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LORENZO SCARPELLINI
in-e-volution

Le figure fantastiche e mostruose presenti, più di tante altre, nell’immaginario 
comune sono, con ogni probabilità, i gargouille della cattedrale di Notre-Da-
me di Parigi. Inquietanti e misteriose, appollaiate sulla struttura architettonica, 
sono giganti, divoratori degli spiriti maligni, guardiani degli edifici. Le loro grandi 
bocche aperte proteggono l’interno delle mura religiose e attraggono lo sguar-
do di chi, alzando gli occhi al cielo, li scorge timoroso. Dall’esterno all’interno è 
impossibile non notare, dentro le chiese romaniche e gotiche, mostri in pietra 
che fissano i fedeli e rappresentano le paure di chi varca il portone per rivolge-
re una preghiera a Dio e si ritrova circondato da esseri che sorvegliano questi 
immensi spazi di raccoglimento spirituale alludendo alla componente bestiale 
dell’uomo. Non c’è dubbio sul fatto che il Medioevo sia il periodo storico più 
fertile per la creazione di queste creature deformi, splendido mix tra umano, 
animale e vegetale, e l’uomo dell’epoca credeva che queste figure esistessero 
davvero, magari rare e esotiche ma reali: fantasia e realtà iniziavano quindi a 
fondersi nel ricordo di un eccellente riferimento bibliografico, la Bibbia, dove 
troviamo bestie utopistiche come il Leviatano, feroce mostro marino, il Behe-
moth, creatura terrestre orribile e il Basilisco, il serpente alato; nell’Apocalisse 
appare persino un drago a sette teste e dieci corna. 

Per giungere ad una certa filmografia fantascientifica, apocalittica e posta-
pocalittica, che include svariati filoni narrativi anche in letteratura, quali ad 
esempio la New Wave e il Cyber Punk, il passo è kilometrico ma le suggestio-
ni vicine. Le paure e gli abissi della mente umana, denominati da J. G. Ballard 
innerspace1, ci accompagnano verso la visione di Lorenzo Scarpellini la cui 
più recente produzione è presentata in questa personale: IN-E-VOLUTION 
è ciò che evolve e involve allo stesso tempo, è metamorfosi, è reale e fan-
tastico dopo la fine del mondo e durante la vita in questo universo che sem-

1. Nel numero di maggio del 1962 della rivista britannica New Worlds (n. 118, volume 40), un magazine di Scien-
ce Fiction che in quegli anni usciva mensilmente, apparve un Guest Editorial dal titolo Which Way To Inner 
Space? firmato da James G. Ballard.

Milena Becci
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bra sfuggirci dalle mani nonostante, alcuni di noi, tentino quotidianamente di 
salvarlo mentre altri sembrano fare di tutto per distruggerlo. L’impoverimento 
delle facoltà cognitive dell’uomo è ormai un dato di fatto: da predatori e rac-
coglitori siamo divenuti consumisti a tutto tondo, ben ancorati alla poltrona 
con le nostre comodità informatiche. Studi scientifici hanno dimostrato che, se 
si confronta il genoma di figli e genitori, emerge una differenza sostanziale già 
percepibile tra una generazione e l’altra. La questione al giorno d’oggi è quindi 
se la specie umana stia davvero evolvendo. Tutto ciò è naturalmente connes-
so con la natura, con l’ambiente in cui viviamo, con gli esseri con cui siamo 
costantemente a contatto: animali terrestri o addirittura extra terrestri, alieni. 
Scarpellini si trova a ragionare con le mani su tutto questo e crea oniriche fi-
gure che traslano il passato, l’antichità, nel presente e nel futuro immaginato. 

La tematica della crisi ecologica è centrale nel suo lavoro: basta osservare 
con attenzione ciò che ci circonda per accorgerci che stiamo andando verso 
la totale distruzione del pianeta e un artista dell’ultimissima generazione non 
può che essere attento a tutto questo e provare a trasformarlo in un grande 
spunto di riflessione per chi guarda. Questa sensibilità lo porta a studiare 
tecniche artistiche che siano il più possibile non inquinanti, non convenzio-
nali. Per questo motivo lavora quasi esclusivamente con materiali poveri e di 
recupero come ferro, carta, carbone, calce, legni, ossidi e terre, nella maniera 
più sostenibile possibile. Utilizza soventemente la cartapesta che ricava da 
imballaggi di carta e cartone che, mescolati con colle, ossidi di metallo e pol-
veri di pietra, danno vita a paste dalle colorazioni e dagli effetti autentici, non 
di origine industriale. Lo scarto è minimo.

Chimera, Acefala, Essere Cercante e Orfano sono creature che tentano di ri-
manere in equilibrio, alcune con parti mancanti, altre con elementi in sovran-
numero rispetto alla normalità alla quale siamo abituati. L’evoluzione, termi-
ne 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’esisten-
za 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 disto-
pica nell’oggi per il domani. È buffo che in un mondo come il nostro, in cui 
sovente si combatte il termine normalità in vari ambiti, e i sinonimi ad esso 
collegati, si pensi a una irrealtà piuttosto che a una possibilità, magari aliena, 
così come era nel Medioevo. Lorenzo Scarpellini presenta la sua verità e crea 
pelli di carta2 che subiscono l’andare del tempo.

2. Titolo di alcune opere di Lorenzo Scarpellini.
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Carapax e Nodulo hanno intrinseco il concetto di reperto, l’idea di qualcosa 
che è stato rinvenuto a seguito di una ricerca o casualmente. Il giovane artista 
è anche archeologo, crea e ritrova, allo stesso tempo, gusci e ossa annodate 
impossibili che pone all’attenzione dei fruitori che sapranno dedicare la giu-
sta attenzione al ritrovamento. La polvere di mattone, stesa superficialmente 
sulla pasta di carta ancora fresca, diviene apparato scheletrico dando forma 
ad una costruzione che, appesa a muro, si alza dalla terra, proveniente da 
essa. Scarpellini ferma sulla parete ciò che rimane per far intravedere ciò che 
è stato in un tempo futuro: il ribaltamento delle superfici e delle epoche è 
avvenuto. Nei Noduli la malleabilità della cartapesta trasforma la durezza del-
le ossa e le protuberanze assumono movimenti sinuosi come i capelli di ser-
penti di Medusa. Stanno germogliando, nascendo per giungere ad assumere 
fattezze che possiamo soltanto immaginare e accogliere vedendo sbocciare 
qualcosa di nuovo, mai visto. La forza della vita è all’interno di queste opere 
e si lega al mistero della morte associata al reperto. Il confine è labile ed è 
smontato il concetto secondo il quale ciò che è stato rinvenuto non abbia 
possibilità di continuare il suo percorso. Sopravvivere è la parola chiave, in un 
mondo che combatte ogni giorno per farlo, sfinito da tanti punti di vista.

Il passaggio del testimone tra Graziano Spinosi e Lorenzo Scarpellini, suo al-
lievo all’Accademia di Belle Arti di Ravenna, è stato attuato. Il giovane artista 
romagnolo è risultato il vincitore del contest di The Passing, progetto che è 
stato inaugurato a giugno dello scorso anno in Galleria Zamagni, e ha por-
tato avanti per mesi il dialogo e il confronto con il suo docente arrivando a 
costruire la sua prima personale in una galleria d’arte, IN-E-VOLUTION, con 
lavori tecnicamente fedeli a quell’amore per la cartapesta e per i materiali 
nato all’interno dell’aula di Spinosi. Il rispetto e il legame tra i due risultano 
armi vincenti per una trasmissione del sapere e dell’esperienza che viene 
ricambiata da una modalità umana e lavorativa davvero unica. La visione è 
naturalmente personale ma la condivisione porta a scoprire e ad approfon-
dire un’evoluzione pratica e mentale che può e deve essere incoraggiata. 

Nessuna emulazione ma scambio continuo: questo è il metodo. Il maestro 
guida il discepolo senza alcun pregiudizio e di seguito lui potrà decidere se 
evolvere o involvere: la porta è aperta per tutti, la mente può viaggiare e la 
mano sgranchirsi per sciogliersi e lavorare. 
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LORENZO SCARPELLINI
in-e-volution



Acefala III, legno cartapesta, cemento, bauxite, polvere di carbone e ossido di ferro, 
50x45x12 cm, 2021
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Chimera III, cartapesta, legno, ferro e carbone, 60x70x35 cm, 2022
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Acefala VI, cartapesta e ferro, 10x35x40 cm, 2021
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Acefala IV, cartapesta combusta e ferro, 10x35x40 cm, 2021
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Chimera IV, cartapesta, cemento, ferro, vetro, 70x43x15 cm, 2022
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Chimera II, cartapesta e ferro, 70x20x42 cm, 2022
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Acefala V, 
Cartapesta, calce, cemento, frammenti di terra-

cotta e vetro di mare, ossido di ferro, carbone. 
63x47x17 cm, 2021
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Chimera V, 
cartapesta, ferro e pietra vulcanica, 
75x65x25 cm, 2022





Chimera VI, cartapesta, ferro, cemento, 105x80x20 cm, 2022
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Chimera VII, cartapesta, legno e ferro, 75x70x25 cm, 2022
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Essere Cercante I, cartapesta, 95x40x40 cm, 2019
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Essere Cercante II, cartapesta, 100x35x35 cm, 2021
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Scissione, cartapesta e ferro,  60x33x10 cm, 2022
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Orfano, 
cartapesta, cemento, 
polvere di carbone, legno e ferro 
175x123x43 cm, 2021
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Carapax I, cartapesta, polvere di mattone e rete metallica, 100x100x30 cm, 2022
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Carapax II, cartapesta, polvere di mattone e rete metallica 85x90x25 cm, 2022
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Carapax III, cartapesta  polvere di mattone e rete metallica, 50x105x25 cm, 2022
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Nodulo germogliante I, cartapesta e rete metallica, 25x35x40 cm, 2022



47



48

Nodulo germogliante II, cartapesta e rete metallica, 40x40x50 cm, 2022



Nodulo Germogliante III, cartapesta e rete metallica, 23x45x35 cm, 2022
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Unhuman II, cartapesta, cera, rete metallica e ferro, 40x170x25 cm, 2022
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Unhuman III, cartapesta, cera, rete metallica e ferro, 40x175x40 cm, 2022
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Unhuman IV, cartapesta, cera, rete metallica e ferro, 40x170x45 cm, 2022
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Pastore, rete metallica, cartapesta, carbone, ossido di rame, ferro, 15x20x50 cm, 2021
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Cancrena II, cartapesta, rete metallica, legno polvere di carbone, 125x80x10 cm, 2022
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Cancrena I, cartapesta, legno polvere di carbone e rete metallica, 90x85x9 cm, 2022
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Cancrena III, cartapesta, legno, polvere di carbone e rete metallica, 120x90x15 cm, 2022
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Lorenzo Scarpellini (Ravenna, 1994) vive e lavora a Ravenna. Ha frequentato il Liceo 
artistico “P.L. Nervi” della sua città e successivamente l’Accademia di Belle Arti di Ra-
venna presso la quale sta attualmente concludendo gli studi. 

La sua ricerca ruota attorno ai concetti di transitorietà, metamorfosi ma anche di effi-
mero e antico, affascinato dalla lenta e perpetua trasformazione che il tempo compie 
su oggetti, esseri e materia. 

Nel 2021 viene selezionato per la residenza “Equidistanze” organizzata da Magazze-
no Art Gallery a Filetto (Ravenna) e partecipa ad alcuni premi e collettive tra cui: “The 
Passing”, a cura di Milena Becci, Galleria Zamagni, Rimini; “Biennale Giovani Monza 
2021”, Belvedere della Villa Reale, a cura di Daniele Astrologo, in cui vince il “Premio 
d’Arte Città di Monza” e la sua opera “Chimera” viene acquisita ed esposta alla Pi-
nacoteca Civica di Monza; Premio Nocivelli per cui vince la “Coppa Luigi” con l’opera 
“Essere Cercante” e una residenza artistica a Palazzo Monti; “Al mio maestro piacque 
di mostrarmi”, Museo Nazionale di Ravenna, a cura di Paola Babini; “Liquid Reality”, 
a cura di Eleni Kosmidou, nell’ambito di Paratissima 2021, Torino; ARTiglieria Centro 
d’Arte Contemporanea (qui vince il “Talent Prize” e ottiene una seconda mostra col-
lettiva che si è tenuta nel 2022); “Carta Canta”, Museo Civico “Luigi Varoli”, Cotignola 
(Ravenna), a cura di Arianna Zama e Gioele Melandri. 
Nel 2019: “RAM”, Biennale dei giovani artisti dell’Emilia Romagna, a cura di Elettra 
Stramboulis; “Corpo a Corpo”, collettiva degli studenti dell’Accademia di Belle Arti di 
Ravenna (in questa occasione è stata inserita, su richiesta di Cristina Muti, una sua 
opera scultorea nella scenografia del terzo atto dell’Aida). Sempre nel 2019 inizia a 
collaborare con l’Associazione Culturale Norma e Rete Almagià.
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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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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

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’
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.

S
V

E
T

IS
L

A
V

 M
A

R
T

IN
O

V
IC

 -
 F

R
A

N
C

E
S

C
O

 Z
A

V
A

T
T

A
B

A
C

K
U

P

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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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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BAD DREAM
a cura di 
Alice Zannoni

il mondo 
alla rovescia 
di fabrizio berti
a cura di 
Alice Zannoni
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