










FRANCISCO GOYA Y LUCIENTES 
 
32 ECHAN PERROS AL TORO, 1814-16 

Aizzano i cani contro il toro 
 
Acquaforte, acquatinta brunita e puntasecca. 
Bibliografia: Harris 228 III1/III7, Salamon 25 III1/III8. 
(mm. 246x355). [23799G] 
 
Splendida prova nella prima edizione su sette o su otto (cfr. nuova cataloga-
zione S. Salamon 2002) prima della bisellatura. Impressa su carta vergellata 
senza filigrana del tipo ‘Morato’ come descritto dall’Harris per la prima edi-
zione. In eccezionale stato di conservazione, con ampi margini tutt’intorno 
oltre l’impronta del rame. 
Dalla serie: “La Tauromaquia”. 
Harris assegna alla prima edizione di questa stampa la qualifica ‘rare’.  
Provenienza: Collezione Sir William Stirling-Maxwell (cfr. Ferdinando 
Salamon 1959). 
 
Il castigo che veniva preso, a richiesta del pubblico delle plazas, per i tori mansos che non caricavano 
consisteva nello scioglimento dei cani da presa, cosiddetti per essere stati addestrati ad attaccare le 
orecchie dell’animale.  
Che il toro raffigurato sia manso è dimostrato dal fatto che il cavaliere sta uscendo dalla plaza avendo 
preso atto che il suo avversario non s’è degnato d’attaccarlo.   
Nel tempo la suerte dei cani da presa fu sostituita da quella delle banderillas de fuego -esplosive e di 
fuoco- sostituita a sua volta, verso la fine degli anni venti del Novecento, da quella delle banderillas 
negras. 
 





JEAN-BAPTISTE CAMILLE COROT,  
Parigi 1796 - Ville d’Avray 1875 
 
33 ENVIRONS DE GÊNES, 1860 

(Vicino a Genova) 
 
Cliché-verre, firmato in lastra in basso a destra in controparte. 
Bibliografia: Delteil V.80 I/II, Melot 80 I/II, H. Salamon 35. 
(mm. 202x155). [8222B] 
 
Superba ed unica prova di stampa nel primo stato su due realizzata dall’artista 
allontanando la lastra di vetro dalla carta ed ottenendo così una particolare 
sfocatura dell’immagine, l’effetto impressionistico che ne risulta è eccezionale. 
Impressa su carta fotosensibile con una gradazione bruna propria delle prove 
stampate da Corot. In perfetto stato di conservazione, completa di tutta 
l’immagine.  
Al verso: 
Timbro della collezione L’Art Ancien (Torino 1957-64) di Ferdinando e 
Teresa Salamon (Pola 1910-Firenze 1974; Torino 1911-1995), segnalato alla 
Fondazione Custodia di Parigi per l’edizione del Lugt 2009-2010.  
L’opera fu di proprietà del collezionista Germain Hédiard, il massimo stu-
dioso dei maestri del cliché-verre (cfr. Gazzette des Beaux Arts, novembre 
1903). 
La lastra è stata donata alla Bibliothèque National di Parigi con l’impegno che 
la stessa non venga più stampata. Così non si trova nel gruppo dei cliché-
verre editi da Sagot Le Garrec all’inizio del Novecento. 
 
Nel 1853 Corot apprende la tecnica del cliché-verre e se ne entusiasma a tal punto da incidere in pochi 
anni ben sessantasei lastre, fra le quali moltissimi capolavori. L’uso contemporaneo del segno grafico 
e delle nuove soluzioni tecniche, collegate ai giochi di luce della fotografia, lo inducono a impadro-
nirsi completamente del mestiere e a seguire un tipo di ispirazione decisamente impressionistico. La 
semplicità del segno gli permette di evitare i particolari non necessari all’equilibrio della composi-
zione, ottenuta per valori di masse semplici e pulite. La gamma cromatica della luce stessa, che darà 
poi vita alle prove, lo sfruttamento delle piccole sfocature, dei chiaroscuri e perfino, come in questo 
caso, dei trucchi più arditi gli apre la via a soluzioni nuove e fantastiche, che riescono ancora oggi a 
meravigliare per la loro attualità.  
La tecnica del cliché-verre consiste nel produrre su una lastra di vetro, per mezzo di opacità e di tra-
sparenze, un disegno analogo a un negativo fotografico da cui si tirano in seguito delle copie per 
contatto su carta sensibile.  
(H. SALAMON J.B.Camille Corot e i maestri del cliché-verre, Torino 1966). 

 





PABLO PICASSO (da), 
Malaga 1881 - Mougins 1973 
 
34 I SALTIMBANCHI, 1922-23 
 

Acquatinta a colori, firmata e datata in lastra da Picasso e dall’incisore 
Jacques Villon e firmata o iscritta a matita da Picasso e da Villon “épreuve 
d’essai”. 
Bibliografia: Ginestet-Pouillon E634. 
(mm. 597x424). [23811G] 
 
Superba prova con colori brillanti. Impressa su carta vellina in complessivi 
220 esemplari (200 in numeri arabi e 20 prove riservate anch’esse in numeri 
arabi, più alcune prove di stampa) per l’editore Bernheim-Jeune. In eccezio-
nale stato di conservazione, con ampi margini tutt’intorno oltre l’impronta 
del rame. 
Incisore Jacques Villon (Damville 1875 - Puteaux 1963). 
 
Jacques Villon, nome d’arte di Gaston Duchamp, fratello di Marcel Duchamp e dello scultore 
Raymond Duchamp-Villon. Oltre ad una produzione propria, molto rigorosa e raffinata, 
d’incisioni d’ispirazione cubista, per necessità economiche realizzò molte acquetinte a colori 
per conto di altri maestri. La sua grande abilità, la sua immensa cultura e un’affinità intellettuale 
con gli altri artisti della sua epoca gli consentì d’interpretare perfettamente le loro opere. 
Pablo Picasso, che era un eccellente acquafortista, non era attratto dal paziente lavoro necessario 
per realizzare delle acquetinte a colori, preferiva esprimersi tramite lavori dove solo il segno ri-
sultava essenziale. Per questi motivi, nacque una stretta ed entusiasmante collaborazione fra i 
due maestri che, al suo apice, produsse quest’eccezionale opera, che Picasso decise di firmare. Si 
tratta comunque dell’unica incisione del cosiddetto ‘periodo blu’ e per questo sempre ambita 
dai collezionisti. 

 





GEORGES BRAQUE, 
Argenteuil 1882 - Parigi 1963 
 
35 PERSONNAGE SUR FONDE ROSE, 1946 

 
Litografia a colori, firmata in lastra in basso a destra, firmata a mano in basso 
a destra e numerata a mano in basso a sinistra. 
Bibliografia: Vallier pag. 298. 
(mm. 386x251). [23731G] 
 
Perfetto esemplare. Impresso su carta del Giappone in 50 esemplari da 
Éditions Jean-Paul Loriot. In eccezionale stato di conservazione, con margini 
intonsi.  
 
L’opera di Georges Braque è l’espressione del suo assiduo lavorare a una “fenomenologia 
dell’inapparenza”, fondata sulla semplicità, la modestia, su una precisione di fondo cresciuta dalla in-
clinazione per le cose del quotidiano, che costituisce la premessa per l’audacia spirituale della sua vi-
sione. Riprendendo la definizione concisa quanto perspicace di René Char la sua opera è “terrena 
come nessun’altra e tuttavia sempre assillata dalbrivido dell’alchimia”. Frase che può essere intesa 
alla lettera: alchimia come nome da dare all’aspirazione a seguire il cammino della metamorfosi, della 
purificazione e dell’elevazione. Questo processo deve comprendere entrambe le parti: le cose e gli 
uomini.Proprio in questo senso si esprime Braue: “Se mai ho avuto un’intenzione allora  è quella di 
perfezionarmi di giorno in giorno (…), e vado avanti così per la mia strada, è tutto”. Il suo desiderio 
dichiarato è di “trovare chiarezza nel lavoro”.  Braque possiede al massimo grado l’arte del respiro 
lungo, del tenace “spirito lento”. “Un giorno sarò considerato colui che si è impegnato” - chi avrebbe 
potuto esprimersi con tanta superiorità, saggezza ed astuzia? E chi avrebbe creato al contempo 
un’opera silenziosa, poco appariscente e potente come la sua, delicata e inflessibile come “la pioggia 
che cade dal cielo”.  
(M. BÄRMANN-AA.VV. Georges Braque Opera grafica, Museo d’Arte Mendrisio 1991) 
 

 





FELICE CASORATI, 
Novara 1883 - Torino 1963 
 
36   I TUFFATORI A CAPRI, 1948-49 

 
Acquaforte, firmata a mano dall’artista in basso a sinistra. 
Bibliografia: G.A. Salamon Torino 1995 n. 14. 
(mm. 237x159). [1240R] 
 
Superba prova nell’unico stato. Prova d’artista iscritta ‘E.A.’, impressa su 
carta vellina delle Cartiere Ventura (esiste un’edizione impressa su carta 
Magnani di Pescia in 75 esemplari realizzata per la cartella “Cinquanta inci-
sioni di Artisti italiani” pubblicata dalla Libreria Prandi di Reggio Emilia e cu-
rata da Marco Valsecchi). In perfetto stato di conservazione. Con ampi mar-
gini tutt’intorno oltre l’impronta del rame. 
 
Scrive Casorati: “Verso il 1930 la mia pittura sembra aver subito una specie dì lavacro; la tecnica ri-
pulita riesce ad ottenere superfici come dì seta opaca, la composizione che, nei quadri precedenti 
aveva funzione architettonica, accenna a diventare di gusto e di raccordo compositivo. Le mie figure 
non sono più monastiche, l’ambiente in cui sono adagiate non ha più l’aspetto claustrale “....si pole-
mizza contro la misura scolastica e intellettualistica, si accusa la mia arte di essere insincera, voluta, 
accademica e in una parola, neoclassica. Di fatto io non ho mai capito il movimento “qui depiace les 
lignes” e adoro invece le forme statiche e poiché la mia pittura nasce per così dire, dall’interno e mai 
trova origine dalla mutevole “impressione”, è ben naturale che queste forme statiche e non le mute-
voli immagini della passione si ritrovino nelle mie figure”. 
 
 





MARC CHAGALL, 
Vitebsk 1887 - Saint-Paul-de-Vence 1985 
 
37 LE PANTHEON , 1954 
 

Litografia. 
Bibliografia: Mourlot I.134.99, Cramer 88.24. 
(mm. 295x255). [22845A] 
 
Perfetto esemplare in edizione corrente. Tavola fuori testo per il n°. 66-68 del 
Derrière le miroir, Parigi Giugno 1954. Impresso su carta vellina da Mourlot 
Frères per l’editore Maeght. In eccezionale stato di conservazione, con mar-
gini editoriali.  
Dalla serie: “Paris”.  
Di alcune tavole della serie esiste una tiratura di lusso, del tutto identica, 
stampata successivamente in 75 esemplari. 
 
Da “Parigi di Marc Chagall” di Lionello Venturi: “…Ho conosciuto Chagall durante il suo secondo 
soggiorno a Parigi. Allora egli viveva la vita della città, sempre  in contatto con i suoi monumenti. 
Non avrebbe mai potuto non inserirli nei suoi dipinti. Li vedeva con i suoi occhi, materialmente. Al 
tempo stesso univa la sua immaginazione e il suo cuore. Memorie di luci, lontane, ma che suggeri-
scono la forma degli edifici”.   
Tra il 1923 al 1930 Parigi conquista una seconda volta Chagall, più per la sua vita che per la sua arte. 
La sua atmosfera, la sua serenità,  il suo spirito delicato, la sua tradizionale cortesia, la sua luminosità, 
i suoi delicati colori. In contrasto con la rivoluzione russa, Parigi gli appare come un paradiso. Fino 
ad allora Chagall era stato come una foglia in una tempesta, a Parigi ritrova una nuova stabilità. Un 
nuovo amore. Poteva contemplare il suo amore come riflesso in uno specchio, vivere in un giardino, 
nido di innamorati”.  
 
 
 





MARC CHAGALL 
 
38 LES MONSTRES DE NOTRE-DAME , 1954 

 
Litografia a colori. 
Bibliografia: Mourlot I.134.99, Cramer 88.24. 
(mm. 350x270). [23734G] 
 
Perfetto esemplare in edizione corrente. Tavola fuori testo per il n°. 66-68 del 
Derrière le miroir, Parigi Giugno 1954. Impresso su carta vellina da Mourlot 
Frères per l’editore Maeght. In eccezionale stato di conservazione, con mar-
gini editoriali.  
Dalla serie: “Paris”.  
Di alcune tavole della serie esiste una tiratura di lusso, del tutto identica, 
stampata successivamente in 75 esemplari. 
 
Da “Parigi di Marc Chagall” di Lionello Venturi: “…La presenza dei miti chagalliani nei suoi 
dipinti di questo periodo significa che Chagall è lì a Parigi.Gli amanti, il gallo, il candeliere, i 
fiori, il crocifisso, la donna-luna, la madre, la ballerina sono sempre gli stessi e sempre nuovi 
poiché ogni volta assumono una forma diversa, ed è questa forma che li rende unici,  al tempo 
stesso come appena creati ma sempre gli stessi già conosciuti. Il motivo psicologico dei suoi la-
vori non consiste nel rappresentare i miti della tradizione, ma nell’avere dei ricordi di Parigi 
come gli si presenta. Essi sono lontani, avvolti nella luce del passato, sono una melanconica 
aspirazione a ciò che non ritornerà più, ad un valore di civilizzazione che sembra perdersi 
nella notte”. 
 
 
 
 





GIORGIO DE CHIRICO, 
Volos 1888 – Roma 1978 
 
39 CAVALLI SULLA SPONDA DELL’EGEO, 1966 

 
Litografia a quattro colori, firmata in lastra in basso verso destra, firmata a 
mano dall’artista in basso a destra, numerata ed annotata a mano in basso a 
sinistra. 
Bibliografia: Ciranna 133, Vastano 148. 
(mm. 445x350). [23801A] 
 
Perfetto esemplare nell’unico stato. Impresso su carta vellina con parte della 
filigrana della ‘V (Ventura) con la mano e il fiore’ delle Cartiere Ventura di 
Cernobbio in complessivi 125 esemplari (99 in numeri arabi, 4 su carta del 
Giappone in numeri romani, 15 su carta vellina fuori commercio, 7 esemplari 
‘ad personam’ più alcune prove d’artista in nero e alcuni esemplari colorati a 
mano), per le edizioni di Carlo Bestetti e stampata da Alessandrini & Bulla di 
Roma. In perfetto stato di conservazione, ad eccezione di usuali leggerissimi 
ingiallimenti sui bordi esterni. Con margini intonsi. 
Dalla serie: “Sei litografie”. 
 
Il tema dei cavalli compare per la prima volta nell’opera di de Chirico nel periodo parigino del 1913 e 
non lo abbandona mai per quasi tutta la vita. Ambientando i suoi cavalli e i suoi cavalieri antichi in 
spiagge deserte tra antiche rovine o in mezzo a ville e palazzi, l’artista aggiunge un senso di nostal-
gica evocazione del passato che risalta per contrasto: da una parte la follia insensata dell’esistenza, 
dall’altra il passare del tempo che travolge la memoria.  
(cfr. A. VASTANO, Roma 1996). 
 





GIORGIO DE CHIRICO 
 
40 IL TROVATORE, PRIMA VERSIONE, 1972 

 
Litografia a quattro colori, firmata a mano dall’artista in basso a destra e nu-
merata in basso a sinistra.  
Bibliografia: Brandani 156. 
(mm. 596x445). [23744G] 
 
Perfetto esemplare nell’unico stato. Impresso su carta vellina in complessivi 
146 o 151 esemplari (90 o 95 in numeri arabi, 30 in numeri romani, 21 con let-
tere dell’alfabeto, 10 in numeri arabi siglate h.c. e alcune prove d’artista). In 
eccezionale stato di conservazione, con margini intonsi. 
Al recto:  
Il timbro a secco di ‘Casa de Chirico’ (cfr. Salamon 1993), e il timbro a secco 
di Alberto Caprini Stampatore in Roma non riportato dal Lugt ed entrambi 
segnalati nella prossima edizione del Lugt, Fondazione Custodia Parigi. 
 
(1) Esistono alcune discordanze tra la numerazione delle stampe descritte nei cataloghi ragionati e la 
realtà degli esemplari che si incontrano sul mercato. Si tratta di errori dovuti all’incaricato della nu-
merazione che, contrariamente a quanto si è sempre creduto, non è quasi mai stato l’autore stesso. 

 
Nella pittura metafisica si apre una nuova stagione che ha come pilastro un’altra raffigurazione, dopo 
le architetture e le geometrie delle piazze; è con la creazione dei manichini che de Chirico inaugura 
uno dei periodi più affascinanti, più straordinari ed avventurosi di tutta la sua opera e introduce una 
rivoluzione nel campo dell’arte. Il manichino di de Chirico più che un personaggio vero e proprio è 
un veicolo plastico. La sua struttura è complessa ed elementare. È una macchina ma è anche un essere 
soprannaturale, uno scheletro ragionato, una specie di androgino matematico composto di squadre, 
con una testa ovale senza lineamenti o con un profilo proiettato. Ha qualcosa di solenne e di contur-
bante. L’involucro di un eroe antico o futuro non ancora identificato”.  
(M. BARILE,  2002). 
Nel 1917 De Chirico veste il suo manichino dei panni del Trovatore, personaggio che simboleggia la 
libertà dell’arte. Di origine provenzale, il trovatore, o meglio, il rimatore è una tipica espressione 
delle civiltà romanza, che si ispirò nella lirica d’amore agli ideali aristocratici della società feudale. 
Nietzsche, che ebbe grande influenza su de Chirico, nel canto con cui conclude La Gaia Scienza fa del 
trovatore il simbolo di un’arte più libera e trasgressiva perché consapevole di aver abbattuto tutti gli 
idoli. Nelle opere di de Chirico il manichino rappresenta lo stesso pittore, come nella lirica di 
Apollinaire l’uomo senza volto rappresentava il poeta stesso. 
 

 





JOAN MIRÓ,  
Montroig 1893 - Palma de Majorca 1983 
 
41 OISEAU  ZÉPHIRE, 1956 
 

Litografia a colori. 
Bibliografia: Mourlot II.159 (227) I/II, Cramer 34.  
(mm. 379x279). [18788A] 
 
Perfetto esemplare in edizione corrente nella prima edizione su due. Tavola V 
per Derrière le miroir 87-89 Miró Artigas, Parigi 1956, impressa da Mourlot 
Frères per l’editore Maeght. In eccezionale stato di conservazione, con piega e 
margini editoriali.  
  
Miró amava molto incidere e scolpire tanto che per molti anni abbandonò la pittura per dedicarsi con 
maggiore attenzione a queste forme artistiche. Per quanto riguarda le stampe originali Miró produsse 
più di duemila lastre in tutto l’arco della sua vita. Una produzione così cospicua e complessa è assai 
rara, solo quella di Picasso e Chagall può reggere il confronto. Molte opere furono incise con il pre-
ciso scopo di produrre litografie e acqueforti destinate a essere pubblicate come edizioni correnti. 
Spesso a queste era affiancata una seconda edizione di lusso, firmata, numerata e stampata su carta 
pregiata e destinata al mercato dei collezionisti più esigenti. Questo modo di divulgare e commercia-
lizzare le stampe originali è quello storico. Infatti nei secoli passati nessun artista e nessun editore 
aveva mai pensato di limitare artificiosamente le tirature, pratica oggi erroneamente troppo usata e 
che produce solo l’aumento dei prezzi. Le stampe originali, fin dai tempi di Dürer, sono state il mi-
glior mezzo di promozione dell’opera di un artista. Maeght, che fu il più importante gallerista ed 
editore del dopoguerra, pensava che fosse più vantaggioso far vedere una stampa originale al posto di 
una perfetta riproduzione per far meglio apprezzare l’opera di un artista. Infatti nelle opere originali 
si può capire più facilmente il contenuto nell’opera stessa e una litografia incisa a mano dallo stesso 
artista è un’opera originale. Per ottenere che il pubblico potesse meglio apprezzare le opere dei suoi 
artisti, anche se questi non potevano visitare personalmente le mostre, Maeght inseriva nei cataloghi 
delle esposizioni da lui organizzate una o più litografie originali. Inoltre pubblicava una rivista 
Derrière le miroir, che vendeva al prezzo di una normale rivista d’arte, le cui illustrazioni erano ori-
ginali realizzati in litografia dagli stessi artisti. È importante notare che le opere così pubblicate non 
differiscono da quelle realizzate espressamente per le edizioni di lusso, che venivano all’epoca ven-
dute a prezzi assai elevati. Non erano meno belle, non venivano realizzate con meno colori per ri-
sparmiare i cospicui costi di stampa. Anzi spesso accadeva il contrario. Infatti parecchie delle lito-
grafie originali in edizione corrente sono veri e propri capolavori. Fra le opere d’arte prodotte degli 
artisti del Novecento quelle di Miró sono oggi le più amate e apprezzate dal pubblico. 
(S. SALAMON Joan Mirò Litografie originali, catalogo della mostra, L’Arte Antica Torino 2004). 
 





MASSIMO CAMPIGLI,  
Berlino 1895 - Saint-Tropez 1971 
 
42 DONNA AL BALCONE, 1956 

 
Litografia a colori, firmata e datata a mano dall’artista in basso a destra e nu-
merata a mano in basso a sinistra.  
Bibliografia: Meloni - Tavola 161. 
(mm. 595x390). [18164A] 
 
Perfetto esemplare nell’unico stato. Impresso su carta vellina con la filigrana 
‘BFK RIVES’ nel 1956 dallo stampatore Desjobert per le edizioni L’Œuvre 
Gravée, Parigi. La tiratura fu di 175 esemplari numerati, firmati e datati. In ec-
cezionale stato di conservazione, con margini intonsi.  
Al recto:  
Timbro delle edizioni L’Œuvre Gravée non riportato dal Lugt.  
Al verso:  
Timbro della Galleria ‘La Nuova Bussola’ di Torino, con il numero di matri-
cola del loro magazzino, non riportato dal Lugt.  
Entrambi  i timbri sono stati segnalati alla Fondazione Custodia di Parigi per 
l’edizione del Lugt 2009-2010.  
 
I soggetti delle opere di Campigli sono assai limitati, praticamente si riducono ad un’unica iconogra-
fia: la donna è il suo tema preferito. L’unicità del tema è dovuta alla continua ricerca della perfezione 
che gli ha solo permesso o lo ha obbligato ad un unico soggetto, quello che più amava, ma non credo 
che questa limitazione abbia causato un danno, anzi. Certe opere, così semplici ed essenziali, così 
espressive, potevano nascere solo da una ricerca lenta e interminabile dell’essenzialità. Campigli con-
cepisce la donna esclusivamente nel ruolo di regina: solo ad essa sono destinati i gioielli, le cure più 
amorevoli e raffinate, solo la donna ha diritto di giocare, di divertirsi, di andare a teatro, di amare, a 
lei sono affidati i lavori meno faticosi. Le donne sono rappresentate, oltre che nelle pose classiche dei 
ritratti, affacciate ai balconi o alle finestre di una casa o poste sui palchi di un teatro o anche sotto un 
essenziale ombrello, infine talvolta incorniciate da un telaio di tessitrice. La casa, il teatro, i telai o 
l’ombrello rappresentano l’alveare dove la donna è regina e tesse la sua tela. Anche l’idolo, che com-
pare nelle composizioni degli anni della maturità dell’artista, rappresenta la donna nella sua forma 
più spirituale. Raramente compare un uomo nella composizione e se compare spesso è il suo autori-
tratto; talvolta si maschera da donna, ma il taglio degli occhi è inconfondibile. Campigli concepisce 
l’uomo, se stesso, come un sultano che ama essere circondato da molte donne, ma è un sultano buono 
che trasforma le sue donne in regine.  
(G.A.SALAMON Massimo Campigli, Torino 1998). 

 
 
 





RENÉ MAGRITTE (da),  
Lessines 1898 – Bruxelles 1967 
 
43 LE PRÊTRE MARIE o LA VALSE HÉSITATION , 1968 

 
Acquaforte e acquatinta a colori, firmata dalla vedova a matita in basso a de-
stra e numerata in basso a sinistra. 
Bibliografia: Kaplan-Baum 13 b/e. 
(mm. 93x138). [23806A] 
 
Perfetto esemplare nella seconda variante su cinque.  Impresso su carta del 
Giappone in 150 esemplari (la tiratura complessiva fu di 350 esemplari più 
pochissime prove siglate ‘E.A.’, tutte su carte diverse volta per volta). In ecce-
zionale stato di conservazione, con margini intonsi. 
Al recto:  
Il timbro a secco (Gravure originale, Atelier René Magritte) della fondazione 
preposta alla catalogazione della sua opera, segnalato alla Fondazione Custo-
dia di Parigi per l’edizione del Lugt 2009-2010.  
 
Questa, insieme ad altre sette stampe, fa parte del gruppo progettato, disegnato e preparato da 
Magritte per l’editore Georges Visat di Parigi. Magritte muore pochi mesi prima e non porta a ter-
mine il progetto che viene completato, come da programma, da Visat e dalla moglie di Magritte 
Georgette tra il 1968 e il 1969. 
I catalogatori Kaplan e Baum la inseriscono nel loro catalogo tra le stampe considerate originali, ma 
postume. 
 
Nella pittura di Magritte il pensiero, piuttosto che lo sguardo, è un gioco; un pensiero che abbiamo 
l’abitudine di legare a ciò che è detto, a ciò che è udito, e che, qui, ha la forte singolarità di presentarsi 
per esser visto, per essere muto. Nulla è più segreto del visibile, si potrebbe dire che non c’è maschera 
migliore che l’evidenza. Quanto al silenzio, chi lo ascolta? Tuttavia, in Magritte, quel silenzio ha un 
chiaro significato, per tutti quei personaggi che ci voltano la schiena, che sono senza testa, oppure che 
la nascondono.  
(cfr. NOËL B. Magritte, Parigi 1976). 
 
Uno dei motivi per cui il Surrealismo segna una svolta nella storia dell’arte moderna si manifesta nel 
più tipico dei suoi procedimenti: immagini assolutamente verosimili, addirittura ovvie, vengono as-
sociate e combinate in un contesto scandalosamente incongruo, inesplicabile, assurdo. Un esempio: 
Magritte raffigura un signore con cappello duro, solino e cravatta, ma invece della faccia c’è una mela 
verde. Si noti che la figura è ritratta in modo ostentatamente convenzionale, come in una fotografia 
per tessera, e la mela è dipinta con l’attenzione esagerata di un trompe-l’oeil. È chiaro che il significato 
del quadro non sta nelle due immagini dell’uomo e della mela, ma nella loro combinazione inattesa ed 
enigmatica. […] René Magritte inventa l’anti-storia, scopre l’assurdità del banale, raffigura con meti-
colosa pedanteria immagini di significato ambiguo che scadono facilmente nel doppio senso, nel gioco 
di parole figurato.  
(cfr. ARGAN G.C. L’Arte moderna, 1770-1970, Firenze 1977). 





  
ANTONIO ZORAN MUSIC, 
Gorizia 1909 – Venezia 2005 
 
44 PAYSAGE, 1959 

 
Acquaforte a colori, firmata e annotata (épreuve d’artiste) a mano dall’artista. 
Bibliografia: Schmücking 70. 
(mm. 378x536). [20544A] 
 
Perfetto esemplare nell’unico stato.Impresso su carta vellina con la filigrana 
‘arches’  in complessivi 250 esemplari da l’Atelier Lacourière di Parigi per 
l’editore Kestner-Gesellschaft di Hannover nel 1959 come omaggio annuale ai 
clienti più prestigiosi. In eccezionale stato di conservazione, con ampi margini 
tutt’intorno oltre l’impronta del rame. 
 
Viviamo tutti in una specie di nebbia, dove tutto è, può essere, ma può anche non essere. Lo stesso 
possiamo dire del mondo che ci circonda: forse esiste». Questo diceva già Zoran Music, prima 
d’essere assediato dalla nebbia infida e definitiva della cecità, che lo faceva aggirarsi per le calli cono-
sciute come un interrogativo inspiegabile, una domanda incessante: «Sono a Venezia, oppure a 
Parigi?». Le sue due città della creatività: le metropoli benjaminiane del cuore. Ma forse avrebbe op-
posto che solo una cosa esiste (per lui ch’era sopravvissuto a Dachau e sapeva davvero che significa 
amicizia): la fedeltà agli affetti, che non si vedono, che non forano la superficie incerta della nebbia 
polverosa, ma che sono più duri ancora e rocciosi della stessa sua pittura d’intonaco. La sua perenne 
meditazione sul silenzio biblico, inumato dal deserto. «Il deserto non è immagine di morte. Basta 
pensare all’Antico Testamento, dove tutto, ma proprio tutto accadeva nel deserto. Mosè è persino riu-
scito a trovare l’acqua nella roccia».  
Incapace e rabbrividente, nel non saper trattenere quel sentimento orribile e naturalissimo di scavare 
e trovare la «bellezza» nella morte, nel terrore: in quello scricchiolare terreo dei prossimi cadaveri, 
che ancora gemono e vivono e ansimano, in quelle organiche cataste putrescenti, che tanto gli ricor-
dano la natura carsica e scheletrica della sua natia Dalmazia. Dal momento che tutta la sua pittura è 
pittura di ricordi, di cieco brancolare in quello che è stato (Music non lavorava mai dal vivo o en plein 
air, ma in pieno subcosciente: «Sì, sono immagini che provengono dal mio inconscio. Ogni mio lavoro 
è preesistente. Prima che si faccia colore lo vedo già perfetto sulla tela. Lo immagino come una luce 
che viene dal di fuori, ma che, al tempo stesso, io ho già dentro. Mi sembra un mistero») ebbene le 
opere pressoché inedite che Jean Clair ha ripescato, nella meravigliosa casa-atelier che si stende come 
una liana stanca, ricolma di tele incespicanti verso il Canal Grande, sotto la vigile memoria-vestale 
della vedova-pittrice Ida Cadorin, eccole, sono come dei vagiti o lapilli, dei grumi di memoria, dei bi-
sbigli seminati nella notte. Cavallini dalmati che pestano il silenzio («e che non saprei più rifare»), 
paesaggi senesi sfuggenti, catturati dal treno (che lo porta al primo contatto con il mondo dell’arte, la 
Galleria dell’Obelisco di Gasparo del Corso e Irene Brin, angelo protettore il grande maestro vene-
ziano Guido Cadorin, padre di Ida). Ida, così continuamente ritratta e amata, nel gomitolo che si 
sfalda del carboncino, e registra quasi mesmericamente il perimetro caro del salone-atelier in amo-
roso condominio: lo spazio palpabile dell’affetto predominante. Par di ascoltare il Leporello di Da 
Ponte, che misura la circonferenza «veneziana» della sua stanza, di eterno subalterno della vita. 
Perché qualcosa di dalmata-bizantin-veneziano resiste pur sempre, in questa pittura della luce «acce-
cata», come intuì Tassi: «Poiché tutto, in questi quadri senza luce, avviene per luce».  
(M. VALLORA Music, La luce accecata nei deserti fantasma, La Stampa Tuttolibri, 1 giugno 2006). 
 





ROBERT INDIANA,  
New Castle, Ind. 1928 
 
45 NUMBERS, “ONE-ZERO”, 1968 
 

Serigrafie a colori, serie completa di dieci stampe. 
Bibliografia: R. Indiana-R. Creeley Numbers, Stoccarda Dusseldorf 1968. 
(caduna mm. 230x195). [14736-45A] 
 
Perfetti esemplari in edizione corrente. Impressi su carta vellina nel 1968 da 
Domberger di Bonlanden di Stoccarda per le Edizioni Domberger-Schmela 
di Düsseldorf. In eccezionale stato di conservazione, con margini editoriali. 
Si unisce il volume in cui le stampe erano inserite in fogli sciolti. 
 
Robert Clark “Indiana”, celebre esponente della cultura Pop statunitense, è un artista, scenografo e 
costumista statunitense associato al movimento della Pop Art. Artista attento ai contesti urbani, alla 
sgargiante attualità mediatica, ai segni, alle segnaletiche e ai numeri della società consumistica.  
Celebre l’installazione “Love”, omaggio al movimento pacifista degli anni Sessanta, che da dipinto 
murale, divenne scultorea scritta tridimensionale, in molteplici varianti.  
Riportando le parole espresse dall’artista in un’intervista al New York Times nel 2002: “Ci sono più 
segni che alberi in America. Ci sono più segni che foglie”. 
Indiana si trasferisce a New York nel 1954 e si unisce al movimento della Pop Art, usando caratteri-
stici disegni di immagini per realizzare approcci di arte commerciale mescolati con l’esistenzialismo, 
che evolsero gradualmente verso ciò che Indiana chiama “poesie scultoree”. L’opera di Indiana 
spesso consiste di immagini audaci, semplici, iconiche, in particolare numeri e parole brevi come 
“EAT”, “HUG” e “LOVE”. È noto anche per aver dipinto lo straordinario campo da pallacanestro 
un tempo usato dai Milwaukee Bucks nel palazzetto dello sport di quella città, lo U.S. Cellular Arena, 
con una grande forma ad M che occupa le due metà del campo. La sua scultura nell’atrio del grattacielo 
Taipei 101, chiamata 1-0 (2002, alluminio), usa numeri multicolori per suggerire la conduzione del 
commercio mondiale e i modelli della vita umana.  
Indiana è stato scenografo e costumista teatrale, come nella produzione realizzata nel 1976 dalla 
Santa Fe Opera de La madre di tutti noi (The Mother of Us All) di Virgil Thomson, basata sulla vita 
della suffragetta statunitense Susan B. Anthony. Dopo gli attentati dell’11 settembre 2001, Indiana 
produsse una serie di Dipinti della pace (Peace Paintings), che furono esposti a New York nel 2004. 
Robert Indiana vive nella città isola di Vinalhaven, Maine, dal 1978. 
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NOTE GENERALI PER LA LETTURA DEI NOSTRI CATALOGHI 
 

Sono da considerarsi stampe originali (silografia, bulino, puntasecca, acquaforte, acquatinta, litografia, paper report, cliché-
verre, serigrafia, ecc.) le prove tirate in nero e a colori da una o più lastre concepite dall’artista stesso, qualunque sia la tec-
nica impiegata per realizzarle. Nel xx secolo molte delle tecniche classiche hanno subito variazioni dovute al perfeziona-
mento della tecnologia e al desiderio degli artisti di sperimentare nuove forme espressive, per cui nelle stampe originali in-
contriamo tecniche con base fotografica o eliografica, fino ad elaborazioni di immagini eseguite con l’ausilio del computer. 
Si considerano generalmente alla stregua di stampe originali alcuni d’aprés (per eesmpio i Brueghel, i Raimondi, i Tiepolo, i 
Saint Non, i Renoir, i Sorlier-Chagall, i Villon-Picasso, e molti altri), poiché il rapporto tra l’inventore della composizione e 
l’incisore era strettissimo e soprattutto il soggetto era creato con la precisa destinazione di essere preparatorio alla stampa, 
oppure questa era la libera interpretazione di soggetti o di stili di altri autori. Queste particolarità vengono indicate nelle 
schede volta per volta. Le stampe giapponesi non seguono queste regole: l’artista eseguiva un disegno shita-e su carta molto 
sottile, espressamente per l’incisione; questo veniva incollato al rovescio sulla lastra che poi veniva incisa dallo hori-cho (silo-
grafo), sotto il controllo dell’artista. Naturalmente veniva incisa una lastra per ogni colore. 
La qualità o bellezza dell’impressione è indipendente dallo stato, dalla conservazione, dalla rarità, dal soggetto e dall’autore 
(una prova tarda di ultimo stato, se stampata con cura, può essere di alta qualità; e si intende che la qualità è alta o bassa 
nell’ambito della medesima tiratura). Gli aggettivi d’uso internazionale per definire la qualità sono, in ordine decrescente: 
superba, splendida, magnifica, bellissima, bella, discreta, mediocre, stanca e povera. Per le stampe moderne e contempora-
nee, quando non si tratti di prove di stampa o di tirature non documentate ma di esemplari appartenenti da una tiratura di x 
esemplari stampati in una volta sola, in cui il primo esemplare e l’ultimo non hanno differenze di qualità, questa viene indicata 
con il termine “perfetto esemplare”. Per le stampe giapponesi la qualità del colore viene indicata coi seguenti aggettivi in or-
dine decrescente: brillante, ottimo, buono, discreto, pallido. 
Si è sempre menzionata l’esistenza o meno della firma. Si ricorda, tuttavia, che questa, non è di nessuna utilità né nella certi-
ficazione dell’autenticità né nell’attribuzione. Si ricorda inoltre che l’assegnazione di una stampa ad un autore, diversamente 
di quella di un disegno o di un quadro, viene di regola fondata sulla documentazione storica e non sull’analisi filologica: infatti 
la stampa, venendo impressa in più esemplari può venire considerata, come il libro, opera pubblicata e perciò di autore certo e 
documentato. 
É difficile parlare di tiratura per le stampe poiché esse venivano generalmente stampate a seconda della richiesta. Oltre alle 
due grandi divisioni, coeve e tarde, le stampe venivano, nell’ambito di quest’ultime, tirate in tempi diversi a seconda della 
domanda. Per edizione corrente si intende una tiratura ampia, alle volte anche oltre il migliaio di copie, voluta dall’autore e 
dall’editore, spesso come tavola fuori testo di libri o riviste d’arte (l’inserimento in una pubblicazione con un testo dava al 
tutto uno status di libro con una tassazione, soprattutto in Francia, praticamente azzerata). Non sono da considerare artisti-
camente opere minori, molte hanno avuto un’edizione parallela di lusso stampata dopo quella corrente. La rarità è dovuta o 
alle poche impressioni eseguite, o alla legge della domanda-offerta e ancora, per gli stessi motivi una stampa molto rara nei 
primi stati o in tiratura coeva può essere molto comune negli ultimi stati in tiratura tarda o viceversa. Si ricorda comunque 
che la rarità è da valutare anche in relazione all’ampiezza del mercato in cui la stampa viene richiesta. 
La qualità della conservazione viene indicata con le seguenti frasi in ordine decrescente: in eccezionale stato di conserva-
zione, in perfetto stato di conservazione (ad eccezione di...), in buono stato di conservazione (ad eccezione di...), si segnala la 
presenza di.... I margini vengono così classificati: sottilissimo fino a 1 mm, sottile da 1 a 2 mm, piccolo da 2 a 4 mm. buono da 
4 a 15 mm, ampio oltre i 15 mm, intonso è un foglio che conserva le misure in cui è stato fabbricato o stampato, con edito-
riale si intende un foglio che è stato messo in commercio senza margini o con una precisa dimensione di carta scelta 
dall’artista di concerto con l’editore, con visibile a tratti si intende un margine discontinuo oltre l’impronta del rame o la linea 
marginale rimarginato è un margine ricostruito. 
Alle volte le stampe e le opere su carta in genere sono incollate su di un supporto già all’epoca dell’esecuzione o su di un  
passe-partout antico o moderno recante iscrizioni autografe o timbri dei collezionisti e dei critici: in presenza di queste 
particolarità che, se catalogabili vengono segnalate, il supporto non viene rimosso . 
Per destra o sinistra si intende quella di chi guarda, salvo che si indichi un soggetto animato. Esempio: la mano destra o la 
gamba destra di un uomo sono la sua mano o gamba destra e sono a sinistra per chi guarda; il ramo di un albero è a destra per 
chi guarda. 
Le misure sono tutte in millimetri, altezza per base; si riferiscono per le stampe in cavo all’impronta del rame, per le si-
lografie alla linea marginale e, in difetto di queste, al foglio, per le litografie e le stampe in piano al limite della composizione 
e si riferiscono al foglio in vendita. Talvolta i repertori riportano misure leggermente diverse, ciò può dipendere dai criteri di 
misurazione o dall’elasticità della carta che, a seconda della temperatura/umidità degli ambienti in cui è stata conservata o 
dalla pressione del torchio, si restringe o si allarga. (Aggiornamento Aprile 2009). 
 
 
 

Si inviano cataloghi o avvisi di mostra su richiesta. 
 

Se desidera continuare a ricevere le nostre comunicazioni (cataloghi, inviti, cartoline) 
 è assolutamente necessario, se non lo ha già fatto nel corso dell’anno,  

che confermi il proprio interesse per le nostre mostre, comunicandoci nuovamente l’indirizzo 
 con una lettera, un fax, una telefonata o una e-mail. 

La ringraziamo vivamente per la collaborazione. 
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Euro ! 
 
 
 

 1 3.500 24 2.500 
 2 3.500 25 7.000 
 3 12.500 26 1.600 
 4 su richiesta 27 4.200 
 5 su richiesta 28 9.800 
 6 9.500 29 16.000 
 7 9.500 30 6.500 
 8 10.000 31 5.800 
 9 10.000 32 7.000 
 10 su richiesta 33 5.000 
 11 25.000 34 24.000 
 12 11.000 35 2.500 
 13 6.000 36 3.500 
 14 10.000 37 2.000 
 15 10.000 38 4.200 
 16 13.500 39 3.300 
 17 6.000 40 6.800 
 18 11.000 41 1.600 
 19 7.000 42 3.300 
 20 22.000 43 7.000 
 21 4.800 44 1.800 
 22 su richiesta 45 2.400 
 23 2.500  
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CONDIZIONI DI VENDITA 
 

 
L’autenticità delle stampe originali e la loro corrispondenza alle caratteristiche descritte nella nostra “dichiara-
zione di autenticità”, il cui logo è registrato presso la Fondazione Custodia di Parigi (Lugt), edizione 2009-2010, 
sono assolutamente garantite. Nel caso l’accurata e (per quanto possibile e con il massimo impegno) scrupolosa 
descrizione dovesse risultare inesatta, l’opera, se è evidente che non sia stata mal conservata o manomessa, verrà 
ripresa e l’importo pagato restituito. I prezzi sono da considerarsi “cornice esclusa”e sono impegnativi in Euro 
per 120 giorni. Considerata l’attuale situazione dei cambi valutari, i prezzi indicati non sono impegnativi, ci ri-
serviamo pertanto la facoltà di modificarli ogni qualvolta se ne presenti la necessità. È nostra facoltà concedere 
facilitazioni di pagamento a condizioni da concordare volta per volta e se l’oggetto viene consegnato, è inteso il 
riservato dominio da parte nostra su questo fino al completamento dei pagamenti. Le facilitazioni concordate 
devono comunque essere sottoposte all’approvazione dell’amministrazione. I pagamenti si intendono per 
contanti e anticipati, i prezzi sono netti, l’IVA è compresa. In caso di oggetti affidatici in conto-vendita da 
privati, l’IVA, sempre compresa nel prezzo, riguarda solo le nostre competenze. Le tasse e le imposte eventual-
mente dovute per l’esportazione sono a carico del committente. L’eventuale fattura va richiesta al momento 
dell’acquisto, fornendo: il nominativo o l’esatta ragione sociale, l’indirizzo fiscale, il codice fiscale e il numero di 
Partita IVA. L’IVA non è più detraibile (regime del margine di cui all’art. 36 comma 1 D.L. 41 del 22 02 95 
convertito dalla legge 85 del 22 03 95 e successive modificazioni). I diritti dovuti alla S.I.A.E. per le stampe solo i 
3.000 Euro di imponibile degli autori morti da meno di ottantanni sono compresi nel prezzo. Per le operazioni 
superiori ai 12.500,00 Euro, i clienti devono fornire tutti i dati richiesti dal D.L. 143 del 03 02 06. I dati da noi 
posseduti per poter inviare i nostri cataloghi o per poter concludere le vendite e gli acquisti sono trattati nel ri-
spetto del D.L. 196 del 30 06 03, non contengono dati sensibili e non sono in nessun caso ceduti ad altri. Ven-
gono anche usati per il rispetto del R.D. 773 del 1931 e del D.L. 41 del 22 01 04 (Pubblica Sicurezza e Beni 
Culturali). Le ricevute o scontrini fiscali o fatture vengono rilasciati al momento dei pagamenti. Non è possibile 
acquistare con parziale o totale permuta le opere in catalogo per 45 giorni dalla pubblicazione di questo. In caso 
di mancato pagamento di tutto o di parte del dovuto, anche per oggetti acquistati e non ritirati, verranno con-
teggiati gli interessi passivi sul capitale residuo in ragione dello 0,035% al giorno dal 30° giorno dalla data di 
acquisto o dalla data di pagamento concordata, gli interessi vengono capitalizzati ogni 90 giorni, ed è anche no-
stra facoltà richiedere immediatamente il saldo dell’intera somma dovuta, compresi gli interessi maturati e le 
spese, ed è fin d’ora intesa la nostra libertà e accettato il nostro titolo per poter agire anche giudizialmente per il 
recupero delle somme dovuteci. Il contratto di vendita degli oggetti è concluso nel momento in cui il cliente ma-
nifesta, anche solo verbalmente e/o telefonicamente (le telefonate sono registrate), la propria accettazione alle 
nostre proposte di vendita (art. 1326 c.c.). Gli ordini telefonici devono essere seguiti dalla rimessa concordata 
entro 5 giorni feriali, dopo i quali l’oggetto è nuovamente libero, ma il committente resta obbligato a pagare una 
penale del 50% del prezzo di listino. Non è possibile riservare opere senza una caparra minima del 25%. Le 
consegne o le spedizioni avvengono solo a saldo avvenuto. Gli oggetti acquistati e non ritirati e quelli lasciati 
eventualmente in deposito con qualunque motivazione (solo a titolo esemplificativo conto-vendita, conto-lavo-
razione, restauro, perizia, garanzia, venduto, custodia, incorniciatura, ecc.) presso di noi verranno custoditi 
gratuitamente con la cura e “diligenza del buon padre di famiglia” ma non ci assumiamo in nessun caso la 
responsabilità per danni di qualunque natura, anche dolosa (solo a titolo esemplificativo allagamenti, furti, 
rapine o incendi, eventi atmoferici) incorsi agli oggetti di cui sopra (art. 1768 c.c.). Gli oggetti sopra citati non 
sono coperti da polizza assicurativa, il committente se la desidera deve espressamente richiederla e pagare il rela-
tivo costo. Le opere viaggiano a mezzo lettera raccomandata e/o assicurata – pacco celere 1 – pacco celere 
internazionale - corriere privato a seconda dell’urgenza e della fragilità, a rischio e pericolo del committente e a 
sue spese compresa quella di una eventuale copertura assicurativa. Le nostre condizioni di vendita si intendono 
accettate senza riserve sia per le opere descritte in catalogo che per quelle fuori catalogo. Per tutto quanto non 
ivi contemplato ci si richiama al Codice Civile Italiano e agli usi e consuetudini della città di Torino. Per ogni 
controversia l’unico foro competente è quello di Torino. (aggiornamento Ottobre 2008). 

 
L’ARTE ANTICA s.a.s. 

 
 

 
I pagamenti possono essere effettuati a mezzo: assegno bancario non trasferibile  

inviato a mezzo posta raccomandata o assicurata  
bonifico bancario sul conto corrente intestato a L’Arte Antica s.a.s. 

Deutsche Bank sede di Torino c/c n. 90727 CIN V ABI 03104 CAB 01000 
IBAN IT28V0310401000000000090727 - SWIFT (BIC) DEUTITMMTOR 

contrassegno postale, e con le seguenti carte di credito: 
VISA - AMERICAN EXPRESS 

 
Vi preghiamo di contattarci telefonicamente per il perfezionamento 
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