
Note per le Guide alla mostra 
Giambattista Piazzetta - L'ingegnoso contrasto dei lumi 

SALAI 

^ Peculiarità di Piazzetta nell'ambito dei pittori veneziani del Settecento: 

Piazzetta è stato uno dei più importanti pittori veneziani del Settecento, ma si 
differenzia dalla maggior parte di essi per molti aspetti; ecco i due più eclatanti: 

- il Settecento a Venezia rappresenta in pittura la riscoperta della luce. Piazzetta 
invece è attratto dai forti contrasti chiaroscurali. 

- i pittori veneziani si spostano frequentemente nelle le corti Europee per 
soddisfare le richieste di facoltosi committenti. Piazzetta preferisce rimanere a 
Venezia. L'unica volta che lascia la città lo fa per venire a Bologna. Aveva 
vent'anni e voleva vedere dal vivo le opere dei grandi pittori della scuola 
bolognese. Lo attraggono in particolare i Carracci (e spesso verrà a Palazzo Fava a 
studiare il ciclo di affreschi) e soprattutto il Guercino. 

incisori di traduzione: 
- Piazzetta si cimenta nell'incisione solo una volta eseguendo all'acquaforte il 
piccolo autoritratto pubblicato nella pagina finale della sua biografia presente 
nel volume Studj di pittura, esposto nella terza sala. 
Moltissime invece sono le incisioni tratte dalle sue opere, principalmente dai 
disegni di Teste o mezze figure disegnate a carboncino e gessetto bianco su carta 
azzurrina o grigia. 

- In questa sala abbiamo una selezione di incisioni che traducono queste teste. 
Figurano sia i più abili incisori veneziani di traduzione come Marco Pitteri, 
Giovanni Cattini e Innocente Alessandri sia incisori della terraferma veneziana e 
quattro incisori tedeschi. 

teste al naturale e teste di carattere 
- Per chiarire lo spirito delle teste ai naturale disegnate da Piazzetta, si sono 
messe a confronto due di queste con due teste di carattere disegnate da 
Giambattista Tiepolo. 



SALA 2 

controprove 
- Questi due disegni a sanguigna ci offrono l'occasione per spiegare cosa sono le 
controprove e che uso ne faceva Giambattista Piazzetta nella elaborazione delle 
illustrazioni per edizioni figurate. 

^ serie di quattro Incisioni con figure e rovine classiche 
- serie completa e piuttosto rara che traduce disegni a sanguigna presenti nella 
collezione Kress e attualmente conservati alla Morgan Library & Museum di NY. 
Tre delle quattro stampe sono composte da due dei 20 disegni, una è composta 
da uno dei disegni e il finalino del IV canto della Gerusalemme liberata (sala 3). 
Da segnalare che si tratta della stessa serie di 20 disegni di cui fanno parte le due 
controprove esposte in questa sale e che sono stati utilizzati nella unica variante 
attualmente nota della seconda edizione della Gerusalemme liberata esposta 
nella sala 3. 

^ influenza di Giuseppe Maria Crespi (detto lo Spagnolo) 
Nel suo soggiorno a Bologna Piazzetta aveva frequentato la bottega del pittore 
Giuseppe Maria Crespi, artista fuori dagli schemi tradizionali, originale per la 
scelta di soggetti 'plebei', per tonalità dei colori utilizzati e il particolare uso del 
chiaroscuro. 

SALA 3 

^ Bossuet: falso luogo di stampa 
- Quest'opera ci offre la possibilità di vedere la varietà di soggetti che Piazzetta 
era capace di inventare per illustrare e "alleggerire" un testo così impegnativo. 
- E' da segnalare che nel frontespizio del IV tomo, esposto a parete, figura il falso 
luogo di stampa (Argentina), utilizzato per eludere le norme vigenti sulla censura. 

Atlante novissimo: vignette per atlante geografico! 
- E' curioso scoprire che un artista serio e rigoroso come Piazzetta si sia dedicato 
anche alla illustrazione di un atlante geografico. 

Gerusalemme: edizioni, incisori e chiave di lettura rispetto a Bernardo Castello 
- Viene segnalata la presenza di due edizioni differenti, con lo stesso editore e la 
stessa data sul frontespizio, e messe a confronto alcune tavole delle due edizioni. 



- Viene anche esposta l'unico esemplare noto di una variante della seconda 
edizione, che utilizza come testata di ognuno dei 20 canti una incisione tratta 
dalla serie di 20 disegni conservata alla Morgan Library e Museum di NYd\i 
fanno parte anche le due controprove esposte nella sala 2. 

- Sono messe a confronto le tavole che precedono i canti XVIII e XX della 
Gerusalemme illustrata da Piazzetta con quelle dei medesimi canti, incise da 
Giacomo Leonardis (Palmanova 1723 -1797) in una edizione veneziana del 1761, 
tratte dai disegni eseguiti da Bernardo Castello (Genova 1557 -1629) per la prima 
edizione figurata del poema (Genova 1590) Dal confronto si vede che Piazzetta 
preferisce illustrare i sentimenti e lascia in secondo piano le scene di battaglia. 

Studj di pittura: 

- unica incisione originale eseguita da Piazzetta (dietro insistenza dell'editore e 
amico Giambattista AIbrizzi) 

- confronto tra le incisioni dello stesso soggetto eseguite da Francesco Bartolozzi 
a semplice contorno e Marco Pitteri con ombreggiatura. 

- copia pirata incisa da Nicolò Cavalli nel 1761. Aver disatteso le norme in 
materia di privilegio privativo (il significato è spiegato in un pannello didattico 
nella sala 4) costò a Nicolò Cavalli anche un breve soggiorno nelle prigioni della 
Serenissima! 

^ Delle antiche statue: elenco associati 
- Questa pagina del primo volume dell'opera ci offre l'occasione per spiegare chi 
sono gli Associati (vedi pannello didattico) 

SALA 4 

^ Beato Officio 
- sono esposte il frontespizio e 7 antiporte del pregiato libriccino di preghiera 
illustrato da Piazzetta e inciso magistralmente da Marco Pitteri. Nel volumetto 
aperto in bacheca si può far notare che anche la parte scritta è stata incisa a 
mano (da Angela Baroni). I Remondini acquistano i rami del volumetto e li fanno 
ritoccare da Giovanni Volpato per pubblicare edizioni popolari rivolte a un 
pubblico più vasto e meno esigente. La lente sul primo volumetto serve a 
mostrare le iniziali dell'incisore (Giovanni Volpato). L'immagine su cui è aperto 



l'altro volumetto (rAnnunciazione) si può confrontare con l'originale inciso da 
Pitteri e presente tra le sette antiporte esposte nella cornice a parete. 

^ Bartolozzi, pala dei Gesuati 
- è una delle poche incisioni tratte da dipinti noti e tuttora presenti 

Pitteri/Junghwirth poter confrontare le diverse tecniche 
- qui lo stesso soggetto (San Filippo) disegnato da Piazzetta è tradotto in piccolo 
formato dal veneziano Marco Pitteri e dal tedesco Franz Jungwirth. Può essere 
interessante osservare le due diverse tecniche di incisione. Ovviamente quella di 
Pitteri risulta più raffinata e originale. 

SALA 5 

^ incisione in cavo e in rilievo 

- per l'acquaforte è esposta una splendida opera di Salvator Rosa; il soggetto 
(Giasone e il drago) vuole essere un omaggio al ciclo di affreschi dei Carracci 
dedicato al mito di Giasone e Medea presente al piano nobile. 

- per il bulino è esposta una splendida incisione di Marco Pitteri (fondamentale 
per lo studio della evoluzione della sua tecnica). 

- per la xilografia è esposta un'opera dell'inglese Giambattista Jackson, attivo a 
Venezia nel Settecento 

firma 

- per le stampe non firmate: due Capricci di Goya 

- per le stampe firmate in lastra: una acquaforte di Canaletto (col monogramma 
A.C.= Antonio Canal) 

- la stampa, con falsa attribuzione a Giambattista Tiepolo, è invece opera di 
Gianfrancesco Costa, architetto e incisore veneziano 

^ didascalie 
- viene utilizzata una incisione eseguita da Nicolò Cavalli e tratta da un dipinto di 
Francesco Maggiotto 



^ incisione originale 
- acquaforte ideata e incisa da Bernardo Bellotto 

^ incisione di traduzione 
- l'incisione a bulino, eseguita nei primi anni delTSOO da Antonio Perfetti, traduce 
lo splendido dipinto di Guercino. 

^ stati 
- viene esposta la medesima stampa in due stati successivi. Conoscendo il 

l̂î guaggio incisorio dell'artista (che non utilizzava mai i 'tagli incrociati') è da 
escludere che le modifiche presenti nel secondo stato siano state eseguite da lui. 

tipo di carta e filigrane 

- l'incisione utilizzata è tratta da un dipinto di Piazzetta. Il foglio è stato messo in 
orizzontale per facilitare la lettura della filigrana delle Tre mezze lune, 
caratteristica a Venezia nella seconda metà del Settecento. E' presente anche 
una seconda filigrana (grande stemma con Aquila e lettere GFA) che si vede 
rovesciata, ma è meno importante, ai fini della spiegazione, di quella delle Tre 
mezze lune. 

^ riproduzione di una stampa 
- cruciale nella comprensione della sostanziale differenza tra una stampa 
originale e la semplice riproduzione della stampa eseguita con metodi 
tipografici, senza l'utilizzo della matrice. 



SALA 6 

>̂  lettera autografa di Piazzetta 
- Viene spiegata l'origine dell'Accademia Clementina; l'occasione per parlarne è 
la nomina di Piazzetta ad Accademico d'onore. 

In questa sala è esposta al pubblico, per la prima volta, la lettera di 
ringraziamento scritta da Piazzetta (prima bacheca). 

^ Le pitture di Pellegrino Tibaldi 
- Si tratta di uno dei figurati veneziani del Settecento più sontuosi ed è dedicato a 
Palazzo Poggi, sede dell'Accademia Clementina, e al ciclo di affreschi che lo 
decorano. 
- Interessante sapere perché è stato concepito (vedi lettera ai leggitori nella terza 
bacheca) e chi lo ha finanziato (il ricco mercante bolognese Antonio Buratti, 
allora residente a Venezia) 



L’incisione è il linguaggio figurativo  
che esemplifica nella maniera più semplice  
e immediata la dialettica tra luce e ombra.
“Per circoscrivere una proiezione d’ombra  
è necessaria la luce”. 
Nell’incisione in cavo l’ombra è rappresentata 
dalla matrice in rame sulla quale l’artista 
intaglia le immagini create dalla sua fantasia. 
La luce è il foglio bianco su cui l’immagine, 
intagliata e riempita d’inchiostro, verrà 
trasferita durante il passaggio lento e 
profondo attraverso il torchio calcografico.  
In questo ‘passaggio’ il foglio di carta verrà 
pressato con forza contro la matrice e questo 
gli consentirà di assorbire l’inchiostro che ha 
riempito i solchi incisi dall’artista.
Come per un sortilegio, sul foglio  
immacolato si materializzerà l’immagine. 
Potrà essere luce, come nelle acqueforti  
di Giambattista Tiepolo, oppure oscurità, 
come in molte acqueforti di Rembrandt;  
più spesso saranno luci e ombre mediate  
da mille gradazioni di grigio, come  
vedremo in molte delle incisioni tratte  
da Piazzetta.

Engraving is the figurative language  
which exemplifies the light-shadow dialectic  
in the simplest and most immediate way.
“Outlining a shadow projection requires light”.
In intaglio engraving shadow is represented 
by a copper matrix on which artists carve 
out the images conjured up by their artistic 
imaginations. 
Light is the blank sheet onto which images 
engraved and filled with ink are transferred 
via a slow, in-depth process involving a 
copperplate press. In this process a sheet  
of paper is pressed forcibly against the matrix 
enabling it to absorb the ink contained in  
the artist’s engravings.
As if by magic the image materialises onto 
the sheet. It can be light, as in Giambattista 
Tiepolo’s etchings, or obscurity, as in many 
of Rembrandt’s etchings. More frequently 
in between light and shadow there are 
thousands of shades of grey, like those seen 
in many of Piazzetta’s engravings.

GIAMBATTISTA  
PIAZZETTA 
L’INGEGNOSO  
CONTRASTO DEI LUMI / 

GIAMBATTISTA  
PIAZZETTA  
INGENIOUS 
LIGHT CONTRASTS



Giambattista Piazzetta è stato uno  
dei pittori veneziani più originali ed 
enigmatici del Settecento. 
Mentre Venezia riscopre i colori e la 
luminosità di Paolo Veronese e di Tiziano, 
Piazzetta elabora una pittura più intimistica, 
fatta di forti contrasti chiaroscurali,  
più vicina a quella di Caravaggio che  
a quella vivace e festosa che sta diventando  
la cifra peculiare della pittura veneta  
agli inizi del secolo.
Mentre Sebastiano Ricci, Giambattista 
Tiepolo e molti altri artisti fanno largo uso 
della pittura a fresco per decorare i soffitti  
e le pareti delle Chiese e dei Palazzi di 
Venezia, Piazzetta non si cimenta mai con 
questa tecnica, la cui rapidità di esecuzione  
è incompatibile con il suo modo di dipingere, 
lento e riflessivo.
Pur non essendo un pittore alla moda,  
ma cercando con tenace ostinazione  
un proprio linguaggio espressivo, Piazzetta 
ha un successo clamoroso sia in patria  
che all’estero. 
La differenza che incuriosisce di più tra 
Piazzetta e i più noti pittori veneziani  
del suo tempo è che mentre questi si spostano 
frequentemente tra Londra, Madrid, Dresda, 
e San Pietroburgo, lui lascia Venezia solo  
una volta nel 1703, all’età di vent’anni. 
Lo fa per studio e la città che sceglie  
è Bologna. 

Giambattista Piazzetta was one of Venice’s 
most original and enigmatic 18th century 
painters. 
While Venice was rediscovering the colours 
and luminosity of Paolo Veronese and Titian, 
Piazzetta was developing a more intimate 
style made up of strong chiaroscuro contrasts 
and closer to Caravaggio’s work than to 
the lively and festive style which was in the 
process of becoming the hallmark of Veneto 
painting in the early years of the century.
At the same time that Sebastiano Ricci, 
Giambattista Tiepolo and many others were 
making liberal use of fresco painting to 
decorate the ceilings and walls of Venice’s 
churches and townhouses, Piazzetta never 
tried his hand at a technique whose rapidity 
of execution was incompatible with his slow 
and contemplative painting style. 
Despite this unfashionable style and his 
stubborn insistence on his own expressive 
language Piazzetta was extremely popular 
both at home and abroad. 
The most curious difference between 
Piazzetta and the best known Venetian 
painters of his day is that while the latter 
were continually on the move between 
London, Madrid, Dresden and St Petersburg 
the former only left Venice once, in 1703,  
at the age of twenty. 
This was for study purposes and the city  
he chose was Bologna.

PERCHÉ UNA MOSTRA  
DEDICATA A GIAMBATTISTA 
PIAZZETTA PROPRIO  
A BOLOGNA? /

WHY AN EXHIBITION  
OF GIAMBATTISTA PIAZZETTA’S 
WORK RIGHT HERE  
IN BOLOGNA?



L’ARTE DI PIAZZETTA  
NELLA TRADUZIONE  
GRAFICA DEGLI INCISORI  
DEL SETTECENTO
TESTE AL NATURALE / 

PIAZZETTA’S ART IN THE 
GRAPHICS WORK OF 18TH 
CENTURY ENGRAVERS
HEADS PORTRAYED FROM LIFE

Il termine “teste al naturale”, utilizzato 
da Giambattista Albrizzi nella biografia 
di Piazzetta (Studj di pittura, 1760) sta a 
significare teste riprese dal vero. Ed è proprio 
questa la novità dei ritratti a carboncino  
e gessetto bianco, singoli o a gruppi di due  
o tre figure, che ha reso famosi e 
ricercatissimi questi disegni di Giambattista 
Piazzetta. Il successo ne è testimoniato 
dal gran numero di incisioni che ne sono 
state tratte. La novità di questi disegni sta 
nel fatto che negli stessi anni altri artisti, 
spesso vincolati alle esigenze di facoltosi 
committenti, davano libero sfogo al proprio 
estro disegnando teste di vecchi patriarchi, 
maghi e filosofi. Queste venivano chiamate 
Teste di fantasia o di carattere ed erano 
puramente immaginarie. 
Al termine di questa sezione abbiamo 
creduto interessante mettere a confronto  
due Teste di carattere create dalla fantasia  
di Giambattista Tiepolo con le Teste  
al naturale disegnate da Giambattista 
Piazzetta. Tiepolo ci mostra personaggi 
misteriosi e improbabili, Piazzetta ci fa 
conoscere gente comune e a volte riesce 
anche a trasmetterci le loro emozioni. 
L’incisione che chiude questa sezione è opera 
di Jacopo Guarana. La fanciulla ritratta 
manca di quella spontanea autenticità 
caratteristica dei personaggi disegnati da 
Piazzetta e ci fornisce un esempio del nuovo 
orientamento del gusto in senso classicistico 
che andava sviluppandosi a Venezia sul finire 
del secolo. 

The term ‘teste al naturale’, used by 
Giambattista Albrizzi in his biography  
of Piazzetta (Studj di pittura, 1760) means 
heads portrayed from life. And it was this 
which was novel about the charcoal and 
white chalk portraits, individually and in 
groups of two or three figures, that made 
Giambattista Piazzetta’s work so very famous 
and popular. This success is testified to by 
the large number of engravings made from 
these. The novelty consisted of the fact that, 
in these same years, other artists – frequently 
hemmed in by the requirements of their 
wealthy clients – were giving free rein to 
their creativity with the heads of patriarchs, 
magicians and philosophy. These were called 
fantasy or character heads and were purely 
imaginary. 
At the end of this section we believe  
it is of interest to compare and contrast  
two fantasy character heads by Giambattista 
Tiepolo with Giambattista Piazzetta’s ‘teste 
al naturale’. Tiepolo gives us mysterious 
and implausible figures while Piazzetta 
introduces us to ordinary people and 
sometimes succeeds in getting their emotions 
across to us. 
The engraving which closes this section is  
the work of Jacopo Guarana. The girl 
shown in it is lacking in that spontaneous 
authenticity so characteristic of Piazzetta’s 
characters and provides us with an example 
of the new classical style orientation then 
emerging in late 18th century Venice. 



Le “scene di genere” sono immagini prese 
dalla vita quotidiana. A volte sono descritti 
con minuzia di particolari gli interni delle 
abitazioni di povera gente o di ricchi signori, 
altre volte le scene si svolgono all’aperto. 
Piazzetta predilige raccontare la vita 
delle persone semplici; le sue scene sono 
spesso ambientate in campagna, con 
giovani contadine ammiccanti, ragazzini 
impertinenti e uomini dall’aria ambigua. 
È probabile che questo gusto realistico sia 
derivato a Piazzetta dalla sua frequentazione 
dello studio di Giuseppe Maria Crespi 
durante il soggiorno a Bologna.

Genre art features scenes from everyday  
life. Sometimes poor people’s home interiors  
were depicted in minute detail, sometimes 
those of the rich and on other occasions 
scenes are open air. 
Piazzetta preferred to depict the lives  
of ordinary people and his scenes are often 
set in the countryside and feature cheeky 
young female peasants, impertinent boys  
and ambiguous looking men. 
In all likelihood this realistic taste came  
to Piazzetta in the period of time he spent  
in Giuseppe Maria Crespi’s studio during his 
Bologna days.

L’ARTE DI PIAZZETTA  
NELLA TRADUZIONE GRAFICA 
DEGLI INCISORI DEL SETTECENTO 
SCENE DI GENERE / 

PIAZZETTA’S ART IN THE 
GRAPHICAL WORK OF 18TH 
CENTURY ENGRAVERS 
GENRE ART SCENES 



L’ARTE DI PIAZZETTA  
NELLA TRADUZIONE GRAFICA 
DEGLI INCISORI DEL SETTECENTO 
LE ILLUSTRAZIONI DEI LIBRI / 

PIAZZETTA’S ART IN THE 
GRAPHICAL WORK OF 18TH 
CENTURY ENGRAVERS  
BOOK ILLUSTRATIONS

Una componente rilevante nella produzione 
artistica di Piazzetta è quella relativa ai 
disegni preparatori per l’illustrazione 
libraria. Se i libri illustrati veneziani del 
Settecento sono ricordati come un’eccellenza 
della Serenissima, ciò è dovuto in buona 
parte al suo contributo.
Dalla empatica e malinconica descrizione di 
una umanità reale, che è quella che ci viene 
presentata nelle teste, si passa ad un’ideale 
e variegata tipologia di immagini che si 
adattano in modo sorprendente ai diversi 
tipi di pubblicazione. Paesaggi arcadici, 
piccoli interni, putti, scene galanti, immagini 
sacre, allegorie, capricci con rovine, tutto 
questo è stato capace di inventare Piazzetta 
per decorare e impreziosire le più sontuose 
edizioni illustrate del Settecento veneziano.

Preparatory drawings for book illustrations 
formed a significant part of Piazzetta’s art 
work. If the 18th century Serenissima is 
considered to have excelled in illustrated 
Venetian books much of this is due to 
Piazzetta.
From empathic and melancholic depictions  
of real human beings, as seen in the heads, 
we move on to an ideal and variegated type 
of images which adapted to a surprising 
extent to the various types of publication. 
Arcadian landscapes, small interiors, puttis, 
romantic scenes, religious scenes, allegories, 
whimsical scenes featuring ruins: Piazzetta 
came up with all these to decorate and 
embellish the Venetian 18th century’s most 
sumptuous illustrated books.



Considerato uno dei capolavori dell’editoria 
illustrata veneziana del Settecento,  
La Gerusalemme liberata con le figure 
di Giambattista Piazzetta pone alcuni 
interrogativi tuttora irrisolti. Il più 
importante è la presenza di due edizioni  
che, pur presentando nel frontespizio lo 
stesso editore e lo stesso anno di stampa,  
si differenziano in modo piuttosto evidente. 
La differenza più eclatante sta nelle tavole  
a piena pagina che precedono i venti canti.  
Ci è sembrato interessante presentare in 
questa sezione tavole della prima e della 
seconda edizione, talora a confronto. Anche 
se non conosciamo il nome dei diversi incisori 
che hanno preso parte alla seconda edizione, 
sappiamo con certezza che le modifiche 
derivano da disegni rielaborati dallo stesso 
Piazzetta.

Considered one of the masterpieces  
of illustrated 18th century Venetian painting, 
Jerusalem Delivered with Figures by 
Giambattista Piazzetta raises some as yet 
unanswered questions. The most important 
of these is the presence of two editions 
whose publisher and printing year on the 
frontispiece are the same but which differ 
tangibly from one another. The most striking 
difference is the full page plates preceding 
the book’s twenty cantos. We believe it of 
interest here to present plates from the 
first and second editions, sometimes for 
comparative purposes. Whilst we do not 
know the names of the different engravers 
who worked on the second edition, we 
do know that the changes derived from 
drawings reworked by Piazzetta himself.

LA GERUSALEMME LIBERATA
DI TORQUATO TASSO / 

TORQUATO TASSO’S
JERUSALEM DELIVERED 



Bernardo Castello, l’artista genovese che 
illustrò la prima edizione figurata della 
Gerusalemme liberata (G. Bartoli, Genova 
1590) ricevendo l’elogio dello stesso autore, 
predilige immagini di guerra. I suoi disegni 
sono caratterizzati da una ripresa dall’alto, 
che consente di mostrare più episodi nello 
stesso momento; in primo piano o sullo 
sfondo sono quasi sempre raffigurate schiere 
di soldati. 
Giambattista Piazzetta, più di un secolo 
dopo, concentra il suo interesse su episodi 
più intimi; i personaggi sono posti in 
primo piano e si muovono all’interno di 
un idilliaco paesaggio arcadico, nel quale 
l’eco della battaglia si percepisce appena. 
Evidentemente quello che lo attrae è lo studio 
dei sentimenti umani. L’amore, l’amicizia, 
l’onore e il coraggio sono i veri protagonisti 
dei suoi disegni.

Bernardo Castello – the Genoese artist who 
worked on the first illustrated edition of 
Jerusalem Delivered (G. Bartoli, Genoa 1590) 
winning the praise of the author himself 
– had a preference for battle scenes. His 
drawings are seen from above, which enabled 
him to simultaneously depict multiple 
episodes. Massed soldiers are almost always 
shown in the foreground or background of 
his work. 
More than a century later Giambattista 
Piazzetta focused on more intimate scenes 
with characters in the foreground moving 
within an idyllic Arcadian landscape in 
which traces of fighting are barely visible. 
Clearly what attracted him was studying 
human feelings. Love, friendship, honour and 
courage are the true centre stage players in 
his drawings.

GIAMBATTISTA PIAZZETTA  
E BERNARDO CASTELLO:  
DUE DIVERSI MODI DI INTERPRETARE 
IL POEMA DEL TASSO / 

GIAMBATTISTA PIAZZETTA 
AND BERNARDO CASTELLO: 
TWO DIFFERENT INTERPRETATIONS  
OF TASSO’S POEM



Le stampe di carattere religioso derivano 
in massima parte da raccolte di disegni 
eseguiti appositamente da Piazzetta; quella 
dei Dodici Apostoli, incisa con straordinaria 
abilità da Marco Pitteri è la più nota. 
Poche sono le stampe che riproducono 
dipinti. Una è presente in questa sezione 
della mostra e traduce la pala della chiesa  
dei Gesuati di Venezia.

Religious prints mainly derived from the 
collection of drawings done specifically for 
the purpose by Piazzetta and the best known 
of these is the Twelve Apostles engraved  
by Marco Pitteri with extraordinary skill. 
Very few prints were of paintings.  
One of these is on display here in this section, 
a print of the altarpiece in Chiesa dei Gesuati 
in Venice.

L’ARTE DI PIAZZETTA  
NELLA TRADUZIONE GRAFICA 
DEGLI INCISORI DEL SETTECENTO 
STAMPE RELIGIOSE / 

PIAZZETTA’S ART  
IN THE GRAPHICAL WORK  
OF 18TH CENTURY ENGRAVERS 
RELIGIOUS PRINTS



L’ACCADEMIA CLEMENTINA  
DI BOLOGNA / 

BOLOGNA’S ACCADEMIA  
CLEMENTINA

Promotore della fondazione della Accademia 
Clementina di Bologna è stato Giampietro 
Zanotti. Pittore e letterato, era nato a 
Parigi nel 1674 da padre bolognese e madre 
francese. 
L’undici luglio del 1706, nel corso di una 
riunione a cui parteciparono più di ottanta 
artisti, propose “d’instituire una pubblica 
Accademia a pro della gioventù, e a gloria 
maggiore della patria, e delle belle arti, 
chiedendo aiuto, e protezione perché l’opera 
fosse illustre, e durevole”. La proposta fu 
accettata all’unanimità e a questo primo 
incontro ne seguirono molti altri. Sede delle 
riunioni era una galleria del Palazzo del 
conte Ercole Fava (l’attuale prestigiosa sede 
espositiva di Genus Bononiae) le cui pareti 
sono tuttora impreziosite da splendidi fregi 
dipinti a fresco da Lodovico, Annibale e 
Agostino Carracci.
Il progetto di istituire una Accademia di 
belle Arti a Bologna fu presentato al conte 
bolognese Luigi Ferdinando Marsili, allora 
Generale dell’esercito pontificio. L’iniziativa 
destò in lui un grande interesse e lo spinse 
ad appoggiare con passione le istanze di 
Giampietro Zanotti presso il papa Clemente 
XI. Il papa ne fu entusiasta e volle che 
l’Accademia portasse un segno tangibile 
della sua approvazione e fosse chiamata 
Accademia Clementina.

The Bologna Accademia Clementina 
foundation’s primary exponent was 
Giampietro Zanotti. Painter and man  
of letters, Zanotti was born in Paris in 1674 
to a Bolognese father and a French mother. 
On 11th July 1706, during a meeting 
involving over eighty artists, he put forward 
the idea of ‘setting up a public academy in 
favour of young people and for the greater 
glory of the nation and the fine arts and 
asked for help and protection to ensure that 
the work was illustrious and long lasting.’ 
His motion was unanimously approved and 
many further meetings followed which were 
held in one of the galleries of Palazzo del 
Conte Ercole Fava (currently the prestigious 
Genus Bononiae exhibition venue) whose 
walls are still today embellished with 
splendid friezes frescoed by Lodovico, 
Annibale and Agostino Carracci.
The idea of setting up a fine art academy 
in Bologna was presented to Bolognese 
count Luigi Ferdinando Marsili, then a 
general in the papal army. Marsili responded 
enthusiastically and passionately supported 
Giampietro Zanotti’s appeals to Pope 
Clement XI. The pope was enthusiastic and 
required that the academy showed tangible 
signs of his approval in the name Accademia 
Clementina.



LE PITTURE 
DI PELLEGRINO TIBALDI 
E DI NICCOLÒ ABBATI / 

THE PAINTINGS  
OF PELLEGRINO TIBALDI 
AND NICCOLÒ ABBATI

Le Pitture di Pellegrino Tibaldi  
e di Niccolò Abbati
Ritenuto uno dei più sontuosi illustrati 
veneziani del Settecento, questo libro edito 
da Giambattista Pasquali nel 1756, è dedicato 
a Palazzo Poggi, sede dell’Accademia 
Clementina di Bologna, e ai cicli pittorici 
eseguiti da Pellegrino Tibaldi (1527-1596) 
e Nicolò Abate (1510-1571) per decorarlo. 
I disegni preparatori per le incisioni, 
ad eccezione di quella presente nel 
frontespizio, sono eseguiti dai migliori allievi 
dell’Accademia Clementina di Bologna 
mentre le traduzioni su rame sono eseguite 
da Bartolomeo Crivellari, Giambattista 
Brustolon e Joseph Wagner, affermati 
esponenti della scuola veneta di incisione.
Il testo che precede le illustrazioni è redatto 
dal bolognese Giampietro Zanotti, allora 
ultraottantenne segretario dell’Accademia, 
che in quello stesso anno fa pubblicare 
dall’editore bolognese Lelio della Volpe 
un suo breve saggio intitolato Alcuni 
avvertimenti per lo incamminamento  
di un giovane alla pittura. 
Anche se il promotore e finanziatore 
dell’opera preferisce rimanere anonimo, 
sappiamo dal carteggio tra Luigi Crespi 
e monsignor Giovanni Bottari che si tratta 
di “Antonio BURATTI, bolognese, ricco 
negoziante in Venezia, amante delle lettere 
e delle belle arti” 

Held to be one of the most sumptuous 
illustrated books to come out of 18th century 
Venice, this book illustrated by Giambattista 
Pasquali in 1756 is dedicated to Palazzo 
Poggi, seat of Accademia Clementina di 
Bologna, and to the painting cycles carried 
out by Pellegrino Tibaldi (1527-1596) and 
Nicolò Abate (1510-1571) to decorate it. 
With the exception of the one on the 
frontispiece, the preparatory drawings for 
the engravings were the work of the Bologna 
Accademia Clementina’s best pupils, while 
the copper work was done by Bartolomeo 
Crivellari, Giambattista Brustolon and 
Joseph Wagner, eminent exponents of the 
Veneto engraving school.
The text preceding the illustrations was the 
work of Bolognese Giampietro Zanotti, then 
secretary of the academy and over eighty 
years of age. That same year the academy 
had a brief essay by him entitled Alcuni 
avvertimenti per lo incamminamento  
di un giovane alla pittura (Advice for Young 
Men Preparing to be Painters) published  
by Bolognese publisher Lelio della Volpe.
Whilst the exponent and financier of the 
work preferred to remain anonymous we 
know from letters between Luigi Crespi  
and Monsignor Giovanni Bottari that he 
was ‘Antonio BURATTI, Bolognese, wealthy 
Venetian merchant, lover of literature  
and the fine arts’.
































































