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Altro importante appuntamento culturale dell’Associazione Valorizzazione del 
Patrimonio Storico San Gemini Onlus alla Sala Culturale Stazione di Posta San 
Gemini con una mostra collettiva dal titolo Contrappunti, sempre nell’ambito del 
progetto Ateliers dei Monti Martani, ideato da Bruno Toscano, storico dell’arte di 
fama internazionale.

La mostra di aprile-maggio presenta una formula nuova: non una personale di uno 
dei membri degli artisti degli Ateliers dei Monti Martani, ma appunto una collettiva 
allestita con loro opere insieme ad artisti invitati da ciascuno di essi.

Significativo è il titolo  che pone all’attenzione del pubblico una riflessione su 
tendenze e concezioni dell’arte contemporanea con percorsi  che si discostano 
decisamente tra l’artista fondatore degli Ateliers dei Monti Martani e l’artista invi-
tato, generando un dialogo tra i visitatori sulle rispettive opere.  

Esprimo anche in questa occasione a nome dell’Amministrazione comunale un 
plauso al sodalizio, riconoscendogli un ruolo determinante come risorsa culturale 
per la valorizzazione di San Gemini  insieme all’altra impegnativa attività di con-
servazione e restauro delle bellezze artistiche cittadine. 

Sen. Leonardo Grimani
Sindaco di San Gemini
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La programmazione dell’Associazione Valorizzazione del Patrimonio Storico San 
Gemini Onlus prevede per l’anno in corso una rassegna d’arte in due tappe, con 
l’organizzazione di due mostre riunite dallo stesso titolo Contrappunti, rispettiva-
mente la prima dal  27 aprile al 19 maggio, e la seconda dal 21 settembre al 13 
ottobre.

Durante l’apertura della seconda mostra verrà inoltre tenuta una tavola rotonda 
con gli artisti presso Palazzo Collicola di Spoleto, presieduta da Marco Tonelli, Di-
rettore artistico del Museo.

L’evento ha coinvolto ciascuno degli otto fondatori degli Ateliers dei Monti Marta-
ni, i quali hanno segnalato un artista, il cui percorso si discosta decisamente  dal 
proprio. Il titolo allude infatti a una dialettica fra tendenze e concezioni del fare 
arte, ma anche a distanze generazionali.  

Il visitatore avrà l’opportunità, tutt’altro che frequente nelle esposizioni, di un 
esame sinottico di “coppie” di esiti formali tra loro distanti, talvolta perfino inco-
municanti.

E, quindi “Per differenza, ma all’interno dei canoni espressivi propri degli Ateliers, l’esposi-
zione vivrà di reciproche illuminazioni”, come ben evidenziato dalla curatrice Bianca 
Pedace. 

In questa prima edizione di Contrappunti hanno esposto Laura Barbarini e Fariba 
Karimi, Stefano Di Stasio e Peter Flaccus, Cesare Mirabella e Miriam Montani, 
Claudio Verna e Matteo Fato.

Mi piace ricordare che l’Associazione ha festeggiato lo scorso anno i suoi 25 anni 
di attività nei quali si è presa cura delle bellezze di San Gemini per le future gene-
razioni e che intende continuare nel suo progetto di valorizzazione.

Dal 2015 l’attività del sodalizio si è arricchita grazie alla collaborazione con il 
gruppo degli Ateliers dei Monti Martani che ci consente di fare di San Gemini un 
punto di riferimento per il nostro territorio nel panorama del dibattito sull’arte 
contemporanea, nel solco di una tradizione di mostre d’arte iniziata negli anni 
Settanta dalla Pro-Loco e ripresa attualmente dall’Ente Giostra dell’Arme con 
un particolare focus su noti artisti umbri o che hanno avuto legami con il nostro 
territorio.

In calce al catalogo è stato inserito l’elenco delle mostre fin qui realizzate con gli 
Ateliers dei Monti Martani di cui questa è il decimo evento espositivo. 

Rivolgo anche in questa occasione un caloroso ringraziamento agli artisti e a Bru-
no Toscano, che sempre ci guida nelle nostre iniziative culturali, sin da quando ha 
ideato il progetto degli Ateliers dei Monti Martani. Ringrazio per la concessione dei 
loro patrocini la Regione Umbria, i Comuni di Spoleto e San Gemini, l’Accade-
mia di Belle Arti Pietro Vannucci di Perugia.

Un particolare ringraziamento esprimo alla curatrice della mostra Bianca Pedace 
che con spiccata professionalità presenta i nostri appuntamenti semestrali.   

Leda Cardillo Violati
Presidente Associazione 
Valorizzazione del Patrimonio Storico San Gemini Onlus
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La rotta degli Ateliers dei Monti Martani giunge a una ulteriore e duplice stazione 
di posta. La mostra dal titolo Contrappunti, titolo scelto da Bruno Toscano, anche 
ideatore degli Ateliers, si snoderà infatti in due appuntamenti espositivi, il primo in 
aprile, il secondo in settembre - in autunno un dibattito pubblico si terrà a Palazzo 
Collicola di Spoleto, con il direttore Marco Tonelli. Su proposta di Claudio Verna, 
ciascun artista ha invitato un collega, del quale sente interessante ma opposta la 
poetica, e spesso anche di una leva diversa e più recente. 
Nella prima tappa espongono Laura Barbarini e Fariba Karimi, Stefano Di Stasio e 
Peter Flaccus, Cesare Mirabella e Miriam Montani, Claudio Verna e Matteo Fato. 
La formula ci sembra felice, e per molte ragioni. La scelta per contrario, più di 
altre, è chiara indicazione di poetica. Essa rivela (con qualche sorpresa) cosa si ri-
tiene fertilmente diverso e anzi diametrale rispetto al proprio lavoro. Nelle stesse 
intenzioni, dunque, e nell’esposizione, le opere, contrapposte, si illumineranno 
reciprocamente, forse da punti imprevisti. Il metodo è utile anche per rendere 
visibili zone cieche, per lasciare scaturire significati latenti, che solo nel raffronto 
con una effettiva diversità possono emergere. Si stimoleranno, credo, anche esplo-
razioni interpretative che rimarrebbero altrimenti inusitate. 

Sollecitante appare anche il discrimine generazionale, talvolta deciso. 
Ciascuno, invitante e invitato, si è messo in controluce anche con gli occhi di un’al-
tra leva, e reciprocamente. 
Le diverse strade sono qui con chiarezza enunciate e se ne può dunque leggere la 
differenza e interrelazione. Illuminante per contrario sembra la duplicità di visio-
ne, che motiva la mostra (lapalissianamente infatti, ha senso fare mostre solo per 
mostrare effettivamente qualcosa, per costruire un discorso, esponendo e confron-
tando le opere con la flagranza dell’esperienza diretta). 

È, al tempo stesso, un esperimento e, anche per chi scrive, una presa di posizione 
metodologica. Guardare in controluce è prassi quanto mai necessaria e rivelatrice 
che, insieme ad altri, vado conducendo, nella critica e nella ricostruzione stori-
co-artistica, da diversi anni. 

CONTRAPPUNTI
Bianca Pedace
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CONTRAPPUNTIBIANCA PEDACE

le augurali parole di Bruno Toscano: “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”4. Il problema del rapporto con la tradizione, centrale per gli umanisti, 
è centrale, mutatis mutandis, anche per gli Ateliers: averne cura, continuare a inter-
rogarla, per andare avanti, all’interno di quella molteplicità e complessità, che si 
sente ancora, con desiderio, desiderante. 

Nodi decisivi, secondo Cacciari, della nostra civiltà, della nostra stessa condizione: 
entro i “limiti  derivanti dal nostro intimo essere contraddizione (…) Complexio opposito-
rum, da cui si origina il meglio e il pessimo del thauma che è l’uomo. Complexio che occorre 
rappresentare razionalmente, misurare, organizzare in un quadro spazialmente compiuto. 
Thauma, insomma, che occorre guardare e dipingere secondo la “dolce prospettiva” (…) Ma 
all’interno di tale spazio palpita, in tutta la sua concretezza il dramma di quella summa di 
opposti che è l’uomo -  e tale dramma occorre anche saper rendere secondo i suoi colori, le sue 
ombre, in tutta la gravità delle sue masse, dei suoi pesi. Questo vedrai, fermissima immagine, 
alla cappella Brancacci, o scolpito per sempre da Donatello sul volto dei suoi profeti. Vedrai 
nelle opere di quei sommi che sono davvero tutt’uno con l’opera che realizzano, pur sapendola 
peritura, e che mai fuggono da tale dolorosa coscienza. Pittori e filosofi tutti”5.

Per raggiungere un nuovo logos, compito ineludibile in questo sconcio presente, 
mi pare si possa trasporre, per un verso, la prassi della filologia e della traduzione, 
quest’ultima anche nei termini in cui fu presentata come dirimente, qualche anno 
fa, da Nicolas Bourriaud6 - in senso sincronico e intragenerazionale. Per altro verso 
mi pare si possa trasporre alle linee e proposizioni artistiche, quanto Cacciari, che 
quasi pariteticamente si dedica, nel suo libro, al pensare per immagini dell’Umane-
simo, scrive delle filosofie: “esse sono distinte espressioni di un eros comune. Tutte è neces-
sario considerare, tutte comparare e “misurare”, come per Alberti edifici e rovine dell’antica 
Roma, non per giungere ad astratti principi che ne eliminano la polifonia, bensì per esaltarne 
l’amicizia”. 
Un compito anche storico di ricerca di “concinnitas”, assolto dalla filosofia dell’U-
manesimo e che sfocia nella stessa Bellezza che è “discordia concorde”.

4. Bruno Toscano Nuove luci sui (dai) Monti Martani in Ateliers dei Monti Martani. Barbarini Di 
Stasio Gallo Gandolfi Kennedy Mirabella Tirelli Verna, da un’idea di Bruno Toscano, catalogo della 
mostra, Stazione di Posta San Gemini, San Gemini, 18 aprile - 17 maggio 2015, Valorizzazione 
del Patrimonio Storico San Gemini, San Gemini 2015.

5. Massimo Cacciari La mente inquieta, cit.
6. Nicolas Bourriaud Il radicante, postmediabooks, Milano 2014 (ed. originale 2009).

Ma raramente tale prassi viene esemplata con programmatica chiarezza espositiva. 

Si tratta di temi caldi nel dibattito degli ultimi tempi, anche in sede filosofica e 
storiografica. 
Pensare per contrari1 era il fulminante titolo di un saggio di Michele Ciliberto, da 
questo punto di vista seminale. All’idea di un’identità italiana basata sul conflitto, 
con il crivello stretto degli studi su personaggi quali Machiavelli, Ciliberto ha de-
dicato gli anni successivi fino ad oggi. 
Recentemente, in un volume divenuto quasi un testamento, Mario Perniola ha 
incardinato intorno al problema del conflitto la sua Estetica italiana contemporanea2, 
regesto d’autore degli ultimi cinque decenni, licenziato alle stampe nel 2017. 
Il problema non è nuovo ma la crescente convergenza di sensibilità differenti mi 
pare dimostri che il tema è sentito – e scottante. Si tratta forse di una sottesa forma 
del pensiero dei nostri anni – anni del resto di crisi, di lacerazioni. 

Si è aggiunto, da pochissimo - febbraio 2019 - un intervento miliare che, affrontan-
do temi consimili ne sposta, forse definitivamente, il baricentro. 
Consentaneo, direi consustanziale, per molte vie, a quanto ci sta a cuore, La men-
te inquieta. Saggio sull’Umanesimo3, bellissimo libro di Massimo Cacciari, rilegge, 
in uno, la filosofia degli umanisti, la loro filologia, e le opere d’arte. Riprende e 
rifonda, indicandone il modello, il rapporto, di cura e discernimento, di critica e 
rigore, di tempo dedicato e amore donato, con la tradizione: un rapporto, anche, 
di consapevole alterità, di tentativo di superamento, di accettazione di distacco e al 
tempo stesso di profonda amicizia. 
Compito di ogni generazione è infatti ricevere, filtrare, selezionare, infine affidare 
alle successive i testi, filologicamente restituiti ed emendati,  e la propria, a quel 
punto legittima, intepretazione, in aspirazione di dialogo con chi venne prima e chi 
verrà dopo, aggiungendo nuovi e propri testi. 
La coscienza delle contraddizioni e delle dissonanze, in quell’epoca che spesso si 
vuole ridurre semplicisticamente, legittima la molteplicità di letture, veritiero ri-
scontro di un tempo che fu meraviglioso ed atroce - come il nostro. 
Sono, questi, elementi anche di quel rapporto, non imitativo né monumentaliz-
zante, né pedissequo, ma faticoso e amoroso, ed evolutivo, con la tradizione, che è 
tema di discussione degli Ateliers dei Monti Martani. Citeremo credo a proposito 

1. Michele Ciliberto Pensare per contrari: disincanto e utopia nel Rinascimento, Edizioni di Storia 
e Letteratura, Roma 2005.

2. Mario Perniola Estetica italiana contemporanea, Bompiani, Milano 2017.
3. Massimo Cacciari La mente inquieta. Saggio sull’Umanesimo, Einaudi, Torino 2019.
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Un’empatia sconfinata con la natura, dunque, con la quale la pittrice pensa ed 
agisce all’unisono.  
Così si dipana la partecipazione a Contrappunti, 1 in cui presenta due opere consen-
tanee anche nel tema (Contrasti, 2014; Contrasti, 2018). Forte vi appare la matrice 
gestuale sempre così importante nel suo lavoro, qui sciolta in ulteriore velocità. 
Soprattutto si evince una svolta di maggiore sensualità e freschezza, di visività direi 
preminente. Al gioco di nuances si sostituiscono appunto calibratissimi contrasti 
cromatici. 
L’orizzonte imprescindibile, che ne determina a mio avviso anche la chiara col-
locazione nel panorama odierno, è quello del nuovo paesaggio contemporaneo. 
Rifondando quella specifica esperienza di pittura, Barbarini riformula il genere, in 
cui queste potrebbero essere  inedite marine. 
I contrappunti sono anche fatti di segrete rispondenze: del gesto, con Fariba Karimi, 
tra mari e cieli, con Matteo Fato. Oppure forse, ed è ipotesi che tengo per prezio-
sa, è proprio la felicità della scelta dell’invito a illuminare anche piste interpretati-
ve meno ovvie e battute all’interno dell’opera dell’uno o dell’altro. 
La pittura acquorea di queste opere di Laura è dunque forse più gestuale e non-fi-
gurativa proprio alla luce del serrato confronto con la lirica ed evocativa gestualità 
di Fariba. 
Si intitolava Acquatico, nel 2014, un’opera seminale del suo percorso, cui da vicino 
risponde Contrasti, dello stesso anno, qui in mostra. 
Merleau-Ponty scriveva che “L’acqua stessa, la potenza della massa acquosa, l’elemento 
sciropposo e luccicante, non posso dire che sia nello spazio: non è altrove ma non è nella pi-
scina. L’acqua abita la piscina, vi si materializza, ma non vi è contenuta, e se alzo gli occhi 
verso lo schermo dei cipressi dove gioca il reticolo dei riflessi non posso negare che l’acqua 
visiti anch’esso, o almeno vi riverberi la propria essenza attiva e vivente. È questa animazione 
interna, questo irraggiarsi del visibile, che il pittore cerca sotto i nomi di profondità, spazio, 
colore”10e lo scriveva perchè storicamente posteriore a, e visivamente educato dagli 
Impressionisti, ma si potrà giustamente pensare anche alle Chiare, fresche et dolci 
acque, evocate da Ruggero Savinio11. Fenomenologia ed evocazione, parola poetica 
e dettato pittorico sono qui perfettamente convergenti.“Presenza della pittura e della 
natura” queste le coordinate di quel breve e  fulgente testo. “È questa presenza, l’ab-
bandono al gesto, l’accoglimento del caso, l’inseguimento delle soste e delle fughe del colore a 
incorporare la natura nell’immagine dipinta” continua Savinio.
Niente più di un allusivo mare o corso d’acqua può significare, ad un tempo, il 
moto perpetuo della natura e quello del caso, mai ugualmente ritornante. 

10. Maurice Merleau-Ponty L’occhio e lo spirito, SE, Milano 1989 (edizione italiana).
11. Cfr. Ruggero Savinio Presenza della pittura in La natura del colore, cit. 

Questo anche il senso della proficua discordante diversità dei nostri contrappunti, 
che volgono in “Amicizie stellari tutte, dove le dissonanze partecipano necessariamente di 
una stessa armonia” 7.

Contrappunti 1,1  Laura Barbarini - Fariba Karimi

Alla linea del colore va organicamente riferito il lavoro di Laura Barbarini, nel 
solco di Enzo Brunori, suo antico e mai disatteso maestro. Vi si rinviene la mira-
colosa persistenza di un colore liberato e liberante ma anche un esito di rinnovata 
sensualità. Sensuoso e spirituale ad un tempo, interiore e sensitivo, il colore qua-
lifica una pittura di estremo rigore teorico e fresca ed immensa felicità espressiva. 
A questa pittura può guardare un nuovo Umanesimo integrale in cui sensazione e 
intelletto convivono in piena armonia. 
Non è convergenza casuale: quella straordinaria congiuntura era frutto di filo-logia 
e filo-sofia, di studio e cura dei testi, dalla tradizione raccolti, del logos, e di amore 
per il sapere. Elementi emblematicamente legati nel pensare per immagini che con-
sacra ed inaugura la stagione rinascimentale e di lì giunti fino a noi, tramandati. 
Laura instancabilmente rivede – filo-logicamente – le sue fonti, ne fa, in senso 
stretto, una recensione critica, restituendo un testo che deriva dalla lezione au-
tentica dei maestri del Novecento e anche, più indietro, della via del colore – alla 
categoria della filologia del resto accennavo anche nella presentazione de La natura 
del colore8: argomento che ora riprendo con nuovo vigore, confortata dalle argo-
mentazioni di Cacciari. Allo stesso tempo, il rigore teorico e l’amore per un nuovo 
sapere, la portano, con variazioni solo apparentemente minime, a ulteriori testi di 
grande novità e significato.
“Qui le immagini non sono né strane né diverse né uguali. Sono perfette. 
C’è una mente che le pensa. La natura, dice Laura, è una mente. Ogni suo moto è pensiero” 
(…) 
“L’uomo è nella natura, non fuori. La natura pensa. L’uomo pensa e il suo pensiero fa parte 
del pensiero della natura”, scrive il poeta Claudio Damiani in questo stesso 20199.  

7. Massimo Cacciari La mente inquieta, cit.
8. B. Pedace – R. Savinio La natura del colore. Laura Barbarini, catalogo della mostra, San 

Gemini, Stazione di Posta, 22 aprile – 14 maggio 2017, collana Ateliers dei Monti Martani, 5, 
Valorizzazione del Patrimonio Storico di San Gemini, San Gemini 2017.

9. Laura Barbarini. Inediti su carta. Verso l’astrazione. Opere di Laura Barbarini e poesie di Claudio 
Damiani, a cura di Maria Ida Gaeta, Casa delle letterature, Roma, 7 febbraio- 5 marzo 2019, in 
Doppio passo. Incontri di arte e letteratura. 

CONTRAPPUNTIBIANCA PEDACE



Vi è  sottesa oggi, in modo nuovo, anche un’idea di mondo biologico o sottoma-
rino - cfr.  Contrasti, 2014 - oppure un’idea di forme quasi fantastiche - Contrasti, 
2018 - . Emerge una capacità immaginativa di potenza esplosiva. Il rimando natu-
rale, sempre immanente e possente, resta tuttavia meno leggibile, più labile è il le-
game con il visibile naturale e più spiccato invece il processo di eversione fantastica 
delle stesse forme naturali, di una loro proiezione immaginativa. 

Una matrice gestuale molto intensa caratterizza la pittura di Fariba Karimi, 
invitata da Laura Barbarini. 
Esponente romana, Karimi è di origine persiana e nell’ambito di quella millena-
ria cultura si è formata artisticamente, dapprima nella selettiva Università d’Arte 
di Teheran, completando poi il suo percorso presso l’Accademia di Belle Arti di 
Roma. Dalla tradizione orientale, sia pure in senso molto lato, deriva anche un’or-
ganizzazione dello spazio estremamente calibrata. I riferimenti sembrerebbero pia-
ni e ci portano verso un’eredità informale e gestuale vissuta con grande maestria. 
Interrogando i testi dell’Informale e dell’Espressionismo Astratto – si potrebbero 
spendere i nomi di Hans Hartung e del Gruppo Gutai ma il confronto più diretto 
e pertinente credo si possa istituire con Franz Kline – l’artista perviene, forse pa-
radossalmente, ad esiti di concentrato equilibrio. 
Il vuoto domina e organizza lo spazio, ponendo, per lei come per Kline, il proble-
ma di un rapporto con la calligrafia cinese, mentre, veloci e tranchants, grosse aree 
nere si accampano, focalizzando lo sguardo. Al gesto si affianca il segno, attenuando 
di poco la perentorietà di queste tele di grandi dimensioni. 
Illuminandosi reciprocamente, le opere di questo contrappunto spostano, ciascu-
na, il proprio baricentro. Se in Laura vediamo emergere, più chiara, una nuova ve-
locità e scioltezza d’esecuzione, il confronto con l’universo cromatico e la poetica 
del colore di Barbarini ci restituisce, nelle opere di Karimi, il peso esatto del nero, 
la traduzione del bianco, in una poetica che, distillando forti emozioni, sembra 
privilegiare lo spazio. 

Contrappunti 1,2  Stefano Di Stasio - Peter Flaccus

Una sempre nuova complessità dell’immagine si evince nelle opere di Stefano 
Di Stasio. Nella grande coerenza non mancano elementi evolutivi. Negli ultimi 
tempi in particolare si sta estrinsecando una nuova verticalità delle composizioni. 
Conteste di plurime fonti luminose, le scene si dipanano come lungo un itinerario 
franto e mosso. Temi consueti, quali il contrasto giorno/notte scandito qui dalla 
lancia sacra che diventa un bastone da viandante (Verso Klingsor, 2018), predicano 
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un tempo non realistico. Influenzato da un prediletto tema wagneriano, Di Stasio 
lascia trasparire la mai sopita ispirazione musicale. Bagliori rosa e viola illuminano 
un crepuscolo con l’orizzonte basso, che lascia intuire la volta celeste. Sullo sfon-
do, si staglia una recente iconografia, che riprende  e rilancia le periferie dipinte 
negli anni Novanta: la città contemporanea, cui alludono compatti grattacieli illu-
minati. Il titolo tuttavia è chiaro: Oltre la città (2019). E il personaggio principale 
infatti si allontana, osservato da un leone, portando un teatrino – un topos della sua 
produzione: “I temi di Di Stasio sono invenzioni sempre sorprendenti, per la loro originalità 
non ricercata, ma trascritta da dentro: più volte il “portatore di città” o di paesaggio, oppure 
il portatore di teatrini.” scriveva qualche anno fa Maurizio Calvesi12. 
Soggetti e simboli si intersecano in grande complessità iconografica, né vale a scio-
glierla alcuna conoscenza: qualcosa di indecifrabile resta. La lingua figurativa si 
piega a declinazioni di surrealtà in uno spazio policentrico e tuttavia non frammen-
tario. Un nuovo senso  di aria aperta si respira e la stessa tavolozza vira e si amplia, 
sulla scia di una prima e analoga sperimentazione condotta con la tempera (cfr., qui 
a San Gemini,  la mostra Il Vesuvio quotidiano)13. 
Se “la pittura è un viaggio personale, non può essere in alcun modo un viaggio collettivo”14, 
tuttavia non si esclude il confronto, anzi. E sembra particolarmente pertinente, 
per contrario, il dialogo qui invocato. La scelta dell’invito nasconde ragioni pro-
fonde e forse addirittura intime di poetica: anzi, è a suo modo una implicita di-
chiarazione di poetica. L’invito rivolto ad un proprio presupposto contrario, per 
il quale si nutre stima, implicitamente ci dice (e appunto per contrario) come 
l’artista si vede, e come si definisce, mentre d’altra parte sono sicuramente attive 
sul fondo anche delle affinità. 
Prassi di Stefano è attraversare la storia della pittura per mezzo della pittura stessa15 e questo 
certamente lo accomuna a Peter Flaccus. Le due vie invece decisamente si divaricano 
nel rapporto con la mimesis e l’immagine. La via espressiva antilogocentrica di una 
possibile surrealtà si sviluppa per immagini, producendo un nuovo pensiero. Dalla 
mimesis (aristotelica, più che platonica) si discerne, come è stato ben messo in luce, 

12. Cfr. Maurizio Calvesi Stefano Di Stasio dal 1978 ad oggi, cat. della mostra a cura di M. 
Calvesi, MLAC, Università La Sapienza, Roma, 20 aprile -18 maggio 1999, FPM.edizioni, 
Roma 1999. 

13. Il Vesuvio quotidiano. Stefano Di Stasio, a cura di Guglielmo Gigliotti e Bianca Pedace, San 
Gemini, Stazione di Posta, 17 settembre - 9 ottobre 2016, collana Ateliers dei Monti Martani, 
4, Valorizzazione del Patrimonio Storico San Gemini, San Gemini 2016.

14. Parole dell’artista in Abyssus abyssum vocat. Dialogo tra Alberto Zanchetta e Stefano Di Stasio 
intorno al paradosso per cui “la pittura non è un banale argomento di conversazione” in AA. VV. Stefano 
Di Stasio, Vanilla Edizioni, Albissola Marina 2011.

15. Parafrasando Alberto Zanchetta, ibidem.
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recentemente, da Daniele Guastini16, la phantasia, basata sulla somiglianza dell’ap-
parenza, quella del sogno, in seguito intesa come capacità poietica specificamente 
immaginativa. La civiltà greca e in generale classica fu precipuamente, agli occhi dei 
contemporanei e dei posteri, la civiltà delle immagini ed è questo pensare per immagi-
ni, riprendendo il discorso di Cacciari, che viene portato avanti nella grande stagione 
che inizia con il Rinascimento. È questa la civiltà che anche il pittore porta avanti.

Peter Flaccus, invitato da Stefano Di Stasio, vive a Roma da molti anni, dopo 
avvere avviato il suo percorso e, prima, essersi formato, in ambito statunitense. 
Coordinate di geografia culturale che, incrociate con grande originalità, inquadra-
no un itinerario di rara tenuta. 
Tra le opere in mostra, recentissime, March Ellipse (2019) propone il tema predilet-
to dell’ellisse. Una chiave di volta dell’organizzazione spaziale nell’opera ma anche 
una chiave di lettura del suo lavoro: come dichiarato dallo stesso artista l’ellisse è 
dinamica17. Forma da lui prediletta, allusiva di rotazioni astrali, l’ellisse è anche 
portato profondo della Roma barocca e manierista. Paradossale piattaforma comu-
ne, dunque, di due sensibilità pure così diverse, atta a unire i lavori diametralmente 
opposti di Stefano e Peter. Il rimando all’antico che in Di Stasio si è spesso inve-
rato in soggetti mitici è qui trasposto nella tecnica, ripresa da esemplari lontani. 
Il pittore infatti usa l’encausto, piegandolo a esigenze espressive contemporanee, 
regalandogli nuove valenze. 
Evidenti, certo, fra i due, le differenze: pittura figurativa di complessa lettura ico-
nologica, scritta nella lingua controsintattica del sogno, per un verso; non-figura-
zione dominata dall’impatto emotivo del colore, dall’altro. Eppure, nonostante le 
macroscopiche peculiarità, il contrappunto è perfetto, anche per le rispondenze di 
fondo. Le opere di Flaccus - come (e per ragioni contrapposte) quelle di Di Stasio 
– sono opere di sublime sontuosità. Sontuosità e complessità svolte in linguaggi 
diversi. Medesime appaiono alcune istanze e lo stesso spazio, che qui apertamente 
rifiuta la prospettiva rinascimentale, anche lì sottilmente si disarticola in una orga-
nizzazione policentrica e onirica. Paradossale potrebbe anche essere il diverso ma 
convergente uso del colore: in Flaccus esso si accampa come realtà primaria ma 
non univoca (Red loop, 2019), in Di Stasio va emergendo sempre più protagonista 
con i rossi bagliori di cieli romani.
C’è, infatti, sottesa ma immensa protagonista Roma. In una bella intervista rila-
sciata qualche tempo fa, il pittore ha parlato, a proposito della sua città d’elezio-

16. Daniele Guastini Phantasia e mimesis nella filosofia di Aristotele, in «Estetica. Studi e 
ricerche». Vol. VI, 1/2016, il Mulino, Bologna 2016.

17. In The painting Five Ellipses, a conversation with Pia Candinas, 2009 (www.peterflaccus.it).
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ne, di “very un-puritanical concept of bellezza”18. Alla patria della Roma barocca, alla 
grande stagione dell’artificio e dell’artefatto - continuando con parole del lessico 
di Flaccus - si affianca uno scavo in eredità pittoriche più antiche. L’uso dell’encau-
sto, si diceva, è a tal proposito dirimente. Tecnica complessa e desueta, che vive di 
lunghe lentezze e improvvisa rottura di indugi, se padroneggiata, come in questo 
caso, tesse un dialogo sorprendente e dilettevole con gli strumenti del linguaggio 
pittorico. Basti pensare al modo in cui intrappola o lascia passare la luce, al modo 
in cui modifica i colori e la loro massa, anche illusivamente. All’artificio ben si 
addice questa dimensione anche illusoria, che sembra suggerire una indefinibile 
lenta e continua espansione della massa cromatica disposta sul supporto. Peraltro 
l’encausto predica qualità plastiche tali da indurre una visione metamorfica e tali 
da sollevare il problema dei rapporti tra pittura e scultura (problema qui sollevato 
anche da Fato), mentre un incorporeo e interno controcanto viene dalla struttu-
razione visiva (quasi una rotta, intrinseca) delle sottili linee incise, debitrici degli 
affreschi romani – astratte, mentali, metafisiche le definisce l’artista.
Già frutto di una non-figurazione greenberghiana, già adepto della flatness, Flaccus 
conduce da anni una strenua indagine – pertinentemente diremo: per contrario – su 
questi stessi termini, giungendo, pur nell’ambito, rigorosamente osservato, di un 
campo pittorico e di una ortodossa grammatica non figurativa, a sovvertirli. 
Dimostrazione per contrario della sua natura visiva, messa alla prova di sottili tridi-
mensionalità, dimostrazione per contrario del funzionamento del linguaggio pittorico, 
messo alla prova in un dispositivo percettivo. L’opera all’opera  (per dirla con Genette) 
di Flaccus è in questo senso erede di ricerche più antiche, condotte non a caso tra Stati 
Uniti e Italia – non potremo non citare Piero Dorazio, un nume tutelare del luogo. 
La natura artificiale e mentale della pittura, più volte ribadita (la pittura “is embodiment 
of ideas – ideas, not theories” 19) convive, dunque, complice anche la voluta alea della sua 
interpretazione dell’encausto, con elementi di profonda sensualità. 

 
Contrappunti,1,3  Cesare Mirabella – Miriam Montani 

Una esperienza più avvertita, sviluppatasi negli ultimi decenni, di “centri e peri-
ferie”, per un verso, una consapevolezza anche teorica, che va maturando negli 
ultimi anni, dell’esistenza di plurime “storie dell’arte”, per altro verso, ci hanno 
portato a relativizzare, o meglio a contestualizzare e situare in modo più preciso, 
la fonte vasariana. 

18. Peter Flaccus Interview with Daniela Salvioni (ibidem).
19.  Ibidem.

CONTRAPPUNTI, 1



23
—
22

Eppure, oggi, un ripensamento di quella fonte si impone. Rileggere Vasari, ripen-
sare l’Umanesimo - Rinascimento. 
A Giorgio Vasari, alla sua (sia pur pregiudiziale) visione  è quasi impossibile non 
pensare osservando il contrappunto che lega Cesare Mirabella e Miriam Montani. 
Il disegno, con epicentro Firenze, incardina gran parte delle celeberrime Vite, nel-
le quali peraltro conosce un significativo contraltare proprio nel colore, di marca 
veneziana. Lungi da rigidità, le due linee effettivamente talvolta si intersecavano. 
Tuttavia il problema resta scottante, anche in sede contemporanea. 
Del resto, una linea del colore corre, ancora problematica e sottaciuta, per tutto 
il Novecento e oltre – riaprimmo, tra i primi, il problema storiografico, qualche 
anno fa, col compianto Maestro Enrico Crispolti20.
Come il suo Maestro Enzo Brunori, e con declinazioni evolutivamente ulteriori, 
Cesare Mirabella solleva, incessantemente, il problema del colore. Una ricer-
ca che, con la sua pervicacia, ci addentra nella profondità inesasuta e risorgente 
di un colore vivente. Un segreto fluire cromatico ed atmosferico, nel ritmo delle 
opere e dei giorni, forse il tema delle stagioni, che qui sembrerebbe evocato (Cir-
condarsi di alberi, 2018), in modo alquanto opportuno, sia nel suo rimando musicale 
sia nel rimando, più pudico, alle Quattro stagioni brunoriane, esposte per qualche 
anno alla Galleria Nazionale dell’Umbria. Bypassato, mi pare, un pur plausibile 
richiamo ad analogo esempio dottoriano, resta invece sul campo il problema irri-
solto di un larvato linearismo protofuturista, un ripensamento sottile del Boccioni 
degli Stati d’animo.  Tra esperienza della natura (e sua devotissima, diuturna osser-
vazione) e immersione panica nella sua dimensione, sentita come un controcanto 
rispetto alla storia e alle sue storture, si pone il viaggio psichico e spirituale nella 
primigenia realtà del colore. Primigenia e sofisticata al tempo stesso perchè – in 
questo figura dell’arte - è, in uno, possibilità antropologica e scienza fornita da 
lunga civiltà, eredità de’ più eccellenti pittori ed elaborazione nuova e odierna di ciò 
che già appartenne a lontani progenitori. 
La durata della memoria, e della memoria della visione, si intrecciano nella risonanza 
interiore di questo viaggio nell’intimo.  Una introspezione nel colore, che funziona per 
associazioni visive, e non per associazioni di idee, e si narra per immagini, e non a paro-
le, sembra presiedere a questa operazione. Operazione di cristallina coerenza rispetto 
al passato e alle ragioni di fondo di un percorso di rara persistenza e fedeltà, eppure 
direi nuovissima, in uno sviluppo diverso anche rispetto ad opere estremamente re-

20. Brunori. Una poetica  del colore nel secondo Novecento, catalogo della mostra a cura di 
Enrico Crispolti, con saggi di Enrico Crispolti, Orietta Rossi Pinelli e Bianca Pedace, Roma, 
Complesso del Vittoriano, 24 Aprile-16 maggio 2008, De Luca Editori d’Arte, Roma 2008.
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centi (obbligatorio riferirsi alla stessa occasione di Umbria vera*21 e a Il riposo della luce, 
2017). Se infatti talvolta, negli ultimi tempi, una trasfigurata dimensione esistenziale, 
asseverata anche da una tendenza quasi al monocromo, sembrava alludere, nel suo 
lavoro, a una intenzione filosofica e a una tentazione al sublime – in un affondamento 
dell’immagine22 - qui, senza contraddizioni ma quale sviluppo inatteso, si estrinseca 
una direzione diversa. Nell’intrico del bosco, ci circondiamo di alberi: il topos iniziatico 
del patrimonio favolistico si fa anche metafora del viaggio dentro se stessi e la propria 
dimensione più irriflessa e naturale, le stagioni diventano momenti, stagioni biogra-
fiche ed esistenziali, tappe della memoria, portato delle esperienze; i mutamenti del 
colore sono mutamenti cosmici e interiori. Il colore, scelta sensuale ed esistenziale, è 
immersione e abbandono alla natura e a se stessi. Scelta anche profondamente civile 
e politica: circondarsi di alberi, del loro silenzio, nel loro colore è il contrappunto più 
pungente al rumore insensato, al profluvio di immagini vuote che ottunde oggi la polis. 

Alla linea del colore si contrappunta vasarianamente quella del disegno, qui limpida-
mente rappresentata da Miriam Montani, invitata da Cesare Mirabella. Provenien-
te accademicamente da Venezia (ironia della sorte) ma residente a Cascia,  Montani 
usa con acribià e determinazione lo strumento principe della tradizione fiorentina. 
Da diversi anni il dibattito internazionale ha riportato l’attenzione sulla tecnica 
del disegno, ponendo rimedio a una lunga dimenticanza critica,  dovuta anche alla 
fascinazione  dei new media. A partire almeno dalla pubblicazione di Vitamin D23, e 
dalle attività espositive correlate, la critica ha accolto la rinnovata sfida di questa 
antica forma espressiva, ripresentatasi sulla scena, mentre d’altra parte da tempo si 
tengono le mostre di disegno contemporaneo promosse a Roma dalla Calcografia 
Nazionale. Nell’ambito di questo ritorno  si è fatta via via più evidente, accanto alla 
necessità di una nudità espressiva,  una nuova iconografia di denuncia. Se questa 
linea propone un valore di documento e testimonianza, sia in senso etico-politico 
e/o di resistenza sia in senso privato e diaristico, per altri versi – e mi pare questo il 
caso di Montani – se ne pone un valore di prensile strumento dell’interiorità, con 
il suo immaginario e le sue scissioni. L’essenzialità di mezzi rende in certo senso 
più acute, per contrasto, la ricchezza e complessità umane, la pervasività onirica 

21 .Umbria vera*,  catalogo della mostra a cura di Bianca Pedace, Stazione di Posta, San 
Gemini, 23 settembre – 15 ottobre 2017, collana Ateliers dei Monti Martani, 5, Valorizzazione 
del Patrimonio storico di San Gemini, San Gemini 2017.

22 .Cfr. Marco Goldin Breve e forse veridica storia scritta in nome e per conto del pittore Cesare 
Mirabella in Cesare Mirabella. La notte e la cenere. Opere 1975-1998, cat. della mostra a cura di M. 
Goldin, Casa dei Carraresi, Treviso, maggio-giugno 1999.

23. Emma Dexter Vitamin D. New Perspectives in Drawing, Phaidon Press, Londra 2005. 
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delle immagini – e qui una compiuta specularità completa, in modo sottile, il con-
trappunto con Cesare Mirabella. 
La radicale alterità del linguaggio disegnativo rispetto all’universo dell’informa-
zione sancisce la distanza dal filone dell’arte come réportage a suo tempo fomentato 
dall’intonazione socio-politica di Documenta XI e che ancora riemerge – cfr. La 
Terra inquieta di Massimiliano Gioni24, del 2017, in cui peraltro lo stesso curatore 
per la prima volta sottopone a reale verifica e discussione  tale impostazione.    
La presenza non secondaria del disegno, in questa o altre accezioni, in manife-
stazioni internazionali, tra cui la Biennale di Venezia - peraltro molto ecumenica 
-  firmata qualche anno fa da Robert Storr, in cui fu premiato Nedko Solakov, ci 
consegnava una situazione evidente. Un organigramma internazionale certo si può 
completare con l’esemplarità da mito greco, amplificata dalla peculiare tecnica di 
matrice disegnativa, dell’operazione postcolonialista di Kara Walker e con il lavoro 
intenso e poetico sulla storia di William Kentridge. E in Italia, tra pochi altri, si 
potrà fare proprio il nome di Matteo Fato, peraltro ora attivo su nuovi versanti25. 
D’altra parte mi pare che il disegno proposto in questa esposizione da Miriam 
Montani sia anche debitore di esperienze antiche per il suo volgersi a significazioni 
simboliche ed archetipiche.
Il “ritorno all’antico” del Rinascimento segna forse l’apice dell’importanza del di-
segno, di cui si scopre ora compiutamente il valore intellettuale e il potenziale 
gnoseologico. Se ne fa insomma uno strumento di acuta, razionale indagine del 
reale e, nello stesso tempo, se ne esalta il valore concettuale e ideale, nel senso 
platonico del termine. 
Anche nel Novecento, e nello stesso ambito dell’arte d’avanguardia, esso è stato 
costantemente praticato, sia come indispensabile strumento ideativo, dunque nella 
valenza di progetto, sia come autonoma forma espressiva, descrittiva o puramente 
visiva o, come in Montani, sublimemente immaginativa.
Oltre l’orgia tecnologica degli ultimi lustri, il disegno torna ora ad intrigare artisti tren-
tenni come Montani, che vi rinvengono, nella materialità semplice come nei supporti 
tradizionali (a cominciare dal canonico supporto cartaceo), una perduta essenzialità  e 
una rinnovata padronanza di mezzi, una “povertà” di effetti speciali che si fa tout court 
scelta stilistica (e ideologica, talvolta), sfociando in più autentici esiti artistici. 
Niente sembra più lontano da un rutilante presente di un disegno che sceglie ma-
teriali desueti quali la cenere – tra i pochi riscontri il pur differente lavoro di 

24. The Restless Earth La Terra inquieta, catalogo della mostra a cura di Massimiliano Gioni, 
Fondazione La Triennale, Milano 26 aprile – 20 agosto 2017, Electa, Milano 2017.

25. Ma è di pochi mesi fa una bella avventura editoriale, cfr. Søren Kierkegaard L’avventura del 
giglio selvatico, disegni di Matteo Fato, trad. di Giuseppe Garrera, Quodlibet, Macerata 2018.
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Massimo Diosono. Indubitabile appare un richiamo quasi sacrale – altro elemento 
di specularità in questo contrappunto – un accenno non fugace al pulvis et umbra 
sumus. Sfumare leonardianamente la cenere provoca effetti atmosferici  - forse neb-
bie lagunari - in dialogo profondo con le istanze di Cesare, mentre immagini quasi 
calligrafiche tuttavia fanno pensare a un decantato disegno anatomico. L’allusione 
sembra ancipite: un’elegia dell’obsolescenza, di prospettiva oltremondana; una su-
blimazione tragica degli esiti della catastrofe. L’immagine come traccia, nella sua 
labilità di visione, consentanea ad operazioni visive degli ultimi anni – cfr. la pittu-
ra entro plexiglas di Gianni Antenucci – diventa volutamente una pallida ombra. 
Disegnare con la cenere nell’Umbria scossa e rivoltata significa anche ribadire le 
ragioni dell’arte, oltre i torti della natura e della storia, r-esistere ancora trasfor-
mando i resti in ciò che resta, volgendo il detrito in estetica della traccia.

Contrappunti, 1,4  Claudio Verna – Matteo Fato 

“Nel ‘67 e ‘68 Verna computa liberamente, ma con notevole rigore, lo spazio attraverso grandi 
bande colorate, strutturalmente chiare ed esplicite, ma lievemente flesse, così da interrompere 
ogni possibile interpretazione di strutturalismo ortogonale, e inducendo invece in un moto vaga-
mente lirico. In fondo la struttura esplicita una presenza di valori cromatici, più che il contrario.
E questo è già l’annuncio di un principio essenziale per la vicenda creativa di Verna fino ad 
oggi. Fra ‘68 e ‘69 si matura una più concreta appropriazione della superficie come spazio 
cromatico puro, emarginando la presenza strutturale (…) e insomma il cromatismo puro di 
Verna s’annunciava già allora, nella sottile trama delle sue interne tensioni, come l’emble-
matica probabile di una totalità psicologica del nostro consistere esistenziale attuale” (...). 
“La pittura pura di Verna... si apre probabilmente ad una nuova stagione”: così scriveva 
nel 1976 Enrico Crispolti26. Parole che tornano in mente - con grata memoria 
–  davanti a Bone black (2009), qui in mostra. Giusto e interno contrappunto alla 
gialla Cascata (2009), riflessione sulla intima contraddizione di uno spazio che è 
al tempo stesso “muro” e atmosfera capiente – riprendo la citazione di De Stäel 
dal testo di Elena Pontiggia: “un muro, ma tutti gli uccelli del mondo vi volano dentro”. 
La contestazione della prospettiva rinascimentale, della sua illusoria profondità, è 
patente, tuttavia il problema della profondità non è eluso. Se spesso si tratta di una 
profondità per noi riguardanti immersiva, Cascata in modo esemplare dichiara, con 
la metafora acquorea, il suo paradosso: il muro d’acqua è attraversabile, e foriero 
di rifrazioni e passaggi di luce. Il campo pittorico come superficie non finzionale 

26. Enrico Crispolti Il risarcimento lirico di Verna, in Erotismo nell’arte astratta, Celebes Editore, 
Roma 1976.
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conosce comunque un’espansione variabile. Torna in mente il Rothko anche teori-
co, che trovava, a monte dell’avventura non figurativa, ragioni di meditazione e di 
studio nella pittura rinascimentale27 e il Rothko pittore, per il colore atmosferico e 
vaporoso che si espande in modo inafferrabile nella visione e nella coscienza.
Capitolo ulteriore ed ennesimo di una diuturna verifica dei mezzi della pittura. 
“Ciò che conta, in questo modo di vedere la pittura, sono unicamente le sue ragioni intrinse-
che”28. Ne fa fede lo stesso metodo di lavoro, evocato dall’artista una decina d’anni 
fa29: un corpo a corpo con il vuoto visivo della tela, con la pagina bianca. Mai di-
segni preparatori, mai cautelanti forme di progetto: senza rete. E a quel modo che 
pittura ditta dentro va significando, parafrasando il sommo poeta. 
Somma coerenza di una pittura assoluta, che gli ha guadagnato il plauso indiscus-
so di diverse generazioni. A Verna infatti capita, non casualmente, una ventura né 
ovvia né frequente. Il giudizio – il consenso – dei pari è, secondo alcuni, il grado 
massimo – il più difficile da ottenere – del giudizio estetico. All’interno, però, del-
la grande considerazione in cui, per lampanti ragioni, il pittore è tenuto dagli stessi 
artisti, oltre che naturalmente dalla critica dal pubblico e dagli storici dell’arte, c’è 
un motivo particolare, che lo riguarda in modo quasi unico. Se si sondasse tra gli 
artisti giovani credo risulterebbe di gran lunga il più conosciuto ed amato. 
Mi pare gli accada ciò che accadde a suo tempo a Fontana30: molti giovani pittori 
lo sentono a un tempo come un padre e un compagno di strada. Affronta gli stessi 
problemi che essi stessi sentono urgenti – e, da par suo, li risolve.
Capiterà forse a qualcuno in qualche parte del globo di poterlo paradossalmente 
assimilare, nell’eterna freschezza della sua pittura, in una qualche nuova onda, di  
recente anagrafe. 
Credo che non siano estranee a tutto ciò né la capacità acuta – lo sguardo, anche, fisso alla 
storia- di farsi critico di se stesso, né la smaliziata intelligenza con cui salta considerazioni 
minutamente diacroniche in favore della sincronia totale  della pittura, quella che rende a 
noi contemporanei, perchè sempre ben presenti alla nostra coscienza, Raffaello o Picasso 
(Tiziano o Matisse, sarà meglio dire...).  Vi contribuisce anche la lunga abitudine a osser-

27. Mark Rothko L’artista e la sua realtà, Skira, Milano 2007.
28. Volker W. Feierabend in Claudio Verna catalogo ragionato, a cura di V. W. Feierabend, 

Fondazione VAF, Silvana Editoriale, Cinisello Balsamo 2007.
29. Claudio Verna Come dipingo in «Quaderni di Arte contemporanea» n. 3, Edizioni 

Fondazione Zappettini, Chiavari 2010.
30. Su tali questioni relative a Lucio Fontana mi permetto di rimandare al relativo capitolo 

del mio Interrelazioni tra l’arte italiana e gli Stati Uniti (1963-1971). Problemi estetici e critici, 
Rubbettino, Soveria Mannelli 2018.

BIANCA PEDACE

vare con curiosità i giovani, di cui già parlava nel 1987 Filiberto Menna31. Leggersi con 
gli occhi degli altri e negli occhi degli altri è un’arte ulteriore e particolarmente fervido e 
sagace è farlo con gli occhi di leve successive, portatrici a loro volta di nuovi interrogativi 
e problemi. Nascono in fondo anche da qui i nostri Contrappunti.
 
Nel testo appena citato del 1987 Menna tra l’altro scriveva che Verna “mette in di-
scussione il quadro riaffermando i diritti della pittura”32. “Fare la pittura non fare il quadro”, 
citando l’artista33. Sembra questo, evidente, il problema che sta a cuore anche a 
Matteo Fato, invitato da Claudio Verna. 
A lui va riconosciuto in particolare, nel panorama delle recenti generazioni italia-
ne, il merito di aver posto in modo chiaro e incisivo il problema mediale. Peral-
tro: con un ripensamento appunto per contrario delle singole discipline. Le due 
proposizioni pittoriche, che oggi si confrontano nell’ambito di questo teso con-
trappunto, conoscono effettivamente un precedente significativo nella pratica del 
disegno - in varie forme - portata avanti da Fato per lunghi anni, tanto da farne uno 
dei protagonisti di quel rinnovato interesse disegnativo di cui si è già parlato. Se 
animare il disegno o provarne una visione video significava, talvolta letteralmente, 
sempre in senso metaforico, metterlo in controluce, uno stesso metodo è ora in 
campo in una operazione di marca nettamente diversa. 
Provare a capire cosa è la pittura uscendo dalla necessità del quadro, appunto; pro-
vare a capire cosa è la pittura, mantenendo la sua area di rispetto, rispettandone lo 
spazio vitale; provare a capire cosa è la pittura incrociandola, nel punto di bilico, 
con la scultura e la prassi installatoria. La pittura è quella cosa, ci dice Fato, che 
sta in una cassa di legno viaggiante, porta con sé nomadicamente la casa, come una 
chiocciola, o è forse “aoikos, come l’Eros platonico”34, per tornare al testo di Cacciari,  
che qui ci accompagna. Non ha luogo ma spazio. E ovunque riafferma il suo spazio. 
Forse ovunque sprigiona l’ossigeno assorbito dal gesto impresso en plein air, ovun-
que aziona il moto rotante del cosmo. Con colori smaglianti e materici, contrap-
punto perfetto delle marezzature di Verna, la pittura di Fato conserva ed eterna, 
in una scatola, l’istante privilegiato35 in cui vedemmo il cielo - Un cielo immaginato, 
2018; L’ultimo (cielo) dell’anno, 2018/2019. 

31. Filiberto Menna Claudio Verna. La notte di S. Silvestro, catalogo della mostra, Studio 
Ghiglione, Genova, 1987. 

32. Ibidem.
33. Riportato ibidem.
34. Dal citato La mente inquieta, traggo con libertà un’espressione riferita dall’Autore 

all’esserci umano.
35 .Così l’artista ha definito la pittura. 
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Laura Barbarini nasce a San Paolo in Brasile nel 1956, nel 1958 si trasferisce con la famiglia 
a Roma dove compie gli studi frequentando il Liceo Artistico e l’Accademia di Belle Arti, 
seguendo il corso di pittura del professore Enzo Brunori. L’incontro con questo maestro sarà 
fondamentale per la sua formazione e il successivo sviluppo del suo percorso artistico. Dalla 
lezione di Enzo Brunori, Laura Barbarini erediterà soprattutto la forte componente spirituale 
del colore ed il rigoroso rispetto per la pratica pittorica. Inizia ad esporre partecipando alle 
prime due rassegne “La donna e l’arte” del 1979 e del 1980 e nel 1989 è invitata da Mariano 
Apa alla XXV Edizione del premio Città di Avezzano.  Orienta la sua ricerca nella direzione 
di una pittura evocativa, mantenendo costante il  legame con la tradizione e la memoria, 
attribuendo un grande valore al fare pittorico inteso anche come percorso interiore. La sua 
prima mostra personale è del 1993 a Roma, presso la Galleria Il Segno di Angelica Savinio, 
alla quale seguiranno numerose partecipazioni a rassegne ed esposizioni collettive in Italia e 
all’estero.  Negli ultimi anni  la natura e il paesaggio sono protagonisti assoluti delle sue opere.                                                                              
Tra le sue mostre più recenti ricordiamo la personale  La natura del colore, alla Stazione di 
posta San Gemini a San Gemini a cura di Bianca Pedace, e la doppia personale con Alessandro 
Finocchiaro, Il verde è il nostro segno alla Galleria André di Roma a cura di Carlo Fabrizio 
Carli (2017);  Italian Contemporary Art of Cross Cultural Vision a Fenghaung, Female artists 
International Exibition, Museum Gong Wang Fu, a Pechino e Beyond the Horizon, Contemporary 
Art Exhibition from Italy, the China Millennium Monument a Pechino (2018); La personale Inediti 
su carta verso l’astrazione alla Casa delle Letterature a Roma a cura di Maria Ida Gaeta (2019). 
Le sue opere sono presenti in musei e collezioni private in Italia e all’estero. Frequenta da molti 
anni la località Morcicchia frazione di Giano dell’Umbria.     

LAURA BARBARINI
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FARIBA KARIMI

Fariba Karimi nasce a Tabriz, Iran (1981). Vive e lavora a Roma. Si forma presso il liceo artistico di 
Tehran e si laurea in Pittura  nel 2006 all’Università di Arte a Tehran.
Si laurea in Pittura nel 2014 e specialistica nell’2016 all’Accademia di Belle Arti di Roma. 
Dal 2003 ha partecipato a numerose mostre collettive e personali e diverse manifestazioni artistiche 
in Iran, in Italia e all’estero. 
Nei suoi lavori cerca di “Rendere visibile il tempo e la forza delle emozioni che riempiono quel 
tempo, rappresentare la sensazioni e l’anima di particolare momento. Rendere visibile la tristezza, 
l’allegria, l’ira, l’amore, gli istinti generali delle esperienze vissute. I segni, le linee e le campiture 
di colore trattengono e rivelano queste sensazioni testimoniando con le proprie tessiture e tracce 
l’intensità e la velocità del gesto.” 
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LAURA BARBARINI

32

CONTRASTI

2014,  acrilico su carta, cm 48 x 33
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LAURA BARBARINI

CONTRASTI

2018, acrilico su carta, cm 48 x 33

34
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L’INFANZIA 2

2019, acrilico su tela, cm 120 x 80 

FARIBA KARIMI
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LA VITA FINISCE CON LA MORTE

2018, acrilico e matita su tela, cm 120 x 80 

FARIBA KARIMI
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Peter Flaccus, nato a Missoula (MO), Stati Uniti, vive e lavora a Roma dall’inizio degli anni 
’90. Nel suo paese nativo ha frequentato il Amherst College, la Skowhegan School of Painting 
and Sculpture e l’Indiana University, dove ha conseguito il Master of Fine Arts. La sua carriera 
artistica è iniziata negli anni ’70/80 a New York dove ha vissuto per due decadi, e dove ha 
esposto il suo lavoro in numerose gallerie, tra cui la Zabriskie Gallery e la Monique Knowlton 
Gallery. Trasferitosi a Roma all’inizio degli anni novanta, Flaccus si è dedicato prevalentamente 
alla tecnica dell’encausto. Oltre il mantenimento di contatti espositivi a New York, il lavoro di 
Peter Flaccus è stato esposto in Italia, in Francia e in Svizzera. Tra le mostre più significative 
figurano la Otto Gallery di Bologna, la Intragallery di Napoli, Il Frantoio di Capalbio, 
Capalbio, la Galleria Ninni Esposito Arte Contemporanea di Bari, la Agart Galerie a Amilly 
(Francia), la Casa delle Letterature di Roma, la Galleria A.A.M. di Roma, la Nube di Oort, 
Roma, la Muellerhaus Stiftung di Lenzburg (Svizzera), la Fondazione Letizia Cerio a Capri, la 
Art51 Art Advisory di Lugano (Svizzera). Una prossima mostra è prevista presso la Galerie L&C 
Tirelli a Vevey (Svizzera). Ha vinto varie borse di studio (New York Foundation for the Arts) e 
residenze per artisti fra cui Yaddo  (New York) e la MacDowell Colony (New Hampshire). Nel 
1989 ha curato la mostra Belief in Paint presso il Museo del Bennington College, Vermont.
Peter Flaccus è Professore di pittura e di disegno presso la John Cabot University di Roma. 

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, dopo 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, “Alessandro Bagnai” a Foiano della Chiana. 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.
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STEFANO DI STASIO PETER FLACCUS
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VERSO KLINGSOR

2018, olio su tela, cm 50 x 40

STEFANO DI STASIO
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OLTRE LA CITTÀ

2019, olio su tela, cm 50 x 40

STEFANO DI STASIO
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MARCH ELLIPSE

2019, encausto su pannello, cm 61 x 47

PETER FLACCUS
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RED LOOP

2019, encausto su pannello, cm 61 x 47

PETER FLACCUS
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Miriam Montani è nata a Cascia, Perugia, nel 1986. 
Ha studiato presso l’Accademia di Belle Arti di Venezia.
Dal 2008 al 2016 si è dedicata al progetto LuciSorgenti ideato da Franco Troiani, 
un’esposizione annuale dedicata principalmente  a giovani artisti, invitati ad interagire con gli 
spazi e le collezioni dei Musei  Civici di Cascia. 
Nel 2016 ha fondato SciameProject coinvolgendo finora più di 130 partecipanti tra artisti, 
curatori, critici, operatori culturali e voci sul territorio umbro. 
Dal 2015 è attiva periodicamente presso ProgettoBorca, Dolomiti Contemporanee. 
Attualmente è artista in residenza presso Viafarini Docva, Milano. 
Vive e lavora tra Cascia, Venezia e Milano.

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.Alcune tra 
le mostre più recenti: nel 2008, viene invitato a tenere una mostra antologica nella Galleria 
Nazionale dell’Umbria, Perugia; nel 2009 ( personale ) presso la Kunstzaal Van Heijningen, Den 
Haag,NL ; Kunsthaus Geimende ( Personale ) Schweiz ; Castel Sismondo, Pittura d’Italia, Rimini; 
2010 , 61° Premio Michetti, Diorama italiano, Francavilla al Mare; 2011, Padiglione Italia, 54° 
Esposizione della Biennale di Venezia, Torino; 2012, Scuderie di Palazzo Aragona - XLV Premio 
Vasto, Percorsi di Figurazione oggi, Vasto;  Museo Civico di San Francesco, Lo sguardo verso 
il Nord  ( personale ) Montefalco ; 2013, KunstKontor Westnerwacht ( personale ) Regensburg, 
DE ; 2014, Palazzo Fava, Attorno a Vermeer, i volti, la luce, le cose, Bologna; Università 
Luiss, personale Il segreto dello spazio e il colore del tempo nell’Europa dell’immagine, Roma; 
2015, Atelier  Othmar  Schmid, Opere sparse, personale, Baar, Schweiz; Palazzo Collicola, 
Spoleto Contemporanea, Spoleto; 2016, personale, Sala Culturale Stazione di Posta di San 
Gemini, Camera ottica, San Gemini; 2017, Museo di Santa Caterina, Quattro pittori per Parise, 
Treviso; 2017/18, Museo d’ arte Sacra di Assisi, Un libro delle immagini, Assisi.      
Atelier nel castello di Morcicchia (Giano dell’Umbria) dal 1992.

51
—
50

ATELIERS DEI MONTI MARTANI — CONTRAPPUNTI, 1

CESARE MIRABELLA MIRIAM MONTANI
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CIRCONDARSI DI ALBERI 

2018, pastello e olio su pannello preparato, cm 20 x 30 

CESARE MIRABELLA
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CIRCONDARSI DI ALBERI 

2018, pastello e olio su pannello preparato, cm 20 x 30 

CESARE MIRABELLA
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CIRCONDARSI DI ALBERI 

2018, pastello e olio su pannello preparato, cm 20 x 30 

CESARE MIRABELLA
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CIRCONDARSI DI ALBERI 

2018, pastello e olio su pannello preparato, cm 20 x 30 

CESARE MIRABELLA
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STUDIO PER DISEGNI DI CENERE

2018/2019, cenere su carta cotone, cm 50 x 70	  

MIRIAM MONTANI
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STUDIO PER DISEGNI DI CENERE

2018/2019, cenere su carta cotone, cm 50 x 70	  

MIRIAM MONTANI
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STUDIO PER DISEGNI DI CENERE

2018/2019, cenere su carta cotone, cm 50 x 70	  

MIRIAM MONTANI
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Matteo Fato è nato a Pescara (Italia), nel 1979, dove attualmente vive e lavora. Ha partecipato a 
numerose mostre in gallerie private e musei pubblici in Italia e all’estero. Nel 2012 ha concluso 
la residenza presso la Dena Foundation for Contemporary Art (Parigi), con la mostra personale 
Vidéos_Dessins, e la partecipazione alla mostra La collection Giuliana et Tommaso Setari, retour 
à l’intime (La maison rouge, Fondation Antoine de Galbert). Nel 2015 ha aperto una personale 
presso TRA (Treviso Ricerca Arte); a Luglio 2017 ha preso parte alla mostra OPEN20 nel Museo 
Mostyn in Galles. Ha ricevuto diversi riconoscimenti tra cui il premio Level 0 – ArtVerona (2013), 
come artista selezionato da Giacinto Di Pietrantonio per il Museo Gamec, (Bergamo); il Premio 
Città di Treviglio (2012); il Premio Terna (2° classificato in Pittura, 2014); e il Premio Cramum 
(2016). Nel 2008 è stato invitato in residenza presso la Fondazione Spinola Banna (Torino) con 
Adrian Paci come Visiting professor. Nel 2010 è stato selezionato dalla Dena Foundation for 
Contemporary Art come artista Italiano in residenza presso ArtOmi, (New York). Nel 2015 è stato 
in residenza per due mesi presso il Nordic Artists’ Centre Dalsåsen (NKD) in Norvegia. Nel 2016 
è stato invitato a partecipare alla 16° Quadriennale d’Arte a Palazzo delle Esposizioni, Roma. 
A Marzo 2018 ha inaugurato una personale dal titolo Eresia (del) Florilegio presso la Galleria 
Nazionale delle Marche (Palazzo Ducale, Urbino); mentre ad Aprile 2018 ha aperto una doppia 
personale insieme a Nicola Samorì presso Casa Testori, (Milano) nel progetto dal titolo Iscariotes. Il 
suo lavoro è presente in numerose collezioni private e pubbliche in Italia e all’estero. Dal 2009 ad 
oggi è docente presso l’Accademia di Belle Arti di Urbino.

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,  
dal Museo Nazionale d’Abruzzo, L’Aquila, nel 2007 e dalla Fondazione Mudima di Milano 
nel 2011. È presente in rassegne internazionali nei Musei di Mentone,  Alessandria d’Egitto,  
Philadelphia, Düsseldorf, 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).
Tra le mostre più recenti, personali: alla Monitor Gallery di New York nel 2014,
alla Marc Selwyn Fine Art di Los Angeles nel 2015, e, nel  2018 alla Cardi Gallery di Londra, al 
Museo MAG di Riva del Garda, alla Galleria Cardi di Milano e alla Galleria Monitor di Roma.
Atelier nel castello di Rapicciano (Spoleto) dal 1975. 
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CLAUDIO VERNA MATTEO FATO
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CASCATA

2009, acrilico su sintetico, cm 50 x 40

CLAUDIO VERNA
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BONE BLACK

2009, acrilico su sintetico, cm 50 x 40

CLAUDIO VERNA



73
—
72

UN CIELO IMMAGINATO 

2018, olio su tela, cm 30 x 24

MATTEO FATO
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MATTEO FATO

L’ULTIMO (CIELO) DELL’ANNO  

2018/2019, olio su tela, cm 30 x 24



Mostre precedenti degli Ateliers dei Monti Martani

2014
Bruno Toscano
Acquarelli 2013-2014
a cura di Mino Valeri

BRUNO TOSCANO
acquarelli 2013-2014

stazione di posta san gemini
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Marina, 2014,  mm.143x100

2017
Umbria Vera
a cura di Bianca Pedace

stazione di posta san gemini

at e l i e r s  d e i  m o n t i  m a r ta n i  6

Bianca Pedace, critico e dottore di ricerca in Storia 
dell’Arte. È autrice di monografie e di saggi in cataloghi 
e riviste ed è attiva come curatrice indipendente. 
Docente di Estetica presso l’Accademia di Belle Arti 
“Pietro Vannucci” di Perugia.

U M B R I A  V E R A*

B a r B a r i n i ,  t U l l i  –  d i  s t a s i o ,  C o l a z z o

g a n d o l F i ,  p a l m i e r i  –  K e n n e d Y,  l a p l a n t e

m i r a B e l l a ,  s a V i n i o  –  t i r e l l i ,  l e W i t t

V e r n a ,  p e i l l   –  a t e l i e r s ,  m a r i g n o l i

* “Umbria Vera” è il titolo di un’opera di alberto Burri del 1952.
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2018
Bruno Toscano
Acquarelli 2015-2018
a cura di Bianca Pedace

BRUNO TOSCANO
acquarelli 2015-2018

stazione di posta san gemini
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Bianca Pedace, critico e dottore di ricerca in Storia 
dell’Arte. È autrice di monografie e di saggi in cataloghi 
e riviste ed è attiva come curatrice indipendente. 
Docente di Estetica presso l’Accademia di Belle Arti 
“Pietro Vannucci” di Perugia.

Sud, 2017, cm 26,2 x 18,6

2015
“Pittura, soltanto pittura”
Omaggio a Luigi Boille
a cura di Claudio Verna

stazione di posta san gemini La ruota del futuro, 2010, olio su legno, cm 25 x 25
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“Pittura, soltanto Pittura” 
omaggio a luigi Boille

2016
Stefano Di Stasio
Il Vesuvio quotidiano
a cura di Guglielmo Gigliotti
e Bianca Pedace

stazione di posta san gemini
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Con la casa (particolare), 2016
gouache su carta, 65 x 50 cm

Guglielmo Gigliotti, nato a Roma nel 1967, è laureato in 
Storia dell’arte contemporanea presso l’Università “La 
Sapienza” di Roma, critico d’arte, è docente di ruolo di 
Storia dell’arte contemporanea presso l’Accademia di 
Belle Arti di Napoli, è redattore de “Il Giornale dell’arte”, 
ha curato numerose mostre per gallerie private e musei . 
Ha pubblicato saggi per Electa, De Luca Editori e Carte 
Segrete. È curatore, assieme ad Alberto Dambruoso dei 
«Martedì Critici», ospitati da MAXXI, Macro, Madre, 
Museo Pecci, Quadriennale. È vice-direttore della rivista 
“Zeusi – Linguaggi contemporanei di sempre”.

Bianca Pedace, critico e dottore di ricerca in Storia dell’Arte. 
E’ autrice di monografie e di saggi in cataloghi e riviste ed 
è attiva come curatrice indipendente. Docente di Estetica 
presso l’Accademia di Belle Arti “Pietro Vannucci” di 
Perugia.

STEFANO DI STASIO
iL VeSUVio QUotiDiaNo
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2015
Ateliers dei Monti Martani
da un’idea di Bruno Toscano
a cura di Bruno Toscano

stazione di posta san gemini
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ateliers dei monti martani

b a r b a r i n i   d i  s t a s i o   g a l l o   g a n d o l f i

k e n n e d y   m i r a b e l l a   t i r e l l i   v e r n a

2016
Cesare Mirabella
Camera Ottica
a cura di Fabio Marcelli
e Michela Morelli

stazione di posta san gemini
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Infinitamente pittura  (Paesaggio), (particolare), 2016
Pastello su carta incollata su pannello di legno, 
43 x 35 cm

cesare mirabella
camera ottica
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2017
Laura Barbarini
La natura del colore
a cura di Bianca Pedace

2018
Robin Kennedy
Shadow boxing
a cura di Bianca Pedace

stazione di posta san gemini
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Bianca Pedace, critico e dottore di ricerca in Storia 
dell’Arte. È autrice di monografie e di saggi in cataloghi 
e riviste ed è attiva come curatrice indipendente. 
Docente di Estetica presso l’Accademia di Belle Arti 
“Pietro Vannucci” di Perugia.

LAURA BARBARINI
la natUra del Colore
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Verso sera (particolare), 2017
olio su tela, 50 x 40 cm
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Bianca Pedace, critico e dottore di ricerca in Storia 
dell’Arte. È autrice di monografi e e di saggi in cataloghi 
e riviste ed è attiva come curatrice indipendente. 
Docente di Estetica presso l’Accademia di Belle Arti 
“Pietro Vannucci” di Perugia.
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Shadow Boxing Green 3 (particolare), 2010
carboncino su carta preparata con tempera, 90 x 60 cm

ROBIN KENNEDY
SHADOW BOXING

STAZIONE DI POSTA SAN GEMINI
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Finito di stampare nel mese di aprile dell’anno 2019

presso Arti Grafiche Celori, via Maestri del Lavoro, Terni.

9 788894 091588

ISBN 978-88-940915-8-8


