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TELEARTETV

La storia di Telearte inizia a Roma nel 2000 per passione e amore infinito  
verso il mondo dell’arte. E’ una storia narrata attraverso la scoperta continua  
di mobili, dipinti, oggetti ed opere d’arte che raccontano di epoche e  
persone, stimolo continuo per la nostra crescita professionale. Una crescita 
che inizia già con la grande e profonda esperienza dei nostri collaborato-
ri che sono esperti conoscitori della materia di comprovata competenza  
internazionale e dediti alla ricerca quotidiana.

La volontà di aprire una finestra verso il mondo attraverso il mezzo televisivo, 
è stata per l’azienda il trampolino di lancio per affermarsi come leader nel 
settore.

TELEARTETV: ALL ABOUT US

The story of Telearte began in Rome in 2000 out of passion and infinite 
love for the world of art. It is a story told through the endless discovery of 
furniture, paintings, objects, and works of art that tell of eras and people, a 
constant motivation for our professional growth. A growth that begins with 
our collaborators’ great and profound experience who are experts in the 
field with proven international expertise and dedicated to daily research.

The desire to open a window to the world through the medium of television 
has been the springboard for the company to establish itself as a leader in 
the sector.
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A05140 
Umbria, 1° metà XVI sec.

Santa Caterina d’Alessandria

Tempera su tavola, cm 61.5x28 
Euro 10.000

Questa tempera su tavola raffigura una Santa 
Caterina d’Alessandria e come da buona tra-
dizione cinquecentesca, faceva probabilmente 
parte di un gruppo di santi raccolti per deco-
rare una pala d’altare o una cappella. La san-
ta è riconoscibile dai suoi più tipici attributi: 
con una mano sorregge la palma del martirio 
e con l’altra la spada con la quale verrà deca-
pitata. Ai suoi piedi giace un pezzo della ruota 
con cui venne torturata e che si ruppe mentre 
i suoi carnefici la stavano utilizzando, il che li 
obbligò ad optare per una morte più veloce. 
Sebbene sia un’opera di un ignoto artista, è 
presumibile attribuirne la paternità ad un pit-
tore umbro della prima metà del XVI secolo. 
Siamo di certo lontani dalle innovazioni pe-
ruginesche in atto in quegli anni, ma nondi-
meno il pittore mostra una precoce sensibilità 
nei confronti della ricerca paesaggistica, nella 
stesura delle ampie campiture di colore e nel-
la resa atmosferica, molto chiara, equilibrata e 
luminosa.

Bibl.: F. Todini, La pittura umbra dal Duecento al pri-
mo Cinquecento, Milano 1989, I, pp. 313-317; II, pp. 
601-608.

A05140 
Umbria, first half of the 16th century 

Saint Catherine of Alexandria

Tempera on panel, 24,2x11 in. 
Euro 10.000

This tempera on wood depicts Saint Catheri-
ne of Alexandria and, according to the sixte-
enth-century tradition, was probably part of 
a group of saints gathered to decorate an al-
tarpiece or a chapel. The Saint is recognizable  
by her most typical attributes: with one hand, 
she holds the palm of martyrdom and the 
other the sword with which she will be behe-
aded. At her feet lies a piece of the wheel 
she was tortured with, which broke while her 
executioners were using it, thus forcing them 
to opt for a quicker death. Although it is the 
work of an unknown artist, it is presumably the 
work of an Umbrian painter from the first half 
of the XVI century. Although it is a far cry from 
the Perugian innovations of those years, the 
painter nevertheless shows an initial sensibility 
towards landscape research, in the steadiness 
of extensive colored backgrounds and in the 
atmospheric rendering, which is very clear, ba-
lanced, and luminous.
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A04481 
Pittore toscano del XVII secolo

Madonna con Bambino, San Giovanni Battista, San Francesco e Angeli

Olio su tela, cm est. 128.5x152, int. 107x130 
Euro 8.500

In questo dipinto di ambito toscano, sono ben visibili alcune delle tendenze assorbite dal pittore 
dalla cultura toscana della prima metà del XVII secolo; il disegno fiorentino è sempre presente 
e ben visibile nella costruzione delle figure, ma lo studio del colore risente sia delle innovazioni 
prodotte in campo nordico ma anche quelle ad opera del Caravaggio a Roma. È la figura di San 
Giovanni Battista in particolare che dimostra una certa propensione verso la lezione del Merisi, 
nonostante il pittore sia molto lontano dalla resa drammatica e dalla qualità pittorica dimostrata 
dal maestro; la composizione è ad ogni modo ben calibrata ed equilibrata, sia cromaticamente 
che nella disposizione dei personaggi.

A04481 
Tuscan painter, 17th century

Madonna and Child, St. John the Baptist, St. Francis and Angels

Oil on canvas, ext. 50,5x59,8 in., int. 42,1x51,1 in. 
Euro 8.500

The Florentine drawing is always present and clearly visible in the construction of the figures. 
Still, the study of colour is influenced both by the innovations produced in the Nordic area and 
Caravaggio in Rome. The figure of St. John the Baptist, in particular, shows a certain leaning 
towards Merisi’s lesson. Although the painter removed from the dramatic rendering and picto-
rial quality demonstrated by the Master. The composition is well-calibrated and balanced, both 
chromatically and in the arrangement of the characters.
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A05014 
Domenico Beccafumi, ambito di   
(Monteaperti, 1486 - Siena, 1551)

Sacra Famiglia

Olio su tavola, cm est. 93x75, int. 70x55 
Euro 8.000

“Era un uomo capricciosissimo, e gli riusciva 
ogni cosa”: è così che il Vasari ci parla del Bec-
cafumi. Erede della grande tradizione pittorica 
senese fu però anche un instancabile sperimen-
tatore, creatore di composizioni che fondono 
con libertà e sensibilità i presupposti classicisti 
con le direttive del primo Manierismo. Quest’o-
lio su tela guarda molto alla produzione del 
Beccafumi maturo, quello più senese: questo 
anonimo pittore guarda forse alle opere del 
Mecherino del secondo ventennio del Cinque-
cento, quando il pittore torna da Roma a Siena 
dopo aver conosciuto il Raffaello delle Stanze 
Vaticane e nella sua città natale coltiva buoni 
rapporti con gli altri pittori suoi contempora-
nei, in particolare con il conterraneo Sodoma. 
L’ignoto pittore qui acuisce il contrasto lumini-
stico caratteristico del maestro, rendendo mol-
to forte l’emergere dei volti candidi dei prota-
gonisti dalle tenebre; la pennellata è di grande 
qualità, raffinata e morbida, quasi in contrasto 
con l’inventiva quasi “eccentrica” del Beccafu-
mi maturo. La composizione è molto equilibra-
ta e, nonostante il primissimo piano dedicato 
interamente alla Sacra Famiglia, il pittore rie-
sce a rendere abilmente uno scuro ma profon-
do paesaggio, scarno ma essenziale per dare 
ad un’opera di questa intensità il respiro che ci 
permette di godere appieno della sua osser-
vazione.

Bibl.: Domenico Beccafumi e il suo tempo, catalogo 
della mostra a cura di Piero Torriti, Milano 1990.

A05014 
Domenico Beccafumi, follower of  
(Monteaperti, 1486 - Siena, 1551)

Holy Family

Oil on wood, ext. 36.6x29.5 in., int. 27.5x21.6 in. 
Euro 8.000

“He was a very capricious man, and everything 
was possible for him”: this is how Vasari descri-
bes Beccafumi. Heir to the great Sienese pain-
ting tradition, he was, however, also a tireless 
experimenter, a creator of compositions that 
freely and sensitively blend classicist presup-
positions with the directives of early Manneri-
sm. This oil on canvas reflects the production 
of a mature Beccafumi, the most Sienese one. 
This anonymous painter may be looking to the 
works of Mecherino in the second half of the 
sixteenth century, when the painter returned 
from Rome to Siena after meeting Raphael in 
the Vatican Rooms, and in his hometown, he 
cultivated good relations with other painters 
of his time, in particular with the foreigner So-
doma. The unknown painter here accentua-
tes the luminist contrast typical of the master, 
enhancing the power of the candid faces of 
the protagonists as they emerge from the sha-
dows. The brushstrokes are of excellent quali-
ty, refined and soft, almost in contrast with the 
inventive, ‘’eccentric’’ style of the mature Bec-
cafumi. The composition is very well balanced. 
Despite the very close-up devoted entirely to 
the Holy Family, the painter skillfully manages 
to render a dark but deep landscape, meagre 
but essential to give a work of this intensity the 
breathing space that allows us to thoroughly 
enjoy its observation.
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A03864 
Francesco Francia, ambito di  
(Bologna, 1460 ca. - Bologna, 1517)

Pietà con Vergine e San Giovanni

Olio su tavola, cm 111.5x75 
Euro 40.000

La serenità che trasmette una tavola di questa qualità, allontana dal sentire dello spettatore la 
sensazione di stare osservando una scena drammatica o, perlomeno, dolorosa. La raffigurazione 
del corpo di Cristo sorretto dalla Vergine e da San Giovanni è quieta e affabile; è frutto di una 
cultura che della grazia, della compostezza e della dignitosa raffigurazione degli affetti ne ha 
fatto una ricerca costante. Facciamo riferire questo dipinto all’ambito del maestro emiliano Fran-
cesco Raibolini, detto Francesco Francia, che da Vasari fu sempre considerato come un pittore di 
indole mansueta che ha trascorso parte della propria produzione alla mercè di un’insostenibile 
competizione col il genio del primo Cinquecento italiano: Raffaello. Ma sebbene non ci troviamo 
davanti ad un autografo del Raibolini, una tavola di questa qualità pittorica dimostra una diffu-
sione del linguaggio del pittore che va oltre la semplice “ricerca sull’Urbinate”, ma anzi assume 
dei tratti abbastanza riconoscibili della tradizione ferrarese e padana: nel dipinto scorgiamo una 
struttura compositiva, una pennellata levigata e dei colori luminosi ma non accesi come quelli 
del Sanzio, che fanno più riferimento all’eredità peruginesca. Il Francia, secondo il Vasari, fu un 
artista molto prolifico ed ebbe numerosi aiuti ed apprendisti, fatto che rende molto difficile ai 
contemporanei l’individuazione di una mano riconoscibile tra le opere che stilisticamente risul-
tano affini alla sua bottega.

Bibl.: A. Venturi, Storia dell’arte italiana, VII, 3, La pittura del Quattrocento, III, Milano 1914, pp. 852-952. 
  

A03864  
Francesco Francia, follower of 
(Bologna, 1460 ca. - Bologna, 1517)

Pietà with Virgin and Saint John

Oil on panel, 43,8x29,5 in.
Euro 40.000

The serenity that a table of this quality transmits removes the feeling of being observing a drama-
tic or, at least, painful scene from the viewer. The representation of the body of Christ supported 
by the Virgin and St. John is quiet and affable; it is the result of a culture that has made a constant 
search of grace, composure and dignified representation of affections. We refer to this painting 
while speaking about the sphere of the Emilian master Francesco Raibolini, known as Francesco 
Francia, who was always considered by Vasari as a painter of a meek nature who spent part of 
his production plagued by an unsustainable competition with the genius of the early Italian six-
teenth century: Raffaello. But although we are not in front of an autograph by Raibolini, a panel 
of this pictorial quality demonstrates a diffusion of the painter’s language that goes beyond the 
simple “research on Urbinate”, and it rather assumes quite recognizable features of the Ferrara 
and Po Valley tradition: in the painting we see a compositional structure, a smooth brushstroke 
and enlightened but not too bright colors like those of Sanzio, which refer more to the Perugian 
heritage. According to Vasari, France was a very prolific artist and had numerous aids and ap-
prentices, a fact that makes it very difficult for contemporaries to identify a recognizable hand 
among the works that are stylistically similar to his workshop.
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A04171 
Francesco Furini  
(Firenze, 1603 - Firenze, 1646)

Ritratto di donna

Olio su tela, cm est. 84x70, int. 70x56.5 
Euro 6.500

Questo delicato ritratto di donna è riferito al 
ritrattista fiorentino Francesco Furini, il quale 
si forma in città presso Matteo Rosselli; è do-
cumentato un viaggio a Roma nel 1619, in cui 
subirà la prorompente influenza del Caravag-
gio. Tornato a Firenze Galileo Galilei diverrà 
un suo grande estimatore, e si dedicherà alla 
rappresentazione di soggetti mitologici e sacri, 
prestando sempre molta attenzione alla figu-
ra femminile, a cui era molto legato. Le donne 
del Furini sono sempre morbide e sensuali, le 
composizioni quasi decadenti: è possibile però 
che questo ritratto in particolare appartenga 
ad una fase più avanzata della sua produzio-
ne. Il Furini prende i voti nel 1633, dedicandosi 
ad una pittura più intima, di formato ridotto e 
spesso a tema religioso: la sensualità del corpo 
qui lascia spazio ad una morbidezza del viso e 
al calore dei toni utilizzati; il formato da stanza e 
il patetismo di cui è caratterizzata la figura della 
donna, indicano forse più un tema meditativo 
o di preghiera, rispetto ad uno mondano.

Bibl.: Ediz. Illustrata di M. Gregori, R. Maffeis (a cura 
di), Un’ altra bellezza. Francesco Furini, Catalogo del-
la mostra (Firenze, 22 dicembre 2007-27 aprile 2008), 
Mandragora, 2007.

A04171 
Francesco Furini  
(Florence, 1603 - Florence, 1646)

Portrait of a woman

Oil on canvas, ext. 33x27,5 in., int. 27,5x22,2 in.
Euro 6.500

This delicate portrait of a woman is attributed 
to the Florentine portrait painter Francesco 
Furini, who was formed in the city by Matteo 
Rosselli; a trip to Rome in 1619 is documen-
ted. He would undergo the overwhelming 
influence of Caravaggio. When he returned 
to Florence, Galileo Galilei became his gre-
at admirer. He devoted himself to represen-
ting mythological and sacred subjects, always 
paying great attention to the female figure 
he was very attached to. Furini’s women are 
always soft and sensual, the compositions 
almost decadent, but this portrait may be-
long to a later phase of his production. Furini 
took his vows in 1633, dedicating himself to 
a more intimate painting, in a smaller format 
and often with a religious theme: the sensua-
lity of the body here gives way to the softness 
of the face and the warmth of the tones used. 
The room format and the pathetic nature of 
the woman’s figure perhaps indicate a medi-
tative or prayerful theme rather than a worldly 
one.
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BF00103 
Carlo Dolci  
(Firenze, 1616 - Firenze, 1686)

Ecce Homo

Olio su tela, cm est. 73x67, int. 62x48.5 
Euro 12.000

Il biografo principe del Seicento fiorentino, Filippo Baldinucci, fu allievo del pittore Carlo Dolci; a 
lui dobbiamo molto di ciò che sappiamo oggi di questo straordinario ritrattista fiorentino. Dopo 
una prima formazione presso Jacopo Vignali, egli legò indissolubilmente la sua produzione al 
tema del sacro e alla ritrattistica, concependo le sue doti come un vero e proprio “dono di Dio”. 
Introverso e devoto, lascerà Firenze solo in un’occasione, nel 1672, quando l’Arciduca Ferdinan-
do Carlo d’Asburgo lo invitò ad Innsbruck per ritrarre sua figlia Carla Felicita e Anna de’ Medici, 
futura moglie dell’imperatore Leopoldo I.La sua mano la si evince, in particolare, nella delicatez-
za e nitidezza dei volti, tipici della ritrattistica fiorentina e che risentono della lezione corregge-
sca; ciò che osserviamo qui, però, appare piuttosto diverso. Evidenziando la dolcezza dei tratti 
e l’attenzione all’espressività della raffigurazione, qui il Cristo appare come caricato di un forte 
patetismo, evidenziato dai colori scuri e dal taglio molto ravvicinato della composizione. A rinsal-
dare l’attribuzione a questo maestro vi è anche la presenza di un’opera iconograficamente molto 
simile attribuita al Dolci, oggi all’Alte Pinakothek di Monaco di Baviera.

Bibl.: C. McCorquodale, A Fresh Look at C. D., in Apollo, XCVII (1973), 135, pp. 477-88.

BF00103 
Carlo Dolci  
(Florence, 1616 - Florence, 1686)

Ecce Homo

Oil on canvas, ext. 28,7x26,3 in., int. 24,4x19 in.
Euro 12.000

The leading biographer of 17th-century Florence, Filippo Baldinucci, was a pupil of the-
painter Carlo Dolci; we owe much of what we know today about this extraordinary Floren-
tine portrait painter. After initial training with Jacopo Vignali, he indissolubly linked his pro-
duction to the sacred and portraiture theme, conceiving his talents as a true ‘gift from God.’ 
Introverted and devoted, he would only leave Florence on one occasion, in 1672, when Arch-
duke Ferdinand Charles of Habsburg invited him to Innsbruck to portray his daughter Carla 
Felicita and Anna de’ Medici, the future wife of Emperor Leopold I. His hand can be seen, 
in particular, in the delicacy and clarity of the faces, typical of Florentine portraiture and in-
fluenced by Correggio’s lesson; what we see here, however, appears somewhat different. 
Highlighting the gentleness of the features and the attention to the expressiveness of the depi-
ction, here, Christ appears to be charged with a strong pathos, highlighted by the dark colours 
and the very close cut of the composition. The attribution to this master is also strengthened by 
the presence of a very similar iconographic work attributed to Dolci, now held in the Alte Pina-
kothek in Munich.
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AO4128 
Lorenzo Lippi  
(Firenze, 1606 - Firenze, 1664) 
Coppia di ritratti

Olio su tela, cm est. 115x93, int. 93x71 
Euro 20.000

È al Baldinucci che dobbiamo gran parte delle 
informazioni che abbiamo oggi sulla vita dell’ar-
tista: formatosi dapprima in lettere e poi con-
dotto un apprendistato sotto Matteo Rosselli, 
questo pittore è autonomo e indipendente dal 
1626 circa. Grande sostenitore della Controri-
forma, aderì con grande convinzione alla vita 
religiosa fiorentina, tutta rivolta alla testimo-
nianza dei grandi esempi della santità raggiun-
ta attraverso la carità e l’ascetismo. Dal 1630 è 
parte dell’Accademia del disegno fiorentino: in 
questi anni si dedica in particolare alle opere 
di soggetto biblico e letterario; lo stile dell’ar-
tista risente nella composizione e nella narrati-
va dal maestro Rosselli, mentre nella dolcezza 
degli incarnati si percepisce l’influenza del con-
temporaneo Furini, del quale però non condi-
videva l’espressività dei volti. Un soggiorno a 
Roma, avvenuto tra il 1642 e il 1644, il Lippi lo 
intraprese con Salvator Rosa, con cui condivise 
l’amore per la scrittura di versi comici e satiri-
ci; non è da escludere però una sua influenza 
anche in ambito pittorico; gli anni tra il 1639 
e il 1640 furono ricchi di committenze, in par-
ticolare ecclesiastiche, che gli fecero ottenere 
una grossa fama. Questi due ritratti, racchiusi 
in due pregevoli cornici ottagonali, sono da fis-
sarsi in una fase tarda dell’attività del pittore: 
nella maturità tende volutamente a semplifi-
care disegni e composizioni; qui il fondo nero 
dà un’aria di compostezza e serietà, che si af-
fianca ad un’attenzione scrupolosa nella de-
scrizione dei dettagli degli abiti e dei tessuti. 
Il genere del ritratto è strettamente legato al 
successo che il Lippi ebbe a Firenze come com-
mittente, e le sue doti da ritrattista vennero 
ampiamente apprezzare anche durante il suo 
soggiorno ad Innsbruck, avvenuto tra il 1643 e 
il 1644, in cui eseguì ritratti di diversi membri 
della famiglia Medici.

Bibl.: C. d’Afflitto, L. L., Firenze 2002; F. Sricchia, L. L. 
nello svolgimento della pittura fiorentina della prima 
metà del Seicento, in Proporzioni, IV (1963), pp. 254-
270.

AO4128 
Lorenzo Lippi  
(Florence, 1606 - Florence, 1664) 
Pair of portraits

Oil on canvas, ext. 42,2x36,6 in., int. 36,6x27,9 in. 
Euro 20.000

To Baldinucci, we owe most of the information 
we have today on the artist’s life: initially trained 
in the arts and then apprenticed under Matteo 
Rosselli, this painter was autonomous and inde-
pendent from around 1626. A great supporter of 
the Counter-Reformation, he adhered with great 
conviction to Florentine religious life, which was 
all about witnessing the great examples of ho-
liness achieved through charity and asceticism. 
From 1630 he was a member of the Florentine 
Academy of Drawing: during this period, he was 
particularly interested in works on biblical and 
literary subjects. The artist’s style was influenced 
by his master Rosselli in terms of composition 
and narrative. In contrast, in the sweetness of 
the complexions, he was influenced by the con-
temporary Furini, with whom he did not share 
the expressiveness of the faces. Lippi spent time 
in Rome between 1642 and 1644 with Salvator 
Rosa, sharing his love of writing comic and sati-
rical verses, but his influence on painting cannot 
be ruled out. The years between 1639 and 1640 
were rich in commissions, particularly from the 
Church, which brought him great fame. These 
two portraits, enclosed in two fine octagonal 
frames, belong to a late phase of the painter’s 
activity: in his maturity, he deliberately tended 
to simplify his drawings and compositions; here, 
the black background gives an air of composu-
re and seriousness, which goes hand in hand 
with scrupulous attention to the description of 
clothing and fabric details. The portrait genre is 
closely linked to Lippi’s success in Florence as a 
patron. His skills as a portraitist were also widely 
appreciated during his stay in Innsbruck betwe-
en 1643 and 1644 when he painted portraits of 
various members of the Medici family.
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A04563 
Pier Francesco Cittadini  
(Milano, 1616 - Bologna, 1680)

Ritratto di nobildonna parmense

Olio su tela, cm est. 202x153, int. 178x130 
Euro 25.000

Lo studio della pittura del Cittadini inizia nell’ambiente lombardo nella bottega di Daniele Crespi 
e dal 1634 al 1637 circa è documentato a Bologna, come apprendista di Guido Reni; dal 1645 
compie un viaggio a Roma fino a tornare stabilmente a Bologna nel 1650. La sua produzione è 
ampia e variegata: in Emilia si dedica alle decorazioni ad olio e ad affresco di interni, così come 
ai soggetti sacri; a Roma si avvicina alla più viva cultura contemporanea testimoniata dalla pre-
senza in città di artisti nordici, francesi e napoletani. Si avvicina ai bamboccianti e ai vedutisti ro-
mani, che gli dimostrano l’importanza di raffigurare una realtà più viva, naturalisticamente intesa. 
Quest’opera è ascrivibile al periodo della sua maturità: nel dettaglio degli abiti e dello spazio 
raffigurato scorgiamo gli effetti della lezione fiamminga, così come nella profondità psicologica 
del personaggio vi è un eco della ricca esperienza romana. Il ritratto di nobildonna parmense è 
quindi riconducibile al periodo di ritorno dell’artista a Bologna, quindi dopo il 1650, dove rimar-
rà fino alla morte.

A04563 
Pier Francesco Cittadini  
(Milan, 1616 - Bologna, 1680)

Portrait of a noblewoman from Parma

Oil on canvas, ext. 79,5x60,2 in., int. 70x51,1 in. 
Euro 25.000

Cittadini’s study of painting began in the Lombard environment in Daniele Crespi’s workshop. 
From 1634 to about 1637, he is documented in Bologna as Guido Reni’s apprentice; from 1645, 
he travels to Rome until he returned permanently to Bologna in 1650. His production was wide 
and varied: in Emilia, he devoted himself to oil and fresco decorations of interiors, as well as to 
sacred subjects; in Rome, he approached the liveliest contemporary culture, as evidenced by the 
presence in the city of Nordic, French, and Neapolitan artists. He approached the Bamboccianti 
and the Roman vedutisti, who showed him the importance of depicting a more lively, naturalistic 
reality. The Portrait can be ascribed to the period of his maturity: in the detail of the clothes and 
space depicted, we see the effects of the Flemish lesson, just as in the psychological depth of the 
character, there is an echo of the rich Roman experience. Therefore, The Portrait of a noblewo-
man from Parma can be attributed to when the artist returned to Bologna after 1650, where he 
remained until his death.
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A03734 
Scuola romana, fine XVI secolo

San Paolo di Tebe 

Olio su tavola, cm est.55x73, int. 36x54.5  
Euro 4.500

Il santo Paolo, venerato come il primo eremita, era un ricco egiziano che fu costretto alla fuga 
nel deserto della Tebaide perché durante la persecuzione di Decio e Valeriano, i suoi parenti lo 
denunciarono come cristiano per incamerarne i possedimenti. Egli trascorse tutta la vita nel de-
serto e trovò rifugio in una grotta, mentre all’esterno un albero di palma gli forniva datteri con 
cui sfamarsi e foglie con cui intessere un semplice abito; dall’età di quarantatré anni un corvo 
gli portava ogni giorno un pezzo di pane. Ed ecco che osservando l’immagine è indubbia l’i-
conografia del santo, riconoscibile dalla presenza del corvo, del pane, della palma e dell’abito 
intessuto di foglie rigide, all’interno di uno scarno paesaggio. L’anonimo pittore, è probabil-
mente appartenente alla scuola romana della fine del XVI secolo, dato l’interesse dimostrato in 
larga parte nella resa del paesaggio, reso con grande grazia e con pennellate delicate, fluide. 

A03734 
Roman School, late 16th century

Saint Paul of Thebes

Oil on panel, ext. 21,6x28,7 in., int. 14,1x21,4 in. 
Euro 4.500

Saint Paul, worshipped as the first hermit, was a wealthy Egyptian who was forced to flee to the 
desert of Thebaid because, during the persecution of Decius and Valerian, his relatives denoun-
ced him as a Christian to seize his possessions. He spent his whole life in the desert and found 
refuge in a cave, while outside, a palm tree fed him with dates and leaves were woven into a 
simple garment; from the age of 43, a crow brought him a piece of bread every day. By looking 
at the painting, there is no doubt about the saint’s iconography, recognisable by the presence 
of the crow, the bread, the palm tree, and the dress woven from stiff leaves in a bare landscape. 
The anonymous painter probably belonged to the Roman school of the late 16th century, given 
the interest mainly shown in the rendering of the landscape, depicted with grace and delicate, 
fluid brushstrokes.
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B01342 
Scuola romana del XVII secolo

Marina con figure

Olio su tela, cm est. 118x158, int. 100x139 
Euro 20.000

Osservando quest’olio su tela è chiaro come 
ci si trovi davanti ad un’opera di ampio respi-
ro, dove la profondità del paesaggio è resa 
con uno sfumato impeccabile, che lascia in-
travedere una cittadina di mare e i monti in 
lontananza. I personaggi rappresentati sono 
divisi in tre gruppi, e svolgono attività di-
verse: il gruppo centrale è il più nutrito, ed 
è intento ad oziare, a discorrere e a fumare. 
Alla nostra destra due marinai spingono una 
piccola imbarcazione in mare, mentre all’e-
stremo opposto due uomini accendono un 
fuoco all’ombra dell’alta torre. È delicata la 
resa delle onde del mare e acuta la descri-
zione dei vascelli in lontananza; i colori, ben 
bilanciati tra caldi e freddi tra la parte alta 
e bassa della composizione, sono tuttavia 
tenui, non accesi e sgargianti. L’ampia spa-
zialità e la serenità della composizione sem-
brano anticipare i vasti scorci naturalistici 
della campagna laziale proposti a Roma all’i-
nizio del secolo successivo da Paolo Anesi. 

B01342 
Roman School, 17th century

Navy with figures

Oil on canvas, ext. 46,4x62,2 in., int. 39,3x54,7 in. 
Euro 20.000

Observing this oil on canvas, it is clear that 
we are dealing with a work of great breadth, 
where the depth of the landscape is rende-
red with impeccable sfumato, which allows 
us to catch a glimpse of a seaside town and 
the mountains in the distance. The characters 
are divided into three groups and are enga-
ged in different activities: the main group is 
the largest, idling, talking, and smoking. On 
the right, two sailors are pushing a small boat 
into the sea, while at the opposite end, two 
men are lighting a fire in the shadow of the 
high tower. The sea waves are delicately ren-
dered, and the description of the vessels in 
the distance is sharp; the colours, well balan-
ced between warm and cold in the upper and 
lower parts of the composition, are neverthe-
less soft, not bright and gaudy. The spaciou-
sness and serenity of the composition seem 
to anticipate the vast naturalistic views of the 
Lazio countryside proposed in Rome at the 
beginning of the following century by Paolo 
Anesi.
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A04590 
Agostino Tassi  
(Roma, 1578 - Roma, 1644)

Marina

Olio su tela, cm est. 63x90, int. 47x73.5 
Euro 30.000

Dei primi dieci anni dell’attività di Agostino 
Tassi, è giunto a noi ben poco. Sappiamo che 
compie un primo viaggio a Firenze ma torna a 
Roma per un breve periodo, forse per lavorare 
al fianco di Paul Bril. Le fonti lo documenta-
no a Livorno, incarcerato per aver partecipato 
ad una rissa; gli viene concesso però di eser-
citare la professione realizzando delle opere 
per la famiglia Medici, ottenendo un regime 
di semi-libertà. È dal 1610 che il Tassi risulta 
essere tornato stabilmente a Roma: qui eser-
citerà l’attività di pittore come paesaggista 
e quadraturista; il legame con i Medici verrà 
qui riconfermato e presto si affianca ad altre 
prestigiose commissioni. Dalla collaborazione 
con Orazio Gentileschi per la decorazione del 
soffitto della vecchia Sala Regia al Quirinale 
voluta da papa Paolo V Borghese - conclusasi 
nel 1611 con la denuncia del Gentileschi per 
lo stupro ai danni di sua figlia Artemisia -  alla 
decorazione della nuova Sala Regia avviata nel 
1616 con Carlo Saraceni e Giovanni Lanfranco, 
numerosissime sono le opere da lui realizzate 
nel corso del primo ventennio del Seicento. 
La stretta collaborazione con numerosi artisti 
e la gamma molto variegata di tematiche af-
frontate, spesso ripetute e arricchite di nuove 
letture stilistiche, rendono complessa la data-
zione delle opere dell’artista. Lo stile del Tassi 
è qui riconoscibile dal tema scelto della mari-
na, arricchito da numerose navi e figure; nella 
resa del paesaggio e delle piccole figure sullo 
sfondo si evince un’influenza dei contempo-
ranei fiamminghi, ma i colori e la pennellata 
risultano essere scuri e molto espressivi.

Bibl.: G. Mancini, Considerazioni sulla pittura (1617-
1621), a cura di A. Marucchi - L. Salerno, I, Roma 
1956, pp. 252 s.; Un paesaggista tra immaginario e 
realtà (catal.), a cura di P. Cavazzini, Roma 2008.
 

A04590 
Agostino Tassi  
(Rome, 1578 - Rome, 1644)

Marina

Oil on canvas, ext. 24,8x35,4 in., int. 18,5x28,9 in. 
Euro 30.000

Very little has come down to us of the first ten 
years of Agostino Tassi’s activity. We know that 
he made an initial trip to Florence but returned 
to Rome for a short period, perhaps to work 
alongside Paul Bril. Sources document him in 
Livorno, imprisoned for having taken part in a 
brawl. However, he was allowed to practice his 
profession by producing works for the Medici 
family, obtaining a regime of semi-liberty. In 
1610, Tassi returned to Rome, where he wor-
ked as a landscape painter and quadraturist. 
His relationship with the Medici was reconfir-
med here, and other prestigious commissions 
soon joined him. From the collaboration with 
Orazio Gentileschi for the decoration of the 
ceiling of the old Sala Regia at the Quirinale 
commissioned by Pope Paul V Borghese - whi-
ch ended in 1611 when Gentileschi was de-
nounced for the rape of his daughter Artemisia 
- to the decoration of the new Sala Regia be-
gun in 1616 with Carlo Saraceni and Giovanni 
Lanfranco, he carried out numerous works du-
ring the first twenty years of the 17th century.
The close collaboration with numerous artists 
and the varied range of themes tackled, often 
repeated, and enriched with new stylistic inter-
pretations, made the dating of the artist’s wor-
ks complex. Tassi’s style is recognisable here 
in the chosen theme of the navy, enriched by 
numerous ships and figures. In the rendering 
of the landscape and the tiny figures in the 
background, there is an influence of his Flemi-
sh contemporaries. However, the colours and 
brushstrokes are dark and very expressive.
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A05019 
Giovanni Francesco Romanelli  
(Viterbo, 1610 - Viterbo, 1662)

Allegoria dell’Inverno

Olio su tela, cm est. 133x115, int. 118x97 
Euro 7.500

Allievo di Domenichino prima e Pietro da Cortona poi, il viterbese Francesco Romanelli è a 
Roma - stando alle fonti - a partire dal 1617; ma è dal 1631 che sono registrati i legami con la 
famiglia del papa Urbano VIII, i potenti Barberini, grandi committenti del Cortona. La fortuna del 
Romanelli è strettamente legata ad un suo affezionato e prestigioso committente, il cardinale 
Francesco Barberini; ma ciò che prova più di tutto il successo riscosso presso i suoi contempo-
ranei, sono i due soggiorni in Francia (1646 - 47 e 1655 - 57) e le numerose commissioni ad essi 
legate, come quelle richieste dal Cardinale Mazarino e della regina madre Anna d’Austria. Lo sti-
le del Romanelli non subì mai delle grosse evoluzioni, nel corso della sua carriera: legato tanto ai 
temi sacri quanto a quelli mitologici, in questa tela vediamo raffigurata un’Allegoria dell’Inverno, 
probabilmente della metà del XVII secolo. Un anziano - rappresentante l’“inverno della vita”, la 
fase finale dell’esistenza dell’uomo - col capo coperto da uno scuro mantello, si scalda le mani 
al calore di un tiepido braciere; la pennellata è sicura, attenta ai particolari del volto, delle mani 
e il panneggio è reso con la raffinata morbidezza tipica dell’artista.

Bibl.: U.V. Fischer Pace, R. Giovanni Francesco, in La pittura in Italia. Il Seicento, a cura di M. Gregori - E. Sch-
leier, II, Milano 1989, pp. 866 s.

A05019 
Giovanni Francesco Romanelli  
(Viterbo, 1610 - Viterbo, 1662)

Allegory of Winter

Oil on canvas, ext.52,3x45,2 in., int. 46,4x38,1 in.
Euro 7.500

First a pupil of Domenichino and then of Pietro da Cortona, the Viterbese Francesco Romanelli 
was in Rome - according to the sources - from 1617 onwards. However, from 1631, his connection 
with Pope Urban VIII’s family, the powerful Barberini, Cortona’s great patrons, is recorded. Roma-
nelli’s fortune is closely linked to his affectionate and prestigious patron, Cardinal Francesco 
Barberini. But the most important proof of his success among his contemporaries is his two stays 
in France (1646-47 and 1655-57) and the numerous commissions linked to them, such as tho-
se requested by Cardinal Mazarin and Queen Mother Anne of Austria. Romanelli’s style never 
underwent any significant changes during his career: linked to both sacred and mythological 
themes, this canvas depicts an Allegory of Winter, probably from the middle of the XVII century. 
An old man - representing the “winter of life,” the final phase of man’s existence - with his head 
covered by a dark cloak, warms his hands in the warmth of a brazier. The brushwork is firm, at-
tentive to the details of the face and hands, and the drapery is rendered with the refined softness 
typical of the artist.
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AF00334 
Andrea Locatelli  
(Roma, 1695 - Roma, 1741)

Veduta di campagna romana con figure

Olio su tela, cm 63x77 
Euro 26.000

L’incontro del Locatelli con Filippo Juvarra, co-
nosciuto presso la famiglia Ottoboni, segna un 
momento molto importante per la produzione 
dell’artista; l’architetto gli procurerà delle pre-
stigiose commissioni di paesaggi per i Savoia 
al castello di Rivoli, che gli diedero la possi-
bilità di affermarsi come pittore di paesaggio.  
In quest’opera avvertiamo come l’artista ab-
bia già compiuto il passo che dalle equilibra-
te composizioni arcadiche e alla lezione di 
Salvator Rosa, lo portano a dedicarsi ad una 
raffigurazione del paesaggio ben calibrata, 
studiata dal vero, probabilmente sulla scia 
dell’esperienza di J. F. van Bloemen. Questo 
dipinto è ambientato della verde campagna 
romana, al centro dell’attenzione dei veduti-
sti risiedenti a Roma che ritraevano luoghi in-
contaminati e pastorali alle porte della città. 
Molte famiglie romane, per cui il Locatelli ave-
va prodotto delle opere, dedicavano interi 
spazi al collezionismo della pittura di paesag-
gio; a riprova del successo di questo genere 
i Colonna possedevano decine di vedute, tra 
cui molte di G. Dughet e C. Lorrain: non è irre-
alistico supporre quindi che queste tele abbia-
no avuto un’influenza sulla successiva produ-
zione del Locatelli. 

Bibl.: A. Busiri Vici, Andrea Locatelli, Roma 1976,  
n. 216.
 

AF00334 
Andrea Locatelli  
(Rome, 1695 - Rome, 1741)

View of the roman countryside with figures

Oil on canvas, 24.8x30,3 in.
Euro 26.000

Locatelli’s meeting with Filippo Juvarra, whom 
he met at the Ottoboni family, marked a crucial 
moment in the artist’s production; the archi-
tect procured him prestigious landscape com-
missions for the Savoy family at Rivoli Castle, 
which allowed him to establish as a landscape 
painter. In this painting, we can see how the ar-
tist had already taken the step from the balan-
ced Arcadian compositions and the lesson of 
Salvator Rosa, leading him to devote himself 
to a well-calibrated depiction of the landsca-
pe, studied from real life, probably following 
the example of J. F. van Bloemen. This pain-
ting is set in the green Roman countryside, the 
focus of attention of vedutists living in Rome 
who portrayed unspoilt, pastoral places on the 
city’s outskirts. For whom Locatelli had produ-
ced works, many Roman families devoted enti-
re rooms to collecting landscape paintings; as 
proof of the success of this genre, the Colonna 
family owned dozens of views, including many 
by G. Dughet and C. Lorrain. It is not unreali-
stic to assume that these canvases influenced 
Locatelli’s later production. 
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A05318 
Michelangelo Pace, detto Michelangelo di Campidoglio  
(Roma, 1610 - Roma, 1670)

Natura morta con frutti e uccelli

Olio su tela, cm est. 97x123.5, int. 76.5x103 
Euro 25.000

Luigi Lanzi ha definito il Pace come un eccellente pittore di frutta, quasi un “Raffaello nel suo 
genere”. Poco sappiamo della sua vita, ma le fonti ci parlano di una collaborazione con Borgo-
gnone, ai cui quadri aggiungeva degli elementi; evidente però è, osservando questo dipinto, la 
derivazione del suo stile dall’opera di Michelangelo Cerquozzi. Una particolarità di quest’opera 
risiede però nella disposizione degli oggetti “in scena”: rispetto alla costruzione compositiva 
di artisti celebri suoi contemporanei - dallo stesso Cerquozzi finanche ad Abraham Breughel, a 
cui pure si ispira- gli elementi qui sono come sparsi disordinatamente sul tavolo.Un accento è 
posto dall’artista sulla presenza dei volatili morti esposti sullo stesso ripiano; di rado il Pace in-
serisce degli animali nelle sue composizioni, il che rimanda quasi alle nature morte del Seicento 
fiammingo. Da questa bella prova si evince quasi una volontà da parte dell’artista di riempire la 
superficie del dipinto quasi in altezza, prestando poca attenzione alla sovrapposizione dei piani 
delle ricche composizioni di nature morte coeve.

Bibl.: G. Sestieri, a cura di, Nature morte italiane ed europee dal XVII al XVIII secolo, Galleria Cesare Lampron-
ti, 2000, p. 24.

A05318 
Michelangelo Pace, known as Michelangelo di Campidoglio  
(Rome, 1610 - Rome, 1670)

Still life with fruits and birds

Oil on canvas, ext. 38,1x48,6 in., int. 30,1x40,5 in.
Euro 25.000

Luigi Lanzi has described Pace as an excellent painter of fruit, almost a “Raphael in his gen-
re.” Little is known about his life, but the sources tell us that he worked with Borgognone, 
adding elements to his paintings. However, looking at this painting, the derivation of his sty-
le from the work of Michelangelo Cerquozzi is evident. A peculiarity of this work, however, 
lies in the arrangement of the objects “ on the scene “: compared to the compositional con-
struction of his famous contemporaries - from Cerquozzi himself to Abraham Breughel, who 
also inspired him - the elements in this painting are as if scattered haphazardly over the table.
The artist emphasises the presence of dead birds displayed on the same shelf; Pace rarely inclu-
des animals in his compositions, which almost recalls the still lives of the Flemish 17th century. 
From this satisfactory proof, one can almost see a desire on the artist’s part to fill the surface of 
the painting almost to its full height, paying little attention to the overlapping planes of the rich 
still life compositions of the period.
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A03722 
Etienne Allegrain  
(Parigi, 1644 - Parigi, 1736)

Paesaggio laziale

Olio su tela, cm est. 72x59, int. 62.5x48.5 
Euro 8.500

Sono poche le notizie di cui disponiamo rispet-
to alla vita e alle opere di Etienne Allegrain; 
lo conosciamo come un abile paesaggista, 
molto legato alla tradizione francese di que-
sto genere. Osservando la sua opera infatti, è 
subito chiaro che la principale fonte di ispira-
zione del pittore è Nicolas Poussin, dal quale 
impara la commistione tra il paesaggio come 
luogo rappresentante la complessità dell’e-
sperienza umana e l’inserimento -anche in lon-
tananza- di rovine, scorci desunti dall’antichità. 
La raffigurazione di paesaggi così autentici e 
in cui la presenza dell’uomo nella scena è del 
tutto trascurabile, fa davvero comprendere la 
necessità che l’artista seicentesco sentiva nel 
rendere la natura assoluta protagonista del 
quadro, capace di esprimere -al pari della pit-
tura di storia- la pienezza dei sentimenti umani. 
Non sappiamo se il pittore sia mai stato in Ita-
lia, benché meno a Roma, ma l’inserimento di 
elementi architettonici all’interno di un conte-
sto tanto incontaminato quali la colonna isto-
riata e un edificio a pianta circolare piuttosto 
simile al Pantheon, tolgono ogni dubbio circa 
la lezione appresa dal Poussin.

Bibl.: A. Lossel-Guillien, À la recherche de lœuvre 
dEtienne Allegrain, paysagiste de la fin du règne de 
Louis XIV, Histoire de l’art, n° 4 1998.

A03722 
Etienne Allegrain  
(Paris, 1644 - Paris, 1736)

Latium landscape

Oil on canvas, ext. 28,3x23,2 in., int. 24,6x19 in.
Euro 8.500

We know very little about the life and works of 
Etienne Allegrain. We know him as a talented 
landscape painter, very attached to the French 
tradition of this genre. Looking at his work, it 
is immediately apparent that the painter’s pri-
mary source of inspiration was Nicolas Pous-
sin. He learned the combination of landsca-
pe as a place representing the complexity of 
human experience and the inclusion - even in 
the distance - of ruins and views derived from 
antiquity.

The depiction of such authentic landscapes, in 
which the human presence in the scene is en-
tirely negligible, truly demonstrates the seven-
teenth-century artist’s need to make nature the 
absolute protagonist of the painting, capable 
of expressing - as with history painting - the 
fullness of human feelings.

We do not know whether the painter ever vi-
sited Italy, even less Rome. However, archi-
tectural elements in such an uncontaminated 
context, such as the historiated column and 
a circular building similar to the Pantheon, 
dispels any doubts about the lesson learned 
from Poussin.

42



43



A04548 
Giovanni Paolo Castelli detto lo Spadino  
(Roma, 1659 - Roma, 1730)

Natura morta

Olio su tela, cm est. 94x118, int. 75.5x100 
Euro 22.500

La vita e la produzione di questo artista sono strettamente legati alla sua città natale, da cui 
non si allontanerà mai, Roma. Le fonti riportano che il primo apprendistato è da ricondurre 
al fratello maggiore Bartolomeo, anche lui pittore; ma osservando bene le sue opere si evin-
ce chiaramente una conoscenza diretta della cultura fiamminga della natura morta, ge-
nere prediletto dal CastelliDi certo non è un caso che il suo vicino di casa fu - dal 1671 al 
1674 - Abraham Breughel: a lui dobbiamo l’evidenza di una duplice appartenenza dello stile 
dell’artista, sia romano che fiammingo. Dal Breughel impara la sontuosità delle composizio-
ni, l’attenzione al tema della decadenza e l’utilizzo di colori forti e brillanti; un tratto del tutto 
personale è dato dal fatto che il Castelli si allontana dalla minuzia fiamminga del tratto e sten-
de il colore a rapide pennellate. All’esuberanza della composizione contrappone la decadenza 
di alcuni frutti; alla ridondanza degli elementi contrappone una scarsa attenzione al dettaglio. 
Vuole sì illustrare la ricchezza, ma con semplicità.

Bibl.: G. Bocchi, U. Bocchi, Pittori di natura morta a Roma. Artisti italiani 1630-1750, Viadana 2005,  
pp. 591-624.

A04548 
Giovanni Paolo Castelli called the Spadino  
(Rome, 1659 - Rome, 1730)

Still life

Oil on canvas, ext. 37x46,4 in., int. 29,7x39,3 in.
Euro 22.500

The life and production of this artist are closely linked to his native city, Rome, from whi-
ch he never left. Sources report that his first apprenticeship was with his older brother 
Bartolomeo, who was also a painter. However, a close look at his works clearly reve-
als a direct knowledge of the Flemish culture of still life, Castelli’s favourite genre. It is cer-
tainly no coincidence that his neighbour was - from 1671 to 1674 - Abraham Breughel: it 
is to him that we owe the evidence of the artist’s dual style, both Roman and Flemish. 
From Breughel, he learnt the sumptuousness of the compositions, the attention to the the-
me of decadence, and the use of solid and bright colours. A very personal trait is that Ca-
stelli moved away from the Flemish meticulousness of the lines and spread the colour in ra-
pid brushstrokes. The exuberance of the composition contrasts with the decadence of some 
of the fruit; the redundancy of the elements is contrasted with a lack of attention to detail. 
He wants to illustrate richness but with simplicity.
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A05023 
Andrea Locatelli  
(Roma, 1695 - Roma, 1741)

Mercurio e Argo

Olio su tela, cm est. 81x94.5, int. 63.5x75 
Euro 25.000

Dagli anni ’20 del Settecento Andrea Loca-
telli, il cui stile era già considerato internazio-
nale, amplia e rende più nitide le sue tele; la 
lezione di Dughet e van Bloemen è ormai già 
assorbita, e si arricchisce della sua capacità di 
rendere l’ambiente naturale più terso, equili-
brato, quasi come studiato dal vivo. La tavo-
lozza si alleggerisce, i toni risultano più leggeri, 
gli elementi più limpidi. Il pittore trascorrerà 
quasi tutta la sua vita a Roma, fatta eccezio-
ne per il significativo periodo trascorso a Ri-
voli per i Savoia, e la sua lealtà al paesaggio 
romano si mostra qui in tutta la sua evidenza. 
L’inserimento di figure mitologiche all’interno 
dei vasti spazi naturali è tipica di gran parte del-
la produzione dell’artista: qui viene illustrato il 
momento in cui Mercurio suona il flauto per far 
addormentare il vigile pastore Argo. Alle loro 
spalle è presente anche Io, la ninfa tramutata da 
Giove in una giovenca, che Argo aveva il compito 
di vegliare su ordine della gelosa dea Giunone. 
Il tema è affrontato dal pittore anche in un ce-
lebre quadro ora all’ Hermitage di San Pietro-
burgo e dimostrano la volontà, da parte del 
vedutista settecentesco, di utilizzare l’episodio 
mitologico per raccontare una favola intima, 
discreta, totalmente immersa dell’ambiente ru-
rale.

Bibl.: Il Settecento a Roma (catal.), Roma 1959, pp. 
144 s.; Busiri Vici, A. Locatelli e il paesaggio romano 
del Settecento, Roma 1976.

A05023 
Andrea Locatelli  
(Rome, 1695 - Rome, 1741)

Mercury and Argus

Oil on canvas, ext. 31,8x37,2 in., int. 24,8x29,5 in.
Euro 25.000

From the 1720s, Andrea Locatelli, whose sty-
le was already considered international, en-
larges and refines his canvases. The lesson of 
Dughet and van Bloemen has already been 
absorbed and is enriched by Locatelli’s abi-
lity to render the natural environment more 
terse, balanced, almost as if studied in vivo. 
The palette becomes lighter, the tones appe-
ar softer, and the elements more evident. The 
painter spent most of his life in Rome, except 
for the significant period spent in Rivoli for 
the Savoy family, and his loyalty to the Ro-
man landscape is shown in all its clarity here. 
The inclusion of mythological figures within 
the vast natural spaces is typical of much of the 
artist’s production. Here, we see the moment 
when Mercury plays the flute to lull the wa-
tchful shepherd Argus to sleep. Behind them, 
there is also Io, the nymph transformed by Ju-
piter into a heifer, whom Argos had to watch 
over by order of the jealous goddess Juno. 
The painter also explores the theme in a fa-
mous painting currently held at the Hermita-
ge in St Petersburg and demonstrates the ei-
ghteenth-century vedutist’s desire to use the 
mythological episode to tell an intimate, di-
screet tale, totally immersed in the rural envi-
ronment.
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A04581 
Pietro Navarra  
(Roma, attivo 1685 - 1714)

Natura morta 

Olio su tela, cm est. 103x143, int. 83x123 
Euro 25.000

Le tele di Pietro Navarra, autore ancora troppo poco noto e di cui ci sono giunte poche notizie, 
sono di una qualità che risulta subito evidente agli occhi dello spettatore. È da notare, ad esem-
pio, la rugiada che stilla dalle foglie del cavolfiore poggiato sul fondo, o la resa luminosissima 
dei grappoli d’uva o del pelo del coniglio sulla sinistra. Il colore è brillante, materico, animato da 
un abile gioco di contrasti chiaroscurali; il pittore d’altronde, fu l’unico tra gli allievi di Franz Wer-
ner von Tamm citato dalle fonti. Questo dettaglio è di grande importanza dato che il von Tamm 
gravitava intorno a celebri figure come Gaspar van Wittel, Pieter van Bloemen e Carlo Maratta, 
nonché pittore di corte di Leopoldo I a Vienna.

Bibl.: L. Pascoli, Vite de’ pittori, scultori ed architetti moderni, Roma 1736, p. 378; L. Golfari, in Paragone, 375, 
1981, pp. 52-56.

A04581 
Pietro Navarra  
(Rome, active 1685 - 1714)

Still life 

Oil on canvas, ext. 40,5x56,2 in., int. 32,6x48,4 in.
Euro 25.000

The canvases by Pietro Navarra, an artist who is still too little known and of whom we have little 
information, are of a quality that is immediately evident to the eye of the viewer. It is worth no-
ting the dew that drips from the leaves of the cauliflower lying on the bottom, or the very bright 
rendering of the bunches of grapes or even the fur of the rabbit on the left. The colour is brilliant, 
textured, animated by a skilful play of chiaroscuro contrasts; the painter was the only Franz Wer-
ner von Tamm’s pupils mentioned in the sources. This detail is of great importance given that von 
Tamm revolved around famous figures such as Gaspar van Wittel, Pieter van Bloemen and Carlo 
Maratta, and was also court painter to Leopold I in Vienna.
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A05013 
Scuola Romana, seconda metà del XVII secolo

Veduta di Tivoli con figure

Olio su tela, cm est. 195x144, int. 171x120 
Euro 18.000

Non è possibile risalire al nome dell’autore di 
questo paesaggio, ma questa veduta di Tivoli è 
stata realizzata a Roma probabilmente intorno 
al 1675 circa. Impossibile non notare la somi-
glianza -nell’impianto compositivo- tra quest’o-
pera e una stessa veduta eseguita da Gaspard 
Dughet, ora nella collezione Molinari Pradelli 
ed esposta agli Uffizi nel 2012. Questo lascia 
presumere che l’autore possa essere stato an-
ch’egli un fiammingo a Roma in quegli anni. 
Lo sfondo nuvoloso e l’atmosfera sono molto 
densi, ma di contro la pennellata che definisce 
gli alberi è veloce e libera; dallo spesso man-
to degli alberi sorgono alcune architetture che 
rendono agevole l’identificazione di ciò che ve-
diamo con la cittadina di Tivoli, come ad esem-
pio il Ponte Gregoriano all’estrema sinistra e il 
Tempio di Vesta, alla parte opposta.

Bibl.: A. Mazza (a cura di), Le stanze delle muse. Di-
pinti barocchi dalla collezione di Francesco Molinari 
Pradelli. Catalogo della mostra (Firenze, 11 febbra-
io-11 maggio 2014), Giunti Editore, 2014.

A05013 
Roman School, second half of 17th century

View of Tivoli with figures

Oil on canvas, ext. 76,7x56,6 in., int. 67,3x47,2 in.
Euro 18.000

It is impossible to determine the name of the 
author of this landscape, but the unknown 
artist probably painted this view of Tivoli in 
Rome around 1675. The similarity in composi-
tion between this work and the same view by 
Gaspard Dughet, now in the Molinari Pradelli 
collection and exhibited in the Uffizi in 2012, 
cannot be ignored. This suggests that the au-
thor may also have been himself a Flemish 
artist in Rome at the time. The cloudy back-
ground and the atmosphere are very dense, 
but on the other hand, the brushstrokes defi-
ning the trees are fast and free; from the thick 
mantle of trees, some architectures rise, ma-
king possible the identification of the town of 
Tivoli, such as the Gregorian Bridge on the left 
and the Temple of Vesta on the opposite side 
of the painting.
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A05193 
Mario Nuzzi detto Mario de’ fiori  
(Roma, 1603 - Roma, 1673)

Coppia di paesaggi con corona di fiori

Olio su tela, cm  est. 157x130, int. 142x105 
Euro 50.000

La fortunata produzione di Mario de’ fiori è 
legata sia alla sua biografia che al gusto per 
la pittura contemporanea di natura morte con 
fiori. Nipote del celebre caravaggista Tomma-
so Salini, si forma a Roma nella bottega dello 
zio e alla sua morte ne eredita il folto numero di 
clienti, che si affidano a lui per la sua straordina-
ria perizia di fiorante, maturata anche alla luce 
dell’attività di floricoltore di suo padre Sisto. 
Eredità dello zio risulta essere anche il lega-
me che il pittore stringe con Cassiano dal 
Pozzo, che fu per lui un tramite importan-
te per la conoscenza di artisti internaziona-
li suoi contemporanei, ma soprattutto per i 
mecenati della corte barberiniana; nel 1634 
risulta nei registri dell’Accademia di San 
Luca e dal 1646 è tra i virtuosi del Pantheon. 
Questa coppia di ghirlande con paesaggio 
rurale e figure è probabilmente appartenente 
alla prima fase della produzione dell’artista, 
una fase di ricerca e sperimentazione. La pen-
nellata è decisa, poco analitica, quasi espres-
sionistica; questo pendant è caratterizzato da 
un raro fondo scuro, non appartenente alla 
maturità dell’artista, ancora poco sensibile al 
gusto vivace e luministico del pieno barocco.

Bibl.: L. Salerno, La natura morta italiana, Roma 1984. 
p. 177.

A05193 
Mario Nuzzi called Mario de’ fiori  
(Rome, 1603 - Rome, 1673)

Pair of landscapes with crown of flowers

Oil on canvas, ext. 61,8x51,1 in., int. 55,9x41,3 in.
Euro 50.000

The successful production of Mario de’ Fio-
ri is linked both to his biography and to his 
taste for contemporary still life paintings with 
flowers. The nephew of the famous Caravag-
gist Tommaso Salini, he trained in Rome in his 
uncle’s workshop and on his death inherited a 
large number of clients, who relied on him for 
his extraordinary expertise as floral painter, a 
skill he had acquired through his father Sisto’s 
activity as a floriculturist.
Inherited from his uncle, the painter also had 
close ties with Cassiano dal Pozzo, an essential 
intermediary for his acquaintance with interna-
tional artists of his contemporaries, but abo-
ve all for the patrons of the Barberini court. In 
1634, he was listed in the Accademia di San 
Luca registers, and from 1646 he was among 
pair of the virtuosi of the Pantheon.
This garlands with rural landscapes and figu-
res probably belong to the first phase of the 
artist’s production, a phase of research and 
experimentation. The brushstroke is decisive, 
not very analytical, almost expressionistic; this 
pendant is characterised by a rare dark back-
ground, not belonging to the artist’s maturity, 
who was not yet sensitive to the lively and lu-
ministic taste of the full Baroque.
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B01497 
Gian Lorenzo Bernini  
(Napoli, 1598 - Roma, 1680) 
Crocifissione, 1636

Olio su tela, cm est. 65x79,5, int. 51,5 x 66  
Prezzo su richiesta

Questo eccezionale dipinto è una rarissima prova pittorica del massimo esponente del Barocco 
europeo, Gian Lorenzo Bernini, recante sul retro – ben visibili – la firma dell’autore e l’anno di 
realizzazione, il 1636. Scultore e architetto celebratissimo tanto dai contemporanei quanto dalla 
critica moderna, la sua attività pittorica fu sempre sporadica e utilizzata perlopiù come mezzo 
per apprendere e sintetizzare le innovazioni in campo pittorico prodotte dai suoi contempora-
nei. Spronato alla pratica pittorica da Urbano VIII, che desiderava molto alla sua corte un artista 
universale alla stregua del Buonarroti, Bernini rifuggì sempre dalle grandi decorazioni pubbliche, 
preferendo sporadiche tele di piccole dimensioni, principalmente ritratti. Nonostante abbia par-
tecipato anche ad importanti commissioni pittoriche, come ad esempio nella celebre tela vaticana 
del Martirio di San Maurizio, realizzata in collaborazione con Carlo Pellegrini, Gian Lorenzo dipin-
gerà quasi esclusivamente per interesse personale e per studio; questa scelta ci aiuta molto nella 
comprensione dei suoi modelli pittorici di riferimento, i colleghi che più stima, ammira e studia.  
Osservando questo quadro, pertanto, è possibile riconoscere un certo gusto naturalistico che 
affonda le sue radici sia nell’esperienza caravaggesca romana ma anche nell’impatto che in città 
ebbe il soggiorno di Velazquez. È proprio al confronto con il pittore spagnolo che Bernini rivolge 
gran parte dei suoi sforzi: il tratto è mosso, vibrante, quasi nervoso nella costruzione di elementi 
quali l’asse orizzontale della croce e le membra del Cristo. È un’opera intensa, dal carattere pri-
vato, che esprime con grande sicurezza – anche nella resa del paesaggio, profondo ma essenzia-
le – la grande drammaticità che questo evento rappresenta.

Bibl.: T. Montanari, Bernini pittore, Silvana Editore, 2007, ad vocem.
54

B01497  
Gian Lorenzo Bernini  
(Naples, 1598 - Rome, 1680)

Crucifixion, 1636

Oil on canvas, ext. 25,5x31,2 in., int. 20,2x25,9 in. 
Price on request 

This canvas, signed and dating back 1636, is a rare example of painting by Gian Lorenzo Bernini, 
who was spurred on to painting by Urban VIII. This small canvas renders the subject with great 
drama through the wavy and nervous contours of the Crucifixion, but with a careful eye to a na-
turalistic taste derived from the Roman experience of Velazquez.
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A04479 
Andrea Locatelli  
(Roma, 1695 - Roma, 1741)

Capriccio architettonico con figure

Olio su tela, cm est. 118x122, int. 98x102 
Euro 30.000

Andrea Locatelli è conosciuto, a ragion vedu-
ta, come uno dei pilastri del vedutismo roma-
no dell’inizio del XVIII secolo; figlio di un pit-
tore romano poco noto, Giovanni Francesco 
Locatelli, inizia la sua formazione sotto il pit-
tore Monsù Alto, specializzato in vedute ma-
rine. La sua intera produzione risulterà essere 
molto ampia e influenzata da molteplici arti-
sti; essendo stato un pittore di grandi famiglie 
quali gli Albani, i Colonna, i Ruspoli, i Savoia e 
gli Ottoboni, produsse una vastissima quanti-
tà di opere, molte delle quali oggi distribuite 
in vari paesi del mondo. Nonostante sia ben 
descritto dalle fonti, quindi, è difficile riuscire 
ad avere uno sguardo complessivo sulla sua 
produzione, anche a causa di errori interpre-
tativi, che spesso lo hanno visto confuso con 
il contemporaneo G. P. Panini. Gli studi han-
no evidenziato che nella sua prima fase, il Lo-
catelli risente molto dell’influenza di Salvator 
Rosa e della costruzione compositiva dei suoi 
paesaggi con rovine: ed è proprio questo che 
possiamo osservare in quest’opera. In questo 
capriccio architettonico, dal taglio molto rav-
vicinato e poco immerso nel paesaggio, tro-
viamo una serie di figure intente a riprodur-
re, a studiare o a discorrere sulle vestigia del 
passato, rappresentate - oltre che dalle rovi-
ne architettoniche - dalla statua di un filosofo 
posta su un alto basamento. Sul lato destro 
della composizione invece, altre figure ed ani-
mali sono maggiormente interessati ad inte-
ragire con l’ambiente naturale che li circonda. 
La scelta di questo tema si sposa bene con 
l’atmosfera arcadica che circonda i personag-
gi: essi sono immersi in un delicato equilibrio 
all’interno del contesto agreste e in piena co-
munione con esso.

Bibl.: A. Salerno, Pittori di vedute in Italia 1580-1830, 
Roma 1991, pp. 124-125.

A04479 
Andrea Locatelli  
(Rome, 1695 - Rome, 1741)

Architectural capriccio with figures

Oil on canvas, ext. 46,4x48 in., int. 38,5x40,1 in.
Euro 30.000

Andrea Locatelli is rightly known as one of the 
pillars of Roman Vedutism in the early XVIII 
century; son of a less well-known Roman pain-
ter, Giovanni Francesco Locatelli, began his 
training under the painter Monsù Alto, who 
specialised in sea views. His entire output was 
extensive and influenced by many artists; ha-
ving been a painter of great families such as 
the Albani, Colonna, Ruspoli, Savoy, and Ot-
toboni, Locatelli produced a vast quantity of 
works now distributed in various countries 
around the world. Despite the fact that he is 
well described in the sources, it is difficult to 
get an overall view of his production, partly 
because of interpretative errors, which have 
often confused him with his contemporary G. 
P. Panini. Studies have shown that in his early 
phase, Locatelli was greatly influenced by Sal-
vator Rosa and the compositional construction 
of his landscapes with ruins: and this is what 
can be observed in this work. In this architectu-
ral capriccio, which is very close-up and not 
very immersed in the landscape, we find a se-
ries of figures intent on reproducing, studying, 
or discussing the vestiges of the past, repre-
sented not only by the architectural ruins but 
also by the statue of a philosopher on a high 
plinth. On the right side of the composition, 
other figures and animals are more interested 
in interacting with the natural environment. 
The choice of this theme is well suited to the 
Arcadian atmosphere surrounding the figures: 
they are delicately balanced within the rural 
context and in full communion with it.
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AF01167 
Carlo Maratta 
(Camerano, 1625 - Roma, 1713)

Ritratto di Nicolò Pallavicini Rospigliosi  
bambino

Dipinto su tela, cm est. 84x69, int. 62x48 
Euro 40.000

Il ritratto di bambino appartenente alla classe 
nobiliare è una tematica molto diffusa nella ri-
trattistica del XVII secolo: l’intento era di certo 
celebrativo, ma molto spesso tali dipinti veni-
vano caricati di simboli protettivi e apotropai-
ci, destinati a donare protezione al neonato. 
L’acme di questa straordinaria tradizione è rag-
giunta dall’attività del più apprezzato ritrattista 
fiorentino del XVI secolo, Agnolo Bronzino, ma 
questa tradizione viene portata avanti durante 
tutto il Barocco: la spontaneità della fanciul-
lezza viene messa da parte, in favore della ce-
lebrazione della famiglia di appartenenza. In 
questo caso però Carlo Maratta, uno dei pit-
tori più noti del barocco del centro Italia, si 
dedica alla raffigurazione celebrativa non sono 
del piccolo aristocratico, ma anche della sua 
famiglia e del protettore e benefattore, nella 
figura del cardinale raffigurato nel tondo del-
la collana in perle. Una prova pittorica simile 
per impianto e composizione, con il tendaggio 
che si apre verso un profondo paesaggio, è 
tipica di alcuni dipinti dell’artista marchigiano 
a servizio dei Pallavicini. Vi sono delle assonan-
ze tra questo piccolo ritratto e il ritratto a Cle-
mente IX Rospigliosi del Baciccio, il che fareb-
be desumere che il bambino raffigurato possa 
essere Niccolò Pallavicini Rospigliosi, nipote 
di papa Clemente IX. Il taglio ravvicinato della 
composizione e il disegno con cui è costruita 
sono piuttosto ben definiti, ma il tratto non è 
mai sgraziato o troppo evidente; il pittore con-
serva parte delle sue energie per la trattazio-
ne del paesaggio rurale che si apre alle spalle 
del bambino, raffigurato in una comoda stanza 
con solo una balaustra e un pesante tendag-
gio a dividerlo dal mondo esterno.

Bibl.: L. Barroero, Le grandi tappe della cultura figu-
rativa romana nel ‘600 e nel ‘700 in Il Seicento e il 
Settecento Romano nella collezione Lemme, catalo-
go della mostra (1998), pp. 17–28.

AF01167 
Carlo Maratta  
(Camerano, 1625 - Rome, 1713)

Portrait of Niccolò Pallavicini Rospigliosi as a 
child

Painted on canvas, ext. 33x27,1 in., int. 24,4x18,8 in.
Euro 40.000

The portrait of a child belonging to the noble 
class is a very common theme in portraiture da-
ting back the seventeenth century: the intent, 
in this work of art, was certainly celebratory, 
but very often these paintings were overloa-
ded with protective and apotropaic symbols. 
They were intended to give protection to the 
newborn. The acme of this extraordinary tra-
dition is reached by the activity of the most 
appreciated Florentine portraitist of the 16th 
century, Agnolo Bronzino. Nevertheless, athis 
tradition is carried on throughout the Baro-
que: in fact the spontaneity of childhood is put 
aside, in favor of the celebration of the origi-
nal family. In this case, however, an unknown 
painter dedicates himself to the celebratory 
depiction, not of the little aristocrat, but also 
of his family and of the protector and benefac-
tor. This was portrayed and seen in the figure 
of the cardinal depicted in the “tondo” of the 
pearls necklace. There are similarities betwe-
en this small portrait and the portrait of Cle-
ment IX Rospigliosi by Baciccio, which would 
suggest that the child depicted may be Nic-
colò Pallavicini Rospigliosi, nephew of Pope 
Clement IX. The close cut of the composition 
and the design with which it is built are rather 
well defined, but the stroke is neither clumsy, 
nor too evident at any time; the painter retains 
part of his energy for the treatment of the rural 
landscape that opens behind the child, depi-
cted in a comfortable room with only a balu-
strade and a heavy curtain to divide him from 
the outside world. A similar -  both in layout 
and composition - pictorial proof, with the cur-
tain opening towards a profound landscape, is 
typical of some paintings - mostly Madonnas 
with Child - by one of the most famous Baro-
que painters of central Italy, Carlo Maratta.
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A04555 
Giovanni Reder  
(Roma 1663 - dopo 1764)

Ermina soccorre Tancredi

Olio su tela, cm est.154x116, int. 134x98 
Euro 10.000

Il pittore romano si confronta qui con un genere letterario di grande fama nel Seicen-
to: la Gerusalemme Liberata di Torquato Tasso, pubblicata nel 1580. Figlio d’arte, suo pa-
dre Christian Reder fu un pittore tedesco attivo a Roma in particolare presso la famiglia Ro-
spigliosi; Giovanni decise di specializzarsi nel genere del paesaggio, qui nobilitato dalla 
scelta di arricchirlo di uno dei passi più rappresentati e rappresentativi dell’iconografia tas-
siana. Erminia, accompagnata dallo “scudiero astuto” Vafrino, si imbatte nel suo amato Tan-
credi, gravemente ferito e reduce dello scontro con Argante, che giace morto ai suoi piedi. 
Questo episodio rappresenta l’esercizio ideale per mediare la scena di un grande poema di 
successo, con l’ambientazione di una natura rigogliosa, e fornisce al pittore la possibilità di inda-
gare il tema del compianto e della cura dell’amante ferito. Come riporta Giovanni Careri, infatti, 
“Il naturalismo generato dalla presenza fisica del corpo aperto e sofferente dell’uomo ferito ed 
esposto alla donna partecipe del suo dolore rivela come nella maniera barocca del pittore la 
distribuzione della luce e dell’ombra contribuisce al contenuto affettivo del quadro”.

Bibl.: G. Careri, La fabbrica degli affetti. La Gerusalemme Liberata dai Carracci a Tiepolo, Milano, 2010,  
pag. 12.

 

A04555 
Giovanni Reder  
(Rome, 1663 - after 1764)

Erminia rescuing Tancredi

Oil on canvas, ext. 60,6x45,6 in., int. 52,7x38,5 in. 
Euro 10.000

Here the Roman painter deals with a literary genre of great reputation in the 17th century: 
Torquato Tasso’s Gerusalemme Liberata, published in 1580. Born into the art world, his father, 
Christian Reder, was a German painter active in Rome, particularly with the Rospigliosi family. 
Giovanni decided to specialise in the landscape genre, ennobling it with one of the most re-
presentative passages of Tasso’s iconography. Erminia, accompanied by the “cunning squire” 
Vafrino, comes across her beloved Tancredi, seriously wounded and survivor of the clash with 
Argante, who lies dead at his feet. This episode is an excellent exercise in mediating the scene 
of a great poem with the setting of a luxuriant nature, providing the painter with the opportu-
nity to explore the theme of mourning, and caring for the wounded lover. As Giovanni Careri 
reports, “The naturalism generated by the physical presence of the open, suffering body of 
the wounded man, exposed to the woman who shares his pain, reveals how in the painter’s 
Baroque manner the distribution of light and shade contributes to the emotional content of 
the painting.”

62



63





 Veneto
Veneto



A05000  
Pittore di ambito lombardo – Veneto, XV secolo 

Coppia di sante su fondo oro

Dipinto su tavola, cm 106x39 
Euro 30.000

Questa coppia di tavole dorate era probabilmente in origine parte di un complesso più ricco, 
forse un polittico. La raffigurazione delle due sante è ascrivibile ad un ambito lombardo - veneto, 
che nell’Italia della prima metà del XV risente ancora molto dell’eredità del Gotico Internazionale 
e degli ultimi influssi della cultura bizantina. Di lì a breve le prime sperimentazioni rinascimentali 
cambieranno completamente il modo di percepire il corpo, lo spazio e la natura in pittura. Que-
sta coppia rappresenta quindi una delle ultime propaggini della tradizionale raffigurazione dei 
santi su fondo oro, interpretate alla luce delle esperienze del Nord Italia. Il pittore, che qui guar-
da alla spazialità sacra di Gentile da Fabriano e alla costruzione dei corpi di Bonifacio Bembo, 
raffigura qui da una parte Santa Maria Maddalena, riconoscibile dal vaso di unguento che reca 
con sé, mentre dall’altro lato troviamo Santa Caterina D’Alessandria. Qui la santa è raffigurata 
secondo una rara iconografia, vestita con abiti regali e armata della spada con cui infilza la testa 
dell’imperatore Massenzio, che giace ai suoi piedi. Grande preziosità a questa tavola cuspidata 
è data dalla squisita cimasa dorata a sesto acuto e traforata, che arricchisce la decorazione pit-
torica, senza appesantirla.

Bibl.: A. Chastel, Cronaca della pittura italiana 1280-1580, Roma, Palombi, 1984, ad vocem.

A05000  
Painter from the Lombardy-Veneto area, 15th century

Pair of Saints on a gold background

Painted on panel, 41,7x15,3 in. 
Euro 30.000

This pair of gilded panel was probably originally part of a richer ensemble, perhaps a polyptych 
one. The depiction of the two saints is attributable to a Lombard-Venetian era, which in Italy in 
the first half of the fifteenth century is still very much affected by the heritage of the International 
Gothic and the latest influences of Byzantine culture. Soon the first Renaissance experiments will 
completely change how the body, space, and nature are perceived in painting. Therefore, this 
pair represents one of the last offshoots of the traditional depiction of the saints on a golden back-
ground, interpreted in the light of the experiences of Northern Italy. The painter, who here looks at 
the sacred spatiality of Gentile da Fabriano and the construction of the bodies of Bonifacio Bem-
bo, depicts on one side Saint Mary Magdalene, recognisable by the jar of ointment she carries. 
In contrast, on the other side, we find Saint Catherine of Alexandria. Here the saint is depicted 
according to a rare iconography, dressed in royal robes and armed with the sword with which she 
pierces the head of Emperor Maxentius, who is lying at her feet. The great value of this cusped 
panel is given by the exquisite gilded and pierced cornice, which enriches the pictorial decora-
tion without weighing it down.
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B00889 
Jacopo Palma il Vecchio, ambito di  
(Serina, 1480 - Venezia, 1528)

Cristo coronato di spine

Dipinto su tavola, cm 62x57.5 
Euro 60.000

La produzione di Jacopo Nigretti de Lavalle è 
tutta dedicata a tre soggetti principali: la mi-
tologia, i ritratti e i soggetti sacri. Nato a Se-
rina ma cresciuto e formatosi alla scuola ve-
neziana di Andrea Previtali, Giovanni Bellini 
e Giorgione, stringerà un forte legame anche 
con i contemporanei Lorenzo Lotto e Tiziano. 
Questa tavola, intensa nei toni e nella presenza 
psicologica che il pittore utilizza per descrivere 
l’emotività del momento, è una prova pittori-
ca che dimostra il profondo legame che lega il 
Palma alla scuola pittorica veneziana e ai suoi 
principali protagonisti. La tela è di un’ immedia-
tezza più unica che rara: un esempio evidente 
è costituito dal pentimento ben evidente del 
braccio destro di Cristo, sorretto dall’angelo, 
così come dal senso di non finito che avvolge 
molti elementi della raffigurazione.

Il fondo scuro è genericamente impiegato 
dall’artista nei ritratti, mentre per la narrazione 
di eventi sacri preferiva utilizzare un fondale di 
belliniana memoria, molto profondo e costi-
tuito da cieli ampi e tersi e da colori brillanti. 
Lo studio dei piani di colore, che autonoma-
mente costruiscono le masse pittoriche quasi 
senza l’ausilio del disegno, è una soluzione ti-
pica dello studio degli elementi pittorici tipici 
di Giorgione; sebbene la critica faccia riferire 
moltissime opere al corpus della produzione 
del nostro artista, è ben difficile intercettare le 
differenze tra i due, il che rende complessa la 
definizione dell’intero corpus dell’artista.

Bibl.: G. C. F. Villa, a cura di, Palma il Vecchio: lo 
sguardo della bellezza. Catalogo della Mostra tenuta 
a Bergamo nel 2015, Milano, Skira, 2015.

B00889  
Jacopo Palma the Elder, follower of  
(Serina, 1480 - Venice, 1528)

Christ crowned with thorns

Painted on panel, 24.4x22,6 in.
Euro 60.000

Jacopo Nigretti de Lavalle’s production is enti-
rely dedicated to three main subjects: mytho-
logy, portraits and sacred subjects. Born in 
Serina but raised and trained in the Venetian 
school of Andrea Previtali, Giovanni Bellini and 
Giorgione, he will also establish a strong bond 
with his contemporaries Lorenzo Lotto and 
Tiziano. This panel, intense in the tones and 
psychological presence that the painter uses to 
describe the emotionality of the moment, is a 
pictorial proof that demonstrates the profound 
link that binds Palma to the Venetian school of 
painting and its main protagonists. The canvas 
is of a more unique than rare immediacy: an 
obvious example is the very evident repentan-
ce of Christ’s right arm, supported by the an-
gel, as well as the sense of unfinished that en-
velops many elements of the representation.

The dark background is generally used by the 
artist in portraits, while for the narration of sa-
cred events he preferred using a backdrop of 
Bellini’s memory, very intense and made up of 
wide, clear skies and brilliant colours. The stu-
dy of colour layers, which autonomously con-
struct the pictorial masses almost without the 
aid of drawing, is a typical solution of Giorgio-
ne’s study of pictorial elements. Although cri-
tics point out many works to the corpus of our 
artist’s production, it is very difficult to discern 
the differences between the two, which makes 
the definition of the artist’s entire corpus com-
plex.
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A03740 
Pittore veneto del ‘500 

Madonna con Bambino
Tempera su tavola, cm est. 77.5x67, int. 55x46 
Euro 13.000 - Venduto

Le espressioni serene di Gesù e di Maria, i 
pochi elementi che descrivono la scena, la 
composizione ravvicinata ad essenziale; ecco 
quali sono gli aspetti più pregevoli dell’ope-
ra. Questa tavola, realizzata da un’artista a 
noi sconosciuto, appartiene senz’altro ad una 
maestranza veneta della prima metà del XVI 
secolo; la scelta di raffigurare la Madonna 
che tiene in braccio il Cristo alle spalle di una 
balaustra in pietra è tipica delle sperimenta-
zioni pittoriche di celebri artisti che operano 
tra il Quattrocento e il Cinquecento in Vene-
to, quali Carlo Crivelli e Cima da Conegliano. 
Questo basamento contrasta con il dolce pa-
esaggio raffigurato alle spalle degli astanti: 
questo è raffigurato come verde e incontami-
nato alle spalle di Maria, mentre alla sua sini-
stra viene raffigurata una graziosa cittadella.

A03740 
Venetian painter of 16th century
Madonna and the Child
Tempera on panel, ext. 30,5x26.3 in., int. 21,6x18,1 in.
Euro 13.000 - Sold

The serene expressions of Jesus and Mary, the 
few elements describing the scene, the close 
and essential composition are the most va-
luable aspects of the work. This panel, made 
by an artist unknown to us, undoubtedly be-
longs to a Venetian master of the first half of 
the XVI century. The choice of depicting the 
Madonna holding Christ in her arms behind a 
stone balustrade is typical of the pictorial expe-
riments of famous artists working in the Veneto 
between the fifteenth and sixteenth centuries, 
such as Carlo Crivelli and Cima da Conegliano. 
This base contrasts with the gentle landscape 
depicted behind the bystanders: it is represen-
ted as green and pristine behind Mary, while a 
pretty citadel is depicted to her left.
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A05052 
Scuola Veneziana del XVI secolo

San Gerolamo

Olio su tela, cm 53x43 
Euro 9.000

Questo anonimo dipinto veneto, raffigurante un San Gerolamo penitente, è ascrivibile forse al 
XVI secolo, ma non ci sono giunte notizie circa l’esecutore. 
I toni caldi e la costruzione essenziale della composizione rendono ancora più evidente l’inten-
sità con cui il Santo si dedica alla meditazione e alla preghiera; egli è facilmente riconoscibile, 
attraverso i suoi più tipici attributi: il leone che spunta appena dalla grotta alle spalle del San-
to, l’ambiente desertico, la croce e i testi sacri. È da notare come San Gerolamo stringe in una 
mano un sasso con cui si batte il petto, per evitare di cedere alle tentazioni terrene; con l’altra 
mano stringe il teschio - altro suo importante attributo - simbolo dell’ineluttabilità della morte.

A05052  
Venetian School, 16th century

Saint Jerome

Oil on canvas, 20,8x16,9 in.
Euro 9.000

This anonymous Venetian painting, depicting a penitent Saint Jerome, can perhaps be ascribed 
to the XVI century, but there is no information about the artist. The warm tones and the essential 
construction of the composition make the intensity with which the Saint devotes himself to me-
ditation and prayer even more evident. He is easily recognisable through his most typical attri-
butes: the lion that barely emerges from the cave behind the Saint, the desert setting, the cross, 
and the sacred texts. It should be noted that St. Jerome holds a stone in one hand with which he 
beats his chest to avoid yielding to earthly temptations; with the other hand, he clutches a skull 
- another significant attribute of the Saint - a symbol of the ineluctability of death.
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BF00105 
Scuola Veneta del XVII secolo

Adorazione dei Magi

Olio su tela, cm est. 79x115, int. 67.5x104 
Euro 9.000

Il nome dell’artista che ha realizzato questo di-
pinto non è giunto fino a noi, ma è comunque 
possibile far risalire la sua attività all’ambito 
veneto, come si evince dalle intense tonalità 
di colore utilizzate; la composizione, inoltre, 
risente dell’esperienza pittorica veneto-crete-
se. La scena è inquadrata frontalmente, con 
un taglio ravvicinato; se non fosse per i nume-
rosi astanti, gli scarsi elementi architettonici e 
decorativi rimanderebbero ad una tradizione 
cinquecentesca del tema dell’Adorazione dei 
Magi. Possiamo ascrivere questo dipinto ad un 
pittore di bottega della prima metà del ‘600, vi-
sta l’attenzione alla resa dei corpi e delle ricche 
vesti con cui i Magi sono abbigliati.

BF00105 
Venetian School, 17th century

Adoration of the Three Kings

Oil on canvas, ext. 31,1x45,2 in., int. 26,5x40,9 in.
Euro 9.000

The name of the artist who created this pain-
ting has not survived to the present day, but it 
is possible to trace his activity to the Venetian 
area, as can be seen from the intense tones 
of colour he used; the composition, moreover, 
is influenced by the Venetian-Cretan pictorial 
experience. The scene is framed frontally, in a 
close-up; if it were not for the numerous by-
standers, the few architectural and decorative 
elements would suggest a 16th-century tradi-
tion of the Adoration of the Magi theme. We 
can ascribe this painting to a workshop pain-
ter of the first half of the 17th century, given 
the attention to the rendering of the bodies 
and the rich garments with which the Magi are 
dressed.
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B01344 
Giuseppe Nuvolone  
(San Gimignano, 1619 - Milano, 1703)

Angelo guida la famiglia di Lot fuori da Sodoma

Olio su tela, cm est. 161x218, int. 145x203 
Euro 60.000

La vita e l’opera di Giuseppe Nuvolone sono strettamente legate all’ambiente lombardo, in cui 
trascorrerà quasi tutta la sua vita. Figlio d’arte, probabilmente iniziò la sua formazione artistica 
sotto la guida di suo padre Panfilo e suo fratello Carlo Francesco, entrambi pittori; sebbene lo 
stile di Giuseppe sia stato spesso confuso con quello di suo fratello - data la stretta e costante 
collaborazione durante la sua prima attività - gli studi hanno evidenziato che le figure del pit-
tore risultano più voluminose, vigorose e caratterizzate da una più spiccata espressività. Dopo 
un florido periodo di attività a Milano, il Nuvolone compì un viaggio a Roma nel 1667, che 
però non fece maturare in lui un evidente interesse nei confronti delle peculiarità del barocco 
romano: il suo stile resterà sempre legato alla sua formazione lombarda. Questa adesione è 
ben testimoniata in questo dipinto raffigurante la concitata fuga da Sodoma di Lot e della sua 
famiglia, scortati dall’angelo: la stesura dei colori è morbida e armonica. I volumi sono scultorei 
e gli sguardi languidi, quasi patetici; la profonda vena narrativa che contraddistingue lo stile del 
pittore è riscontrabile in numerose opere della sua maturità, come nelle prestigiose commissioni 
cremonesi e bergamasche.

Bibl.: F. M. Ferro, Nuvolone, una famiglia di pittori nella Milano del ‘600, Cremona 2003, ad vocem.

B01344 
Giuseppe Nuvolone  
(San Gimignano, 1619 - Milan, 1703)

Angel guiding Lot’s family out of Sodom 

Oil on canvas, ext. 63,3x85,8 in., int. 57x79,9 in.
Euro 60.000

The life and work of Giuseppe Nuvolone are closely linked to the Lombard environment, whe-
re he spent almost all his life. Son of art, he probably began his artistic training under the 
guidance of his father Panfilo and his brother Carlo Francesco, both painters. Although Giu-
seppe’s style has often been confused with that of his brother - given the close and constant 
collaboration during his early activity - studies have shown that the painter’s figures are more 
voluminous, vigorous, and characterised by a more marked expressiveness. After a flourishing 
period of activity in Milan, Nuvolone made a trip to Rome in 1667, which did not, however, 
cause him to develop an apparent interest in the peculiarities of Roman Baroque: his style will 
always remain linked to his Lombard formation. This adherence is well demonstrated in this 
painting of Lot and his family’s frantic escape from Sodom, escorted by the angel: the colours 
are soft and harmonious. The volumes are sculptural, and the gazes languid, almost pathetic. 
The profound narrative vein that distinguishes the painter’s style can be seen in many works of 
his maturity and the prestigious commissions from Cremona and Bergamo.
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A02911 
Pittore lombardo del XVII secolo

San Giovanni Evangelista

Olio su tela, cm est. 84x104, int. 80x100 
Euro 18.000

Questa intima raffigurazione di San Giovanni Evangelista è riconducibile al primo Seicento 
lombardo; la composizione è semplice e compatta, il tono della rappresentazione è cupo, qua-
si teatrale. La scelta della tavolozza - piuttosto scura, poco attenta al contrasto chiaroscurale - 
sembra dipendere dall’esempio del Procaccini, mentre nel taglio ravvicinato e nella vocazione 
controriformistica dell’espressione morigerata dei sentimenti, il pittore ha un debito nei con-
fronti delle tele del Morazzone. Il discepolo prediletto di Cristo è qui raffigurato nel più tipico 
dei modi: giovane, mentre scrive con lo sguardo rivolto al cielo e accompagnato dall’aquila. 
Minore attenzione è riservata alla descrizione del paesaggio, scarno ma profondo: la città in 
lontananza e la vegetazione alle spalle del Santo sono rappresentate con attenzione ma senza 
un’eccessiva minuzia.

A02911 
Lombard painter, 17th century

Saint John the Evangelist

Oil on canvas, ext. 33x40,9 in., int. 31,4x39,3 in.
Euro 18.000

This intimate depiction of St John the Evangelist can be traced back to early 17th century 
Lombard painting; the composition is simple and compact, the tone of the representation is 
sombre, almost theatrical. The choice of the palette - rather dark, with little attention to chia-
roscuro contrast - seems to depend on the example of Procaccini, while in the close-up and 
the counter-reformist vocation of the gentle expression of feelings, the painter owes a debt to 
the works of Morazzone. Christ’s beloved disciple is depicted here in the typical style: young, 
intent on writing, looking up to the sky, and accompanied by an eagle. Less attention is paid 
to the description of the landscape, which is sparse but profound: the city in the distance and 
the vegetation behind the Saint are depicted with attention but without excessive detail.
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AF00336 
Johann Anton Eisemann  
(Salisburgo, 1604 - Venezia, 1698)

Marina olandese

Olio su tela, cm est. 61x90, int. 44x74 
Euro 30.000

Poco e nulla sappiamo di questo straordina-
rio vedutista austriaco; di lui sappiamo che 
operò a Verona e a Venezia e che si formò 
seguendo il genere vedutista, in particola-
re raffigurando vedute marittime e battaglie. 
Il dipinto che osserviamo è un esempio pre-
gevole di questo tipo di raffigurazione: in un 
paesaggio calmo sullo sfondo ma trepidante 
in primo piano, troviamo pescatori in piccole 
scialuppe o affaccendati a raccogliere le reti; 
essi sono pericolosamente vicini alle grandi 
navi della flotta olandese, che stazionano nei 
dintorni. Le bandiere olandesi issate sugli al-
beri delle navi, su torri e merlature, ne rendo-
no evidente l’ambientazione anche se non è 
agevole il riconoscimento di una città precisa. 
In quest’opera vibrante ma quasi malinconica è 
possibile però intercettare anche la lezione as-
sorbita dal vedutismo veneto, come ad esem-
pio nella rarefazione degli elementi in secondo 
piano.

Bibl.: G. Sestieri, Johan Anton Eismann, in I pittori di 
battaglie, Roma 1999, pp. 330-335.

AF00336 
Johann Anton Eisemann  
(Salzburg, 1604 - Venice, 1698)

Dutch navy

Oil on canvas, ext. 24x35,4 in., int. 17,3x29,1 in.
Euro 30.000

We know very little about this extraordinary 
Austrian Vedutist, but we know that he worked 
in Verona and Venice and that he was trained in 
the Vedutist tradition, particularly in maritime 
views and battles. The painting we are looking 
at here is a fine example of this type of depi-
ction: in a calm landscape in the background 
but anxious in the foreground, we find fisher-
men in small lifeboats or busy gathering nets; 
they are perilously close to the large ships of 
the Dutch fleet stationed nearby. The Dutch 
flags hoisted on the vessel’s masts, on towers 
and battlements, highlight the setting even 
if it is not easy to recognise a specific town. 
In this vibrant but almost melancholic work, 
however, it is possible to intercept the lesson 
absorbed from the Venetian Vedutism, as in 
the rarefied elements in the background.
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AO4557 
Alessandro Magnasco  
(Genova, 1667 - Genova, 1749)

Paesaggio fluviale con figure

Olio su tela, cm est. 120x159, int. 99,5 x 139 
Euro 20.000

Alessandro Magnasco è descritto dalle fonti come un pittore genovese trasferitosi a Milano nel 
1672 e messo a bottega dopo la morte del padre, presso uno dei più autorevoli produttori di 
scenografiche e drammatiche pale d’altare del Seicento lombardo: Filippo Abbiati. Sebbene 
l’artista resterà sempre legato alla sua città natale - dove la sua famiglia risiedeva ancora - l’e-
sperienza lombarda in generale e quella presso il suo maestro in particolare, ebbero un grande 
influsso sul suo stile. Una rigorosa adesione al dato reale e la scarsa attenzione alla narrazione 
dei fatti si evince sin dalla sua prima produzione pittorica, saldamente legata ai soggetti religiosi, 
come da tradizione dell’Abbiati. Una svolta nella sua produzione è databile all’ultimo decennio 
del XVII secolo, quando il pittore inizia a dedicarsi alle scene di genere, senza rinunciare però 
alla caratteristica vena realistica e scenografica che caratterizza il suo stile. In questa tela, ad 
esempio, i colori mantengono la drammaticità attraverso cui è possibile riconoscere la mano 
del Magnasco e l’atmosfera è nervosa, drammaticamente resa attraverso una pennellata veloce 
e sferzante, seppur attenta. Da notare è l’utilizzo che questo artista fa del bianco e delle terre 
chiare con cui costruisce i corpi: esso è utilizzato per far emergere i singoli elementi delle nubi, 
delle membra degli uomini e della neve sui monti in lontananza, a rendere la raffigurazione sì 
drammatica, ma mai cupa.

Bibl.: L. De Rossi, Due paesaggi con figure di A. M. e Antonio Francesco Peruzzini, in Arte. Documento, 2003, 
n. 17-19, pp. 456-461.

AO4557 
Alessandro Magnasco  
(Genoa, 1667 - Genoa, 1749)

River landscape with figures

Oil on canvas, ext. 47,2x62,5 in., int. 39,1x54,7 in.
Euro 20.000

Alessandro Magnasco is described in the sources as a Genoese painter who moved to Milan in 
1672 and was apprenticed, after his father’s death, to one of the most influential producers of 
dramatic and scenic altarpieces in 17th century Lombardy: Filippo Abbiati. Although the artist 
would always remain tied to his hometown - where his family still lived - his experience in Lom-
bardy and with his master, in particular, had a significant influence on his style. Rigorous adhe-
rence to reality and a lack of attention to the narration of facts can be seen in his early pictorial 
production, firmly rooted in religious subjects, keeping with Abbiati’s tradition. A turning point 
in his production can be dated to the last decade of the XVII century when the painter began 
to devote himself to general scenes without renouncing the characteristic vein of realism and 
scenography that distinguishes his style. For instance, in this canvas, the colours retain the dra-
matic quality through which it is possible to recognise Magnasco’s hand, and the atmosphere is 
nervous, dramatically rendered through a fast, lashing, yet careful brushstroke. It is worth noting 
this artist’s use of white and light-coloured paints to render the bodies: it is used to bring out 
the individual elements of the clouds, the men’s limbs, and the snow on the mountains in the 
distance, making the depiction dramatic but never gloomy.
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A05194 e A05194_2  
Pietro Domenico Olivero  
(Torino, 1679 - Torino, 1755)

Coppia di scene campestri di fronte ad una locanda 

Olio su tela, cm est. 72.5x88.5, int. 62.2x78 
Euro 15.000

Il più grande merito di questo artista fu quello di essere un lucido, apprezzato ed ironico interpre-
te della società piemontese della prima metà del XVIII secolo. L’infermità che lo affliggeva dalla 
nascita - era storpio ad entrambe le gambe - non gli impedì di crescere curioso e ricco di inven-
tiva. L’Oliviero si forma all’ombra delle esperienze piemontesi dei pittori fiamminghi le cui opere 
erano rimaste nelle collezioni private torinesi. Le sue capacità e la sua amabilità d’animo gli per-
misero di entrare nelle grazie del principe di Piemonte Vittorio Amedeo II, il quale lo spronò sem-
pre a dedicarsi alla rappresentazione di temi aulici, ritratti dell’alta borghesia o della vita di corte. 
L’animo del pittore era e resterà sempre quella di un bambocciante stricto sensu: le scene rap-
presentate da questi pittori erano sempre originali, non mancavano mai di illustrare un qualche 
dato curioso e raffiguravano temi sempre estremamente variegati, così come ci si aspetta da una 
curiosa indagine della realtà.

Bibl.: A. Cifani - F. Monetti, Gusto fiammingo e fantasia italiana: P.D. O. (1679-1755) «pittore virtuosissimo», 
cantore della civiltà piemontese del Settecento, in Il Quirinale, III (2007), pp. 103-112.

A05194 e A05194_2  
Pietro Domenico Olivero  
(Turin, 1679 - Turin, 1755)

Pair of country scenes in front of an inn

Oil on canvas, ext. 28,5x34,8 in., int. 24,4x30,7 in.
Euro 15.000

The most significant merit of this artist was that of being a lucid, appreciated, and ironic interpreter 
of Piedmontese society in the first half of the XVIII century. The infirmity that afflicted him from birth 
- he was disabled in both legs - did not prevent him from growing up curious and inventive. Olivie-
ro trained in the shadow of the Piedmontese experiences of the Flemish painters whose artworks 
had remained in private collections in Turin. His skills and amiable nature enabled him to get into 
the good graces of the Prince of Piedmont, Vittorio Amedeo II, who always encouraged him to de-
vote himself to the depiction of courtly themes, portraits of the upper-middle class, or courtly life. 
The painter’s soul was and always will be that of a bamboozler stricto sensu: the scenes depicted 
by these painters were always original, never failed to illustrate some curious fact, and always 
portrayed extremely varied themes, as one would expect from a curious investigation of reality.
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A04161 
Pietro Domenico Olivero  
(Torino, 1679 - Torino, 1755)

Scena di genere sul fondo di un castello

Olio su tela, cm est. 64x110, int. 51x97  
Euro 12.000

Questa tela dell’Oliviero, rispetto alla coppia 
precedente, è molto diversa sia per dimen-
sioni, che per tema e resa coloristica ma rap-
presenta bene il contraltare del genere della 
bambocciata: da un lato abbiamo una rap-
presentazione più gaia e leggera dell’incontro 
tra popolani in prossimità di una taverna; qui 
invece l’indiscusso protagonista è il vorticare 
caotico di un folto numero di persone in un 
paesaggio più aspro e selvaggio, costellato 
di rovine antiche e di un’ampia veduta. Pre-
dominano i toni rossi e le terre, il paesaggio 
è reso con delle larghe campiture, che lo ren-
dono profondo ma non impreciso. Le stesse 
“macchie” di colore costruiscono le figure che 
affollano la scena: in questo piccolo “atlante 
del popolo”, nessun personaggio è identico 
all’altro. Ognuno svolge un’azione diversa e 
rivolge la sua attenzione ad un punto diverso 
della scena; l’osservatore non si sente qui pro-
tagonista della raffigurazione, non è coinvolto, 
è solo un ospite dello scorrere degli eventi.

Bibl.: A. Cifani - F. Monetti, Gusto fiammingo e fan-
tasia italiana: P.D. O. (1679-1755) «pittore virtuosissi-
mo», cantore della civiltà piemontese del Settecento, 
in Il Quirinale, III (2007), pp. 103-112.
 

A04161 
Pietro Domenico Olivero  
(Turin, 1679 - Turin, 1755)

Genre scene at the back of a castle

Oil on canvas, ext. 25,1x43,3 in., int. 20x38,1 in.
Euro 12.000

This canvas by Oliviero, compared to the pre-
vious pair, is very different in size, theme, and 
colouring, but it is an excellent counterpart 
to the genre of the bambocciata: on the one 
hand, we have a more cheerful, light-hearted 
depiction of a meeting between peasants near 
a tavern; whereas here the undisputed prota-
gonist is the chaotic whirling of a large num-
ber of people in a harsher, wilder landscape, 
dotted with ancient ruins and a broad view. 
Red tones and brown tones predominate. The 
landscape is rendered with extensive back-
grounds, making it deep but not imprecise. 
The same “patches” of colour build up the 
figures crowding the scene: in this miniature 
“atlas of people,” none of the characters are 
identical. Each one performs a different action 
and directs the viewer’s attention to another 
point in the scene; the observer does not feel 
that they are the protagonist of the represen-
tation here; they are not involved; they are just 
guests in the flow of events.
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A04127 e A04127_2 
Christian Reder detto Monsù Leandro  
(Lipsia, 1656 - Roma, 1729)

Un pasto all’aperto e il Riposo dalla caccia

Olio su tela, cm est. 64.5x92, int. 48x76 
Euro 25.000

Si può tentare di analizzare il soggetto di que-
sto dipinto, tentando di ricondurlo ad un epi-
sodio o un avvenimento specifico; la capacità 
dell’autore di mettere in scena una tale varietà 
di personaggi non può lasciare indifferente lo 
spettatore. Ma è proprio questa indetermi-
natezza del soggetto, che sfugge da ogni in-
quadramento episodico, che ci permettere di 
riconoscere questa coppia di oli su tela come 
del Monsù Leandro, il tedesco Christian Reder. 
Cresciuto ad Amburgo, compie viaggi dappri-
ma in Inghilterra e poi a Venezia -dove resta al-
cuni anni- e a Roma: in città collaborerà anche 
con l’amico Pieter van Bloemen e vi resterà 
fino alla fine dei suoi giorni. Secondo il suo 
principale biografo Lione Pascoli, l’esperien-
za militare maturate dalla guerra contro i Tur-
chi lo porta a dedicare completamente i suoi 
dipinti ai temi della caccia e a quelli bellici. 
Questo dipinto, probabilmente appartenente 
ancora alla fase Seicentesca della sua produ-
zione, risente delle costruzioni compositive di 
Jacques Courtois ed illustra le diverse fasi di 
una giornata dedicata alla caccia: l’impeto e 
la carica dei cavalli, il riposo in compagnia di 
eleganti dame, il pranzo all’aperto e il riposo. 
Lo stile di questo artista virerà in maniera sen-
sibile nella sua fase settecentesca: influenza-
ta dalla concitate battaglie del Borgognone, 
Monsù Leandro si dedica ad una rappresen-
tazione più narrativa dei fatti bellici, rispet-
to a quella decorativa, come in questo caso, 
dell’età barocca. 

Bibl.: G. Sestieri, I pittori di battaglie: maestri italia-
ni e stranieri del XVII e XVIII secolo, Roma 1999, p. 
413; F. Zeri, ‘La battaglia nella pittura del XVII e XVIII 
secolo’, Parma 1994, pp. 9-27.
 

A04127 e A04127_2 
Christian Reder known as Monsù Leandro  
(Leipzig, 1656 - Rome, 1729)

An outdoor meal and rest from hunting

Oil on canvas, ext. 25,3x36,2 in., int. 18,8x29.9 in.
Euro 25.000

We can try to analyse the subject of this pain-
ting, attempting to trace it back to a specific 
episode or event; the artist’s ability to stage 
such a variety of characters cannot leave the 
viewer indifferent. But it is precisely this inde-
terminateness of subject, which escapes any 
episodic framing, that allows us to recogni-
se this pair of oils on canvas as the work of 
Monsù Leandro, the German Christian Reder. 
Brought up in Hamburg, he travelled first to 
England and then to Venice - where he stayed 
for a few years - and to Rome. He also wor-
ked with his friend Pieter van Bloemen and 
remained there until his death. According 
to his principal biographer Lione Pascoli, 
the military experience gained from the war 
against the Turks led him to devote his pain-
tings entirely to hunting and war themes. 
This painting, which probably still belongs 
to the seventeenth-century phase of his pro-
duction, is influenced by the compositional 
constructions of Jacques Courtois, and illu-
strates the different stages of a day devoted 
to hunting: the rush and the charging of the 
horses, the resting in the company of ele-
gant dames, the outdoor lunch and the rest. 
The style of this artist would change consi-
derably in his eighteenth-century phase. In-
fluenced by the agitated battles of Burgundy, 
Monsù Leandro devoted himself to a more 
narrative representation of the events of the 
war, as opposed to the decorative one of the 
Baroque age. 
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A04476 
Scuola Lombarda del XVII secolo

Ritratto di Gentiluomo

Olio su tela, cm est. 92.5x61.5, int. 76x63.5 
Euro 7.500

Questo gradevole Ritratto di Gentiluomo è realizzato attraverso una resa dei colori piuttosto 
cupa e drammatica: i toni sono scuri, la pennellata gradevole ma poco attenta al dettaglio. Il 
fascino di un’opera come questa sta tutta nell’emergere del dato psicologico del personaggio 
rappresentato, un anonimo aristocratico lombardo. La pennellata del volto è vigorosa nei toni 
chiari, costruisce il volto attraverso l’uso della luce; è più raffinata e minuziosa nella resa di alcuni 
dettagli come la parrucca e il largo colletto bianco, che incorniciano gentilmente il volto.

A04476 
Lombard School, 17 th century

Portrait of a gentleman

Oil on canvas, ext. 36,4x24,2 in., int. 29,9x25 in.
Euro 7.500

This pleasant Portrait of a Gentleman is painted with a rather dark and dramatic rendering of 
colours: the tones are dark, the brushstroke pleasant but with little attention to detail. The charm 
of such a work lies in the emergence of the psychological aspect of the character depicted, 
an anonymous Lombard aristocrat. The brushstroke of the face is vigorous in light tones, con-
structing the front through the use of light; it is more refined and meticulous in the rendering of 
specific details such as the wig and the broad white collar, which gently frame the face.
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B01349 
Antonio Zanchi  
(Este, 1631 - Venezia, 1722)

Lot e una figlia

Olio su tela, cm est. 135x144, int. 120x112 
Euro 15.000

Un’esperienza degna di nota della pittura ve-
neziana del Seicento è stata quella dei pittori 
cosiddetti “tenebrosi”: essi si proponevano di 
interpretare il luminismo caravaggesco esaltan-
do la potenza chiaroscurale tipica dell’innova-
zione caravaggesca, utilizzando al contempo 
colori meno accesi, più intensi. Questa ricerca 
era particolarmente funzionale nella resa dram-
matica di storie e personaggi; tra gli esponen-
ti di questa corrente troviamo Giovan Battista 
Langetti, Pietro Negri, Johann Carl Loth, Gio-
vanni Bittanti e il pittore di questo intenso di-
pinto, Antonio Zanchi. È possibile ascrivere 
quest’opera alla maturità dell’artista, o comun-
que ante 1680, quando la sua tavolozza inizierà 
a schiarirsi, dando meno risalto alla violenza 
chiaroscurale tipica della sua produzione. L’ar-
tista si trasferì a Venezia alla metà del secolo e 
oltre al fascino che esercitò su di lui il Langet-
ti, il pittore fu sempre attento alla produzione 
di Luca Giordano e del Ribera, i grandi maestri 
napoletani della drammaticità caravaggesca. 
Questa iconografia è atipica: Lot è sempre raf-
figurato con entrambe le figlie, il che rende dif-
ficile essere certi che questa rappresentazione 
dell’episodio fosse una precisa scelta dell’arti-
sta; sebbene però ci possa essere un’alternativa 
possibile a quest’immagine - potrebbe trattarsi 
di un Cimone e Pero, tradizionale simbolo della 
Caritas Romana - l’evidente ebrezza del vecchio 
e l’atteggiamento languido e intensamente se-
ducente di entrambi i protagonisti, rende in-
dubbia l’identificazione veterotestamentaria del 
soggetto. Questa forza sensuale è ben espressa 
dal taglio molto ravvicinato delle figure semi-
nude, che emergono violentemente da un forte 
chiaroscuro, che esplicita ancora di più l’intensi-
tà emotiva del tema rappresentato.

Bibl.: A. Riccoboni, Antonio Zanchi e la pittura ve-
neziana nel Seicento in Saggi e memorie di Storia 
dell’Arte, 1966, n. 5, pag. 72, 118, 193; P. Zampetti, 
Antonio Zanchi, in I pittori Bergamaschi. Il Seicento, 
volume IV, pag. 551 n. 98, Bergamo 1987. 

B01349 
Antonio Zanchi  
(Este, 1631 - Venice, 1722)

Lot and a daughter

Oil on canvas, ext. 53,1x56,6 in., int. 47,2x44 in.
Euro 15.000

A noteworthy experience in seventeenth-cen-
tury Venetian painting was that of the so-cal-
led “tenebrosi” painters: they sought to inter-
pret Caravaggesque luminism by enhancing 
the chiaroscuro power typical of Caravagge-
sque innovation while using less bright, more 
intense colours. The exponents of this current 
included Giovan Battista Langetti, Pietro Ne-
gri, Johann Carl Loth, Giovanni Bittanti, and 
the painter of this intense composition, Antonio 
Zanchi. It is possible to ascribe this work to the 
artist’s maturity, or at least before 1680, when 
his palette began to brighten, giving less em-
phasis to the chiaroscuro violence typical of his 
production. The artist moved to Venice in the 
middle of the century and, besides his fascina-
tion with Langetti, he was always attentive to 
the work of Luca Giordano and Ribera, the gre-
at Neapolitan masters of Caravaggio’s drama. 
This iconography is atypical: Lot is always de-
picted with both daughters, making it difficult 
to be certain that this depiction of the episo-
de was a clear artist’s choice. Although there 
may be a possible alternative to this image - 
it could be a Cimone and Pero, the traditional 
symbol of Roman Caritas - the obvious inebria-
tion of the older man and the languid and in-
tensely seductive attitude of both protagonists 
makes the Old Testament identification of the 
subject unquestionable. This sensual force is 
well expressed by the very close cropping of 
the half-naked figures, which emerge violently 
from a strong chiaroscuro, which further defines 
the emotional intensity of the theme depicted.
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B00693 
Scuola Veneta del XVII secolo

Susanna e i Vecchioni, XVII secolo

Olio su tela, cm est. 87.5x116, int. 71x100 
Euro 5.500

Susanna disse alle ancelle: «Portatemi l’un-
guento e i profumi, poi chiudete la porta, per-
ché voglio fare il bagno». Esse fecero come 
aveva ordinato: chiusero le porte del giardino 
ed entrarono in casa dalla porta laterale per 
portare ciò che Susanna chiedeva, senza ac-
corgersi degli anziani poiché si erano nasco-
sti. Appena partite le ancelle, i due anziani 
uscirono dal nascondiglio, corsero da lei e 
le dissero: «Ecco, le porte del giardino sono 
chiuse, nessuno ci vede e noi bruciamo di pas-
sione per te; acconsenti e datti a noi. In caso 
contrario ti accuseremo; diremo che un giova-
ne era con te e perciò hai fatto uscire le ancel-
le». Susanna, piangendo, esclamò: «Sono alle 
strette da ogni parte. Se cedo, è la morte per 
me; se rifiuto, non potrò scampare dalle vostre 
mani. Meglio però per me cadere innocente 
nelle vostre mani che peccare davanti al Si-
gnore!». Questo è l’esatto momento raffigura-
to dall’ignoto pittore veneto che ha realizzato 
quest’olio su tela. La figura di Susanna è qui 
collocata al centro della composizione, colta 
nell’intimo di un piccolo giardino privato; ella 
è raffigurata nuda, dalle fattezze morbide e 
luminose. I due scaltri anziani la colgono alle 
spalle, avvolti in pesanti e scuri mantelli, quasi 
presi da un desiderio malsano e concitato. Par-
te del dipinto è dedicato alla raffigurazione del 
paesaggio e della casa del padre della giova-
ne, Ioackim, rappresentata come una villa rina-
scimentale toscana: un riferimento abbastanza 
esplicito è costituito dalla citazione dell’orolo-
gio che svetta al centro della facciata; un pre-
cedente illustre è, ad esempio, la facciata della 
Villa medicea di Poggio a Caiano di Giuliano 
da Sangallo.

Bibl.: B. Marconcini, Daniele, San Paolo, Milano 2004.

B00693 
Venetian School, 17th century

Susanna and the old men

Oil on canvas, ext. 34,4x45,6 in., int. 27,9x39,3 in.
Euro 5.500

Susanna said to the maidservants: «Bring me 
the ointment and the perfumes, then close the 
door because I want to bathe. » They did as 
she commanded: they closed the garden do-
ors and entered the house through the side 
door to bring what Susanna asked for, without 
noticing the elders because they were hiding. 
As soon as the maidservants had left, the two 
elders came out of their hiding place, ran to 
her, and said: «Behold, the garden doors are 
closed, no one can see us, and we are burning 
with passion for you; consent and give yourself 
to us. If not, we will accuse you; we will say that 
a young man was with you, and that is why you 
sent out the maidservants». Weeping, Susan-
na exclaimed: «I am cornered on every side. 
If I yield, it is death for me; if I refuse, I cannot 
escape your hands. But it is better for me to 
fall innocent into your hands than to sin before 
the Lord! ». This is the exact moment depicted 
by the unknown Venetian painter who made 
this oil on canvas. The figure of Susanna is here 
placed at the centre of the composition, cau-
ght in the privacy of a small private garden; 
she is shown naked, her features soft and lu-
minous. The two wily old men catch her from 
behind, wrapped in heavy, dark cloaks, almost 
caught up in an evil, exciting desire. Part of 
the painting is devoted to the depiction of the 
landscape and of the house of the young wo-
man’s father, Ioackim, represented as a Tuscan 
Renaissance villa: an explicit mention is made 
by the clock that stands in the middle of the 
façade; an illustrious precedent is, for exam-
ple, the façade of the Medici Villa in Poggio a 
Caiano by Giuliano da Sangallo.
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A03733 
Paolo Piazza  
(Castelfranco Veneto, 1560 - Venezia, 1620) 
Salomè con la testa del Battista

Olio su tela, cm est. 127x193, int. 108x173 
Euro 40.000

Originario del trevigiano, il pittore Cosimo di Castelfranco a noi noto come Paolo Piazza, studiò 
la pittura veneta alla scuola di Palma il Giovane, Veronese e i Bassano; dopo un breve soggiorno 
nella città natale, dove pure lascia delle sue opere, lo troviamo stabilmente a Venezia dal 1593. 
Con il nome di Cosimo di Castelfranco prese i voti come cappuccino nel 1598: egli fu sempre 
legato alle raffigurazioni sacre, la sua specialità, e per seguire tale propensione venne invitato a 
Monaco dal Duca Guglielmo V di Baviera, che gli commissionò un Martirio dei santi Pietro e Paolo. 
Viaggiò molto in Europa e in Italia: la sua presenza è testimoniata a Innsbruck, a Reggio Emilia, a 
Parma per Ranuccio Farnese e a Roma per Paolo V e Scipione Borghese. Questa raffinata com-
posizione risente dei diversi stimoli e delle suggestioni stilistiche che il pittore ebbe occasione 
di raccogliere e sintetizzare durante i suoi numerosi viaggi: le morbide sovrapposizioni di colore 
sono indice di un legame profondo con la pittura veneta, ma nei dettagli degli abiti di Salomè si 
evince un interesse per la minuzia nordica; nella terribile espressione del boia, che stringe ancora 
la spada con cui è ha decapitato il santo, è evidente che il Piazza abbia avuto modo di conoscere 
la lezione caravaggesca a Roma.

Bibl.: Davide da Portogruaro, Paolo Piazza ossia C. da C. pittore cappuccino 1560-1620, Venezia 1936.

A03733 
Paolo Piazza  
(Castelfranco Veneto, 1560 - Venice, 1620)

Salomè with the head of John the Baptist

Oil on canvas, ext. 50x75,9 in., int. 42,5x68,1 in.
Euro 40.000

Originally from the Treviso area, the painter Cosimo di Castelfranco, known to us as Paolo Piazza, 
studied Venetian painting at the school of Palma il Giovane, Veronese and Bassano; after a brief stay 
in his native city, where he also left some of his works, we find him permanently in Venice from 1593. 
Under the name of Cosimo di Castelfranco, he took his vows as a Capuchin in 1598. He was 
always bound to sacred paintings, his speciality, and to follow this propensity. He was invited to 
Munich by Duke William V of Bavaria, who commissioned a Martyrdom of Saints Peter and Paul. 
He travelled extensively in Europe and Italy: records of his presence in Innsbruck, Reggio Emilia, 
Parma for Ranuccio Farnese, and Rome for Paul V and Scipione Borghese. This refined composition 
is influenced by the various stylistic stimuli and suggestions that the painter had the opportunity to 
collect and synthesise during his many travels: the soft superimpositions of colour are indicative of 
a profound link with Venetian painting, but in the details of Salome’s clothes one can see an interest 
in Nordic minutiae; in the terrible expression of the executioner, who is still clutching the sword with 
which he decapitated the saint, it is clear that Piazza had the opportunity to learn about Caravag-
gio’s lessons in Rome.
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A04583 e A04583_2 
Marco Ricci  
(Belluno, 1676 - Venezia, 1730)

Coppia di paesaggi con viaggiatori

Olio su tela, cm 148x197 
Euro 70.000 

Bellunese di nascita e veneziano di formazione, poco sappiamo dell’apprendistato di questo 
paesaggista, nipote del più famoso Sebastiano Ricci. L’artista risente molto, nella sua produzio-
ne, dell’influenza di Salvator Rosa nella resa delle luci e dell’austriaco Eisemann nella costruzione 
compositiva; uno dei rapporti più proficui per la sua formazione fu senz’altro però quello con l’irre-
quieto pittore genovese Alessandro Magnasco. La collaborazione con lo zio e l’incontro con Gian 
Antonio Pellegrini a Venezia lo portano ad apprendere le lezioni dei suoi contemporanei ma gli 
permettono anche di sviluppare al meglio una propria cifra stilistica, che gli permetterà di ottenere 
prestigiosi incarichi al di là della Manica. Il nostro pittore è a Londra dal 1707 al 1715, anno in cui 
fa ritorno a Venezia insieme allo zio Sebastiano: questo è un periodo di sperimentazione, in cui 
l’artista si dedica all’arte incisoria, che coltiverà fino alla fine della sua vita, e alla scenografia. La 
sua maturità è stata costellata di commissioni di rilievo, come ad esempio le tele accordategli da 
Filippo Juvarra per la decorazione della Reggia di Venaria.

Bibl.: G. Stefani, Sebastiano Ricci impresario d’opera a Venezia nel primo Settecento, Firenze 2015, passim.

A04583 e A04583_2 
Marco Ricci  
(Belluno, 1676 - Venice, 1730)

Pair of landscapes with travellers

Oil on canvas, 58,2x77,5 in.
Euro 70.000 

Bellunese by birth and Venetian by training, little is known about the apprenticeship of this 
landscape painter, grandson of the famous Sebastiano Ricci. In his production, the artist was 
greatly influenced by Salvator Rosa in the rendering of light and by the Austrian Eisemann in 
constructing the composition. However, one of the most fruitful relationships for his training was 
with the restless Genoese painter Alessandro Magnasco. His collaboration with his uncle and his 
meeting with Gian Antonio Pellegrini in Venice led him to learn his contemporaries’ lessons and 
allowed him to develop his stylistic style, which enabled him to obtain prestigious commissions 
on the other side of the Channel. The painter was in London from 1707 to 1715, the year in which 
he returned to Venice with his uncle Sebastiano: this was a period of experimentation in which 
the artist devoted himself to the art of engraving and set design, which he would cultivate until 
the end of his life. His maturity was studded with important commissions, such as the canvases 
granted by Filippo Juvarra for the decoration of the Reggia di Venaria (The Palace of Venaria).
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A05020 
Attr. a Giacomo Francesco Cipper,  
detto il Todeschini  
(Feldkirch 1664 - Milano 1736)

Contadino con trappola per topi

Olio su tela, cm est. 95x81, int. 76.5x63.5 
Euro 16.000

Ciò che sappiamo di Giacomo Francesco Cip-
per possiamo desumerlo, in larga parte, dalla 
distribuzione delle sue opere in Italia e in Euro-
pa. Gli studi portati avanti sull’origine del suo 
cognome e della qualifica di “tedesco” ci in-
dicano che con ogni probabilità il pittore fosse 
uno straniero attivo in Italia tra il 1705 e il 1736; 
diverse opere conservate tra Bergamo e Brescia 
lo qualificano come “Todeschini” e seguendo 
tale attribuzione sono giunte fino a noi. Lo stile 
dell’artista risente dell’esperienza di Fra Galga-
rio e di Antonio Cifrondi e la presenza di molte 
sue opere in Lombardia lasciano intendere una 
possibile formazione dell’artista in queste zone. 
Il Todeschini si dedicò per tutta la sua produ-
zione al solo soggetto di genere, alla rappre-
sentazione in chiave ironica e dilettevole del 
mondo popolano: i suoi soggetti non voglio-
no indurre una riflessione moraleggiante sullo 
spettatore e sono spesso raffigurati soli su tele 
di grande formato, in atteggiamenti scherzo-
si, con espressioni quasi di ghigno. L’esistenza 
di più copie di questo dipinto è indice di un 
grande apprezzamento nei confronti dell’in-
ventiva dell’artista presso i suoi committenti.  
Nel totale disinteresse nei confronti dell’am-
bientazione, nella concentrazione che il pittore 
dedica a questo “cacciatore di topi” e ai det-
tagli che lo caratterizzano, si evince una certa 
influenza data da pittori spagnoli, quali Velaz-
quez e Murrillo.

Bibl.: M. S. Proni, Giacomo Francesco Cipper detto il 
Todeschini, Soncino 1994, ad vocem.

A05020 
Attr. to Giacomo Francesco Cipper, known 
as Todeschini  
(Feldkirch 1664 - Milan 1736)

Peasant with a mousetrap

Oil on canvas, ext. 50x75,9 in., int. 42,5x68,1 in.
Euro 16.000

What we know about Giacomo Francesco Cip-
per can largely be deduced from the distribu-
tion of his works in Italy and Europe. The stu-
dies carried out on the origin of his surname, 
and the qualification of “German” indicate that 
the painter was probably a foreigner active in 
Italy between 1705 and 1736; several works 
preserved between Bergamo and Brescia qua-
lify him as “Todeschini” and following this at-
tribution have come down to us. The artist’s 
style is influenced by the experience of Fra 
Galgario and Antonio Cifrondi and the presen-
ce of many of his works in Lombardy suggests 
that he may have been trained in these areas. 
Throughout his entire production, Todeschini 
devoted himself to genre subjects, to the iro-
nic and amusing representation of the world of 
the people. His subjects do not want to indu-
ce a moralising reflection on the spectator and 
are often depicted alone on large canvases, in 
playful attitudes, with expressions almost like 
sneering. The existence of several copies of 
this painting indicates a great appreciation of 
the artist’s inventiveness among his patrons.  
In the total lack of interest in the setting, in the 
painter’s concentration on this ‘mouse hunter’ 
and the details that characterise him, one can 
see a particular influence from Spanish pain-
ters such as Velazquez and Murrillo.
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A04564 
Paris Bordon  
(Treviso, 1500 - Venezia, 1571)

San Giovanni Battista

Olio su tela, cm 99x132 
Euro 20.000

Di formazione veneziana, il trevigiano Paris 
Bordon fu uno dei più celebri pittori del XVI 
secolo; è Vasari che ci parla del suo soggiorno 
in città e del suo primo apprendistato presso 
Tiziano. Se dal maestro egli imparò la costru-
zione scenica, il volume e la monumentalità 
delle figure, questo dipinto è tutto imbevuto 
della lezione di un altro pilastro della pittura 
veneziana: Giorgione. La vaghezza del tratto, 
l’attenzione alla psicologia del Battista, schivo 
e sfuggente, si unisce ad un gusto per il pae-
saggio cupo ma profondo, in cui il protagoni-
sta è immerso. Uno sguardo alle novità propo-
ste dal Manierismo è evidenziato dalla posa, 
ricercata ma innaturale del Santo, che rivolge 
appena uno sguardo all’osservatore. Il Bordon 
ebbe la possibilità di apprendere questo stile 
elegante e ricercato dalle opere di Rosso Fio-
rentino e Primaticcio conosciute in Francia, in 
occasione del suo viaggio nel 1538. Questa 
vena “pastorale” è tipica dell’artista nei sog-
getti biblici e mitologici; al contrario il suo sti-
le si fa più monumentale e scenografico nei 
ritratti e nelle grandi opere religiose.

Bibl.: G. Canova, I viaggi di Paris Bordone, in 
Arte veneta, 15, 1961, pp. 77-88; C. Phillip, Pa-
ris Bordone, in The Burlington magazine, 28, 1915,  
pp. 93-98.

A04564 
Paris Bordon  
(Treviso, 1500 - Venice, 1571)

Saint John the Baptist

Oil on canvas, 38,9x51,9 in.
Euro 20.000

Trained in Venice, Paris Bordon was one of 
the most famous painters of the XVI century. 
Vasari tells us about his stay in the city and his 
first apprenticeship with Tiziano. If from the 
master he learned the scenic construction, 
the volume, and monumentality of the figu-
res, this painting is imbued with the lesson of 
another pillar of Venetian painting: Giorgio-
ne. The vagueness of the stroke, the atten-
tion to the psychology of the shy and elusive 
Baptist, is combined with a taste for the dark 
but deep landscape in which the protagonist 
is immersed. A glimpse of the innovations 
proposed by Mannerism is evident in the re-
fined but unnatural pose of the Saint, who 
barely glances at the observer. Bordon was 
able to learn this elegant and sophisticated 
style from the works of Rosso Fiorentino and 
Primaticcio he met in France during his trip 
in 1538. This “pastoral” vein is typical of the 
artist in biblical and mythological subjects; on 
the contrary, his style becomes more monu-
mental and scenographic in portraits and si-
gnificant religious works.
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A04582 
Giovanni Antonio Pellegrini  
(Venezia, 1675 - Venezia, 1741)

Lot e le figlie

Olio su tela, cm est. 147x115, int. 123x92 
Euro 40.000

Giovanni Antonio Pellegrini ricevette una prima formazione pittorica a Venezia presso Paolo 
Pagani e visse sei anni in Germania con il suo maestro, che al ritorno in patria lo invia a Roma 
per due anni - dal 1700 - per perfezionare i suoi studi. Se la prima parte della sua attività fu con-
centrata tra Venezia e Padova, il successo dell’artista si decretò soprattutto all’estero.  Nel 1708, 
intraprese un viaggio a Londra con il collega Marco Ricci, poi dirigersi da solo in altre importanti 
città europee dell’epoca: dipinse a Düsseldorf per il principe elettore Giovanni Guglielmo e di 
lì si recò in Baviera, poi ad Anversa, Dresda, Parigi e Vienna. Nonostante lo stile Rococò del 
Pellegrini si esprimeva al massimo della sua felicità nelle grandi decorazioni dei palazzi dell’e-
poca che era chiamato a decorare, nondimeno egli si distinse nella pittura di piccolo e medio 
formato, come nel caso di questa tela raffigurante Lot e le figlie. Sebbene l’esempio del pittore 
nelle grandi “macchine sceniche” da lui costruite nei grandi cicli di affreschi sia evidentemente 
Rubens, questa tensione allo sfaldamento del tratto e la tensione sempre drammatica dell’even-
to raffigurato mantiene tutta la sua libertà d’inventiva anche in opere più discrete e private, dalla 
carica spiccatamente sensuale, come avviene in questo caso.

Bibl.: A. Bettagno (a cura di), P. Il maestro veneto del Rococò alle corti d’Europa (catal., Padova 1998-1999), 
testi di A. Mariuz, G. Knox e F. Zava Boccazzi, Venezia 1998, con bibl.

A04582 
Giovanni Antonio Pellegrini  
(Venice, 1675 - Venice, 1741)

Lot and his daughters

Oil on canvas, ext. 57,8x45,2 in., int. 48,4x36,2 in.
Euro 40.000

Giovanni Antonio Pellegrini received his first painting education in Venice with Paolo Pagani and 
lived six years in Germany with his master, who on his return to Italy sent him for two years - from 
1700 - to Rome to refine his studies. If the first part of his activity was concentrated between 
Venice and Padua, the artist’s success came mainly abroad. In 1708, he embarked on a trip to 
London with his colleague Marco Ricci, then headed alone to other important European cities: 
he painted in Düsseldorf for the Electoral Prince John William and then travelled to Bavaria, 
Antwerp, Dresden, Paris, and Vienna. Although Pellegrini’s Rococo style was best expressed in 
the large decorations of the palaces that he was called upon to decorate, he nevertheless distin-
guished himself in small and medium-sized paintings, as in the case of Lot and his daughters.  
Although the painter’s example in the great “scenic machines” he constructed in the great cycles 
of frescoes is Rubens, this tension in the break-up of the stroke and the always dramatic tension 
of the event depicted, maintains all its creative freedom even in more discreet and private works, 
with a distinctly sensual charge, as in this case.
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BF00451 
Scuola lombarda, inizio del XVIII secolo 

Ritratto di Duca, inizio XVIII secolo

Olio su tela, cm est. 103x84, int. 92x73 
Euro 8.000

Questo Ritratto di Duca, sebbene sia stato raffi-
gurato da un anonimo pittore, è reso con grande 
eleganza e minuzia nei dettagli; la gradevolezza 
del soggetto però risulta essere legata, in parti-
colare, alla forte presenza emotiva del protago-
nista sulla scena. Il Duca è ritratto di tre quarti, 
mentre rivolge uno sguardo deciso direttamen-
te all’osservatore, accennando ad un sorriso. 
Degna di nota è la qualità con cui è prodotto 
l’abito del soggetto, anche se l’elemento che 
colpisce di più l’attenzione è lo stemma nobi-
liare posto in alto a sinistra. Le armi sono com-
poste da un campo azzurro e un’aquila corona-
ta di nero nella parte superiore, mentre nella 
metà inferiore tre bisanti d’oro su fondo dorato. 
Questo stemma è riconducibile a quello della 
nobile famiglia Ratti, attestata a Villafranca Pie-
monte, Cherasco, Nizzardo-Torino, Milano e 
Roma; uno dei suoi massimi esponenti fu papa 
Pio XI, pontefice dal 1922 al 1939. Queste armi 
in particolare fanno probabilmente riferimento 
al ramo della famiglia stabilitosi a Nizzardo-To-
rino, dove ottennero la carica di Consignori di 
Mérindol. 

Bibl.: Antonio Manno, Il Patriziato Subalpino, volumi I 
e II, Firenze, 1895-1906, ad vocem.

BF00451 
Lombard School, early 18th century

Portrait of a Duke

Oil on canvas, ext. 40,5x33 in., int. 36,2x28,7 in.
Euro 8.000

Although painted by an anonymous painter, 
this Portrait of a Duke is rendered with great 
elegance and meticulousness of detail; howe-
ver, the pleasantness of the subject is linked 
to the solid emotional presence of the prota-
gonist on the scene. The Duke is portrayed 
in a three-quarter view, looking directly at 
the observer, and smiling. The quality of the 
subject’s clothing is noteworthy, although the 
most striking element is the noble coat of arms 
on the upper left. The coat of arms consists 
of a blue field and an eagle crowned in black 
on the upper part and three gold bezants on 
a golden background on the lower half. This 
coat of arms can be traced back to that of 
the noble Ratti family, attested in Villafranca 
Piemonte, Cherasco, Nice-Turin, Milan, and 
Rome; one of its greatest exponents was Pope 
Pius XI, pontiff from 1922 to 1939. These he-
raldic arms probably refer to the branch of the 
family settled in Nice-Turin, where they obtai-
ned the position of Consignors of Mérindol. 
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A02317 
Scuola Napoletana, XVII secolo

Madonna con Bambino e Re Magi 

Olio su tela, cm est. 133x168, int. 99x136 
Euro 10.000

Quest’olio su tela, dotato di una gradevolissima cornice in nero e oro, è attribuibile, nei toni e 
nel cromatismo caldo, al Seicento napoletano. La composizione è compatta, tutta concentrata 
sulla figura del Bambino e dei Magi giunti a adorarlo; lo sfondo rossastro e i toni scuri ricordano 
le opere del Giordano, così come l’ambientazione quasi “fumosa” rimanda alla produzione di 
Bernardo Cavallino. La plasticità dei volti, in particolare quello di San Giuseppe e quello dell’an-
ziano Melchiorre, indicano una precisa attenzione rivolta alla lezione emiliana penetrata a Napoli 
attraverso i brevi soggiorni dei più celebri artisti dell’epoca: Giovanni Lanfranco, Guido Reni e 
Domenichino.

A02317 
Neapolitan School, 17th century

Madonna and Child with Three Kings

Oil on canvas, ext. 52,3x66,1 in., int. 38,9x53,5 in.
Euro 10.000

With a beautiful black and gold frame, this oil on canvas is to be attributed, in its tones and 
warm chromaticism, to the Neapolitan seventeenth century. The composition is compact, con-
centrating on the figure of the Child and the Magi who have come to adore him; the reddish 
background and dark tones recall the works of Giordano, just as the almost ‘smoky’ setting re-
calls the work of Bernardo Cavallino. The plasticity of the faces, in particular, that of St. Joseph 
and the elderly Melchior, indicate precise attention to the Emilian lesson that penetrated Naples 
through the brief stays of the most famous artists of the time: Giovanni Lanfranco, Guido Reni, 
and Domenichino.
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A05009 
Scuola Napoletana, fine XVII secolo 
Natura morta con fiori e architetture

Olio su tela, cm est. 149x229, int. 131x211 
Euro 7.500

La composizione di questa tela è straordinariamente ricca e variegata: in un’unica composizione 
sono raffigurate tutte le scelte iconografiche operate dal genere della natura morta del Seicen-
to. C’è il capriccio architettonico, col suo gusto per gli elementi che rendono monumentali le 
architetture barocche, come grandi capitelli, pilastri e sinuose volute; tra questi marmi svettano i 
ricchi vasi di fiori, rigogliosi come in quadro di Giacomo Recco e mediati dalla minuzia della tra-
dizione fiamminga. Anche se risulta assente il tema animale, la natura morta di frutta ci richiama 
alla mente le composizioni e la varietà di vegetali rappresentati da Abraham Breughel, com’è 
possibile osservare dal tipico dettaglio della zucca aperta, in basso a destra. Il paesaggio è vago, 
indefinito e volutamente cupo, per permettere ai singoli elementi di risaltare nella composizione, 
che non risulta quindi appesantita e di difficile lettura.

A05009 
Neapolitan School, late 17th century

Still life with flowers and architecture

Oil on canvas, ext. 58,6x90,1 in., int. 51,5x83 in.
Euro 7.500

The composition of this canvas is prosperous and varied: in a single composition, all the icono-
graphic choices made by the still life genre of the seventeenth century are represented. There is 
the architectural whimsy, with its taste for the elements that make Baroque architecture monu-
mental, such as large capitals, pillars, and sinuous volutes; among these marbles stand out rich 
vases of flowers, luxuriant as in Giacomo Recco’s painting and mediated by the meticulousness 
of the Flemish tradition. Although the animal theme is absent, the still life of fruit reminds us of 
the compositions and variety of vegetables depicted by Abraham Breughel, as can be seen from 
the specific detail of the hollow gourd, bottom right. The landscape is vague, undefined, and 
deliberately dark, allowing the individual elements to stand out in the composition, which is not 
heavy and difficult to interpret.
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A05016 
Nicola Malinconico  
(Napoli, 1663 - Napoli, 1726)

San Guglielmo d’Aquitania

Olio su tela, cm est. 148.5x118, int. 131x100 
Euro 16.000

In questa tela vediamo il santo Guglielmo 
d’Orange, più noto come San Guglielmo d’A-
quitania, in meditazione davanti al crocifisso; il 
protagonista è accompagnato da putti che sor-
reggono le armi che in santo indossava con cui 
combatteva Baschi e Mori, poi deposte per riti-
rarsi ad una vita in preghiera, al servizio di Dio.  
L’atmosfera del quadro ci rimanda alle sugge-
stioni atmosferiche e all’impianto compositivo 
del Solimena, di cui il nostro artista è senz’altro 
debitore. Come spesso accade per i pittori na-
poletani, è al Di Dominici che dobbiamo quasi 
tutto ciò che sappiamo sul Malinconico, figlio 
d’arte cresciuto nella bottega di Andrea Belve-
dere e all’ombra delle innovazioni di Luca Gior-
dano e di Massimo Stanzione; inizialmente la 
sua produzione era dedita alle composizioni di 
nature morte con vasi di fiori, nella maturità in-
vece si apre a soggetti più vari, perlopiù devoti. 
Nell 1693 è a Bergamo, per una delle sue più 
importanti: la decorazione della chiesa di San-
ta Maria Maggiore; resterà in città fino all’anno 
seguente, quando farà ritorno a Napoli. Nell’ul-
tima fase della sua produzione guarderà molto 
all’esperienza napoletana dei grandi protago-
nisti del barocco emiliano quali Domenichi-
no, Reni e Lanfranco, ma presterà attenzione 
anche alle sperimentazioni cortonesche e agli 
studi dei suoi colleghi Maratti e De Matteis.

Bibl.: N. Spinosa, Pittura Napoletana del Settecento, 
dal Barocco al Rococò, Napoli 1986, p. 69.

A05016 
Nicola Malinconico  
(Naples, 1663 - Naples, 1726)

Saint William of Aquitaine

Oil on canvas, ext. 148.5x118 in., int. 131x100 in.
Euro 16.000

In this canvas, we see Saint William of Oran-
ge, better known as Saint William of Aquitai-
ne, meditating in front of the crucifix; the pro-
tagonist is accompanied by putti holding the 
weapons that the saint wore to fight the Ba-
sques and the Moors, then put down to reti-
re to a life of prayer, in the service of God.  
The atmosphere of the painting reminds us of 
the atmospheric suggestions and compositio-
nal layout of Solimena, to whom our artist is un-
doubtedly indebted. As is often the case with 
Neapolitan painters, it is thanks to Di Dominici 
that we owe almost all the knowledge regar-
ding Malinconico, a child of artists who grew 
up in the workshop of Andrea Belvedere in the 
shadow of the innovations of Luca Giordano 
and Massimo Stanzione. Initially, his production 
was devoted to still life compositions with va-
ses of flowers, but in his maturity, he opened 
up to more varied subjects, mainly devotional. 
In 1693 he was in Bergamo for one of his most 
important commissions: the decoration of the 
church of Santa Maria Maggiore; he remai-
ned in the city until the following year, befo-
re returning to Naples. In the last phase of his 
production, he would observe the Neapolitan 
experience of the great protagonists of the 
Emilian Baroque such as Domenichino, Reni, 
and Lanfranco. However, he would also pay at-
tention to Cortonesque experiments and the 
studies of his colleagues Maratti and De Mat-
teis.
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A03738 
Bartolomeo Torreggiani 
(Napoli, ? - Roma, 1675?)

Paesaggio con figure

Olio su tela, cm est. 57x68, int. 55x46 
Euro 7.500

Ben poco è giunto fino a noi della biografia e delle opere del Torreggiani, che le fonti voglio-
no allievo di Salvator Rosa, grazie al quale assume l’appellativo “del Rosa”. Lo conosciamo 
oggi come pittore forse originario di Napoli e dedito alla pittura di paesaggio; ma le opere 
giunte fino a noi non sono sufficienti a delineare un corpus completo della sua produzione. 
Pertanto è piuttosto difficile datare questo piccolo, ma affascinante dipinto: in un paesaggio flu-
viale, alcuni personaggi appena abbozzati sono immersi in una natura piuttosto selvaggia, resa 
da pennellate veloci, affatto attente al realismo della raffigurazione e al dettaglio. Il cromatismo 
è intenso, ma non scuro, quasi a dimostrare uno stato d’inquietudine dell’artista nel momento 
della realizzazione dell’opera.

Bibl.: L. Salerno, Pittori di paesaggio del Seicento a Roma, Milano 1977-78, II p. 656 n.111.

A03738 
Bartolomeo Torreggiani  
(Naples, ? - Rome, 1675?)

Landscape with figures

Oil on canvas, ext. 22,4x26,7 in., int. 21,6x18,1 in.
Euro 7.500

Little has come down to us of the biography and works of Torreggiani, who is said to be a 
pupil of Salvator Rosa, thanks to whom he is known as “del Rosa.” We know him today as a 
painter who may have been born in Naples and dedicated to landscape painting, but the wor-
ks that have come down to us are insufficient to outline a complete corpus of his production. 
It is, therefore, rather difficult to date this small but fascinating painting: in a river landscape, 
a few barely sketched characters are immersed in relatively wild nature, rendered with quick 
brushstrokes that are not at all attentive to the realism of the depiction and detail. The colour is 
intense, but not dark, almost as if to demonstrate a state of unease of the artist at the moment 
of creation.
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A05017 
Paolo Antonio Onofrio Di Falco  
(Napoli, 1674 - ?)

Annunciazione della Vergine

Olio su tela, cm est. 104x163, int. 142x82.5 
Euro 15.000

Le poche notizie conservate di questo artista le 
dobbiamo alla penna del De Dominici, puntua-
lissimo cronista della pittura napoletana del suo 
tempo. Di Falco, secondo il biografo, si formò 
per lungo tempo sotto Francesco Solimena, as-
sorbendone la lezione; dal 1689 è chierico prima 
e canonico poi presso la Cattedrale di Cerreto 
Sannita La sua produzione artistica è stretta-
mente legata alla sua vita spirituale: molte delle 
sue opere ci vengono indicate dalle fonti come 
sparse per il territorio campano, zone quindi pro-
babilmente toccate dalla sua attività monastica. 
In questa tela l’artista si dedica al tema dell’An-
nunciazione della Vergine: l’evento è raffigurato 
quasi come in un sogno, la stanza in cui Maria 
era intenta a pregare è scomparsa, sostituita 
da una “macchina di nubi” profondamente ba-
rocca. Le tonalità scure, teatrali, ci fanno legare 
quest’opera ad un periodo della sua produzione 
che ancora risente dell’influenza del Solimena; 
ben prima quindi della sua tarda attività, segna-
ta dall’influenza dei toni più “classicisti” e tersi 
dell’opera di Paolo De Matteis.

Bibl.: B. De Dominici, Vite de’ pittori, scult. ed archi-
tetti napoletani, Napoli 1742-45, III, pp. 671 s.; C. T. 
Dalbono, Storia della pittura in Napoli ed in Sicilia dal-
la fine del ‘600 a noi, Napoli 1859, pp. 72 s.

A05017 
Paolo Antonio Onofrio Di Falco  
(Naples, 1674 - ?)

Annunciation of the Virgin

Oil on canvas, ext. 40,9x64,1 in., int. 55,9x32,4 in.
Euro 15.000

The scarce information we have about this artist 
is due to the pen of De Dominici, a very pun-
ctual chronicler of Neapolitan paintings of his 
time. According to his biographer, Di Falco re-
ceived his formation from Francesco Solimena, 
absorbing his teachings. From 1689 he was first 
a cleric and then a canon at the Cathedral of 
Cerreto Sannita. His artistic production is clo-
sely linked to his spiritual life: many of his works 
are indicated by sources scattered throughout 
the Campania region, in areas that were pro-
bably affected by his monastic activity. In this 
canvas, the artist devotes himself to the theme 
of the Annunciation of the Virgin. The event is 
depicted almost as in a dream; the room in whi-
ch Mary was intent on praying has disappeared, 
replaced by a profoundly Baroque ‘cloud ma-
chine.’ The dark, theatrical tones link this work 
to a period of his production still influenced by 
Solimena, long before his late activity, marked 
by the more “classicist” and more precise tones 
of Paolo De Matteis’ work.
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A04803 
Leonardo Coccorante 
(Napoli, 1680-1750)

Paesaggio con rovine

Olio su tela, cm est. 137.5x166, int. 126.5x153.5 
Euro 30.000

La biografia dell’artista è quasi completamen-
te un mistero: di lui sappiamo che è nato a 
Napoli e lì ha trascorso tutta - o quasi - la sua 
esistenza; sappiamo che lavorò forse al carce-
re della Vicaria e lì ebbe modo di conoscere 
il pittore Angelo Maria Costa, pittore veduti-
sta e rovinista che ebbe la possibilità, in virtù 
del suo grande talento, di affrescare le pareti 
del tribunale di Castel Capuano. Tanto basta 
a spiegare la predisposizione del Coccorante 
al genere delle rovine: egli dedica la sua atti-
vità a rielaborare questo genere tradizionale, 
creando delle variatio sul tema molto origi-
nali: tipico di quest’artista è, come in questo 
caso, la commistione tra rovine e paesaggio 
marittimo. In questa grande tela il paesaggi-
sta napoletano ci presenta un’opera ampia, di 
grande respiro, e ricca di riferimenti sia classi-
ci che innovativi. Vediamo qui l’influsso dello 
stile calligrafico di Ascanio Luciani, il cui lin-
guaggio vira verso il classicismo, arricchendo 
la tradizione di genere napoletana con ampie 
architetture, in parte reali, in parte di fantasia. 
La presenza di un folto numero di personaggi 
indica senz’altro la collaborazione, a quest’ope-
ra, di almeno uno dei tradizionali collaboratori 
del Coccorante: Giovanni Marziale, Giuseppe 
Tomajoli e Giacomo del Po,  specializzati nel ri-
trarre scene notturne, gruppi di figure borghe-
si, bassorilievi, episodi di cronache mondane e 
riproduzioni di antichi sotterranei.

Bibl.: R. Muzii, Leonardo Coccorante, in La pittura di 
paesaggio in Italia. Il Settecento, a cura di A. Ottani 
Cavina ed E. Calbi, Milano 2005, pp. 158-160, con 
bibliografia precedente.

A04803 
Leonardo Coccorante  
(Naples, 1680-1750)

Landscape with ruins

Oil on canvas, ext. 40,9x64,1 in., int. 55,9x32,4 in.
Euro 30.000

The artist’s biography is almost a mystery: we 
know that he was born in Naples and that he 
spent all - or nearly all - of his life there; we know 
that he may have worked in the Vicaria prison 
and that it was there that he met the painter An-
gelo Maria Costa, a landscape and ruin painter 
who had the opportunity, thanks to his incredi-
ble talent, to fresco the walls of the Castel Ca-
puano court. This is enough to explain Cocco-
rante’s predisposition to the genre of ruins: he 
devoted his work to reinterpreting this tradi-
tional genre, creating highly original variations 
on the theme. Typical of this artist is, as in this 
case, the combination of ruins and seascape. 
In this large canvas, the Neapolitan painter 
presents a significant, wide-ranging work, rich 
in classical and innovative references. Here, 
we can see the influence of Ascanio Lucia-
ni’s calligraphic style, whose language veers 
towards classicism, enriching the Neapolitan 
genre tradition with extensive architecture, 
some real, some imaginary. The presence of a 
large number of figures undoubtedly indicates 
the collaboration in this work of at least one 
of Coccorante’s traditional collaborators: Gio-
vanni Marziale, Giuseppe Tomajoli, and Giaco-
mo del Po, who were specialised in portraying 
nocturnal scenes, groups of bourgeois figures, 
bas-reliefs, episodes from social chronicles 
and reproductions of ancient underground 
passages.
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A04129 
Salvator Rosa  
(Napoli, 1614 - Roma, 1673)

Paesaggio bucolico

Olio su tela, cm est. 91x67, int. 79x55 
Euro 12.000

Salvator Rosa è a buon diritto uno dei più importanti pittori napoletani del Seicento; si for-
ma nella sua città natale con Francesco Fracanzano, Jusepe de Ribera e Aniello Falcone. 
Nella prima fase della sua produzione si dedica al genere del paesaggio, delle battaglie e delle 
scene di genere: viaggiò tra Roma a Firenze, e in ognuna di queste città fu attento alle innovazio-
ni dei contemporanei. Questo paesaggio risente del suo primo viaggio a Roma: in città entra in 
contatto con i classicisti del paesaggio quali Claude Lorrain e Nicolas Poussin, che lo portano a 
stemperare un po’ i toni della sua tavolozza, ancora legata ai violenti contrasti cromatici del Ribera.  
Questo paesaggio infatti, risulta arioso, morbido e costruito da tonalità calde; allo stesso tempo 
però è un paesaggio composto da pennellate vivaci ed espressive, poco interessate ad analiz-
zare con minuzia i singoli elementi. I personaggi presenti sulla scena sono poco caratterizzati, 
quasi decorativi: è evidente la volontà di celebrare il paesaggio come autentico protagonista del 
dipinto, l’uomo qui non è altro che un ospite. 

Bibl.: L. Salerno, Salvator Rosa, Milano 1963; G. Briganti - L. Trezzani - L. Laureati, I bamboccianti, Roma 
1983, passim; C. Volpi, Salvator Rosa (1615-1673) ‘pittore famoso’, Roma 2014; B. De Dominici, Vita di Salvator 
Rosa pittore e poeta e de’ suoi discepoli, in Id., Vite de’ pittori, scultori ed architetti napoletani (1743), a cura 
di F. Sricchia Santoro - A. Zezza, III, 1, Napoli 2008, pp. 405-474.  

A04129 
Salvator Rosa  
(Naples, 1614 - Rome, 1673)

Bucolic landscape

Oil on canvas, ext. 35,8x26,3 in., int. 31,1x21,6 in.
Euro 12.000

Salvator Rosa is legitimately one of the most prominent Neapolitan painters of the seventeenth 
century; he trained in his hometown with Francesco Fracanzano, Jusepe de Ribera, and Aniello 
Falcone. In the first phase of his production, he devoted himself to the genre of landscapes, batt-
les, and general scenes. He travelled between Rome and Florence, and in each of these cities, 
he was attentive to the innovations of his contemporaries. His first trip to Rome influences this 
landscape: in the town, he encountered landscape classicists such as Claude Lorrain and Nicolas 
Poussin, who led him to soften the tones of his palette, which was still tied to Ribera’s violent 
Romanesque contrasts. This landscape is airy, soft, and made of warm tones; at the same time, 
however, it is a landscape composed of lively and expressive brushstrokes, with little interest in 
analysing individual elements in detail. The characters on the scene are poorly defined, almost 
decorative: there is a clear desire to celebrate the landscape as the real protagonist of the pain-
ting; in this case, the human presence is merely a guest. 
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A05317 e A05317_ 2 
Gaspare Lopez  
(Napoli, 1650 - Firenze, 1740)

Coppia di vasi di fiori

Olio su tela, cm est. 44x31 int. 36x23.5 
Euro 30.000

Il pittore napoletano, del tutto dedito alle nature morte con fiori, crea qui un pendant d’impat-
to e di grande pregio. L’artista ha avuto modo di viaggiare, secondo quanto riportato dal De 
Dominici, tra Roma, Venezia e la Polonia; è in queste occasioni che probabilmente egli entra 
in contatto con i “fioranti” fiamminghi, spesso attivi a Roma nel Settecento. Questa compo-
sizione risente di quest’esperienza: il paesaggio è assente ed è sostituito da un severo fondo 
neutro; la cascata di fiori che scende dai due alti vasi è rigogliosa e cromaticamente preziosa. 
Il Lopez ebbe fortuna anche a Firenze, dove si trasferì nell’ultima fase della sua vita per servire 
il granduca Gian Gastone de’ Medici, del quale fu pittore ufficiale. Le sue nature morte rivelano 
un’adesione al linguaggio leggero e decorativo del Rococò, espresso attraverso una grande va-
rietà di fiori multicolori, la composizione ricca e un cromatismo brillante.

Bibl.: L. Salerno, La natura morta italiana 1560-1805, Roma 1984, pp. 249-251; A. Cottino, Gaspare Lopez. 
Pittore di principi e gentiluomini, Genova 2010, ad vocem.

A05317 e A05317_ 2 
Gaspare Lopez  
(Naples, 1650 - Florence, 1740)

Pair of flower vases

Oil on canvas, ext. 17,3x12,2 in., int. 14,1x9,2 in.
Euro 30.000

The Neapolitan painter, entirely devoted to still lives with flowers, creates a pendant of signi-
ficant impact and value. According to De Dominici, the artist travelled between Rome, Veni-
ce, and Poland; on these occasions, he probably came into contact with the Flemish “floral 
painters” who were often active in Rome in the eighteenth century. This composition is mar-
ked by his experience: the landscape is absent and replaced by a severe neutral background; 
the cascade of flowers falling from the two tall vases is luxuriant and geometrically precious. 
Lopez was also successful in Florence, where he moved in the last phase of his life to serving the 
Grand Duke Gian Gastone de’ Medici, for whom he was the official painter. His still lives reveal an 
adherence to the light and decorative language of the Rococo expressed through a great variety 
of multicoloured flowers, rich composition, and brilliant chromatism.
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A04519 
Francesco Pietro Graziani  
(Capua? - ?)

Scena di battaglia

Olio su tela, cm 60x98.5 
Euro 5.500

È all’inventario dei dipinti della collezione Bar-
berini del 1686 e alle poche notizie che possia-
mo desumere dal De Dominici e dal Titi, che 
dobbiamo quel poco che sappiamo su que-
sto pittore napoletano. Forse alla bottega del 
Borgognone a Roma, eredita da Mattia Preti 
lo studio del contrasto tra luci e ombre e nelle 
figure vi è un’eco dello stile dello Stanzione. 
Tipica della produzione dell’artista è il tratto 
nervoso, scattante e volutamente impreciso 
con cui costruisce soldati e cavalli: l’atten-
zione è tutta posta sulla resa espressionistica 
del vorticare della battaglia, qui immersa in 
un ambiente dai toni fortemente virati al ros-
so e alle terre. Il groviglio di cavalieri illustrati 
qui è inestricabile, senza inizio o fine, immer-
si in una grande nube di polvere; le pennel-
late dell’artista quasi vogliono “nasconde-
re” all’osservatore l’identità dei combattenti. 
La realizzazione di opere di questo genere ha 
degli illustri precedenti nelle opere del Simo-
nini, del Courtois; il Graziani le integra della 
pennellata forse ereditata dal Rosa e cambia 
radicalmente l’obiettivo della realizzazione di 
battaglie “alla napoletana”. La tela si fa più 
piccola, il soggetto non più descrittivo ma 
decorativo: disimpegnando la raffigurazione, 
il pittore cercava probabilmente anche una 
maggiore soddisfazione di mercato.

Bibl.: U. Thieme - F. Becker, Künstlerlexikon, XIV, pp. 
553 s.; G. Sestieri, I pittori di battaglie. Maestri italiani 
e stranieri del XVII e XVIII secolo, Roma 1999, pp. 15, 
33 s., 94-97, 162, 274, 277, 360-371, 476, 662 s., 684 
(con bibl.).

A04519 
Francesco Pietro Graziani  
(Capua? - ?)

Battle scene

Oil on canvas, 23,6x38,7 in.
Euro 5.500

From the inventory of paintings in the Barberini 
collection of 1686 and from the little informa-
tion we can gather from De Dominici and Titi, 
we owe little details on this Neapolitan pain-
ter. Possibly from Borgognone’s workshop in 
Rome, he inherited from Mattia Preti the study 
of the contrast between light and shade, and in 
the figures, there is an echo of Stanzione’s style. 
Typical of the artist’s work is the nervous, agi-
le, and deliberately imprecise stroke with 
which he constructs soldiers and horses: the 
focus is entirely on the expressionistic rende-
ring of the swirling battle, here immersed in 
an environment with tones strongly tinged in 
red and earthy tones. The tangle of horsemen 
shown here is inextricable, without beginning 
or end, immersed in a great cloud of dust; the 
artist’s brushstrokes almost want to “hide” the 
identity of the combatants from the observer. 
The creation of works of this kind has illu-
strious precedents in the works of Simonini 
and Courtois; Graziani integrates them with 
the brushstrokes perhaps inherited from Rosa 
and radically changes the objective of creating 
“Neapolitan-style” battles. The canvas beco-
mes smaller, and the subject is no longer de-
scriptive but decorative: by disengaging from 
the depiction, the painter was probably se-
eking greater market satisfaction.
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A03643 
Francesco Fracanzano, bottega di  
(Monopoli, 1612 - Napoli, 1656)

Memento Mori

Olio su tela, cm 62x50 
Euro 6.000

Francesco Fracanzano si trasferisce molto presto a Napoli, per entrare nella bottega di uno 
dei pittori più rinomati del momento: Jusepe de Ribera. Inizialmente il pittore aderisce allo 
stile pastoso e cromaticamente violento del suo maestro, ma nella sua fase più matura se ne 
discosta gradualmente, per abbracciare una lettura più classicistica degli elementi compositi-
vi e una sempre più convinta adesione alle proposte fiamminghe; ma vera dote del pittore 
è di certo la capacità di legare queste esperienze tra loro, sintetizzandole in uno stile unico. 
Quest’opera di bottega raffigura un saggio anziano che sembra discorrere con qualcuno all’e-
sterno della scena riguardo la fugacità dell’esistenza: sembra voler rammentare al suo interlo-
cutore l’ineluttabilità della morte; non è da escludere la possibilità che in passato facesse parte 
di un pendant. Il taglio estremamente ravvicinato, l’espressività tutta protesa “fuori campo” 
dell’uomo lasciano presumere l’esistenza di un dipinto a lui corrispondente.

Bibl.: B. De Dominici, Le vite de’ pittori, scultori ed architetti napoletani, III, Napoli 1743, pp. 82-87; A. De 
Rinaldis, La pittura del Seicento nell›Italia meridionale, Verona-Firenze 1929, pp. 12-14.

A03643 
Workshop of Francesco Fracanzano  
(Monopoli, 1612 - Naples, 1656)

Memento Mori

Oil on canvas, 24,4x19,6 in.
Euro 6.000

Francesco Fracanzano moved to Naples at a very early age to join the workshop of one of the most 
renowned painters of the time: Jusepe de Ribera. Initially, the painter adhered to the mellow, 
chromatically violent style of his master, but in his more mature phase, he gradually moved away 
from it to embrace a more classicist interpretation of the compositional elements and an incre-
asingly determined adherence to Flemish proposals. However, the painter’s natural talent was 
undoubtedly his ability to link these experiences together, synthesising them into a unique style. 
This workshop painting shows a wise old man who seems to be talking to someone outside 
the scene about the ephemerality of existence: he seems to be reminding his interlocutor of 
the inevitability of death, the possibility that it was once part of a pendant cannot be excluded. 
The highly close cropping and the man’s outstretched expressiveness ‘off-screen’ suggest the 
existence of a corresponding painting.
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A04495 
Salvator Rosa, ambito di  
(Napoli, 1614 - Roma, 1673)

La guarigione del cieco nato e la guarigione 
dello storpio

Olio su lavagna, cm est. 69.5x69.5, int. 53x53.5 
Euro 18.000

Questa coppia di dipinti su lavagna raffigurano 
due importanti miracoli: la guarigione del cie-
co voluta da Gesù e la guarigione dello storpio 
operata dal suo apostolo Pietro. Questo pen-
dant rappresenta il passaggio del testimone 
avvenuto tra il Cristo e il suo discepolo Pietro, 
volto a riconfermare l’eredità degli insegna-
menti di Gesù e la santità del suo apostolato 
attraverso la Chiesa di Roma. Entrambe le sce-
ne sono costituite da sette personaggi, inqua-
drati da un’architettura semplice, essenziale e 
da un verde paesaggio sullo sfondo. Alle spalle 
di Gesù, che si china per porre sugli occhi del 
cieco l’impasto di terra e saliva che lo libererà 
dalla sua condizione, si apre un piccolo arco 
in un imponente muro di pietra; al contrario, 
la porta alle spalle dell’apostolo Pietro che 
tende la mano allo storpio è ampia, quasi una 
trascurata rovina. Questa coppia di dipinti su 
lavagna è racchiusa in due deliziose cornici do-
rate, e sono state attribuite all’ambito di Salva-
tor Rosa: è possibile che questa prova pittorica 
sia il frutto di un’osservazione della produzione 
del maestro alla luce del primo soggiorno ro-
mano - tra il 1638 e il 1640 - in cui sperimenta 
i primi soggetti sacri, quando i suoi toni scuri 
e le luci violente si stemperano di fronte alla 
lezione classicistica appresa da Pietro Testa e 
dai francesi Nicolas Poussin e Claude Lorrain.

Bibl.: G.B. Passeri, Vita di Salvator Rosa pittore e poe-
ta (ante 1679), in Id., Die Künstlerbiographien, a cura 
di J. Hess, Leipzig-Wien 1934, pp. 385-400; F. Baldi-
nucci, Notizie di Salvator Rosa pittore napoletano, in 
Id., Notizie de’ professori del disegno da Cimabue in 
qua (1681-1728), a cura di F. Ranalli, V, Firenze 1847, 
pp. 437-503; B. De Dominici, Vita di Salvator Rosa 
pittore e poeta e de’ suoi discepoli, in Id., Vite de’ 
pittori, scultori ed architetti napoletani (1743), a cura 
di F. Sricchia Santoro - A. Zezza, III, 1, Napoli 2008, 
pp. 405-474.  

A04495 
Salvator Rosa, follower of 
(Naples, 1614 - Rome, 1673)

The healing of the blind man born and the 
healing of the cripple

Oil on slate, ext. 27,3x27,3 in., int. 20,8x21 in.
Euro 18.000

This pair of paintings on slate depicts two cru-
cial miracles: the healing of the blind man by 
Jesus and the healing of the cripple by his apo-
stle Peter. This pendant represents the passing 
of the baton between Christ and his disciple 
Peter, aimed at reconfirming the legacy of Je-
sus’ teachings and the holiness of his aposto-
late through the Church of Rome. Both scenes 
consist of seven characters, framed by simple, 
essential architecture and a green landscape 
in the background. Behind Jesus, who bends 
down to place on the blind man’s eyes the 
mixture of earth and saliva that will free him 
from his condition, there is a slight arch in an 
imposing stone wall; on the other hand, the 
door behind the apostle Peter, who holds out 
his hand to the cripple, is wide, almost a ne-
glected ruin. This pair of paintings on the sla-
te is enclosed in two delightful, gilded frames 
and has been attributed to the circle of Salva-
tor Rosa. This pictorial evidence may be the 
result of an observation of the master’s pro-
duction during his first stay in Rome - between 
1638 and 1640 - when he experimented with 
his first sacred subjects, the dark tones and 
violent lights diluting in front of the classicist 
lesson learned from Pietro Testa and the Fren-
ch Nicolas Poussin and Claude Lorrain.
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A04483 
Alessio De Marchis  
(Napoli, 1710 ca - Perugia, 1752)

Paesaggio fluviale con figure

Olio su tela, cm est. 156x208, int. 129x181.5 
Euro 18.000

L’artista napoletano Alessio Puciollo De Marchis intraprese la sua prima formazione pittorica a 
Roma, presso la bottega di Pieter Philip Roos, meglio conosciuto come Rosa da Tivoli, che lo indi-
rizzò al tema del paesaggio, di gran voga nel Settecento. Anche se dalle fonti non si evince nessun 
rapporto diretto, è auspicabile presumere che durante la sua formazione subì anche l’influsso di 
alcuni tra i paesisti più noti del secolo, Gaspard Dughet e Salvator Rosa. Questo debito è ben evi-
dente anche osservando questa tela: al Rosa dobbiamo la profondità della composizione paesi-
stica, del Dughet è certamente la ricercatezza degli elementi naturali, quali le chiome degli alberi.  
Ma è nella pennellata che riconosciamo l’originalità del pittore, che è resa quasi romanticamen-
te, a macchie; è una pennellata espressiva, vivace e breve. I colori sono tenui, l’azzurro spicca per 
luminosità e chiarezza, si contrappone ai toni più “composti” e discreti dei verdi e delle terre. Le 
figure sono rese con una pennellata vibrante, che restituisce cura ed attenzione ai personaggi, 
discreti e perfettamente immersi all’interno del paesaggio, quasi decorativi.

Bibl.: A. Cerboni Baiardi, Alessio De Marchis, in La pittura di paesaggio in Italia. Il Settecento, a cura di A. 
Ottani Cavina ed E. Calbi, Milano 2005, pp. 174-175, con bibliografia precedente.

A04483 
Alessio De Marchis  
(Naples, 1710 ca - Perugia, 1752)

River landscape with figures

Oil on canvas, ext. 61,4x81,8 in., int. 50,7x71,4 in.
Euro 18.000

The Neapolitan artist Alessio Puciollo De Marchis received his first painting education in Rome 
in the workshop of Pieter Philip Roos, better known as Rosa da Tivoli, who introduced him to 
the landscape theme much in vogue in the eighteenth century. Although the sources do not 
reveal any direct relationship, it is reasonable to assume that during his training, he was also 
influenced by some of the most famous landscape painters of the century, Gaspard Dughet 
and Salvator Rosa. This debt is also evident when we look at this painting: we owe the depth 
of the landscape composition to Rosa, while the refinement of the natural elements, such as 
the foliage of the trees, is undoubtedly Dughet’s. But it is in the brushstroke that we recognise 
the painter’s originality, which is rendered almost romantically in spots; it is an expressive, li-
vely, and brief brushstroke. The colours are soft, the blue stands out for luminosity and clarity, 
contrasting with the more “composed” and discreet tones of the greens and earth tones. The 
figures are rendered with a vibrant touch, which gives care and attention to the characters, 
discreet and perfectly immersed in the scenery, almost decorative.
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A05010 e A05010_2 
Gaspare Lopez  
(Napoli, 1650 - Firenze, 1740)

Coppia di nature morte

Olio su tela, cm 98x135,5 
Euro 50.000 - Venduto

È al biografo Bernardo De Dominici che dob-
biamo le prime informazioni circa la vita e le 
opere del pittore napoletano Gaspare Lopez. 
Attraverso di lui sappiamo che l’artista si ac-
costa ad un gusto ornamentale della pittu-
ra influenzato dai pittori francesi, come ad 
esempio Jean Baptiste Dubuisson. Il Lopez 
si pone però come pittore fiorista di primo 
piano sulla scena partenopea seguendo una 
propria vivacità compositiva e descrittiva. 
Lontana dalla ricercatezza minuziosa dei fiam-
minghi, la pennellata di quest’opera -data-
bile all’incirca al 1710-  si presenta come più 
“vaga”, quasi sciolta, ma non di meno attenta 
al dato reale; la composizione, inoltre, sembra 
quasi indicare una volontà di dimostrare una 
certa perizia nella raffigurazione di più sogget-
ti, dalla rovina architettonica ai fiori e frutti, dal 
paesaggio retrostante alla varietà dei piatti po-
sti sulla scena.

Bibl.: B. De Dominici, Vite de pittori, scultori ed ar-
chitetti napoletani, 1742-45, (ristampa anastatica del 
1979), Napoli 1742-1745, pp. 576-577; L. Salerno, 
La natura morta italiana 1560-1805, Roma 1984, pp. 
249-251; R. Middione, Gaspare Lopez, in La Natura 
morta in Italia, a cura di F. Porzio e F. Zeri, Milano 
1989, II, pp. 951 953; A. Cottino, Gaspare Lopez. 
Pittore di principi e gentiluomini, Genova 2010, ad 
vocem.

A05010 e A05010_2 
Gaspare Lopez  
(Naples, 1650 - Florence, 1740)

Pair of still lives

Oil on canvas, 38,5x53,3 in. 
Euro 50.000 - Sold

It is to the biographer Bernardo De Dominici 
that we owe the first information about the life 
and works of the Neapolitan painter Gaspare 
Lopez. We know that the artist approached 
an ornamental taste in painting influenced by 
French painters, such as Jean Baptiste Dubuis-
son. However, Lopez was a leading painter of 
flowers on the Neapolitan scene, following his 
own lively compositional and descriptive sty-
le. Far from the meticulous refinement of the 
Flemish painters, the brushstrokes in this work 
- datable to around 1710 - are more ‘vague,’ 
almost loose, but no less attentive to reality. 
Moreover, the composition seems almost to in-
dicate a desire to demonstrate expertise in de-
picting various subjects, from the architectural 
ruins to flowers and fruit, from the landscape 
in the background to the variety of dishes on 
the scene.
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AF00337 
Alessio De Marchis  
(Napoli, 1710 ca - Perugia, 1752)

Coppia di paesaggi ovali

Olio su tavola, cm est. 53.5x42, int. 47.5x35.5 
Euro 26.000

La prima fase della produzione di Alessio De 
Marchis è tutta dedicata alla veduta a Roma, 
alla sua tradizione e allo studio dei contem-
poranei. Dalle fonti sappiamo che il pittore fu 
incarcerato a Castel Sant’Angelo per aver cau-
sato un incendio e di lì uscì solo grazie alla pro-
tezione del suo mecenate, il cardinal Annibale 
Albani. Grazie al suo intervento, il De Marchis 
ebbe l’opportunità di dare avvio alla seconda 
fase della sua produzione, più matura e com-
piuta: al seguito del cardinale si recò ad Urbino 
nel 1728, dove affrescò il palazzo di famiglia. 
Negli anni a seguire la sua attività si spostò a Pe-
rugia, dove ebbe numerosi incarichi di rilievo. 
Questa coppia di tavole ovali di certo è rappre-
sentativa della maturità dell’artista: in un ovale 
lo scorcio tra gli alberi lascia intravedere una 
vasta vallata, con delle architetture sullo sfon-
do, mentre nel suo pendant sono due alberi 
al centro della composizione mentre alle loro 
spalle svetta un’imponente montagna. Osser-
vando la pennellata, che è sempre stata poco 
analitica e dalla linea poco rigorosa, qui essa si 
fa ancora più vivace, quasi sferzante, romanti-
ca. Il colore è steso a macchie dense, espressi-
ve; il pittore, che era noto a Roma anche come 
abile disegnatore, ha perso qui ogni interesse 
per la minuzia, per la descrizione dei dettagli. 
In opere come questa si riconosce come impe-
rativa la volontà di svincolare il genere del pa-
esaggio da ogni forma di narrativa, di elevarla 
a rappresentazione significativa per sé stessa e 
che per sé stessa può vivere.

Bibl.: A. Busiri Vici, Trittico paesistico romano 
del’700..., Roma 1975, pp. 159-207, 298-355; 
C. Maggini, Aggiunte ad Alessio De Marchis: quattro 
opere grafiche e tre dipinti ad olio, in Studi per Piero 
Zampetti, Ancona 1993, pp. 416-419.

AF00337 
Alessio De Marchis  
(Naples, c. 1710 - Perugia, 1752)

Pair of oval landscapes

Oil on panel, ext. 21x 16,5 in., int. 18,7x13,9 in.
Euro 26.000

The first phase of Alessio De Marchis’ pro-
duction is entirely dedicated to Rome’s view, 
its tradition, and the study of its contempora-
ries. From sources, we know that the painter 
was imprisoned in Castel Sant’Angelo for ha-
ving caused a fire and was only released than-
ks to the protection of his patron, Cardinal An-
nibale Albani. It was thanks to his intervention 
that De Marchis had the opportunity to start 
the second phase of his production, which was 
more mature and accomplished. Together with 
the cardinal he went to Urbino in 1728, whe-
re he frescoed the family palace. In the years 
that followed, his activity moved to Perugia, 
where he had many prestigious commissions. 
This Pair of oval panels is undoubtedly repre-
sentative of the artist’s maturity: in one oval, 
the foreshortening between the trees allows 
a glimpse of a vast valley, with architecture in 
the background, while in the pendant, there 
are two trees in the centre of the composition, 
with an imposing mountain towering behind 
them. Looking at the brushstroke, which has 
traditionally been not very analytical and with 
a loose line, here it becomes even more lively, 
bashing, and romantic. The colour is spread 
in dense, expressive spots. The painter, also 
known in Rome as a skilled illustrator, has lost 
all interest in minutiae in describing details. 
In works such as this, one recognises the impe-
rative desire to free the landscape genre from 
all forms of narrative and elevate it to a mea-
ningful representation that can live for itself.

154



155



156



157



A04469 
Salvator Rosa  
(Napoli, 1614 - Roma, 1673)

Battaglia

Olio su tela, cm 44x54 
Euro 8.500

Verrebbe spontaneo desumere, conoscendo la biografia dell’artista, che questo scontro tra spa-
daccini a cavallo appartenga al periodo della prima formazione dell’artista, visto lo studio che 
il pittore fece delle battaglie di Aniello Falcone. Osservando meglio la composizione però si 
intuisce facilmente come il tratto sicuro ma veloce, breve e il paesaggio scarno, quasi spoglio 
e polveroso, fanno riferimento ad una fase della sua produzione più tarda. È possibile che la 
realizzazione di questa tela si possa fissare tra il termine del soggiorno fiorentino e il ritorno a 
Roma, avvenuto nel 1650. Del periodo fiorentino è, ad esempio, il celebre quadro “Streghe e 
incantesimi” del 1646, oggi alla National Gallery di Londra, in cui ritroviamo la medesima atti-
tudine rispetto allo spazio naturale: viene messo quasi completamente da parte dal pittore che, 
memore della lezione dei suoi maestri napoletani, è qui molto più interessato all’accadimento, 
all’evento, e a come questo viene reso in pittura. 

Bibl.: De Dominici, Vita di Salvator Rosa pittore e poeta e de’ suoi discepoli, in Id., Vite de’ pittori, scultori ed 
architetti napoletani (1743), a cura di F. Sricchia Santoro - A. Zezza, III, 1, Napoli 2008, pp. 405-474.; L. Pa-
scoli, Di Salvator Rosa, in Vite de’ pittori, scultori ed architetti moderni (1730-1736), a cura di A. Marabottini, 
Perugia 1992, pp. 134-148.

A04469 
Salvator Rosa  
(Naples, 1614 - Rome, 1673)

Battle

Oil on canvas, 17,3x21,2 in.
Euro 8.500

Knowing the biography of the artist, it would be natural to assume that this battle between 
swordsmen on horseback belongs to the period of the artist’s early training, given the study that 
the painter made of the battles of Aniello Falcone. A closer look at the composition reveals how 
the confident but fast short stroke and the almost bare and dusty landscape refer to a phase of 
his later production. It is possible that this canvas was painted between the end of his stay in Flo-
rence and his return to Rome in 1650. For example, the famous painting “Witches and Spells” of 
1646, now in the National Gallery of London, belongs to the Florentine period. Here we find the 
same attitude towards natural space: it is almost entirely set aside by the painter who, recalling 
the lesson of his Neapolitan masters, is much more interested in the event and in the way it is 
rendered in painting. 
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A05316 
Luca Forte  
(Napoli, 1600/05 - Napoli, 1670 ante)

Coppia di nature morte

Olio su tela, cm est. 73x102, int. 46x75 
Euro 40.000

Sono quasi del tutto assenti delle fonti che 
ci diano notizie certe sull’autore: di lui sap-
piamo che dal circa il 1640 collabora a delle 
tele con il pittore napoletano Aniello Falcone; 
della corrispondenza scambiata tra il pittore 
e Antonio Ruffo tra il 1640 e il 1650 si lascia 
intendere che il pittore vivesse agiatamente; 
questo ci fa desumere che Forte ebbe suc-
cesso anche nelle sue commissioni dirette. 
Il suo nome è legato inoltre ad un pecu-
liare evento che lo vede protagonista nel 
1653 assieme a due colleghi pittori, Fran-
cesco Fracanzano e Agostino Beltrano. Le 
fonti rivelano che i tre furono i testimoni di 
un miracolo presso la Chiesa del Gesù a 
Roma: essi videro impallidire e sudare fred-
do un’immagine di San Francesco Saverio. 
Questi due piccoli olii su tela sono apparte-
nenti probabilmente alla prima fase della ri-
cerca artistica di Luca Forte, quella più lega-
ta al caravaggismo romano. Col passare del 
tempo, infatti, la sua tavolozza risentirà dei 
toni più scuri della pittura spagnola, le com-
posizioni si faranno più ricche e variegate ne-
gli oggetti ed esemplari di fiori e frutti scelti. 
In questo caso gli elementi sono pochi, ben 
evidenziati su un ripiano neutro: gran parte 
dell’attenzione del pittore è riservata alla cura 
del dettaglio, alla minuzia, quale può essere 
l’equilibrio instabile dei piatti o dei frutti posti 
in maniera precaria sul ripiano.

Bibl.: Spinosa N., Pittura del Seicento a Napoli. Da 
Mattia Preti a Luca Giordano. Natura in posa, 2011, v. 
II p. 259 n. 276.

A05316 
Luca Forte  
(Naples, 1600/05 - Naples, 1670 ante)

Pair of still lives

Oil on canvas, ext. 28,7x 40,1 in., int. 18,1x29,5 in.
Euro 40.000

There are almost no sources that give us cer-
tain information about the painter: we know 
that from around 1640, he collaborated on 
canvases with the Neapolitan artist Aniello Fal-
cone. The correspondence between the pain-
ter and Antonio Ruffo between 1640 and 1650 
suggests that the painter was living wealthily; 
this indicates that Forte was successful in his 
direct commissions. His name is also linked 
to a peculiar event in 1653 when he worked 
with two fellow painters, Francesco Fracanza-
no and Agostino Beltrano. Sources reveal that 
the three witnessed a miracle at the Chiesa del 
Gesù in Rome: they saw an image of St Francis 
Xavier turn pale and break into a cold sweat 
These two small oils on canvas probably be-
long to the first phase of Luca Forte’s artistic 
research, which is closely linked to Roman Ca-
ravaggism. As time went by, his palette would 
be influenced by the darker tones of Spanish 
painting, and the compositions would beco-
me more prosperous and varied in the objects 
and specimens of flowers and fruit chosen. 
Here the elements are few, well highlighted 
on a neutral surface: much of the painter’s at-
tention is devoted to detail, to minutiae, such 
as the precarious balance of the plates or fruit 
placed precariously on the board.
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A04837 
Nunzio Ferraioli  
(Nocera dei Pagani, 1660/61 - Bologna, 1735)

Paesaggio con figure

Olio su tela, cm est. 153x226, int. 135.5x210 
Euro 30.000

Se non volessimo parlare dell’artista e volessi-
mo limitarci ad osservare il dipinto, numerose 
sono le suggestioni che questo ci lascia, e da cui 
possiamo desumere molti degli esempi a cui il 
Ferraioli fa riferimento durante la sua carriera.  
Il paesaggio è ampio, profondo, costruito da 
un’intonazione scura ma calda. Al paesaggio si 
contrappongono le figure che lo abitano, che si 
stagliano contro il verde della natura in manie-
ra vivida: i personaggi sono costruiti di colori 
chiarissimi, freddi. Nunzio Ferraioli detto degli 
Afflitti fu pittore napoletano di formazione e 
passò la sua giovinezza nelle botteghe di Luca 
Giordano prima e del Solimena poi; trasferito-
si a Bologna lo troviamo a bottega nel 1682 
presso Giovan Gioseffo Dal Sole. Nonostante 
quest’ultimo maestro fosse interessato alla fi-
gura umana, alle composizioni sacre e mito-
logiche dal taglio ravvicinato, da lui il Ferraioli 
desunse l’interesse per lo studio del paesag-
gio, di certo coadiuvato dalla collaborazione 
con il contemporaneo Francesco Monti, con 
cui collaborerà alla decorazione di numerosi 
palazzi bolognesi. La consacrazione dell’artista 
avviene grazie all’interesse suscitato dalle sue 
opere per la committenza d’oltremanica - in 
particolare ricordiamo quella del mercante ir-
landese Oweri Mc Swiny - che vedevano nella 
sua produzione un’eco dello stile inquieto e 
quasi preromantico di Salvator Rosa.

Bibl.: R. Buscaroli, La pittura di paesaggio in Italia, 
Bologna 1935, pp. 370 s.; C. Ricci-G. Zucchini, Gui-
da di Bologna, a cura di A. Emiliani, Bologna 1968,  
p. 168.

A04837 
Nunzio Ferraioli  
(Nocera dei Pagani, 1660/61 - Bologna, 1735)

Landscape with figures

Oil on canvas, ext. 60,2x88,9 in., int. 53,3x82,6 in.
Euro 30.000

If we do not want to discuss the artist and look 
at the painting, numerous suggestions are left 
behind, and from which we can deduce many 
of the examples that Ferraioli referred to du-
ring his career. 
The landscape is broad and deep, with a dark 
but warm tone. The landscape is contrasted 
with the figures that adorn it, which stand out 
against the vivid green of nature: the characters 
are constructed in very light, cold colours.
Nunzio Ferraioli, known as degli Afflitti, was a 
Neapolitan painter by training and spent his 
youth in the workshops of Luca Giordano and 
Solimena. After moving to Bologna in 1682, he 
worked in the workshop of Giovan Gioseffo Dal 
Sole. Although the latter master was interested 
in the human figure and sacred and mytholo-
gical compositions with a close-up view, Fer-
raioli’s interest in landscape study came from 
him, undoubtedly aided by his collaboration 
with the contemporary Francesco Monti, with 
whom he worked on the decoration of nume-
rous Bolognese palaces. The consecration of 
the artist came about thanks to the interest his 
works aroused in overseas clients - particularly 
the Irish merchant Oweri Mc Swiny - who saw 
in his production an echo of the restless and 
almost pre-romantic style of Salvator Rosa.
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B01351 
Domenico Gargiulo, detto Micco Spadaro 
(Napoli, 1609/12 - Napoli, 1675)

Paesaggio con pastori, mucche e greggi

Olio su tela, cm est. 112x143, int. 93x127 
Euro 12.000 - Venduto

Quest’importante opera è stata attribuita dal 
Sestieri e Daprà a Micco Spadaro, come si 
evince dalla sua presenza nel catalogo dedi-
cato all’artista. Al Gargiulo viene attribuito il 
merito di aver ben appreso e sintetizzato la 
lezione del paesaggismo romano in tutte le 
sue sfumature - dal Tassi a Dughet - e di aver 
utilizzato quest’esperienza come base per la 
costruzione di paesaggi sì ideali, ma profon-
damente influenzati dal realismo della sua 
pennellata. In quanto allievo di Viviano Co-
dazzi, Micco Spadaro riuscì con successo a 
variare il suo registro lessicale, piegandolo di 
volta in volta a servizio dei più svariati temi. 
Abile narratore di eventi storici e vicende 
contemporanee, come dimostrano le opere 
dedicate all’eruzione del Vesuvio o alla rivol-
ta di Masaniello del 1647, l’attenzione al pa-
esaggio si deve forse ad un viaggio a Roma 
intorno al 1630 ipotizzato dalla critica, ma 
non ancora suffragato da prove documentali. 
In un quadro di questa qualità, si evince in tut-
ta la sua intensità la pennellata veloce, la com-
posizione equilibrata e l’attento senso di pro-
fondità del dato naturale, riscontrabili in ogni 
sua opera. L’attenzione e l’inventiva dell’artista 
però non deve essere confusa con un’assenza 
di studio: è vero che le opere eseguite “a boz-
zetto” erano molto apprezzate nella secon-
da metà dei Seicento in quanto denotavano 
una grande perizia e insieme fantasia da par-
te dell’artista, ma Micco Spadaro è parimenti 
padrone della costruzione della scena per pia-
ni, dell’impiego calibrato di luci e ombre, così 
come un attento interprete della figura umana.

Bibl.: G. Sestieri, G. Daprà, Domenico Gargiulo. Det-
to Micco Spadaro, paesaggista e ‘cronista napoleta-
no’, Milano, Roma 1994.

B01351 
Domenico Gargiulo, called Micco Spadaro  
(Naples, 1609/12 - Naples, 1675)

Landscape with shepherds, cows, and flocks

Oil on canvas, ext. 44x56,2 in., int. 36,6x50 in.
Euro 12.000 - Sold

This important work has been attributed by 
Sestieri and Daprà to Micco Spadaro, as seen 
from its presence in the catalogue dedica-
ted to the artist. It is attributed to Gargiulo 
the merit of having learned and synthesised 
the lesson of Roman landscape painting in 
all its nuances - from Tassi to Dughet - and 
of having used this experience as a basis for 
the construction of landscapes that are no-
netheless ideal but deeply influenced by the 
realism of his brushstrokes. As a pupil of Vi-
viano Codazzi, Micco Spadaro successfully va-
ried his lexical register, bending it from time 
to time to serve the most diverse themes. 
A skilled narrator of historical events and con-
temporary happenings, as shown by the works 
dedicated to the eruption of Vesuvius or Ma-
saniello’s revolt in 1647, Spadaro’s attention to 
the landscape is perhaps due to a trip to Rome 
around 1630, which has been assumed by cri-
tics but not yet supported by documented 
evidence. In a painting of this quality, all the 
intensity of the fast brushstrokes, the balan-
ced composition, and the careful sense of the 
depth of the natural elements can be seen in 
all his works. The artist’s attention and inventi-
veness should not, however, be confused with 
an absence of study: although the works exe-
cuted “a bozzetto” were much appreciated in 
the second half of the seventeenth century as 
they denoted great skill and imagination of the 
artist, Micco Spadaro was equally masterful in 
the construction of the scene by levels, the ca-
librated use of light and shade, and was a ca-
reful interpreter of the human figure.
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A05189 
Scuola Napoletana del XVII secolo

Crocifissione

Olio su tela, cm 91x62 
Euro 12.000

L’essenzialità di questa tela, del suo taglio e della sua composizione non lasciano inten-
dere con facilità il nome di un autore; quello che possiamo ipotizzare è che sia un pitto-
re napoletano appartenente alla prima metà del XVII secolo. Possiamo desumerlo pura-
mente da un’osservazione stilistica: il corpo del Cristo è tutto ciò che emerge dal fondo 
scurissimo, ed è livido come una statua, luminoso ma non vivo, semmai rigido e costruito 
da tonalità giallo-grigiastre. Il fondo nero invece, ha una sola “nota” di colore, la luce rossa-
stra che sorge dalla collina ai piedi del Cristo morente, che rivolge lo sguardo stanco al cielo. 
Quest’ignoto pittore ha forse avuto modo di fare esperienza dell’opera di Jusepe de Ribera 
nell’esporre il corpo nudo ad una forte fonte luminosa che la fa emergere da un profondissimo 
buio; nella scelta della tavolozza, invece, è possibile fare un riferimento all’opera di un impor-
tantissimo interprete del caravaggismo napoletano, Battistello Caracciolo, a cui forse il nostro 
pittore ha avuto modo di ispirarsi.

A05189 
Neapolitan School, 17th century

Crucifixion 

Oil on canvas, 35,8x24,4 in.
Euro 12.000

The essentiality of this canvas, its cut, and its composition do not easily allow one to guess the 
author’s name. We can assume that it is a Neapolitan painter belonging to the first half of the XVII 
century. We can deduce this purely from a stylistic observation: the body of Christ is all that emerges 
from the dark background and is as livid as a statue, luminous but not alive, relatively rigid, and built 
up by greyish-yellow tones. The contrasting black background has only one “note” of colour, the 
reddish light rising from the hill at the feet of the dying Christ, who turns his weary gaze to the sky. 
This unknown painter may have had the experience of the work of Jusepe de Ribera in exposing 
the naked body to a strong source of light that makes it emerge from profound darkness. Howe-
ver, in the choice of palette, it is possible to refer to the work of an important interpreter of the 
Neapolitan Caravaggist movement, Battistello Caracciolo, who may have inspired the painter.
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 Genoa
Genova



A05015 
Scuola Genovese del XVII secolo

Morte di Abele

Olio su tela, cm est. 109x126, int. 102x108 
Euro 6.000

L’esperienza pittorica genovese del primo Seicento è strettamente legata alla presenza in città 
di due figure chiave del Barocco italiano ed europeo: Peter Paul Rubens e Antoon Van Dyck. 
Rubens risiede in città tra il 1604 e il 1608, giungendo direttamente da Roma; porta con sé 
quindi la lezione appresa dai due “padri” del Barocco romano, Caravaggio e Annibale Carracci. 
Il suo allievo, Van Dyck, sarebbe stato uno dei più celebri e contesi ritrattisti del suo tempo. 
Il portato della pittura di questi due artisti in questo quadro è evidenziato in particolare nella 
pennellata veloce e molto espressiva di cui sono costituiti i corpi; l’emotività trasmessa attraver-
so il tratto è ben adatta a descrivere la drammaticità dell’avvenimento: Adamo ed Eva scoprono 
il corpo del loro figlio morto Abele, ucciso da suo fratello Caino. Il corpo esangue giace su un 
masso: la sua posa ricorda quasi il Prometeo di Salvator Rosa alla Galleria Corsini; i colori sono 
quasi globalmente scuri, fumosi, eccezion fatta per i tocchi di luce - quasi violenta - costituiti dai 
nudi dei protagonisti.

A05015 
Genoese School, 17th century

Death of Abel

Oil on canvas, ext. 42,9x49,6 in., int. 40,1x42,5 in.
Euro 6.000

The Genoese visual experience of the early seventeenth century is closely linked to two key 
figures of the Italian and European Baroque: Peter Paul Rubens and Antoon Van Dyck. Rubens 
lived in Genoa between 1604 and 1608, travelling directly from Rome, and thus bringing with him 
the lessons learned from the two ‘fathers’ of Roman Baroque, Caravaggio, and Annibale Carracci. 
His pupil, Van Dyck, became one of the most famous and contested portrait painters of his time. 
The influence of these two artists in this painting is particularly evident in the fast and very expressi-
ve brushstrokes on the bodies. The emotionality conveyed through the line is well suited to descri-
be the dramatic nature of the event: Adam and Eve discover the body of their dead son Abel, killed 
by his brother Cain. The bloodless body lies on a rock: his pose is almost reminiscent of Salvator 
Rosa’s Prometheus at the Corsini Gallery; the colours are dark and smoky, except for the touches of 
light - almost violent - provided by the naked protagonists.
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A03719 
Bartolomeo Biscaino  
(Genova, 1632 - Genova, 1657)

San Giuseppe con il Bambino

Olio su tela, cm est. 57x44, int. 51.5x38 
Euro 7.500

La produzione del pittore Bartolomeo Biscaino 
risente molto delle sue vicende personali: for-
matosi nella sua città natale - Genova - morirà 
a soli 28 anni a causa della terribile peste che 
colpì la città nel 1656. Suo padre, modesto pit-
tore paesaggista, fu il suo primo maestro; ma 
un più grande impatto su di lui lo ebbero le tele 
di Guido Reni nella chiesa del Gesù e quella di 
Giulio Romano nella chiesa di Santo Stefano. 
Nel 1650 è alla scuola di Valerio Castello, dal 
quale erediterà i toni della sua tavolozza, ren-
dendoli però più sfumati nel tratto e la compo-
sizione delle figure, che risente dell’esperien-
za del Procaccini e del Correggio. In questo 
San Giuseppe con Bambino ritroviamo molti 
di questi caratteri: è evidente una dipendenza 
dagli esempi sopracitati nella stesura dei colori 
e nella composizione, che però il Biscaino ren-
de molto equilibrata, così come bilanciata nelle 
masse. 

Di certo l’artista non ebbe modo di sviluppare 
appieno il proprio stile a causa della morte pre-
matura, ma ciò che è indubbia è la qualità della 
sua prima produzione artistica, raffinata e ricet-
tiva rispetto agli sviluppi della pittura genovese 
della prima metà del secolo e dagli esempi ce-
lebri conservati nella propria città. Da eviden-
ziare è anche la delicata attenzione riservata 
dal pittore alla resa del volto e dell’espressività 
di San Giuseppe, delicata e sommessa, priva di 
patetismo.

Bibl.: O. Grosso, Genova e la Riviera Ligure, Roma 
1951, p. 100.

A03719 
Bartolomeo Biscaino  
(Genoa, 1632 - Genoa, 1657)

Saint Joseph with Child

Oil on canvas, ext. 22,4x17,3 in., int. 20,2x14,9 in.
Euro 7.500

The production of the painter Bartolomeo Bi-
scaino is very much influenced by his personal 
vicissitudes. Trained in his hometown - Genoa 
- Bartolomeo Biscanio died at the age of 28 
due to the terrible plague that struck the city 
in 1656. His father, a modest landscape pain-
ter, was his first teacher, but the paintings by 
Guido Reni in the church of Gesù and Giulio 
Romano in the church of Santo Stefano had a 
more significant impact on him. In 1650 he was 
at the school of Valerio Castello, from whom 
he inherited the tones of his palette, making 
them more nuanced in his strokes, and the 
composition of the figures, influenced by the 
experience of Procaccini and Correggio. In this 
St. Joseph with Child, we find many of these 
characteristics: there is an evident dependen-
ce on the examples mentioned above in ap-
plying the colours and in the composition, whi-
ch Biscaino renders very balanced, as well as in 
the masses. 

Indeed, the artist did not have the opportunity 
to develop his style due to his premature dea-
th, but what is unquestionable is the quality of 
his early artistic production, refined and recep-
tive to the developments in Genoese painting 
in the first half of the century and the famous 
examples preserved in his city. The painter’s 
delicate attention to the rendering of St Jose-
ph’s face and expressiveness, gentle and sub-
dued, deprived of patheticism, is also worthy 
of note.
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AF00656 
Scuola Italiana del XVII secolo

Lot e le figlie

Dipinto su legno di forma ottagonale, cm 39x33 
Euro 6.000

L’eccezionalità di un’opera come questa è ben espressa nella didascalia che descrive l’opera: è un 
dipinto di formato esagonale, piuttosto inusuale, e realizzato attraverso la tecnica dell’olio su legno. 
Quando Tiziano dipinge L’Ecce Homo sullo stesso supporto sta a tutti gli effetti sperimentando, alla 
luce della rivoluzione introdotta in Italia dall’avvento della pittura ad olio, nel XVI secolo. Sebbene 
l’olio su tela fosse di più veloce realizzazione, più leggero e facilmente trasportabile, i pittori italiani 
cercarono sempre un modo per innovare e fornire una variante ad una tradizione ormai consolidata. . 
Un soggetto come questo, Lot e le figlie, è adatto proprio a questo tipo di sperimentazione: 
la scena è immersa in una cupa oscurità, da cui emergono solo i corpi dell’anziano e delle due 
fanciulle, e il fuoco che in lontananza brucia la peccaminosa città di Sodoma. Questo dipinto è 
equilibrato nella stesura dei colori e nella composizione - dato non ovvio considerato il formato 
atipico - a cui il pittore presta più attenzione, rispetto all’emotività e alla tensione sensuale tipi-
che delle raffigurazioni di questo episodio.

AF00656 
Italian School, 17th century

Lot and his daughters

Oil on hexagonal on wood, 15,3x12,9 in.
Euro 6.000

The exceptionality of a work like this is well expressed in the caption describing the work: it is a 
painting of hexagonal format, quite unusual, and made through the technique of oil on wood. 
When Tiziano painted the Ecce Homo on the same support, he was effectively experimenting 
in the light of the revolution introduced in Italy by the advent of oil painting in the 16th century. 
Although oil on canvas was quicker to produce, lighter, and easier to transport, Italian painters 
were always looking for a way to innovate and provide a variation on an established tradition. 
A subject like this one, Lot and his daughters, is well suited to this kind of experimentation: the 
scene is immersed in gloomy darkness, from which only the bodies of the old man and the two 
girls emerge, and the fire that burns the sinful city of Sodom in the distance. This painting is 
well-balanced in its colouring and composition - not an obvious consideration given the atypi-
cal format - to which the painter pays more attention than the emotionality and sensual tension 
typical of depictions of this episode.
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 The Flemish 
Fiamminghi



A05314 e A05314_2 
Gaspar Pieter Verbruggen il Giovane  
(Anversa, 1664 - Anversa, 1730)

Coppia di vasi di fiori

Olio su tela, cm est. 93.5x79, int. 80x65 
Euro 40.000

Questa sontuosa coppia di vasi di fiori è riferi-
ta al pittore fiammingo Gaspar Pieter Verbrug-
gen, figlio d’arte e iscritto alla Gilda di San 
Luca di Anversa fin da giovanissimo. La sua 
prima formazione artistica avviene all’interno 
dell’atelier paterno, Gaspar Pieter Verbruggen 
il Vecchio. Nonostante il successo del genere 
della natura morta di fiori e le sue innate doti 
artistiche, che lo resero molto apprezzato pres-
so la committenza fiamminga e olandese, il 
Verbruggen accumulò numerosi debiti durante 
tutto l’arco di tutta la sua carriera e non viag-
giò per il resto d’Europa per apprendere da 
altri importanti pittori della sua generazione. 
Osservando questa coppia però ci rendiamo 
facilmente conto dell’eccezionalità del talen-
to del pittore, della resa fresca e leggera della 
composizione e del cielo aperto sul fondo; la 
minuzia con la quale sono descritti i numero-
sissimi fiori lascia intendere una grande padro-
nanza del tratto, così come dell’uso del colore 
e della luce, vivace ma non animato da ecces-
sivi contrasti. Un gusto quasi compiutamente 
Rococò, di certo sostenuto dall’ampia cono-
scenza che il pittore aveva della floricoltura, 
apprese alla scuola del padre in giovane età.

Bibl.: D. Oldfield, Later Flemish paintings in the Na-
tional Gallery of Ireland: the seventeenth to nineteen-
th centuries, National Gallery of Ireland, 1992, p. 56.

A05314 e A05314_2 
Gaspar Pieter Verbruggen the Younger  
(Antwerp, 1664 - Antwerp, 1730)

Pair of flower vases

Oil on canvas, ext. 36,8x31,1 in., int. 31,4x25,5 in.
Euro 40.000

This sumptuous pair of flower vases refers to 
the Flemish painter Gaspar Pieter Verbrug-
gen, who was a son of art and enrolled in the 
Guild of St Luke in Antwerp from a very young 
age. His first artistic training took place in his 
father’s atelier, Gaspar Pieter Verbruggen the 
Elder. Despite the success of the flower still 
life genre and his innate creative talents, whi-
ch made him very popular with Flemish and 
Dutch patrons, Verbruggen accumulated nu-
merous debts throughout his career and did 
not travel to the rest of Europe to study from 
other prominent painters of his generation. 
Looking at this pair, however, it is easy to see 
the exceptional talent of the painter, the fre-
sh, light rendering of the composition and the 
open sky in the background; the minuteness 
with which the numerous flowers are described 
suggests a great mastery of the stroke, as well 
as the use of colour and light, lively but not 
animated by excessive contrasts. An almost 
entirely Rococo taste, undoubtedly supported 
by the painter’s extensive knowledge of flori-
culture, which he learned at his father’s school 
at a young age.
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A04585 
Gerard Seghers  
(Anversa, 1591 - Anversa, 1651)

Il rinnegamento di Pietro

Olio su rame, cm est. 56.5x74, int. 41x58.5 
Euro 30.000

“Pietro intanto se ne stava seduto fuori, nel 
cortile. Una serva gli si avvicinò e disse: «An-
che tu eri con Gesù, il Galileo!». Ed egli negò 
davanti a tutti: «Non capisco che cosa tu vo-
glia dire»”. Ad eccezione del fatto che la sce-
na non è ambientata all’aperto, il momento 
descritto dal pittore è precisamente quello in 
cui l’apostolo viene riconosciuto da una don-
na, che lo accusa di essere complice di Gesù. 
In questo dipinto del fiammingo Gerard Se-
ghers, viene messa in scena la più tipica rap-
presentazione della Manfrediana Methodus, 
utilizzata in questo caso per narrare un episo-
dio biblico. Il pittore, già membro della Com-
pagnia di San Luca di Anversa, giunge a Roma 
nel 1613 circa, dove entra in contatto con la 
pittura caravaggesca e più direttamente con 
uno dei più stretti estimatori dell’opera del 
Merisi, Bartolomeo Manfredi. Seghers apprez-
zerà molto le innovazioni apportate dai cara-
vaggeschi in campo compositivo e luministi-
co, al punto da farle completamente proprie e 
unendole alla perizia fiamminga nella resa dei 
dettagli, come ad esempio quelli degli abiti. 
L’attenuarsi dei toni della sua tavolozza sono 
dovuti probabilmente all’influsso che ebbe su 
di lui Rubens, dopo il suo ritorno nella natale 
Anversa. Rispetto alle opere del suo primo pe-
riodo romano, caratterizzata da colori freddi e 
contrasti luminosi molto intensi, qui il dipinto 
appare molto più caldo e intimo.

Bibl.: D. Bodart, A. Moir, A. E. Perez Sanchez, P. Ro-
senberg, Caravaggisti, Firenze, Art e dossier Giunti, 
1996.

 

A04585 
Gerard Seghers  
(Antwerp, 1591 - Antwerp, 1651)

The denial of Peter

Oil on copper ext. 22,2x29,1 in., int. 16,1x23 in.
Euro 30.000

“Now Peter was sitting outside in the cour-
tyard. A servant girl approached him and 
said, «You were with Jesus the Galilean 
too. » But he denied it in front of everyone: 
«I don’t know what you’re talking about. » 
Except for the fact that the scene is not set 
in the open air, the moment described by 
the painter is precisely when the Apost-
le is recognised by a woman, who accu-
ses him of being an accomplice of Jesus. 
In this painting by the Flemish artist Gerard 
Seghers, the most typical representation of 
the Manfredian Methodus narrating a bibli-
cal episode is staged. The painter, a former 
member of the Compagnia di San Luca in 
Antwerp, arrived in Rome around 1613, whe-
re he came into contact with Caravaggio’s 
painting and more directly with one of the 
closest admirers of Merisi’s work, Bartolomeo 
Manfredi. Seghers greatly appreciated the in-
novations made by the Caravaggesque pain-
ters in the field of composition and luminosi-
ty, to the extent that he made them his own 
and combined them with Flemish expertise in 
the rendering of details such as the clothes. 
The softening of the tones in his palette is pro-
bably due to the influence of Rubens after his 
return to his native Antwerp. Compared to the 
works of his early Roman period, characterised 
by cold colours and very intense light contra-
sts, here, the painting appears much warmer 
and more intimate.
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Antoon van Dyck  
(Anversa 1599 - Londra 1641) 
Venere e Amore

Olio su tela, cm 190x130 
Prezzo su richiesta

Antoon van Dyck fu uno tra i più stimati pittori del Seicento europeo. La sua fama nella prima 
fase della sua attività è strettamente legata a quella del suo maestro e amico, Rubens, che tanto 
successo ebbe in Italia tra il 1600 e il 1609. Il van Dyck, molto apprezzato soprattutto per la sua 
attività di ritrattista, qui si diletta con il genere mitologico, di cui si occupa in particolare duran-
te il suo viaggio in Italia; nel 1621 lo troviamo a Genova, dove ebbe un grande successo anche 
grazie alla fama già raggiunta dal suo maestro in città. L’anno seguente è consacrato allo studio 
dei soggetti mitologici ed erotici, interpretati alla luce dello stile del suo più grande punto di 
riferimento, Tiziano, grazie al quale si libererà anche dell’eccessivo rigore cattolico che colpì 
Anversa nei suoi anni. Considerato che il genere di maggiore interesse per lui resterà sempre 
il ritratto, appare evidente l’eccezionalità costituita da un’opera autografa di questa qualità e 
dimensione, che illustra perfettamente i due generi a cui si dedica dal 1622, il mito e l’eros. 
La derivazione spiccatamente tizianesca della tela è evidente nella costituzione della figura della 
dea, morbida e squisitamente veneziana, ma anche dagli esiti dello studio sul rapporto tra luce e 
ombre. La scelta dei toni bronzeo-dorati, l’attenzione riservata alla costruzione delle masse attra-
verso leggere e studiate sovrapposizioni di colore, ci lasciano ritenere che quest’opera appartie-
ne dunque al periodo che il pittore trascorse nel centro-nord Italia, tra il 1621 e il 1624, anno in 
cui è ormai menzionato dalle fonti presso la corte di Emanuele Filiberto di Savoia, Viceré di Sicilia. 
In questa rara opera van Dyck è ancora rapito da Tiziano, dalle sue forme e dalla sua luce. Anche il 
nudo della dea abbandona le forme generosissime dei corpi del Rubens per avvicinarsi di più al mor-
bido candore dei nudi del maestro veneziano, qui evocato anche nell’ambientazione della scena in 
un’intima camera da letto. Degno di nota, infine, è lo straordinario volto della Venere, più dolce che 
sensuale: ella si rivolge con decisa premura al figlio che cerca sì di attrarre l’attenzione della madre ma, 
al tempo stesso scostando con decisione la pelliccia, fa scorgere all’osservatore le nudità della dea. 

Bibl.: D. Bodart, Van Dyck, Prato, Giunti 1997.
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Antoon van Dyck  
(Antwerp 1599 - London 1641)

Venus and Cupid

Oil on canvas, 74,8x51,1 in.
Price on request

This exceptional canvas is signed by one of the greatest artists of the 17th century, Antoon Van 
Dyck. The large painting dates back between 1621 and 1624, during the period in which - du-
ring his Italian sojourn - he also devoted himself to the study of erotic and mythological subjects, 
interpreted in the light of his greatest example, Titian. The goddess is depicted through light 
superimpositions of bronzed-golden tones and the rendering of the body is soft and luminous, 
as exquisitely Venetian.
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AF00342 
Rachel Ruysch  
(L’Aia, 1665 - L’Aia, 1750)

Coppia di nature morte

Olio su tela, cm est. 74x59, int. 45x61 
Euro 45.000

Rachel Ruysch è una delle sole tre donne pro-
tagoniste del secolo d’oro olandese, la cui 
eccezionalità merita di essere lodata. A soli 
tre anni si trasferisce da L’Aia ad Amsterdam 
dove il padre, anatomista e botanico, aveva 
ricevuto una cattedra; Rachel lo aiutava spes-
so nelle raffigurazioni di piante ed insetti. Il 
padre, intuendone le doti artistiche, la man-
dò a soli quindici anni a Delft come appren-
dista di Willem van Aelst. La fine del secolo 
segna per lei un periodo di grandi riconosci-
menti: nel 1699 viene invitata alla Confrater-
nita dei pittori de L’Aia e l’anno seguente ri-
sulta essere anche parte della Confraternita di 
San Luca della stessa città. La sua opera più 
nota, ora conservata agli Uffizi, fu il dono del 
suo più alto committente - Giovanni Gugliel-
mo del Palatinato - per Cosimo III de’ Medici.  
La Ruysch rimase al servizio di Giovanni Gu-
glielmo fino alla sua morte, avvenuta nel 
1716; ma anche dopo la scomparsa del suo 
più grande mecenate, dipinse fino alla sua 
morte, avvenuta all’età di 85 anni. In questo 
grazioso pendant è esemplificativo dello sti-
le dell’artista: raffinato, attendo, scrupoloso.  
Ma queste tele sono anche fresche, vivide e 
luminose, nonostante lo sfondo scuro a cui la 
pittrice era molto legata.

Bibl.: Jan Fortune, Invisible women - Forgotten artists 
of Florence, The Florentine Press, 2010, pp. 98-99.

AF00342 
Rachel Ruysch  
(The Hague, 1665 - The Hague, 1750)

Pair of still lives

Oil on canvas, ext. 29,1x23,2 in., int. 17,7x24 in.
Euro 45.000

Rachel Ruysch is one of only three women pro-
tagonists of the Dutch Golden Century whose 
exceptionality deserves to be praised. When 
she was only three years old, she moved from 
The Hague to Amsterdam, where her father, 
an anatomist, and botanist, received a tenure; 
Rachel often helped him with his depictions of 
plants and insects. Her father, recognising her 
artistic talent, sent her to Delft as an apprentice 
to Willem van Aelst at the age of fifteen. The 
end of the century marked a period of great 
recognition for her: in 1699, she was invited 
to the Brotherhood of Painters in The Hague, 
and the following year she was also a member 
of the Brotherhood of St. Luke in the same city. 
Her best-known work, now in the Uffizi, was a 
gift from her highest patron - Giovanni Gugliel-
mo del Palatinato - for Cosimo III de’ Medici.  
Ruysch remained at the service of Giovan-
ni Guglielmo until he died in 1716, but even 
after the death of her greatest patron, she 
painted until her death at the age of 85. 
This graceful pendant exemplifies the ar-
tist’s style: refined, attentive, scrupulous.  
But these canvases are also fresh, vivid, and 
bright, despite the dark background to which 
the painter was so attached. 
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A04588 
Jan Frans van Bloemen detto l’Orizzonte  
(Anversa, 1662 - Roma, 1749)

Paesaggio con veduta romana

Olio su tela, cm est. 150X113, int. 135x97
Euro 40.000

Lo sguardo è rivolto alle porte della città e la 
strada che conduce a Roma è costellata di ro-
vine antiche e di popolani che riposano dalle 
fatiche del viaggio. Il van Bloemen si ricono-
sce, in questo quadro, dal punto in cui il pae-
saggio si perde nell’atmosfera, al centro della 
tela, consuetudine che gli valse l’appellativo 
di “Orizzonte”; riscontriamo la sua predispo-
sizione a rendere più chiari e luminosi i pae-
saggi, influenzato da Claude Lorrain. Ma il suo 
modo è del tutto imbevuto del naturalismo 
di Gaspard Dughet, come indicato dalle fon-
ti. L’artista si forma ad Anversa ma, seguendo 
il successo del fratello Pieter, inizierà presto i 
suoi soggiorni all’estero, prima a Parigi e poi 
in Italia. A Torino ottiene degli incarichi che 
gli varranno la lode di Vittorio Amedeo II e 
dal 1688 la sua presenza è attestata a Roma. 
Qui resta affascinato dai monumenti della cit-
tà, ma in particolare dalla campagna dei ca-
stelli romani, a cui dedicherà gran parte della 
sua produzione. Si stabilisce probabilmente 
a Zagarolo dopo aver vissuto a via Margutta 
insieme ad altri pittori fiamminghi; il suo suc-
cesso come pittore della “Roma pastorale” 
attrasse sia l’ammirazione ma anche l’invidia 
di molti: Carlo Maratta tentò -senza succes-
so- di introdurlo all’Accademia di San Luca 
tra il 1699 e il 1713. Ma il genere del pae-
saggio era all’epoca ancora molto osteggia-
to nel suo riconoscimento ufficiale, in quan-
to considerato ancora un genere “minore”. 
Van Bloemen vedrà riconosciuto il suo gran-
de talento dall’Accademia, con voto unanime 
solo nel 1742, all’età di ottant’anni.

Bibl.: Pascoli nel 1732 e dagli archivi romani consul-
tati dal Hoogewerff.

A04588 
Jan Frans van Bloemen called the Horizon  
(Antwerp, 1662 - Rome, 1749)

Landscape with roman view

Oil on canvas, ext. 29,1x23,2 in., int. 17,7x24 in.
Euro 40.000

The gaze is turned to the city’s gates, and the 
road leading to Rome is dotted with ancient ruins 
and people resting from the toils of the journey.  
Van Bloemen can be recognised in this pain-
ting by the point where the landscape fades 
into the atmosphere, in the centre of the can-
vas, a habit which earned him the nickname 
“Horizon.” We can see his predisposition 
to make landscapes clearer and brighter, in-
fluenced by Claude Lorrain. But his style is 
wholly imbued with the naturalism of Ga-
spard Dughet, as indicated by the sources. 
The artist trained in Antwerp, but, following 
the success of his brother Pieter, he soon 
began his sojourns abroad, first in Paris and 
then in Italy. In Turin, he obtained commis-
sions that earned him the praise of Victor 
Amadeus II, and from 1688 he was in Rome. 
Here he was fascinated by the city’s monu-
ments, but in particular by the countryside of 
the Roman castles, to which he would devo-
te a large part of his production. He probably 
settled in Zagarolo after living in Via Margutta 
with other Flemish painters; his success as a 
painter of “pastoral Rome” attracted both the 
admiration and the envy of many. Carlo Ma-
ratta tried -unsuccessfully- to introduce him 
to the Accademia di San Luca between 1699 
and 1713. However, the landscape genre was 
still very much opposed to its official recogni-
tion, as it was still considered a ‘minor’ genre. 
Van Bloemen only saw his great talent recogni-
sed by the Accademia with a unanimous vote 
in 1742, at the age of eighty.
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B00283 
Pittore fiammingo del XVII secolo

Natura morta con ostriche

Olio su tela, cm est. 57x65, int. 40.5x49 
Euro 20.000

Questo piccolo olio su tela di un ignoto pittore fiammingo è una gradevole rappresenta-
zione della grande tradizione seicentesca olandese della natura morta. Il gusto della com-
mittenza borghese che commissionava e acquistava questo genere di dipinti era tutto ri-
volto a soggetti che si adattavano bene al loro sobrio stile di vita, ma che non volevano 
al contempo essere puramente decorativi. Le ostriche, le olive, la frutta secca e il raffinato 
calice sono tutti indici di una ricercata raffinatezza, i prodotti sono prelibati; talvolta loca-
li, talvolta esotici, sono utilizzati per autocelebrare la committenza e il loro status, nonché 
il loro gusto artistico. La scelta di tali temi è decisamente consona ad una classe mercantile 
agiata che faceva della limpidezza della propria vita - sia pubblica che privata - una vera e 
propria missione. Il pittore realizza un quadro di dimensioni non eccessive di modo da ren-
derla perfetta per una vasta cerchia di committenti; la nitidezza della rappresentazione e  
il dettaglio del tavolo in legno reso con incredibile maestria, la rendono un’opera semplice ma 
al contempo molto preziosa.

B00283 
Flemish Painter, 17th century

Still life with oysters

Oil on canvas, ext. 22,4x25,5 in., int. 15,9x19,2 in.
Euro 20.000

This small oil on canvas by an unknown Flemish painter is an adequate representation of 
the great seventeenth-century Dutch still-life tradition. The taste of the bourgeois patrons 
who commissioned and bought this kind of painting was all about subjects that suited their 
sober lifestyle but at the same time did not want to be purely decorative. The oysters, the 
olives, the dried fruit, and the elegant goblet are indications of sophisticated elegance. The 
products are delicious, sometimes local, sometimes exotic, and are used to self-celebra-
te their patrons and their status, as well as their artistic taste. The choice of such themes is 
very much in line with a wealthy merchant class that made the clarity of its life - both public 
and private - a real mission. The painter has produced a modest-sized painting to make it 
perfect for a wide circle of clients; the sharpness of the representation and the detail of the 
wooden table rendered with great care by the painter are the key to the successful work.  
The sharpness of the depiction and the detail of the wooden table, rendered with incredible skill, 
make it a simple but at the same time precious work.
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A04521 
Antoon van Dyck, ambito di  
(Anversa, 1599 - Londra, 1641)

Madonna con Bambino

Olio su tela, cm est. 164x134, int. 142x111.5 
Euro 35.000

Questa celebre iconografia è una delle tre ver-
sioni del soggetto della Madonna con Bambi-
no create da Antoon Van Dyck durante il sog-
giorno in Italia - tra il 1621 e il 1625 - e riportate 
nel suo Taccuino di disegni italiano. Una delle 
migliori versioni di questo dipinto - del tutto 
simile per soggetto, impostazione compositi-
va e qualità pittorica - è conservato oggi alla 
Dulwich Picture Gallery di Londra ed è datata al 
1630-32. La pittura del van Dyck è qui in debi-
to nei confronti dell’esperienza di Guido Reni, 
dello sguardo estatico e rivolto al cielo delle 
Madonne dell’artista emiliano, nonché delle 
sue straordinarie doti tecniche; la forte presen-
za dei personaggi sulla scena guarda inoltre 
agli esempi del grande Rinascimento italiano, 
come le Madonne belliniane, sebbene i volumi 
dei corpi siano squisitamente barocchi.

Particolare attenzione è data dal contrasto dei 
toni intensi degli abiti della Vergine con lo sfon-
do scuro da cui si scorge appena un’imponen-
te colonna; allo sguardo di Maria, che richia-
ma alla mente le soluzioni iconografiche della 
Mater Dolorosa e dei Compianti sul corpo di 
Cristo, si contrappone lo sguardo deciso e spi-
gliato de Bambino, che si rivolge all’esterno 
della composizione. Il corpo nudo e morbido 
di Gesù, la capigliatura minuziosa e la grande 
resa psicologica di entrambi i personaggi ren-
dono evidente lo sguardo diretto di questo pit-
tore all’opera del grande maestro.

Bibl.: E. Larsen, L’opera completa di Van Dyck 1613-
1626, vol. 1 e vol. 2, Milano, Rizzoli, 1980.

A04521 
Antoon van Dyck, follower of 
(Antwerp, 1599 - London, 1641)

Madonna with Child

Oil on canvas, ext. 64,5x52,7 in., int. 55,9x43,8 in.
Euro 35.000

This famous iconography is one of the three 
versions of the theme of Madonna and Child 
created by Antoon Van Dyck during his stay in 
Italy - between 1621 and 1625 - and recorded 
in his Italian sketchbook. One of the best ver-
sions of this painting - quite similar in subjects, 
compositional setting, and pictorial quality - is 
now in the Dulwich Picture Gallery in London 
and dated 1630-32. Van Dyck’s painting here 
is indebted to the experience of Guido Reni, 
to the ecstatic, skyward gaze of the Madonnas 
of this Emilian artist, as well as to his extraor-
dinary technical skills. The powerful presence 
of the figures recalls the examples of the great 
Italian Renaissance, such as Bellini’s Madon-
nas, although the volumes of the bodies are 
exquisitely Baroque.

Particular attention is given to the contrast 
between the intense tones of the Virgin’s 
clothes and the dark background from which 
an imposing column is barely visible. Mary’s 
gaze, which recalls the iconographic solutions 
of the Mater Dolorosa and the Mourners on 
the body of Christ, is contrasted by the Child’s 
decisive and jaunty gaze, which looks outwards 
from the composition. Jesus’ soft, naked body, 
the detailed hair, and the great psychological 
rendering of both figures show the painter’s 
direct observation of the great master’s work.
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AF01163 
Balthasar van den Bossche  
(Anversa, 1681 - Anversa, 1715)

La bottega dell’antiquario

Olio su tela, cm 59x50.5 
Euro 7.500

La scena raffigurata in questo dipinto è probabilmente quella di una dissertazione tra artisti circa 
la statuaria classica, durante la visita allo studio di un antiquario. Il van den Bossche, pittore fiam-
mingo della fine del XVII secolo, coltiva l’interesse per questo tema alla scuola del suo maestro, 
il pittore fiammingo Gerard Thomas, specializzato proprio in interni borghesi, arricchiti delle 
raffinate collezioni private dei collezionisti. Alla fine del secolo viene registrato presso la Gilda 
dei pittori di Anversa e all’inizio del XVIII intraprende un viaggio a Parigi. Una volta tornato in 
patria alternerà l’attività di pittore a quella di mercante: è un periodo di grande successo, come 
spesso accadeva ai pittori di ritorno dal loro periodo di formazione all’estero. In quest’opera il 
pittore concentra i suoi sforzi raffigurando un piccolo gruppo di studiosi radunati all’interno di 
uno spazio piuttosto essenziale, scarno, rispetto al salotto di un grande collezionista olandese. 
Tipica è la presenza delle teste e dei busti classici, punto di riferimento per lo studio del dise-
gno e dell’arte antica, così come è tipica la costruzione dello spazio attorno a degli elementi 
architettonici semplici, uniti all’ingombrante presenza scenica del tendaggio, che assicura una 
un’ambientazione quasi teatrale della scena.

Bibl.: B. Wolters van der Wey, Pictura Nova. Studies in 16th and 17th Century Flemish Painting and Drawing, 
Turnhout Brepols 2015, ad vocem.

AF01163 
Balthasar van den Bossche  
(Antwerp, 1681 - Antwerp, 1715)

The antique dealer’s shop

Oil on canvas, 23.2x19.8 in.
Euro 7.500

The scene depicted in this painting is probably that of a discussion between artists about classi-
cal statuary during a visit to the studio of an antique dealer. Van den Bossche, a Flemish painter 
of the late 17th century, cultivated his interest in this theme at the school of his master, the Flemi-
sh painter Gerard Thomas, who specialised in bourgeois interiors enriched by the refined private 
collections.  At the end of the century, he was registered with the Antwerp Guild of Painters, and 
at the beginning of the XVIII century, he travelled to Paris. On his return home, he would alternate 
his work as a painter with that of a dealer: this was a period of great success, as often happened 
to painters returning from their training abroad. In this work, the painter concentrates his efforts 
by depicting a small group of scholars gathered in a rather essential, bare space, compared to 
the sitting room of a great Dutch collector. The presence of classical heads and busts is typical, 
representing a point of reference for the study of drawing and ancient art. Also standard is the 
construction of the simple architectural elements in the room, accompanied by the cumbersome 
scenic presence of the curtain, which provides an almost theatrical setting for the scene.
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A05311 
Abraham Breughel  
(Anversa, 1631 - Napoli, 1697) 
Natura morta con fiori e frutta

Olio su tela, cm est. 90x115, int. 72x96.5 
Euro 25.000 - Venduto

Questo gradevolissimo olio su tela è fortemente ancorato alla tradizione fiamminga del-
la natura morta: l’analisi minuziosa dei dettagli, lo studio attento della luce e una resa qua-
si teatrale del colore lasciano quasi immaginare il nostro pittore intento a realizzare la sua 
opera presso la Corporazione di San Luca di Anversa. In realtà Abraham Breughel, a dif-
ferenza di tutti i membri della sua celebre famiglia e di molti artisti della sua generazio-
ne, trascorrerà quasi tutta la sua vita in Italia: uno dei primi collezionisti ad ammirare il suo 
talento fu il noto collezionista siciliano Antonio Ruffo, ma uno dei più grandi riconoscimen-
ti alla sua carriera viene dalla sua accettazione all’Accademia di San Luca a Roma, nel 1670. 
Egli viene riconosciuto dagli studi come uno dei più noti pittori fioristi del pieno barocco, ed 
ebbe una straordinaria fortuna a Napoli, dove la ricchezza del suo repertorio e delle sue compo-
sizioni furono richiestissime dai committenti.

Bibl.: A. Caputi, R. Causa, R. Mormone (a cura di), La Galleria dell’Accademia di Belle Arti in Napoli, Napoli, 
Banco di Napoli, 1971, p. 102.

A05311 
Abraham Brueghel  
(Antwerp, 1631 - Naples, 1697)

Still life with flowers and fruit

Oil on canvas, ext. 35.4x45.2 in., int. 28.3x37.9 in.
Euro 25.000 - Sold

This very pleasing oil on canvas is firmly anchored in the Flemish still-life tradition: the me-
ticulous analysis of details, the careful study of light, and an almost theatrical rendering of co-
lour leave the viewer imagining the painter intent on creating his work at the Guild of St 
Luke in Antwerp. Unlike all the members of his famous family and many artists of his ge-
neration, Abraham Breughel spent most of his life in Italy, where he played an important role 
in the development of the style of decorative Baroque still lives. One of the first collectors to 
admire his talent was the well-known Sicilian Prince, Antonio Ruffo, but the most signifi-
cant recognition came with his acceptance to the Accademia di San Luca in Rome in 1670. 
Brueghel was recognised by scholars as one of the best-known floral painters of the high Baroque 
period and had an extraordinary fortune in Naples, where the richness of his repertoire and com-
positions were in great demand by patrons.
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A05012 
Pieter Meulener  
(Anversa, 1602 - 1654)

Battaglia

Olio su tela, cm est. 64x75, int. 46x66.5 
Euro 12.000

Membro della Corporazione di San Luca di 
Anversa, vi viene registrato come parente di 
un altro membro della Corporazione; da noti-
zie biografiche sappiamo che fu allievo di suo 
padre, il pittore di genere Jan de Meulene-
er e che in patria ebbe un discreto successo 
come pittore di paesaggi, con una specializ-
zazione in battaglie. La scelta di questo gene-
re risente dell’influenza del contemporaneo 
Pieter Snayers, che però dedica la sua attività 
alla “messa in scena” di vedute topografiche 
abitate da battaglie realmente combattute; 
una raffigurazione quindi, di impianto sto-
rico. Il Meulener invece sembra attratto dal 
momento della lotta in sé, dal combattimen-
to concitato: la sua cifra distintiva è caratte-
rizzata dalla lotta tra uomini e cavalli, dall’in-
trecciarsi dei loro corpi durante lo scontro. 
In questo quadro la scena cruenta del com-
battimento contro il nemico -probabilmente 
turco- in primo piano, si abbina il delicato pa-
esaggio di una rocca medievaleggiante posta 
su un’altura, accompagnata dalle polveri che 
animano lo scontro che infuria sul fondo della 
vallata.

Bibl.: E. Greindl and M.-L. Hairs, L’âge d’or de la 
peinture flamande, 1989, p. 254. pl. 210, as Pieter 
Meulener and David Teniers II.

A05012 
Pieter Meulener  
(Antwerp, 1602 - 1654)

Battle

Oil on canvas, ext. 25.1x29.5 in., int. 18.1x26.1 in.
Euro 12.000

Pieter Meulener was a member of the Guild 
of St. Luke in Antwerp and was registered as 
a relative of another member of the Guild. 
From biographical information, we know that 
he was a pupil of his father, the genre pain-
ter Jan de Meuleneer, and that in his home-
land, he was pretty successful as a landscape 
painter, specialising in battles. The choice of 
this genre reflects the influence of his contem-
porary Pieter Snayers, who, in turn, devoted 
his work to the “staging” of topographical 
views of battles that had actually been fou-
ght; in other words, a historical depiction. 
Meulener, on the other hand, seems to be 
attracted to the moment of the fight itself, 
to the excited combat: his distinctive feature 
is the struggle between men and horses, the 
intertwining of their bodies during the clash. 
In this painting, the bloody scene of the fi-
ght against the enemy - probably Turkish - in 
the foreground, is combined with the delica-
te landscape of a medieval fortress on high 
ground, accompanied by the dust that anima-
tes the clash raging at the bottom of the valley.

206



207



A04490 
Hendrik Frans van Lint  
(Anversa, 1683 - Roma, 1763)

Coppia di paesaggi 

Olio su rame, cm est. 35x43, int. 23x30.5 
Euro 60.000

La pittura di paesaggio di ascendenza fiam-
minga ha il suo compimento, nella produzione 
degli artisti che ne sono i protagonisti, nel sog-
giorno di studio a Roma. Molti artisti però ri-
marranno in città fino alla morte, incantati dalla 
storia, dalle innovazioni artistiche e dall’incon-
taminato paesaggio della campagna romana. 
Uno di questi è Hendrik Frans van Lint, che 
nasce e si forma nella dinamica città di Anver-
sa, dove diventa un abile pittore di paesaggi; 
durante il suo soggiorno a Roma - probabil-
mente facendo esperienza presso la botte-
ga del Vanvitelli -  la sua produzione si diffe-
renzierà, seguendo due filoni quasi opposti. 
Da una parte realizzerà vedute topografiche 
sulla scia dell’esperienza di van Wittel, eser-
citata a Roma sugli scorci di rovine architet-
toniche che furono sempre di ispirazione per 
gli artisti in città; dall’altra abbiamo uno spic-
cato interesse verso la pittura di paesaggio 
idealizzata, di fantasia. Qui il pittore sceglie 
di non fare riferimento ai grandi del paesag-
gio di fantasia “alla fiamminga”, come ad 
esempio il van Bloemen, ma resta folgorato 
dalle opere di Claude Lorrain a Roma e dal-
la sua interpretazione della veduta idealizzata. 
Questa coppia di dipinti su rame fanno diretta-
mente riferimento a questa tradizione: proba-
bilmente frutto di un’osservazione del paesag-
gio “dal vero”, questo viene poi rielaborato ed 
arricchito dalla sognante inventiva del pittore, 
che suggerisce la commistione, suggestiva e 
quasi scenografica, tra natura e arte, tra pae-
saggio ed architetture.

Bibl.: A. Busiri Vici, Peter, Hendrik & Giacomo Van 
Lint: Tre pittori di Anversa del ‘600 e ‘700 lavorano a 
Roma. Rome, 1987, Ugo Bozzi Editore, p. 200.

A04490 
Hendrik Frans van Lint  
(Antwerp, 1683 - Rome, 1763)

Pair of landscapes 

Oil on copper, ext. 13.7x16.9 in., int. 9x12 in.
Euro 60.000

The landscape painting of Flemish ascendancy 
has its completion in the production of the ar-
tists who studied in Rome. Many artists, howe-
ver, remained in the city until their death, en-
chanted by the history, the artistic innovations 
and the uncontaminated landscape of the 
Roman countryside. One of these is Hendrik 
Frans van Lint, who was born and trained in 
the dynamic city of Antwerp, where he beca-
me a skilled landscape painter. During his stay 
in Rome - probably gaining experience in Van-
vitelli’s workshop - his production will differ, 
following two opposite strands. On the one 
hand, he produced topographical views in the 
wake of Vanvitelli’s experience, based on the 
views of architectural ruins; on the other, he 
showed a marked interest in idealised, fantasy 
landscape painting.  Here the painter chose 
not to refer to the great “Flemish-style” fan-
tasy landscape painters, such as Van Bloemen, 
but was struck by the works of Claude Lorrain 
in Rome and his interpretation of the idealised 
view. This pair of paintings on copper makes 
direct reference to this tradition: probably the 
result of observing the landscape “from life,” it 
is then reworked and enriched by the dreamy 
inventiveness of the painter, who suggests the 
evocative and almost scenographic mixture of 
nature and art, landscape and architecture.
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B01358 
Paul de Vos  
(Hulst, 1592 - Anversa, 1678)

Natura morta con cacciagione

Olio su tela, cm est. 139x179, int. 123x165 
Euro 15.000

L’opera di Paul de Vos è contraddistinta da 
una straordinaria vena interpretativa di un 
soggetto tanto apprezzato quale quello del-
la caccia e della natura morta con animali. 
Questa grande tela, dominata dal brillan-
te rosso della tavola su cui poggia la caccia-
gione appena catturata, è interrotta solo da 
un ricco cesto di frutta posto sul fondo della 
composizione. Grande attenzione è riservata 
dall’artista al dettaglio del piumaggio dei vo-
latili adagiati sul tavolo, all’intrecciarsi dei loro 
corpi affastellati gli uni sugli altri; c’è una forte 
volontà di descrivere la realtà che non è pu-
ramente decorativa, semmai quasi narrativa. Il 
de Vos era stato allievo di Denis van Hove e 
di David Remeeus ad Anversa, ma è a Frans 
Snyders - che divenne suo cognato nel 1611 - 
che dobbiamo una vera svolta nel suo stile. È 
grazie a lui che adotta questo genere come il 
suo distintivo ed è grazie alla sua dedizione a 
queste rappresentazioni che entrerà nella Gil-
da dei pittori di San Luca di Anversa nel 1620.  
Come molti altri naturamortisti della sua gene-
razione, ebbe la possibilità di collaborare con 
i più grandi artisti del suo tempo, come pit-
tore di animali: la sua collaborazione più nota 
è quella con Rubens e lo stesso Snyder alla 
decorazione del Buen Retiro in Spagna tra il 
1636-37, paese in cui viaggerà e lavorerà per 
molto tempo. Possiamo infine legare il nome 
di Paul de Vos a quello di altri grandi nomi, 
come quelli di Erasmus Quellinus, Antoon van 
Dyck, e Jan Wildens.

Bibl.: B. Arnout, Paul de Vos, in Grove Art Online, 
Oxford University Press, 2007.

B01358 
Paul de Vos  
(Hulst, 1592 - Antwerp, 1678)

Still life with game

Oil on canvas, ext. 54.7x70.4 in., int. 48.4x64.9 in. 
Euro 15.000

The work of Paul de Vos is characterised by 
an extraordinary interpretative vein of the hi-
ghly appreciated subject of hunting and still 
life with animals. This large canvas, dominated 
by the bright red of the table on which the fre-
shly caught game is placed, is interrupted only 
by a rich fruit basket in the background of the 
composition. The artist pays great attention to 
the detail of the plumage of the birds lying on 
the table, to the intertwining of their bodies 
piled on each other. There is a strong desire 
to describe a reality that is not purely decora-
tive but almost narrative.  De Vos had been a 
pupil of Denis van Hove and David Remeeus 
in Antwerp, but it is to Frans Snyders - who be-
came his brother-in-law in 1611 - that we owe 
a fundamental change in his style. Thanks to 
him, the artist adopted this genre as his distin-
ctive feature, and it is thanks to his dedication 
to these representations that he entered the 
Guild of St. Luke’s Painters in Antwerp in 1620.  
Like many other still-life painters of his gene-
ration, he had the opportunity to collaborate 
with some of the greatest artists of his time 
as a painter of animals. His best-known colla-
boration was with Rubens and Snyder on the 
decoration of the Buen Retiro in Spain betwe-
en 1636-37, a country where he travelled and 
worked for a long time.  Finally, we can link the 
name of Paul de Vos with that of other great 
names, such as Erasmus Quellinus, Antoon van 
Dyck, and Jan Wildens.
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AF00657 
Gabriel Franck  
(Anversa, 1590 ca - Anversa, 1639)

Maria Maddalena penitente

Olio su rame, cm 55x40 
Euro 12.000

Un primo indizio atto ad inquadrare geografica-
mente quest’opera è dato dal supporto scelto: 
la pittura su rame nasce nel XVII secolo in am-
bito olandese e resta uno dei peculiari mezzi di 
espressione della pittura fiamminga del secolo. 
Inoltre, basta osservare la resa del paesaggio 
boschivo raffigurato per notare il debito che 
l’artista detiene nei confronti della lezione di 
Paul Bril, nella resa dei dettagli in particolare, 
come ad esempio nella descrizione degli alberi. 
Le poche notizie di cui disponiamo sull’autore 
le dobbiamo a dei recenti studi spagnoli: sco-
po della ricerca è quello di fare luce sul percor-
so intrapreso da molti quadri fiamminghi verso 
la Spagna, a cui finora si era dedicato molto 
poco tempo; sappiamo che Gabriel Franck 
ha trascorso tutta la sua esistenza nella sua 
città natale, ad Anversa, diventando maestro 
di pittura nella gilda della sua città nel 1620. 
Il soggetto scelto è uno tra quelli che meglio 
esprime il legame dell’uomo - o in questo caso 
della donna - con la natura: Maria Maddalena 
è raffigurata penitente, con le braccia aperte e 
lo sguardo rivolto al cielo, immersa in un pa-
esaggio verde e lussureggiante, ben lontano 
dal tradizionale deserto in cui le fonti la collo-
cavano. Questa scelta indica la volontà di no-
bilitare il genere del paesaggio, accordandogli 
il compito di essere portatore e riflesso delle 
passioni umane.

Bibl.: Rombouts/Van Lerius 1872; J. Sanzsalazar, El 
comercio de pinturas entre Flandes y España en el 
siglo XVII a través del caso de Gabriel Franck (†1638): 
Catálogo preliminar de un pintor poco estudiado, in 
P.A. Galera Andreau, F. Serrano Estrella, La Cathedral 
de Jaén a examen II: Los bienes muebles en el con-
texto internacional, Jaén (Universidad de Jaén) 2019, 
p. 126-165.

AF00657 
Gabriel Franck  
(Antwerp, c. 1590 - Antwerp, 1639)

Penitent Mary Magdalene

Oil on copper, 21.6x15.7 in.
Euro 12.000

An initial indication of the geographical con-
text of this work is provided by the material 
chosen. The copper paint was invented in 
the Netherlands in the seventeenth century 
and remained one of the distinctive means of 
expression in Flemish paintings of the century. 
Moreover, it is enough to observe the rende-
ring of the wooded landscape depicted to note 
the artist’s debt to the teachings of Paul Bril in 
the rendering of details such as the represen-
tation of the trees. The scant information we 
have on the author is due to recent Spanish 
studies: the research aims to shed light on the 
path taken by many Flemish painters to Spain, 
to which they had hitherto devoted little time. 
We know that Gabriel Franck spent his entire 
life in his native city of Antwerp, becoming ma-
ster of painting in the guild of his town in 1620.
The subject best expresses the bond between 
man - or in this case, woman - and nature. Mary 
Magdalene is portrayed as penitent, with her 
arms outstretched and her gaze towards hea-
ven, immersed in a lush green landscape, far 
removed from the traditional desert in which 
the sources placed her. This choice indicates 
a desire to ennoble the genre of landscape, 
granting it the task of being the bearer and 
reflection of human passions.
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A04567 
Paul Bril, seguace di 
(Anversa, 1554 - Roma, 1626)

Scena di battaglia

Olio su tela, cm 150x90 
Euro 8.500

Questo dipinto illustra un vasto paesaggio, una vasta vallata spoglia, fiancheggiata da verdi al-
beri. Corrono verso la piana un gruppo di soldati, non compatti ma sparsi in ogni dove, e appena 
accennati quando si sono raffigurati in lontananza. Il paesaggio naturale non risente della inde-
terminatezza dei contorni data dalla profondità del paesaggio; al contrario, i singoli elementi 
sono tutti ben identificabili. Facciamo risalire un dipinto di questo genere ad un pittore che ha 
forse operato nell’ambito del più famoso Paul Bril e di cui ha conosciuto l’opera. Possiamo de-
sumerlo dalla larga pennellata con cui è costruito il paesaggio, una pennellata quasi “liquida”; 
ma l’artista però dedica un’attenzione particolare alla resa del dettaglio del singolo elemento, 
come da buona tradizione fiamminga: ne sono un esempio i rami ornati di foglie o la criniera del 
cavallo scossa dal vento.

Bibl.: F. Cappelletti, Paul Bril e la pittura di paesaggio a Roma 1580-1630, Roma 2005-2006, ad vocem.

A04567 
Paul Bril, follower of 
(Antwerp, 1554 - Rome, 1626)

Battle scene

Oil on canvas, 59x35.4 in. 
Euro 8.500

This painting depicts a wide bare valley flanked by green trees. Running towards the plain is a 
group of soldiers, not compact but scattered everywhere, slightly accentuated when displayed in 
the distance. The natural landscape does not suffer from the indeterminacy of the contours cau-
sed by the depth of the landscape; on the contrary, the individual elements are all identifiable. 
A painting of this kind can be traced back to a painter who may have worked in the circle of Paul 
Bril and with whom he was acquainted. This detail can be deduced from the broad brushstroke, 
giving the idea of an almost ‘liquid’ touch. The painter pays particular attention to the treatment 
of each individual element, in keeping with Flemish tradition: the branches adorned with leaves 
or the horse’s mane shaken by the wind are examples of this.
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A04566 
Matthias Stomer  
(Amersfoort, 1600 - Sicilia, dopo il 1650)

San Gerolamo

Olio su tela, cm 108x91 
Euro 12.000

Il pittore ebbe la sua prima formazione artistica 
presso il maestro Gerrit van Honthorst, mem-
bro della scuola di Utrecht insieme ai pitto-
ri olandesi più noti del  tempo:  Hendrick ter 
Brugghen,  Dirck van Baburen e Abraham Blo-
emaert. Essi si distinsero per la capacità con 
cui assimilarono la lezione caravaggesca du-
rante i loro viaggi in Italia; è logico desumere 
che la formazione ricevuta abbia influenzato la 
prima produzione dello Stomer.  Egli intrapre-
se il suo viaggio in Italia nel 1630: si recherà 
prima a Roma, dove rimarrà fino al 1633; suc-
cessivamente la sua presenza è documentata 
a Napoli fino al 1637. Questo periodo risulta 
particolarmente florido per l’artista, che si avvi-
cinerà molto alla produzione dello Spagnolet-
to e al vigore espressivo della sua pennellata.  
L’ultimo decennio della sua vita è però trascor-
so in Sicilia, dove resterà fino alla morte; qui la 
sua tavolozza si fa più calda, ma i contrasti lu-
ministici raggiungono il loro apice, abbaglian-
do l’osservatore nelle grandi pale realizzate per 
le chiese di tutta la regione. Il dipinto che ci 
troviamo ad osservare è il frutto di un atten-
to studio dell’anatomia, tipica della tradizione 
fiamminga, debitrice però nei contrasti chiaro-
scurali e nel taglio composizione, del caravag-
gismo romano. San Gerolamo è raffigurato se-
condo la sua più tradizionale forma: anziano e 
a torso nudo, impegnato nell’atto di meditare 
sulle Scritture. Il fondale scuro fa esaltare il tor-
so nudo del santo, in tensione e rivolto all’in-
dietro, ma la luce non investe il corpo, bensì lo 
accarezza, esaltandone il movimento.

Bibl.: A. Zalapì in, Dipinti caravaggheschi, 2000, pp. 
48-79, 83-88; B. Nicolson, Caravaggism in Europe, 
Turin 1990, vol. III.
 

A04566 
Matthias Stomer  
(Amersfoort, 1600 - Sicily, after 1650)

Saint Jerome

Oil on canvas, 42.5x35.8 in. 
Euro 12.000

Matthias Stomer received his early artistic trai-
ning from the master Gerrit van Honthorst, a 
member of the Utrecht School, together with 
the most famous Dutch painters of the time: 
Hendrick ter Brugghen, Dirck van Baburen, 
and Abraham Bloemaert. They distinguished 
themselves by the ability to assimilate Cara-
vaggio’s lessons during their travels in Italy, 
and it is logical to assume that the training they 
received influenced Stomer’s early production.  
He undertook his journey to Italy in 1630: he 
first went to Rome, where he remained until 
1633. Subsequently, his presence is documen-
ted in Naples until 1637. This period was par-
ticularly prosperous for the artist, who came 
very close to the production of Spagnoletto 
and the expressive vigour of his brushstrokes.  
The last decade of his life was spent in Sicily, 
where he remained until his death. His palet-
te became warmer, but the contrasts of light 
reached their peak, dazzling the viewer in 
the large altarpieces he painted for churches 
throughout the region. The painting we are 
observing results from a painstaking study of 
anatomy, typical of the Flemish tradition but 
indebted in its chiaroscuro contrasts and com-
position to Roman Caravaggism. Saint Jerome 
is depicted in his most traditional form: elderly 
and bare-chested, meditating on the Scriptu-
res. The dark background enhances the saint’s 
bare torso, stretched out and turned backward. 
The light does not invest the body but cares-
ses it, improving its movement. 
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AF00332 
Theodoor Rombouts  
(Anversa, 1597 - Anversa, 1637)

Musici

Olio su tela, cm est. 128x154, int. 113x130 
Euro 50.000

Potremmo non sapere nulla dell’artista che ha dipinto quest’opera, ma semplicemente osservan-
do l’immagine è possibile affermare diverse cose che ci aiutano a comprenderlo meglio. È un 
artista straniero che trascorre molto tempo in Italia, e lì subisce l’influenza del Caravaggismo, dei 
suoi temi, delle sue luci; in questo dipinto, caratterizzato da una composizione stretta ma ben 
equilibrata, si evince una certa attenzione alla resa dei volti, delle vesti e degli strumenti, non-
ché ad una rappresentazione di una sorta di legame narrativo tra i personaggi. Il pittore che ha 
realizzato questo raffinato olio su tela è Theodoor Rombouts, un artista fiammingo che si forma 
ad Anversa con Abraham Janssens e Nicolas Régnier. Le fonti lo indicano a Roma tra il 1616 e il 
1625, come era usanza di molti altri pittori suoi conterranei; in città si avvicina prontamente alla 
lezione caravaggesca. Dal 1625 circa, il pittore inizia a subire il fascino dell’opera di Rubens e 
di quella di Van Dyck, ma in questo dipinto la sua attenzione è ancora tutta rivolta al Merisi. Da 
lui trae un vivo e sincero interesse nei confronti della scena di genere, della taverna, ma in par-
ticolare per il tema dei musici, che avrà un notevole successo in tutta Europa, anche grazie alla 
diffusione delle opere caravaggesche per mezzo della stampa.

Bibl.: H. Vlieghe, Rombouts, Theodoor, Grove Art Online, Oxford University Press.

AF00332 
Theodoor Rombouts  
(Antwerp, 1597 - Antwerp, 1637)

Musicians

Oil on canvas,  ext. 50.3x60.6 in., int. 44.4x51.1 in.
Euro 50.000

We may not know anything about the artist who painted this work, but simply by looking at the 
image, it is possible to state several things that help us understand him better. He is a foreign ar-
tist who spent much time in Italy, and there he was influenced by Caravaggism in its themes and 
lights. A tight but well-balanced composition characterises this painting. We can see particular 
attention to the rendering of faces, clothing, and instruments and a narrative-like representation 
between the characters. The painter who made this refined oil on canvas is Theodoor Rombouts, 
a Flemish artist who trained in Antwerp with Abraham Janssens and Nicolas Régnier. Sources 
indicate him in Rome between 1616 and 1625, as was typical for many of his fellow painters. In 
the city, he readily approached the lesson of Caravaggio. From around 1625, the painter began 
to be fascinated by the works of Rubens and Van Dyck, but in this painting, his attention was still 
entirely focused on Merisi. From him, Rombouts drew a lively and sincere interest in the genre 
scene, the tavern, but in particular in the theme of the musicians, which would become very 
popular throughout Europe, thanks also to the dissemination of Caravaggio’s works through the 
press.
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France and Spain

Francia e Spagna



A05315 
Alexandre – Francois Desportes  
(Champigneulle, 1661 - Parigi, 1743)

Coppia di nature morte di fiori

Olio su tela, cm est. 100x149, int. 80x129.5 
Euro 40.000

Alexandre - Francois Desportes è considerato 
dalla critica come l’iniziatore della pittura ani-
malier in Francia. Dopo una prima formazio-
ne a Parigi presso il pittore fiammingo Nica-
sius Barnaerts - da cui apprende il gusto per 
il particolare minuzioso e per il genere della 
natura morta - si reca a Varsavia, dove per un 
periodo si dedica al ritratto di corte. Dopo due 
anni, torna però in Francia, dove si dedica non 
solo alla pittura ma anche alla scenografia, alla 
decorazione e all’arazzeria; nota agli studi è la 
sua collaborazione con la manifattura dei Go-
belins, la più prestigiosa d’Europa.  In pittura 
egli unisce con grande successo la formazione 
fiamminga e il gusto contemporaneo, un Ba-
rocco che già vira alla raffigurazione disimpe-
gnata e leggera del Rococò, com’è evidente 
anche dalle ricche cornici dorate, che donano 
movimento all’intera composizione pittorica. 
Questa coppia di nature morte è dedicata in-
teramente alla narrazione virtuosistica dei fio-
ri e dei frutti, ad eccezione del piccolo bruco 
ospitato in uno dei due dipinti; soggetti di 
questo tipo nella produzione del Desportes 
sono rari, in quanto il pittore dedicò gran parte 
della sua attività al genere animalier e quello 
della caccia. I fiori in particolare risentono del 
gusto minuzioso e preciso della pittura fiam-
minga, mentre la scelta di ambientare entram-
be le scene su un fondo grigio scuro, permette 
all’artista di far risaltare i colori luminosi e bril-
lanti tipici dei doni della natura, senza farli sca-
dere in un violento contrasto di luci e ombre.

Bibl.: P. Jacky, G. de Lastic, Alexandre-François De-
sportes: Catalogue raisonné, Parigi, 1998.

A05315 
Alexandre – Francois Desportes  
(Champigneulle, 1661 - Paris, 1743)

Pair of still lives of flowers

Oil on canvas, ext. 39.3x58.6 in., int. 31.4x50.9 in.
Euro 40.000

Critics consider Alexandre - Francois Despor-
tes as the initiator of animalier painting in Fran-
ce. After initial training in Paris with the Flemi-
sh painter Nicasius Barnaerts - from whom he 
learns a taste for meticulously thought details 
and the genre of still life - he goes to War-
saw, where for a specific period, he devotes 
himself to the court portrait. After two years, 
however, he returns to France, dedicating him-
self to painting and scenography, decoration, 
and tapestry; we remember him for his studies 
and his collaboration with the Gobelins fac-
tory most prestigious in Europe. In painting, 
he successfully combines Flemish training and 
contemporary taste - a Baroque that is already 
turning to the disengaged and light represen-
tation of Rococo- and it is also evident from 
the rich gilded frames, which give movement 
to the entire pictorial composition. This pair of 
still lives is entirely dedicated to the virtuosic 
narration of flowers and fruits, except for the 
tiny caterpillar living in one of the two pain-
tings; subjects of this type in the production 
of Desportes are rare, as the painter devoted 
much of his activity to the animal genre and 
that of hunting. The flowers are affected by the 
meticulous and precise taste of Flemish pain-
ting, while the choice of setting both scenes 
on a dark gray background allows the artist to 
bring out the bright and brilliant colors typical 
of the gifts of nature, without making them end 
up in a violent contrast of light and shadows.
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B01343 
Bartolomé Esteban Murillo  
(Siviglia 1618 - Cadice 1682)

Giovane pastore

Olio su tela, cm est. 120x167, int. 105x140 
Euro 15.000

Murillo è considerato dalla critica, assieme a 
Velazquez, al Ribera e allo Zurbàran, uno dei 
massimi esponenti della pittura spagnola del 
Seicento. Accolto da giovane alla scuola di Juan 
Castillo, attraverso il quale conobbe la pittura 
fiamminga, ebbe numerosi incarichi di rilievo in 
Spagna, come ad esempio la decorazione del-
la Cattedrale di Siviglia e la realizzazione delle 
tele per la Chiesa del Convento dei Cappuc-
cini a Madrid. Il suo stile risente molto dell’e-
sperienza dei suoi colleghi contemporanei, ma 
parimenti egli apprende i toni scuri e morbidi 
del chiaroscuro veneziano. Non ci sono giunte 
notizie circa i suoi viaggi e commissioni in Euro-
pa, quindi è probabile che non lasciò mai il suo 
Paese natale; nonostante questo oggi molte 
opere dell’artista sono conservate in prestigio-
se collezioni museali di tutto il mondo. Il pittore 
è noto per aver dedicato gran parte della sua 
produzione in particolare a due temi: quello 
delle Madonne, accompagnate dal Bambino 
o rappresentanti l’Immacolata concezione, e 
quello della scena di genere, resa attraverso la 
raffigurazione di giovani delle classi popolari. In 
quest’olio su tela il giovane pastore raffigurato 
siede quasi in maniera scomposta su un basa-
mento, mentre ai suoi piedi giace un capretto; 
il ritratto è immortalato in un bosco molto fitto 
e oscuro, reso così in modo da far risaltare al 
meglio la figura del protagonista, che emer-
ge quindi dalla scena attraverso una pennella-
ta spessa, intensa, un po’ sfumata. Essa non è 
tanto interessata al particolare, alla descrizione 
di quanto si manifesta agli occhi dell’osservato-
re, quanto alla definizione psicologica del sog-
getto rappresentato: la capacità di provocare 
una reazione emotiva in chi guarda e un’innata 
dote nel descrivere - quasi come in una crona-
ca - personaggi popolari di ogni tipo, rendono 
veramente unica la produzione di questo formi-
dabile pittore spagnolo.

Bibl.: D. Iñiguez, Murillo, Madrid 1981, vol. II,  
pp. 163, 164.

B01343 
Bartolomé Esteban Murillo  
(Seville 1618 - Cadiz 1682)

Young shepherd

Oil on canvas, ext. 47.2x65.7 in., int. 41.3x55.1 in. 
Euro 15.000

Murillo is considered by critics, together with 
Velazquez, Ribera, and Zurbàran, to be one of 
the greatest exponents of seventeenth-century 
Spanish painting. He began his pictorial studies 
at a young age in the school of Juan Castillo, 
thus approaching Flemish painting. Murillo re-
ceived essential commissions in Spain, such 
as the decoration of Seville Cathedral and the 
picture of canvases for the Capuchin Convent 
Church in Madrid. The experience of his con-
temporary colleagues very much influenced his 
style, but he also learnt the dark and soft tones 
of Venetian chiaroscuro. There is no record of 
his travels and commissions in Europe, so he 
likely never left his native country. However, 
today, many of his works are exhibited in pre-
stigious museum collections worldwide. The 
painter is known to have devoted most of his 
production to two themes: Madonnas accom-
panied by the Child or representing the Imma-
culate Conception, and genre scenes depicting 
young people from the working classes. In this 
oil on canvas, the young shepherd sits almost 
dishevelled on a plinth, with a kid lying at his 
feet. The portrait is set in a dense, dark wood, 
rendered in such a way as to bring out the best 
in the figure of the protagonist, who emerges 
from the scene through a thick, intense, slightly 
shaded brushstroke. The artist is not particu-
larly interested in detail or in describing what 
is revealed to the observer’s eye, but more in 
the psychological definition of the subject re-
presented. The ability to provoke an emotional 
reaction in the viewer and an innate talent for 
describing popular characters of all kinds - al-
most as if in a chronicle - make the production 
of this formidable Spanish painter truly unique.
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A04497 
Gabriel De La Corte  
(Madrid, 1648 - Madrid, 1694) 
Natura morta con uva, pesche, fichi e garofani

Olio su tela, cm 100.5x121.5 
Euro 7.500

Gabriel De La Corte è un affascinante pittore della fine del Seicento di cui si sa poco e nulla. 
Le poche fonti a lui contemporanee che accennano alla sua vita ci informano che fu figlio del 
pittore spagnolo Francisco de la Corte, che era a sua volta fratello di Juan de la Corte, uno dei 
rari allievi noti di Velazquez. Stando alle fonti Gabriel, nonostante fosse figlio d’arte, non ebbe 
alcun maestro, in quanto suo padre morì che egli aveva appena dodici anni. Da autodidatta si 
dedicò esclusivamente alle nature morte di fiori e frutti, che eseguì sempre con grande perizia; 
nonostante la sua abilità, però, non riuscì mai ad avere molto successo, né incarichi importanti. 
È questo di certo uno dei motivi per i quali abbiamo scarse informazioni circa la sua attività. Di 
certo era un pittore leggermente “in anticipo” sui tempi: sfortunatamente il genere della natura 
morta con fiori e frutti avrà un notevole successo collezionistico soprattutto nel XVIII secolo. Il 
suo stile è riconoscibile grazie alla grande varietà di elementi messi in scena e al gusto per lo 
sfondo scuro, che quasi inghiottisce i fiori e i frutti in primo piano. In questo caso la composizio-
ne è carica di elementi: al sintetico paesaggio con cascata sullo sfondo a destra, si contrappone 
l’insieme dei grappoli d’uva posti sulla sinistra, resi con assoluta lucentezza e vitalità.

Bibl.: A. Palomino de Castro y Velasco, El Parnaso Español Pintoresco Laureado, 1724, in 1936 C. Bernejo.

A04497 
Gabriel De La Corte  
(Madrid, 1648 - Madrid, 1694)

Still life with grapes, peaches, figs, and carnations

Oil on canvas, 39.5x47.8 in. 
Euro 7.500

Gabriel De La Corte is a fascinating painter of the late seventeenth century of whom little or 
nothing is known. The few contemporary sources that mention his life tell us that he was the son 
of the Spanish painter Francisco de la Corte, who was, in turn, the brother of Juan de la Corte, 
one of the few known pupils of Velazquez. According to the sources, Gabriel had no mentor, de-
spite being a child of art, as his father died when he was only twelve years old. As a self-taught 
artist, he devoted himself exclusively to still lives of flowers and fruit, which he always executed 
with great expertise. Despite his skill, however, he never managed to achieve much success or 
important commissions. This is undoubtedly one of the reasons why we have little information 
about his activity. He was certainly a painter slightly ‘ahead of his time.’ Unfortunately, the still 
life genre with flowers and fruit will be very popular with collectors, especially in the eighteenth 
century. His style is recognisable thanks to the great variety of elements in the scene and his taste 
for the dark background, which almost swallows up the flowers and fruit in the foreground. In 
this case, the composition is full of elements: the synthetic landscape with a waterfall in the back-
ground on the right is contrasted by the bunches of grapes on the left, rendered with absolute 
brilliance and vitality.
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A04154 
Sebastiano De Albertis  
(Milano, 1828 - Milano, 1897)

L’imboscata, 1860

Olio su tela, cm est. 86x100, int. 64x79 
Euro 8.000

Questo pregiatissimo dipinto sembra quasi es-
sere un episodio di cronaca proveniente dalla 
vita dell’artista. Lombardo di nascita e di forma-
zione, partecipa attivamente alle Cinque Gior-
nate di Milano, che lo colgono durante la sua 
formazione all’Accademia di Brera. Fervente 
patriota della prima ora, parte per combattere 
la prima guerra di indipendenza nel 1848; tor-
nato nella sua città natale, si dedicherà appieno 
alla produzione di tele dedicate alla pittura sto-
rica, di alto impegno civile e morale. Nel 1859 
si arruola nuovamente nei Cacciatori delle Alpi, 
ma ciò non gli impedisce di partecipare anche 
alla Spedizione dei Mille al fianco di Garibaldi, 
l’anno seguente. Con lo spirito di un cronista 
continua a documentare gli arditi scontri indi-
pendentisti, ma dopo il raggiungimento dell’u-
nità si dedica - seppur per un tempo breve, 
partecipando nel 1866 alla terza guerra di indi-
pendenza - a temi più leggeri, quasi popolani. 
Questa tela è di un realismo brillante, così come 
brillanti sono le tonalità utilizzate dall’artista per 
raffigurare i soldati colti di sorpresa dall’imbo-
scata. In questa immagine c’è molto del racconto 
della guerra narrato dal Meissonier: l’ambienta-
zione è vivida, lo sguardo dell’artista sulla scena 
è estremamente attento, desideroso di coglie-
re ogni sfaccettatura del momento raffigurato. 
In un’opera come questa comprendiamo come 
all’epoca il De Albertis fosse considerato il vero 
rivale del Fattori nella narrazione delle batta-
glie risorgimentali. Oggi ricordiamo il nome di 
Sebastiano De Albertis come quello di un gran-
de artista, oltre che di un grande patriota: ven-
ne nominato Cavaliere della Corona d’Italia e 
professore onorario dell’Accademia di Brera e 
nel 1884 fu tra i maggiori promotori della fon-
dazione del Museo del Risorgimento di Milano.

Bibl.: E. Ragazzi, Da Fattori a Nomellini. Arte e Risor-
gimento, De Ferrari & Devega, Genova 2005, Nr. 32, 
S. 114.

A04154 
Sebastiano De Albertis  
(Milan, 1828 - Milan, 1897)

The ambush, 1860

Oil on canvas, ext. 33.8x39.3 in., int. 25.1x31.1 in. 
Euro 8.000

This valuable painting almost seems to be a 
chronicle episode from the artist’s life. Lom-
bard by birth and education, De Albertis took 
an active part in the Five Days of Milan, which 
caught him during his training at the Brera Aca-
demy. A fervent patriot from the beginning, 
De Albertis left to fight the First War of Inde-
pendence in 1848. After returning to his ho-
metown, he devoted himself entirely to produ-
cing canvases dedicated to historical paintings 
of high civil and moral commitment. In 1859 
he re-enlisted in the Cacciatori delle Alpi, but 
this did not prevent him from taking part in the 
Expedition of the Thousand alongside Garibal-
di the following year. With the spirit of a chro-
nicler, he continued to document the daring 
independence battles, but after the unification 
of Italy, he devoted himself - albeit for a short 
time, as he participated in the Third War of 
Independence in 1866 - to lighter, almost po-
pular themes. This canvas is brilliantly realistic, 
as are the brilliant colours used by the artist to 
depict the soldiers caught in the ambush by 
surprise. Much of Meissonier’s narration of the 
war is in this picture: the setting is vivid, the ar-
tist’s gaze on the scene is extremely attentive, 
eager to capture every detail of the moment. 
In such a work, we understand how De Albertis 
was considered Fattori’s true rival in the nar-
ration of Risorgimento’s battles. Today we re-
member Sebastiano De Albertis as a great ar-
tist and a great patriot: he was made a Knight 
of the Italian Crown and an honorary professor 
at the Brera Academy, and in 1884 he was one 
of the leading promoters of the foundation of 
the Risorgimento Museum in Milan.
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A04177 
Scuola inglese del XIX secolo 

Veduta di campagna

Olio su tela, cm est. 128x94, int. 113x79.5 
Euro 6.000

Durante tutto il XVIII secolo e l’inizio del XIX secolo, il genere del paesaggio in Inghilterra prende 
progressivamente le distanze dal paesaggio classico, ideale e immaginario della grande tradi-
zione europea promossa da artisti quali Claude Lorrain, Gaspard Dughet e Salvator Rosa per 
assumere il proprio Paese e le sue istanze a soggetto prediletto della propria realtà pittorica. 
Ed ecco che da questo momento il vedutismo inglese si divide in due filoni: da un lato i pittori 
sono desiderosi di illustrare i profondi cambiamenti sociali in atto, la trasformazione delle città ad 
opera dell’industrializzazione e la nascita della borghesia; dall’altra, per contrasto a questi cam-
biamenti, un nuovo sentimento romantico della natura si fa strada in artisti come  Gainsborough, 
Stubbs e nel primo Constable, desiderosi di descrivere una natura elegiaca, mesta, quasi ma-
linconica. Quest’ olio su tela rispecchia perfettamente questa descrizione: un ampio paesaggio 
di scuola, avvolto da un caldo tramonto, offre un profondo scorcio abitato da alberi, monti e da 
uno specchio d’acqua; al centro di questa visione sorge il romantico rudere di un castello, ormai 
abitato da animali e pastori, quasi come in una novella Arcadia.

A04177 
English School, 19th century 

Countryside view

Oil on canvas, est. 128x94, int. 113x79.5
Euro 6.000

Throughout the eighteenth century and the beginning of the nineteenth, the genre of landscape 
painting in England progressively moved away from the classical, ideal, and imaginary landscape 
of the great European tradition promoted by artists such as Claude Lorrain, Gaspard Dughet, 
and Salvator Rosa, to take on its own country and its issues as the preferred subject of its pictorial 
reality. From this point onwards, English landscape painting was divided into two strands: on the 
one hand, painters were eager to illustrate the profound social changes taking place, the tran-
sformation of cities by industrialisation and the rise of the bourgeoisie; on the other, in contrast 
to these changes, a new Romantic feeling for nature was emerging in artists such as Gainsborou-
gh, Stubbs and the first Constable, eager to depict an elegiac, sad, almost melancholic nature. 
This oil on canvas perfectly reflects this description: a broad farm landscape, enveloped by a 
warm sunset, offers a profound view inhabited by trees, mountains, and a stretch of water. In the 
centre of this vision stands the romantic ruin of a castle, now occupied by animals and shepherds, 
almost as if in a new Arcadia.
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B01314 
Karl Becker  
(Berlino, 1820 - Berlino, 1900)

Cyrano e Rossana

Olio su tela, cm est. 190x166, int. 148x122 
Euro 6.000

Il pittore tedesco Karl Becker si forma in Ger-
mania sotto alcuni dei massimi esponenti dei 
Nazareni, Peter von Cornelius e Heinrich Maria 
von Hess. Il legame di questi artisti con Roma 
è molto forte: la rinuncia al modello classico 
dell’Accademia di Vienna, veniva qui abban-
donato in favore della ricerca di una più pura 
ed essenziale, quella del cristianesimo del Be-
ato Angelico, del Perugino e di Pinturicchio. 
Becker però, dopo un primo soggiorno di due 
anni a Parigi e il consueto viaggio a Roma, farà 
tappa a Venezia, città che avrà su di lui un impat-
to molto forte. È qui infatti che viene in contatto 
con i temi del Rinascimento veneziano: la pittura 
lagunare gli insegnerà a prediligere il colore, 
piuttosto che il disegno, nonché a prestare 
una maggiore attenzione alle architetture, ai 
dettagli degli interni e dei salotti in cui inserisce 
ritratti di gruppo o scene di vita quotidiana. 
In Cyrano e Rossana l’artista illustra un momen-
to ben preciso: Cyrano, innamorato perduta-
mente -ma non ricambiato- da sua cugina Ros-
sana, si nasconde nell’ombra per aiutare il suo 
amico Cristiano a conquistare la fanciulla; egli 
è infatti un giovane onesto, coraggioso, bello 
e leale, ma manca totalmente di virtù poetiche.  
Cyrano, dal canto suo, è un personaggio ap-
passionato e romantico, ma piuttosto brutto; 
Rossana è invaghita di Cristiano e il protagoni-
sta quindi, per renderla felice, cerca di aiutare 
l’amico a conquistarla.

Bibl.: D. B. Dearinger, Paintings and Sculpture in the 
Collection of The National Academy of Design, Vol-
ume 1 1826 - 1925, Hudson Hills Press, Inc. New York, 
2004, ad vocem.

B01314 
Karl Becker  
(Berlin, 1820- Berlin 1900)

Cyrano and Rossana

Oil on canvas, ext. 74.8x65.3 in., int. 58.2x48 in. 
Euro 6.000

The German painter Karl Becker received his 
formation in Germany under some of the le-
ading exponents of the Nazarenes, Peter von 
Cornelius, and Heinrich Maria von Hess. The 
link between these artists and Rome was very 
strong. The classical model of the Vienna Aca-
demy was abandoned in favour of a purer and 
more essential approach, that of the Christianity 
of Beato Angelico, Perugino, and Pinturicchio. 
However, after an initial two-year stay in Paris 
and the usual trip to Rome, Becker would stop 
in Venice, a city with a powerful impact on him. 
It was here that he came into contact with 
the themes of the Venetian Renaissance: the 
lagoon painting taught him to prefer colour 
rather than drawing, and to pay greater at-
tention to architecture, to the details of in-
teriors and sitting rooms where he would in-
sert group portraits or scenes from daily life. 
In Cyrano and Rossana, the artist illustrates a 
precise moment: Cyrano, madly in love with his 
cousin Rossana, hides in the shadows to help his 
friend Cristiano win her over. Cristiano, in the fo-
reground, is an honest, courageous, handsome, 
and loyal young man but lacks poetic virtues.  
Cyrano, for his part, is a passionate and ro-
mantic man but rather ugly. Unfortunately, he 
is not reciprocated by Rossana, who is in love 
with Cristiano. To make his lady happy, the 
protagonist tries to help his friend (Cristiano) 
seduce her.

240



241



B01346 
Godfred Christensen  
(Copenhagen, 1845 - Copenhagen, 1928)

Paesaggio

Olio su tela, cm est. 175x233, int. 137x194 
Euro 4.000

Lo studio diretto del vero, un’indagine sincera ma non analitica del paesaggio, ecco cosa appare 
osservando il paesaggio di Godfred Christensen. Nato e cresciuto a Copenaghen, resta fin dalla 
sua prima formazione attratto dal genere paesaggistico, e completa i suoi studi come gran parte 
della sua generazione, intraprendendo il Grand Tour. A Parigi resta affascinato dalla scuola di 
Barbizon, da cui poi trarrà molta ispirazione: questo gruppo di artisti si lascia alle spalle l’Acca-
demia e i suoi dettami classici sulla raffigurazione del paesaggio, puntando su una raffigurazione 
più spontanea del vero, meno ingabbiata da rigidi schemi. Christensen si dirige poi a Roma, 
dove esporrà alcuni suoi dipinti, e così anche a Capri e in Svizzera. Gran parte della sua carriera 
resta però legata alla sua città natale, Copenaghen; nonostante la difficoltà nella datazione di 
questi soggetti, di certo si può affermare che questo dipinto ben rappresenta la tradizione da-
nese del paesaggio, la ricerca dei barbizonniers e i colori caldi e morbidi dei paesaggi italiani.

Bibl.: M. Marcussen, Godfred Christensen, in Kunstindeks Danmark & Weilbach Kunstnerleksikon. Retrieved 
April 1, 2019.

B01346 
Godfred Christensen  
(Copenhagen, 1845 - Copenhagen, 1928)

Landscape

Oil on canvas, ext. 68.8x91.7 in., int. 53.9x76.3 in. 
Euro 4.000

The direct study of reality, an intense but not analytical investigation of the landscape, appears 
when observing Godfred Christensen’s landscapes. Born and raised in Copenhagen, he was at-
tracted to the landscape genre from his earliest formation and completed his studies like most 
of his generation by embarking on the Grand Tour. In Paris, he was fascinated by the Barbizon 
school, from which he would later draw much inspiration. This group of artists left behind the 
Academy and its classical dictates on depicting landscape, focusing on a more spontaneous re-
presentation of reality, less constrained by rigid schemes. Christensen then went to Rome, where 
he exhibited some of his paintings, as well as to Capri and Switzerland. A large part of his career, 
however, remained linked to his hometown, Copenhagen. Although it is difficult to date these 
subjects, it can certainly be said that this painting is a good representation of the Danish landsca-
pe tradition, the research of the Barbizonniers, and the warm, soft colours of Italian landscapes.
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A03559 
Giovanni Antonio Guardi  
(Vienna, 1699 - Venezia, 1760)

Astronomo

Olio su tavola, cm est. 54x45.5, int. 40x28.5 
Euro 4.000

È al Fogolari che dobbiamo molto di ciò che 
sappiamo oggi su Giovanni Antonio Guardi. 
La sua attività non fu mai molto apprezzata, il 
suo lavoro non fu mai davvero ben remune-
rato e sono molto scarse le fonti documenta-
rie riguardanti la sua attività giovanile e la sua 
vita privata; ciò non ha impedito agli studi di 
dare sempre maggiore spazio a questo do-
tato pittore veneziano del primo Settecento. 
Le prime opere giunte a noi tradiscono più un 
legame con lo stile tridentino austriaco piut-
tosto che con le più recenti innovazioni vene-
ziane in campo pittorico; una preziosa fonte 
per noi risultano essere i registri del patrizio 
Giovanni Benedetto Giovannelli, che fu per di-
versi anni benefattore e mecenate del Guardi. 
Grazie ai suoi documenti apprendiamo che il 
pittore fu spesso assunto come aiutante di al-
tri artisti o gli furono attribuite delle modeste 
commissioni. Un punto di svolta nella carriera 
del Guardi è da fissarsi al 1738 circa, quan-
do lo troviamo al servizio di Johann Matthias 
von der Schulenburg, generale dell’eserci-
to veneziano, che da poco aveva riportato 
un’importante vittoria contro i Turchi a Corfù.  
Il pittore si distinse nella raffigurazione di sto-
rie desunte dalla mitologia o dalle Scritture; 
in questo caso la piccola tela che osservia-
mo è un’allegoria raffigurante un Astronomo, 
che potrebbe però anche essere interpreta-
to come un Geografo, dato che gli attribu-
ti dei due soggetti sono molto simili fra loro. 
Il formato da camera, il taglio ravvicinato della 
composizione e la mancanza di un intento nar-
rativo indicano la probabile destinazione priva-
ta e decorativa della tela, nel quale il soggetto 
emerge da un intenso fondo nero attraverso 
delle pastose e lunghe pennellate, particolar-
mente attente ai contrasti luministici dati dalle 
campiture più chiare.

Bibl.: G. Fogolari, L’Accademia veneziana di pittura 
e scoltura del Settecento, in L’Arte, XVI (1913), pp. 
246, 249.

A03559 
Giovanni Antonio Guardi  
(Vienna, 1699 - Venice, 1760)

Astronomer

Oil on panel, ext. 21.2x17.9 in., int. 15.7x11.2 in.
Euro 4.000

It is to Fogolari that we owe much of what 
we know about Giovanni Antonio Guardi. 
His activity was never much appreciated, and 
his work was never really well remunerated. 
Documentary sources regarding his early 
activity and private life are very scarce, but 
this has not prevented studies from giving 
more and more space to this gifted Vene-
tian painter of the early eighteenth century. 
The earliest works that have come down to 
us reveal a connection with the Austrian Tri-
dentine style rather than the recent Venetian 
innovations in painting. The registers of the 
patrician Giovanni Benedetto Giovannelli, 
Guardi’s benefactor and patron for several 
years, are a valuable source for us. Thanks to 
his documents, we learn that the painter was 
often employed as an assistant to other arti-
sts or was given modest commissions. A tur-
ning point in Guardi’s career occurred around 
1738 when he was in the service of Johann 
Matthias von der Schulenburg, general of 
the Venetian army, who had recently won a 
significant victory against the Turks on Corfu.  
The painter distinguished himself by depicting 
stories taken from mythology or Scripture; in 
this case, the small canvas we see is an al-
legory depicting an Astronomer, which could 
also be interpreted as a Geographer, as the 
attributes of the two subjects are very similar. 
The chamber format, the close cut of the 
composition, and the lack of narrative intent 
indicate the canvas’s probable private and 
decorative destination. The subject emerges 
from an intense black background through 
long, mellow brushstrokes, particularly atten-
tive to the luministic contrasts provided by 
the lighter scenes.
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A03646 
Francesco Simonini  
(Parma, 1686 - Venezia, 1735) 
Scena di battaglia

Inchiostro e acquerello su carta, cm est. 63x92, int. 40x69.5 
Euro 5.500

Questa tecnica mista su carta è un pregevole esemplare di bozzetto preparatorio di un impor-
tante pittore di battaglie del primo Settecento veneziano. Francesco Simonini nasce e si forma 
a Parma nella bottega di Francesco Monti detto il Brescianino delle Battaglie, ma le costruzioni 
delle sue composizioni risentono anche delle ampie vedute affollate da lotte fra cavalieri di Ilario 
Mercanti, detto lo Spolverini. Si stabilisce a Venezia e lì diventa il più famoso rappresentante del 
genere, ottenendo commissioni di rilievo quali quelle di uno dei più noti collezionisti della con-
temporanea pittura veneziana, il conte Johann Matthias von der Schulenburg. Il pittore trascorse 
alcuni anni anche tra Firenze, Roma e Bologna, prima di trasferirsi a Venezia dove lavorò per altri 
importanti committenti: i Piccolomini a Firenze, il cardinale Ruffo a Bologna e svariati cavalieri 
e cardinali a Roma. Capire a quale fase della sua produzione appartiene questo disegno non è 
compito semplice: quello che però possiamo affermare con certezza è che si tratta di un pezzo 
di grande qualità che, accanto alla vaghezza del paesaggio e delle architetture dello sfondo, al-
terna il disegno preciso, vibrante, nervoso, fortemente espressivo; caratteristiche che ritroviamo 
anche nella sua produzione pittorica.

Bibl.: G. Sestieri, I pittori di battaglie, Maestri italiani e stranieri del XVII e XVIII Secolo, Roma 1999, pp. 456-479.

A03646 
Francesco Simonini 
(Parma, 1686 - Venice, 1735)

Battle scene

Ink and watercolour on paper, ext. 24.8x36.2 in., int. 15.7x27.3 in.
Euro 5.500

This mixed technique on paper is a fine example of a Venetian preparatory sketch by an im-
portant painter of battles from the early eighteenth century. Francesco Simonini was born and 
formed in Parma in the workshop of Francesco Monti, known as Brescianino delle Battaglie (Bre-
scianino of the Battles). However, the construction of his compositions was also influenced by the 
broad views crowded with battles between knights of Ilario Mercanti, known as Spolverini. He 
settled in Venice and became the most famous representative of the genre, obtaining important 
commissions from Johann Matthias von der Schulenburg, one of the most prominent collectors 
of contemporary Venetian painting. Before moving to Venice, Simonini spent some years betwe-
en Florence, Rome, and Bologna, where he worked for other important patrons: the Piccolomini 
in Florence, Cardinal Ruffo in Bologna, and various knights and cardinals in Rome. Understan-
ding which phase of his production this drawing belongs to is not simple. What we can say with 
certainty, however, is that it is a piece of excellent quality which, alongside the vagueness of the 
landscape and the architecture of the background, it alternates a precise, vibrant, nervous, and 
intensely expressive drawing, characteristics that we also find in his pictorial production.
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BF00446  
Giacomo Nani  
(Porto Ercole, 1698 - Napoli, 1755)

Quattro paesaggi con nature morte

Olio su tela, cm est. 66x90, int. 51.5x76 
Euro 50.000

Questo gruppo di quattro tele rappresentanti paesaggi con nature morte di cacciagione, fiori e 
frutti, sono firmate dal pittore napoletano Giacomo Nani. È il De Dominici che ci parla del suo 
apprendistato, svoltosi a Napoli presso Andrea Belvedere prima e Gaspare Lopez poi, presso 
i quali si dedica fin da subito al genere della natura morta. Nel corso della sua produzione più 
matura il Nani si avvicina al gusto compositivo disimpegnato del Rococò, per poi tornare ad una 
dimensione naturalistica più sentita nell’ultima produzione pittorica, in cui il paesaggio si fonde 
con la natura morta, in una delicata mimesi compositiva.

Questa serie di dipinti mostra una natura raffigurata in maniera minuziosa, come si evince dal 
dettaglio degli alberi, sempre presenti in ognuna di queste tele, come in quello del piumaggio 
dei volatili e dei piccoli insetti distribuiti sulla superfice pittorica; la profondità del paesaggio, che 
si “scioglie” nell’orizzonte, richiama le composizioni di Salvator Rosa e una visione molto sentita 
del paesaggio, quasi preromantica.

Bibl.: N. Spinosa, Pittura napoletana del Settecento. Dal Barocco al Rococò, Napoli 1988, pp. 65-69; 96.

BF00446  
Giacomo Nani  
(Porto Ercole, 1698 - Naples, 1755)

Four landscapes with still lives

Oil on canvas, ext 25.9x35.4 in., int. 29.9x20,2 in. 
Euro 50.000

This group of four canvases representing landscapes with still lives representing flowers and fruit 
are signed by the Neapolitan painter Giacomo Nani. De Dominici tells us about his apprentice-
ship with him, which took place first in Naples at Andrea Belvedere and then at Gaspare Lopez, 
with whom he immediately dedicated himself to the genre of still life. During his more mature 
production, Nani approaches the disengaged compositional taste of Rococò and then returns 
to a more deeply felt naturalistic dimension in his latest pictorial production. In this latest, the 
landscape merges with still life in delicate compositional mimesis. 

This series of paintings shows a meticulously depicted nature. This can be seen from the detail of 
the trees, always present in each of these canvases, as in that of the plumage of birds and small 
insects distributed on the pit surface. The depth of the landscape, which “melts” above the ho-
rizon, recalls the compositions of Salvator Rosa and a deeply felt vision of the landscape, which 
almost appears as pre-romantic.
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A03662 
Francesco Albotto  
(Venezia, 1721 - Venezia, 1758) 
Paesaggio

Olio su tela, cm est. 55x64, int. 36.5x44.5 
Euro 12.000

La produzione pittorica di Francesco Albotto è tutta legata al suo apprendistato presso il vedu-
tista Michele Marieschi; il confronto con l’inventiva del maestro non fu facile per l’Albotto, che 
però riuscì a creare un proprio linguaggio prestando particolare attenzione al colore, steso sulla 
tela quasi come delle “macchie”. In questo paesaggio è evidente l’eco degli insegnamenti del 
maestro, in particolare nel tema marittimo scelto e nella luminosità tersa degli azzurri; il pittore 
però qui mostra un maggior interesse all’analisi del paesaggio, che nella sua essenzialità degli 
elementi è preferita alle fastose facciate veneziane. È a Rodolfo Pallucchini che dobbiamo, nel 
1972, una prima identificazione della mano dell’artista: fino a quel momento la sua produzione 
era stata confusa con quella del suo maestro, essendo lo stile dell’Albotto fortemente debitore 
da quello del Marieschi.

Bibl.: R. Pallucchini, Francesco Albotto erede di Michele Marieschi, in Arte Veneta, XXVI, 1972, pp. 222, 223.

A03662 
Francesco Albotto  
(Venice, 1721 - Venice, 1758)

Landscape

Oil on canvas, ext. 21.6x25.1 in., int. 14.3x17.5 in.
Euro 12.000

Francesco Albotto’s pictorial production is entirely linked to his apprenticeship with the Vedutist 
Michele Marieschi. The comparison with the inventiveness of the master was not easy for Albot-
to, but he succeeded in creating his language by paying particular attention to the colour, spread 
over the canvas almost like “spots.” The echo of the master’s teachings is evident in this land-
scape, particularly in the maritime theme chosen and the blues’ apparent luminosity. However, 
here the painter shows a greater interest in the landscape analysis, whose essential elements are 
preferred to the sumptuous Venetian façades. It is to Rodolfo Pallucchini that we owe the first 
identification of the artist’s style in 1972: until then, his production had been confused with that 
of his master since Albotto’s style was enormously indebted to that of Marieschi.
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AF00451 
Felice Rubbiani  
(Modena, 1677 - San Pancrazio di Freto, 1752)

Coppia di nature morte con cornici ovali

Olio su tela, cm est. 117x90.5, int. 101x76 
Euro 28.000

Questo pendant del pittore modenese Feli-
ce Rubbiani raffigurante una coppia di nature 
morte con fiori, frutta e animali, sono il perfet-
to esempio che la pittura tardo barocca fa di 
questo genere: sebbene sia rimasta la volontà 
di rendere fede al dato naturale e di descrive-
re con precisione il vero, questa attenzione è 
vissuta nella sua produzione in maniera meno 
analitica, più leggera. I tozzi basamenti in pie-
tra fanno da contrappunto alla ricca ma deli-
cata cascata di vegetali che scendono verso 
il basso. I colori sono morbidi, brillanti e ben 
si sposano col paesaggio scuro dello sfondo. 
Del pittore non sappiamo molto: la sua for-
mazione è avvenuta a Bologna sotto il natura-
mortista Domenico Bettini, che a sua volta era 
stato apprendista di Jacopo Vignali a Firenze 
e di Mario Nuzzi durante un breve soggiorno 
romano. Da questo background è possibile 
desumere le influenze assimilate dal Rubbiani 
che, unite al suo stile leggero e grazioso, lo 
avvicinano molto ad uno spirito tipicamente 
Rococò.

Bibl.: M. Dugoni, in La natura morta in Emilia e in 
Romagna, a cura di D. Benati e L. Peruzzi, Milano 
2000, pp. 233 - 239.

AF00451 
Felice Rubbiani 
(Modena, 1677 - San Pancrazio di Freto, 1752)

Pair of still lives with oval frames

Oil on canvas, ext. 46x35.6 in., int. 39.7x29.9 in. 
Euro 28.000

This pendant by the Modenese painter Felice 
Rubbiani depicting a couple of still lives with 
flowers, fruit, and animals is the perfect exam-
ple of a late Baroque painting genre. Although 
the desire to remain faithful to the natural world 
and to depict reality with precision has remai-
ned, this focus is experienced less analytically 
and more lightly.  The squat stone plinths pro-
vide a counterpoint to the rich but delicate ca-
scade of plants that descend towards the bot-
tom, and the soft colours are bright and blend 
well with the dark landscape in the background. 
We do not know much about the painter: he 
was trained in Bologna under the still-life pain-
ter Domenico Bettini, who was apprenticed to 
Jacopo Vignali in Florence and Mario Nuzzi 
during a brief stay in Rome. From this back-
ground, it is possible to deduce the influen-
ces assimilated by Rubbiani, which, combined 
with his light and graceful style, bring him very 
close to a typically Rococo spirit.
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B00599 
Michele Antonio Rapous  
(Torino, 1733 - Torino, 1819)

Natura morte con fiori centinata

Olio su tela, cm est. 164x149, int. 136x120 
Euro 25.000

L’attività del torinese Michele Antonio Rapous si svolge tutta in Ambito sabaudo è for-
temente e imbevuto della migliore tradizione Rococò europea. Egli si forma alla botte-
ga del fratello Vittorio Amedeo, dove si specializza fin da subito nella produzione di vasi 
di fiori ed architetture, genere che incontra facilmente il gusto della committenza torine-
se dell’epoca. Nel 1758 viene chiamato a realizzare alcune decorazioni presso la reggia di 
Venaria, assunto dal duca di duca di Chiablese. Di lì diverrà molto richiesto dalla borghe-
sia cittadina, amante del genere leggero, dinamico e pregiato della natura morta di fiori; 
quello che emerge chiaramente da quest’opera è la lezione desunta dal rocaille france-
se, che rende disimpegnata la raffigurazione, senza però sacrificare la qualità pittorica. 
Difatti, leggerezza non vuol dire trascuratezza e il pittore, in questa prova pittorica, dimostra 
una grande capacità di equilibrio compositivo e nella resa dei colori, nonché un’attenzione allo 
spessore pittorico della sua tavolozza, che la rendono un’opera sontuosa.

Bibl.: L. Salerno, La natura morta italiana (1560-1805), Roma, 1984, p. 326; A. Griseri, La natura morta in Pie-
monte, in La natura morta in Italia, a cura di F. Porzio, Milano 1989, pp. 149-195.

B00599 
Michele Antonio Rapous  
(Turin, 1733 - Turin, 1819)

Still life with flowers with ribbed edges

Oil on canvas, ext. 64.5x58.6 in., int. 53.5x47.2 in. 
Euro 25.000

Michele Antonio Rapous from Turin took place in the Savoy context and was strongly imbued 
with the best European Rococo tradition.  He was trained in the workshop of his brother Vit-
torio Amedeo, where he immediately specialised in producing flower vases and architecture, 
a genre that quickly met the taste of the Turinese patrons of the time. In 1758 Rapous was 
called by the Duke of Chiablese to realise some decorations at the Royal Palace of Venaria. 
From that moment on, he became very popular with the city’s bourgeoisie, who loved the light, 
dynamic and precious genre of flower still life. This work is the lesson drawn from the Fren-
ch rocaille, which makes the depiction disengaging, but without sacrificing pictorial quality. 
In fact, lightness does not mean carelessness, and in this painting, the artist demonstrates an 
excellent capacity for compositional balance and colour rendering and attention to the pictorial 
depth of his palette, which makes it a great work.
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B01348 
Pittore francese della fine del XVIII secolo

Scena campestre

Olio su tela, cm est. 150x180, int. 128x160 
Euro 35.000

Questo raffinato olio su tela è probabilmente 
da riferirsi ad un ambito francese, probabil-
mente della fine del Settecento. Non è giunto 
sino a noi il nome dell’autore del dipinto, ma 
è evidente che si tratti di una prova pittorica 
di grande qualità: la scena raffigura una ma-
dre con i suoi quattro figli che si dilettano in 
campagna, insieme a vari animali. Alla stregua 
delle opere del Fragonard, in quest’opera 
sono illustrati i caratteri tipici della scena bu-
colica: il gruppo è immerso in una natura ricca 
ma non selvaggia, vicino ad un corso d’acqua 
ma non troppo lontano da una cittadina, come 
mostra il campanile rappresentato sullo sfon-
do. L’essenziale casolare alle spalle dei prota-
gonisti contrasta piacevolmente con gli abiti, 
luminosi ma non di certo sfarzosi delle donne; 
il gruppo è accompagnato da una capra che 
funge da cavalcatura per uno dei due bam-
bini più piccoli e da due cani. In opere come 
questa il pittore riserva tutta la sua capacità 
alla resa plastica e luminosa della composi-
zione, che trasmette calma e serenità; è un 
quadro che non ha pretesa di istruirci su qual-
che avvenimento in particolare, è un quadro 
piacevole e di una grande qualità pittorica. Si 
noti la densità della pennellata - decisa e ben 
padroneggiata - e la varietà di temi con cui 
il pittore si confronta: figura umana, paesag-
gio, animali, natura morta; il soggetto scelto e 
la sua resa guardano molto alla leggerezza e 
all’assenza di preoccupazioni tipici dell’aristo-
cratico, mentre lo stile fermo e le masse com-
patte richiamano quasi una compostezza che 
quasi anticipa i dettami neoclassici.

B01348 
French painter, end of the 18th century

Rural scene

Oil on canvas, ext. 59x70,8 in., int. 50,3x62,9 in.
Euro 35.000

This refined oil on canvas is probably from a 
French milieu, dating from the end of the ei-
ghteenth century. The painter’s name has not 
survived, but it is clear that this is a painting 
of excellent quality: the scene shows a mother 
and her four children enjoying the countrysi-
de together with various animals. Similar to 
Fragonard’s works, this painting illustrates 
the typical features of the bucolic scene: the 
group is surrounded by rich yet not wild na-
ture, close to a stream but not too far from 
a village, as shown by the bell tower in the 
background. The essential cottage behind 
the protagonists pleasantly contrasts with the 
women’s bright but certainly not ostentatious 
clothes. The group is accompanied by a goat 
used as a mount for one of the two youngest 
children and by two dogs. In works such as 
this, the painter devotes all his skill to the pla-
stic and luminous rendering of the composi-
tion, conveying calm and serenity. This pain-
ting does not attempt to instruct us on any 
particular event but is a pleasant painting of 
excellent artistic quality. Worth noting is the 
density of the brushstroke - decisive and well 
mastered - and the variety of themes the pain-
ter deals with: the human figure, landscape, 
animals, still life. The chosen subject and its 
rendering reflect the lightness and absence of 
worries typical of the aristocrat, while the firm 
style and compact masses recall a composure 
that almost anticipates neoclassical dictates.
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A05054 
Pittore fiammingo del XVIII secolo

Trionfo di Bacco e Arianna

Acquerello su cartoncino, cm est. 66x54, int. 51x39 
Euro 7.000

In questo delicato acquerello su cartoncino - 
impreziosito da una ricca cornice dorata - è il-
lustrato uno dei momenti più celebri del mito 
che lega Bacco e Arianna. La principessa figlia 
del re Minosse e Pasifae, dopo essere stata ab-
bandonata dall’amato Teseo sull’isola di Nasso, 
viene raggiunta dal Dio Bacco, che la salva fa-
cendone la sua sposa. Spesso, come in questo 
caso, al tema del salvataggio si aggiunge un 
corteo di personaggi indicanti il tema matrimo-
niale che accompagna la coppia; alle spalle di 
Arianna è visibile una Nike recante una torcia, 
mentre ai suoi piedi, un putto le offre in dono 
una collana. Sul lato destro della composizione 
invece, un satiro e una ninfa recano alla coppia 
un cesto ricco di frutti prelibati, come augurio 
di un legame all’insegna della gioia e dell’ab-
bondanza. In alto Cupido è raffigurato con gli 
occhi chiusi nell’atto di scoccare la freccia che 
unirà gli amanti in un profondo legame; sullo 
sfondo è raffigurata la nave con la quale il Dio 
è giunto in soccorso della sua sposa. 

Infine, è possibile scorgere, in ritardo rispetto 
al resto del corteo, l’asino cavalcato da Sileno: 
sembra quasi possibile udire i versi scritti da Lo-
renzo il Magnifico nel 1490: “Questa soma, che 
vien drieto sopra l’asino, è Sileno: così vecchio 
è ebbro e lieto, già di carne e d’anni pieno; se 
non può star ritto, almeno ride e gode tuttavia. 
Chi vuole esser lieto, sia: di doman non c’è cer-
tezza.”

La tecnica leggera, il soggetto amoroso, la di-
mensione contenuta dell’opera lasciano presu-
mere che quest’opera sia stata realizzata per 
una committenza privata, destinata ad un uso 
perlopiù decorativo, realizzato in ambito fiam-
mingo forse su modello di un ciclo decorativo 
italiano del Seicento.

Bibl.: R. Bruscagli, a cura di, Trionfi e canti carnasciale-
schi toscani del Rinascimento, Salerno, 1986.

A05054 
Flemish painter, 18th century

Triumph of Bacchus and Ariadne

Watercolour on cardboard, ext. 25.9x21.2 in.,  
int. 20x15.3 in. 
Euro 7.000

This delicate watercolour on cardboard - em-
bellished by a rich gilded frame - illustrates one 
of the most famous moments in the myth that 
links Bacchus and Ariadne. After being aban-
doned by her beloved Theseus on the island 
of Naxos, the princess, daughter of King Mi-
nos and Pasiphae, is reached by the God Bac-
chus, who rescues her and makes her his bride. 
Often, as in this case, the theme of rescue is 
accompanied by a procession of characters in-
dicating the marriage theme that accompanies 
the couple. Behind Ariadne is a Nike carrying 
a torch, while at her feet, a putto offers her 
a necklace as a gift. On the right side of the 
composition, a satyr and a nymph present the 
couple with a basket full of delicious fruit to 
wish for a bond of joy and abundance. Above, 
Cupid is shown with his eyes closed in the act 
of shooting the arrow that unites the lovers in 
a deep bond. In the background is the ship in 
which the god has come to the rescue of his 
spouse. 

Finally, the donkey ridden by Silenus can be 
seen lagging behind the rest of the proces-
sion. It almost seems possible to hear the 
verses written by Lorenzo the Magnificent in 
1490: “And that lump behind them, now, on 
the back of the donkey, is Silenus: so old he is 
intoxicated and happy, already full of flesh and 
years; if he cannot stand upright, he at least 
laughs and enjoys himself. 

Whoever wants to be happy, let him be: there 
is no certainty of tomorrow”. The light techni-
que, the amorous subject matter, and the small 
size of the work suggest that this painting was 
made for a private client, mainly for decorative 
use in the Flemish context, perhaps based on 
the model of an Italian decorative cycle from 
the seventeenth century.
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A04170 
Antonio Diziani  
(Venezia, 1737 - Venezia, 1797)

Coppia di paesaggi

Olio su tela, cm est. 96x82, int. 87x72 
Euro 20.000

La pittura di paesaggio veneziana della seconda metà del Settecento raggiunge delle vette qua-
litative di notevole interesse, ad opera di pittori quali Marco Ricci, Giuseppe Zais e Francesco 
Zuccarelli. Il Diziani si pone in questa scia di raffinati paesaggisti: figlio del più famoso Gaspare 
Diziani - che userà sempre come modello per diverse sue composizioni, creando notevoli pro-
blematiche attributive - frequenta l’Accademia di belle arti dal 1774; il pittore conferma in que-
sto periodo il suo interesse esclusivo nei confronti del paesaggio, in particolare quello rurale. 
Ciò che appare osservando questo dipinto, infatti, è che il Diziani è piuttosto lontano da una 
visione narrativa della pittura di paesaggio, drammatica o eroica, come appare nelle opere del 
Ricci; al contrario le sue ambientazioni sono costruite da pennellate brevi e veloci, i contrasti 
cromatici accesi. Le figure di contadini emergono immediatamente dal paesaggio, ma non han-
no nessun intento narrativo: sono una testimonianza garbata e piacevole dell’ambiente rurale 
descritto.

Bibl.: R. Pallucchini, La pittura venez. nel ‘700, Venezia 1960, pp. 203 s.; E. Martini, La pittura venez. del Sette-
cento, Venezia 1964, pp. 105, 261.

A04170 
Antonio Diziani  
(Venice, 1737 - Venice, 1797)

Pair of landscapes

Oil on canvas, ext. 37.7x32.2 in., int. 34.2x28.3 in.
Euro 20.000

In the second half of the eighteenth century, Venetian landscape painting reached very high 
qualitative peaks, thanks to painters such as Marco Ricci, Giuseppe Zais, and Francesco Zuc-
carelli. Diziani is one of these refined landscape painters: the son of the more famous Gaspa-
re Diziani - whom he would always use as a model for several of his compositions, creating 
considerable attribution problems - he attended the Academy of Fine Arts in 1774. During 
this period, the painter confirmed his undivided interest in landscapes, particularly rural ones. 
What emerges when looking at this painting is that Diziani is relatively far from a narrative vision 
of landscape painting, dramatic or heroic, as appears in Ricci’s works; on the contrary, his settin-
gs are built up by short, rapid brushstrokes and bright chromatic contrasts. The peasant figures 
immediately emerge from the landscape, but they have no narrative intent: they are a gentle and 
pleasant testimony of the rural environment described.
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AO3696 
Pittore tedesco del XVIII secolo

Leone che azzanna un cane

Olio su tela, cm est. 44x52, int. 33.5x41.5 
Euro 5.000

Il genere della pittura animalistica si sviluppa a partire dal XVII come parte integrante della pittu-
ra di paesaggio ma, come accadeva in questo caso anche per le figure umane, gli animali veni-
vano spesso dipinti da artisti specializzati nel genere. Questo ignoto animalier è probabilmente 
un pittore tedesco appartenente alla seconda metà del XVIII secolo, che ha guardato alla ricca 
produzione di maestri come Pieter Boel e Carl Borromäus Andreas Ruthart. È con quest’ultimo 
in particolare che il nostro pittore ha un debito maggiore, come si evince dalla luminosità dei 
toni scelti, caldi e morbidi, nonché nella resa delicata ma espressiva dei due animali, immersi 
in un profondo ma scarno paesaggio. Il piccolo formato è tipico di questa produzione di gene-
re, molto apprezzato nel Settecento soprattutto in nord Europa e in Inghilterra, in paesi dediti 
alla caccia e alle competizioni equestri, di gran voga al di là della Manica nel secolo seguente. 
Opere di questo tipo non venivano considerate meramente nel loro decorativismo; la perizia del 
pittore - o dello scultore, in altri casi - era molto apprezzata e, nonostante la pittura di animali non 
fosse considerato un genere di prim’ordine, molto spesso era anche ben remunerata.

AO3696 
German painter, 18th century

Lion biting dog

Oil on canvas, ext. 17.3x20.4 in., int. 13.1x16.3 in. 
Euro 5.000

The genre of animal painting developed from the 17th century onwards as an integral part 
of landscape painting, but, as with human figures, animals were often painted by artists who 
were specialised in the genre. This unknown animalier is probably a German painter from the 
second half of the eighteenth century who looked to the rich production of masters such as 
Pieter Boel and Carl Borromäus Andreas Ruthart. It is to the latter that our painter owes the 
greatest debt, as can be seen in the luminosity of the chosen warm and soft tones, as well 
as in the delicate but expressive rendering of the two animals, surrounded by a deep but 
bare landscape. The small format is typical of this kind of production which was very popu-
lar in the eighteenth century, especially in northern Europe and England, countries devoted to 
hunting and equestrian competitions, which were very much in vogue in the following century. 
Works of this type were not considered merely as decorative; the skill of the painter - or the 
sculptor, in other cases - was highly appreciated and, although animal painting was not conside-
red to be a first-class genre, it was also very often well remunerated.
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AF00339 
Paolo Monaldi  
(Roma, 1720 ca - Roma, 1780)

Paesaggio fluviale con scena popolare

Olio su tela, cm est. 176x141, int. 164x129 
Euro 55.000

Molto del corpus del Monaldi è confluito, nel 
corso del tempo, nella produzione di Andrea 
Locatelli, non rendendo ancora possibile oggi 
comprendere l’effettiva vastità della produ-
zione del pittore. Da alcune fonti sappiamo 
che il Monaldi operò per tutta la vita nel La-
zio e fu allievo del vedutista romano Paolo 
Anesi: alcuni studi sostengono però anche 
un discepolato presso il più famoso Locatelli.  
In questo quadro avvertiamo diversi influssi 
quali gli studi delle rovine e dei paesaggi dei 
fiamminghi e dei bamboccianti, a cui il Monal-
di fa molto riferimento; ma l’ampiezza della 
veduta e l’atmosfera velata guardano al Loca-
telli come punto di riferimento. Nonostante la 
sua predilezione per il genere popolare, bam-
bocciante, unito a raffinati scorci, egli ebbe 
diverse committenze da nobili famiglie di col-
lezionisti a Roma quali i Chigi e i Rospigliosi. 
Le scene popolare qui rappresentate sono sì 
leggere, descrittive e costruite con ampi gesti, 
ma non hanno un intento ironico, non vogliono 
divertire l’osservatore. Semmai il nostro sguar-
do rappresenta un osservatore esterno, che 
assiste al quotidiano svolgersi della vita, quasi 
arcadica, del piccolo paese a contatto con la 
natura.

A. Busiri Vici, Trittico paesistico romano del Sette-
cento. Paolo Anesi, P. M., Alessio De’ Marchis, Roma 
1976, pp. 73-156.

AF00339 
Paolo Monaldi  
(Rome, 1720 ca - Rome, 1780)

River landscape with folk scene

Oil on canvas, ext. 69.2x55.5 in., int. 64.5x50.7 in. 
Euro 55.000

Much of Monaldi’s corpus has, over time, 
been absorbed into the production of An-
drea Locatelli, making it impossible today 
to understand the true breadth of the pain-
ter’s output. We know from some sources 
that Monaldi worked all his life in Lazio and 
was a pupil of the Roman Vedutist Paolo Ane-
si. However, some studies also claim that he 
was a disciple of the more famous Locatelli.  
In this painting, we see various influences such 
as the studies of ruins and landscapes of the 
Flemish and Bamboccianti, to which Monaldi 
makes many references; but the breadth of 
the view and the veiled atmosphere look to 
Locatelli as a reference point. Despite his pre-
dilection for the famous, bambocciante genre, 
combined with refined ideas, he had several 
commissions from noble families of collectors 
in Rome, such as the Chigi and Rospigliosi. 
The famous scenes depicted here are light, 
descriptive, and constructed with broad gestu-
res, but they do not have an ironic intent; they 
are not intended to amuse the observer. On 
the contrary, our gaze is that of an external ob-
server, who watches the daily, almost Arcadian, 
life of the small village in contact with nature.
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A05562 e A05562_2 
Scuola Piemontese, metà XIX secolo

Fuga in Egitto e Dormitio Virginis

Tempera su tela, cm est. 37x49, int. 30.5x43 
Euro 3.500

Questa delicata coppia di tempere, realizzate da un’artista a noi sconosciuto, è riferibile alla pit-
tura piemontese della metà del XIX secolo; sebbene i pittori di questa scuola al tempo fossero 
tutti dediti allo studio di un paesaggio verista, onesto e che abbandona nelle sue scene - su 
modello di Corot - ogni intento narrativo, qui ci troviamo ad ammirare due vicende bibliche, in 
piena controtendenza rispetto alla produzione pittorica del momento. Forse frutto di una com-
mittenza privata o ecclesiastica, il rimando alla scuola piemontese è evidenziato dall’utilizzo delle 
tinte molto sfumate, quasi diluite, che richiamano un po’ alla memoria le atmosfere di Antonio 
Fontanesi e Angelo Beccaria. La protagonista di queste due scene è la Vergine, raffigurata in 
due momenti emblematici della sua vita: nella prima opera è in fuga da Nazareth in Egitto, per 
sfuggire alla persecuzione di Erode; nella seconda tela la protagonista, circondata dagli apostoli 
viene raggiunta da Cristo che l’accompagnerà in cielo. La morte è frutto del peccato originale 
e Maria, essendone priva, non può morire; il suo trapasso è quindi descritto dai testi come un 
addormentarsi, una Dormitio per l’appunto, che ne determina l’assunzione alla vita eterna e l’in-
corruttibilità del corpo dopo il trapasso.

A05562 e A05562_2 
Piedmontese School, mid-19th century

Flight into Egypt and Dormitio Virginis

Tempera on canvas, ext. 14.5x19.2 in., int. 12x16.9 in. 
Euro 3.500

This delicate pair of tempera paintings, by an unknown artist, can be traced back to the Pied-
montese painting in the mid-nineteenth century. Although the painters of this school at the time 
were all devoted to the study of a realistic, honest landscape which - following the example of 
Corot - abandoned all narrative intentions in its scenes, here we find ourselves admiring two bi-
blical events, in complete contrast to the pictorial production of the time.  Perhaps the result of 
a private or ecclesiastical commission, the reference to the Piedmontese school is highlighted by 
the use of very soft, almost diluted colours, which recall the atmospheres of Antonio Fontanesi 
and Angelo Beccaria. The protagonist of these two scenes is the Virgin, portrayed in two emble-
matic moments of her life: in the first painting, she is fleeing from Nazareth to Egypt to escape 
Herod’s persecution; in the second painting, the protagonist, surrounded by the apostles, is 
joined by Christ who will accompany her to heaven. Death is the result of original sin, and Mary, 
deprived of it, cannot die. Therefore, her passing is described in the texts as a falling asleep, a 
Dormitio, which determines her assumption into eternal life and the incorruptibility of her body 
after her passing.
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A04584 
Andrea Appiani  
(Milano, 1754 - Milano, 1817)

L’uccisione di Remo

Tempera su carta, cm est. 56x75.5, int. 42.7x62 
Euro 20.000

Questa tempera su carta narra di uno degli 
eventi più importanti per la storia della fonda-
zione di Roma: l’uccisione di Remo da parte di 
suo fratello Romolo. Il pittore Andrea Appia-
ni, lombardo di nascita e formazione, fu uno 
dei pochi pittori italiani della seconda metà del 
Settecento che ebbe una vera fama europea: 
nel 1791 compie un viaggio di formazione tra 
Parma, Firenze, Bologna e Roma, che lo por-
tano ad arricchire il suo linguaggio con tema-
tiche e stili nuovi. Resta però sempre legato 
all’ambiente lombardo, diventa docente all’Ac-
cademia di Brera e pittore di punta della Re-
pubblica Cisalpina; la vasta attività del pittore, 
molto apprezzato da Napoleone, gli resero la 
carica di primo pittore del Re d’Italia nel 1804. 
Il pittore neoclassico, qui affascinato dal tema 
della pittura di storia, realizza attraverso l’u-
so della tempera, un’immagine vivida, un po’ 
secca ma sobria e brillante nella campitura del 
colore, steso in maniera sicura e levigata. La 
natura cruenta della scena qui si scontra con 
la volontà di rendere una bellezza che si espri-
me sia nella competente pratica artistica che 
nell’attenta rappresentazione della natura; il 
risultato è una raffigurazione quasi graziosa di 
un evento terribile, resa attraverso l’uso del ca-
none con grande forza e sincerità.

Bibl.: G. Natali, Il Settecento, Milano 1950, p. 89; A. 
Ottino Della Chiesa, L’età neoclassica in Lombardia, 
catalogo della mostra, Como 1959, pp. 33-39, 94-
113.

A04584 
Andrea Appiani  
(Milan, 1754 - Milan 1817)

The killing of Remus

Tempera on paper, ext. 22x29.7 in., int. 16.8x24.4 in. 
Euro 20.000

This tempera on paper narrates one of the 
most significant events in the history of the 
foundation of Rome: the killing of Remus by 
his brother Romulus. The painter Andrea Ap-
piani, born and educated in Lombardy, was 
one of the few Italian painters from the second 
half of the eighteenth century who gained a 
concrete European reputation. In 1791 he un-
dertook a formative trip between Parma, Flo-
rence, Bologna, and Rome, which led him to 
enrich his repertoire with new themes and sty-
les. However, he always remained linked to the 
Lombard environment, becoming a teacher at 
the Brera Academy and a leading painter in 
the Cisalpine Republic The painter’s vast acti-
vity, much appreciated by Napoleon, earned 
him the position of the first painter of the King 
of Italy in 1804. Here fascinated by the the-
me of painting history, the neoclassical painter 
produces, through his use of tempera, a vivid 
image, a little dry but sober and brilliant in the 
spreading of the colour, applied confidently 
and smoothly. The violent nature of the scene 
here clashes with the desire to render a beauty 
expressed both in the practical artistic compo-
nent and in the careful representation of natu-
re. The result is an almost graceful depiction of 
a terrible event, rendered with great strength 
and sincerity through the use of canon.
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SCHEDE TOLTE
98) 
26 - Leonardo Coccorante  
(Napoli, 1680-1750) 
Paesaggio con rovine

DIMENSIONE? 
EURO?

La biografia dell’artista è quasi completamen-

te un mistero: di lui sappiamo che è nato a 
Napoli e lì ha trascorso tutta - o quasi - la sua 
esistenza; sappiamo che lavorò forse al carce-
re della Vicaria e lì ebbe modo di conoscere il 
pittore Angelo Maria Costa, pittore vedutista 
e rovinista che ebbe la possibilità, in virtù del 
suo grande talento, di affrescare le pareti del 
tribunale di Castel Capuano. Tanto basta a 
spiegare la predisposizione del Coccorante al 
genere delle rovine: egli dedica la sua attività 
a rielaborare questo genere tradizionale, cre-
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ando delle variatio sul tema molto originali: 
tipico di quest’artista è, come in questo caso, 
la commistione tra rovine e paesaggio maritti-
mo. 
Questa tela appartiene probabilmente alla 
maturità dell’artista: la commistione tra ele-
menti architettonici e marittimi rimanda alle 
composizioni di Gennaro Greco, intrisa però 
di una sensibilità decisamente rococò, elegan-
te e ricca di inventiva.

Bibl.: De Dominici

AF00335  
Matthijs Bril  
(Anversa, 1550 - Roma, 1583) 
San Girolamo nel deserto

DIMENSIONI? 
Euro 25.000

Matthaeus Bril detto il Giovane è stato un ot-
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timo pittore fiammingo, attivo a Roma nella 
seconda metà del XVI secolo e fratello del più 
noto paesaggista Paul Bril. 
La sua formazione avviene in Olanda, alla 
scuola dei grandi della tradizione paesaggista 
fiamminga, come Pieter Bruegel, a cui sen-
z’altro lega parte del suo stile. Trasferitosi a 
Roma nel 1575, si inserì bene nell’ambiente, 
ottenendo un’ottima fama come disegnatore 
e pittore di paesaggi. 
Del suo soggiorno romano sappiamo che ot-
tenne molti incarichi di rilievo, come ad esem-
pio nella Galleria delle Carte Geografiche in 
Vaticano, in cui collabora con Girolamo Muzia-
no; lo ritroviamo anche nel Palazzo Vaticano 
e nella Torre dei Venti, dove lavora come suo 
aiuto il fratello Paul. 
Da queste notizie si delinea già un’evidente 
predisposizione del pittore verso la tecnica 
dell’affresco: in quest’opera invece lo trovia-
mo alla prova nel genere della pittura ad olio, 
come da tradizione fiamminga. 
Il Santo si  è spogliato del suo abito talare, ed 
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è accompagnato dal leone, suo tipico attribu-
to. I dettagli del corpo di San Girolamo, del 
teschio e dell’espressione del leone rivelano 
l’eccezionale qualità della pittura; il paesaggio 
è descritto con una pennellata morbida, deli-
cata ma molto espressiva.

Bibl.: Carla Hendriks, Northern Landscapes su 
mura romane: gli affreschi di Matthijs e Paul 
Bril, Firenze, Centro Di della Edifimi, 2003

B01350  
Scuola…?

Ermes e Apemosine

Olio su tela, cm est. 217x163, int. 189x145 
Euro?

Questa imponente tela descrive un episodio 
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mitologico tanto raro quanto affascinante. Il 
re di Creta Catreo aveva ricevuto un’infausta 
notizia dall’oracolo di Delfi: egli sarebbe sta-
to ucciso da uno dei suoi quattro figli. Due 
di loro, Apemosine e Altemene, decisero di 
isolarsi sull’isola di Rodi, temendo di fare del 
male al padre. È qui che Ermes, passando nei 
pressi dell’isola, vede la fanciulla e se ne inna-
mora: decide di inseguirla per farla sua ma la 
ragazza, correndo piuttosto velocemente, rie-
sce a sfuggire al Dio. Egli allora distende su un 
sentiero delle pelli appena scuoiate e appena 
Apemosine scivolò, il dio ebbe la possibilità 
di violentarla. La ragazza non fu creduta dal 
fratello, che la uccise per essersi concessa ad 
Ermes. In seguito, il re Catreo giunse sull’isola 
alla ricerca di Altemene: gli abitanti dell’isola li 
scambiarono per pirati e fu proprio il ragazzo 
ad uccidere il padre, colpendolo con un gia-
vellotto; Altemene, amareggiato, fu inghiottito 
dalla terra per aver chiesto la morte agli dei.

20 
Ricamo del XIX secolo
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Lavorazione con perline e pizzo

Cm est. 53x158 
Euro ?

Lo scialle è da sempre stato identificato come 
accessorio appartenente alle classi più agiate 
della società: è una forma di vestiario sì molto 
semplice ma pregiatissima sia nei materiali 
di cui è composta che nella fattura. Essa non 
aveva altro scopo che proteggere le spalle 
della donna che lo indossava: in questo si dif-
ferenzia molto dal velo, che aveva invece lo 
specifico uso di coprire il capo. Questo scial-
le, realizzato in pizzo e perline è un esempio 
di pregio di un capo di questo tipo, molto in 
voga nell’Ottocento; gli scialli di questo for-
mato - rettangolare - non era il più diffuso in 
questo periodo, pertanto possiamo affermare 
che questo pregevole pezzo era rivolto ad una 
classe senz’altro elitaria, che lo utilizzava come 
solo elemento di figura, destinato quindi a li-
mitate ed eleganti circostanze.

B01347 
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Pittore francese dell’inizio del XX secolo 

Interno di casa popolare-madre con bambino

Tecnica mista su cartoncino, cm est. 
70.5x86.5, int. 53x69 
Euro 3.000

È sempre una sfida tentare di conoscere la 
storia di opere di questo genere, e il più delle 
volte è impossibile risalire al nome e alla storia 
dell’artista. Questa problematica è insita nelle 
opere grafiche, che conoscono un exploit du-
rante tutto il XIX secolo. 
Così scrive Camille Pissarro a suo figlio Lucien 
nel 1897: “Al momento le stampe sono l’unica 
cosa che interessa qui, è una mania, i giovani 
artisti non fanno altro che questo”. 
L’arte tradizionale si unisce alla facilità di frui-
zione dell’editoria di basso consumo, renden-
do queste opere davvero alla portata di tutti: 
l’esempio più noto è l’attività di Henri de Tou-
louse-Lautrec nelle opere di grafica che riem-
pirono la sua città, Parigi. Ma egli fu solo il più 
celebre rappresentante di una schiera sempre 
più folta di artisti che si dedicarono alla stam-
pa e alla riproduzione di soggetti di tutti i tipi. 
In questo caso il soggetto raffigurato non è 
destinato ad un manifesto o alla pubblicazione 
su un giornale di moda femminile, ma piutto-
sto è la raffigurazione intima e raccolta di un 
interno popolare, dove una madre è intenta a 
prendersi cura dei suoi due figli. I personaggi 
sono anonimi, i colori densi ma che contra-
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stano con un forte tratto che definisce bene 
oggetti e contorni. Sul cartoncino su cui l’o-
pera è stata realizzata è riportato un indirizzo 
parigino: 12 Rue Godot de Mauroi, l’indirizzo 
di una delle sedi dell’attività del noto dealer 
e editore francese George Petit, nonché l’in-
dirizzo di una galleria del Wisconsin - proba-
bilmente il luogo in cui era conservata questa 
pregevole grafica - la F.H. Bresler Art Gallery 
di Milwaukee.

108 
Scuola fiamminga  
Veduta di Piazza San Marco fine del XVII seco-
lo

DIMENSIONI? 
Euro 12.500

Non è giunto a noi il nome del pittore che ha 
realizzato quest’opera ma osservando l’im-
pianto scenico, la visuale posta più in alto 
della linea d’orizzonte e la piazza popolata 
dai cittadini a passeggio, possiamo riferirla 
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alla fine del XVII secolo, forse ad opera di un 
pittore straniero che soggiorna nella città la-
gunare. 
Questo tipo di rappresentazione rispetta un 
po’ i canoni della produzione del vedutista 
fiammingo trapiantato a Venezia Joseph Hein-
tz il Giovane; egli rende il paesaggio un ge-
nere veramente autonomo, utilizzandolo per 
descrivere la vivace vita sociale della città, at-
traverso grandi piazze ricolme di persone e la 
raffigurazione di eventi mondani o religiosi. 
In quest’opera scorgiamo un precoce interes-
se alla raffigurazione della vita all’interno della 
città, come poi avverrà con sempre maggiore 
frequenza nel secolo a seguire.

104) 27 
Karl Kaufmann  
(Neuplachovitz, 1843 - Vienna, 1905) 

Veduta veneziana con Palazzo Ducale e Cam-
panile di San Marco

DIMENSIONI? 
Euro?
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Questa pregevole veduta di Venezia è firma-

ta dal vedutista viennese del XIX secolo Karl 
Kaufmann, talvolta noto anche con il nome di 
Henri Carnier, lo pseudonimo con cui, a volte, 
firmava i suoi dipinti. 
Questo paesaggio mostra con una certa vo-
lontà descrittiva lo scorcio forse più riconosci-
bile della città lagunare, quello che dal Palaz-
zo Ducale dà su Piazza San Marco. Formatosi 
a Vienna, l’artista ha soggiornato per molto 
tempo in Italia, come dimostrano le numero-
se tele prodotte per celebrare le bellezze di 
Roma, Venezia e Napoli.

12  
Ambito di Domenico Beccafumi  
(Monteaperti, 1486 - Siena, 1551) 
Sacra Famiglia 

Olio su tela, cm est. 90x75, int. 70x55 
Euro ? 30/40.000?

Questa Sacra Famiglia viene riferita all’ambito 
del primo Domenico Beccafumi, pittore se-
nese che nella sua prima attività e prima del 
viaggio a Roma che lo mette in contatto con 
i più importanti esempi della pittura romana, 
presta molta attenzione alla coeva pittura 
fiorentina, ben espressa dalle opere di Fra’ 
Bartolomeo, Mariotto Albertinelli e Piero di 
Cosimo. Il volto della Vergine e la composizio-
ne intima sono riferibili ad un diretto sguardo 
sull’opera del Beccafumi. La pennellata è at-
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tenta nella resa di alcuni dettagli quali il volto 
di Maria e la barba di San Giuseppe; in altri 
punti risulta meno controllata, più sciolta e 
libera, ma a tratti quasi sommaria: ciò è evi-
dente nella resa delle mani, nell’aureola della 
Vergine e straordinariamente anche nel volto 
del Bambino. L’ignoto artista però nella ste-
sura dei colori e nella costruzione dei volumi 
e delle masse pittoriche risulta ancora molto 
legato a stilemi del passato, quasi tardo quat-
trocenteschi.

Bibl.: Domenico Beccafumi e il suo tempo, 
catalogo della mostra a cura di Piero Torriti, 
Milano 1990.

AO3559 
Antonio Guardi  
(Vienna, 1699 - Venezia, 1760) RIFATTO 
Astronomo

Olio su tavola, cm est. 54x45.5, int. 40x28.5 
Euro 4.000

L’Olanda di Guglielmo I d’Orange fu maestra 
in Europa di ricerca e tolleranza, che si espres-
se nella maggior parte dei casi, nell’esodo di 
numerosi scienziati e studiosi verso questo 
paese, e nel primato riguardo le scoperte di 
diverse materie scientifiche. Il globo azzurro 
che accompagna questa pensierosa figura è 
il simbolo della rinascita della scienza dell’A-
strologia durante il cosiddetto “secolo d’o-
ro” olandese: l’anziano è rappresentato da 
una pennellata veloce, espressiva, che poco 
deve alla minuzia e alla sete di dettagli della 
tradizione fiamminga; possiamo riferire però 
quest’opera all’ambito olandese il denso 
fondo nero alle spalle del protagonista. È un 
quadro di piccolo formato e senza nessun at-
tributo in particolare che possa farci pensare 
ad un ritratto: l’immediatezza del volto lascia 
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pensare che si tratti più dell’allegoria di un 
astronomo, forse facente parte di un gruppo.

107) 
AO5194 e AO4161 inizialmente riportate 
come coppia per errata associazione, segue 
scheda vecchia. 
Pietro Domenico Olivero  
(Torino, 1679 - Torino, 1755)

Coppia di scene campestri di fronte ad una 
locanda e scena di genere sul fondo di un ca-
stello

Olio su tela, cm est. 72.5x88.5, int. 62.2x78 
EURO?

Il più grande merito di questo artista fu quello 
di essere un lucido, apprezzato ed ironico in-
terprete della società piemontese della prima 
metà del XVIII secolo. L’infermità che lo afflig-
geva dalla nascita - era storpio ad entrambe 
le gambe - non gli impedì di crescere curioso 
e ricco di inventiva. L’Oliviero si forma all’om-
bra delle esperienze piemontesi dei pittori 
fiamminghi le cui opere erano rimaste nelle 
collezioni private torinesi. Le sue capacità e la 
sua amabilità d’animo gli permisero di entrare 
nelle grazie del principe di Piemonte Vittorio 
Amedeo II, il quale lo spronò sempre a dedi-
carsi alla rappresentazione di temi aulici, ritrat-
ti dell’alta borghesia o della vita di corte. 
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L’animo del pittore era e resterà sempre quel-
la di un bambocciante stricto sensu: le scene 
rappresentate da questi pittori erano sempre 
originali, non mancavano mai di illustrare un 
qualche dato curioso e raffiguravano temi 
sempre estremamente variegati, così come ci 
si aspetta da una curiosa indagine della realtà. 
Questi due quadri sono molto diversi tra loro 
per dimensioni, tema e resa coloristica ma 
rappresentano bene due approcci differenti 
al tema della bambocciata: da un lato abbia-
mo una rappresentazione più gaia e leggera 
dell’incontro tra popolani in prossimità di una 
taverna; dall’altra troviamo il vorticare caotico 
di un folto numero di persone in un paesaggio 
più aspro e selvaggio, costellato di rovine an-
tiche e di un ampio paesaggio.

Bibl.: A. Cifani - F. Monetti, Gusto fiammingo 
e fantasia italiana: P.D. O. (1679-1755) «pittore 
virtuosissimo», cantore della civiltà piemonte-
se del Settecento, in Il Quirinale, III (2007), pp. 
103-112.

Successivamente divise in due schede di-
stinte: la numero 31 e la 32.
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Antoon van Dyck  
(Antwerp 1599 - London 1641)

Venus and Love

E M O Z I O N I V I S I V E

Before restoration
Prima del restauro



Antoon van Dyck  
(Antwerp 1599 - London 1641)

Venere e Amore

E M O Z I O N I V I S I V E

After restoration
Dopo il restauro


