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Giuseppe Abbati (Napoli 1836 – Firenze 1868).
Figlio del pittore Vincenzo, seguì la famiglia prima a Firenze nel 1842 e poi a Venezia dal 1846 al 1858, dove formò la propria cultura artistica sia sotto la guida del padre che frequentando dal 1850 l’Accademia di Belle Arti con i maestri Grigoletti e Bagnara; qui conobbe i pittori Vito D’Ancona e Telemaco Signorini.

Nel 1858 la famiglia Abbati si spostò nuovamente a Napoli, dove l’anno dopo Giuseppe espose alla mostra del Reale Museo Borbonico il dipinto La Cappella di San Tommaso d’Aquino in San Domenico Maggiore e conosce i pittori Bernardo Celentano e Domenico Morelli. Nel 1860 si unì alla Spedizione dei Mille e perde un occhio nella battaglia del Volturno. Alla fine di quell’anno si trasferì a Firenze, frequentando il ritrovo artistico del Caffè Michelangelo insieme con i pittori Telemaco Signorini, Vincenzo Cabianca, Odoardo Borrani, Vito D’Ancona, Serafino De Tivoli e il critico, collezionista e mecenate Diego Martelli. Il 1861 fu l’anno de Il chiostro di santa Croce. 
Nel 1863 alle Promotrici di Torino e di Firenze espose dipinti eseguiti en plein air: Dintorni di Firenze, L’ora del riposo, Arno presso Firenze, Motivo presso Castiglioncello, Ulivi del Monte alle Croci. Nel 1864 presentò a Brera Il lattaio di Piagentina. Partecipò nel 1866 alla III Guerra di Indipendenza, arruolandosi volontario bersagliere; venne fatto prigioniero nella battaglia di Custoza e internato in Croazia. Rientrato a Firenze nel dicembre del 1866, si trasferì nella tenuta di Diego Martelli a Castelnuovo della Misericordia. Morso dal proprio cane il 13 dicembre 1867, morì due mesi dopo di idrofobia all’Ospedale di Firenze.
Odoardo Borrani (Pisa 1883 – Firenze 1905).
Trasferitosi a Firenze da bambino, nel 1849 cominciò il suo apprendistato come restauratore presso Gaetano Bianchi nel Chiostro Verde di Santa Maria Novella e poi in Santa Croce, lavorando agli affreschi di Giotto, da cui trasse copie a disegno. Nel 1853 s’iscrisse all’Accademia di Belle Arti dove fu allievo di Enrico Pollastrini. Nel frattempo disegnava dal vero nelle campagne attorno a Firenze con Telemaco Signorini e Vincenzo Cabianca. Si debbono a quell’esperienza scorci e vedute di paese e di architetture medioevali di grande nitore e scansione luministica. Nel 1857 presentò alla Promotrice fiorentina e a quella genovese una scena di vita contemporanea: L’atrio del teatro alla Pergola. L’anno seguente vinse il concorso triennale all’Accademia con Lorenzo de’ Medici che, nella congiura de’ Pazzi, si salva nella sacrestia del Duomo, reso con una forma acciaccata e dai forti contrasti chiaroscurali, in linea con la maniera più attuale a Firenze per il rinnovamento del quadro di storia. Nel 1859 partecipò alla seconda guerra d’indipendenza con Signorini e Martelli, fu di stanza a Calcinato e poi a Modena, insieme agli altri volontari toscani. Nell’estate del 1860, con Banti, Cabianca, Pointeau e Signorini, si recò a Montelupo, nel Valdarno fiorentino, per dipingere all’aria aperta con l’intento di sperimentare un metodo di trasposizione analogica della realtà, fondato sui netti rapporti luministici e cromatici. Cominciò allora a lavorare al Disseppellimento del cadavere di Jacopo Pazzi, che lo occupò fino al 1864. Nel luglio del 1861 si recò con Raffaello Sernesi a dipingere a San Marcello Pistoiese, dove eseguì una serie di studi di paesaggio che si distinguono per il tenore solenne e pacato, soffuso di lirismo evocativo, da cui trasse due dipinti, presentati alla prima Esposizione nazionale allestita a settembre a Firenze, insieme a Il 26 aprile 1859, un soggetto patriottico risolto secondo l’espressione sommessa e allusiva degli eventi di storia contemporanea, tipica dei macchiaioli. Dal 1862 cominciò a esporre con frequenza alle Promotrici di Torino e di Genova e alle mostre braidensi; fin da quell’anno, inoltre, prese l’abitudine di recarsi a Castiglioncello durante l’estate, ospite di Diego Martelli; il luogo gli ispirò composizioni di grande nitore luministico come Orto a Castiglioncello, Case a Castiglioncello, Pagliai a Castiglioncello. Nel frattempo lavorava in intrinseca armonia spirituale con Lega, condividendo intimamente i motivi etici che avevano indotto l’artista romagnolo a isolarsi a dipingere a Piacentina, nella periferia di Firenze.
Al 1863 risalgono le Cucitrici di camicie rosse, esposto quell’anno a Torino insieme a L’annegata, La crestaina di Firenze, La mia cucina. A Piagentina, dove si trasferì attorno al 1865, Borrani creò capolavori quali Speranze perdute, inviato alla Società triestina di Belle Arti nel dicembre del 1866, Le primizie, L’Arno. Motivo dal vero (1868) e quindi L’analfabeta e Il richiamo del contingente, ambedue del 1869. Da quella periferia egli si allontanava di rado, e solo per tracciare sul taccuino memorie di luoghi urbani che presto sarebbero stati cancellati dagli ammodernamenti della città, che egli certo non condivideva. Nell’estate del 1867, a Castiglioncello, dette vita con Giuseppe Abbati e Giovanni Fattori a un vero e proprio sodalizio artistico. Opera esemplare di quella ricerca è Carro rosso a Castiglioncello. Nel 1870 partecipò all’Esposizione nazionale di Parma con Il richiamo del contingente. Da quell’anno cominciò a dipingere vedute terse e nitidamente definite delle rive dell’Arno e del Mugnone. Nell’autunno del 1872 si recò a Milano, dove a Brera aveva esposto più opere fra cui La visita allo studio, e poi a Venezia. Nel 1875, insieme a Silvestro Lega, aprì a Firenze una galleria d’arte, con l’intento di promuovere e sostenere la pittura dei macchiaioli, ma, nonostante l’entusiasmo di amici generosi come Cristiano Banti e Nino Costa, il negozio chiuse nel giro di due anni. Nel 1877 partecipò all’Esposizione nazionale di Napoli con In attesa del pittore e Catiglioncello. Maremma toscana. Nel 1880 inviò a Torino Il bollettino del 9 gennaio 1878, ispirato alla partecipazione degli italiani alla morte di Vittorio Emanuele II. Nel 1883 si recò a Roma con l’incarico di trarre disegni dalle opere presentate  all’Esposizione nazionale, per un album illustrativo della mostra cui Borrani partecipò con Curiosità, acquistato dal re. Nel 1886 presentò alla prima Esposizione di Belle Arti livornese La maricchia, L’Arno presso la Casaccia, e Vicolo della Scala Santa (Roma). L’anno seguente inviò all’Esposizione nazionale di Venezia Una vestale cristiana. A quella data lavorava come decoratore di ceramiche presso la manifattura Ginori e per arrotondare le entrate insegnava privatamente disegno oltre a collaborare all’“Illustrazione Italiana”. La sua presenza alle mostre si fece sempre più rara, e sempre con opere note; solo in occasione della Festa dell’Arte e dei Fiori, l’importante mostra allestita a Firenze fra il 1896 e il 1897, presentò un nuovo dipinto, In villeggiatura.
Adriano Cecioni (Firenze 1836 – 1886).
Nacque nel 1836  a Firenze,  teorico e critico d’arte, fu il solo artista dell’800 italiano per il quale il concreto operare si pose continuamente in relazione con una concezione teorica intesa a giudicarlo. Si può dire che egli conducesse all’estremo, sia nelle opere che nel pensiero, le posizioni e le contraddizioni implicate nel movimento realista intorno agli anni ’60. Cecioni ebbe un esordio classico e purista alla scuola di Aristodemo Costoli all’Accademia di Firenze, dove probabilmente apprese ad affrontare temi concettualmente elevati secondo l’uso accademico gravando l’immagine artistica di valori teorici e filosofici, dedicandosi in particolar modo alla scultura. Il ’59 vide Cecioni volontario sui campi da battaglia risorgimentali, dove conobbe Signorini. Dopo questo incontro egli cominciò a cercare anche per la sua arte, scultura, l’applicazione di quei principi che venivano discussi al Caffè Michelangelo. Quattro anni dopo, vinto il pensionato artistico Cecioni si trasferì a Napoli, dove divenne l’animatore della “Scuola di Resina”,  insieme a De Nittis, Leto, De Gregorio e Rossano dove rimase fino al 1867 e dove modellò alcune opere tra cui nel 1865, il Suicida. L’osservazione dei calchi dei cadaveri di Pompei indussero Cecioni a riflettere come la vita poteva essere fissata e quasi arrestata da quella tragedia “sorpresa alla natura”; l’impressione prodottagli dal casuale drammatico verismo di quelle sculture doveva avergli fatto balenare la possibilità di raggiungere un analogo verismo operando quella “sorpresa alla natura” che egli teorizzò più tardi. Nel Bambino col gallo del 1868, che fece due anni dopo furore all’Esposizione di Parigi, dando a Cecioni un’inattesa celebrità è evidente l’intento perseguito sul piano plastico, di operare una “sorpresa” al movimento e alla vita e quasi di scattare un’istantanea a tre dimensioni. La concentrazione artistica di Cecioni non era basata sulla formula “dell’arte dell’uomo”, ma sulla formula “dell’arte per l’arte”. Teorizzando e sviluppando l’indifferenza dell’artistica per il soggetto, Cecioni rinnegava senza accorgersene la possibilità stessa, per l’artista, di fissare il movimento della vita. Limiti individualistici del realismo di Cecioni spiegano il relativo provincialismo del suo atteggiamento. Egli ogni volta che giungeva a Parigi (1870,1871,1873) non vedeva l’ora di tornare in patria e nemmeno a Londra (inverno 1871-1872), dove si trovò a suo agio, non riuscì ad organizzarsi e a sfruttare i successi ottenuti. Spinto dalla teoria dell’arte per l’arte e da quella del vero diretto e della “sorpresa alla natura”, Cecioni era portato a ridurre i limiti del vero e della natura all’aneddoto quotidiano o alle forme elementari del vivere, sostituite dalle vicende o dagli affetti familiari. Non è un caso che Cecioni ricercasse i suoi soggetti e realizzasse le sue opere più famose nell’ambito della vita domestica. Un puttino che impara a camminare, una ragazza toscana con le mani sui fianchi, “la madre”, tra dipinti e acquerelli, un bambino che guarda con curiosità la luce di una lampadina, ragazzi che giocano, la zia Erminia. Ad ognuna di queste opere Cecioni affidava il compito di saturarsi i valori teorico-filosofici: quello della “sorpresa alla natura” prima di tutto, poi quello della “santità” della vita domestica, e infine della “dignità” dell’umile e del modesto. Morì improvvisamente nel 1886.
Giovanni Fattori (Livorno 1825 – Firenze 1908).
Dopo un apprendistato presso Giuseppe Baldini, un artista livornese con esperienze romane, si stabilì a Firenze nel 1846 per studiare privatamente con Giuseppe Bezzuoli, ma già alla fine di quell’anno s’iscrisse all’Accademia di Belle Arti. Degli anni della sua formazione artistica esistono pochi documenti e quei pochi di scarso valore; tuttavia fin dai primi anni cinquanta fu un frequentatore assiduo del Caffè Michelangelo, dove nel 1892 dipinse a fresco un Trovatore, soggetto caro al romanticismo storico, come l’Ildegonda soggetto ispirato al romanzo di Tommaso Grossi, con cui esordì alla Promotrice fiorentina nel 1855. A quella data aveva sperimentato, insieme al pittore torinese Andrea Gastaldi, la pittura dal vero in campagna e nel 1854 eseguito il suo primo quadro di qualità a noi noto: l’Autoritratto ora alla Galleria d’Arte Moderna di Palazzo Pitti, a Firenze. Sempre nel 1855 egli presentò a Livorno una Elisabetta regina d’Inghilterra nell’atto di consegnare al cardinale arcivescovo il giovane duca di York, eseguito su committenza inglese; fra il 1856 e il 1857 dipinse soggetti di storia in costume, d’ispirazione letteraria resi con la maniera intensamente chiaroscurata allora adottata a Firenze nel tentativo di rinnovare i temi di storia per via formale. Dal 1858, in sintonia con il ritemprato formalismo dei pittori toscani amici di Degas a Roma, si dedicò a meditate ricerche analitiche per ottenere una composizione basata sui rapporti ombra-luce, decisamente astrattiva, il cui esito fu la Maria Stuarda al campo di Crookstone, cui lavorò dal 1858 al 1861. All’estate del 1859 risalgono le tavolette che raffigurano i soldati francesi di stanza alle cascine, molto ammirate da Nino Costa, il quale consigliò all’artista di partecipare al Concorso Ricasoli per il tema di storia contemporanea. Vinto il concorso con il bozzetto del Campo italiano dopo la battaglia di Magenta, Fattori si recò nell’estate del 1861 sui luoghi della battaglia, per studiare gli effetti di luce e d’atmosfera. Il quadro non ancora finito fu presentato alla prima Esposizione nazionale, allestita a Firenze nel settembre di quell’anno. Al 1861 risalgono anche il Ritratto della cugina Argia (Firenze, Galleria d’Arte Moderna di Palazzo Pitti), e probabilmente quello dei Fidanzati. Fra il 1862 e il 1866, Fattori, tornato a vivere a Livorno, si applicò con impegno alla pittura di paese e al ritratto, i medesimi generi che a Firenze erano argomento delle ricerche dei macchiaioli a Piagentina. Oltre ai tanti studi e bozzetti di campagna maremmana, risalgono a quegli anni opere di grande rigore formale e di potenza emotiva come Ritratto della prima moglie (1865 circa, Roma, Galleria Nazionale d’Arte Moderna), Acquaiole livornesi (1865), Le macchiaiole (1865), L’episodio dell’assalto alla Madonna della Scoperta, del 1864. A Livorno nacque anche un dipinto esemplare della sintesi macchiaiola quale La rotonda di Calmieri, datata 1866. Nel 1867 si stabilì nuovamente a Firenze e partecipò al Concorso di Pittura nazionale, vincendo un premio con la redazione monumentale dell’Assalto alla Madonna della Scoperta (1868, Livorno, Museo Civico Giovanni Fattori). Quell’estate fu ospite per la prima volta di Diego Martelli a Castiglioncello, dove ebbe l’opportunità di lavorare in fruttuosa dimestichezza con Abbati e Borrani. Nacquero allora i ritratti di Diego, della sua compagna Teresa Fabbrini, di Valerio Biondi seduti in pose informali sulle chaise longues all’ombra dei lecci, e opere più solenni quali Bovi al carro (Firenze, Galleria d’Arte Moderna di Palazzo Pitti). Nel 1870 ottenne un premio all’Esposizione nazionale di Parma con il Principe Amedeo ferito a Custoza. Nel 1872 si recò a Roma per l’esecuzione di un importante dipinto, il Mercato di cavalli in piazza Montanara, esposto nel 1873 a Vienna e poi perduto in un naufragio durante il ritorno in Italia dopo l’esposizione di Melbourne del 1880. A Roma dipinse Barrocci romani, appartenuto a Diego Martelli, esemplare della solenne cadenza metrica e della severa sintesi formale, esito di un’analisi lenta e rigorosa. Nel 1873 dipinse La carica di cavalleria, poi inviato a Parigi all’Esposizione universale del 1878.
Nel 1875 si recò a Parigi insieme a Francesco Gioli, Egisto Ferroni e Niccolò Cannicci, dove s’interessò soprattutto alla pittura Barbizon e all’opera di Corot. Al ritorno fu ospite di Francesco Gioli a Fauglia, sulle colline pisane, dove dipinse amabili immagini femminili immerse nel paesaggio, inconsuete per lui; ne è un esempio Vallospoli, anch’esso appartenuto a Diego Martelli (1875, Firenze, Galleria d’Arte Moderna di Palazzo Pitti). Intorno al 1880 avviò la sua ricerca verso espressioni intense e organicamente complesse con esiti eccelsi quali Lo scoppio del cassone (1880 ca. Venezia, Ca’ Pesaro) e Lo staffato (1880, Galleria d’Arte Moderna di Palazzo Pitti). Da allora si dedicò quasi solo ai soggetti militari e campestri, spesso ambientati in Maremma, come quelli ispirati a esperienze vissute alla Marsiliana, presso Albinia, ospite di Tommaso Corsini, quali la Merca dei puledri e il Salto delle pecore esposti a Venezia nel 1887 insieme al Riposo (Milano, Pinacoteca di Brera). Si applicò assiduamente all’acquaforte, ottenendo risultati di grande qualità tanto che nel 1900 vinse la medaglia d’oro all’Esposizione universale di Parigi. 
La sua costante disposizione alla ricerca e al rinnovamento lo spronò a lavorare con intensità fino alla morte, alternando a lavori di grande impegno, quali il Ritratto della figliastra e quello della sua seconda moglie del 1889, studi di paese e della propria vita familiare. In quegli anni l’artista tornava a Livorno ogni estate, ritrovando la calorosa amicizia di vecchi allievi come Guglielmo Micheli, di giovani promettenti e ammiratori della sua pittura, quali Amedeo Modiglioni, Llewellin Lloyd, Antonio Antony de Witt, Oscar Ghiglia.

Nel 1896, la morte di Diego Martelli lo privò di un’amicizia e di un conforto, anche materiale, per lui insostituibili. Rimasto vedovo nel 1903, Fattori si risposò per la terza volta e anche di questa sposa fece il ritratto (1905, Livorno, Museo Civico Giovanni Fattori), ambientandolo in un angolo dello studio con alle spalle uno scorcio di un amatissimo quadro I butteri, eseguito nel 1903.

Rimasto vedovo per la terza volta nel 1905, trascorse i suoi ultimi anni a Firenze, confortato dalla presenza dei pochi amici rimasti e degli allievi, fra cui Ulvi Liegi, Anna Franchi, Giovanni Malesci.

Silvestro Lega (Modigliana, Forlì, 1826 – Firenze, 1895).
Dal 1938 iniziò a studiare nel collegio degli Scolopi di Modigliana e, avendo mostrato una buona propensione al disegno, nel 1843 si trasferì a Firenze per iscriversi all’Accademia di Belle Arti, dove seguì i corsi di Benedetto Servolini, Tommaso Gazzarrini e Giuseppe Bezzuoli.
Tra il 1845 e il 1846 frequentò la scuola accademica di nudo, studiando privatamente nella scuola di Luigi Mussini e di Franz Adolf von Stürler, allievo di Ingres, pittori puristi.
Nerl 1848 fu volontario nella guerra contro l’Austria, insieme a Mussini, ad altri allievi dello studio e al fratello Carlo. Rientrato a Firenze alla fine del 1849, non soddisfatto dell’insegnamento del Mussini, nel 1850 passò nello studio di Antonio Miseri che lo incoraggiò a dipingere il suo primo quadro, l’Incredulità di San Tommaso (Ospedale Civile di Modigliana). Dopo aver esposto un dipinto, andato perduto, alla mostra annuale dell’Accademia di Belle Arti di Firenze, nel 1852 Lega vinse il concorso triennale bandito dall’Accademia con la tela David che placa col suono dell’arpa le smanie di Saul travagliato dallo spirito malo.

La frequentazione del famoso ritrovo artistico del Caffè Michelangelo, dove, per il carattere timido e schivo, mantenne una posizione appartata, lo spinse ad abbandonare la pittura purista per avvicinarsi al realismo. Quando Lega si unì al gruppo dei pittori “di macchia” era già passato dal quadro storico di sapore accademico a una forma di purismo fondata su un disegno essenziale, distinguendosi dagli altri macchiaioli per una poetica di sereni sentimenti quotidiani, per la sua adesione alla semplicità e agli affetti della borghesia di provincia. Il 30 gennaio del 1853 divenne socio dell’Accademia degli Incamminati di Modigliana. Tra il 1855 e il 1857 Lega tornò nel paese natale dove il 26 giugno 1857 ricevette la commissione dalla Pia Opera Modigliana di quattro lunette per la chiesa della Madonna del Cantone, La peste La carestia, Il terremoto e La guerra, ultimate del 1863.
Nel 1859 partecipò al concorso indetto da Bettino Ricasoli, ottenendo un premio minore con La battaglia di Varese. Lega eseguì molte tele di soggetto militare, tra cui Imboscata di bersaglieri italiani in Lombardia e Ritorno di bersaglieri italiani da una ricognizione, esposte entrambe nel 1861 alla Promotrice di Belle Arti e alla I Esposizione Nazionale Italiana alle Cascine fiorentine.

L’anno successivo iniziò la stagione più felice dell’artista: ospite della famiglia Batelli nella casa lungo il torrente Africo, si lega sentimentalmente alla figlia maggiore Virginia; inizia ricerche pittoriche en plein air e promuove, con Telemaco Signorini, Giuseppe Abbati, Odoardo Borrani e Raffaello Sernesi, la nascita della scuola di Piagentina. Qui compone alcuni dei suoi quadri più noti, Il primo dolore e L’educazione al lavoro (Montecatini Terme, Collezione Dini), in cui la luce diviene la protagonista assoluta della scena. Nel 1864 dipinse La curiosità e successivi furono Il canto di uno stornello (1867), Una visita (1868), Un dopo pranzo o il pergolato (1868, Milano, Pinacoteca di Brera), esposto alla Promotrice di Firenze.
Dopo aver ottenuto notevole successo alla Promotrice genovese nel 1865, Lega espose La nonna, dipinto del 1862, all’Accademia di Belle Arti di Firenze, in occasione delle celebrazioni del sesto centenario della nascita di Dante e della prossimità della scelta di Firenze come futura capitale italiana. L’artista non scelse però un tema celebrativo, bensì un soggetto intimo e domestico. All’Esposizione Nazionale di Parma del 1870 esibì Bambine che giocano alle signore, premiato con la medaglia d’argento. La perdita in quell’anno di Virginia Batelli gli provocò una crisi depressiva aggravata dal manifestarsi di una malattia agli occhi.
Nel 1873 dipinse Gli ultimi momenti di Giuseppe Mazzini; nel 1875 aprì, insieme con Borrani, una galleria d’arte che non ebbe fortuna e chiuse dopo circa due anni. Nel 1878 partecipò all’Esposizione Universale di Parigi con Il cuoco e l’anno dopo con La lezione (Municipio di Peschiera del Garda) alla I Mostra internazionale Società Donatello. In difficoltà economiche, nei primi anni Ottanta Lega frequentò la famiglia Tommasi, come maestro dei figli a Bellariva e nella loro villa a Crespina. Dal 1886, grazie all’interessamento dell’allievo Angiolo Tommasi, conobbe la famiglia Bandini nella villa di Poggio Piano al Gabbro, nell’entroterra livornese; qui iniziò a dipingere paesaggi e figure locali con le Gabbrigiane, sperimentando la tecnica del pastello. Le sue ultime composizioni ebbero quasi sempre come soggetto ritratti e paesaggi dal colore sfatto.
Nel 1889 partecipò all’Esposizione Universale di Parigi e alla promotrice di Firenze.

Nel 1894 cercò invano di vendere allo Stato il dipinto Riposo di una gabbrigiana, oggi collezione privata. Al disturbo agli occhi, che lo rese quasi cieco, si aggiunse una grave malattia che lo portò alla morte l’anno seguente all’ospedale fiorentino di San Giovanni di Dio.
Telemaco Signorini (Firenze 1835 – 1901).
Fu avviato all’arte dal padre, Giovanni, un modesto pittore della corte del Granduca. Dopo aver frequentato i corsi di disegno dal nudo all’Accademia di Belle Arti fiorentina, e dopo aver dipinto dal vero con Odorado Borrani e Vincenzo Cabianca, iniziò a frequentare il Caffè Michelangelo, accostandosi a Saverio Altamura, che impostò in quegli anni in Toscana la pittura di macchia. Nel 1858 si recò a La Spezia alla ricerca di un ambiente visivo che gli rendesse più facile, nel diretto rapporto con il “vero”, la definizione di quel netto contrasto tra luce e ombre capace di individuare la macchia come elemento grammaticale dell’opera. 
Nel 1859 partecipò agli eventi militari partendo per il fronte e al ritorno dalla guerra, nel 1860, sperimentò con Cabianca un metodo scientificamente analitico per la resa pittorica dei valori cromatici e luminosi, dipingendo dal vero nella campagna di Montelupo e a La Spezia e ritornando sui luoghi delle battaglie dell’anno precedente.
Nel 1861 a Parigi conobbe personalmente l’anziano Corot e si interessò alla pittura di paesaggio. Nello stesso anno e fu l’ultima volta, si recò a Castiglioncello con Martelli,  Abbati e Tedesco, in occasione della prima visita alla tenuta. Nel 1862, stimolato da Diego Martelli, consolidò l’amicizia con Silvestro Lega e Odoardo Borrani, insieme ai quali dipinse a Pergentina e divenne il maggior rappresentante dei Macchiaioli. Nel 1865 si impegnò con energia anche nel tema sociale, con il famoso dipinto del Salone delle agitate in S. Bonifazio, ambientato in un manicomio di Firenze. Nel 1867 fondò con il critico Diego Martelli “Il Gazzettino delle Arti e del Disegno” per cui collaborò attivamente. Nel 1871 si recò a Roma e a Napoli con Adriano Cecioni e Giuseppe De Nittis. Signorini soggiornò più volte A Parigi e a Londra a partire dal 1873. Anche in Italia si sostò da una città all’altra, finchè nel 1896 fissò quasi la sua residenza a Riomaggiore. Fu anche buon scrittore e polemista. La sua opera più interessante come narratore Caricaturisti e caricaturati al caffè Michelangelo venne pubblicata a Firenze nel 1893. Finissimo incisore all’acquaforte e a puntasecca, illustrò i libri di Diego Martelli. Morì a Firenze il 10 febbraio 1901.
