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PROGRAMMA
Giovedì 14 Aprile ore 16.30  Inaugurazione

Lunedì 18 Aprile ore 17.30 Concerto d’organo del M° 
Gabriele Bonci

Sabato 23 Aprile ore 17.00 Conferenza del prof. Saverio 
Simi de Burgis titolare della Cattedra di Storia dell’Arte  
Contemporanea dell’Accademia di Belle Arti di Venezia

Domenica 24 ore 17.00  finissage e  concerto a cura della 
Scuola Comunale di Musica “Giovanni Pacini”   La chitarra 
nei secoli.



Quattro su quattrocento - storie mutevoli, pittura e coloreQuattro su quattrocento - storie mutevoli, pittura e colore.

Le opere di questa mostra celebrano l’operato di un piccolo gruppo di 
artisti diversi che condividono la passione comune per la pittura ita-
liana e la sua storia.  La cappella dell’Oratorio di Sant’ Antonio Aba-
te custodisce un gruppo di magnifici affreschi di Bicci di Lorenzo (sec. 
XV) raffiguranti la vita dei Santi Antonio Abate e Paolo qui congiun-
ti con topografie locali in una narrazione unica e specifica per il luogo.
Tutti gli artisti condividono una comunanza nella loro messa in pri-
mo piano del colore, della superficie e struttura, che si tratti dei cam-
pi di colore materici superbamente realizzati di Claudio Stefanel-
li, con i suoi sfumati cambiamenti monocromatici e giochi fisici e 
illusionistici sui dettagli della superficie o nel lavoro di Romano Rizza-
to che traccia un meticoloso viaggio di intersezione di superfici pla-
nari di colore e spazio che si sviluppano dalla tradizione costruttivista.
Il lavoro di David Ryan ha esplorato a lungo i legami sovrapposti della fi-
gurazione gotica - ha semplificato i disegni spaziali ora impiegati in un 
contesto astratto - la superficie incrinata che riflette la connessione con 
gli strati del tempo all’interno della cappella di Sant’Antonio Abate. Il la-
voro di Sharon Hall risponde al luogo e ai cromatismi tonali della pittura 
del Quattrocento, e ha realizzato opere in risposta diretta a questa cap-
pella e all’interazione spaziale e ai colori all’interno degli stessi affreschi.
Questa mostra celebra la pratica degli artisti in un momen-
to di sinergico allineamento, in cui le singole voci si fondo-
no nella bellezza del contesto, i dipinti rispondono alla luce ed ai 
colori presenti all’interno della struttura architettonica unificante dell’ora-
torio, offuscando i confini dello spazio materiale e del momento storico.
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Quattro su quattrocento - shifting histories, painting and colourQuattro su quattrocento - shifting histories, painting and colour

The works in this show celebrate the work of a small group of diver-
se artist friends who share a common passion for Italian painting and 
its history.  The chapel of the Oratorio Sant ‘Antonio Abate houses a 
group of magnificent wall frescoes by Bicci di Lorenzo (15th century) 
depicting the life of Saints Antonio Abate and Paolo joined here with 
local topographies in a unique and specific narration for the place.
All the artists share a commonality in their foreground of colour, surface 
and texture. Whether it be the superbly crafted textured colour fields of 
Claudio Stefanelli ,with their nuanced monochromatic shifts and physical 
as well as  illusionistic plays on surface details or in Romano Rizzato’s work 
which traces a meticulous journey of intersecting planar relationships of 
colour and space which grow out of the Milanese constructivist traditions. 
David Ryan’s work has long explored the overlapping links of Gothic fi-
guration - he has simplified the spatial designs now employed in an ab-
stract context - the cracked surface that reflects the connection with 
the layers of time inside the chapel of Sant’Abate. Sharon Hall’s work 
responds to the place and tonal chromatics of 15th-century pain-
ting, and she has created works in direct response to this chapel and 
the spatial interaction and colours within the frescoes themselves.
This exhibition celebrates the practice of the artists in a moment of sy-
nergistic alignment, in which the individual voices blend in the be-
auty of the context, the paintings respond to the light and colours 
present within the unifying architectural structure of the oratory, blur-
ring the boundaries of the material space and the historical moment.
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Sharon Hall ha studiato pittura al Coventry Polytechnic 
(1979) e alla Slade School of Fine Art (1981). Ha tenuto 
una borsa di studio del governo francese e ha lavorato 

a Parigi dove ha svolto ricerche sugli impressionisti 
francesi. Nel 1990 le è stata assegnata una borsa di 

studio di Roma presso la British School at Rome, Italia. 
Mostre collettive recenti includono Colour/Structure 
Thames-Side Gallery London 2022, Small is Beautiful 

Flowers Gallery, Londra 2020 e 2021, Fully Awake 
Freelands Foundation, Londra, 2019, Panel Painting 

III (Diptych) Emma Hill Eagle Gallery, Londra 2019, 
Summer Exhibition Royal Academy of Arts, Londra, 

2018, 2021,  Salon des Réalitiés Nouvelles, Parigi 2016 
Mostre personali recenti sono Across Colour Emma Hill 

Eagle Gallery London 2021 e Colour in Place Palazzo 
del Podestà Pescia Italia nel 2013.

Come pittrice mi interessa come operano il valore e il 
peso del colore all’interno di un dipinto. Uso questi 

elementi per attivare un senso di movimento o di 
instabilità ottica all’interno dell’opera che crea una 

sorta di visione esperienziale.
Alcuni dei lavori utilizzano sezioni che si spostano 

da un bordo in un formato a ventaglio e le sezioni di 
colore angolate potrebbero essere viste come aventi 

un’associazione metaforica con raggi di luce. Sono 
anche interessato alla prima pittura italiana dal Quat-

trocento in poi e al colore incorporato di alcuni dipinti 
murali e affreschi italiani incontrati per la prima volta a 

Roma e Pompei nel 1990. L’uso di smalti colorati su fon-
di di gesso è un altro sviluppo che deriva direttamente 
dalla mia esperienza di questi. Mi interessano anche le 

interazioni prospettiche incontrate nella pittura trompe 
l’oei italiana dal quattrocento in poi. Spazi inclinati e 

topografie che potrebbero invitare sia l’illusione che,
nei miei dipinti, la struttura concreta: i dipinti sono 

abbastanza “porosi” e aperti e, nonostante l’uso della 
geometria, non sono mai semplicemente “puri”.

Sharon 
Hall

Come pittrice mi interessa 
come operano il valore 
e il peso del colore 
all’interno di un dipinto



Sharon Hall studied painting at Coventry Polytechnic (1979) and 
the Slade School of Fine Art (1981). She held a French Govern-
ment Scholarship in 1981 and a Rome Scholarship in 1991.
Recent group exhibitions include Colour/Structure Thames-Side 
Gallery London 2022, Small is Beautiful Flowers Gallery, London 
2020 and 2021, Fully Awake  Freelands Foundation, London, 
2019, Panel Painting III (Diptych)  Emma Hill Eagle Gallery, Lon-
don 2019, Summer Exhibition Royal Academy of Arts, London, 
2018, 2021, Salon des Réalitiés Nouvelles, Paris 2016. Recent solo 
exhibitions are Across Colour Emma Hill Eagle Gallery London 
2021 and Colour in Place Palazzo del Podestá Pescia Italy in 
2013.

As a painter I am interested in how colour value and weight ope-
rate within a painting. I use these elements to activate a sense of 
movement or optical instability within the work which makes for 
a kind of experiential viewing. 
Some of the works use sections moving out from one edge in 
a fan like format and the angled colour sections might be seen 
as having a metaphorical association with rays of light.  I am 
also interested in early Italian painting from the quattrocento 
onwards and the embedded colour of certain Italian wall pain-
ting and frescos first encountered in Rome and Pompeii in 1990. 
I am also interested in the perspectival interplays encountered 
in trompe l’oei Italian painting from the quattrocento onwards. 
Tilted spaces and topographies that might invite both illusion 
and, in my paintings, the structurally concrete-the paintings are 
quite ‘porous ‘and open and despite a use of geometry never 
simply ‘pure’.



Il percorso dei primi esercizi pittorici sono stati nel 
solco dell’astrattismo lombardo-comasco. 

Il critico Giorgio Di Genova sintetizza in modo chiaro i 
diversi passaggi attuati, nei quali mi riconosco:“...dagli 

anni Sessanta Rizzato ha sposato i colori dell’esprit 
de gèomètrie, dapprima in una sorta di trascrizione 

pittografica della musica, ottenuta con abbinamenti 
timbrici accordi di complementari, per poi passare ad 
interferenze, prolungamenti e contrasti cromatici; ha 

continuato declinando il colore con ottica euclidea, 
giungendo negli ultimi anni a frantumate composizioni 

rigorose quanto variate di morfemi cromogeometrici, 
accorpati all’interno di quadrati ruotati di 90°, in 

dinamiche visive di interferenze e contrasti, tutto 
sommato e godibili in quanto espressione di una 

personale joie costruttivista affidata a colori limpidi e 
luminosi”. 

Vorrei aggiungere che nell’opera, la composizione è il 
primo pensiero che mi agisce ogni volta che inizio un 

nuovo lavoro. Cercare l’ordine e portarlo a termine, se-
gna un tracciato che determina nuovi dati di interesse, 

sempre formativi, da approfondire, non trascurabili. 
     E’ uno sviluppo mentale che col popolarlo di sugge-

stioni, senza passionalità retorica diviene un dire nel 
“parlare” del linguaggio visivo, quando riesce a essere 

chiaro. 

* Giorgio Di Genova, in Percorsi d’arte in Italia: atto III, 
2016 pag. 30. Edizione Rubettino. Il riferimento è il terzo 

volume edito da Bora, delle Generazioni anni trenta. Cata-
logo delle collezioni permanenti del Museo d’Arte delle 

Generazioni italiane del ‘900, G. Bargellini. 

Romano 
Rizzato

La composizione è il primo pensiero che mi agisce ogni volta che 
inizio un nuovo lavoro. Cercare l’ordine e portarlo a termine, segna 
un tracciato che determina nuovi dati di interesse, sempre formati-
vi, da approfondire, non trascurabili. 



My first painting exercises were in the wake of Lombardy-Co-
mascus abstractism. Critic Giorgio Di Genova clearly synthesises 
the different steps taken, in which I recognise myself:  “...since 
the 1960s Rizzato has espoused the colours of the esprit de 
gèomètrie, at first in a sort of pictographic transcription of mu-
sic, obtained by matching timbres with complementary chords, 
and then moving on to chromatic interferences, extensions and 
contrasts; He has continued by declining colour with a Euclidean 
perspective, arriving in recent years at shattering rigorous and 
varied compositions of chromogeometric morphemes, grouped 
together inside squares rotated by 90 degrees, in visual dyna-
mics of interferences and contrasts, all of which are enjoyable 
because they are the expression of a personal constructivist joie 
entrusted to limpid and luminous colours”. 
I would like to add that in my work, the composition is the first 
thought that occurs to me every time I start a new creation. 
Looking for the order and completing it, marks a path that 
determines new data of interest, always formative, to be deepe-
ned, not to be ignored. 

It is a mental development that, by populating it with sugge-
stions, without rhetorical passion, becomes a saying in the 
“speaking” of visual language, when it succeeds in being clear. 



David Ryan è un artista visivo e musicista. Nato a Liver-
pool, Regno Unito, ha studiato al Coventry Polytechnic. 

Tra le recenti mostre di pittura: “Fase 1 – 4, Pittura, 
Disegno, Architettura” (2018/20), Tolosa, Palais des Arts, 

Marsiglia; Galleria HLM; “Variazioni ed echi”, Kapil Ja-
riwala (2019); ‘The Undersides of Practice’, APT Gallery, 

Londra (2020); Le proiezioni dei suoi lavori video hanno 
avuto luogo presso Konzerthaus, Berlino, Moscow 

Tchaikovsky Conservatoire, Issue Project Space, New 
York; V22 Space, Londra (2012 e 2016); Logos, Gent 

(2013), e Qo2 a Bruxelles, Belgio (2013), Teatro Pollini, 
Padova (2014) ICA, Londra (2014) Biennale di Venezia 

(2015). Attualmente è Professore Associato di Belle Arti 
presso la Cambridge School of Art, Regno Unito. Si è 

inoltre esibito in concerti e trasmissioni radiofoniche a 
livello nazionale e internazionale.

Il mio lavoro, da molti anni, si occupa di un processo di 
raddoppio; questo potrebbe avvenire a livello formale: 

una divisione del tutto, ad esempio, dove le due parti 
sono articolate “in dialogo” piuttosto che unificate o 
chiuse. Sono sempre stato fortemente influenzato e 
interessato dalla forma nelle opere del tardo gotico 
e del primo Rinascimento. Anche questi hanno una 
forte forma “dialogica”, seppur narrativa. Divisioni di 

pattern, bordi, “scene” autonome, interiezioni simbo-
liche, tutto questo ha un richiamo alla mia sensibilità. 
Tuttavia, piuttosto che la pittura astratta che crea uno 
“spazio idealistico”, è, per me, uno “incarnato”, sull’orlo 
dell’entropia anche. Astrazione operante come verbo 

piuttosto che come sostantivo in questo senso.

David 
Ryan

Piuttosto che la pittura astratta che crea uno “spazio idealistico”, è, per 
me, uno “incarnato”, sull’orlo dell’entropia anche. Astrazione operante 
come verbo piuttosto che come sostantivo in questo senso.



David Ryan is a visual artist and musician.  Born in Liverpool, 
UK, he studied at Coventry Polytechnic. Recent exhibitions of 
paintings include: ‘Phase 1 – 4, Painting, Drawing, Architecture’ 
(2018/20), Toulouse, Palais des Arts, Marseilles; Galerie HLM; 
‘Variations and Echoes’, Kapil Jariwala (2019); ‘The Undersi-
des of Practice’, APT Gallery, London (2020); Screenings of his 
video works have taken place at Konzerthaus, Berlin, Moscow 
Tchaikovsky Conservatoire, Issue Project Space, New York; V22 
Space, London (2012 and 2016); Logos, Ghent (2013), and Qo2 
in Brussels, Belgium (2013), Teatro Pollini, Padua (2014) ICA, 
London (2014) Venice Biennale (2015). He is currently Associate 
Professor in Fine Art at Cambridge School of Art, UK. He has 
also performed in concerts and radio broadcasts nationally and 
internationally. 

My work has, for many years, has been concerned with a process 
of doubling: this might occur on a formal level: a division of the 
whole, for instance, where the two parts are articulated ‘in dia-
logue’ rather than unified or closed. I have always been strongly 
influenced by, and interested in, the form in late Gothic and 
early Renaissance works.  These too have a strong ‘dialogic’, al-
beit narrative, form.   Divisions of pattern, edges, self-contained 
‘scenes’, symbolic interjections, all of this has an appeal to my 
own sensibility. However, rather than abstract painting creating 
an ‘idealistic space’, it is, for me, an ‘embodied’ one, on the brink 
of entropy even.  Abstraction in operation as a verb rather than a 
noun in this sense.
 



Diplomato al corso di Pittura dell’Accademia di Belle Arti di 
Firenze nel 1973.  Già direttore dei Musei della Città di Pe-

scia fino al 2015, che, nonostante l’impegno civico, ha pro-
seguito la propria ricerca artistica partecipando a mostre 

personali e collettive sia in Italia che all’estero con evidenti 
riconoscimenti su edizioni d’Arte e Premi Nazionali. Pochi 

mesi fa l’Annuario dell’Accademia di Belle Arti di Venezia gli 
dedica un saggio del prof. Saverio Simi de Burgis.    

Nel giugno-luglio scorso è selezionato per la partecipazio-
ne alla IV Esposizione Triennale di Arti Visive a Roma nella 
Galleria del Cembalo di Palazzo Borghese; così si esprime 

nel catalogo Gianni Dunil:  “Claudio Stefanelli vanta una for-
mazione assolutamente poliedrica sfociata nella maturità 

con un’aderenza  all’informale materico. 
Egli ripropone elementi della tradizione rinascimentale in 

chiave informale novecentesca. Nella purezza dei suoi bian-
chi e nelle pieghe dei suoi tessuti scenici è possibile trovare 

accostamenti visivi con gli Achrome del Manzoni. L’opera 
proposta in questa sede presenta un affastellamento di 

materiali di scarto dipinti su tutta la superficie del suppor-
to, il grigio è modulato con sapienza e sensibilità. Rispetto 
alle tematiche più arcaiche della sua produzione consueta 
la volontà dell’artista risponde all’esigenza di sottolineare 
l’importanza del riciclaggio e dello smaltimento dei rifiuti, 

nel tentativo di sensibilizzare la collettività ad una 
maggiore attenzione alla salvaguardia ambientale”.

Nello “scrigno” di S. Antonio Abate vengono presentate due 
opere dal soggetto religioso, attinenti proprio al periodo 
pasquale. Sono realizzate su due supporti diversi che ne 

caratterizzano la distinta struttura morfologica. Il processo 
formativo di questi due manufatti nasce dalla volontà sal-

tuaria di ritornare al trascorso, per alcuni anacronistico, per 
un confronto con il figurativo purché coerente con la sua 
costante ricerca espressiva. Una mostra virtuale è visibile 

su:   youtu.be/ixJNMguFNSU

	 Saverio Simi de Burgis “Claudio Stefanelli un ar-
tista tra conservazione e ricerca” in  ABAV 2017 – Annuario 

Accademia di Belle Arti di Venezia – 2021 – Edizioni Laterza 
- pagg. 219-227  - 

	 Gianni Dunil “(Stefaudio) Claudio Stefanelli” in IV 
Esposizione Triennale di Arti Visive a Roma – 2021- Edizioni 

Start,  pag. 16 e 282.

CLAUDIO
STEFANELLI

Claudio Stefanelli 
vanta una formazione 
assolutamente 
poliedrica sfociata nella 
maturità con 
un’aderenza  
all’informale materico



Graduated from the painting course of the Academy of Fine 
Arts in Florence in 1973. Former director of the Museums of the 
City of Pescia until 2015 but despite his commitment to civic 
duties he continued his artistic research by participating in solo 
and group exhibitions both in Italy and abroad with notice-
able acknowledgments in art editions and National Awards. A 
few months ago the Annuario of the Academy of Fine Arts in 
Venice dedicated an essay  by Prof. Saverio Simi de Burgis. Last 
June-July last he was selected to participate in the IV Triennial 
Exhibition of Visual Arts in Rome in the Cembalo Gallery of 
Palazzo Borghese; Gianni Dunil  wrote in the catalogue: “Claudio 
Stefanelli boasts an absolutely multifaceted training that resul-
ted in maturity with an adherence to the informal material. He 
re-proposes elements of the Renaissance tradition in an informal 
twentieth-century key. In the purity of its whites and in the folds 
of its scenic fabrics it is possible to find visual combinations 
with Manzoni’s Achrome. The work proposed here presents a 
layering of waste materials painted on the entire surface of the 
support, the grey is modulated with knowledge and sensitivity. 
Regarding the more archaic themes of his usual production, the 
artist’s will responds to the need to emphasize the importance 
of recycling and waste disposal, in an attempt to raise the awa-
reness of the community to a greater attention of environmental 
protection “.

In the “casket” of S. Antonio 
Abate two works with a reli-
gious subject are presented, 
relating precisely to the Easter 
period. They are made on two 
different supports that cha-
racterize their distinct morpho-
logical structure. The formative 
process of these two artifacts 
stems from the occasional 
desire to return to the past, for 
some anachronistic, for a com-
parison with the figurative as 
long as it is consistent with his 
constant expressive research. A 
virtual exhibition is visible on: 
youtu.be/ixJNMguFNSU
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