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La Sala Culturale Stazione di Posta San Gemini è stata inaugurata lo scorso anno 
con la mostra di acquerelli di Bruno Toscano, storico dell’arte di fama internazio-
nale e pittore raffinato, realizzati tra il 2013 e 2014.  
Con la rassegna “Ateliers dei Monti Martani” l’Associazione Valorizzazione del 
Patrimonio Storico San Gemini Onlus, che opera dal 1993 nel campo della va-
lorizzazione e salvaguardia del patrimonio storico con progetti di restauro e con-
servazione, ha voluto promuovere una esposizione di artisti di varia tendenza ma 
tutti solidamente affermati, legati ai Monti Martani, in un’area di notevole valore 
storico e naturalistico, dove hanno impiantato i loro studi ormai da molti anni.
La presente iniziativa è la prima di un programma di mostre, incontri, dibattiti ed 
interviste, che si svilupperanno nei prossimi anni con lo scopo di illustrare ad un 
pubblico non solo locale l’attività degli artisti, la cui creatività costituisce un patri-
monio importante per la nostra regione. 
L’intendimento dell’Associazione è di fare della Sala Culturale Stazione di Posta San 
Gemini un centro culturale partecipe del dibattito sull’arte contemporanea, grazie 
anche al contributo degli artisti che sono i protagonisti della presente rassegna. 
Nel passato San Gemini ha ospitato una qualificata attività espositiva di pittura e 
di scultura e da oltre dieci anni è luogo di prestigiose mostre di artisti tra i più 
importanti del Novecento, molti dei quali operanti in Umbria, in occasione della 
manifestazione storico-rievocativa della Giostra dell’Arme.
A nome dell’Associazione rivolgo un caloroso ringraziamento agli artisti che con 
la loro adesione ci hanno dato l’opportunità di avviare un ambizioso programma, 
che ha origine in una proposta di Bruno Toscano, al quale va il nostro più affettuoso 
riconoscimento. 

Leda Cardillo Violati
Presidente Associazione
Valorizzazione del Patrimonio Storico San Gemini Onlus

La sensibilità dell’Associazione Valorizzazione del Patrimonio Storico San Gemini 
verso la promozione della cultura e delle sue forme espressive consentirà alla nostra 
città di godere di un ulteriore appuntamento di grande levatura quale sarà la Mostra 
collettiva “Ateliers dei Monti Martani”.
Gli aspetti che l’Amministrazione comunale intende far risaltare sono prevalen-
temente due. Innanzi tutto va fatto notare il grande lavoro dell’Associazione teso 
a consolidare la straordinaria esperienza del centro culturale legato alla Sala Cul-
turale Stazione di Posta. Per una città come San Gemini è un vero e proprio dono 
poter godere di una serie di eventi culturali nel cuore del suo centro storico grazie 
all’impegno constante dell’Associazione.
Un’ulteriore valutazione positiva deriva dall’interessante tema posto all’attenzione 
degli appassionati con la mostra legata agli artisti che vivono nella terra dei Monti 
Martani che costituiscono un patrimonio culturale notevole per la nostra regione. 
Da umbro innamorato della sua terra non posso che raccogliere con entusiamo l’idea 
dell’Associazione Valorizzazione del Patrimonio Storico di promuovere l’arte dal 
punto di vista di chi ha scelto di vivere nella nostra regione consentendo l’apertura 
di un dibattito sull’arte contemporanea.

Leonardo Grimani
Sindaco di San Gemini

STAZIONE DI POSTA SAN GEMINI,
CENTRO PER L’ARTE CONTEMPORANEA
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I Monti Martani costituiscono una parte cospicua del paesaggio sia per chi guarda 
dalla Valle Spoletana, sia per chi guarda dalla Valle del Tevere e dalla Conca Ternana. 
Questa specie di isola appenninica, il cui asse maggiore nord-sud si estende per 
alcune decine di chilometri, possiede qualità ambientali e culturali di vero rilievo. 
La bellezza del paesaggio si deve alla morfologia altocollinare e montana, ricca di 
attraenti episodi, e alla vegetazione prevalentemente di querce, lecci, faggi, che si 
alternano a coltivi ma anche a uliveti di moraiolo,  impiantati al limite termico. 
Nel versante tiberino è ben nota la diffusa presenza di sorgenti, alle quali è legato il 
successo di famose acque minerali; mentre il vasto altopiano, che supera di poco i 
mille metri di altitudine e che ha quasi al suo centro i resti della abazia di San Pietro 
in Monte, concede ancora incontri con fiori rari ed erbe aromatiche, di cui certo era 
più ricco in passato se nel primo Novecento aveva suscitato l’interesse di una famosa 
ditta nazionale di cosmetici.  La montagna era solcata dal raccordo  dei due rami 
della Via Flaminia,  che alle estreme pendici verso Sud conduceva a Carsulae, un 
“centro di benessere” - diremmo oggi -  riemerso con gli scavi del secolo scorso. Ma 
anche il cuore dei Martani  rivela antiche presenze. I versi incisi in un bel sarcofago 
figurato trovato a Macerino raccontano l’incidente stradale che nel IV sec. costò la 
vita a una nobile signora romana, Pontia, in viaggio per la lontana Treviri. Su ogni 
versante vivono ancora in una miriade di chiese i ricordi della evangelizzazione e 
santificazione cristiana con i nomi di martiri e vescovi, come Felice, Faustino, Spes 
e Severo. Nell’età feudale una vasta zona entra a far parte delle Terre Arnolfe. L’archi-
tettura che si incontra più di frequente è quella che appartiene alla ricostruzione fra 
i secoli XI e XIV, cui dobbiamo una fitta presenza di chiese romaniche, che spesso 
incorporano materiali e ornamenti romani. Il più noto è forse il gruppo di edifici 

Nuove luci 
sui (dai) Monti Martani
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Nuove luci sui (dai) Monti Martani – bruno toscano ateliers dei monti martani

La mostra allestita alla Stazione di Posta di San Gemini sottintende la volontà di 
cogliere questa felice congiuntura per offrire al pubblico una antologia di ope-
re realizzate negli “Ateliers dei Monti Martani”;  ma nasce anche dall’intento di 
promuovere una riflessione sul rapporto artista-luogo nelle sue implicazioni in-
teriori, ben al di là di superficiali effetti di rispecchiamento: un dare-avere in 
profondità, che segna un debito dell’arte verso il luogo, ma anche aggiunge al 
luogo nuovi significati.           
                

                       
 
        
    
       
 

dell’area di Massa Martana, da Santa Maria in Pantano a San Faustino ai SS. Fidenzio 
e Terenzio; ma non si dimentichi il ricco tessuto di chiese minori suggestivamente 
integrate nel paesaggio, con semplici piante absidate e murate nel bel calcare chiaro 
o rosato del luogo. L’ambiente ha attratto i Benedettini, insediatisi in vari luoghi, 
primo fra tutti San Pietro in Monte, ma anche i monaci di Prémontré, che occu-
parono una vasta zona collinare fra Ocenelli e La Costa (ricordo di aver incontrato 
alcuni dei loro ‘discendenti’, inconfondibili per il saio bianco e l’enorme sombrero, 
in visita dalla Piccardia ai loro antichi possedimenti). Insieme con la componente 
dell’edilizia religiosa, l’incastellamento tardomedievale, per lo più in relazione con 
la politica di espansione del comune di Spoleto, è l’altro importante fattore con cui 
si identifica tuttora la fisionomia dei Martani. I secoli successivi non hanno infatti 
cancellato, almeno fino ad oggi, questo insieme di sedimenti, tuttora ben riconosci-
bile pur tra i segni che, nei modi di abitare, nella mobilità, nell’economia, l’epoca a 
noi più vicina ha impresso anche su questo territorio.
È in questo brano alquanto appartato dell’Umbria che otto artisti di fama hanno 
impiantato la loro casa e il loro atelier.
Non c’è alcuna sincronia nei loro arrivi, che sono da scalare negli ultimi qua-
ranta anni e  non possono essere attribuiti a imitazione, tanto meno a un unico 
programma. Si tratta di opzioni indipendenti, come del tutto personale è stata la 
scelta dei singoli luoghi, piuttosto lontani l’uno dall’altro: all’estremità  sud Ac-
callame (loc. Fogliano), alla estremità nord Morcicchia; ubicati in prevalenza sul 
versante spoletino, uno solo sul versante tiberino (Massa Martana). A paragonarli 
a una forma di vita religiosa, viene da pensare non a una comunità monastica ma  
una lavra di anacoreti.  Dal punto di vista dell’arte, gli otto artisti non formano 
certo una ‘scuola’ (solo per scherzo, ne parlai in un recente convegno a Foli-
gno come ‘la Scuola dei Monti Martani’). Dipingono o scolpiscono dimostrando 
sensibilità e storie personali molto diverse, che non  coincidono neppure nelle 
tendenze di fondo, come: dipingere o non dipingere figure. Tuttavia, dipingono e 
scolpiscono, e dunque un sostrato comune c’è.
Più mi sembra importante il loro lavoro, più urge la domanda: perché hanno 
scelto i Monti Martani? D’accordo, c’è un illustre archetipo, Michelangelo, in 
fuga da Roma per cercar pace “nelle montagne di Spuleti”. Forse per un artista di 
oggi, con alle spalle una lunga storia metropolitana, un certo tipo di bellezza e un 
certo tipo di storia, non enfatizzati dal ‘volgare’ turistico, distribuiti in un com-
posto insieme di monti non eccelsi, ignari di nevi eterne, costituiscono una sorta 
di campo magnetico; e gli artisti, si sa, hanno antenne speciali. ‘Sentono’ il luogo,  
non necessariamente  perlustrandolo in cerca di angoli suggestivi  o inseguendone 
le antiche presenze di arte e di storia.  Il contesto che li attrae e in cui  desiderano 
vivere e lavorare è una visibile sintesi di landscape and memory, un valore indivisibi-
le, che è probabilmente la qualità profonda per cui i nostri  artisti lo hanno scelto.
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«Signori… in vettura!», esorta Zeusi l’esploratore, alias Giorgio De Chirico, sul 
punto di intraprendere il viaggio alla scoperta del «demone in ogni cosa»1. Chissà 
che questa curiosità non sia balenata in qualcuno degli otto artisti che si sono dati 
appuntamento a San Gemini, per questa primavera 2015, chiamati da un comune 
amico storico dell’arte... 
Il luogo di incontro, come si conviene ad esistenze molto poco stanziali, è una sta-
zione di posta, nome antico che evoca transiti e temporanei approdi. Per qualche 
giorno sosteranno insieme, osando una coabitazione virtualmente improbabile, 
ma, all’evidenza dei fatti, possibile. Altri avventori si chiederanno ragione dell’e-
terogenea compagnia, intrigati dall’attrazione che ha mosso verso una stessa meta, 
pur provvisoria, traiettorie separate e così distanti. 
Due donne, sei uomini, nessun umbro, un’americana. Nessun linguaggio, solo una 
lingua in comune, oltre quella parlata: fanno arte. Segni particolari: sono tutti 
“Martani”, avendo trovato l’ambiente congeniale alla loro natura sugli omonimi 
monti umbri. 
C’è dunque unità di tempo e di luogo sulla ribalta che ora hanno deciso di calcare 
insieme. Non sono in cerca d’autore. Ognuno di loro è già “personaggio”, «perché 
un personaggio ha veramente una vita sua, segnata di caratteri suoi, per cui è sem-
pre “qualcuno”». Sono stati “scritturati” non per un copione, non cioè su un tema, 
ma grazie a qualcosa di più forte e capace di offrire una libertà maggiore: un’idea. 
Lo storico dell’arte-regista gliel’ha lanciata con il sottile piacere intellettuale di 
giocare entro i termini di una categoria che sempre seduce le sue prospettive di 
studio: la geografia dell’arte. Ma in questa amicale e persino un po’ divertita va-
riante nel contemporaneo, cui tuttavia non manca una verifica in profondità dello 

fermo-immagine
alla stazione di posta

Stefania Petrillo
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fermo-immagine alla stazione di posta – stefania petrillo ateliers dei monti martani

all’autore e sopportare le fratture e le svolte attraverso le cui stratificazioni si è 
formato il tessuto stesso dell’opera. Sono proprio queste infatti le giunture del 
tempo che danno all’opera il proprio ritmo interiore senza il quale essa è morta o 
meccanica. Se non si cerca nell’opera una nuda trama ma proprio l’opera stessa, al-
lora non si può non vedere come la bellezza essenziale dell’opera, la sua incisività, 
la sua anima, stiano in questa sua crescita, nel suo svilupparsi nella vita dell’artista, 
in queste contraddizioni inaspettate, e tuttavia stimolate dalla necessità stessa di 
crescita interiore»3.
Per Marco Tirelli, altro protagonista del laboratorio “Cerere”, dove negli anni Ot-
tanta avvia i suoi rigorosi studi sui processi della visione, il quadro, con l’essere so-
glia tra visibile e invisibile, punta a sollecitare una partecipazione dell’osservatore 
«richiamando tutto ciò che è stato», quasi che «il tempo passato si concentri in un 
presente assoluto»4. Acuminata la qualità immaginifica di una composizione che si 
propone come scenario essenziale, ma non neutro né algidamente geometrico, il 
tempo vi inizia a pulsare inesorabile tra battito e sospensione, sprigionando l’ener-
gia di un rituale di iniziazione alla logica, alla limpida poesia del numero, ma anche 
al mistero e alla spiritualità.
Che dire poi di Stefano Di Stasio, che da un’accezione che nega il tempo, l’anacro-
nismo (poi precisato e, anzi, rettificato dallo stesso critico, Calvesi, che la coniò), ha 
visto definita la propria produzione dopo il 1978? 
E a proposito di «fratture» e «svolte», si ricorderà che oltre a Gallo, anche Di Stasio 
e Cesare Mirabella condividono un passato nell’arte concettuale che, alla fine degli 
anni Settanta, nel momento di massima radicalizzazione del fenomeno, entrambi 
abbandonano per riprendere in mano matite e pennelli. Dopo l’annullamento, anzi 
l’ostracismo inferto da un’intera generazione di artisti ai mezzi espressivi tradizio-
nali, i due sono tra gli “eretici” che reinventano la pittura, rifondano sul colore il 
loro bisogno di meravigliarsi e di offrire una lettura alternativa del mondo: una “su-
per realtà” per l’uno, un sofisticato sensibilismo per l’altro. Per entrambi la fonte 
cui rigenerarsi diventa il museo, in un severo itinerario di studio per approfondire i 
propri riferimenti e per ritrovare una personale misura, ma anche per riagganciare 
il senso di una storia in cui collocarsi più consapevolmente.
Di Stasio inizia a trascrivere in enigmatiche epifanie i labirinti di un immaginario 
che associa-destruttura-ricompone lembi di realtà e sogni lucidi; Mirabella affonda 
lo sguardo nelle vibrazioni di un orizzonte, non necessariamente esterno, in cui 
l’occhio, eccitato da sonorità decise o ipnotizzato da dissolvenze luminose, acceda 
al fuoco della visione con l’intensità di un’empatia rivelatrice. 
Una tradizione che riaffiora vitale per attingere a rinnovate metamorfosi della ma-
teria pittorica orienta l’opera di Laura Barbarini. Sulla linea di un naturalismo 
astraente, che dall’ultimo Monet di Giverny passa nelle terre padane dei “com-
pagni pittori” di Francesco Arcangeli, i suoi impasti sono voluttuose effusioni di 

spirito del luogo, il comune denominatore topografico non prevede di ricostruire 
affinità o interdipendenze: invita piuttosto a chiedersi se sia qualcosa di diverso dal 
caso ciò che ha disposto sulle stesse coordinate fili di ricerche tanto differenti che 
ora, alla Stazione di Posta, si incontrano per riconoscersi in “trama”. 
In questa concordia discors, ciascuno ha scelto le opere su cui intessere il proprio mo-
nologo, consapevole di non essere solo. Una piccola selezione non necessariamente 
prodotta per l’occasione, ma da cui comunque sentirsi rappresentato in un’esposi-
zione che non è né estemporanea né tantomeno collettiva, intesa cioè come sempli-
ce somma di esperienze. Alla Stazione di Posta di San Gemini c’è il “fermo-imma-
gine” di quanto accade, al compiersi del terzo lustro degli anni Duemila, negli studi 
dei pittori-scultori in una porzione d’Umbria, un osservatorio territorialmente cir-
coscritto ma che, proprio per la statura e il cosmopolitismo dei protagonisti, nulla 
ha di locale e consente di esplorare alcune delle possibili declinazioni del fare pittura 
oggi, per di più con tecniche e supporti tradizionali. 
Il “fermo-immagine” sulla produzione degli otto è, per sua natura, una cattura 
(certo illusoria) del tempo. Ecco così che il visitatore che entri alla Stazione di 
Posta può osservare le diciotto opere non solo come saggio della pittura degli 
ultimi anni, ma anche come occasione per leggere in filigrana tutte le connessioni 
con il tempo proprie di ciascun manufatto: non mi riferisco tanto al tempo “ester-
no” occorso per la sua realizzazione, quanto al tempo che il dipinto (o il disegno) 
porta segnato addosso come sedimento del percorso del suo autore, quel tempo in 
«euforia», per dirla con Giuseppe Gallo2, che non mette «legacci» all’arte perché 
l’univocità della sua direzione è solo apparente. 
Non mi pare casuale che proprio Gallo abbia scelto di esporre qui due dei suoi 
encausti, tecnica antica che è il saldo elemento di continuità di un’attività che dagli 
anni Ottanta, dal tempo dunque di altri Ateliers, quelli del Pastificio “Cerere”, 
riscopre le sue radici millenarie, classicissime, per poggiarvi una sperimentazione 
ricca di contaminazioni formali e simboliche.
L’opera dunque non è che un segmento, per quanto autosufficiente, di un proces-
so che avanza per approssimazioni, destinato tuttavia a rimanere incompiuto: ma, 
come in ogni indagine rigorosa, tale frammento è una parte su cui si iscrive il tutto, 
un ologramma. E nel processo che guida la ricerca, spesso in modo non lineare, 
le idee migrano di opera in opera per verificarsi, smentirsi o aprirsi a un nuovo 
senso. Così, per Claudio Verna ogni quadro è travaso dal precedente e ponte sul 
successivo, in una produzione scandita da movimenti ciclici, che includono anche 
rimandi e inversioni. 
«Qualsiasi realtà si estende in direzione temporale non meno di quanto si estenda 
in ciascuna delle tre direzioni dello spazio», scriveva nel 1924 Pavel Florenskij in 
un saggio denso di intuizioni che solo il suo essere matematico, filosofo e teori-
co dell’arte gli poteva suggerire. «Lo spettatore deve crescere nell’opera insieme 
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fermo-immagine alla stazione di posta – stefania petrillo ateliers dei monti martani

Per questi cacciatori del silenzio e rabdomanti dello spirito, allora, i monti umbri 
non sono certo d’ostacolo ad un coraggioso e oggi, sì, anacronistico sentimento 
del tempo, fatto anche di solitudine, di pause, di fruttuosi vagabondaggi della cu-
riosità, di attesa. 
L’irrituale fermata in una modernissima Stazione di Posta è compresa nella circo-
larità del viaggio.

1	  G. De Chirico, Zeusi l’esploratore, in “Valori Plastici”, I, 1, novembre 1918, p. 10.
2	  G. Gallo, Contenitori d’essenza per un sonnanbulo, [1980], Roma, Fabrizio Pozzilli Editore, 1982.
3	  P. Florenskij, Lo spazio e il tempo nell’arte, a cura di N. Misler, Milano, Adelphi, ed. 2012, pp. 140, 202.
4	  W. Guadagnini, Marco Tirelli. Conversazione, in F. Gualdoni, W. Guadagnini, M. Tirelli, Marco 

Tirelli, Bologna, Nuova Alfa, 1992, pp. 49-50.
5	  S. Carrer, Colloquio con Claudio Verna, in Verna. Opere 1959-1998, catalogo della mostra (Conegliano, 
1998-99), a cura di M. Goldin, Milano, Electa, 1999, p. 164.

colore sempre originate dal dato di natura, impronte di un’immersione panica 
negli elementi che, chiuso l’occhio fisico – come diceva Friedrich –, si spogliano 
del transitorio per farsi risonanze “senza tempo”. 
E proprio una sostanziale, tenace estraniazione dal contingente accomuna il grup-
po degli artisti alla Stazione di Posta, tutti refrattari a qualsiasi etichetta che ne 
classifichi l’operato o, peggio, lo “stile”. «Il giorno in cui non mi indicheranno più 
come pittore astratto, ma solo come pittore sarà un grande giorno per me», dice 
provocatorio Claudio Verna5, che dopo aver attraversato una pittura analitica, con-
cretista, geometrica, ha conquistato il suo “essere nel colore”, libero di raccontarsi 
in una superficie perfettamente aniconica oppure percorsa dai segni lievi di un 
poetico codice delle emozioni. 
La concentrazione massima di una pittura-pittura, senza aggettivazioni, può tro-
vare allora spazio anche nel piccolo formato, espunto dalla pittura del Novecento 
prima ancora che questa si eclissasse, quando l’ampiezza del gesto dell’Informale 
o l’intento etico-didascalico del Realismo sociale reclamavano una monumentalità 
che facesse eco alla protesta. 
Di formato non grande, elaborate con tempi lenti e obliterando dallo sfondo la pen-
nellata che ci ricordi proprio l’immanenza del gesto, sono le due tavole proposte 
da Giuseppe Gallo. Una trama organica, come di bosco, e una sciarada di sapore 
esoterico disegnano la costellazione in cui orbita il pensiero creativo tra scoperta e 
invenzione: rovi/fibre in sinapsi e un ermetico cifrario spruzzato di mito e di cielo.
Il tempo come memoria si esprime poi nelle figure archetipiche dei disegni pre-
senti in mostra. Hanno un’aria virginale le fanciulle del popoloso “gineceo del sé”, 
se posso così definire il complesso scavo sull’identità femminile con cui si confron-
ta Paola Gandolfi, un’identità che è sempre un bersaglio in bilico tra aggressioni 
esterne e il fuoco amico delle pulsioni interne: l’orco delle fiabe che affiora ina-
spettato dai buchi neri del tempo non sarà l’ancestrale ferinità di una donna che ci 
si aspetta invece sempre accogliente e materna? 
Il pugile di Robin Heidi Kennedy, un uomo senza volto ma non immemore del 
suo Tyson (1989-90), sembra aspettare il (proprio) mezzogiorno – allegorico ze-
nit della luce della razionalità in armonia con la calda indulgenza del cuore – per 
sospendere la lotta con la sua ombra, ingigantita proiezione di abissi insondabili o 
fata morgana di un ego che si espande di nulla. Un’impercettibile ironia, debitrice 
al passato di caricaturista della Kennedy, è il correttivo che l’artista inocula alla 
sua creatura per non sospingerla in inquietanti atmosfere da Realismo esistenziale. 
Pur senza isolarsi dal mondo, nessuno degli artisti “Martani” avverte infatti l’ur-
genza di psicologismi, di analisi sociologiche, di militanza nelle dinamiche ideolo-
giche o politiche.
Il timbro di un’assorta ricerca non si concilia né con l’incalzare degli eventi né con 
un sistema dell’arte spesso fagocitante e vacuo, che brucia il tempo della riflessione. 
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L’UNIVERSO NATURALE di LAURA BARBARINI
di Laura Mocci

Gesti veloci che rivelano frammenti naturali. Pennellate leggere, intrecciate, 
capaci di rendere visibile l’invisibile, il dettaglio, il particolare nascosto. 
Osservando le opere di Laura Barbarini, si riscopre l’antico legame che unisce 
l’uomo alla natura, quel bisogno di immergersi in una dimensione altra. 
Non fuga, non evasione, ma ricerca di pausa, di comunione armonica.
La sua ricerca è pittorica, da sempre. 
La passione per Afro, gli insegnamenti di Enzo Brunori, quel senso di astrazione 
lirica, sono la base sulla quale si innesta un linguaggio in cui la figura 
non scompare mai del tutto, è sempre evocata. 
“Frequentavo l’Accademia di Roma negli anni Settanta. 
Grazie a Brunori mi orientai verso l’astrazione lirica, ma contemporaneamente 
ero attratta dall’informale. L’incontro con la pittura di Afro fu determinante. 
Sentivo il suo modo di lavorare vicino al mio bisogno di esprimermi. 
Colori forti, pennellate decise. Con il passare del tempo avvertii la necessità 
di ritrovare nelle opere il silenzio, i tempi lunghi della consapevolezza. 
Nacquero così le opere degli anni ’90, in cui ombre dense sembrano apparire 
dall’indistinto”
Dal 2000 le figure si diradano, perdono di interesse, e Laura Barbarini si apre 
verso l’esterno, alla natura. Acqua, fiori, erbe, sono l’occasione per esprimere 
l’interiorità e, come per Monet a Giverny, divengono protagonisti di una realtà mai 
sfacciata, ma sempre evocata. Sembrano citazioni pittoriche, quelle della Barbarini, 
in cui pochi tratti di pennello rivelano un mondo in cui realtà e sensibilità si 
fondono, in cui colori liquidi rivelano, con magistrale sapienza tecnica e leggerezza 
solo apparentemente casuale, l’universo naturale cui tutti apparteniamo.Laura Barbarini nasce a Sao Paulo nel 1956. Allieva di Enzo Brunori, all’Accademia di Belle 

Arti di Roma, inizia ad esporre negli anni ‘80, orientando la sua ricerca nella direzione di una 
pittura evocativa, mantenendo costante il  legame con la tradizione e la memoria. Una forte 
componente interiore caratterizza il suo lavoro. Negli ultimi anni il soggetto delle sue opere 
sono la natura e il paesaggio, espediente per indagare il paesaggio spirituale dell’animo 
umano. Ha partecipato a numerose rassegne di arte contemporanea e le sue opere sono 
presenti in musei e collezioni private in Italia e all’estero. 
Atelier nel castello di Morcicchia (Giano dell’Umbria) dal 1992.

laura barbarini
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in alto nell’aria

2014
olio su tela
cm 70 x 50

laura barbarini
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acquatico

2014
olio su tela
cm 40 x 40

laura barbarini
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laura barbarini

prima del risveglio

2015
olio su tela
cm 31 x 31

30
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Stefano Di Stasio, nato a Napoli nel 1948, vive a Roma dal 1950 e, da qualche anno, si divide tra 
Roma e Spoleto. Dal 1977, con l’esordio alla “Stanza”, spazio romano autogestito da giovani artisti, 
si sono succedute importanti mostre personali e collettive in gallerie come, a Roma, “La Tartaruga” di 
Plinio De Martiis”, “L’Attico” di Fabio Sargentini, “Pio Monti”, “La Nuova Pesa”, “AAM”, “Maniero”, 
“Il Polittico”, e, inoltre, “Daverio” a Milano, “Vigato” ad Alessandria e Milano, “Arts Events” a 
Benevento, “Ambrosino” a Miami, “Flowers” a Londra, “AndreaArte” a Vicenza, “Permariemonti” a 
Civitanova Marche, ecc.. Tra il 2001 e il 2004 realizza un intero ciclo pittorico su storie Francescane, 
per la nuova chiesa di Terni, S. Maria della Pace, progettata da Paolo Portoghesi. Nel 1982,1984 
e 1995 ha partecipato con sale personali alla “Biennale di Venezia”, molte volte presente alla 
“Quadriennale” di Roma, ha partecipato inoltre alla Biennale di Sidney, di San Paolo, di Pechino, 
oltre a molte mostre in vari musei e spazi istituzionali nazionali e internazionali, tra cui lo Hirshhorn 
Museum di Washington, il County Museum di Los Angeles, il Museum of Modem Art di Ostenda, 
il Riverbank Arts Center in Irlanda, il Mart di Rovereto, il Museo S. Gabriele a Teramo e, a Roma, 
il Palaexpò, le Scuderie del Quirinale, il Museo Laboratorio dell’univ. La Sapienza , il Museo del 
Risorgimento, il Chiostro del Bramante, la GNAM, L’Auditorium Parco della Musica, il Ministero degli 
Esteri alla Farnesina. 
Atelier in San Gregorio di Ocenelli (Spoleto) dal 2009.

Per cento anni ci si è divertiti a rompere il giocattolo della pittura, per vedere
cosa c’era dentro....
Abbiamo capito, ma nel disincanto.
Una linea è un segno, ma se descrive un’immagine, accende la visione.
Era stato così per millenni, gli uomini si scambiavano illusioni visive, il gioco
della mimesi, poi, da cento anni, anche il gioco della distruzione ha fatto poesia.
E fu cosa sacrosanta.
Ma poi, scomodando Adorno solo per questo, se pensiamo che: “L’arte è magia
liberata dalla menzogna di essere la verità”, ci fu anche il momento di ricercare
una nuova magia.
Ho pensato che magia fosse ricomporre i pezzi del giocattolo, nella ritrovata
illusione delle immagini dipinte. Si è parlato molto, negli anni ‘80, di ritorno alla
pittura, ma in me premeva soprattutto il desiderio di trasmettere immagini.
Rifavoleggiare un Altrove di uomini, cose e luoghi.
Ho pensato che incamminarsi di nuovo sul sentiero della rappresentazione fosse
il più rispettoso modo, capovolgendone lo statuto, di salutare il morente secolo
delle Avanguardie.
Il bambino illumina il sentiero.

Stefano Di Stasio

stefano di stasio
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stefano de stasio

risveglio

2015
tempera e matite colorate su carta
cm 36 x 51
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stefano de stasio

attesa

2015
tempera e matite colorate su carta
cm 51 x 36
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Giuseppe Gallo nasce a Rogliano (CS) nel 1954. Vive e lavora a Roma dal 1976, anno 
in cui inaugura la prima personale presso la Galleria Ferro di Cavallo. Dal 1979 approda 
in ambito internazionale con Europa ’79 a Stoccarda. In questi anni stabilisce il suo studio 
nell’ex-pastificio Cerere, dove lavora tutt’oggi. Nel 1985 è invitato a partecipare alla XIIIe 
Biennale de Paris. Partecipa alla Biennale di Venezia sia nel 1986 che nel 1990, con una 
sala personale nel Padiglione Italia. Nel 2001 presenta a Rende, nella sua terra natia, Prova 
generale, analisi della sua intera attività, a cura di Achille Bonito Oliva; 2004 dedica alle 
sue sculture la retrospettiva Percorso amoroso presso la Galleria Civica di Spoleto, a cura di 
Giovanni Carandente. Nel 2007 gli viene dedicata una personale al MACRO, Museo d’Arte 
Contemporanea di Roma, a cura di Danilo Eccher, dove si ripercorrono 25 anni della sua 
produzione artistica unitamente a nuove, suggestive produzioni. L’anno seguente inaugura 
un’ampia rassegna, a cura di Inge Herold e Danilo Eccher, dedicata al suo lavoro presso la 
Kunsthalle di Mannheim. Le opere di Giuseppe Gallo fanno parte di prestigiose collezioni 
pubbliche: il Moma di New York, il Museum Modern Kunst Stiftung Ludwig di Vienna, il 
Contemporain Midi Pirenées di Toulouse, il Groninger Museum, il Fukuyama Museum of Art, 
il Museum Biedermann di Donaueschingen e il MART di Rovereto.
Atelier in Loc. Rottamario (Massa Martana) dal 1987.

giuseppe gallo
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Giuseppe Gallo
Lirismo purissimo solidamente sostenuto da una personale cosmogonia 
lontana dai codici della contemporaneità

Quel che sempre stupisce nelle opere di Giuseppe Gallo è la doppia valenza del 
suo operare: da lavori impregnati di ritmo, musica, di scale, di sonorità vibrate, 
sottese o dichiarate, l’artista è capace di proporre un risultato finale di silenzio 
inenarrabile, una pausa lunghissima del cuore. Il suo lirismo è purissimo, ma 
è solidamente sostenuto da una personale cosmogonia, un sistema figurativo e 
simbolico che guarda a – e prende a piene mani da – un passato prossimo e 
remotissimo e poco si interessa ai codici della contemporaneità, per continuare 
così, senza intralci, il suo vasto sogno poetico. È un’altra delle sue valenze doppie, 
questa di creare con l’antico, a volte il classico, a volte l’ancestrale addirittura, 
un’indubbia opera di questo tempo. 
Ci sono altre valenze: i simboli, o meglio i frammenti o elementi di figurazione, 
che fanno capolino in un impianto che si definisce astratto, ma che è in realtà 
decisamente concreto, posseggono evidenti caratteristiche di universalità: l’uovo, 
il cavallo, il toro, le forme semplici come il triangolo e il cerchio appartengono a 
tutte le culture, in termini sia di spazio che di tempo. Eppure, la dimensione delle 
opere di Gallo risulta prevalentemente privata, la sua fruibilità appare legata 
alla memoria di ciascuno. Si direbbe che simili opere non cercano il museo, ma 
l’inserimento nell’immaginario molto più intimo e personale di un individuo che le 
possa amare nel profondo, che le possa adagiare nella propria storia e nella propria 
memoria, che possa guardare per sempre quei colori sabbiosi senza mai provare il 
desiderio di separarsene. 

Grazia Quaroni
Flash Art, 1993
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senza titolo

2014
olio ed encausto su tavola
cm 53 x 47

giuseppe gallo
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senza titolo

2013
olio ed encausto su tavola
cm 41 x 31

giuseppe gallo
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Dal catalogo della mostra “vacanze romane”, Casa Delle Letterature, Roma 2003 
Per  Paola Gandolfi 

“Geografia degli dei che verranno”
Braccio, coscia (non gamba), e una protesi di mammelle che sembra una mascherina 
di occhi puntuti.
Dovrebbe essere il Tevere, il celestino, e invece è l’arteria che fa gustare il corpo 
amoroso - ora dislocato nella mappa con civettuola gentilezza, e però ricomposto 
dal nostro sguardo d’amore vorace.

Pare un francobollo. Gigante, certo. Eppure è un cammeo da indossare al dito 
anulare degli Dei che verranno.

Aurelio Picca

paola gandolfi
Paola Gandolfi nasce a Roma , fa il Liceo Artistico in via Ripetta a Roma e l’Accademia di Belle Arti a 
Bologna essendosi trasferita in Emilia Romagna a 18 anni, dopo 13 anni di permanenza ritorna a vivere a 
Roma ed inizia a lavorare con la galleria di Plinio de Martiis partecipando ad una collettiva nel febbraio del 
1981 “Bulzatti, Gandolfi , Ligas”, Roma; 1985 Hirshorn Museum , “A new Romanticism” Washington DC, 
U.S.A; 1986 XI Quadriennale , palazzo dei Congressi; Roma 1991 gall. Philippe Daverio , “sogni romani“ 
mostra personale, Milano 1991; Palazzo dei Congressi “Trenta anni di avanguardie Romane“ Roma; 
1995 XLVI Biennale di Venezia, sala personale, Padiglione Italia, Venezia; 1995 Palazzo Brancaccio, gall. 
AAM Architettura Arte Moderna, mostra personale, Roma; 1996 gall. Monique Knowlton Paola Gandolfi , 
mostra personale, New York; 1996 XII Quadriennale, ultime generazioni, Palazzo delle esposizioni, Roma; 
2001; Museum voor Moderne Kunst Between Erth and Heaven, Oostenda, Belgium; 2003 60° Mostra 
internazionale d’Arte cinematografica, Biennale di Venezia, sez. nuovi territori, Venezia; 2005 II° Beijigin 
internazional art Biennale Beijigin China; 2005 Kunsthalle Goppinger, premio Fabbri, actuelle posizionen 
Italienish, Kunst Goppingen, Germania; 2008 Ministero Palazzo della cultura, mostra personale, (sponsor 
ENEL) Bratislava Slovak Republic; 2008 gall. Elisabeth Michitish, “Esplorazioni ostinate“ mostra personale, 
Vienna, Austria; 2008 gall. MITOBCN mostra personale Barcellona, Spagna; 2009 gall. L’attico “Hard Art“ 
Roma; 2011. Ha vinto il premio del MIBAC , con il progetto per il cortometraggio “CIAO BELLA“ ottenendo 
il finanziamento per interesse Culturale Nazionale; 2012 MACRO “Digital Life“ Roma Europa Festival, 
Roma; 2013 MACRO “immagine mutante“ film sperimentali e cortometraggi d’Artista Roma; 2014 50° 
Festival del cinema di Pesaro”Il Mouse e la Matita“ Pesaro. 
Atelier in San Gregorio di Ocenelli (Spoleto) dal 2009.
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inequilibrio

2015
matita su carta
cm 41 x 29

paola gandolfi
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inequilibrio

2015
matita su carta
cm 41 x 29

paola gandolfi
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inequilibrio

2010
matita su carta
cm 29 x 41

50

paola gandolfi
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Robin Heidi Kennedy nasce a Coyoacàn, in Messico, l’8 Settembre 1956. Ha studiato Costumistica 
e Scenografia alla North Carolina school of The Performing Arts. Terminati gli studi ha inizialmente 
svolto attività di caricaturista, e poi di scenotecnica per il teatro e il cinema, prima di dedicarsi alla 
Scultura. Come scultrice ha esposto, sia negli USA che in Italia, ritratti di vari personaggi, da Vladimir 
Horowitz a Mike Tyson. Dagli inizi degli anni novanta R.H. Kennedy ha cercato ed elaborato un suo 
linguaggio ponendo al centro del proprio lavoro la ritrattistica femminile e producendo sculture capaci di 
evocate, come nei reperti della classicità, l’individualità della persona attraverso il semplice movimento 
di una veste: sono queste le sculture che Giovanni Carandente chiamava le sue mute Baccanti. Dal 
2004 ha diviso la propria attività fra lo studio di Spoleto e quello di Brooklyn, città nella quale ha 
potuto sperimentare l’uso di nuovi materiali e producendo, per la Galleria Bonomo, le serie di statue 
in poliuretano intitolate Snodabili, Interdetti, Incapaci. Sempre a Brooklyn ha collaborato con il New 
Rhythm and Blues Quartet, creando per loro i simulacri del gruppo Dummy e partecipando a Nashville 
alla produzione del video musicale che ne è stato tratto. La realizzazione del Theatre-Cabinet per Jerome 
Robbins e il ritratto di lui al naturale per il Teatro Nuovo di Spoleto (il relativo modello, è stato destinato 
alla Baryshnikov Arts Center di New York), ha costituito un progetto nel quale l’Artista è stata immersa 
fin dal dal 2006 al 2008.  Da alcuni anni la Kennedy, viaggiando spesso fra l’Italia, NYC e Messico, si 
è dedicata anche al disegno. La serie “ Shadow Boxers “ risale al 2010, eseguita nel suo studio a Red 
Hook, a Brooklyn per una mostra a Salisburgo.
Atelier in Loc. Fogliano (Spoleto) dal 1990.

robin heidi kennedy
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Todos Santos, Mexico, 30 Marzo  2015

In questa serie di disegni intitolata, “Shadow Boxers” ( da “shadow boxing”, 
termine usato nel pugilato per indicare una tecnica per scaldarsi i muscoli prima 
di un incontro), ho scelto il pugile come protagonista, come simbolo assoluto 
per rappresentare il primario, grande lotta dell’uomo; l’eterna battaglia 
con se stesso e il suo simile.

Quindi, l’ombra; questa forma indelebile, appiccicosa, disegnata dove l’uomo 
si pone con la sua stessa materia opaca fra la luce e il mondo. Così l’ombra imita 
in assenza ciò che l’uomo rappresenta in presenza.
Questa lotta danzante e diametrali dura inevitabilmente per tutta la vita 
dell’uomo e altroché inevitabilmente, finisce sempre in pareggio.
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robin heidi kennedy
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yellow Shadow Boxer 1

2010
carbone e china su carta
cm 59 x 90
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yellow shadow 2

2010
carbone e china su carta
cm 59 x 90     

robin heidi kennedy
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Cesare Mirabella è nato a Cittanova (Reggio di Calabria) il 30 marzo 1944. Si è diplomato 
all’Accademia di Belle Arti di Roma, dove ha avuto proficui incontri per la sua formazione con 
maestri come Rolando Monti, Marcello Avenali e Enzo Brunori.  Sul finire degli anni Settanta, 
in questo clima di “ritorno alla pittura”, Mirabella partecipa di una svolta che coinvolge anche 
altri artisti in quel momento, del tutto personale è il modo in cui egli vi s’inscrive, non aderendo 
a facili rovesciamenti d’indirizzo, ma piuttosto facendo coincidere quello stesso spazio-colore, 
che era stato il tema delle sue ricerche analitiche, con il proprio spazio interiore. Seguono anni 
di approfondimento e di riscoperta del “mestiere del dipingere”, di sperimentazioni tecniche e 
formali, ma soprattutto di riflessione sulle proprie più intime ragioni espressive. Le sue necessità 
di pittore sono anche quelle di confrontarsi con la storia dell’arte recente e passata, ma come 
l’artista ha scritto- scherzosamente - in qualche occasione  “ bisogna assolutamente evitare il 
torcicollo”.  Nella pittura di Mirabella, come scrive Carlo Fabrizio Carli “… un albero, un ramo 
fiorito , un animale o un paesaggio umbro, tornano ad essere soggetti della pittura, ma liberati 
da una gromma di abitudinarietà, di già visto, di irrimediabilmente logoro.”  Numerose sono le 
sue partecipazioni a mostre  personali e collettive in varie città italiane e in diversi paesi europei.
Opere di Mirabella sono presenti in alcune civiche raccolte: Spoleto, Museo Civico di Arte 
Contemporanea di Termoli, Vicenza, Museo di Conegliano, Geimende di Wohlen ( Svizzera), 
Museo Michetti, Università degli Studi di Trento, Università Luiss “Guido Carli”, Roma.      
Atelier nel castello di Morcicchia (Giano dell’Umbria) dal 1992.

cesare mirabella
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Quale può essere ancora oggi la forza e la sostanza di una pittura che intende 
provare a raccontare il senso di uno spazio, paesaggio del vedere o dell’anima?

Penso che oggi la pittura debba ritrovare il suo sguardo originario. Il buongiorno 
al mondo, alle cose, agli incontri più vari. Da questo saluto rigeneratore, potrebbe 
ritrovare la sua capacità di tessere nuovamente la trama di un racconto. La sua 
forza è ancora nello sguardo come atto percettivo, moralmente intenso, capace di 
cogliere il sentimento del mondo, nel senso più vero, e profondo.
L’inizio di un’opera è sempre, per il pittore, un viaggio verso l’ignoto, 
l’esplorazione di uno spazio poetico insidiato da mille asperità; ma questo viaggio 
in tanto gli è possibile in quanto a fargli da guida è la sua stessa luce interiore. 
È lei la “fiamma pilota” che alimenta le sue visioni e struttura lo spazio delle sue 
immagini, il paesaggio della sua anima o quello naturale.  
Il paesaggio è ancora, malgrado tutto, un referente autorevole per molti pittori, 
convinti, come me, che immergersi nella natura spinga alla più vera e intima     
confessione. Nel mio caso, per esprimerla, ho sentito l’esigenza di viverle accanto, 
guardarla amorosamente, conoscerla con discrezione, fuori da ogni affollamento, 
nella solitudine, nel silenzio più forte. Forse il senso della pittura è qui, per me, 
ancora oggi, tra i sentieri che salgono verso i monti, aspettando che arrivi ogni 
tanto il miracolo di un piccolo stato di grazia.

Dal catalogo della mostra collettiva: 
Pittura d’Italia, Paesaggi veri e dell’anima, 
Rimini, Castel Sismondo ottobre 2009 - marzo 2010, 
a cura di Marco Goldin - Linea d’ombra libri
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cesare mirabella
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(infinitamente pittura) 
Paesaggio in Valnerina

2013
pastello su cartone incollato su pannello di legno
cm 43 x 35
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(infinitamente pittura) 
Paesaggio in Valnerina

2013
pastello su cartone incollato su pannello di legno
cm 43 x 35
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Marco Tirelli nasce nel 1956 a Roma, dove vive e lavora. Comincia a esporre già nella seconda 
metà degli anni settanta, e si segnala la sua prima partecipazione alla Biennale di Venezia 
nel 1982, con una sala personale. Seguono numerose mostre personali in Italia e all’estero, e 
partecipazioni alle Biennali internazionali tra cui la XIII Biennale de Paris nel 1986, la Biennale 
di Sydney e Biennale di Venezia nel 1990 e quella di San Paolo nel 1991; e mostre collettive, tra 
le quali quelle che si tengono presso la Galleria Comunale d’Arte Moderna di Bologna, il Castello 
Colonna di Genazzano, e due edizioni della Quadriennale di Roma nel 1986 e nel 1996. Gli 
anni novanta si aprono con la mostra all’American Academy di Roma, che pone in dialogo una 
serie di disegni di Tirelli con alcuni Wall Drawing di Sol LeWitt. Nel 1990 la Galleria Civica di 
Modena dedica una mostra al disegno di Tirelli, e nel 1992 una personale. Nel 2002 si tiene 
all’Institut Mathildenhoehe di Darmstadt un’importante mostra antologica dal titolo “Das Universum 
der Geometrie”, presentata l’anno successivo alla Galleria d’Arte Moderna di Bologna. Le sue 
opere fanno parte di numerose collezioni di musei internazionali, ove ha anche esposto. Tra le 
mostre personali più recenti ricordiamo: Museo di Palazzo Fortuny, Venezia (2010); Base Gallery, 
Tokyo (2011); MACRO Testaccio, Roma (2012); Memories (con Patti Smith)  Auditorium Parco 
della Musica, Roma (2013); Immaginario, Istituto Nazionale per la Grafica – Palazzo Poli, Roma 
(2013); LV Biennale di  Venezia, sala personale presso il Padiglione Italia Vice Versa; Osservatorio, 
Fondazione Pescheria Centro Arti Visive, Pesaro, (2014); Axel Vervoordt Gallery, Anversa, (2015).
Atelier in Loc. Fogliano (Spoleto) dal 1990.

marco tirelli
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Far irrompere la luce nel quadrato nero di Malevich 
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senza titolo

2007
tempera su carta
cm 94,5 x 83,5

marco tirelli
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senza titolo

2007
tempera su carta
cm 96 x 76

marco tirelli
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CLAUDIO VERNA

PENSIERI  SPARSI

Io mi definisco pittore perché penso di potermi esprimere soltanto con il colore.

Non faccio disegni preparatori del quadro. Intervengo direttamente con il colore, affido 
interamente al colore la capacità di determinare la struttura del quadro.

Non ho mai avuto il complesso della “pagina bianca”. La tela è così lo spazio in cui tutto 
è possibile, il terreno dell’incontro-scontro tra passione e razionalità.

Ogni opera artistica, quindi anche ogni quadro, nasconde dentro di sé, forse dietro di sé, 
la vera opera, ignota almeno in parte allo stesso autore.

Quando comincio un lavoro, attivo tutte le mie idee, le mie emozioni, le mie capacità, la 
mia immaginazione: ma poi, ad un certo punto, il quadro comincia ad acquistare una 
sua vita, la sua identità e mi costringe a seguire le sue indicazioni. Il quadro si decide 
esattamente in quel momento.  Sta tutta qui la magia  dell’arte.

Si guarda con gli occhi ma si vede con la mente: in questa “prolungata esitazione”, per 
dirla con Valery, sta tutto il senso del lavoro, anche del mio. O almeno lo spero.

I quadri più riusciti li ho dipinti quando avevo la testa vuota, libera, sgombra anche delle 
migliori intenzioni.

Quando un artista, pur bravo, dice che ha “superato” la pittura, mi fa tenerezza.

La libertà è anche questo: avere il coraggio di compromettersi, di contaminarsi con i 
propri amori. Ma quando ho avuto la sensazione di essere troppo condizionato da qualche 
autore, gli ho fatto un omaggio: un modo affettuoso di ucciderlo.

Propongo ufficialmente l’abrogazione di tutti gli aggettivi della parola arte.

Non mi sono mai posto il problema dello stile che spesso è una specie di “velina opaca” 
sulla realtà del lavoro.

Vedo la pittura come procedimento, percorso, traccia che si apre e si nega continuamente, 
che ricomincia sempre daccapo.

La pittura, come tutte le espressioni dell’arte, tende verso qualcosa non sempre 
comprensibile razionalmente, neppure da parte dell’autore.

Claudio Verna nasce a Guardiagrele, in provincia di Chieti, nel 1937. Allestisce oltre cento 
personali in Italia e all’estero e partecipa alle Biennali di Venezia del 1970, 1978 e 1980. Ottiene 
vari riconoscimenti, tra cui il Premio Acireale nel 1968; il Premio Città di Gallarate nel 1973 e nel 
1995; il Premio Michetti nel 1973 e nel 1983, il Premio Suzzara nel 1999. Rassegne antologiche gli 
vengono organizzate dal Museo Civico di Gibellina nel 1988, dalla Galleria Comunale di Spoleto 
nel 1994, dal PAC di Ferrara nel 1997, dalla Galleria Comunale di Conegliano, Palazzo Sarcinelli, 
nel 1998, dalla Casa dei Carraresi di Treviso nel 2000 e dal Museo Nazionale d’Abruzzo, L’Aquila, 
nel 2007 e dalla Fondazione Mudima di Milano nel 2011. E’ presente in rassegne internazionali 
nei Musei di Mentone,  Alessandria d’Egitto,  Philadelphia, Dusseldorf, Nizza, Aalborg, Odensee, 
Rotterdam, Nuova Delhi, Francoforte, Darmstadt, Mosca, Leningrado, San Paolo, Rio de Janeiro, 
Stoccolma, Grenoble, Graz, Colonia, Santiago del Cile, Lima, Buenos Aires. Nel 2008 l’Accademia 
Nazionale dei Lincei gli conferisce il Premio “Antonio Feltrinelli” per la pittura.  Viene nominato 
Accademico nazionale di San Luca. Nel 2010 esce il Catalogo ragionato del suo lavoro a cura di 
Volker W. Feierabend e Marco Meneguzzo, per la Silvana Editoriale, Cinisello Balsamo (MI). 
Atelier nel castello di Rapicciano (Spoleto) dal 1975.
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San Gemini, vista dall’alto (foto di  Vairo Nulli)
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