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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…”...
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Cuore e cervello

“Sai una cosa? Quando ho visto l’invito, ho pensato ‘oddio, ancora una mostra su 
Pasolini?’. E invece, cavolo, non riuscivo a venir via!”. Carlo era rientrato a casa per 
il fine settimana da Bologna, dove studiava storia dell’arte, e si era deciso ad andare 
a vedere quella mostra. E in galleria aveva incontrato Andrea, un vecchio amico di 
suo padre, un giornalista anche lui con laurea in arte, che curava la pagina culturale 
sulla Gazzetta. Era da un po’ che non si vedevano, ma in passato spesso si erano 
scontrati su questioni artistiche. Ma lo rivedeva con piacere. “Ah sapessi quanti inviti 
a comunicati su Pasolini arrivano in redazione, con questo centenario, non imma-
gini! Ma te l’ho detto tante volte, bisogna imparare a leggere tra le righe. E con un 
personaggio come lui, non si rischia mai di annoiarsi. Tu, poi, a Bologna dovresti 
saperne assai…”.

Intanto si avviavano verso il centro. “Gin tonic? Io quelle righe non ho potuto legger-
le, magari mi dai una mano tu”, propose, provocatorio. “E che c’entra Bologna?”.
“Beh, qualcosina c’entra, visto che c’era nato, nel 1922”, rispose Andrea, con un 
sorrisetto sardonico. Non perdeva occasione per tirare le orecchie a quel ragazzo un 
po’ supponente, con la sua ancora immacolata tessera dell’Alma Mater. Ma gli voleva 
bene, praticamente l’aveva visto nascere. E Carlo tentava invano di dissimulare una 
vera ammirazione per lui: le sue scelte accademiche dovevano molto alle appassio-
nate “lezioni” che aveva ascoltato fin da bambino, affascinato. 

“Davvero? Ero convinto fosse friulano, pensa tu”, rispose, mentre sorseggiava il 
drink. “Non ti crucciare, è un equivoco in cui cadono in molti. Nacque a Bologna 
perché il padre era un militare e si spostava spesso, ma in realtà visse molti anni in 
Friuli, la terra della sua adorata madre. Eppure tu respiri la sua stessa aria anche 
nelle aule! Sono le stesse che lui frequentò, anche lui iscritto a Lettere. E fu allievo 
del grande Roberto Longhi… Capisci quanti legami emergono anche con le arti 
visive?”.

“Lo so, dipingeva, c’è una sua mostra a Roma, magari vale la pena di andare a 
vederla”, ribatté Carlo, orgoglioso di mostrare la sua presenza sul tema. Ma l’amico 
pensava ad altro, in realtà: rivedendo in estate il film “Che cosa sono le nuvole?”, di 

Massimo Mattioli
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Pasolini, aveva notato i tagli caravaggeschi di certe scene. E la sua mente era rianda-
ta a Longhi, il vero “scopritore” di Caravaggio nel 900, e agli stimoli che lo studioso 
aveva saputo trasmettere all’allievo. Ma ora il discorso li avrebbe portati lontano…
“Ma in questa mostra il Pasolini artista c’entra poco. Mi vuoi dire cosa hai letto 
fra quelle benedette righe?”, lo incalzò il ragazzo. “Guarda, dopo tanti anni di me-
tabolismo problematico, la sua figura e il suo pensiero hanno finalmente la giu-
sta centralità sulla scena italiana. Specialmente quest’anno, ne parlavamo, con il 
centenario, e tanti studi, mostre, convegni, pubblicazioni, lo sai. Resta però ancora 
molto da esplorare sull’influenza del suo approccio libertario ed emancipato sulle 
generazioni di artisti che di questo si sono nutriti. È da questa esigenza che nasce 
la mostra…”.

“Ok, sì, ascoltavo prima il curatore, il riferimento del titolo, ‘Golpe’, al famoso ar-
ticolo di Pasolini del 1974 sul Corriere della Sera”, lo interruppe Carlo. “Dove lui 
stracciava i veli di ipocrisia su tante verità nascoste dietro a drammi che han-
no segnato la storia italiana negli anni Settanta. Stragi, attentati, omissioni. Con 
quello si mise contro gran parte dell’opinione pubblica e soprattutto dei politici. 
Che coraggio! Ma in mostra ho visto opere che paiono avulse da questo, medium 
diversi… Non posso negare che si respiri una forte tensione emotiva, ma mi sfugge 
il cosiddetto contesto critico…”.

“Devi riflettere sul fatto che l’elemento cardine della lezione pasoliniana è l’anelito, 
che per lui poi fu sempre una naturale pratica quotidiana, della libertà”, rispose An-
drea, che approfittava della chiacchierata per riordinare le idee in vista della recensione 
che avrebbe scritto presto. “Pasolini visse la libertà come elemento imprescindibi-
le 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”, aggiunse il giovane, che iniziava ad ap-
passionarsi e intanto succhiava rumorosamente le ultime gocce di gin tonic. “Vedi? 
Hai colto nel segno! Come hai visto, ci sono alcune opere che si riferiscono proprio 
a questo. In generale, i quattro artisti fanno propria la sua incomprimibile liber-
tà di intellettuale, ed è proprio questa temperie che vogliono omaggiare nei loro 
lavori. Pensa a… Anzi, facciamo una cosa: rientriamo, così faccio anche qualche 
foto, che prima c’era troppa gente. Così ne parliamo davanti alle opere”.

“Tensione emotiva… Hai detto una cosa importante, Carlo, non so quanto consa-
pevolmente”, riprese il giornalista, mentre si avvicinavano alla galleria. “Gli artisti in-
vitati rientrano sicuramente in un ambito che i tuoi prof definirebbero concettuale, 
quindi cercano un’interazione diretta con la percezione emozionale dell’osserva-
tore. Ma quello che mi piace è che non lo fanno comunicando messaggi diretti, ma 
cercando le corde dell’evocazione…”. “Ormai conosco bene le tue posizioni: scrive-
rai questo? Scommetto che troverai il modo di additare ancora il povero Cattelan”, 
rispose Carlo sorridendo, con aria canzonatoria ma palesemente complice.
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“Non ci scherzare: prendi quella, l’opera che ha anche lo stesso titolo alla mo-
stra”. Già da lontano brillava il blu intenso di “Golpe”, realizzata a quattro mani da 
Giovanni Gaggia e Rocco Dubbini, due artisti da tempo focalizzati su Pasolini, già 
promotori del progetto espositivo “IoSo” di cui la mostra attuale era uno sviluppo. 
“Parlavamo prima della lezione libertaria di Pasolini: qui torna simbolicamente 
con quella coperta della Marina Militare, per molti un emblema di libertà, perché 
nel 1970 avrebbe negato il proprio appoggio al Golpe Borghese, decretandone il 
fallimento”.

Erano rientrati, c’era ancora molta gente, ma si riuscivano ad avere scorci di osserva-
zione. “Ecco, prima ti cercavo per segnalarti questa foto: mi prende di pancia, non 
so come dirti. Certo, vorrei rifletterci senza tutta questa confusione”, lo richiamò il 
ragazzo, davanti a “Le ceneri di Gramsci e Pasolini”, di Elena Bellantoni. “Capisco 
bene il tuo coinvolgimento”, condivise Andrea. “Lei qui ‘diventa’ Pasolini, per entra-
re nel profondo delle sue inquietudini, dei suoi turbamenti. E riesce a tirare in ballo 
tutte le sue ansie: il suo contrastato rapporto con il femmineo, costruito sulla sua 
difficile omosessualità e sulla dominante figura della madre. E le delusioni avute 
dalla sfera politica, che cerca di metabolizzare nel dialogo con un Grande Padre 
come Antonio Gramsci. Vedi, lo chiarisce lei stessa benissimo qui”, si spostò, indi-
cando il “manifesto” appeso lì a fianco. “L’idea del lavoro è quella di creare un salto 
temporale: nelle mie sembianze femminili/maschili riaprire un dialogo”.

La galleria ora si andava svuotando, e c’era modo di apprezzare anche le installazio-
ni più grandi. “Prima ascoltavo l’artista che ne parlava”, disse il ragazzo, indicando 
“Le sedie del biondo Tevere”, di Davide Dormino. “Pensa che lui è riuscito a recupe-
rare le sedie uguali a quelle dove Pasolini cenò in trattoria con Pino Pelosi la sera 
stessa in cui poi fu ucciso. Sembra di poterli vedere, uno di fronte all’altro…”. “Sì, mi 
ha colpito molto questa cosa”, ribadì Andrea. “E in questa opera vedo anche una 
grande pregnanza formale: quelle linee di fuga, date dai ferri che uniscono le due 
sedie, suggeriscono uno scambio fra i due che probabilmente andava molto oltre 
quello che la storiografia ha archiviato”. 

Sulla porta incontrarono e salutarono il gallerista, amico da tanti anni, anche lui con-
tento di vedere il giovane studente avviato agli studi artistici. “Scommetto che non 
avete notato questo, che invece è un lavoro chiave di tutta la mostra”, disse loro, 
avvicinandosi alla teca che racchiudeva “Cuore a Dio. Ultima opera”. “È un cuore 
modellato in ceramica da Giovanni Gaggia, che ci ha dipinto sopra l’‘Ultima ope-
ra’ ideata da Rocco Dubbini. Una forma immaginaria, che trovate in altre opere 
nella mostra: un’idea affascinante, che per lui rappresenta la cavità ventricolare 
presente nel cervello di ogni individuo, l’unica zona del cervello vuota, libera da 
materia. Che teoricamente potrebbe essere individuata solo dopo la morte dell’in-
dividuo: per un artista rappresenterebbe quindi l’ultima opera. Cuore e Cervello: la 
sintesi sublime, per Pasolini…”.



Gaggia\Dubbini, GOLPE, 2022, 
installazione dimensioni variabili, 
ricamo su coperta della Marina Militare Italiana

Cavità ventricolare cerebrale, stampa digitale in resina
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giovanni gaggia

“La libertà d’agire e la responsabilità” politica (Polis-etica) dell’intellettuale”. 
Questo rappresenta Pier Paolo Pasolini per Giovanni Gaggia, e questo torna 
nella sua opera ispirata dall’intellettuale, del quale giovanissimo - 21 anni - 
indaga l’animo con la serie di dipinti in mostra. Ma è l’etica sociale l’aspetto 
che maggiormente segna il percorso dell’artista: che fa sua la vis pasoliniana 
con una serie di progetti di denuncia di “misteri”, dall’omicidio Mattei alla 
strage di Ustica, qui testimoniati dal book di Inventarium, “una meditazio-
ne sul senso di memoria viva in cui il dolore si affranca dalla contingen-
za della tragica fatalità e trasfigura nei sentimenti di vita, di resistenza, di 
resilienza”. Nel ricamo, pratica eletta da Gaggia a comunione laica, alligna 
l’eredità libertaria ricevuta da Pasolini. Quelli qui esposti sono legati a una 
performance realizzata dall’artista nel 2017 a Dresda: la sua proposta di in-
centrarla sui temi dell’immigrazione extracomunitaria fu bocciata per ragioni 
politiche. Lui rispose all’atto di censura focalizzando il progetto sull’esagono, 
figura di immediato richiamo alla Stella di David, icona ancor più scottante 
per gli inconsapevoli autoritari tedeschi.
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A Pier Paolo Pasolini, 1998, 
cm 50x70, progetto grafico, stampa digitale su carta, 1998
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A Pier Paolo Pasolini, 1998, cm 14x20 CAD1, tempera su carta
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Collezione privata Gianluca Terenzi
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Ciant da li ciampanis, 1998, cm 17x22, fotografia su carta
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Inventarium, 2015, taccuino della memoria di Palermo e Bologna
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Miratus Sum, 2017, performance, OSTRALE\Dresda
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Miratus Sum, 2017, cm 35x35 CAD 1, ricamo su lino 
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Cuore a Dio. Ultima opera, 2020, cm 11x9x3, ceramica
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rocco dubbini

“La cavità ventricolare, l’unica parte cava, libera, del cervello di un indivi-
duo (che in questo caso diviene il proprio, quello di un artista)”. Così Rocco 
Dubbini definisce L’ultima opera, la forma da lui creata che chiama per certi 
versi a rappresentarlo in questo dialogo con Pier Paolo Pasolini. “Un varco 
esistenziale nel quale muoversi in assoluta e completa autonomia ovvero 
in una dimensione di libertà creativa ed emotiva”. Del resto, nell’opera Ar-
chetipo Pasolini  le forme di questa scultura si fondono con quelle dell’in-
tellettuale, sancendo un legame che è di totale sublimazione razionale ed 
emotiva. L’artista introietta i momenti topici della vicenda pasoliniana, po-
sando la sua matita sul corpo esanime dopo l’omicidio, o sui suoi Occhiali 
che sapevano vedere. Ma è nell’installazione MANTRA che si celebra una 
vera identificazione: “un Mandala composto dalla parola MAMMAMIA, cri-
stallizzazione della più bella poesia/dichiarazione di Pasolini, Supplica a 
mia Madre”, spiega lo stesso Dubbini. “L’opera è stata realizzata sul luo-
go dell’omicidio del poeta, scrivendo il mandala mediante l’asportazione 
della terra dell’Idroscalo. Nella parola sono condensati i tre momenti della 
poesia, l’invocazione mammamia, la negazione mammamai e l’implora-
zione miamamma. Dalle testimonianze dei giornalisti risulta che, la notte 
dell’omicidio, i presenti all’Idroscalo sentirono le grida strazianti di qualcu-
no che invocava sua madre”.
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Mantra, ferro e terra dell’idroscalo di ostia, 2012, cm 140x140x13, 
opera in permanenza presso la galleria Shazar, Napoli

Mandala, stampa plotter su carta cotone, 2012, cm 70x100, collezione privata



36



37



38

Archetipo Pasolini, 2020, cm 30x40, stampa fotografica su carta cotone 

(pp. 36-37)
Quando il gioco si è fermato, 2018, cm 33x45, disegno a matita su carta Fabriano



39



40

Gli occhiali che sapevano vedere, 2013, cm 70x100, disegno a matita su carta Fabriano, 
Collezione privata
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(pp. 42-43) Populate or perish”, 2017, installazione di dimensioni variabili, 
pittura acrilica su acciaio balistico 
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elena bellantoni

“Un ragionamento sul potere costituito e costituente in Italia e sul vuoto 
che esso stava generando dal punto di vista politico, umano e sociale”. 
Elena Bellantoni scriveva questo - peraltro adeguato a tutto il pensiero dello 
scrittore - a proposito del celebre articolo sulla scomparsa delle lucciole, 
pubblicato da Pier Paolo Pasolini nel 1975 sul Corriere della Sera. E proprio 
quell’episodio segna un momento importante del suo incontro con Pasolini: 
quando nel 2015, a 40 anni dalla sua scomparsa, decide di sviluppare un 
percorso a partire dalla sua riflessione sulla sparizione delle lucciole. “Con-
vinta che il percorso di ognuno di noi sia condizionato dai fatti di natura sto-
rica che ci riguardano direttamente o indirettamente, ho deciso di incidere 
sui vinili 40 pezzi audio legati ad avvenimenti degli ultimi quaranta anni”, rac-
conta. “Ho chiesto come nei famosi ‘comizi d’amore’ di Pasolini alle persone 
di partecipare raccontando un momento della loro vita che si è incrociato 
con la Storia grande”. È invece dalla raccolta di poesie “Le ceneri di Gram-
sci” del 1957 che trae spunto l’opera qui esposta: un reenactment nel quale 
l’artista metaforicamente veste i panni di Pasolini “rivivendo” un momento 
chiave per lui, quello dell’omaggio a una figura guida come Antonio Gramsci. 
“Il corpo re-agisce, mette in scena un corto circuito che non è solamente 
emotivo ma anche concettuale”.
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(pp. 48-49) Le ceneri di Gramsci e Pasolini, 2022, cm 50x75, 
foto stampata su carta fine art
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Le Ceneri di Gramsci e Pasolini è un lavoro fotografico 
prodotto a partire da una foto degli anni settanta di Pier 
Paolo Pasolini, scattata da Paolo di Paolo, al cimitero 
acattolico di Roma - adiacente la Piramide Cestia - di 
fronte la tomba di Antonio Gramsci.

L’idea del lavoro è quella di creare un salto temporale: 
nelle mie sembianze femminili/maschili riaprire un 
dialogo. Il dialogo in realtà è a tre: sono io che mi 
metto i panni di PPP. Perché andare in visita da Pasolini 
che va a trovare Gramsci? Perché proprio oggi?

La questione del reenactment è un tema che sto 
affrontando nel mio lavoro di ricerca fotografico e 
performativo, il corpo può operare in maniera visibile e 
può ritornare sul luogo dell’immagine.

Il corpo re-agisce, mette in scena un corto circuito 
che non è solamente emotivo ma anche concettuale. Decido 
di tagliarmi i capelli, di trovare un trench burberry 
originale bianco ghiaccio con martingala, studio posizioni 
e atteggiamento corporeo, rileggo attentamente la raccolta 
di poesie Le ceneri di Gramsci del 1957. La foto non sarà, 
però, mai uguale all’originale: l’albero che fa da quinta 
non c’è più, la siepe è stata tagliata e l’inquadratura 
risulta necessariamente diversa, quindi, quello che resta 
è la mia intenzione di ri-scrittura.

Ricominciamo: Pasolini si reca in un cimitero, un luogo 
sospeso, cerca Antonio Gramsci, il padre del partito 
comunista italiano - lo stesso partito da cui Pasolini 
verso la fine del 1949 venne espulso, ufficialmente per 
«deviazioni ideologiche» - per un dialogo. In realtà il 
dialogo non c’è, c’è invece un’urgenza da parte del poeta 
di “trovare riparo”, di parlare di qualcosa che non esiste 
più. PPP, infatti, rivolgendosi a Gramsci - nella poesia 
dedicata a questo incontro - ricorda il mondo rurale che 
sta oramai scomparendo, anticipa qui l’articolo Il vuoto 
del potere ovvero l’articolo delle lucciole.

Nel 2015 avevo già prodotto un lavoro intitolato proprio 
Lucciole, dedicato al pezzo di Pasolini uscito sul 
Corsera nell’anno della sua morte, che per coincidenza 
corrisponde all’anno della mia nascita, il 1975. All’epoca 
compivo quaranta anni e mi interrogavo proprio sugli 
ultimi quarant’anni delle vicende del nostro Paese senza 
Pasolini e, seguendo la pratica dei sui comizi d’amore, 
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ho realizzato quattro dischi in vinile con interviste e 
registrazioni tra il 1975 al 2015 sulla storia “personale 
e politica” del Belpaese.

Oggi ho cercato una prossimità, un incontro, un 
colloquio immaginario, ho cercato conforto a questa 
mancanza lunga quarantasette anni.

La mia presenza rievoca un’assenza, una “nostalgia”, che 
si fa evidente pensando al presente in cui siamo caduti 
negli ultimi anni e, al di fuori di ogni retorica, cerco 
di capire il ruolo dell’intellettuale oggi. Il poeta si 
trova davanti alla tomba di Antonio Gramsci e dialoga 
con le sue spoglie, descrivendo un maggio autunnale, 
che sembra rappresentare “il grigiore del mondo, | la 
fine del decennio in cui ci appare | tra le macerie finito 
il profondo | e ingenuo sforzo di rifare la vita”. Così 
io interrogo entrambi, mentre uno delinea l’ideale che 
“illumina” il silenzio del presente, l’altro osserva la 
nuova società nascente o morente dall’ora di cui oggi 
siamo nostro malgrado eredi. Scrive Pasolini: “Ma io, con 
il cuore cosciente | di chi soltanto nella storia ha vita, 
| potrò mai più con pura passione operare, | se so che la 
nostra storia è finita?”.

Il buio giardino straniero è il cimitero acattolico 
dove Pasolini comincia questa conversazione irreale con 
Gramsci, a lui continua a rivolgersi: “Tu giovane, in quel 
maggio in cui l’errore era ancora vita”.

Tutto oggi è silenzioso, proprio come quel cimitero 
posto ai confini della città, dove, le inumazioni dovevano 
aver luogo di notte, per non suscitare forse l’avversione 
e il fanatismo religioso del popolo e per garantire 
l’incolumità di coloro che partecipavano al rito funebre; 
secondo la legislazione dello Stato Pontificio, nessun 
acattolico poteva essere sepolto in chiesa o in terra 
benedetta.

Resta una foto in bianco e nero, le strade del quartiere 
dove abito, Testaccio, ben descritto al crepuscolo dal 
Pasolini poeta; resta la scelta di far circolare questo 
lavoro proprio su quelle strade adiacenti al gazometro che 
accolgono ora nuovamente Le Ceneri di Gramsci e Pasolini.

Elena Bellantoni
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davide dormino

“A un certo punto della vita si incontra Pasolini. Io l’avevo incontrato da 
ragazzino, però a un certo punto sentii il bisogno di omaggiarlo con qual-
cosa”. Comincia così il racconto che Davide Dormino fa della sua installazio-
ne Le sedie del biondo Tevere. “Andai al Biondo Tevere, la celebre trattoria 
dove spesso Pasolini andava per leggere, scrivere, mangiare, e dove portò 
Pelosi nelle notte in cui poi fu ucciso”. E lì, dopo varie peripezie, l’artista 
riuscì ad avere due sedie uguali a quelle dove i due sedevano quella sera. 
È il loro utilizzo che carica di evocazione l’opera, che riesce a comunicare 
allo stesso tempo leggerezza, intensità, tensione emotiva, apertura all’altro. 
Un’affinità spirituale che torna nel dittico di disegni del 2014/2015, nel quale 
Pasolini guarda con intensità l’oggetto che ha davanti, il vero protagonista del 
“dialogo”. È un sampietrino, immortalato da Dormino nel quadro di una serie 
disegni di elementi legati alle manifestazioni di protesta. Un piede di porco, 
una molotov, un sampietrino e una fionda. “Poi è stato naturale avvicinarlo 
a Pasolini, per l’idea che la poesia è qualcosa che si può anche scagliare”, 
confessa l’artista. “È una pietra che può essere scagliata, ma serve anche a 
costruire un nuovo strato culturale calpestabile”. 
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Senza titolo, 2014-2015, cm 75x57, matita litografica su carta (particolare)
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Senza titolo, 2014-2015, cm 75x57, matita litografica su carta
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Senza titolo, 2014-2015, cm 75x57, matita litografica su carta
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Le sedie del biondo Tevere, 2013, cm 92x290x60, ferro, legno
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Giovanni Gaggia [Pergola (PU), 1977]. Nel 
2008 fonda “Casa Sponge”, luogo di 
accoglienza e rifugio di artisti. Nel 2016 
pubblica il libro “Inventarium”, presen-
tato in molte istituzioni italiane. Ha par-
tecipato a mostre personali, collettive, 
progetti di residenza e conferenze su te-
matiche sociali e politiche. 

Le sue performance sono state presen-
tate in teatri, gallerie e festival. Nel 2019 
apre con una sua performance il padi-
glione di Beverly Pepper, collaterale del-
la 58a Esposizione internazionale d’arte 
- La Biennale di Venezia. 
Nel 2020 realizza l’immagine della XVI 
giornata del contemporaneo promossa 
da AMACI (Associazione dei Musei d’Ar-
te Contemporanea Italiani) per il MUSMA 
Museo della Scultura Contemporanea di 
Matera. 
Una delle quattro cover di ESPOARTE 
110 per festeggiare i vent’anni della ri-
vista è a lui dedicata. Dal 2021 Il Museo 

Tattile Statale Omero di Ancona ospita 
in permanenza il suo progetto a più voci 
“Quello che doveva accadere”: ovvero 
l’arte come memoria civile. L’intero pro-
cesso è raccontato nell’omonimo libro 
d’artista, NFC edizioni. 
Nello stesso anno esce per la collana Ef-
fusioni di Gusto, Maretti editore, “Mauro 
Uliassi incontra/meets Giovanni Gag-
gia” e realizza due personali “Ho visto 
un’alba blu” al Museo della ceramica di 
Savona e “Il tempo se ne va” al MUSMA 
Museo della Scultura Contemporanea di 
Matera. 
Nel 2022 espone al Museo RISO di Pa-
lermo le opere realizzate negli ultimi 10 
anni sul tema della strage di Ustica, sum-
ma del lavoro svolto finora. 
L’ultima opera e manifesto dell’artista, 
dal titolo “Pratica Poetica Politica”, ri-
marrà in permanenza al Museo RISO, 
così che a Palermo possa restare viva la 
memoria del disastro del 1980. 
www.giovannigaggia.it



61

Rocco Dubbini appartiene alla genera-
zione di artisti che si è affacciata al siste-
ma italiano dell’arte contemporanea tra 
la fine degli anni Novanta e gli inizi del 
nuovo secolo. Si è formato all’Accade-
mia di Belle Arti di Urbino, sviluppando 
un interesse per la materia e le sue po-
tenzialità espressive e concettuali. 
Negli anni del Liceo Artistico è stato as-
sistente di Walter Valentini, partecipan-
do allo sviluppo dell’opera permanente 
“Reperto come progetto”, e assistente 
di Andrea Pazienza, con il quale intra-
prende l’esperienza di aiuto scenogra-
fo nella realizzazione dello spettacolo 
”Dai Colli”, per la compagnia teatrale 
Sosta Palmizi e la regia di Giorgio Ros-
si. Dichiara: “Walter, generosamente, mi 
ha condotto verso l’organizzazione dello 
spazio, la cura del progetto attraverso le 
regole naturali dell’equilibrio e la pro-
spettiva, patrimonio di noi Marchigiani. 

Andrea un visionario, un complice ge-
neroso, coinvolgente, interessato a tut-
to, ha rafforzato la mia voglia di indagare 
partendo dall’amore per le piccolo cose, 
anche le più banali, spesso capaci di in-
durre grandi intuizioni”. Dagli esordi sulla 
scena romana si lega a Stefano Sciarretta 
e Raffaella Frascarelli, fondatori della No-
mas Foundation, istituzione che raccoglie 
diverse opere significative dell’artista. 
Il suo percorso è legato alla figura di 
Achille Bonito Oliva che lo inserisce in 
molteplici progetti tra i quali “Arte all’Ar-
te” di Galleria Continua, nel progetto 
speciale con Joseph Kosuth e Luisa Rab-
bia. Lo invita a produrre un progetto per 
le nuove fermate della Metropolitana di 
Napoli, mostre e opere permanenti e in-
terventi per la Certosa di Padula, GAM 
di Bologna, GAM di Torino. Negli anni 
immediatamente successivi si consolida 
nel panorama nazionale ed internazio-
nale, grazie ad una poetica che affonda 
le proprie radici nel terreno solido delle 
ricerche poveriste e concettuali, inno-
vandone ed attualizzandone soluzioni 
formali e contenuti. 
È tra gli artisti vincitori del Premio Terna 
01 nella categoria Giga-watt. Ha esposto 
al MAXXI, al Chelsea Museum di NY, allo 
Shanghai Painting and Sculpture Art Mu-
seum. 
Partecipa al progetto “Reciproco”, re-
sidenza di artisti italiani in Australia re-
alizzato dall’Istituto di Cultura Italiano 
di Melbourne. Nel 2015 riceve il premio 
della giuria di ArtVerona, ”Independent 
5”, curato da Casa Sponge, con l’opera 
“MANTRA”.
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Elena Bellantoni (1975 Vibo Valentia) vive 
e lavora a Roma, è docente all’Accade-
mia di Belle Arti di Roma e L’Aquila. Dopo 
essersi laureata in Storia dell’Arte Con-
temporanea, studia a Parigi e Londra, 
dove nel 2007 ottiene un MA in Visual 
Art al WCA University of Arts London. 
Nel 2007 è cofondatrice Platform Tran-
slation Group a Londra, nel 2008 apre lo 
spazio 91mQ art project space di Berlino, 
nel 2015 è cofondatrice di Wunderbar 
Cultural Project. 
La sua ricerca artistica si concentra sui 
concetti di identità ed alterità utilizzando 
il corpo come mezzo di interazione. La 
parola e il linguaggio diventano incarnati, 
sono dispositivi esplorativi del sistema 
mondo, e lo traducono con l’utilizzo del 
video, dell’installazioni, le sculture e il di-
segno. 
Ha vinto numerosi progetti per residen-
ze: 2021 Premio ArtTeam Cup, nel 2018 
grazie a Nctm e l’Arte Studio Legale vince 

il bando per una residenza a Belgrado, 
Serbia; nel 2017 The Subtle Urgencies, 
con Adrian Paci, alla Fondazione Pisto-
letto e l’ArtHouse, Biella-Scutari, Italia/
Albania; nel 2016 viene selezionata dal-
la Soma Mexico Residency di Città del 
Messico. Nel 2018 è tra gli artisti vincitori 
della IV edizione dell’Italian Council del 
MIBACT. Nel 2018 il progetto Ho anne-
gato il Mare è selezionato nei Collateral 
di Manifesta12 a Palermo. 
Tra le mostre: 
Il video rende felici / video arte in Ita-
lia, a cura di Valentina Valentini, Palazzo 
delle Esposizioni 2022, Roma; Farnesi-
na Collection, an open window on Con-
temporary Art, Istituto di Cultura Italiano, 
Parigi 2020; Poesia e Rivoluzione, Galle-
ria Giampaolo Abbondio, a cura di Leda 
lunghi, Milano 2021; You got to burn to 
shine a cura di Teresa Macrì La Galleria 
Nazionale Roma 2019; Analogue Eye 
Harboured, a cura di B. Maistre, Silos’ Di-
strict, Cape Town 2018; Peninsula Pbox 
art edition, a cura di E. Farina, Penisula 
Project Space, Berlino 2017; The Picture 
Club, a cura di I. Gianni, S. Verini, G. Poli-
ti, in “Across the Board: parts of Whole”, 
American Academy in Rome, Roma 2016. 
Le opere di Elena Bellantoni sono pre-
senti in diverse collezioni pubbliche e 
private: la Collezione del Ministero Affari 
Esteri La Farnesina, la collezione dell’I-
stituto Centrale per la Grafica, la colle-
zione Fondazione Filiberto Menna, la 
collezione Fondazione Pietro ed Alberto 
Rossini. I suoi lavori video sono inoltre 
presenti nell’Archivio Careof DOCVA e 
nell’Italian Area Contemporary Archive a 
cura di Viafarini a Milano.
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Davide Dormino è nato a Udine nel 1973. 
Vive e lavora a Roma. Si esprime princi-
palmente attraverso la scultura e il dise-
gno, cercando nuove forme e sfruttando 
le possibilità liriche e plastiche di mate-
riali come il marmo, il bronzo e il ferro. Nei 
suoi lavori di arte pubblica e ambientale si 
ritrova una tendenza alla monumentalità 
(Poltergeist, 2019) e alla presa di posses-
so dello spazio (Naviganti_Monumento 
all’immaginazione, 2017). 
In ogni suo lavoro, inoltre, compare una 
ricerca di senso, attraverso il riferimento 
a tematiche imprescindibili per l’Uomo 
(Atlante, 2019). Ha realizzato opere am-
bientali in Italia e all’estero, tra cui Breath 
(2011), per incarico delle Nazione Unite, 
installata permanentemente nella North 
Lawn del quartiere generale delle U.N. a 
New York. Anything to say? (2015) è una 
scultura itinerante dedicata al coraggio e 
alla libertà d’espressione che ha iniziato il 
suo percorso da Berlino (Alexanderplatz) 
il 1 maggio 2015, e successivamente si è 
spostata nelle piazze di quindici capitali 
europee. Per quest’opera ha ricevuto nel 
2016 il Prix Èthique dall’organizzazione 

francese AntiCor. Insegna Disegno, Scul-
tura e installazione alla R.U.F.A. Rome Uni-
versity of Fine Arts. Fra le mostre perso-
nali “Quando il bambino era bambino”, 
testo di Silvano Manganaro, Fondazione 
Volume!, Roma, 2022; “Quello che non 
ho mai detto”, testo di Pietro Gaglianò, 
Curva Pura, Roma, 2021. Nel 2019 “Polter-
geist”, a cura di Marco Trulli, La Serpara, 
Civitella d’Agliano (Vt). Nel 2018 “Apol-
lo resisti!”, FourteenArtTellaro, a cura di 
Gino d’Ugo, Tellaro (SP), Le desèrteur, 
Fondazione Tito Balestra, Longiano (RI). 
Nel 2017 Naviganti_Monumento all’Im-
maginazione, p.zza Copernico, Roma. 
Fra il 2015 e il 2020 “Antything to say? a 
Monument to Courage”, Berlino (Alexan-
derplatz), Dresda (Theaterplatz), Ginevra 
(Place des Nations), Parigi (Place Georges 
Pompidou), Strasburgo (Place Klèber), 
Tours (Gare de Tours), Perugia (Piazza 
IV Novembre), Belgrado (Devet Festival), 
Ptuj (Art Stays Festival), Roma (p.le Aldo 
Moro), Spoleto (Piazza Campello), Berli-
no (Brandenburger Tor), Bruxelles (Place 
de la Monnaie), Colonia (Kiiln Chatedral), 
Ginevra (Bains de Paquis).
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Della stessa collana:

ZINO
BAD 
DREAM

a cura di Alice Zannoni

Immediatamente mi sono chiesta: 

«Perché Bad Dream? Dove sta il brutto sogno 

in opere che di primo impatto visivo, con il 

colore sgargiante di cui son fatte, appaiono 

piuttosto il corrispettivo del tripudio di 

una fantasia lisergica? E perché incubo se i 

soggetti rappresentati sono tutti provenienti 

dalle migliori pagine di storia dell’arte?».

Alice Zannoni

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

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

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

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

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

to alla realizzazione di alcune installazioni per eventi artistici 

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

presso Palazzo Spinelli. 

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

porta in breve tempo a esporre presso diverse istituzioni pub-

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

luzioni formali per parlare della società odierna e la curiosità 

di sperimentare linguaggi diversi per testarne le potenzialità 

espressive sono alla base del suo lavoro. Vicino a tematiche 

legate al mondo della società contemporanea, dal consumi-

smo alla globalizzazione, dalla cultura pop alle mode giovanili, 

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

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

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

La sua ultima ricerca affonda le radici  nella corrente della 

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

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

lizzo di scotch colorati è diventato la cifra stilistica principale 

attraverso cui ha creato un nuovo alfabeto comunicativo in 

equilibrio tra il linguaggio pop mass-mediatico e quello della 

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

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

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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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.
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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

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
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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…”...


