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Andrea Mantegna
(Isola di Carturo 1431 – Mantova 1506)

Il Baccanale con il Tino, 1490 ca.

Bulino originale; Hind V, 13.4; mm 308 x 455

Splendida prova impressa con inchiostro seppia scuro, una tendenza
piuttosto frequente in Mantegna e negli incisori primitivi italiani che
miravano, attraverso il mezzo incisorio, ad ottenere degli effetti più
vicini possibili al disegno a china o a punta d’argento, in questo caso
prediligevano inchiostri grigi. Anche l’impostazione compositiva delle
opere, così come le linee tracciate, più larghe e rade rispetto ai con-
temporanei nordici, denotano la similitudine tra incisione a bulino e
disegno. Diverso l’atteggiamento dei nordici, che invece sfruttavano il
mezzo grafico in totale autonomia rispetto al disegno fosse esso a
china o altro, dando origine ad opere più rigorose.
Le stampe italiane differiscono da quelle nordiche per la loro plastici-
tà, resa da una maggior fluidità del segno, ma anche per un diverso uso
del tratteggio che crea il chiaroscuro, che abilmente calibrato fa si che
le opere degli incisori della fine del ‘400 e dei primi decenni del ‘500
siano paragonabili a dei bassorilievi. Mantegna, prima con le grisail-
les, poi con i suoi bulini, si propone proprio questo obiettivo, vincen-
do la sfida in maniera mai più eguagliata. 
L’esemplare è stampato su carta con filigrana “Piccolo Cerchio”, Hind
n. 116 e Briquet n. 2925, tipica del Mantegna.                     
La stessa filigrana è presente su altre prove del mantovano nella colle-
zione del British Museum, di Cincinnati e di W. Russel Allen1.
Lo stato di conservazione è particolarmente buono, caratteristica assai
inconsueta nelle opere primitive italiane che presentano di frequente
danni, più o meno gravi, quasi sempre accettabili anche dal collezioni-
smo più esigente proprio per la rarità che contraddistingue tali esem-
plari.

1

1 Hind, op. cit., pp. 10 e 11.
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Erhard Reeuwich
(Attivo in Germania nel 1483 – 84)

Veduta di Rodi

Silografia originale, in due blocchi; Hollstein XXXIII, pag. 206 2,7;
mm 305 x 830

Rarissima prova eseguita per l’illustrazione del volume Peregrinatio-
nes in Terram Sanctam realizzato da Bernard von Breydenbach, edi-
zione del luglio del 1490. La silografia, stampata in due blocchi, è
foderata.
Nel 1483 Breydenbach ebbe infatti il permesso di compiere un pelle-
grinaggio in Terra Santa, durante il quale si fece affiancare da un inta-
gliatore, Erhard Reeuwich, così da poter descrivere i porti e le terre
attraversate, nonché qualche particolare della fauna e dei costumi che
avrebbero visto al passaggio. 

Il volume di Breydenbach fu pubblicato per
la prima volta nel 1485. L’opera costituisce
una pietra miliare per l’importanza conferita
alla parte figurativa, rappresentata dalle
vedute, rispetto al testo: un atteggiamento
non ancora preso in considerazione dagli
autori ed editori dell’epoca che fino a quel
momento avevano sempre usato le immagini
solo a complemento della parte descrittiva e
non viceversa. Solo il fatto di aver imbarcato
l’intagliatore dimostra quanta considerazione

aveva riposto lo stesso Breydenbach nella sua figura.
Sette le città raffigurate, Venezia, Parenzo, Corfù, Modon - conosciuta
oggi come Methoni -, Rodi, Creta e Gerusalemme più una rappresen-
tazione del Sacro Sepolcro, importante documento storico perchè è il
primo esempio di un’accurata descrizione del singolo edificio, visto
dal lato sud. 
Le dieci edizioni, tradotte in diverse lingue, dimostrano la fortuna del-
l’opera, che venne infatti imitata più volte già nel XVI secolo e poi
ancora fino ad arrivare alla pubblicazione dei Remondini nel XVIII.
La Veduta di Rodimostra, al verso, la raffigurazione di alcuni esem-
plari di fauna locale.

2

Alcuni esemplari
di fauna locale

raffigurati al
verso della 

stampa
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Erhard Reeuwich
(Attivo in Germania nel 1483 – 84)

Veduta di Candia (Creta)

Silografia originale, in due blocchi; Hollstein XXXIII, pag. 205 2,6;
mm 305 x 830

Rarissima prova eseguita per l’illustrazione del volume Peregrinatio-
nes in Terram Sanctam realizzato da Bernard von Breydenbach, edi-
zione del luglio del 1490. La silografia, stampata in due blocchi, è
foderata.
(Vedi scheda precedente).

3
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Albrecht Dürer
(Norimberga 1471 – 1528)

La Vergine con la Pera, 1511

Bulino originale, monogrammato e datato in lastra; Meder 33 a/c; mm
170 x 115

Superba prova dal segno intenso e vellutato. Impressa su carta con fili-
grana “Testa di bue”, usata da Dürer per le prime e più pregiate prove.
In perfetto stato di conservazione con un piccolo margine, oltre l’im-
pronta del rame, di circa 3-4 mm.

Tra le Madonne dipinte e incise dal Maestro di Norimberga la Vergine
con la perasi distingue per l’estrema raffinatezza dell’esecuzione e la
grande dolcezza che esprimono le figure del bambino e di Maria, sta-
tuaria nelle vesti riccamente modellate ma allo stesso tempo umile e
materna.
L’opera richiama la scultorea Madonna sotto le mura, incisa nel 1514,
con la quale condivide il piccolo formato e l’impianto generale della
composizione. Un suggestivo scorcio architettonico fa da sfondo ad
entrambe le composizioni, tuttavia nella Vergine con la pera Dürer sce-
glie di inserire nella natura le due figure in primo piano, conferendo
alla scena un senso di racchiusa intimità.   
Di notevole interesse è l’originale iconografia che mostra la Vergine
con in mano una pera; solitamente a questo frutto - per la sua caratte-
ristica di essere molto dolce - veniva associato un significato positivo,
derivante probabilmente dall’interpretazione di un passo dei Salmi. La
pera compare spesso nell’iconografia della Madonna con bambino,
dove generalmente simboleggia pace e serenità, in opposizione alla
mela, al melograno e in generale ai frutti di colore rosso che rappre-
sentano un richiamo alla Passione di Cristo.  

4
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Albrecht Dürer
(Norimberga 1471 – 1528) 

Adamo ed Eva, 1504

Bulino originale, monogrammato e datato in lastra; Meder 1 a-b/f;
mm 252 x 194 

Superba e intensa prova, stampata su carta con filigrana “Testa di Bue”
(Meder n. 62), la carta più ricercata, con l’Alta Corona, fra quelle uti-
lizzate dal Dürer: il Maestro tedesco le utilizzava solo per le opere
maggiori e fra queste solo per le committenze più prestigiose.
Una piega centrale orizzontale, spesso presente in fogli di questa
dimensione, e un assottigliamento all’angolo inferiore. Completa
all’impronta del rame. 
Provenienza: G. Huquier (1695 - 1772), Lugt 228. Conservazione per-
fetta.

L’ Adamo ed Eva fu inciso nel 1504, e racchiude in sé ognuna delle
qualità di Albrecht Dürer: la capacità descrittiva di elementi difficilis -
simi da rendere con il solo bianco e nero, quali l’epidermide dei corpi
umani, il pelo e le piume degli animali, il fogliame e via dicendo; la
capacità compositiva, che in quest’opera è assolutamente vigorosa e
sublime; la capacità intellettuale di approfondire e interpretare temi in
maniera rivoluzionaria; la capacità di porre in un paesaggio una scena
con figure che coprono quasi tutta la superficie dell’opera, dando però
spazio a un orizzonte lontano che dà l’impressione dell’infinito; infine
la capacità di effettuare un’introspezione dell’animo umano come una
descrizione e approfondimento dei caratteri somatici dei volti mai
affrontata prima nell’arte.
Tutte caratteristiche virtuose che ebbero una fondamentale ripercus-
sione nell’opera degli artisti italiani, che di volta in volta si ispirarono
a più caratteristiche e particolari di quest’opera.
Delle molte opere con lo stesso soggetto che si riferiscono alla tavola
düreriana ne citeremo una fra tutte: l’Adamo ed Eva di Palma il Vec-
chio1, in cui la fonte düreriana è la più manifesta2.

5

1 Serina, Bergamo 1480 circa - Venezia 1528.
2 Brunswick, Hergon Anton Ulrich-Museum.
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Albrecht Dürer
(Norimberga 1471 – 1528) 

Il Figliol Prodigo, 1496

Bulino originale, monogrammato in lastra; Meder 28 c/h; mm 248 x
190

Magnifica prova molto contrastata, impressa nella terza variante,
descritta dallo studioso Meder come una fra le più potenti ed intense:
“schwar, Kraftig...”1. Provenienza: collezione J. P. C., collezionista
austriaco ma di origini lombarde, di nome J. P. Cerroni (1753 - 1826)
che riunì un’importante raccolta di stampe di grandi Maestri e di opere
in genere su carta (libri, manoscritti...) di argomento storico e filosofi-
co (Lugt 1432). 
Un filo di margine oltre l’impronta. Conservazione perfetta.

La prima grande opera giovanile di Dürer, Il Figliol Prodigo, fu incisa
intorno al 1496, e rappresenta un punto di partenza dell’opera grafica
del Maestro: con questa tavola egli dimostra al mondo intero quanta
dignità umana vi sia nella raffigurazione delle creature più umili,
appunto Il guardiano dei porci. In una società dove la cultura era anco-
ra monopolio di una élite intellettuale e dove gli artisti, per vivere,
dovevano assecondare tale “dominio”, Dürer dimostra che è possibile
distaccarsene, che è lieto di illustrare le persone più umili senza deni-
grazione. 
È anche evidente che rappresentare un mondo parallelo a quello della
nobiltà e del clero e poterlo diffondere così largamente ha fatto sì che
un grande pubblico potesse godere di quest’arte. Non meno importan-
te la considerazione che le incisioni sono di gran lunga meno costose
di tante altre forme d’arte, perché i materiali primari erano meno impe-
gnativi e perché il tempo di realizzazione dell’opera era inferiore
rispetto, per esempio, all’esecuzione di un grande dipinto e poteva,
quindi, essere svolta nei tempi morti. Infine trattandosi di una forma
d’arte che per definizione genera multipli permette di frammentare il
costo sui diversi esemplari stampati. Questo ha dato la possibilità ad un
pubblico vasto di avvicinarsi all’incisione, in particolare alla colta bor-
ghesia del nord, costituita prevalentemente da intellettuali, mercanti e
professionisti.

6

1 Meder, 1932, pag. 81.
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Albrecht Dürer
(Norimberga 1471 – 1528) 

Ercole e gli Effetti della Gelosia, 1498

Bulino originale, monogrammato in lastra; Meder 63 III/III a/f; mm
323 x 223 

Magnifica prova. Stampata nella prima variante dello stato definitivo,
su carta con filigrana “Piccola porta di città” (Meder n. 46, databile
entro la prima metà del XVI secolo). La qualità dei segni, intensi e
vigorosi, rende quest’opera molto desiderabile. Completa. Conserva-
zione perfetta.

L’incisione Ercole e gli effetti della gelosiarappresenta una delle
immagini più amate dai pittori veneziani del ‘500. Secondo il parere
dei maggiori studiosi di Dürer, si tratta di un’opera di derivazione ita-
liana.
La figura di donna, in piedi al centro, probabilmente la più bella donna
mai descritta nel corpus dell’opera di Dürer, richiama direttamente
un’incisione di un Anonimo Ferrarese. La donna in basso a sinistra, la
Voluttà, e il satiro che l’abbraccia, sono chiaramente di derivazione
mantegnesca, mentre per quanto riguarda l’Ercole è anche troppo chia-
ro il riferimento agli Uomini nudi, di Antonio Pollaiolo1. Nonostante
questo notevole saccheggio di motivi disparati e fra loro originaria-
mente diversissimi, l’incisione è nel complesso molto unitaria e perso-
nale, rivelando l’autentica qualità del genio che riesce a far suoi i moti-
vi più vari senza mettere in luce l’attrito.
Giorgione2, nel rappresentare per la prima volta un soggetto in un
ambiente all’aperto: La Madonna con il bambino nel paesaggio3, cer-
tamente si ispira alla composizione di quest’incisione di Albrecht
Dürer. Più aneddotico è il constatare che il pittore veneto, in un dipin-
to successivo, la Giuditta4, abbia dato alla testa di Oloferne i propri
tratti somatici, così come Dürer diede al viso di Ercole le proprie sem-
bianze. 

7

1 1431 - 1498 ca.
2 1477/78 - 1510.
3 San Pietroburgo, Museo delll’Hermitage.
4 San Pietroburgo, Museo dell’Hermitage.
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Albrecht Dürer
(Norimberga 1471 – 1528) 

Il Ratto di Proserpina, 1516

Acquaforte originale, monogrammata e datata in lastra; Meder 67
II/II a/c; mm 308 x 213 

Superbo e rarissimo esemplare nella prima variante con le macchie
appena visibili. Completa.
Provenienza: A. C. Poggi (fine del XVIII Secolo - 1836) Lugt, 617.
Conservazione perfetta.

Fra il 1515 e il 1516 Dürer sperimentò la tecnica dell’acquaforte, fra le
altre con l’esecuzione dell’Uomo disperato e del Ratto di Proserpina;
quest’ultima rappresenta una delle immagini più forti, vigorose e inno-
vative all’interno del corpus grafico dell’artista. Tale opera passò con
molta probabilità sotto l’esame di Tiziano (1490 - 1576 ca.), che ad
essa s’ispirò per l’esecuzione del disegno preparatorio per la silografia
San Gerolamo penitente; nel disegno Tiziano ripropose il medesimo
uso delle linee per la descrizione della gamba con un intenso tratteggio
parallelo nelle zone d’ombra lasciando, al contrario, totalmente priva
di segno la parte opposta così da dare un effetto molto contrastato e
plastico.

8
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Albrecht Dürer
(Norimberga 1471 – 1528) 

Gli Uomini al Bagno, 1496 ca.

Silografia originale, monogrammata in lastra; Meder 266 a/f; mm 396
x 290

Eccezionale prova di questa rara incisione giovanile. Particolarmente
ben inchiostrata. Impressa su carta senza filigrana ma che pare essere
del tipo “Globo imperiale”.
Completa e in perfetto stato di conservazione.

Con questa stampa, che all’origine avrebbe dovuto avere anche un
pendant - Le donne al bagno-, Dürer, giovanissimo, dimostrò la pro-
pria abilità compositiva. La tavola rivela la capacità dell’artista di svi-
luppare più piani prospettici, in assoluta armonia ed equilibrio fra loro:
dal primo piano, con le figure maschili che sembrano quasi uscire
dalla superficie del foglio, al secondo con le figure che intrattengono i
propri compagni, infine il paesaggio sullo sfondo, che direttamente
dalle spalle delle figure si sviluppa fino alle mura del castello in alto a
destra. Come già visto in altre tavole düreriane, la composizione è
costruita come tanti moduli triangolari, uno incastrato nell’altro. Prati-
ca introdotta nella pittura italiana solo dopo la comparsa sul mercato
delle opere grafiche di Dürer. Altra peculiarità, presente in questa tavo-
la e adottata da altri artisti italiani, è la presenza di un paesaggio forte-
mente caratterizzante: non un accessorio alla scena principale, ma ele-
mento integrante.

9
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Lucas Cranach il Vecchio
(Kronach 1472 – Weimar 1553)

La Tentazione di Sant’Antonio, 1506

Silografia originale, monogrammata e datata in lastra; Bartsch VII,
282.56; Hollstein VI, 52.76; mm 406 x 277

Superba prova di questa rarissima incisione. Il segno è particolarmen-
te intenso, ma nello stesso tempo molto limpido. Completa di tutta la
parte incisa, della linea di inquadramento e con un filo di margine oltre
ad essa. 
In perfetto stato di conservazione, qualche leggera usura, al verso, che
non riguarda il recto della stampa.

Il motivo di questa rara silografia deriva certamente da un’incisione
omonima di Martin Schongauer1, mentre il paesaggio ed alcune figure
di diavoli si rifanno all’Apocalissedi Albrecht Dürer2. Cranach riela-
bora tutti questi vari spunti ricavandone una composizione originale e
ricca di fantasia che nonostante l’abbondanza dei particolari raggiunge
una perfetta unità. Il contrasto fra la calma del paesaggio ed il confuso
agitarsi delle figure diaboliche intorno al santo rende ancor più viva la
visione. Certamente questo foglio è una testimonianza dell’incertezza
religiosa degli uomini di quel tempo.
Cranach vide, visse, comprese e rappresentò la realtà del proprio
tempo in tutti i suoi aspetti, sia nelle aspirazioni progressiste, sia nei
suoi tratti reazionari ed inumani. Egli ha dimostrato, soprattutto nella
sua opera grafica, questi fatti antagonistici della propria epoca in tutta
la loro varietà. Proprio questa ottica drammatica e questa attenzione
alla vita rinnovano ad ogni incontro il nostro interesse per l’opera di
questo artista3.

10

1 Colmar 1435 - 1491.
2 Norimberga 1471 - 1528.
3 G. Pommeranz - Liedtke, op. cit., pag. 50 e pag. 37.
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Hans Baldung Grien
(Schwabig Cmund 1484 ca. – Strasburgo 1545)

Lo Stalliere Stregato, 1544 ca.

Silografia originale, monogrammata in lastra; Marrow -  Shestack -
Talbot - Hults, n. 87; mm 337 x 198

Magnifica prova di questo capolavoro dell’artista eseguito in epoca
matura. Impressa su una carta dalla filigrana di difficile lettura. Com-
pleta di tutta la parte incisa. In perfetto stato di conservazione.

L’iconografia così intrigante e inconsueta, anche nella realizzazione, è
tutt’oggi ancora misteriosa; più di uno studioso ha tentato di dare una
spiegazione. Il tedesco Gustav Radbruch ipotizza che l’iconografia si
basi sull’allegoria dell’ira, dove la strega è causa della rabbia del
cavallo, che imbizzarrito provoca la morte del suo stalliere1. 
Più intimiste le possibili spiegazioni avanzate dallo studioso Hults che
vede nello stalliere un autoritratto dell’artista e da qui estrapola tre pos-
sibili temi; per il primo ipotizza la rappresentazione dell’allegoria della
propria malattia (l’artista muore l’anno successivo, quindi, forse già
cosciente della propria fine). Il secondo ipotizza un’allegoria sul
sonno, la strega sarebbe l’inconscia apparizione dello stalliere dor-
miente. Il terzo si riferisce all’influenza di Saturno sull’artista: la figu-
ra di Saturno, come per le Malincolie, simboleggia la crisi creativa che
rappresenta un argomento molto presente nell’arte essendo, ovviamen-
te, il grande timore degli artisti, soprattutto di coloro che vedono nel-
l’originalità la grande forza motrice dell’arte.
Nessuna di queste ipotesi è mai stata avvallata da documentazione;
unica cosa certa è la grande riuscita del soggetto sotto l’aspetto com-
positivo. Certamente inconsueta la raffigurazione dello stalliere sdraia-
to, così come la presenza della strega che si affaccia dal muretto di
destra. Baldung Grien dimostra nella silografia la sua grande abilità
interpretativa, nonché la sua grande immaginazione.

11

1 H. B. Hexenbilder, op. cit., pp. 39-41.
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Hans Baldung Grien
(Schwabig Cmund 1484 ca. – Strasburgo 1545)

Le Tre Parche, 1510

Silografia originale, monogrammata e datata in lastra; Hollstein II,
138.236; mm 224 x 159

Splendida prova impressa su carta con filigrana “PGotico sormontato
da piccolo scudo” simile a Briquet nn. 8824-8826, tutte databili a metà
del XVI secolo e riscontrate, sempre dallo studioso, in documenti tede-
schi e viennesi dell’epoca. 
In eccezionale stato di conservazione, completa e con un piccolissimo
margine tutt’intorno.

La silografia ritrae le tre Parche, Proto, Lachesi e Atropo, figure mito-
logiche che simboleggiano il destino degli esseri umani, generalmente
rappresentate mentre filano, distribuiscono e infine tagliano il filo della
vita. 
La raffigurazione del nudo femminile è stata senza dubbio uno dei temi
dominanti nell’arte del secolo XVI, attraverso la quale gli artisti del
Rinascimento esaltavano la fisicità degli esseri umani, riconoscevano
l’esistenza del corpo e delle sue necessità approfondendo i suoi legami
con la mente e con lo spirito. Alla donna, matrice della vita e della
morte, veniva assegnato un potere particolare e inspiegabile, in grado
di oscurare la mente dell’uomo. Tale pensiero ebbe diverse forme di
espressione nel corso del cinquecento, tra cui la nascita di una serie di
credenze legate all’esistenza delle streghe e soprattutto la convinzione
che le donne fossero le principali praticanti di stregoneria. Ecco quin-
di l’origine di numerose rappresentazioni grafiche di streghe, Sabba,
miti e leggende legate a figure femminili dotate di poteri oscuri e
inspiegabili. La silografia di Baldung Grien è un esempio di questa
tendenza; tra i soggetti delle sue opere compaiono spesso allegorie
della vita e della morte nelle quali il nudo femminile è sempre assolu-
to protagonista. Le Tre Parchenon può essere definita semplicemente
una stampa a soggetto mitologico, infatti, nelle tre dee si intravedono
gli stessi atteggiamenti, espressioni, la stessa ambiguità che incontria-
mo nelle streghe ritratte dal Maestro. Alcuni elementi dell’incisione
rimandano ad un altro tema caro all’artista, relativo al trascorrere del
tempo. In tutte le opere legate all’iconografia delle età dell’uomo, Bal-
dung Grien ha raffigurato le stagioni della vita attraverso nudi di donne
di età differenti, personificazioni della giovinezza, della maturità, della
vecchiaia. 

12
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Hans Baldung Grien
(Schwabig Cmund 1484 ca. – Strasburgo 1545)

Gruppo di Sette Cavalli, 1534

Silografia originale, monogrammata e datata in lastra; Bartsch VII,
321.56; Hollstein II, 238.140; Marrow - Shestack - Talbot - Hults, n.
83; mm 236 x 335

Superbo esemplare dalla conservazione eccezionalmente perfetta.
Completa di tutta la parte incisa e con un margine, tutt’intorno, di circa
9 mm. 
L’opera fa parte di un gruppo di tre stampe, tutte dedicate ai cavalli,
raffigurati nelle posizioni più disparate e curiose. 
Come per tutte le opere incise da Baldung Grien, non esistono prece-
denti pittorici nell’ambito della sua opera artistica, a dimostrazione del
fatto che la grafica permetteva agli artisti dell’epoca (e non solo) di
poter esprimere idee completamente diverse con mezzi differenti. Tale
caratteristica in artisti così fantasiosi ed eclettici è ancora più evidente.

Un insolito gruppo di tre silografie di Hans Baldung Grien è intera-
mente dedicato alla rappresentazione di un gruppo di cavalli selvaggi,
raffigurati in lotta tra loro in una foresta tenebrosa e sinistra. Non si è
a conoscenza di studi preparatori relativi a tali silografie, per le quali
si è ipotizzata l’appartenenza ad un’unica serie. L’interesse di Baldung
Grien verso questa specie animale è testimoniato dall’esistenza di alcu-
ni disegni a punta d’argento, nei quali è evidente la padronanza del-
l’artista nella rappresentazione dell’anatomia del cavallo, dovuta pro-
babilmente ad accurati studi dal vero.
Nessuna delle tre silografie può essere definita una semplice scena di
cavalli selvaggi ritratti in una foresta nordica, né sono presenti ele-
menti che facciano pensare alla raffigurazione di un episodio storico o
mitologico. Secondo una delle interpretazioni più accreditate, l’autore
ha voluto rappresentare il temperamento sanguigno di queste creature
le quali, secondo la letteratura zoologica del XVI secolo, erano famose
per la loro sessualità impetuosa. Una possibile lettura di questo sogget-
to particolarmente enigmatico avvicina la silografia ad un’altra opera
di Baldung Grien, lo Stalliere Stregato: le credenze cinquecentesche,
infatti, attribuivano ai cavalli un ruolo importante come creature del-
l’oscurità, delle tenebre, spesso vittime di stregonerie; secondo una
convinzione del tempo, le streghe si manifestavano agli uomini nelle
sembianze di un cavallo imbizzarrito. 

13
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Maestro Anonimo
(Secolo XVI)

Ritratto di Lucas van Leyden, 1525

Acquaforte originale, monogrammata e datata in lastra; The New
Hollstein, Lucas van Leyden, pag. 259 n. 3; mm 178 x 144

Curiosa incisione che oltre al ritratto si può ricondurre a Lucas van
Leyden anche per lo stile e la tecnica; il fitto e sottilissimo intreccio di
linee perpendicolari oscura il secondo piano mettendo in luce e risalto
il viso e l’abito del Maestro.
In perfetto stato di conservazione e con un filo di margine tutt’intorno
di circa 2 mm. 
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Lucas van Leyden 
(Leyden 1494 – 1533)

La Tentazione di Adamo ed Eva, 1506 ca.

Bulino originale, monogrammato e datato in lastra; Hollstein X, 38.7;
mm 118 x 88

Splendida prova di questa rara stampa, sebbene raffiguri un tema
molto caro a Luca di Leyda, che dedicò alla caduta dell’uomo ben
quattro incisioni a bulino, oltre alle sei tavole dedicate alla storia di
Adamo ed Eva. 
Completa di tutta la parte incisa e dell’impronta marginale. 
In perfetto stato di conservazione. 
Al verso il timbro di collezione di Th. Banks, scultore inglese nato a
Lambeth nel 1735, che riunì una bellissima collezione di stampe e
disegni del ‘500. La raccolta venne poi ereditata dall’unica figlia che
mise in vendita solo una minima parte della collezione che passò di
mano in mano ai suoi eredi (Lugt 2423).
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Lucas van Leyden 
(Leyden 1494 – 1533)

Il Ritorno del Figliol Prodigo, 1510 ca.

Bulino originale, monogrammato in lastra; The New Hollstein, Lucas
van Leyden, n. 78 III/III; mm 182 x 248

Prova impressa dopo la cancellazione dell’indirizzo di Petri in basso al
centro. Data la tiratura la qualità può dirsi eccellente, particolarmente
inchiostrata e soprattutto molto nitida. Completa di tutta la linea mar-
ginale e con un filo di margine oltre ad essa. Una piega di stampa ver-
ticale, in alto a destra, appiattita. In perfetto stato di conservazione.

La rappresentazione di un episodio tratto dalla parabola del Figliol
Prodigo (Luca, XV, 11-32), diventa per Luca di Leyda il pretesto per
creare una scena di vita ambientata nel suo tempo, animata da nume-
rosi personaggi abbigliati con le vesti tipiche dell’epoca.
L’artista sceglie di raffigurare il Figliol Prodigo mentre fa ritorno dal
padre, che lo accoglie con gioia, soffermandosi sul momento della
redenzione del giovane, lasciando da parte la penitenza scontata a
seguito della sua vita dissoluta. È tuttavia probabile che il Maestro
abbia voluto accennare anche al celebre passaggio che vede il Figliol
Prodigo guardiano dei porci, inserendo la scena in secondo piano, tra
il palazzo e il grande albero centrale. 
L’incisione, realizzata intorno al 1510, presenta l’innovativo formato
orizzontale che offriva all’artista la possibilità di chiudere la scena ai
lati da gruppi di persone e architetture che fungono da quinte teatrali.
Un tratto caratteristico dell’opera grafica di Luca di Leyda, è infatti la
sua abilità nel dare ampio risalto a figure ed elementi secondari al rac-
conto, privando spesso di centralità l’oggetto principale. 
Altro elemento ricorrente è la presenza del primo piano ombreggiato,
mentre lo sfondo appare descritto attraverso alcuni tratti visibili quasi
in trasparenza, sottili linee incise che evocano l’idea della lontananza.
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Lucas van Leyden 
(Leyden 1494 – 1533)

Cristo Incoronato di Spine, 1519

Bulino originale, monogrammato e datato in lastra; The New Holl-
stein, Lucas van Leyden, n. 69 II/II; mm 168 x 126

Prova di qualità superba, soprattutto per la ricchezza d’inchiostrazione
e per la nitidezza dei segni, che esaltano la profondità prospettica fra i
due piani.
Completa ed in perfetto stato di conservazione.

Nel XVI Secolo la produzione di soggetti sacri, in particolare legati
alla Passione di Cristo, ebbe una straordinaria diffusione, spesso pro-
mossa dai maggiori ordini monastici del tempo che commissionarono
interi cicli o singole opere sull’argomento ai principali incisori dell’e-
poca, come Lucas van Leyden e Albrecht Dürer.
In questo bulino Lucas van Leyden affronta un soggetto più volte
ripreso nelle sue opere grafiche. La scena illustra fedelmente un episo-
dio tratto dalla passione narrata da Matteo: prima di porgli sul capo una
corona di spine, i soldati condussero Cristo nel pretorio, lo rivestirono
di un mantello purpureo e gli misero una canna sulla mano destra, bef-
feggiandolo.   
Analizzando la posa di Cristo e, soprattutto, le caratteristiche dei per-
sonaggi raffigurati, si riscontrano diverse analogie con le altre incisio-
ni del Maestro dedicate allo stesso soggetto: anche nell’Incoronazione
di spine realizzata per la serie della Passione rotondanel 1509, com-
paiono alcune figure affacciate alla balaustra sullo sfondo, così come
nella corrispondente immagine appartenente alla serie della Passione
incisa successivamente, nel 1521. Per quanto concerne quest’ultima
raccolta, è opinione diffusa che Lucas van Leyden si sia ispirato alla
Piccola Passionesu legno di Albrecht Dürer, che incontrò ad Anversa
proprio nel 1521.
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Lucas van Leyden 
(Leyden 1494 – 1533)

San Sebastiano, 1510 ca.

Bulino originale, monogrammato in lastra; The New Hollstein, Lucas
van Leyden, n. 115 (unico stato); mm 105 x 72

Superba prova dal segno particolarmente ricco e intenso, peculiarità
estremamente rara nelle prove del Maestro fiammingo che tendono ad
accumulare troppo poco inchiostro lungo i segni incisi.
Rara di questa qualità. Un piccolissimo margine lungo la linea di con-
torno.

Come per la maggior parte degli artisti, anche per Lucas van Leyden
la rappresentazione di San Sebastiano, martire cristiano vissuto nel III
Secolo, offriva la possibilità di cimentarsi nella raffigurazione del
nudo. L’opera, infatti, mostra l’abilità dell’artista nel disegno anatomi-
co e nella resa delle proporzioni del corpo umano.
Un’incisione di Albrecht Dürer, che incise due bulini con San Seba-
stiano, realizzata nei primissimi anni del XVI Secolo, condivide con
l’opera di Lucas van Leyden non solo il formato ma anche alcune
caratteristiche del disegno. Nelle opere di entrambi gli artisti l’atten-
zione è completamente dedicata alla rappresentazione del martire lega-
to all’albero con i muscoli in tensione, mentre è assente qualsiasi sfon-
do paesaggistico. Un’ulteriore analogia è data dall’espediente usato da
Dürer e van Leyden per incidere il monogramma, che in entrambe le
stampe è effigiato su una tavoletta appesa ai rami dell’albero.
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Lucas van Leyden 
(Leyden 1494 – 1533)

Quattro Soldati nella Foresta, 1507 ca.

Bulino originale, monogrammato in lastra; The New Hollstein, Lucas
van Leyden, n. 141 (unico stato); mm 112 x 86

Rara incisione di qualità superba, sia per la ricchezza d’inchiostrazio-
ne sia per la nitidezza dei segni; l’intensità delle linee conferisce un
effetto chiaroscurale molto contrastato che esalta la profondità pro-
spettica fra i due piani, rendendo da un lato le figure particolarmente
plastiche, mentre dall’altro dimostra quanto sia possibile attraverso un
sapiente uso del mezzo incisorio esprimere con veridicità una scena
così complessa con il solo uso del bianco e nero. Completa ed in per-
fetto stato di conservazione.

Lucas van Leyden incise la sua prima lastra, San Cristoforo sulla riva
del fiume, tra il 1505 e il 1506. Appartiene ai primi anni della sua atti-
vità artistica anche quest’opera, che raffigura Quattro soldati nella
foresta, databile intorno al 1707. Il soggetto richiama l’attenzione sul-
l’interesse dell’artista verso la il sociale, come testimonia la raffigura-
zione di quattro personaggi ritratti nelle vesti tipiche del tempo. La
posa della figura che compare sulla destra, in primo piano, sarà suc-
cessivamente ripresa dall’artista in un’altra incisione dal titolo Lo
sbandieratore, databile intorno al 1510; le vesti del portabandiera,
abbigliato alla maniera degli araldi dei Paesi Bassi nelle occasioni
festiva, ricordano invece la tenuta del personaggio sulla sinistra. L’o-
pera mostra l’abilità del Maestro, sebbene ancora giovane, nel rendere
i diversi piani di profondità dosando varie tonalità di grigio.
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Hans Sebald Beham
(Norimberga 1500 – Francoforte 1550)

Melancolia, 1539

Bulino originale, monogrammato e datato in lastra; Hollstein III,
85.145 III/VI; Bartsch VIII, 172.144; mm 78 x 51

Splendida prova, dal segno molto nitido e limpido, che permette una
visione molto godibile anche dei particolari più minuziosi.
Completa di tutta la parte incisa e con un filo di margine tutt’intorno
oltre la linea di inquadramento.
In perfetto stato di conservazione.

L’iconografia si rifà a quella umanista, dove la Malincolia, figlia di
Saturno, si identifica con le qualità introspettive ed intellettuali che
caratterizzano la figura ideale dell’uomo contemplativo. Talvolta la
Malincolia esprime la disperazione degli artisti di fronte alla crisi crea-
tiva; temuta da molti,  ha spesso ispirato, come soggetto, una notevole
quantità di opere. 
L’iconografia è completa di tutti gli elementi di solito presenti: il com-
passo, la sfera, lo scalpello. Tutti particolari che riportano al mestiere
di artista.

20



43



44

Giulio Bonasone
(Bologna 1510 ca. – 1576 ca.)

Noè Esce dall’Arca con la Famiglia Circondato dagli Ani-
mali, 1544

Bulino originale, firmato e datato in lastra; Bartsch XV, 113.4; Pezzi-
ni - Massari - Rodinò, pag. 72 n. 4a I/II; mm 296 x 376

Interessante incisione dalla qualità di stampa eccellente. Impressa su
una carta con una filigrana di difficile lettura che non siamo stati in
grado di catalogare: le caratteristiche di vergellatura e di consistenza
dell’impasto fanno pensare ad una datazione della carta riferibile al
XVI Secolo. Particolarmente compatto e croccante il foglio. La con-
servazione è perfetta.

L’opera appartiene al ricco repertorio di incisioni tratte dai disegni,
affreschi e dipinti realizzati da Raffaello, come si apprende dall’iscri-
zione sulla tavoletta alla base dell’immagine. Il bolognese Giulio
Bonasone, considerato l’erede spirituale di Marcantonio Raimondi1,
eseguì l’incisione nel 15442, riportando sulla lastra un soggetto raf-
faellesco affrescato da Giovanni da Udine3 nella terza arcata delle
Logge Vaticane. La stampa - che presenta alcune varianti stilistiche e
interpretative rispetto al modello di riferimento - è improntata ad un
gusto tipicamente manierista che si mostra soprattutto nel disegno
delle bizzarre creature animali. A Roma dal 1544, Bonasone inaugurò
la pratica di modificare i soggetti originali creando fantasiose ambien-
tazioni paesistiche e archeologiche, mostrando una straordinaria liber-
tà espressiva. Vicine al manierismo appaiono anche le figure umane
presenti nella scena, che nelle pose, negli arti particolarmente allunga-
ti, nella gestualità esasperata e nell’espressività dei volti ricordano le
più celebri raffigurazioni michelangiolesche. 
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1 Bologna 1480 ca. - 1534 ca.
2 Pezzini - Massari - Rodinò, pag. 865.
3 Udine 1487 - Roma 1561. 
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Giorgio Ghisi
(Mantova 1520 – 1582)

La Morte di Procri, 1540

Bulino originale, monogrammato in lastra; Bartsch XV, 409.61 III/III;
P. Bellini, L’opera incisa di Giorgio Ghisi, n. 6; S. Boorsch, pag. 45 n.
5 VII/X; mm 390 x 559

Splendida prova, dall’inchiostrazione intensa. Impressa su carta con
filigrana Santo Inginocchiato con Croce, nello Scudo, già riscontrata in
opere coeve di Ghisi: La Derisione dei Prigionierie nel ciclo di tavo-
le dedicato ai Profeti michelangioleschi1; la filigrana è databile a par-
tire dalla seconda metà del 1500 al primo quarto del XVII secolo.
Stampata dopo l’aggiunta della firma dell’editore Filippo Tommasi,
editore romano, che ha aggiunto, anche, in alto al centro, la citazione
tratta dalle Metamorfosidi Ovidio, dell’episodio raffigurato.
Completa di tutta la parte incisa, in ottimo stato di conservazione.
Rara.

La morte di Procri, realizzata da Giorgio Ghisi nella seconda metà
degli anni Quaranta del ‘500, deriva da un disegno di Giulio Romano2.
Il soggetto deriva da un disegno di Giulio Romano e racconta la storia
dell’amore infelice tra Cefalo e Procri, come narrata nelle Metamorfo-
si di Ovidio. 
Come cita l’iscrizione in alto, Ghisi illustra il momento in cui la bel-
lissima Procri viene colpita a morta da un giavellotto che lei stessa
aveva donato a Cefalo, scambiata da quest’ultimo per una terribile
fiera.
Lo studioso Hartt ritiene che il disegno di Giulio Romano, con altre
due opere, facesse parte di un ampio ciclo preparatorio realizzato per
la decorazione del padiglione di caccia di Marmirolo dei Gonzaga.
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1 Boorsch, op. cit., pag. 223 n. 57.
2 Roma 1499 - Mantova 1546.
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Jan van der Straet, detto Giovanni Stradano
(Bruges 1523 – Firenze 1605)

Vermis Sericus (serie completa di sei tavole) 

Bulini originali, firmati in lastra dagli autori; Hollstein XI, 160.115-
120; A. Baroni Vannucci, pp. 401-402; mm 295 x 372

Le sei opere sono di qualità eccellente, ben inchiostrate, intense e niti-
de. Hanno tutte ampi margini oltre l’impronta del rame e sono in per-
fetto stato di conservazione.

La serie denominata Vermis Sericusè composta da sei tavole numera-
te che illustrano dettagliatamente l’allevamento del baco da seta. Le
stampe, realizzate sulla base dei dipinti di Johannes Stradanus, riporta-
no le firme dell’incisore Karel De Mallery1 e di Joan Galle2, esponen-
te della celebre famiglia di incisori e stampatori fiamminghi. L’intera
raccolta è dedicata alla nobildonna fiorentina Costanza Alemanni,
sposa di Raffaello Medici, citata nell’iscrizione che compare nel fron-
tespizio. La realizzazione delle tavole è databile negli anni compresi
tra il 1587 e il 1589, nel corso dei quali l’artista fiammingo eseguì
numerose opere per diversi membri della famiglia Alemanni.
Le sei incisioni sono tematicamente collegate con la serie Nova reper-
ta, commissionata allo Stradano da Luigi Alemanni, fratello di Costan-
za, nella quale l’autore celebra l’audacia e l’intelligenza dell’uomo
capace di compiere grandi imprese grazie soprattutto alle innovazioni
apportate in campo scientifico e tecnico. La principale fonte d’ispira-
zione iconografica per l’autore è rappresentata probabilmente dalla
puntuale osservazione del reale, dall’esperienza diretta effettuata
durante il lungo periodo trascorso in Toscana. Nel frontespizio della
serie, all’interno di quattro medaglioni, sono raffigurati gli stadi di svi-
luppo del vermis sericus, mentre attraverso le rimanenti cinque stam-
pe sono ripercorse tutte le fasi della coltivazione e lavorazione del pre-
zioso materiale. Nella seconda tavola lo Stradano accenna alla storia
del baco da seta, illustrando l’episodio dell’importazione dei primi
bozzoli e della consegna di questi al Principe Giustiniano da parte di
due monaci.
Cinque disegni definitivi per ciascuna delle incisioni, escluso il fronte-
spizio, sono conservati presso il Windsor Castle3.
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1 Anversa 1571 - 1635.
2 Anversa 1600 - 1676.
3 A. Baroni Vannucci, op. cit., pag. 401.
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Jan van der Straet, detto Giovanni Stradano
(Bruges 1523 – Firenze 1605)

L’Arte della Stampa

Bulino originale, firmato in lastra dagli autori; Hollstein VII 87.410-
430; A. Baroni Vannucci, pp. 397 - 400; mm 290 x 370

Stupenda prova di questa stampa molto ricercata per l’iconografia.
Impressa su carta senza filigrana, ma con caratteristiche di vergellatu-
ra e consistenza tipiche del XVI Secolo. Ampissimi margini intonsi
tutt’intorno. Perfetta. 

L’opera è la quarta tavola della serie denominata Nova Reperta, com-
missionata al fiammingo Johannes Stradanus dal nobile erudito fioren-
tino Luigi Alemanni. Le tavole riportano anche le firme di Joan Galle1

e di Jan Collaert2. Non si conosce la data esatta della commissione, tut-
tavia alcuni disegni preparatori riconducibili alle tavole di questa rac-
colta sono databili tutti tra il 1588 e il 1589.
La serie comprende diciannove stampe numerate al margine, escluso il
frontespizio; come la definisce lo stesso titolo, rappresenta recenti sco-
perte geografiche e varie invenzioni scientifiche. Con la raccolta Nova
Reperta lo Stradano non ha voluto illustrare il cammino conoscitivo
dell’umanità compiuto tra ‘400 e ‘500, celebrando così le nuove crea-
zioni scientifiche e soprattutto la capacità dell’uomo di dominare la
natura.

24

25 L’Astrologia

Bulino originale, firmato in lastra dagli autori; Hollstein VII 87.410-
430; A. Baroni Vannucci, pp. 397 - 400; mm 290 x 370

L’opera è la diciottesima tavola della serie denominata Nova Reperta. 
Stupenda prova impressa su carta senza filigrana, ma con caratteristi-
che di vergellatura e consistenza tipiche del XVI Secolo. Ampissimi
margini intonsi tutt’intorno. 
(Vedi scheda precedente).

1 Anversa 1600 - 1676.
2 Anversa 1566 - 1628.
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Jan van der Straet, detto Giovanni Stradano
(Bruges 1523 – Firenze 1605)

Il Mulino ad Acqua

Bulino originale, firmato in lastra dagli autori; Hollstein VII 87.410-
430; A. Baroni Vannucci, pp. 397 - 400; mm 290 x 370

L’opera è la decima tavola della serie denominata Nova Reperta. 
Stupenda prova impressa su carta senza filigrana, ma con caratteristi-
che di vergellatura e consistenza tipiche del XVI Secolo. Ampissimi
margini intonsi tutt’intorno. 
(Vedi scheda n. 24).
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27 Il Mulino a Vento

Bulino originale, firmato in lastra dagli autori; Hollstein VII 87.410-
430; A. Baroni Vannucci, pp. 397 - 400; mm 290 x 370

L’opera è l’undicesima tavola della serie denominata Nova Reperta.
Stupenda prova impressa su carta senza filigrana, ma con caratteristi-
che di vergellatura e consistenza tipiche del XVI Secolo. Ampissimi
margini intonsi tutt’intorno. 
(Vedi scheda n. 24).
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Nicolas Beatrizet, detto il Beatricetto
(Nancy 1525 – Roma 1580)

Giuseppe Racconta il Sogno ai Fratelli, 1541

Bulino originale, firmato in lastra dagli editori Lafrary e van Aelst;
Bartsch XV, 244.9; Pezzini - Massari - Rodinò, pag. 74 n. 15; mm 236
x 374

Magnifica prova molto nitida, completa di tutta la linea marginale.
Impressa su carta con filigrana “Colomba nel Cerchio”, tipica filigra-
na italiana databile al XVI Secolo. 
In buono stato di conservazione, una piega centrale verticale consu-
mata, anche al recto.

Il soggetto riprende, in controparte, un disegno di Raffaello1 eseguito
come studio preparatorio per un affresco delle Logge Vaticane, databi-
le tra il 1500 e il 1512. Il medesimo prototipo raffaellesco fu riportato
in incisione anche da altri artisti dell’epoca come Agostino Veneziano2,
Marcantonio Raimondi3 e altri. 
A Roma dal 1540, Beatrizet conquistò una posizione di primariato
nella riproduzione a stampa dei grandi Maestri cinquecenteschi. Nel-
l’intensa richiesta di soggetti manieristi, l’artista francese intervenì con
cratività accentuando l’uso di ambientare i soggetti originali all’inter-
no di fantasiosi contesti paesistici, seguendo una pratica inaugurata dal
bolognese Giulio Bonasone4.
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1 Vienna, Collezione di Arte Grafica Albertina.
2 Venezia 1490 ca. - 1536.
3 Bologna 1480 ca. - 1534 ca.
4 Bologna 1510 ca. - 1576 ca.
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Camillo Procaccini
(Bologna 1555 – Milano 1626)

Il Riposo durante la Fuga in Egitto

Acquaforte originale, firmata in lastra; Bartsch XVIII, 20.3; P. Belli-
ni, Camillo Procaccini, n. 24 II/II; mm 226 x 280

Splendida prova dal segno particolarmente nitido, caratteristica desi-
derabile in Procaccini, che per la pienezza e grande quantità di segni
tende ad essere, altrimenti, poco leggibile. 
Completa e con un piccolo margine tutt’intorno oltre l’impronta del
rame, la conservazione e’eccezionale.
Al verso il timbro di catalogazione LS, con un numero apportato a
matita, non riscontrato sul Lugt. 
Soggetto molto raro.

Camillo Procaccini realizzò tre acqueforti dedicate al tema biblico del
Riposo durante la fuga in Egitto, composizioni pervase da un clima di
soffusa e delicata leggerezza, da una spiritualità intensa che rappre-
senta una delle caratteristiche fondamentali della sua arte. Le tre tavo-
le mostrano un artista molto attento alla costruzione dello spazio,
denominata “a conchiglia”, resa attraverso la ricca vegetazione e i gio-
chi di luce che racchiudono la scena permettendo, allo stesso tempo,
un notevole coinvolgimento da parte dello spettatore.
La gestualità calma e pacata dei personaggi, la semplicità e l’imme-
diatezza che dominano l’intera scena si discostano dall’enfasi barocca
e richiamano i modi del Carracci e, soprattutto, di Federico Barocci1.
L’incisione qui presentata, oltre alla firma del Maestro, reca il nome
dello stampatore Gaspare Dall’Oglio attivo a Bologna che permette di
datare l’opera anteriormente al 1587, anno in cui Procaccini si spostò
dalla città emiliana a Milano.

29

1 Urbino 1535 - Roma 1612.
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Joan Galle 
(Anversa 1600 – 1676)

Proverbio (serie completa di sei opere)

Bulini originali, firmati in lastra; Hollstein VII, pag. 8, nn. 6-11; mm
298 x 375

La raccolta è composta da sei fogli con le medesime dimensioni e di
qualità molto omogenea. Presentano tutti ampi margini intonsi e sono
in perfetto stato di conservazione. L’effetto decorativo è molto effica-
ce.
I fogli sono tutti impressi su carta con filigrana “Lettere IHS nello
Scudo, sormontato da Corona”, simile a Heawood n. 2943 databile
nella prima metà del XVII secolo.

La serie, divertente e curiosa, è dedicata all’illustrazione di alcuni detti
popolari, riportati nel frontespizio della raccolta. La produzione di sog-
getti analoghi - caratterizzata da una notevole fortuna popolare - fiorì
a partire dalla fine del Cinquecento, quando alcuni editori fiamminghi
intuirono la straordinaria possibilità di diffusione delle stampe che pro-
ponevano temi cari al popolo e di facile comprensione. 
Il soggetto della serie è tratto da Ambrosius Francken1, pittore fiam-
mingo particolarmente attivo ad Anversa, dove Joan Galle incise le sei
tavole.
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1 1544 - 1618.
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Rembrandt Harmenszoon van Rijn
(Leyden 1606 – Amsterdam 1669)

Autoritratto alla Finestra, 1648

Acquaforte, puntasecca e bulino originale; White - Boon, B 22 IV/V;
Nowell - Usticke, B 22 III/VII; Biorklund - Barnard, BB 48-AIV/V; mm
160 x 131

Eccezionale prova di questa stampa molto rara nei primi stati e segna-
lata dallo studioso Usticke come “very desirable portrait” .
Impressa nel quarto stato, dopo l’aggiunta del paesaggio che si intra-
vede dalla finestra e di qualche tratteggio che ne intensifica la cornice.
Sulla tunica si vedono le barbe della puntasecca segnalate sempre dallo
studioso Usticke per le prove “early” di questo stato. 
Stampata su carta del Giappone, una fra le carte predilette da Rem-
brandt e usata di frequente per questo soggetto; infatti, sono impressi
su questa carta gli esemplari conservati a Londra, Oxford e Parigi (nel
II stato), a Cambridge, Londra e Vienna (nel IVstato). Rembrandt,
sempre alla ricerca di effetti inconsueti ed efficaci, acquistava carte
fuori dal comune, in particolare quelle asiatiche in arrivo al fiorente
porto di Anversa. La superficie serica unita alla grande compattezza
della carta del Giappone gli permetteva di ottenere gli effetti pittorici
desiderati. 
Completa di tutta la parte incisa e con un piccolo margine tutt’intorno.
Lungo i margini destro e inferiore vi sono alcuni brevissimi strappi,
invisibili a occhio nudo e rinforzati al recto. Caratteristiche che non
compromettono la desiderabilità di un’opera così affascinante, nonché
rara. 

I grandi autoritratti di Rembrandt si situano al culmine della sua inten-
sità espressiva. Fra tutti, questo è il solo esempio nel quale sia presen-
te la vena intimista e affettuosa che l’artista solitamente riserva alle
scene della vita di Gesù e ai magistrali paesaggi. La tecnica è quella
prediletta del chiaroscuro, realizzato con le barbe a puntasecca, evi-
denziato da un falso “non finito” del paesaggio e del dettaglio della
mano che disegna.
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Antoni Waterloo
(Lilla 1609/10 – Utrecht 1690)

Morte di Adone

Acquaforte originale, firmata in lastra; Hollstein L, pag. 301, n. 130;
mm 360 x 250

Eccellente prova. Completa di tutta l’impronta del rame. Conservazio-
ne perfetta.

La tavola appartiene alla serie Large upright landscapes with scenes
from Ovid’s Metamorphoses, composta da sei acqueforti.
Gli episodi mitologici narrano le vicende degli amanti più famosi
ricordati nel libro di Ovidio e diventano l’occasione per realizzare dei
paesaggi caratterizzati dalla presenza altisonante di alberi, che sono
utilizzati come cornice in cui si racchiudono le figure umane. Molto
spesso la scena è spostata in un angolo dell’opera per lasciare posto in
primo piano alla vegetazione, che diventa la protagonista.
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Antoni Waterloo
(Lilla 1609/10 – Utrecht 1690)

Una Madre con Bambini che Riposano

Acquaforte originale, firmata in lastra; Hollstein L., pag. 282, n. 122;
mm 303 x 250

Eccellente prova. Impressa dopo l’aggiunta di rami e foglie sopra la
finestra della casa centrale, e dopo l’allungamento del ramo che spor-
ge in alto dall’albero principale. Completa di tutta l’impronta del rame.
Conservazione perfetta.

La tavola appartiene alla serie Large upright landscapecomposta da
sei acqueforti. 
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Antoni Waterloo
(Lilla 1609/10 – Utrecht 1690)

Una Contadina con la Figlioletta che Attraversa un Piccolo
Ponte di Legno

Acquaforte originale, firmata in lastra; Hollstein L., pag. 253, n. 114;
mm 233 x 320

Eccellente prova impressa su carta con filigrana “Giullare”, simile a
Churchill n. 341, databile intorno al 1644. La conservazione è buona,
un brevissimo strappo lungo il margine superiore. Un margine irrego-
lare da 1 a 5 mm sui lati destro, sinistro e inferiore, completa a filo
della linea marginale. Le opere di Waterloo stampate su carta coeva,
come il nostro esemplare, sono sempre più rare.

L’acquaforte appartiene alla serie Large landscapes, composta da sei
tavole. In prossimità del margine inferiore destro della stampa compa-
re il numero sei.
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Antoni Waterloo
(Lilla 1609/10 – Utrecht 1690)

Il Cane Beve al Fiume 

Acquaforte originale, firmata in lastra; Hollstein L., n. 120 II/II; mm
286 x 231

Eccellente prova dal segno particolarmente intenso e ben contrastato,
stampata nello stato definitivo: dopo l’aggiunta della firma in alto a
sinistra.
Impressa su carta con filigrana “Giullare”, tipica carta olandese del
XVII secolo.
Completa di tutta la parte incisa. In perfetto stato di conservazione.

La tavola appartiene alla serie Large upright landscapecomposta da
sei acqueforti. Antoni Waterloo usò i contadini come pretesto per la
descrizione di paesaggi in cui la natura diventa la protagonista princi-
pale.
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Maestro Anonimo
(Secolo XVII)

La Rissa

Acquaforte originale; P. Bellini, L’opera incisa di Giovanni Benedetto
Castiglione, n. 75 (unico stato); mm 183 x 214

Eccellente e rara prova stampata su carta con filigrana “Giglio stiliz-
zato sormontato dalla lettera M e appoggiato sulle tre montagne”, simi-
le a Heawood nn. 1620 . 1623, riscontrata su un documento del 1647.
In perfetto stato di conservazione e con un filo di margine tutt’intorno. 

L’attribuzione di questa stampa è stata per lungo tempo controversa.
Alcuni studiosi hanno ascritto l’opera alla mano di Giovanni Benedet-
to Castiglione1, tuttavia per altri, come il Bartsch, l’acquaforte è esclu-
sa dal corpusdell’artista genovese. La ragione di tale credenza è dovu-
ta al fatto che nell’Indice delle stampe (…) della stamperia di Gio.
Giacomo De Rossi in Roma, edito nel 1677, un’incisione raffigurante
una “rissa” compare tra le stampe eseguite dal Castiglione2. 
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1 Genova 1609 - Mantova 1665.
2 P. Bellini, op. cit., pag. 176.
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Stefano Della Bella
(Firenze 1610 – 1664)

Vedute della Villa di Pratolino, serie completa di sei stampe 

Acqueforti originali, firmate in lastra; De Vesme - Massar, n. 838-843;
C. Joubert - P. Chone, pp. 102-105; mm 343 x 463

Le sei prove sono di qualità splendida ed omogenea, tutte inchiostrate
in maniera intensa e nitida. La raccolta è nel raro primo stato, prima
dell’aggiunta del numero su alcune delle tavole. Tutte impresse su una
carta insolitamente spessa e consistente, una sola tavola è stampata su
una carta dove è visibile una filigrana, non catalogabile perché non
leggibile. 
La conservazione delle tavole è perfetta ad eccezione di due esempla-
ri che presentano delle macchie brune, in entrambi i casi nel margine
bianco, che, quindi, non riguardano la parte incisa. 
Rara la serie completa.

L’attività di Stefano Della Bella fu strettamente legata alla committen-
za medicea, in particolare alla figura di Lorenzo de Medici che sov-
venzionò l’intera carriera artistica del Maestro. La tenuta di Pratolino,
nelle colline a nord di Firenze, fu per lungo tempo legata alla famiglia
Medici; Francesco I la acquistò nel 1568 e affidò il progetto per la
costruzione della villa all’architetto Bernardo Buontalenti1, volendo
realizzare un luogo di villeggiatura fiabesco in onore della seconda
moglie Bianca Cappello. Edificata tra il 1669 e il 1684, la villa fu pre-
sto arricchita di un meraviglioso parco nel quale l’acqua e i giochi
acquatici erano senza dubbio il tema dominante. 
Le sei acqueforti dedicate al complesso di Pratolino furono eseguite
dall’incisore fiorentino negli anni intorno al 1652: la celebre serie di
incisioni, delle quali non si conosce alcun disegno preparatorio, è priva
di frontespizio e di conseguenza non contiene informazioni riguardo il
titolo e la dedica. Il Della Bella ha offerto una fedele illustrazione del
complesso mediceo, luogo in cui le bellezze naturali sono affiancate da
opere artificiali di straordinario impatto scenografico, edificate da un
équipe di artisti e artigiani manieristi diretti dal Buontalenti. 
La grande esperienza e l’abilità artistica dell’incisore sono evidenti
nella resa della ricca vegetazione del parco: l’artista è riuscito a ricrea-
re sulla carta il gioco di luci prodotto dal vibrare delle fronde degli
alberi e dei cespugli. 
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Adriaen van Ostade
(Haarlem 1610 – 1685)

Un Contadino Affacciato alla Porta

Acquaforte originale, firmata in lastra; L. Godefroy, n. 9 III/IV; mm
123 x 97

Magnifica prova impressa nel terzo stato su quattro, prima dell’arro-
tondamento degli angoli superiori della lastra. In perfetto stato di con-
servazione, con un piccolissimo margine irregolare da 2 a 7 mm tut-
t’intorno.

L’intera opera incisa di Adriaen van Ostade comprende circa cinquan-
ta esemplari tra acqueforti e puntesecche, notevolmente apprezzate
nell’ambito dell’arte fiamminga del XVII secolo. Già dedito alla pittu-
ra, sperimentò le tecniche incisorie solo dopo il 1636, eseguendo pre-
valentemente gli stessi soggetti che ritroviamo nei suoi dipinti e che
per la loro particolare natura sono stati ampiamente apprezzati dai col-
lezionisti e amatori di stampe antiche: il Maestro amava infatti rappre-
sentare scene riprese dalla vita quotidiana, ritratti di persone umili,
danze, atmosfere familiari. 
Delle stampe realizzate dall’artista, molte delle quali sono state tirate
fino a tutto il XVIII secolo, si conoscono spesso numerosi stati. La
meticolosa ricerca volta al raggiungimento della perfezione artistica,
soprattutto nella resa degli effetti tonali, spinse l’artista ad apportare
lievi modifiche alle lastre, aggiungendo sottili e talvolta impercettibili
tratti allo scopo di conferire maggiore espressività ai ritratti o rendere
più intense le ombre. I cambiamenti non erano tali da stravolgere l’im-
pianto chiaroscurale precedentemente ottenuto, tuttavia contribuivano
al raggiungimento di un effetto maggiormente pittorico caratterizzato
da tonalità intense.
Il primo grande collezionista dell’opera del van Ostade fu l’abate
Michel de Marolles2, la cui intera collezione costituisce oggi il nucleo
della raccolta conservata al Gabinetto delle Stampe della Bibliotheque
de Paris. Nel corso del secolo XVIII sono state portate a compimento
due edizioni di grande pregio dell’opera completa del Maestro olande-
se, rispettivamente nel 1710 nel 1780. In entrambi i casi, le lastre
hanno subito diversi ritocchi, spesso leggeri ma talvolta tali da provo-
care inevitabilmente l’alterazione dei tratti originali.
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Adriaen van Ostade
(Haarlem 1610 – 1685)

Il Quacchero

Acquaforte originale, firmata in lastra; L. Godefroy, n. 43 VIII/IX; mm
158 x 125

Bellissima prova stampata su carta con filigrana “Giglio” simile a
Godefroy n. 15, riscontrata in prove appartenenti all’edizione Picart.
Un piccolissimo margine tutt’intorno, oltre l’impronta del rame. In
perfetto stato di conservazione.
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Adriaen van Ostade
(Haarlem 1610 – 1685)

Adriaen van Ostade
(Haarlem 1610 – 1685)

Il Fienile

Acquaforte originale, firmata in lastra; L. Godefroy, n. 23; mm 171 x
195

Splendida prova, intensa e dall’effetto chiaroscurale ben accentuato.
Impressa nell’ottavo stato su dieci: prima dell’aggiunta delle linee ver-
ticali fra la ruota e il margine di sinistra.
Con un sottile margine di circa 2 mm tutt’intorno. In perfetto stato di
conservazione.
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41 La Filatrice

Acquaforte originale, firmata in lastra; L. Godefroy, n. 31 VI/VII; mm
144 x 180

Splendida prova impressa su carta che ha la filigrana “Giglio” simile a
Godefroy n. 13, riscontrata dallo studioso in una prova del 1647 del
soggetto La Famiglia. Un sottile margine di circa 3 mm tutt’intorno. In
perfetto stato di conservazione.
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Simone Cantarini, detto il Pesarese
(Pesaro 1612 – Verona 1648)

San Giovanni Battista nel Deserto

Acquaforte originale; Bartsch XIX, 135.23; P. Bellini, L’opera incisa
di Simone Cantarini, n. 17 I/II; mm 167 x 167

Eccellente prova impressa su carta con una filigrana di difficile lettu-
ra, che sembra essere “Stella nel cerchio, sormontato da stella a sei
punte”, simile a Briquet n. 6091.
In perfetto stato di conservazione con un filo di margine tutt’intorno.

L’opera grafica del Cantarini consta di circa quaranta acqueforti quasi
tutte d’invenzione e quasi tutte prive di firma, dedicate prevalente-
mente alla rappresentazione di soggetti biblici nei quali l’infanzia di
Cristo, la Sacra Famiglia e la figura di San Giovanni Battista occupa-
no senza dubbio un posto di rilievo. Le incisioni sono caratterizzate da
un segno leggero e da una costante attenzione verso i valori luministi-
ci. L’acquaforte che ritrae il San Giovanni Battista nel deserto, della
quale esiste un disegno preparatorio1, è stilisticamente vicina ad altre
due opere del Maestro pesarese che ritraggono il Riposo in Egitto,
caratterizzate dallo stesso modo di tratteggiare il fogliame. Tale analo-
gia ci permette di collocare l’esecuzione dell’opera nello stesso perio-
do in cui furono realizzate le due incisioni sopra citate, riferibili agli
anni bolognesi seguiti al litigio dell’artista con Guido Reni2, tra il 1637
e il 1639.
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1 Il disegno è conservato al Museo del Prado, Madrid (F. D. 1710).
2 Calvenzano 1575 - Bologna 1642.
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Giuseppe Diamantini
(Fossombrone 1621 – 1705)

Natività

Acquaforte originale, firmata in lastra; Bartsch XXI, 268.2; P. Mattio-
li, p. 152; C. le Blanc, vol. I, pp. 46-47; mm 360 x 184

Splendida e rarissima prova impressa con un inchiostro di colore gri-
gio. Stampata su carta con filigrana “Tre Mezze Lune” la carta dalla
qualità sufficientemente elevata da essere stata imposta dalla Serenis-
sima agli artisti iscritti alla fraglia dei Pittori Veneziani. Completa di
tutta la parte incisa, con un filo di margine oltre la linea marginale. In
perfetto stato di conservazione.

Databile intorno alla metà del Secolo XVII, l’acquaforte rappresenta
una gloriosa Natività con, in primo piano, la Vergine e San Giuseppe
che adorano il Cristo, circondate da numerose figure di pastori e ange-
li. 
La firma, visibile in basso a sinistra, riporta parzialmente il nome di
Ottaviano Angarano; attraverso l’analisi di diverse fonti documentarie,
è stato possibile risalire alla figura del conte Angarano, nobile vene-
ziano documentato intorno al 1650, menzionato da Antonio Maria
Zanetti sia come autore di una pala d’altare raffigurante una Natività
con pastori situata nella chiesa veneziana di San Daniele, sia come
artefice di una stampa tratta da tale opera.
Di altro avviso è invece il Le Blanc che, sulla base di quanto riportato
nel Bartsch, attribuisce l’acquaforte al pittore e incisore italiano Giu-
seppe Diamantini. L’acquaforte con la Natività tra i pastori, che ripor-
ta in incisione la pala centinata dipinta da Ottaviano Angarano, è quin-
di annoverata tra le opere grafiche del Diamantini, autore di circa set-
tanta incisioni la maggior parte delle quali tirate in pochissimi esem-
plari ed estremamente rare. Nella Natività, ritenuta una delle sue prime
creazioni, il Diamantini sperimenta le tematiche tradizionali legate alla
produzione di grandi pale d’altare; nell’opera, tuttavia, è possibile
osservare lo sviluppo del suo stile, che dalla totale adesione al baroc-
co si sposterà verso il nuovo gusto settecentesco per le composizioni
decorative e ariose. Dall’impostazione equilibrata e simmetrica delle
tre figure visibili nella parte inferiore della stampa, si passa infatti alla
maggiore scioltezza e vivacità dell’angelo con cartiglio che occupa la
parte superiore, la cui posa dona movimento e respiro spaziale all’in-
tera composizione.
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Pietro Aquila
(Marsala 1640 – Alcamo 1692)

Testa di Cavallo

Acquaforte originale, firmata in lastra; C. Le Blanc, Vol. I,  pp. 53-54;
mm 183 x 130

Splendida prova ben inchiostrata, in perfetto stato di conservazione.

L’incisore siciliano Pietro Aquila fu attivo prevalentemente tra Roma e
Napoli nella seconda metà del secolo XVII: nella città eterna intrapre-
se la carriera ecclesiastica e si affermò prevalentemente come incisore
di riproduzione, traducendo in stampa le opere del grandi Maestri del
‘600 e del primo ‘700. Dopo aver raggiunto una notevole maestria
nella pratica dell’acquaforte, incise le pitture di Palazzo Farnese e, suc-
cessivamente, la decorazione raffaellesca delle Logge Vaticane in una
serie dedicata a Cristina di Svezia. 
La presente opera, che rappresenta l’attento studio di una testa equina,
dimostra tuttavia che l’artista eseguì anche alcune incisioni di propria
invenzione, come apprendiamo dalla sua firma che cita: “Pietro Aque-
la inventor et fecit”.
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Antonio Canal, detto Canaletto
(Venezia 1697 – 1768)

La Torre di Malghera

Acquaforte originale, firmata in lastra; H. Salamon, Il Canaletto, n. 8;
R. Bromberg, n. 2;

Superba prova impressa nel primo stato. Un piccolo margine di circa
30 mm tutt’intorno oltre l’impronta del rame. In perfetto stato di con-
servazione.

L’artista dedicò questa incisione all’antica torre che sorgeva nel picco-
lo borgo nei dintorni di Mestre e che si innalza solitaria sotto il cielo
che occupa gran parte della veduta. Malghera, o Marghera, di cui si
hanno notizie già dal XIVsecolo, era prevalentemente un villaggio di
pescatori e barcaioli, tuttavia la sua importanza aumentò notevolmen-
te a seguito dell’edificazione di una torre, costruzione che il dominio
di Treviso ritenne opportuna per meglio controllare il traffico dei con-
trabbandieri. Una delle più antiche piante prospettiche che rappresen-
tano Venezia e le aree circostanti, contenuta nell’“Isolario” di Bene-
detto Bordone del 1528, illustra chiaramente il rilevante ruolo difensi-
vo assunto dalla struttura medievale e riporta, in prossimità del topo-
nimo “Marghera”, un piccolo torrione affacciato sulla laguna.  
Nei secoli seguenti l’antica torre, demolita prima della metà dell’Otto-
cento, perse la sua funzione di postazione di avvistamento e le sue
mura furono riutilizzate dagli abitanti del luogo che vi costruirono
attorno alla base alcune case con i tipici camini svasati. Canaletto sem-
bra proprio voler cogliere questo particolare momento e rappresentare,
sullo sfondo dei colli Euganei, la vecchia torre abbandonata alla cui
forte presenza fa riscontro il vasto silenzio del panorama lagunare,
appena interrotto dai lenti movimenti dei barcaioli. 
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Antonio Canal, detto Canaletto
(Venezia 1697 – 1768)

Veduta Fantastica di Padova

Acquaforte originale, firmata in lastra; H. Salamon, Il Canaletto, n.
10; R. Bromberg, n. 11;

Superba prova impressa nel primo stato. Un piccolo margine di circa
33-35 mm tutt’intorno oltre l’impronta del rame. In perfetto stato di
conservazione.

All’interno della ricca serie di ritratti urbani e paesaggi incisi dal Cana-
letto, la restituzione fedele di un luogo lascia spesso il posto, come in
questo caso, alla veduta ideata, fantasioso assemblaggio di vari edifici
alcuni dei quali si richiamano alla città di Padova. L’immagine, cele-
brata per la sua straordinaria capacità di rendere l’idea di vastità spa-
ziale, riproduce un immaginario nucleo urbano cinto da mura, che
quasi a stento sembrano contenere il fitto complesso di case e chiese al
loro interno.
Sulla destra della stampa si scorge un articolato edificio sacro, i cui
lineamenti rimandano alla chiesa padovana di San Francesco, in que-
sto caso capricciosamente ristrutturata dall’artista e protagonista asso-
luta di un’altra acquaforte che la ritrae ai piedi di un suggestivo pae-
saggio montano. La struttura sorgeva lungo un asse viario che dal cen-
tro conduceva verso l’esterno della città, via che attualmente prende il
nome dal Santo cui la chiesa è consacrata. Dal lato opposto si innalza
uno slanciato campanile in forme romaniche, lo stesso che Canaletto
aveva inserito nella veduta di Dolo in sostituzione della torre campa-
naria parte integrante del Duomo dedicato a San Rocco. Alla sua destra
si erge una maestosa cupola orientaleggiante ispirata senza dubbio alla
complessa copertura dalla celebre basilica di Sant’Antonio. 
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Domenico Lovisa 
(Attivo a Venezia nel primo e secondo decennio del XVIII Secolo)

Altra Veduta del Ponte di Rialto

Acquaforte originale; D. Succi, Da Carlevarijs ai Tiepolo, pp. 279-
283, mm 460 x 645 

Splendida prova, particolarmente ben inchiostrata e contrastata;
impressa su carta con filigrana “Lettera B”. Ampi margini tutt’intorno
oltre l’impronta del rame di circa 40 mm lungo i lati superiore ed infe-
riore, e di 85 mm sui lati destro e sinistro. In ottimo stato di conserva-
zione, una piega verticale, frequente in fogli di questa dimensione. 

Domenico Lovisa fu attivo come incisore, editore e stampatore nella
città lagunare nel primo e secondo decennio del Settecento, operando
soprattutto nella sua bottega situata nei pressi del Ponte di Rialto. Il
Lovisa contribuì enormemente al rifiorire delle arti della stampa vene-
ta nel corso del Secolo XVIII. A seguito della fase aurea del Cinque-
cento, infatti, il quadro dell’editoria veneziana conobbe un periodo di
stasi che durò per tutto il secolo XVII, fino alla pubblicazione dei volu-
mi dedicati all’“Atlante” e all’“Isolario” veneto, editi a partire dal
1690 da Vincenzo Coronelli, cartografo e geografo. Seguì la raccolta
di centoquattro Fabbriche e vedute di Veneziadel Carlevarjis, comple-
tata nel 1703, episodio fondamentale nella storia del vedutismo sette-
centesco. Intorno al 1715, tuttavia, una vasta cerchia di virtuosi si rac-
colse intorno alla figura del Cancelliere Giovanni Battista Nicolosi,
animata dal desiderio di intraprendere la pubblicazione di un’opera in
due volumi che illustrasse le Meraviglie della città di Venezia nelle pit-
ture del Palazzo Serenissimo Ducale e sculture e architetture, vasta
impresa che si prospettò subito troppo onerosa. Tale constatazione
spinse gli amatori coinvolti a cedere l’opera già avviata al Lovisa, in
quel periodo attivo come libraio e stampatore. 
La popolarità dell’editore veneziano è dovuta prevalentemente alla
pubblicazione della raccolta nota come Il Gran Teatro di Venezia, edita
per la prima volta nel 1717 con centoventidue tavole divise in due
tomi, contenenti rispettivamente oltre cinquanta vedute della città,
alcune incise da Filippo Masconi, Carlo e Andrea Zucchi, altre prive di
firma, come questa Altra veduta del Ponte di Rialto, e circa sessanta-
cinque tavole con riproduzioni di dipinti. Una seconda edizione appar-
ve nel 1720.
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Giovanni Battista Piranesi
(Mogliano 1720 – Roma 1778)

Rovescio del Tempio di Pola in Istria

Acquaforte originale, firmata in lastra; J. W. Ely, n. 126; mm 237 x
400 

Superba prova. In perfetto stato di conservazione.

La serie Alcune Vedute di Archi Trionfali ed altri monumenti, a cui
quest’opera appartiene, fu pubblicata nel 1748 e ristampata attorno al
1765. È composta da trentatrè stampe compresi i frontespizi. La loro
unità stilistica indica che le incisioni furono prodotte in breve tempo,
la serie anticipa l’impressionante forza degli Archi Trionfali, dove
Piranesi raggiunse la completa padronanza delle tecniche compositiva
e rappresentative che impiegherà nella sua futura attività. Alessandro
Bettagno commenta l’opera così: “È una serie molto importante nella
storia del vedutismo piranesiano. Una prima edizione, nella dedica
all’amico e protettore monsignor G. Bottari, porta la data 17 luglio
1748, ma evidentemente le incisioni devono essere state realizzate
qualche anno prima e, facilmente, iniziate dopo il ritorno a Roma da
Venezia. Stilisticamente esse vanno collocate nell’ambito della opero-
sità dell’artista dopo l’incontro con la cultura veneziana. Si distaccano
sia dalle Vedutine che dalle incisioni della Prima Parte. ... l’impianto
compositivo si presenta nuovo col proiettare in avanti, contro chi guar-
da, l’immagine principale, di solito immersa in una suonante lumino-
sità e trasparenza atmosferica, frutto queste della recente esperienza
veneziana, anche se essa non basta certo a spiegare i nuovi raggiungi-
menti piranesiani, fatti di un disegno più vibrante e meno portato,
come nelle opere precedenti, a una minuzia descrittiva che servivia a
supplire il piglio di questi fogli già pieni della sua vitalità e delle sue
capacità ormai integrantisi, tra innovazioni tecniche e creatività fanta-
stica. Ma nuovo è anche lo spirito disinvolto e sciolto che l’artista chia-
ramente fa trasparire nell’affrontare queste prime Antichità....”.1
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1 A. Bettagno, Giambattista Piranesi, Vicenza 1978, pag. 31.
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Giovanni Battista Piranesi
(Mogliano 1720 – Roma 1778)

Arco di Rimini Fabbricato da Augusto

Acquaforte originale, firmata in lastra; J. W. Ely, n. 121; mm 240 x
390 

Superba prova. In perfetto stato di conservazione.

L’opera appartiene alla serie Alcune Vedute di Archi Trionfali ed altri
monumenti, pubblicata nel 1748 e ristampata attorno al 1765.
(Vedi Scheda precedente).
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Giovanni Battista Piranesi
(Mogliano 1720 – Roma 1778)

Piazza Navona e Sant’Agnese

Acquaforte originale, firmata in lastra; T. Villa, “Quaderni del cono-
scitore di stampe”, n. 27; J. W. Ely, n. 164; mm 540 x 750 

Superba prova, appartenente all’edizione pubblicata tra il 1800 e il
1807. Ampi margini. In perfetto stato di conservazione.

L’opera appartiene alla serie Vedute di Roma, composta da centotren-
tacinque tavole e realizzata da Piranesi a partire dal 1740 fino alla sua
morte. Le stampe della raccolta rappresentano ogni fase dell’evoluzio-
ne stilistica del grande Maestro e ne riflettono i cambiamenti intellet-
tuali. Con queste magnifiche tavole non cambiò solo il modo di inten-
dere la veduta, ma anche di concepire le antichità classiche.
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Francesco Londonio
(Milano 1723 – 1783)

Pastore che Indica la Direzione ad una Pastorella, 1762

Acquaforte originale, firmata e datata in lastra; LSalamon, cat. 144,
n. 16 (primo stato); mm 192 x 241 

Eccellente prova impressa nel primo stato su due, prima dell’aggiunta
del tratteggio sull’albero, sui volti e sulla manica della donna. Stampa-
ta su carta con filigrana “Giglio sormontato da corona” (Heawood n.
687). In perfetto stato di conservazione, con un piccolo margine.

L’acquaforte è tratta dalla serie dedicata Al nobile Signor Dundas
Cavaliere inglese, eseguita dal Londonio a Roma tra il 1762 e il 1763
e composta da tredici tavole raffiguranti vivaci soggetti agresti. Il tema
riprende scene di vita quotidiana dove i protagonisti diventano i pasto-
ri, i contadini e gli animali raffigurati nel loro ambiente, con grazia ed
eleganza: quella stessa grazia che il Londonio vide nelle opere del Cor-
reggio1. 
I momenti della vita nei campi e nelle fattorie, gli armenti, il bestiame
domestico e tutte le manifestazioni della realtà contadina rappresenta-
no i soggetti preferiti - e quasi gli unici - del Maestro milanese. L’inte-
resse del Londonio verso le scene agresti è dovuto prevalentemente al
contatto con una particolare tipologia di pittori detti “bamboccianti”,
che devono il nome al loro primo Maestro Pietre van Laer2, detto
appunto il “Bamboccio”, le cui opere il Londonio potè conoscere e
ammirare nel corso della sua permanenza tra Roma e Napoli.
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1 Correggio, Reggio Emilia 1489ca. - 1534.
2 Haarlem 1592 ca. - 1642.
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Luigi Rossini
(Ravenna 1790 – Roma 1857)

Veduta Generale dei Gran Colossi sul Monte Quirinale

Acquaforte originale, firmata e datata in lastra; F. Fiorani; mm 550 x
730 

Eccellente prova, dal contrasto molto accentuato. Stampata su una
carta con la filigrana delle “Lettere AGF”,  non  vergellata. Conserva-
zione perfetta.

La Veduta Generale dei Gran Colossi sul Monte Quirinale, datata
1819, corrisponde alla sedicesima tavola della serie intitolata Le anti-
chità romane, composta da centouno tavole realizzate da Luigi Rossi-
ni a partire tra il 1819 e il 1823. 
L’attività dell’artista ravennate si installa nel solco della vedutistica
romana, il cui antecedente più celebre e celebrato fu certamente Gio-
van Battista Piranesi1. Rossini si trovò a Roma subito dopo lo sposta-
mento della Calcografia piranesiana a Parigi da parte degli eredi del
grande Maestro, che aveva lasciato nella capitale italiana una grave
lacuna nel campo incisorio. Sfruttando la situazione favorevole, Ros-
sini incise queste vedute partendo dalla lezione di Giovanni Volpato2

che aveva saputo descrivere con l’uso dell’acquaforte “tonale” le
variazioni luministiche del cielo e della luce di Roma. 
Attraverso queste opere l’artista fa rivivere il volto della città eterna,
non rinunciando mai a testimoniare filologicamente anche le emergen-
ze archeologiche; la volontà di illustrare ancora le bellezze paesaggi-
stiche e monumentali di Roma e dei suoi dintorni, documentandone la
vita nei suoi aspetti più pittoreschi, avvicina Rossini alle elaborazioni
artistiche settecentesche, tuttavia la ricerca di una documentazione più
approfondita, il riportare sulla lastra i restauri, il ricostruire piante e
prospetti di edifici - secondo un gusto tipicamente ottocentesco - ren-
dono il Maestro emiliano uno dei principali protagonisti dell’elabora-
zione culturale nella Roma del primo Ottocento.
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1 Mogliano 1720 - Roma 1778.
2 Bassano del Grappa 1732 - Roma 1803.
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Luigi Rossini
(Ravenna 1790 – Roma 1857)

Veduta del Clivo Capitolino

Acquaforte originale, firmata e datata in lastra; F. Fiorani; mm 722 x
540 

Eccellente prova, dal contrasto molto accentuato. Stampata su una
carta con la filigrana delle “Lettere AGF”, non vergellata. Conserva-
zione perfetta.

La Veduta del Clivo Capitolino, datata 1822, corrisponde alla sessan-
tesima tavola della serie intitolata Le antichità romane, composta da
centouno tavole realizzate da Luigi Rossini a partire tra il 1819 e il
1823. 
(Vedi scheda precedente).
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Francisco Goya y Lucientes 
(Fuendetodos 1746 – Bordeaux 1828)

Muchachos al Avío

Bulino, acquatinta brunita e acquaforte originale; T. Harris, Vol. II, n.
46; mm 295 x 210 

Magnifica prova impressa nella Calcografia Nacional per la Real Aca-
demia di Madrid fra il 1890 e il 1900. La tiratura è limitata a 230 esem-
plari. Ampi margini intonsi di 50 mm.

L’opera appartiene alla VI edizione della celebre serie dei Caprichos,
pubblicata tra il 1890 e il 1900. La raccolta venne realizzata con l’in-
tenzione di rappresentare i costumi e i vizi della Spagna del XVIII
Secolo. L’intento di Goya fu quello di denunciare e criticare le usanze
e le abitudini della società del suo tempo polemizzando contro di essa
in modo ironico. In particolare contro l’inquisizione, la lussuria, l’ava-
rizia, l’iniquità da parte della giustizia, la corruzione, il malcostume, lo
sfruttamento dei più deboli, contro l’ignoranza dei “dotti”, e contro
quell’aristocrazia bramosa solo di potere e ricchezza. Nel 1803 la serie
delle lastre fu ceduta a Carlo IV, da Goya, in cambio di un vitalizio. Il
vero successo l’artista spagnolo lo raggiunse quando le opere iniziaro-
no ad essere conosciute sul mercato francese. Basti pensare che fino al
1824 furono solo dieci gli esemplari venduti. Successivamente a causa
dell’esiguo numero di prove esistenti, si sentì il bisogno di mettere sul
mercato copie litografate. Infatti, dopo la consegna delle lastre a Carlo
IV (1803) non ci furono più tirature fino al 1855 circa.
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Francisco Goya y Lucientes 
(Fuendetodos 1746 – Bordeaux 1828)

Ni Mas ni Menos 

Bulino, acquatinta brunita e acquaforte originale; T. Harris, Vol. II, n.
76; mm 295 x 210 

Magnifica prova impressa nella Calcografia Nacional per la Real Aca-
demia di Madrid fra il 1890 e il 1900. La tiratura è limitata a 230 esem-
plari. Ampi margini intonsi di 50 mm.

L’opera appartiene alla VI edizione della celebre serie dei Caprichos,
pubblicata tra il 1890 e il 1900. 
(Vedi scheda precedente).
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Francisco Goya y Lucientes 
(Fuendetodos 1746 – Bordeaux 1828)

Cogida de un Moro Estando en la Plaza

Acquaforte, acquatinta brunita e puntasecca originale; T. Harris, Vol.
II n. 211 II/VII; mm 300 x 408

Superba prova impressa su carta senza filigrana, come riporta lo stu-
dioso Harris, per la prima edizione. La qualità dell’acquatinta è eleva-
ta e pari alle opere appartenenti alla prima, limitatissima, tiratura del
1816, cui il nostro esemplare è stato paragonato.
Lo studioso Harris definisce la qualità di questa tiratura con queste
parole: “The impressions are extremely fine and are all clean-wiped”1.  
Ampi margini intonsi di circa 50 mm tutt’intorno. In perfetto stato di
conservazione.
Al recto il timbro di collezione FPM, non catalogato dal Lugt. 

La tavola è la n. 8 dalla serie della Tauromaquia, composta da 40 stam-
pe.
Goya ottenne per mezzo della tecnica all’acquatinta un effetto e una
gamma di tonalità di grigi che rendono le sue opere molto pittoriche, e
dagli effetti quasi tridimensionali. Nessun altro artista seppe fare altret-
tanto. 
Le molteplici morsure, ben calibrate, gli permisero di sfumare ampie
aree, intersecando il tratto netto del disegno principale, eseguito con
una tecnica mista di acquaforte, bulino e puntasecca, con più sfondi. Il
risultato raggiunto non è una concreta delineazione di piani prospetti-
ci, ma un’atmosfera quasi surreale, non assurda, che dimostra come
anche nella grafica e soprattutto senza riproporre i soggetti e i temi
della pittura, egli sia stato innovativo, sia sotto il profilo artistico, uni-
versalmente conosciuto, sia sotto quello strettamente tecnico.
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1 T. Harris, op. cit., vol. II, pag. 307
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Francisco Goya y Lucientes 
(Fuendetodos 1746 – Bordeaux 1828)

El famoso Martincho Poniendo Banderillas al Quiebro

Acquaforte, acquatinta brunita e puntasecca originale; T. Harris, Vol.
II n. 218 I/VII; mm 300 x 408

Superba prova impressa su carta con filigrana “Morato” tipica della
prima edizione, pubblicata, in tiratura limitatissima, per la prima volta
nel 1816. 
Lo studioso Harris definisce la qualità di questa tiratura con queste
parole: “The impressions are extremely fine and are all clean-wiped”1.  
Ampi margini intonsi di circa 50 mm tutt’intorno. In perfetto stato di
conservazione.
Al recto il timbro di collezione FPM, non catalogato dal Lugt. 

La tavola è la n. 15 dalla serie della Tauromaquia, composta da 40
stampe.
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Francisco Goya y Lucientes 
(Fuendetodos 1746 – Bordeaux 1828)

Proverbios (quattro tavole aggiuntive)

Acqueforti, acquatinte brunite e puntesecche originali; T. Harris, Vol.
II nn. 266 - 269; mm 283 x 430

Le quattro incisioni sono di qualità eccellente e di assoluta omogenei-
tà, rendendo l’insieme molto ricercato.
Ampi margini intonsi su tutti i lati delle quattro opere, che sono in per-
fetto stato di conservazione.

Le quattro tavole aggiuntive alla serie dei Proverbiosrappresentano
l’ultima e la più enigmatica serie di incisioni realizzate da Francisco
Goya; la raccolta, composta da 18 esemplari, risale probabilmente agli
anni tra il 1815 e il 1824, tuttavia fu pubblicata solo nel 1864. Il signi-
ficato della serie è ancora piuttosto ambiguo, sebbene molti titoli delle
opere rimandano ad alcuni popolari proverbi spagnoli. 
Le tavole aggiuntive furono presentate per la prima volta nel 1877,
pubblicate sulla rivista “L’Ar t” dell’editore Francois Lèinard. A diffe-
renza, quindi, delle diciotto tavole della serie, le stampe aggiuntive
hanno visto solo questa edizione e per tale motivo sono molto rare. I
quattro esemplari sono caratterizzati dalla presenza del titolo inciso
sulla lastra sia in lingua spagnola che francese.
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Max Klinger
(Lipsia 1857 – Grossjena 1920)

L’Orso e l’Elfo

Acquaforte e acquatinta originale; H. Singer, n. 52 II/II; mm 630 x 450 

Splendida prova impressa nello stato definitivo, dopo l’aggiunta del
numero romano e del nome nel margine inferiore bianco. Ampi margi-
ni intonsi di circa 95 mm tutt’intorno oltre l’impronta del rame. In per-
fetto stato di conservazione.

L’incisione è la prima tavola della la serie dal titolo Intermezzi, pub-
blicata nel 1881 e composta da dodici incisioni realizzate da Max Klin-
ger tra il 1879 e il 1880. La raccolta non segue una linea di pensiero
definita, tuttavia l’analisi dell’ultima opera permette di individuare una
tematica cara al Maestro tedesco. L’immagine raffigura, infatti, un’al-
legorica gara tra le personificazioni delle principali afflizioni umane
come l’amore, la morte e la paura del futuro, rappresentate come figu-
re immaginarie, come qualcosa di non tangibile che può esistere solo
sulla carta e sulla mente umana. Personalità complessa e convinto
sostenitore della grafica come espressione immediata dell’interiorità
dell’artista, Klinger fece convivere nella sua opera aspetti contrastanti,
interpretando lo spirito e le tensioni del suo tempo. Le creazioni klin-
geriane danno corpo ai mostri e ai fantasmi della mente, tuttavia rap-
presentano anche le ambiguità e i malesseri della società moderna. Le
sue visioni sono spesso sospese tra realtà e fantasia, tra il vero e l’im-
maginario: questo aspetto fu notevolmente ammirato dagli artisti sur-
realisti come Ernst e Dalì. L’opera riporta, oltre alla firma e al numero
di riferimento, la data 1880. La visione di Klinger è classica, ma intri-
sa di un’atmosfera onirica e di rimpianto nei confronti della natura
incontaminata e del mondo fantastico delle leggende, popolato da crea-
ture fantastiche come elfi e centauri.
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Max Klinger
(Lipsia 1857 – Grossjena 1920)

Centauro Inseguito

Acquaforte e acquatinta originale; H. Singer, n. 54 II/II; mm 630 x 450 

Splendida prova impressa nello stato definitivo, dopo l’aggiunta del
numero romano e del nome nel margine inferiore bianco. Ampi margi-
ni intonsi di circa 95 mm tutt’intorno oltre l’impronta del rame. In per-
fetto stato di conservazione.

L’incisione è la terza tavola della la serie dal titolo Intermezzi, pubbli-
cata nel 1881 e composta da dodici incisioni realizzate da Max Klin-
ger tra il 1879 e il 1880. 
(Vedi scheda precedente).
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