
87 HENRI L E H M A N N 

(Karl Ernest Rodolphe Heinrich 

Salem Lehmann) 

Francese, 1814-1882 

Deposizione 

Acquerello grigio, lumeggiature a 

gessetto bianco, matita nera e grafite, 

su carta marrone 

cm 42,8x29,2 

Cat. I I , n. 63; 86.GB.474 

Questo è uno studio preparatorio finito per un dipinto di Lehmann nella Chapelle de la 

Compassion di Saint-Louis-en-1'Ile, a Parigi, realizzato nel 1847. Lehmann fu ispirato da 

La deposizione dalla Croce, dipinta nel 1789 da Jean-Baptiste Regnault per la cappella 

del castello di Fontainebleau (Parigi, Louvre). 

I l disegno è un esempio dello stile accademico di moda nei Salons francesi (vedere 

n. 72) dalla metà dell'Ottocento agli inizi del Novecento. La predilezione del nostro 

secolo per gli impressionisti ed i post-impressionisti ha impedito in qualche modo 

di apprezzare le splendide qualità di questo stile pittorico ufficiale, che affrontò 

soprattutto temi storici attingendo al repertorio classico e alla grande pittura del 

passato. Solo di recente l'opera di pittori "ufficiali" come Lehmann ha acquistato 

la propria dignità artistica per la grazia, la notevole perizia dell'esecuzione, e la 

forza poetica. 

Lehmann si specializzò nei soggetti storici, spesso tratti dalle sacre scritture, come 

in questo esempio. Fu impiegato per decorazioni murali, tra cui le sale dell'Hotel de 

Ville a Parigi. Nel 1861 divenne direttore dell'Académie des Beaux-Arts, e nel 1875 

professore all'Ecole des Beaux-Arts. 
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88 JEAN-FRANCOIS MILLET 

Francese, 1814-1875 

Pastorella col gregge 

Pastello 

cm 36,4 x 47,4 
Cat. I , n. 80; 83.GF.220 

Una nube ha offuscato il sole, gettando la scena nell'oscurità. La pastorella, i l suo 

gregge di pecore ed i l cane pastore si stagliano in semi-silhouette contro il cielo pallido 

ed il paesaggio spoglio e scarsamente illuminato. L'attesa paziente e dignitosa faceva 

parte dell'interminabile routine dei contadini, la cui semplicità di vita Millet tese a 

nobilitare nelle sue opere. Ciò lo pose al centro di attacchi feroci da parte dei critici 

suoi contemporanei, che lo accusarono di tendenze socialiste. 

Millet esibì i l dipinto Pastorella col gregge (Parigi, Louvre) al Salon del 1864, dove fu 

acclamato come una delle rappresentazioni classiche della vita contadina. Questo è uno 

dei numerosi pastelli che presenta la stessa composizione - due si trovano al Museum of 

Fine Arts di Boston, uno alla Walters Art Gallery di Baltimora, ed un'altro faceva parte 

del mercato d'arte di New York. 

Figlio di contadini normanni, Millet fu ispirato dall'ambiente rurale e fece della 

vita contadina il soggetto dei suoi dipinti. Dal 1849 si unì ad un gruppo di pittori che 

lavoravano a Barbizon, villaggio presso la foresta di Fontainebleau, e che si proponevano 

l'aderenza espressiva alla natura. La scuola di Barbizon, come fu definita in seguito, è 

una precorritrice importante del movimento impressionista. 
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89 ÉDOUARD M A N E T 

Francese, 1832-1883 

La corrida 

Acquerello e gouache su grafite 

cm 19,3x21,4 

94.GC.100 

La composizione ricorda la tela Episodio di una corrida, che Manet espose al Salon 

ufficiale del 1864 e tagliò in seguito alle critiche ricevute; la parte inferiore del dipinto, 

77 torero morto, è alla National Gallery of Art di Washington; quella superiore, Toreri 

in azione, che richiama fortemente la parte in alto di questo disegno, è alla Frick 

Collection di New York. 

Nell'agosto del 1865 Manet compì un viaggio in Spagna. La visita lo avrebbe 

influenzato profondamente per il resto della sua carriera. In una lettera indirizzata ad 

un amico quello stesso settembre fece menzione di una "magnifica" corrida a cui aveva 

assistito: "Ci puoi contare che al mio ritorno a Parigi metterò sulla tela l'aspetto fugace 

di tutte quelle persone insieme." Scrisse anche del "lato drammatico, con i l picador ed il 

cavallo atterrati e colpiti dalle corna del toro e un'orda di ruffiani che cerca di controllare 

la bestia furiosa". I l dipinto di Manet sul soggetto (Parigi, Musée d'Orsay) fu realizzato 

lo stesso anno, sebbene differisca notevolmente dal disegno per l'angolo visuale più 

ampio che dà l'opportunità all'artista di osservare la folla, ma riduce la tensione 

drammatica che sta al centro dell'opera, il toro che attacca il cavallo del picador. 

Manet fu uno dei più grandi talenti artistici di tutti i tempi per i l tocco 

straordinariamente fluido e naturale. La sua predilezione per i temi popolari (che 

all'epoca venne ritenuta offensiva), lo pose in prima linea nella pittura d'avanguardia 

del tempo. Con opere quali il Bevitore di assenzio (Copenaghen, Ny Carlsberg Glypotek), 

rifiutato dalla giuria del Salon del 1859, Le dejeuner sur Vherbe e XOlympia del 1863 

(entrambi a Parigi, Musée d'Orsay), la sua arte venne acclamata come la "pittura 

della vita moderna", alla quale il poeta dell'Ottocento Charles Baudelaire volse i l 

più profondo interesse. Sebbene avesse rifiutato di prendere parte alle esposizioni 

impressioniste, Manet influenzò ugualmente la maggior parte degli appartenenti 

al movimento. 
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90 EDGAR DEGAS 

Francese, 1834-1917 

Autoritratto 

Olio su carta, su supporto in tela 

cm 20,6 x 15,9 

95.GG.43 

I l disegno, che è alla base di tutte le forme di espressione pittorica o plastica, si 

sovrappone spesso ad altre tecniche. Sebbene i disegni siano realizzati invariabilmente 

su carta, non tutti i lavori su carta sono necessariamente percepibili come disegni. 

Esempi come questo Autoritratto di Degas o La deposizione del Barocci (vedere n. 22), 

entrambi in olio su carta, sono al confine tra disegno e pittura. Considerato da alcuni 

un dipinto per la tecnica impiegata, XAutoritratto di Degas è un'opera su carta che ha 

l'immediatezza del tocco e l'intimità associabili ad un disegno. 

Degas eseguì questo Autoritratto intorno al 1857-58, durante il suo soggiorno 

giovanile in Italia. In questo periodo di autodidatta dipinse e disegnò prolificamente. 

Seguendo il consiglio di Ingres, dedicò molto tempo alla riproduzione di dipinti dei 

grandi maestri del Rinascimento. Degas scoprì di essere egli stesso il soggetto più 

congeniale per i ritratti: durante la sua permanenza in Italia, realizzò quindici o più 

autoritratti con diverse tecniche, la maggior parte dei quali lo ritraggono in primo 

piano con uno sguardo penetrante volto di lato per guardare se stesso, e quindi noi. 

La conoscenza di Degas della tradizione dei grandi maestri diede al suo lavoro una 

solidità formale che lo distingue dagli impressionisti e dai post-impressionisti ai quali 

solitamente è associato. Fu introdotto a questo circolo nel 1862 dopo aver incontrato 

Manet, legame che si risolse nel mutamento della sua pittura dai soggetti storici a quelli 

tratti dalla vita parigina dell'epoca: corse di cavalli, caffè, balletti, teatri, lavandaie e 

bordelli (vedere nn. 91-92). 
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91 EDGAR DEGAS 

Francese, 1834-1917 

Processione a Saint-Germain 

Grafite 

cm 24,8 x 33 

95.GD.35 

Si tratta di un disegno di Degas tratto da un album di schizzi a matita e realizzato 

intorno al 1877 (vedere n. 92). L'iscrizione ad opera di Ludovic Halévy identifica lo 

studio con quello della processione alla chiesa di Saint-Germain a Parigi nel giugno 

del 1877. Non è difficile capire perché i diversi soggetti abbiano richiamato l'attenzione 

dell'artista: la ragazzina con la bella acconciatura ed una candela in mano, in basso a 

sinistra; l'uomo altezzoso con un fiore all'occhiello, immediatamente dietro di lei; i l 

sacerdote dall'aspetto eccentrico, e quello quasi calvo di profilo, con un cappello in testa 

ed il resto dei capelli sulla nuca pettinati in avanti; e la parata di donne di mezza età 

non più bellissime a destra. Disegnato con grande rapidità, la linea è robusta, sintetica e 

sicura. Ogni testa appartiene ad un individuo riconoscibile ed osservato nei dettagli e 

non c'è traccia di ripetizioni o di ricadute in formule che spesso determinano la 

mancata riuscita delle caricature. 

La fila delle tre teste femminili ritratte di profilo o quasi, in alto a destra, andrebbe 

paragonata alla caricatura "cammeo" dei tre uomini barbuti di profilo nel disegno 

di Agostino Carracci (vedere n. 25). Sia Carracci che Degas sono disegnatori di 

soggetti grotteschi e caricaturali appartenenti alla tradizione che risale a Leonardo 

da Vinci. 
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92 EDGAR DEGAS 

Francese, 1834-1917 

Reyer e le lavandaie 

Grafite 

cm 24,8 x 33 

95.GD.35 

Come il n. 91, questo disegno è tratto da un album di schizzi a matita che Degas 

realizzò intorno al 1877, durante le soirée settimanali in casa del suo amico Ludovic 

Halévy, scrittore di libretti d'opera (tra cui la Carmen di Bizet) e di "vaudeville", nonché 

appassionato di balletto, come lo stesso Degas. Secondo Halévy in queste riunioni serali 

Degas avrebbe ritratto membri della compagnia ed eseguito studi per le sue opere. 

Gli schizzi abbracciano una varietà di temi ma sono ambientati soprattutto nei caffè-

concerto, nei foyers o scuole di danza e rivelano l'elaborazione incessante di materiale 

per i suoi dipinti e le sue stampe. Nel complesso sono sopravvissuti trentotto album 

di schizzi dell'artista, ventinove dei quali sono alla Bibliothèque Nationale de France 

a Parigi. 

Questi fogli mostrano il compositore Ernest Reyer seduto con un gruppo di 

lavandaie. L'iscrizione in alto dichiara: "da molto tempo Reyer offre un palco in terzo 

ordine [il più economico] ad una lavandaia." Reyer è ritratto mentre offre impacciato 
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un foglio di carta ad una donna che avvicina con civetteria alla guancia un ferro da 

stiro per vedere se è caldo. Sebbene non sia chiaro i l motivo preciso dell'offerta, 

questa potrebbe implicare un sottinteso sessuale, specialmente alla luce del fatto che 

nell'Ottocento le lavandaie ricorrevano spesso alla prostituzione per integrare i l loro 

reddito. 

In seguito al famoso scandalo Dreyfus del 1898, Degas ruppe bruscamente con 

Halévy, nonostante la lunga amicizia che l i legava sin dai tempi della scuola. Malgrado 

la sua formazione cattolica, Halévy era ebreo; nella spaccatura della società parigina 

che risultò dallo scandalo, Degas assunse una chiara posizione antisemita schierandosi 

contro Dreyfus. Questa svolta determina l'intensità dell'album, che rimase per lungo 

tempo in possesso della famiglia Halévy ed è un documento evidente del profondo 

legame artistico. 
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93 PAUL CÉZANNE 

Francese, 1839-1906 

Natura morta 

Acquerello su grafite 

cm 48x63 ,1 

Cat. I , n. 65; 83.GC.221 

Databile intorno al 1900, è probabilmente il più elaborato di un gruppo di grandi 

acquerelli di nature morte realizzati quasi alla fine della carriera di Cézanne. Questo 

esempio è molto vicino per composizione ad un acquerello appartenente alla Ford 

Collection di Grosse Pointe Shores nel Michigan, che sembra precederlo nell'esecuzione. 

L'acquerello del Museo Getty è pregevole non solo per i l formato, il grado di rifinitura 

e la qualità complessiva, ma anche per l'eccezionale stato di conservazione. 

La concezione monumentale delle forme di Cézanne è tutta racchiusa in quest'opera: 

la brocca, i due vasi - uno bianco e uno blu - e le mele prendono forma sulla tela in 

una rappresentazione emotiva che trascende la nostra normale percezione. Questi 

elementi, unitamente alla tovaglia, alla tappezzeria e alla parete dello sfondo con lo 

zoccolo di legno, sono rappresentati attraverso il personalissimo uso degli acquerelli, 

con piccole macchie sovrapposte di tinte traslucide che evocano la plasticità della 

materia e moltiplicano le vibrazioni luminose, malgrado l'apparente fragilità del 

mezzo espressivo. I l contrasto tra questi intensi passaggi di colore e le zone intatte 

del foglio rende ancora più evidente la pienezza suggestiva delle forme. 

Cézanne fu probabilmente il più grande ed influente dei pittori impressionisti attivi 

in Francia intorno alla fine dell'Ottocento. Egli conseguì la visione del mondo attraverso 

la scomposizione dei colori e la libertà esecutiva che è alla base della "grammatica" 

impressionista, una nuova forza astratta ed intellettuale che pervase la sua opera 

dandole un senso di ordine classico, razionale e quindi senza tempo. 
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94 BARTOLOMÉ ESTEBAN 

MURILLO 

Spagnolo, 1617-1682 

Il giovane Giovanni Battista 

con l'agnello 

Penna e inchiostro marrone 

su matita nera 

cm 27,2 x 19,2 

Cat. I l l , n. 114; 94.GA.79 

I l giovane Giovanni Battista siede nel deserto con la croce di giunco nella mano sinistra 

e la mano destra sull'agnello pasquale. L'agnello e l'iscrizione che l'accompagna, Ecce 

Agnus Dei, che solitamente appare sulla croce, sono tratti dal Vangelo secondo Giovanni 

(1:36): "Mirando Gesù che passava, disse, Ecco l'Agnello di Dio." Potrebbe trattarsi 

di uno studio preparatorio ad un dipinto, forse appartenente ad una serie che raffigura 

angeli ed arcangeli, poiché esiste uno studio dell'arcangelo Michele identico in stile 

e pressappoco delle stesse dimensioni (Londra, British Museum). Come molti disegni 

di Murillo, i l foglio del Museo Getty e quello di Londra recano la medesima iscrizione, 

Bartolome Murillo fat (abbreviazione di faciebat, iscrizione latina che appare 

comunemente su stampe e disegni): non è una firma, ma una prova di autenticità, 

scritta in seguito alla morte dell'artista dal suo curatore. 

Murillo fu uno degli esponenti più significativi della pittura spagnola del Seicento. 

Le sue opere mature hanno uno stile naturalistico e fortemente caravaggesco, in parte 

risultato dell'influenza del collega sivigliano Diego de Velazquez (1599-1660). Nella 

sua produzione posteriore Murillo ammorbidì i suoi aspri chiaroscuri in favore di 

un'illuminazione più calda e diffusa. 
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95 FRANCISCO JOSÉ DE 

GOYA Y LUCIENTES 

Spagnolo, 1746-1828 

Disprezzare gli insulti 

Pennello e inchiostro di china 

cm 29,5 x 18,2 

Cat. I , n. 142; 82.GG.96 

Un uomo dai tratti somiglianti a quelli dello stesso Goya si volge sprezzante a 

due orribili nani in abito da cerimonia che lo minacciano con degli stiletti; le loro 

uniformi sono state identificate da alcuni con quelle indossate dai generali dell'armata 

napoleonica. Despreciar losynsultos (Disprezzare gli insulti) è il titolo che accompagna 

l'immagine in basso a destra, e sembra indicare la sfida di Goya nei confronti 

dell'occupazione militare francese in Spagna. Ciò è rafforzato dalla differenza di 

statura tra le figure - l'alto civile spagnolo che tratta con condiscendenza i suoi 

oppressori tozzi e arcigni. 

I l disegno è il numero 16 dell "Album dal bordo nero" (detto Album E), che in 

origine potrebbe aver contenuto fino a cinquanta disegni. L'album fu realizzato intorno 

al 1805, circa sei anni dopo la pubblicazione di Los Caprichos (I Capricci), famosa 

serie di incisioni in cui l'artista muove una critica severa ai costumi e al manierismo 

dell'epoca. Tredici anni dopo una malattia misteriosa lasciò Goya completamente 

sordo e modificò la direzione del suo stile che da estroverso e decorativo si fece 

ossessionatamente morboso e bizzarro. 

Goya fu nominato pittore ufficiale alla corte di Carlo I I I di Spagna nel 1786 e di 

Carlo IV nel 1789. Gli sconvolgimenti politici che travagliarono la Spagna durante le 

guerre napoleoniche, e ai quali questo disegno allude, ispirarono anche Disastri della 

guerra (1810-23), serie di incisioni che illustra con efferata crudezza le conseguenze di 

quel conflitto. 
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96 THOMAS 

GAINSBOROUGH 

Inglese, 1727-1788 

Passeggiata in giardino 

Carboncino sfumato su carta 

marroncina, lumeggiato con pastello 

bianco 

cm 50,5 x 22,1 

96.GB.13 

La gentildonna e suo figlio, fino ad oggi non identificati, erano probabilmente 

il soggetto di uno dei celebri ritratti di Gainsborough raffiguranti personaggi 

dell'aristocrazia inglese. La datazione dell'opera ci è suggerita dal grande cappello 

e l'acconciatura vistosa della donna, in voga intorno al 1785-90. Secondo William 

Pearce, amico di Gainsborough, l'artista fece una gita di studio a Saint James's Park per 

eseguire schizzi di "signore eleganti e alla moda" preparatori a The Richmond water-walk 

(la passeggiata lungo il Tamigi a Richmond, a pochi chilometri da Londra). I l dipinto, 

che non fu mai eseguito, doveva raffigurare "la passeggiata di Richmond, o Windsor -

ritratti". La tela era stata commissionata intorno al 1785 da Giorgio I I I come pendant a 

The Mail in Saint James s Park (New York, Frick Collection), uno splendido dipinto che 

ritrae una sfilata di dame in abiti eleganti lungo questo viale alberato, "tutte in fremito, 

come un ventaglio da signora", secondo la descrizione di un commentatore. 

Questo disegno, insieme a quello della Pierpont Morgan Library di New York e ai 

due del British Museum di Londra, furono realizzati dal vivo e sono tra i più pregevoli 

disegni figurativi di Gainsborough. Tra tutti forse questo è il più bello per il tocco 

magico che rese celebri i dipinti dell'artista. La vivacità dei tratti a carboncino e le 

lumeggiature bianche rendono superbamente il movimento della donna - la testa 

girata, la leggerezza del suo andamento, persino la brezza che le increspa l'abito e 

muove gentilmente le foglie. 

Ragazzo in blu (San Marino, Huntington Library, Art Collections, and Botanical 

Gardens) è la sintesi dello stile sofisticato ed elegante di Gainsborough. Le opere della 

sua maturità rivelano una grande armonia tra le forme umane ed il paesaggio che le 

circonda, reso da pennellate di straordinaria inventiva e freschezza. 
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97 W I L L I A M BLAKE 

Inglese, 1757-1827 

Satana che esulta su Eva 

Grafite, penna e inchiostro nero 

e acquerello su stampa a colori 

cm 42,6 x 53,5 

Cat. I , n. 146; 84.GC.49 

Sebbene William Blake sia annoverato tra i maggiori artisti del Romanticismo inglese, 

è meno noto di alcuni suoi contemporanei. Lo spiega forse il fondamento poetico e 

visionario della sua arte, espressione della sua personalissima filosofia. Le immagini 

suggestive che Blake propone riflettono queste visioni, che non erano, come egli 

insisteva "oscure o effimere chimere ma strutturate e articolate in tal dettaglio che 

trascende la natura mortale". Eppure, le formule compositive e la tipologia delle figure 

delle sue rappresentazioni sono in forte debito con la tradizione pittorica e grafica dei 

grandi maestri, le cui opere aveva avuto modo di conoscere grazie a incisioni. 

Così come ndYAutoritratto di Degas (vedere n. 90) si fondono elementi pittorici e 

grafici, Satana che esulta su Eva è al confine tra il disegno e la stampa. Appartiene ad un 

gruppo di dodici stampe a colori che Blake realizzò nel 1795. L'artista delineò ciascuno 

degli schizzi con grandi zone di colore su cartone pressato, per poi stamparli su carta 

e rielaborarli notevolmente ad acquerello e a penna e inchiostro. Ogni versione è 

quindi unica, e non si conosce alcun disegno che abbia più di tre varianti. Satana 

vola trionfante sulla bellissima figura nuda di Eva avviluppata nelle spire del suo 

alter ego, il serpente del giardino dell'Eden. 

Blake si formò come incisore e si dedicò quasi interamente alla pubblicazione delle 

originalissime versioni illustrate della sua poesia e della sua prosa. 
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98 SIR D A V I D WILKIE 

Inglese, 1785-1841 

Sir David Baird scopre il corpo 

di Tipu Sahib 

Acquerello, penna e inchiostro 
marrone, e matita nera 
cm 41,6x28 
95.GG.13 

Si tratta di un elaborato studio compositivo per il dipinto della National Gallery of 

Scotland di Edimburgo, commissionato nel 1834 e completato nel 1838. Nel disegno 

Sir David Baird osserva con riguardo il corpo di Tipu Sahib, l'ultimo sultano di Mysore, 

la cui capitolazione e morte segnarono il decisivo consolidamento della sovranità 

britannica in India. Sir David Baird fu sconfitto nella prima guerra di Mysore ed 

imprigionato dal 1780 al 1784 a Seringapatam, capitale del Mysore. I l 4 maggio 

1799 egli tornò in India a capo dell'offensiva che si risolse con l'occupazione della 

città e la morte di Tipu. 

La composizione dell'artista è basata su una descrizione che risale all'epoca del 

ritrovamento del corpo del sultano: "Al crepuscolo il generale Baird.. .venne al cancello 

con le lampade... per cercare il corpo del sultano; e dopo un'intensa perlustrazione fu 

trovato sotto un cumulo di corpi morti e portato all'interno del cancello." Nel disegno 

Baird sta davanti alla porta sotto cui Tipu ha ricevuto la ferita mortale. Si noti la grata 

in basso a destra, richiamo alla prigionia di Sir Baird. 

Wilkie fu tra i più popolari ed innovativi pittori di soggetti storici in Inghilterra 

nella prima metà dell'Ottocento. Fu inoltre uno dei più abili disegnatori dell'epoca. La 

rappresentazione di vita contadina lo portò all'attenzione di un vasto pubblico, ma più 

tardi si concentrò sulla pittura di soggetti storici con un inevitabile cambiamento di stile. 

Wilkie seppe combinare elementi tratti dai grandi maestri del passato col romanticismo 

dei suoi contemporanei, dando vita ad uno stile nuovo e popolare di pittura di genere. 
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99 JOSEPH MALLORD 

W I L L I A M TURNER 

Inglese, 1775-1851 

Castello di Conway 

Acquerello e gomma arabica 

con tracce a grafite 

cm 53,6 x 76,7 

95.GC.10 

Questo è il più grande ed elaborato dei quattro acquerelli sopravvissuti di Turner del 

castello di Conway, costruzione tardo medievale sulla costa settentrionale del Galles. 

I l paesaggio gallese esercitò un profondo fascino sul giovane Turner, che vi si recò 

spesso per realizzare schizzi. Questo esempio, risultato forse della sua visita del 1798, 

ci restituisce una suggestiva immagine del castello, solido e indifferente alla fatica 

dei pescatori intenti a tirare le barche a riva. Lo straordinario talento di Turner nel 

rappresentare gli effetti drammatici della luce naturale è evidente nell'esplosione 

dei raggi che irrompono tra le nubi ed investono il castello e la costa retrostante. Le 

minuscole figure dei pescatori in questo vasto e periglioso scenario sono una metafora 

della piccolezza dell'uomo nell'universo naturale, governato da forze fisiche che 

sfuggono al suo controllo. 

Turner fu il protagonista insuperato della pittura inglese della prima metà 

dell'Ottocento, e tra i più grandi paesisti nel panorama pittorico di tutti i secoli. 

L'intensità drammatica e l'universalità dei suoi paesaggi erano pari a quelle dei dipinti 

storici dell'epoca. Tra i suoi più famosi acquerelli si riconoscono quelli legati alle visite a 

Venezia nel 1833 e nel 1840, ed in Svizzera, specialmente al lago di Lucerna. La celebre 

rappresentazione degli effetti meteorologici come espressione delle forze della natura 

è evidente nei suoi capolavori successivi, come II combattente "Teméraire", del 1839 

(Londra, Tate Gallery) e Negrieri che gettano a mare i morti e i moribondi, del 1840 

(Boston, Museum of Fine Arts). 
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100 SAMUEL PALMER 

Inglese, 1805-1881 

Sir Guyon accompagnato dal 

palmiere, tentato da Fedra a 

sbarcare sulle isole incantate — 

"La regina delle fate " 

Acquerello, biacca e gomma arabica, 

su tracce a matita nera, su "London 

Board" 

cm 53,7x75,2 

94.GC.50 

Il soggetto è liberamente tratto da un brano de La regina delle fate del poeta elisabettiano 

Edmund Spenser, pubblicato per la prima volta nel 1590. Nella barca a sinistra sono 

ritratti Sir Guyon ed il palmiere, personaggio del poema con cui l'artista chiaramente 

si identificava. I l palmiere, palmer nell'originale, è un pellegrino che torna dalla Terra 

Santa e porta come simbolo un ramo o una foglia di palma. Fedra sta in piedi nella 

barca a destra, e l i invita sull'Isola incantata, bagnata di luce e animata da ninfe festanti. 

Nel secondo libro, canto 6, del poema, Fedra rifiuta il palmiere, contravvenendo al 

desiderio di Sir Guyon: 

Ma il Palmiere Nero soffriva a star lì fermo, 

e a nessun prezzo o supplica avrebbe lei accettato, 

di traghettar quell'uomo oltre il periglioso guado. 

Questo acquerello, concepito come opera d'arte compiuta, fu esposto nel 1849 

alla Old Watercolour Society. La varietà di effetti che un grande acquerellista come 

Palmer può ottenere è spettacolare: dal cielo splendidamente animato da nubi -

"Margate mottle" (le "macchie di Margate"), come l'artista definiva questi effetti -

al "protodivisionismo" (tecnica che consisteva nell'accostare sulla tela tocchi di colore 

puro talvolta piccoli come punti, in seguito ricomposti "otticamente" dall'osservatore) 

di diverse zone in primo piano, in particolare la vegetazione dell'isola a destra. 
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