilico su tela, 2021
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Meme distracted boyfriend, cm. 50x70, acrilico su tela, 2021
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Khaby Lame and his simple solution, cm. 60x40, acrilico su tela, 2022
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The first man (but not the first) on the moon, cm. 50x70, acrilico su tela, 2021
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Super Mario Bros vs Pacman, cm. 50x100, acrilico su tela, 2022
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The Legend of Magalasso, cm. 40x50, acrilico su tela, 2022
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Christ the redeemer, cm. 70x50, acrilico su tela, 2022
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Moai statues on Easter Island, cm. 40x50, acrilico su tela, 2022
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Fabrizio Berti è nato a Trento il 06 gennaio 1983. Dopo gli studi presso l’Istitu-
to d’Arte di Trento, coltiva la sua passione per la pittura all’Accademia di Belle 
Arti di Verona, dove si diploma.

Le sue opere, spesso ironiche ed irriverenti sono caratterizzate dalla sempli-
ficazione lineare dei personaggi che si trasformano in icone e simboli. L’uti-
lizzo di colori vivaci stesi senza sfumature ma con campiture piatte, delimita-
te da uno spesso contorno nero come fosse un tratto grafico, richiama molto 
la corrente artistica della Pop Art, che unita ad un’altra sua grande passione 
per i fumetti crea una pittura unica nel suo genere, apprezzata da molti con 
l’inserimento di quadri in importanti collezioni private, criticata da altri dove 
in alcuni casi i suoi lavori sono stati oggetto di censura.

I suoi primi lavori sono caratterizzati da degli omini stilizzati che si trovano in 
situazioni tragico/comiche, e lottano contro la morte in situazioni parados-
sali, spesso inseguiti da delle bocche che simboleggiano un sogno ricorrente 
dell’artista. Altre curiose ricorrenze che si ritrovano nei suoi primi lavori sono 
i personaggi dell’impiccato e quello del cercatore/esploratore.

L’evoluzione del suo percorso artistico è stato l’utilizzare la stilizzazione di 
questi “omini” su dei personaggi storici famosi e popolari, dove alla base di 
ognuno c’è sempre lo stesso “scheletro” (testa formata da un cerchio, occhi 
realizzati con due punti neri, enorme naso ovalizzato e corpo filiforme) men-
tre ciò che rende riconoscibile il soggetto ritratto è la meticolosa riproduzio-
ne dei propri elementi caratterizzanti e simboli identificativi (capelli/barba/
baffi, vestito/divisa/uniforme, gioielli/medaglie/mostrine). Questa attenzio-
ne ai dettagli viene studiata con cura e rappresentata con perizia miniaturi-
stica, costituendone la propria “firma” artistica.

Ogni personaggio viene quindi decontestualizzato, non è più un ritratto “re-
alistico” ma è svuotato completamente del suo significato e della sua ideo-
logia per essere semplificato e rielaborato in chiave ironica, trasformandolo 
in un’icona storica, una “tag” moderna, un simbolo di se stesso.
Il tratto distintivo dei suoi personaggi è dunque che hanno tutti lo stesso 
naso, come fosse un “autografo”, mentre curiosamente in questi ritratti la 
bocca non viene nemmeno accennata (ritornando ai primi lavori dove inve-
ce veniva spesso inserita) simboleggiando gli incubi, ossessioni e paure che 
essa gli trasmette perseguitandolo.

Vive e lavora a Torcegno (TN).
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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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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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CECCHINI
GUARDA
CECCHINI
ZOOM
Il realismo dell’illusione
STEFANO Cecchini 
e DAVIDE Cecchini

Euro 20,00

SOLSTIZIO
D’ESTATE
Estate 2020 MAI COSI’
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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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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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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.

K
IR

IL
 C

H
O

L
A

K
O

V
 D

EN
IS

 R
IV

A
FA

L
S

O
 M

O
V

IM
E

N
T

O

Euro 20,00

FALSO
MOVIMENTO

KiRIL CHOLAKOV
DENIS RIVA
a cura di Valerio Dehò

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
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



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).
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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


