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Macke never seen

Nonostante la sua prematura scomparsa durante la Prima 
Guerra Mondiale nel 1914, a soli 27 anni, l'impatto di August 
Macke sull'arte moderna rimase significativo.  
La sua padronanza della manipolazione del colore e la sua 
esplorazione di nuove forme di espressione artistica 
influenzarono le generazioni successive di artisti. 

Macke, insieme al movimento Der Blaue Reiter, sperimentò la 
pittura astratta, sebbene gran parte della sua opera rimase 
figurativa.  
La sua breve ma intensa carriera artistica continua a essere 
celebrata, con le sue opere che rimangono un contributo 
fondamentale all'Espressionismo tedesco e, più in generale, 
all'arte moderna.

Despite his untimely death during World War I in 1914 at 
the age of just 27, the German artist August Macke's impact 
on modern art remained significant. 

His mastery of color manipulation and his exploration of 
new forms of artistic expression influenced subsequent 
generations of artists. Macke, alongside the Der Blaue 
Reiter movement, experimented with abstract painting, 
although much of his work remained figurative. 

His brief yet intense artistic career continues to be 
celebrated, and his works remain a fundamental 
contribution to German Expressionism and to modern art as 
a whole.



Magritte never seen

Poesia, umorismo, riflessione, dialoghi tra realtà e sogno. Il 
visibile e l'invisibile, la fantasia e l’eleganza; le opere di un artista 
visionario: il maestro belga René Magritte (1898/1967),  

Magritte rimase affascinato dall'esplorazione della mente e del 
subconscio, come teorizzato da André Breton, padre del 
movimento surrealista. 
A Parigi, Magritte frequentò esponenti del movimento, come 
Breton, Salvador Dalí e Max Ernst; e sviluppò il suo stile 
incentrato sulla rappresentazione accurata di oggetti quotidiani, 
ma ambientati in contesti insoliti e sorprendenti.  

La sua capacità di dipingere in modo realistico contrastava con 
l'irrealtà concettuale delle sue composizioni, creando un effetto 
alienante, inaspettato e provocatorio. 

Poetry, humor, reflection, reality and dreams, the visible 
and the invisible, fantasy and elegance; these are the works 
of a visionary artist: the master René Magritte (1898–1967).

The Belgian painter was fascinated by the exploration of 
the mind and the subconscious, as theorized by André 
Breton, the father of the Surrealist movement. In Paris, 
Magritte associated with key figures of the movement, such 
as Breton, Salvador Dalí, and Max Ernst, developing his 
own style focused on the precise depiction of everyday 
objects set in unusual and surprising contexts.

His ability to paint in a realistic manner contrasted with the 
conceptual unreality of his compositions, creating an 
alienating, unexpected, and provocative effect.



Manet's escape

Il dettaglio che proponiamo è tratto dal dipinto "La fuga di 
Rochefort" di Édouard Manet del 1880. 
Il dipinto raffigura la fuga del politico e scrittore dell'opposizione 
Henri de Rochefort, rinchiuso in una colonia penale dell'isola di 
Nuova Caledonia, dopo il crollo della Comune nel 1871. 

Affrontando il pretesto aneddotico della scena con la tecnica 
pittorica, Manet fallì nel suo progetto di creare un dipinto storico 
per il Salon di Parigi del 1881; creò, tuttavia, un manifesto 
artistico. Persino i volti, ad eccezione di quello di Rochefort, sono 
irriconoscibili, subordinati alla pura pittura. 

Così facendo, toccò il problema più urgente per l'Impressionismo 
dell'epoca: la questione del contenuto in una forma di pittura 
interamente incentrata sulla realizzazione stilistica. 

The detail shown here is taken from the 1880 painting "The 
Escape of Rochefort" by Édouard Manet. The painting 
depicts the escape of opposition politician and writer Henri 
Rochefort, who was imprisoned in a penal colony on the 
island of New Caledonia following the collapse of the Paris 
Commune in 1871.
Although Manet failed in his ambition to create a history 
painting for the 1881 Paris Salon, he nevertheless created 
an artistic manifesto. Even the faces—with the exception of 
Rochefort's—are unrecognizable, subordinated to the pure 
stroke of the brush. In doing so, he addressed the most 
pressing challenge of Impressionism at the time: the 
question of whether content could remain recognizable 
within a form of painting executed entirely in an allusive 
and deeply painterly style.



Mantegna never seen

Andrea Mantegna (1431/1506) fu un artista rinascimentale di 
grande influenza, noto per i suoi esperimenti di prospettiva e 
illusione spaziale. È noto che la sua opera abbia influenzato i 
grandi pittori dell'epoca, tra cui il tedesco Albrecht Dürer e gli 
italiani Giovanni Bellini e Leonardo da Vinci.

The Italian artist Andrea Mantegna (1431–1506) was a 
highly influential Renaissance painter, known for his 
experiments with perspective and spatial illusion. His work 
is known to have influenced the great painters of the era, 
from the German artist Albrecht Dürer to Leonardo da Vinci.



Analizziamo ora la parte inferiore del nostro collage: si tratta del 
dipinto "Presentazione al Tempio", che Mantegna realizzò nel 
1465: a destra la giovane Madonna offre il Bambino all'anziano e 
severo sacerdote Simeone, mentre al centro, sullo sfondo, San 
Giuseppe osserva con diffidenza: a sinistra, dallo sfondo nero, fa 
capolino il volto pallido e perplesso di un giovane con i capelli 
ricci e all'estrema destra, dietro la Madonna, esce di scena una 
donna con lo sguardo smarrito.  

Sono presenti sei personaggi, l'atmosfera è severa e preoccupata, 
senza un sorriso e con un Gesù bambino sofferente.I critici 
ritengono che il giovane che entra da sinistra sia Andrea 
Mantegna stesso in uno dei suoi primi autoritratti (simile ad altri 
a sinistra), mentre la donna che esce a destra si ritiene sia 
Niccolòsia Bellini, la giovane che Andrea aveva da poco sposato.

Let us now analyze the lower section of our collage: this is 
the painting "Presentation at the Temple," created by 
Mantegna in 1465. On the right, the young Madonna offers 
the Child to the elderly, stern priest Simeon, while in the 
center background, Saint Joseph looks on with suspicion. 
Out of the black background emerges the pale, perplexed 
face of a young man with curly hair, and on the far right, 
behind the Madonna, a woman with a lost look leaves the 
scene.
There are six figures in total; the atmosphere is stern and 
anxious, devoid of smiles, featuring a suffering infant 
Jesus. Critics believe that the young man entering from the 
left is Andrea Mantegna himself in one of his first self-
portraits, while the woman exiting on the right is thought to 
be Nicolosia Bellini, the young woman Andrea had recently 
married.



Mengs never seen

Come molti artisti del Settecento, il tedesco Anton Raphael 
Mengs (1728/1779) sviluppò le sue magistrali doti pittoriche 
studiando opere dell'antichità, del Rinascimento e del Barocco; 
tutte opere che conobbe durante il suo soggiorno in Italia. 

Al termine di questo soggiorno di tre anni in Italia, Mengs si 
convertì al cattolicesimo e sposò una giovane romana. Oltre al 
periodo trascorso lavorando come pittore di corte a Dresda e a 
Madrid, Mengs trascorse il resto della sua vita in Italia 
dipingendo pale d'altare, affreschi e ritratti. I 

l "pittore dei Principi", come Mengs veniva chiamato dai suoi 
contemporanei, fu presto dimenticato dopo la sua prematura 
scomparsa e l'emergere di nuovi giovani artisti, ribelli e 
romantici, avversi al suo rigore classico. 

Like many 18th-century artists, the German painter Anton 
Raphael Mengs (1728–1779) developed his masterful 
artistic skills by studying Renaissance and Baroque works 
he encountered during his stay in Italy. 

At the end of this three-year period, Mengs converted to 
Catholicism and married a young Roman woman. 

The "Painter of Princes," as Mengs was called by his 
contemporaries, was soon forgotten after his untimely death 
with the rise of a new generation of rebellious and romantic 
young artists opposed to his classical rigor.



Modigliani tribute

Amedeo Modigliani, artista italiano, noto anche con i 
soprannomi di Modì e Dedo, nacque a Livorno il 12 luglio 1884 
da una famiglia ebraica, ultimo di tre figli maschi e una femmina: 
il padre Flaminio, originario di Livorno e discendente da una 
famiglia originaria di Roma, e la madre Eugénie Garsin, nata a 
Marsiglia ma livornese da diverse generazioni, entrambi atei. 

Nel 1906 Amedeo Modigliani trova i fondi per trasferirsi a Parigi, 
capitale mondiale dell'arte d’avanguardia, dove sviluppa uno stile 
unico: i suoi sensuali nudi femminili e i ritratti caratterizzati da 
volti stilizzati, colli affusolati e sguardi spesso assenti. 
Si tratta di una scelta stilistica estremamente simbolica. 
Modigliani, sulla scia del detto secondo cui "gli occhi sono lo 
specchio dell’anima", decide di rappresentare i suoi soggetti come 
privi di pupille; non potendo conoscere l'anima degli uomini e 
delle donne che ritrae, l'artista lascia i loro occhi "vuoti".

Amedeo Modigliani was born in Livorno on July 12, 1884, 
into a Jewish family, the youngest of four children (three 
sons and a daughter). His father, Flaminio, descended from 
a family originally from Rome, and his mother, Eugénie 
Garsin, born in Marseille but from a family living in 
Livorno for several generations, were both atheists.
In 1906, Modigliani secured the funds to move to Paris, the 
global capital of avant-garde art, where he developed a 
unique style: his sensual female nudes and portraits are 
characterized by stylized faces, slender necks, and often 
blank gazes. This was an extremely symbolic stylistic 
choice. Following the saying that "the eyes are the mirror of 
the soul," Modigliani decided to depict his subjects without 
pupils; unable to truly know the souls of the men and 
women he painted, the artist left their eyes "empty."



Modigliani fu anche scultore, discepolo del maestro Constantin 
Brâncuși, e realizzò una serie di teste in arenaria che riuscì a 
esporre nel 1912. 

Purtroppo anche la sua carriera di scultore ebbe vita breve: a 
causa della polvere generata dalla scultura, la sua tubercolosi 
peggiorò; Abbandonò quindi la scultura, e si concentrò 
unicamente sulla pittura. 

Artista bohémien, Modigliani non disdegnò certo il bere e l'uso 
di sostanze nocive, compromettendo così la sua precaria salute 
fisica, già minata dalla tubercolosi, che di fatto lo portò alla morte 
a soli trentacinque anni, proprio all'apice del suo successo. 

Pare che una volta, malato e delirante, confessò che tutto ciò che 
desiderava al mondo era vedere i dipinti di Palazzo Pitti e degli 
Uffizi a Firenze prima di morire.

Modigliani was also a sculptor, a disciple of the master 
Constantin Brâncuși, and created a series of sandstone 
heads that he managed to exhibit in 1912. Unfortunately, 
his career as a sculptor was also short-lived: the dust 
generated by carving exacerbated his tuberculosis.

A bohemian artist, Modigliani certainly did not shy away 
from drinking and the use of harmful substances, 
compromising his already fragile health weakened by 
tuberculosis, which ultimately led to his death at just thirty-
five years old, right at the peak of his success.

It is said that once, ill and delirious, he confessed that all he 
wanted in the world was to see the paintings in the Pitti 
Palace and the Uffizi in Florence before he died.



Monet tribute

Claude Monet (1840/1926), il pittore francese che studiò a lungo 
la luce cercando di catturare le mutevoli atmosfere, diede il nome 
al gruppo di artisti rivoluzionari come lui: gli impressionisti. 

Gli impressionisti, infatti, proponevano un'arte rivoluzionaria in 
cui cercavano di catturare sulle loro tele i mutamenti cromatici e 
gli effetti della luce sull'ambiente, lavorando quasi sempre "en 
plein air", all'aria aperta e non tra le quattro pareti di uno studio. 

Dipingeva alberi e fiori, ma soprattutto i giochi d'acqua dello 
stagno e le ninfee galleggianti, che divennero una vera e propria 
ossessione pittorica fino alla fine dei suoi giorni. 
"Altri pittori dipingono un ponte, una casa, una barca... io voglio 
dipingere l'aria che circonda il ponte, la casa, la barca, la bellezza 
della luce in cui si trovano".  (Claude Monet)

Claude Monet (1840–1926), the French painter who spent 
years studying light in an effort to capture changing 
atmospheric conditions, gave his name to a group of 
revolutionary artists like himself: the Impressionists.
Indeed, the Impressionists proposed a new artistic 
expression, seeking to capture on canvas the shifts in color 
and the effects of light on the environment, working almost 
always en plein air—outdoors rather than inside a studio.

He painted trees and flowers, but above all the play of water 
on the pond and the floating water lilies, which became a 
true artistic obsession until the end of his days."Other 
painters paint a bridge, a house, a boat... I want to paint the 
air that surrounds the bridge, the house, the boat, the beauty 
of the light in which they exist." (Claude Monet)



Munch tribute

La vita di un artista è spesso caratterizzata da uno sguardo 
dualistico sulla realtà, capace di catturare luci intense e ombre 
profonde. Edvard Munch, il grande pittore norvegese (1863 - 
1944), è considerato uno dei precursori dell'espressionismo e ha 
avuto un ruolo fondamentale nell’evoluzione dell'arte moderna.

An artist’s life is often characterized by a dualistic view of 
reality, capable of capturing intense light and deep 
shadows. Edvard Munch, the great Norwegian painter 
(1863–1944), is considered one of the precursors of 
Expressionism and played a fundamental role in the 
evolution of modern art.



Nel nostro collage Edvard Munch appare in basso a sinistra in 
uno dei suoi autoritratti, mentre in alto a destra possiamo ancora 
vederlo, in uno dei suoi momenti di panico, nel suo dipinto più 
famoso: l'Urlo. 

"Nato in una famiglia segnata dalla malattia e dalla morte, 
Munch ha sperimentato il dolore più acuto fin da giovane. L'arte, 
per lui, si è trasformata in un potente strumento per esprimere i 
suoi tormenti e dare voce all'inquietudine che lo tormenta… 
l’artista raffigura l'angoscia dell'esistenza umana, il senso di 
isolamento e di straniamento che spesso ci affligge".  (Annamaria 
Accinno) 

"Attraverso l'arte cerco di vedere il mio rapporto con il mondo, e 
se possibile anche di aiutare chi osserva le mie opere a 
comprenderle, a guardare profondamente dentro di sé".  
(Edvard Munch)

In our collage, Edvard Munch appears in the lower left in 
one of his self-portraits, while in the upper right we can see 
him again, in a moment of panic, in his most famous 
painting: The Scream.

“Born into a family marked by illness and death, Munch 
experienced acute pain from a young age. For him, art 
transformed into a powerful tool to express his torments 
and give voice to the disquiet that plagued him... the artist 
depicts the anguish of human existence, the sense of 
isolation and estrangement that often afflicts us." 
(Annamaria Accinno)

"Through art I try to clarify my relationship with the world, 
and if possible also help those who view my works to 
understand them, to look deep inside themselves" (E.Munch)



Otto Dix tribute

Conclusa l'esperienza bellica che lo aveva visto partire da 
convinto volontario tra le fila dell'esercito tedesco e tornare 
decisamente e risolutamente da pacifista, Otto Dix (1891/1969) 
tornò a Dresda nel 1919 per iscriversi all'Accademia di Belle Arti 
e completare finalmente la formazione pittorica interrotta con lo 
scoppio del conflitto.  

Attraverso le interazioni con altri artisti si avvicinò alle esperienze 
del movimento dadaista.  
In una nazione tedesca, frantumata dalla sconfitta bellica, i 
dadaisti miravano a ricomporre i pezzi attraverso l'azione artistica 
e culturale.  

Soprattutto con il collage; Dix è il primo a incorporare lo spirito 
provocatorio e l'anarchia pittorica tanto cari al dadaismo 
berlinese.

After concluding his wartime experience—having enlisted 
as a staunch volunteer in the German army and returned a 
firm, resolved pacifist—Otto Dix (1891–1969) returned to 
Dresden in 1919 to enroll at the Academy of Fine Arts and 
finally complete the artistic training interrupted by the 
outbreak of the conflict.

Through interactions with other artists, he gravitated 
toward the Dada movement. 
In a German nation shattered by military defeat, the 
Dadaists aimed to piece things back together through 
artistic and cultural action. 
Dix was the first to incorporate the provocative spirit and 
painterly anarchy so central to Berlin Dadaism.



Otto Dix, qui sopra al centro in un autoritratto, negli ultimi anni 
è stato oggetto di rinnovato interesse internazionale. I dipinti per 
i quali è famoso, dalle rappresentazioni di soldati morenti in 
trincea, alle luci delle grandi città, passando per i ritratti di 
prostitute, suscitano ancora oggi forti reazioni.  
“Diventerò famoso o diventerò infame", disse Otto Dix. Riuscì in 
entrambe le cose. 

"Un artista deve chiedersi in quale epoca vive e come può 
rispondere alla sua epoca. Se si guarda la biografia di Dix ci si 
rende conto che ha attraversato cambiamenti epocali: nacque al 
tempo dell'imperatore Guglielmo II, visse la Prima Guerra 
Mondiale al fronte, poi ci fu la Repubblica di Weimar, i nazisti, 
che trovarono i suoi dipinti scandalosi, osceni e dannosi per la 
causa militare; poi un'altra guerra, poi l'era delle due Germanie". 
(Markus Stegmann) 

"Non mi piace la rappresentazione di cose odiose", disse Dix una 
volta in sua difesa. "Tutto ciò che vedevo era bello".

Otto Dix, pictured above in the center in a self-portrait, 
has been the subject of renewed international interest in 
recent years. The paintings for which he is famous—from 
depictions of dying soldiers in trenches to the lights of 
major cities, to portraits of prostitutes—still evoke strong 
reactions today.

“I will either become famous or notorious," Otto Dix said. 
He succeeded in both.
"An artist must ask himself what era he lives in and how 
he can respond to his era." Dix's biography tells us that the 
artist lived through epochal changes: he was born during 
the reign of Emperor Wilhelm II, experienced World War I 
on the front lines, then came the Weimar Republic, 
followed by the Nazis, who found his paintings 
scandalous, obscene, and harmful to the military cause. 
Then another war, followed by the era of the two 
Germanys. (Markus Stegmann)



Poussin tribute

Il pittore francese Nicolas Poussin (1594 - 1665) trascorse gran 
parte della sua vita in Italia, a Roma, città che lo ispirò attraverso 
la conoscenza e lo studio dell'arte italiana.  

“Poussin trovò la sua personale vocazione artistica nella creazione 
di piccole tele per collezionisti privati e studiosi. Prediligeva 
soggetti mitologici o episodi tratti dalla letteratura classica o 
dalla Bibbia. Le sue opere raffigurano personaggi che si 
muovono e agiscono come attori su un palcoscenico, ma 
congelati nel tempo, nei gesti, nel movimento e nell’espressione". 
(artesplorando.it) 

"La mia natura mi costringe a cercare e ad amare le cose ben 
ordinate e a fuggire la confusione, che è assolutamente la mia 
antitesi e la mia nemica, come la luce lo è delle tenebre”.  

The French painter Nicolas Poussin (1594–1665) spent 
most of his life in Italy, specifically in Rome, a city that 
inspired him through the knowledge and study of Italian art.

"Poussin found his personal artistic calling in creating small 
canvases for private collectors and scholars. He favored 
mythological subjects or episodes drawn from classical 
literature or the Bible. His works depict characters who 
move and act like actors on a stage, yet frozen in time, in 
their gestures, in their movement, and in their expression." 
(artesplorando)

“My nature compels me to seek out and love well-ordered 
things and to flee confusion, which is my absolute 
antithesis and enemy, as light is to darkness."



Reni never seen

Guido Reni (1575/1642) fu il più celebre pittore italiano del suo 
tempo, rinomato come un creatore di immagini religiose 
pressoché ineguagliabile. Le figure idealizzate che dipinse, 
insieme all'armonia, al colore e alla composizione delle sue opere, 
resero il suo nome sinonimo di grazia e bellezza; fu pertanto 
definito "il divino Guido". 

Secondo un biografo, Reni si vantava di saper "dipingere teste 
con gli occhi rivolti al cielo in cento modi diversi" sia per 
rappresentare l'estasi che per l'ispirazione divina. Avrebbe potuto 
essere un artista ancora più grande, un altro Rubens (in termini 
di potere, ricchezza e status sociale), se non avesse macchiato la 
sua reputazione e la sua arte accettando troppe commissioni e 
terminandole in fretta per saldare i suoi debiti, spinto da una 
dipendenza incontrollabile dal gioco d'azzardo.

Guido Reni (1575–1642) was the most famous Italian 
painter of his time, renowned as an almost unmatched 
creator of religious imagery. The idealized figures he 
painted, along with the harmony, color, and composition of 
his works, made his name synonymous with grace and 
beauty; he was therefore dubbed "the divine Guido.”

According to a biographer, Reni boasted that he knew how 
to "paint heads with their eyes turned to the heavens in a 
hundred different ways," representing both ecstasy and 
divine inspiration. He could have been an even greater artist
—another Rubens in terms of power and wealth—had he 
not tarnished his reputation and his art by taking on too 
many commissions and rushing to finish them to settle his 
debts, driven by an uncontrollable gambling addiction.



Ricci never seen

Sebastiano Ricci (1659/1734) è considerato uno dei principali 
artisti della pittura veneziana del Settecento  e, proprio dall’anno 
1700, dà inizio a un periodo di prolifica attività artistica dentro e 
fuori la città veneta.  

Partì per Vienna per lavorare al servizio di Giuseppe I d'Asburgo 
e decorare il soffitto della Galleria degli Specchi nel castello di 
Schönbrunn, poi a Londra per realizzare numerose opere nella 
residenza di Lord Burlington (ora divise tra la Royal Academy of 
Art e Chiswick House). 

Infine, dopo un breve soggiorno a Parigi, Ricci tornò a Venezia 
dove concluse la sua carriera itinerante, con commissioni 
provenienti sia dal mondo ecclesiastico che dai nobili delle corti 
di tutta Europa.

Sebastiano Ricci (1659–1734) is considered one of the 
principal artists of 18th-century Venetian painting, and 
starting right from the year 1700, he began a period of 
prolific artistic activity both inside and outside the Venetian city.

He left for Vienna to work in the service of Joseph I of 
Habsburg and decorate the ceiling of the Hall of Mirrors in 
Schönbrunn Palace, then moved on to London to create 
numerous works in the residence of Lord Burlington (now 
split between the Royal Academy of Arts and Chiswick House).

Finally, after a brief stay in Paris, Ricci returned to Venice, 
where he concluded his career with commissions coming 
from both the ecclesiastical world and the noble courts 
across Europe.



Rousseau tribute

Il francese Henri Rousseau (1844/1910), uno dei pittori più 
originali dell'inizio del XIX e XX secolo, noto anche come il 
Doganiere, è considerato un precursore della cosiddetta pittura 
naïf. Iniziò a dipingere all'età di trent'anni, principalmente perché 
aveva molto tempo libero lavorando come impiegato presso 
l'ufficio delle imposte e delle dogane di Parigi. La semplicità di 
Henri Rousseau, a volte al limite dell'ingenuità nel dipingere la 
fauna e la flora della foresta, fu il tema di 25 suoi dipinti, che al suo 
tempo non tutti apprezzarono. “Rousseau non si scoraggiò per gli 
insuccessi; furono le battute e le ironie a dargli energia. Lavorò 
duramente dipingendo paesaggi fantastici ed esotici e, alla fine, 
riuscì a creare un suo linguaggio pittorico primitivo ma coerente." 
(Danilo Almeida). Altrettanto famosa è la frase di Picasso sul 
pittore-doganiere: "Henri ha lavorato duramente per tutta la vita 
per imparare a dipingere come un bambino".

The French artist Henri Rousseau (1844–1910), one of the 
most original painters of the late 19th and early 20th 
centuries, also known as Le Douanier ("The Customs 
Officer"), is considered a precursor of so-called Naïve art. 
He began painting at the age of thirty, mainly because he 
had plenty of free time while working as a clerk at the Paris 
customs office. Rousseau's simplicity—at times bordering 
on naivety in his depiction of forest fauna and flora—was 
the central theme of 25 of his paintings, which were not 
universally appreciated in his time.
“Rousseau was not discouraged by failure; the jokes and 
mockery actually energized him. He worked hard painting 
fantastical and exotic landscapes and, in the end, succeeded 
in creating his own primitive yet coherent pictorial 
language." (Danilo Almeida)



Schiele tribute

Il pittore austriaco Egon Schiele (1862/1918) è famoso, alcuni lo 
definiscono famigerato, per i corpi contorti e la cruda sensualità 
dei suoi dipinti, molti dei quali sono autoritratti. Importante 
pittore figurativo del XX secolo, ha creato oltre 3000 opere su 
carta e circa 300 dipinti, spesso considerati scioccanti e offensivi 
per il loro erotismo esplicito e sfacciato. 
Allievo e protetto del suo connazionale Gustav Klimt, Egon 
Schiele fu un artista dalla vita breve ma intensa. Le sue linee 
spigolose lo contraddistinguono come uno dei primi sostenitori 
dell'espressionismo austriaco, che rifiutava le convenzioni di 
bellezza tipiche e introduceva nell'arte la bruttezza e le emozioni 
esagerate. Klimt acquistò i disegni di Schiele, assunse modelli per 
lui e lo presentò a potenziali mecenati. Di conseguenza, alcune 
delle prime opere di Schiele mostrano somiglianze con quelle di 
Klimt; inoltre, i due condivisero molte cose nella vita: esperienze 
artistiche, rispetto reciproco, amicizia e, si dice, amore per una 
stessa donna. 

The Austrian painter Egon Schiele (1890–1918) is famous
—and some would say notorious—for the twisted bodies 
and raw sensuality of his paintings, many of which are self-
portraits. An important 20th-century figurative painter, he 
created over 3,000 works on paper and around 300 
paintings, often considered shocking and offensive due to 
their explicit and brazen eroticism.
A student and protégé of his compatriot Gustav Klimt, 
Egon Schiele was an artist with a short but intense life. His 
angular lines set him apart as one of the early proponents of 
Austrian Expressionism, which rejected conventions and 
introduced ugliness and exaggerated emotions into art. 
Klimt bought Schiele's drawings, hired models for him, and 
introduced him to potential patrons. Consequently, some of 
Schiele's early works show similarities to Klimt's; 
furthermore, the two shared many things in life: 
experiences, mutual respect, friendship, and, it is said, a 
love for the same woman.



Seurat in Autumn

Nel suo dipinto più noto, “La Grande Jatte”, l’artista francese 
Georges Seurat (1859/1891) raffigurava delle persone che si 
rilassavano in un parco su sull’isola della Senna.  

L'artista lavorò al dipinto  a partire dal 1884 con uno strato di 
piccole pennellate orizzontali di colori complementari; 
Successivamente aggiunse piccoli punti, anche loro in colori 
complementari, che appaiono come forme solide e luminose se 
visti da lontano. Questa tecnica, chiamata Puntinismo, distinse la 
sua arte dall'approccio più istintivo alla pittura utilizzato dagli 
impressionisti che si stavano affermando nella Belle Epoque. 

Nel nostro collage abbiamo immaginato che i protagonisti 
principali del quadro originario, si ritrovassero in un ambiente 
campestre alle prime piogge autunnali. 

In his most famous painting, "A Sunday on La Grande 
Jatte," the French artist Georges Seurat (1859–1891) 
depicted people relaxing in a park on an island in the Seine.

The artist began working on the painting in 1884 using a 
layer of small horizontal brushstrokes of complementary 
colors. He subsequently added tiny dots—also in 
complementary colors—that appear as solid, luminous 
forms when viewed from a distance. This technique, known 
as Pointillism, set his art apart from that of the 
Impressionists who were establishing themselves during the 
Belle Époque.
In our collage, we have imagined that the main figures from 
the original painting meet again in a rural setting under the 
first autumn rains.



Signac tribute

La famiglia di Paul Signac (1863/1935) si trasferì nel quartiere 
parigino di Montmartre, dove sorgevano numerosi atelier di 
artisti. Nel 1880 abbandonò gli studi di architettura per seguire la 
sua vocazione, dopo aver visitato una mostra di Claude Monet. 

Le opere più emblematiche del suo percorso artistico mostrano la 
sua iniziale adesione all'Impressionismo, tecnica che in seguito 
abbandonò, dando vita al "Puntinismo" insieme all'amico 
Georges Seurat.  

Il puntinista sceglie di applicare il colore sulla tela a piccoli punti 
anziché stenderlo uniformemente. Questa tecnica la si deve 
all'influenza che gli studi nel campo dell'ottica, ebbero sui giovani 
artisti sopracitati; un'altra rivoluzione artistica determinata anche 
dal clima di euforico ottimismo per i cambiamenti nella società 
francese ai tempi non a caso chiamati Belle Époque.

Paul Signac's (1863–1935) family moved to the Parisian 
district of Montmartre, home to numerous artist studios. In 
1880, Paul abandoned his architecture studies to pursue his 
calling after visiting a Claude Monet exhibition.

The most iconic works of his artistic journey reflect his 
initial embrace of Impressionism—a technique he later set 
aside to pioneer "Pointillism" alongside his friend Georges Seurat.
Pointillist painters choose to apply color to the canvas in 
tiny dots rather than spreading it evenly. 
This technique stems from the influence of scientific 
developments in optical studies—another artistic revolution 
driven by the atmosphere of euphoric optimism following 
societal changes in France, an era fittingly known as the 
Belle Époque.



Singer Sargent tribute

John Singer Sargent nacque nel 1856 a Firenze da genitori 
americani. Sua madre Mary non voleva per lui un'infanzia 
normale, come quella che i bambini della sua età trascorrevano a 
scuola, imparando a scrivere e a leggere. Preferiva portarlo con sé 
in giro per il mondo, alla scoperta delle bellezze artistiche e 
culturali, visitando le principali città europee. 
Nel 1885 fece la prima di una serie di visite a Monet nella sua casa 
di Giverny, mentre, nello stesso periodo, cresceva il suo interesse 
per la pittura en plein air. 

John divenne pittore di moda, stile e gusto. Un'arte che si fonde 
con la moda. Le tecniche pittoriche dell'artista esaltano abiti 
lussuosi, elegantemente indossati da personaggi dell'aristocrazia 
americana del XIX secolo. La maggior parte di questi raffinati 
ritratti è oggi esposta nelle sale del Museum of Fine Arts di 
Boston e in quelle della Tate Britain di Londra. 

John Singer Sargent was born in 1856 in Florence to 
American parents. His mother, Mary, did not want a normal 
childhood for him—one spent in school like other children 
his age, learning to read and write. She preferred to take 
him with her around the world to discover artistic and 
cultural wonders, visiting major European cities.

In 1885, he made the first of a series of visits to Monet at 
his house in Giverny, while around the same time, his 
interest in en plein air painting began to grow.
John became a painter of fashion, style, and taste. The 
artist's techniques highlighted luxurious attire elegantly 
worn by members of 19th-century American high society. 
Most of these refined portraits are now on display in the 
galleries of the Museum of Fine Arts in Boston and Tate 
Britain in London.



Sully never seen

Thomas Sully (1783/1872) fu un pittore britannico naturalizzato 
americano  molto prolifico, che realizzò un numero considerevole 
di ritratti. I suoi dipinti sono eleganti e romantici, eseguiti con 
impeccabile maestria tecnica. La figura femminile è enfatizzata, 
in linea con il sentito sentimentalismo della metà del XIX secolo. 

Sebbene abbia ritratto molti dei più importanti politici del suo 
tempo, come la regina Vittoria e diversi presidenti degli Stati 
Uniti, tra cui Thomas Jefferson, John Quincy Adams e Andrew 
Jackson, la fama di Sully è principalmente radicata nei suoi 
eleganti e idealizzati figure di donne dell'alta società.  

Tra queste, la nostra preferita è al centro del nostro collage, che 
raffigura Mrs. James Montgomery, adornata da una collana di 
corallo. Anno 1845. 

Thomas Sully (1783–1872) was a highly prolific British-
born American painter who produced a considerable 
number of portraits. His paintings are elegant and romantic, 
executed with impeccable technical mastery. The female 
figure is emphasized, in keeping with the sentimentalism of 
the mid-19th century.
Although he painted portraits of many of the most 
important politicians of his time—such as Queen Victoria 
and several U.S. presidents, including Thomas Jefferson, 
John Quincy Adams, and Andrew Jackson—Sully's fame is 
primarily rooted in his elegant depictions of high-society 
women.
Among these, our favorite, dated 1845 and positioned at the 
center of our collage, depicts Mrs. James Montgomery 
adorned with a coral necklace.



Toulouse-Lautrec tribute

Henri Toulouse-Lautrec (1864/1901) è stato un grande grafico, 
disegnatore e pittore francese, molto attivo verso la fine del XIX 
secolo. Le sue opere sono considerate post-impressioniste. È 
particolarmente noto per i suoi manifesti e le sue pubblicità, 
creati ad esempio per gli spettacoli del famoso locale notturno 
Moulin Rouge.  

Le sue opere raffigurano le scene più eccentriche della vita 
notturna parigina e oggi esprimono i radicali cambiamenti nella 
società e nell'economia durante quel periodo storico noto come 
Belle Époque.  
Un grande artista e un uomo sfortunato. A Toulouse-Lautrec 
rendiamo omaggio, ricordandolo con una delle sue commoventi 
frasi: "L'amore è quando il desiderio di essere desiderati ti fa stare 
così male da pensare di poter morire". 

Henri Toulouse-Lautrec (1864–1901) was a great French 
graphic artist, draftsman, and painter, highly active toward 
the end of the 19th century. His works are considered Post-
Impressionist. He is particularly known for his advertising 
posters, created, for example, for the shows at the famous 
nightspot Moulin Rouge.

His works depict the most eccentric scenes of Parisian 
nightlife, describing the radical changes in society and the 
economy during the Belle Époque.

A great artist and an unfortunate man. We pay tribute to 
Toulouse-Lautrec by remembering one of his moving 
quotes: "Love is when the desire to be desired hurts so 
much that you feel you could die."



Van der Weyden tribute

Rogier Van der Weyden è considerato uno dei più grandi pittori 
fiamminghi del XV secolo. Fu il pittore ufficiale della città di 
Bruxelles, avendo come suoi committenti i duchi di Borgogna. 

La nobildonna,  a sinistra del nostro collage, è un ritratto  vivace, 
grazie allo sguardo aperto della donna, rivolto direttamente 
all’osservatore. Il suo copricapo indica che si tratta di una donna, 
peraltro ignota, che potrebbe aver vissuto a Bruxelles. 

A destra il ritratto di una seconda donna: un esempio di eleganza 
caratteristica dei ritratti più tardivi dell'artista. Sebbene l'identità  
sia anch’essa sconosciuta, la sua aria dignitosa suggerisce che 
appartenga alla nobiltà. La veste e le sopracciglia depilate sono  
preferite dalle dame di alto rango della corte di Borgogna. 

Rogier van der Weyden is considered one of the greatest 
Flemish painters of the 15th century. He was the official 
painter of the city of Brussels, counting the Dukes of 
Burgundy among his patrons.

The noblewoman on the left of our collage is a vivid 
portrait, thanks to the woman's open gaze directed straight 
at the viewer.
On the right is the portrait of a second woman: an example 
of the elegance characteristic of the artist's later portraits. 
Although her identity is also unknown, her dignified air 
suggests that she belonged to the nobility. Her attire and 
plucked eyebrows were distinguishing marks of high-
ranking ladies at the Burgundian court.



Van Dyck tribute

Antoon Van Dyck (1599/1641) a dieci anni entrò nella bottega del 
di Van Baelen; e solo sette anni dopo aveva già un proprio studio. 

Dopo un breve soggiorno a Londra, Van Dyck trascorse un 
lungo periodo in Italia, che costituì un'importante fonte di 
apprendimento. I suoi ricordi italiani sono conservati nel 
"Quaderno Italiano" (British Museum, Londra), un quaderno 
ricco di disegni e aneddoti. 
Nei ritratti di questo periodo attribuì ai personaggi un 
emblematico significato sociale, espresso con raffinata sobrietà 
cromatica e attenzione ai dettagli del costume, conferendo 
eleganza e dignità all'aristocrazia italiana. Il pittore, a suo agio in 
mezzo al ricco patriziato di banchieri e commercianti che, ben 
consapevoli del valore simbolico e celebrativo dei quadri, faranno 
a gara per farsi ritrarre dall'artista. 

Antoon van Dyck (1599–1641) entered the workshop of 
Van Balen at the age of ten, and just seven years later, he 
already had his own studio. After a brief stay in London, 
Van Dyck spent an extended period in Italy, which served 
as an important source of learning. His Italian memories are 
preserved in the "Italian Sketchbook" (British Museum, 
London), a notebook filled with drawings and anecdotes.

The portraits from this period reveal a refined chromatic 
sobriety and meticulous attention to costume details, 
bestowing elegance and dignity upon the Italian aristocracy. 
The painter felt right at home among bankers and 
merchants, who, well aware of the symbolic and 
celebratory value of his portraits, vied with one another to 
be painted by the artist.



Van Eyck never seen

Sebbene spesso associato all'Italia, il Rinascimento si estese 
anche all'Europa settentrionale, Nei territori delle Fiandre. 

"I dipinti dell'epoca raffiguravano momenti comuni a tutti i 
membri della società, dalle attività ricreative delle classi superiori 
al lavoro dei contadini, dalla grandiosità delle città alla pacifica 
atmosfera di villaggi e case”.  (Abel G.Matos) 

Uno degli artisti più rappresentativi dell'arte fiamminga è Jan 
Van Eyck (1390/1441). Le informazioni verificate sulla sua vita 
rimangono scarse; fu comunque un artista di fama internazionale 
e il suo stile, incentrato su una resa analitica della realtà, ebbe un 
larghissimo influsso.  

Perfezionò la tecnica della pittura ad olio, che gradualmente 
sostituì in Europa l'uso del colore a tempera.

Although often associated with Italy, the Renaissance also 
extended to Northern Europe, in the territories of Flanders.
"Paintings of the period depicted moments shared by all 
members of society, from the recreational activities of the 
upper classes to the labor of peasants, from the grandeur of 
cities to the peaceful atmosphere of villages and homes." 
(Abel G. Matos)
One of the most representative artists of Flemish art is Jan 
van Eyck (1390–1441). Information about his life remains 
scarce; nevertheless, he was an artist of international 
renown, and his style, centered on an analytical rendering 
of reality, had a vast influence.

The artist perfected the oil painting technique, which 
gradually replaced the use of tempera paint throughout Europe.



Van Gogh's women

Quasi tutti gli amori di Van Gogh sono documentati nei suoi 
dipinti, ma nessuno ha ispirato il pittore a creare un'immagine 
vivida come quella di Agostina Segatori, il suo primo e ultimo 
grande amore, che abbiamo posto al centro del nostro collage (la 
ragazza dagli insoliti capelli rossi scompigliati dal vento). 
Agostina era una famosa modella nata a Napoli e proprietaria del 
caffè Le Tambourin in Boulevard de Clichy a Parigi.  
Vincent, un uomo molto più umile, fu sopraffatto dal suo stile di 
vita al punto da lasciarla e negare definitivamente i suoi 
sentimenti per tutti. 

Si dice che non si innamorò più dopo di lei.  
Queste disavventure rivelano quanto fosse sensibile, incompreso 
e solitario il celebre pittore olandese Vincent Van Gogh, una delle 
figure principali del Post-impressionismo e, soprattutto, il più 
popolare tra i pittori moderni.

Almost all of Van Gogh's loves are documented in his 
paintings, but none inspired the painter like that of Agostina 
Segatori—his first and last great love—whom we have 
placed at the center of our collage (the girl with the unusual 
red hair tousled by the wind).
Agostina was a famous model born in Naples and the owner 
of the Le Tambourin café on Boulevard de Clichy in Paris.
Vincent, a much more humble man, was overwhelmed by 
her lifestyle to the point of leaving her and permanently 
denying his feelings. It is said that he never fell in love 
again after her.
These misfor tunes reveal jus t how sens i t ive , 
misunderstood, and lonely the famous Dutch painter was—
one of the leading figures of Post-Impressionism and, above 
all, the most popular among modern painters.



Vasari at auction

Il toscano Giorgio Vasari (1511/1574) è noto soprattutto per essere 
stato il primo storico dell'arte, una delle principali fonti di 
informazione sulla vita degli artisti del Rinascimento italiano. 

Il collage vuole rendere omaggio al pittore Vasari,  partendo a 
sinistra dal suo autoritratto e a destra il suo mecenate Cosimo 
Medici. La personificazione femminile della Giustizia è 
rappresentata seminuda al centro; Il suo braccio teso porge una 
corona d'alloro alla Verità. La Verità viene presentata alla 
Giustizia dal Tempo, un vecchio alato che, nel dipinto originale 
del 1543, regge una clessidra sulla testa. 

Per concludere, ricordiamo che per le biografie dei pittori 
rinascimentali, Vasari fu accusato di aver eccessivamente 
spettegolato sul comportamento degli artisti presi in esame, ma è 
un ingrediente, quello del gossip, che da sempre contribuisce al 
successo di molte biografie.

The Tuscan Giorgio Vasari (1511–1574) is best known for 
having been the first art historian, serving as one of the 
primary sources of information on the lives of Italian 
Renaissance artists.
The collage seeks to pay tribute to Vasari the painter, 
starting on the left with his self-portrait and on the right 
with his patron Cosimo de' Medici. The female 
personification of Justice is depicted semi-nude in the 
center; her outstretched arm offers a laurel wreath to Truth. 
Truth is presented to Justice by Time, an winged old man 
who, in the original 1543 painting, holds an hourglass on 
his head. 
In conclusion, it is worth noting that Vasari was accused of 
gossiping about the behavior of the artists in his 
biographies, but gossip is an ingredient that has always 
contributed to the success of many biographical works.



Vermeer tribute

Senza dubbio un'opera che ha catturato l'immaginario collettivo, 
anche per il  film del 2003, è "La ragazza con l'orecchino di perla", 
nota anche come "La ragazza con il turbante", datata 1665. 

Undoubtedly, a work that has captured the collective 
imagination, thanks in part to the 2003 film, is "Girl with a 
Pearl Earring," also known as "Girl with a Turban," dated 1665.



Soprannominata la "Monna Lisa olandese", l’artista olandese 
Johannes Vermeer (1632/1675) ritrae questa giovane donna su uno 
sfondo scuro per esaltare la luminosità della sua pelle, la sua 
espressione innocentemente sorpresa e il celebre orecchino.  

“Il pittore era maestro nel raffigurare soggetti borghesi impegnati 
nelle loro attività quotidiane. Ciò che lo affascinava di più erano 
le persone, soprattutto donne e ragazze, assorte nelle faccende 
domestiche”. (Carlotta Marelli) 

Ammirando le sue tele, che abbiamo parzialmente raccolto nel 
collage, si ha l'impressione di entrare in un mondo antico, 
semplice e prezioso al tempo stesso. Sembra una finestra sul 
passato, attraverso la quale possiamo intravedere la vita 
quotidiana di individui sconosciuti, immortalati dal talento 
dell'artista olandese. "I dipinti di Vermeer sono vere e proprie 
nature morte con esseri umani”.  (Ernst Gombrich)

Nicknamed the "Dutch Mona Lisa," it is a portrait by the 
artist Johannes Vermeer (1632–1675).
"The painter was a master at depicting bourgeois subjects 
engaged in their everyday activities. What fascinated him 
most were people, especially women and young girls, 
absorbed in domestic chores." (Carlotta Marelli)

Admiring his canvases, which we have partially assembled 
in the collage, one gets the impression of stepping into a 
world that is ancient, simple, and precious all at once. 
It feels like a window into the past through which we can 
glimpse the daily life of unknown individuals, 
immortalized by the talent of the Dutch artist. 

"Vermeer's paintings are true still lifes with human beings." 
(Ernst Gombrich)



Il pittore rinascimentale Paolo Caliari, nato a Verona nel 1528, 
detto il Veronese dopo il trasferimento a Venezia, fu 
protagonista, con Tiziano e Tintoretto, della grande stagione 
artistica del Cinquecento veneziano.

Veronese never seen

The Renaissance painter Paolo Caliari, born in Verona in 
1528 and known as Veronese, became a leading figure—
alongside Titian and Tintoretto—of the great artistic era of 
16th-century Venice following his move to the city.



La  popolarità di Veronese ha attraversato i secoli, collocandolo 
tra i maestri del colore al fianco di Tiziano, Rubens e Rembrandt. 
La sua bottega era composta da una affermata famiglia di pittori, 
di cui facevano parte anche il fratello e i figli Carlo e Gabriele. 

"Il pittore Paolo Veronese celebra la ricchezza dell'aristocrazia 
veneziana e lo splendore della Venezia cinquecentesca attraverso 
opere di grandi proporzioni dove una luce tersa esalta i colori e le 
figure. La sua brillante e rivoluzionaria ricerca nel campo del 
colore e della prospettiva apre le porte alle conquiste del Barocco, 
anticipando persino alcuni dei risultati ottenuti, tre secoli dopo, 
dai pittori impressionisti".  (Bettina Mirabile) 

Le grandi opere di Veronese sono oggi distribuite in alcuni dei 
musei più prestigiosi del mondo, come il Louvre di Parigi, la 
Pinacoteca di Brera di Milano e le Gallerie dell'Accademia di 
Venezia.

Veronese's popularity has spanned the centuries, placing 
him among the masters of color alongside Titian, Rubens, 
and Rembrandt. His workshop was composed of an 
established family of painters, which included his brother 
and his sons, Carlo and Gabriele.
"The painter Paolo Veronese celebrates the wealth of the 
Venetian aristocracy and the splendor of 16th-century 
Venice through large-scale works where a crisp light 
enhances the colors and figures. His brilliant and 
revolutionary exploration of color and perspective opened 
the doors to the achievements of the Baroque, even 
anticipating some of the results obtained three centuries 
later by the Impressionist painters." (Bettina Mirabile)
Today, Veronese's major works are distributed across some 
of the most prestigious museums in the world, such as the 
Louvre in Paris, the Pinacoteca di Brera in Milan, and the 
Gallerie dell'Accademia in Venice.



Vigée Le Brun tribute

Élisabeth-Louise Vigée (1755/1842), maritata Le Brun, sebbene 
fosse una pittrice autodidatta, si affermò fino alla corte di Maria 
Antonietta, e alle sedute per i trenta ritratti che l'artista le dipinse.  

Nel collage, la pittrice appare a destra, la regina a sinistra nel 
ritratto del 1782, dove Maria Antonietta indossa un semplice 
abito di mussola che fece scalpore per la sua informalità.  
La figura nuda tra le due donne è una Baccante; un soggetto 
mitologico, pretesto per inserire un nudo. 
Un dettaglio curioso: Le Brun e la Baccante accennano un 
sorriso in cui si intravedono i denti. Secondo le regole 
dell'Accademia, le donne dovevano essere rappresentate con le 
labbra chiuse. Il collage tra queste tre donne assume così un 
significato storico, nel descrivere gli ultimi anni della Francia 
monarchica e della vita spensierata della sua nobiltà.

Élisabeth-Louise Vigée (1755–1842), married Le Brun, 
although a self-taught painter, established herself at the 
court of Marie Antoinette, who posed for thirty portraits 
painted by the artist.
In the collage, the painter appears on the right and the 
queen on the left, wearing a simple muslin dress that caused 
a sensation due to its informality. The nude figure between 
the two women is a Bacchante, a mythological subject used 
as a pretext to include a nude.
A curious detail: Le Brun and the Bacchante hint at a smile 
that reveals their teeth. According to Academy rules, 
women were to be depicted with closed lips. The collage 
takes on historical significance by describing the final years 
of monarchical France and the carefree life of its nobility.



West tribute

Benjamin West (1738–1820) fu un pittore americano originario 
della Pennsylvania.  

Inizialmente formatosi come ritrattista, si trasferì in seguito in 
Italia, dove a Roma trovò un mecenate inglese che lo presentò ad 
Alessandro Albani, influente cardinale, mecenate e collezionista 
d'arte italiano. Durante il suo soggiorno in Italia, West si 
specializzò nei dipinti a tema storico. 

Nel 1763 si stabilì in Gran Bretagna, dove ricevette numerose 
commissioni ufficiali. Nel 1772, succedette a Joshua Reynolds 
come presidente della Royal Academy of Arts.  
West ebbe anche un'influenza significativa sullo sviluppo della 
pittura negli Stati Uniti; molti artisti americani, come Gilbert 
Stuart, si formarono nel suo studio londinese.

Benjamin West (1738–1820) was an American painter 
originally from Pennsylvania. 

Initially trained as a portraitist, he later moved to Italy, 
where in Rome he found an English patron who introduced 
him to Alessandro Albani, an influential cardinal, patron of 
the arts, and collector.

In 1763, he settled in Great Britain, where he received 
numerous official commissions. In 1792, he succeeded 
Joshua Reynolds as president of the Royal Academy of 
Arts. West also had a significant influence on the 
development of painting in the United States, as many 
American artists trained in his London studio.



Winterhalter tribute

Le monarchie europee del XIX secolo rivivono nelle accattivanti 
opere di Franz Xaver Winterhalter (1805/1873): a Parigi, dove fu il 
pittore di corte da Luigi Filippo. In Inghilterra Winterhalter 
dipinse i ritratti della regina Vittoria e della sua numerosa 
famiglia, ora conservate a Buckingham Palace. 
 La fama del pittore continuò a crescere anche sotto Napoleone 
III, quando Winterhalter divenne il ritrattista ufficiale. fama 
Raggiunse anche la corte spagnola, dove Isabella II gli 
commissionò uno splendido ritratto. Nel 1864 si recò a Vienna 
per dipingere l'imperatore Francesco Giuseppe I d'Austria e sua 
moglie, Elisabetta di Baviera, nota come la principessa Sissi. 

Tuttavia noi, ferventi repubblicani, abbiamo scelto di includere 
nel nostro collage dei dettagli più borghesi, tratti dalla vasta 
produzione artistica di questo grande pittore tedesco, che ci 
sorride in basso a destra dal suo autoritratto del 1840.

The European monarchies of the 19th century live on in the 
captivating works of Franz Xaver Winterhalter (1805–
1873): in Paris, where he served as court painter to Louis 
Philippe; in England, where Winterhalter painted portraits 
of Queen Victoria and her large family, now preserved at 
Buckingham Palace.
The painter's fame continued to grow under Napoleon III, 
when Winterhalter became the official portraitist. He also 
reached the Spanish court, where Isabella II commissioned 
a splendid portrait from him. In 1864, he traveled to Vienna 
to paint Emperor Franz Joseph I of Austria and his wife, 
Elisabeth of Bavaria, known as Empress Sisi. However, as 
fervent republicans, we have chosen to include in our 
collage more bourgeois details drawn from the vast artistic 
output of this great German painter, who smiles at us from 
the lower right of his 1840 self-portrait.




