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Quando nel primo Ottocento gli intellettuali di tutta Europa, durante il Grand

Tour, cominciarono a esplorare i dintorni di Roma alla ricerca di scorci pitto-

reschi e nuove fonti d’ispirazione, il borgo di Anticoli Corrado fu una delle

scoperte più interessanti, in particolare per pittori e scultori. Oltre al pae-

saggio e alle caratteristiche architetture, gli artisti subirono il fascino degli

abitanti, tanto per la bellezza e la disinvoltura nel posare, quanto per la pro-

verbiale ospitalità. Fu così che, soprattutto a partire dalla fine del dicianno-

vesimo secolo, un numero sempre maggiore di importanti personalità

dell’arte vi soggiornò, affittando studi per periodi più o meno lunghi in cui

poter lavorare lontani dal caos della città. Molti si innamorarono delle mo-

delle locali e le condussero all’altare. La fama di Anticoli Corrado e dei suoi

modelli incuriosì quindi numerosi artisti di grande levatura, tra cui, solo per

citarne alcuni, Arturo Martini, Oskar Kokoschka e Marcel Duchamp, il quale

vi si recò per la prima volta nel 1925, per poi tornare nel 1965. Tra  gli anni

’20 e ’30, la folta schiera di pittori, scultori e incisori residenti ad Anticoli Cor-

rado sentì di dover ringraziare il borgo per l’accoglienza ricevuta donando al

Comune un’opera eseguita in loco: nacque così il primo nucleo della colle-

zione del Civico Museo d’Arte Moderna e Contemporanea, inaugurato nel

settembre del 1935 dal ministro Giuseppe Bottai.

Anticoli Corrado è posto su uno sperone roccioso sulle pendici settentrionali

dei monti Ruffi che dominano la Valle dell’Aniene. Il comune si affaccia sulla

stretta valle attraversata dal fiume Aniene e, per la sua posizione strategica,

è stato dapprima insediamento equo e in seguito colonia romana. 

Situato a poca distanza dal Parco Naturale Regionale dei Monti Simbruini e

dal fiume Aniene, il paese è noto anche per la bellezza dei suoi scorci e con-

sente svaghi tranquilli tra natura, cultura, folklore e gastronomia. Oltre al

museo nella suggestiva Piazza Santa Vittoria, il paese offre un patrimonio di

siti di valore storico e artistico di grande interesse. La Chiesa di San Pietro,

il monumento più antico di Anticoli, risale all’XI secolo. Al suo interno si tro-

vano tratti di pavimento cosmatesco e affreschi di pregio nei quali è possibile

cogliere un riflesso della presenza di Piero della Francesca a Roma. Al centro

della Piazza delle Ville è posizionata la fontana realizzata dallo scultore Arturo

Martini, l’Arca di Noè.

DE LUCA EDITORI D’ARTE
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Nota al catalogo
Le seguenti schede ragionate si riferiscono
esclusivamente alle opere esposte nell’attuale
allestimento museale, in gran parte riprodotte
in questo volume nelle tavole a colori (si veda
l’indicazione “ill.” tra parentesi quadre posta
accanto ai titoli). Per completezza, si riporta a
seguire un elenco, in forma abbreviata, delle
opere di artisti del Novecento conservate nei
depositi.
Si è scelto, per la bibliografia specifica delle
opere, di citare esclusivamente la letteratura
essenziale, a partire dal fondamentale catalogo
delle collezioni a cura di Laura Indrio edito
nel 1995.

Rafael Alberti
(El Puerto de Santa María 1902-1999)

1. Corrida, 1973 [ill. 1]
Litografia a colori, cm 50 x 70
Bibliografia essenziale: Anticoli 2006, p. 50.

La litografia, donata da Rafael Alberti alla
Biblioteca di Anticoli Corrado e poi confluita
nella collezione del museo, rappresenta lo
sfarzo e il dinamismo di una corrida. L’astra-
zione delle forme e l’uso di colori vividi, poe-
ticamente in armonia come toni musicali,
proiettano la composizione in un’atmosfera
a un tempo ludica e onirica. La corrida, im-
portante topos nell’immaginario di artisti e
scrittori spagnoli, ha ispirato molti poeti della
cosiddetta generación del 27, non per ultimo
Alberti, che in Verte y no verte canta la dram-
matica fine del torero Sánchez Mejías. Il te-
ma, centrale nella poetica dell’intellettuale in
quanto legato alla figura del toro come du-
plice simbolo di amore e morte, è emblema-
tico dell’eclettismo dell’artista spagnolo nella
sua molteplice attività letteraria e figurativa.
Esule politico dall’avvento del franchismo,
Alberti emigra prima in Argentina ed in se-
guito, dal 1963, in Italia, dividendo la sua
vita tra Roma e Anticoli Corrado per oltre un

decennio: è proprio qui che elabora le Can-
ciones del Alto Valle del Aniene e, nello stesso
tempo, riscopre la propria vena pittorica.

AS

Orazio Amato
(Anticoli Corrado 1884 - Roma 1952)

2. Paesaggio laziale, 1934 [ill. 2]
Olio su tavola, cm 29 x 48
Bibliografia essenziale: Mariani 1957, p. 46;
M. Quesada in Appella 1986, p. 140; S. Gua-
rino in Indrio 1995, pp. 51-52; Amato 2003,
pp. 28, 30, 109; Guida 2019, p. 11.

3. Il mio paese, 1951 [ill. 3]
Olio su tela, cm 70 x 100
Bibliografia essenziale: Amato 1953, p. 6;
Mariani 1957, p. 58, tav. XXXI; Amato 1973;
Amato 1988, pp. 15, 45; Amato 2003, pp. 32-
33, 101, 115-116.

Figlio del farmacista Michele Amato, pro-
prietario di una pensione in cui spesso sog-
giornarono artisti affascinati dalla bellezza di
Anticoli Corrado, Orazio Amato frequentò
fin da piccolo pittori e scultori, motivo per
cui prese ancora adolescente la decisione di
dedicarsi all’arte.
I venti anni che separano i due quadri in esa-
me sigillano l’amore che Amato nutriva per
il suo paese d’origine. Paesaggio laziale appa-
re negli inventari del museo sin dal 1935,
prima con il nome di Autunno, poi come
Paesaggio dei Colli. L’opera fu esposta nello
stesso 1935 alla II Quadriennale romana e
ancora nel 1942 alla Biennale di Venezia. È
stata inoltre proposta l’identificazione dello
stesso quadro anche con il Paesaggio laziale
esposto da Amato alla Biennale veneziana
del 1934 (v. Indrio 1995). Nel dipinto del
1951, donato al museo da Fabio Benzi, il pit-
tore inquadra il proprio paese dall’alto, con
le piccole case che si snodano in mezzo al
bosco in una veduta senza orizzonte. En-
trambi i dipinti dimostrano la “lealtà di fron-

te al vero” [Mariani 1957, p. 14] che Amato
mantiene come costante nella sua produzio-
ne, unita a una sintetica resa delle masse co-
struttive di derivazione cezanniana. 

EG

4. Autoritratto con la pipa, 1946 [ill. 4]
Olio su tela, cm 68 x 48,5
Bibliografia essenziale: Amato 1973; Amato
1988, pp. 15, 39; Amato 2003, pp. 28, 158
(con bibliografia precedente); Guida 2019,
p. 13. 

Questo dipinto è uno degli ultimi autoritratti
di Orazio Amato. È stato donato nel 1988
dalla moglie Emilia Carreras, anche lei pittri-
ce (v. scheda n. 22), dopo essere stato esposto
alla retrospettiva romana allestita a Palazzo
Braschi nel 1973.
L’impostazione generale, con il taglio di tre
quarti, rivela lo studio attento della pittura
seicentesca che Amato portava avanti da tem-
po, riferimento che viene però rimodulato
con il suo stile personale fatto di pennellate
ampie e larghe. La personalità di Amato tra-
spare sulla tela nello sguardo sereno e cordia-
le, rendendo partecipe chi guarda di quel-
l’amore per le cose semplici evidente tanto
nei suoi paesaggi quanto nei ritratti. 

EG

Rafael Argelés
(Algeciras, Cádiz 1894 - Buenos Aires 1979)

5. Lettera dal fronte, 1916 [ill. 5]
Olio su tela, cm 148,5 x 115 
Bibliografia essenziale: Parricchi 1984, p. 345;
S. Guarino in Indrio 1995, pp. 58-59; Anticoli
2006, p. 52; Pleguezuelos Sánchez 2014,
pp. 27-28.

Donato al museo nel 1977, il dipinto rappre-
senta l’intima scena di una madre che, insieme
alla giovane figlia, è intenta a leggere una let-
tera ricevuta dal marito, impegnato sul fronte
di guerra. Argelés realizza il dipinto nel 1916,
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un anno dopo il suo arrivo in Italia come
pensionato all’Accademia spagnola di Belle
Arti a Roma, dove si tratterrà fino al 1919 per
studiare i maestri del Rinascimento. Durante
il soggiorno romano, l’artista viaggia alla ri-
cerca di motivi paesaggistici, recandosi così
ad Anticoli Corrado, che immortala in uno
scorcio dall’omonimo titolo (1916, coll. priv.).
Sebbene Argelés abbia affrontato i più vari
generi pittorici, Margarita Bru Romo, nella
monografia dedicata all’artista, sostiene che
è nella ritrattistica a raggiungere i suoi mag-
giori successi: come per Lettera dal fronte, i
suoi ritratti si inseriscono in una “corrente fi-
gurativa dell’intimo, così affine alla più pura
tradizione spagnola, a un tempo tenera e rea-
listica” (M. Bru Romo, Rafael Argelés. Su
vida y su obra, Cádiz 1983, p. 17).

AS

Riccardo Assanti
(Roma 1883-1957)

6. Ritratto della moglie, 1935 ca. [ill. 6]
Bronzo, cm 32 x 15 x 15
Bibliografia essenziale: Scultura 2015, pp. 15,
35, 49 (con bibliografia precedente).

Artista romano di origine calabrese, Riccardo
Assanti visse ad Anticoli Corrado all’inizio
degli anni ’20. Ha avuto un ruolo di primo
piano all’interno della compagine artistica e
culturale del paese: è infatti da attribuire a
lui, al pittore Pietro Gaudenzi e allo scultore
Carlo Toppi l’idea di organizzare una raccolta
pubblica di opere d’arte da far confluire
nell’attuale museo. Il bronzo in esame, rea-
lizzato tra il 1930 e il 1935, raffigura la moglie
Lylah O’Brien, pittrice irlandese nonché no-
bildonna legata alla Royal Family e sorella di
Bea, moglie di Guglielmo Marconi. Non è a
oggi documentata la presenza di questa scul-
tura in esposizioni precedenti al 1935, ma
non è da escludere che possa essere stata
presentata dall’artista in mostre come quella
del sindacato nazionale fascista di Belle Arti
tenutasi a Firenze presso il Palazzo del Par-
terre di S. Gallo nella primavera del 1933,
dove esponeva un non meglio specificato “ri-
tratto”.

AN 

Raniero Aureli
(Roma 1885-1975)

7. Anticoli Corrado, 1935 ca. [ill. 7]
Olio su compensato, cm 38 x 49,5
Bibliografia essenziale: Indrio 1995, p. 60.
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Antonio Barrera
(Roma 1889 - Forlì 1970)

8. Il barcone sul fiume, 1933 [ill. 8]
Olio su tela, cm 56 x 43
Bibliografia essenziale: S. Guarino in Indrio
1995, pp. 60-62 (con bibliografia precedente).

Tra i temi ricorrenti nella pittura di Antonio
Barrera, a partire dagli anni ’20, iniziano a
comparire anche le marine, genere a cui si può
ascrivere questo quadro. L’opera va identifi-
cata con il Paesaggio, donato dall’artista, pre-
sente negli inventari del museo sin dal 1935.
Colori caldi e lunghe pennellate definiscono
una barca attraccata sul molo di un fiume,
evitando una resa minuziosa del dettaglio e
preferendo consegnare invece l’immagine tra-
mite ampie zone di colore. L’opera risulta es-
sere stata esposta solo nel 1986, in occasione
della mostra “Roma 1934”, tenutasi prima
alla Galleria Civica Palazzo dei Musei di Mo-
dena e successivamente a Roma, al Palazzo
Braschi. 

EG

Nino Bertoletti
(Roma 1889-1971)

9. Ritratto di giovane donna (da Jean-
Honoré Fragonard), 1940 ca. [ill. 9]
Olio su cartone, cm 46,5 x 38
Bibliografia essenziale: S. Guarino in Indrio
1995, p. 65; Anticoli 2006, p. 56.

L’opera è documentata per la prima volta
nell’inventario del museo del 1975. Non vi è
alcuna traccia del dipinto negli scritti sull’ar-
tista e non ci è pervenuta la registrazione
dell’acquisizione nella collezione del museo.
È quindi probabile che sia stata donata dal-
l’artista stesso o da uno dei suoi eredi prima
della compilazione dell’inventario in cui è ci-
tata per la prima volta. La graziosa testa di
fanciulla che Bertoletti raffigura riprende una
celebre composizione di Fragonard (Marie-
Madeleine Guimard in abito bruno, Louvre),
che il pittore aveva avuto occasione di ammi-
rare durante il suo viaggio a Parigi nel 1925.
Bertoletti attinge da una austera palette com-
posta da terre pastose e ocre scure che ren-
dono la composizione quasi monocroma,
conferendo a essa tuttavia un sapiente effetto
luministico.

GG

10. Nudo femminile, 1948
Gouache, cm 49,5 x 69

Augusto Bompiani
(Roma 1852-1930)

11. Autoritratto, 1929 [ill. 10]
Olio su tela, cm 52 x 39
Bibliografia essenziale: Indrio 1995, p. 67.

Carlo Ludovico Bompiani
(Roma 1902-1972)

12. L’attesa, 1968 [ill. 11]
Tecnica mista su tela, cm 99,5 x 79,5
Bibliografia essenziale: Indrio 1995, p. 67.

Edita Walterowna Broglio
(Smiltene 1886 - Roma 1977)

13. Asinello, 1921 [ill. 12]
Matita copiativa su carta, mm 158 x 185

14. Asinello, 1921 [ill. 13]
Matita copiativa su carta, mm 110 x 156
Bibliografia essenziale: Broglio 1991 p. 35;
Pancotto 2004, p. 55; Anticoli 2006, p. 122.

Edita Walterowna Broglio, artista di origine
lettone, completò la propria formazione ar-
tistica viaggiando a Londra e a Parigi, dove
entrò in contatto con esperienze fauves, po-
stimpressioniste e cubiste. Si stabilì a Roma
dopo avervi soggiornato nel 1911 e nel 1912.
Esordì alla Secessione Romana nel 1913 dove
tornerà ad esporre nel 1914. La sua esperien-
za è strettamente legata ad Anticoli Corrado,
dove soggiornò tra il 1915 e il 1917. Nei di-
segni conservati nella collezione del museo
sono raffigurati due studi di asinelli realizzati
in matita copiativa su carta. Gli schizzi en-
trano a far parte della collezione nel 2005,
con una donazione di Fabio Benzi. La loro
datazione va considerata indicativa in quanto
non era abitudine dell’artista datare i propri
studi, che solo raramente risultano firmati
(come nel caso di uno dei due). Con ogni
probabilità, i fogli costituiscono gli studi per
una composizione più complessa.

GG

Renato Brozzi
(Traversetolo 1885-1963)

15. Ippopotamo, 1933 [ill. 14]
Carboncino su carta, cm 24 x 33
Bibliografia essenziale: S. Guarino in Indrio
1995, p. 70. 

Renato Brozzi è stato uno scultore, incisore
e orafo italiano di grande successo nei primi
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anni del Novecento. Dopo una prima for-
mazione a Traversetolo e a Parma, a partire
dal 1907 si trasferì a Roma e non tardò a in-
serirsi nel fervente contesto artistico di Villa
Strohl Fern, dove nel 1915 stabilì il suo stu-
dio. Probabilmente furono questi nuovi con-
tatti l’origine del suo interesse per Anticoli
Corrado e il motivo del suo soggiorno. Un
genere che Brozzi coltivò negli anni è quello
della raffigurazione degli animali: divenne
ben presto l’artista preferito del poeta Ga-
briele d’Annunzio che adornò ogni angolo
della sua dimora di Cargnacco con le sue
sculture e opere di oreficeria a tematica ani-
malier. L’ingresso del disegno in esame nelle
collezioni del museo è documentato a partire
dal 1948. Appartiene certamente al periodo
dannunziano: un acquerello con Ippopotami,
non datato ma di simile impostazione, com-
pare tuttora al Vittoriale e non è improbabile
che il nostro sia uno dei tanti disegni prepa-
ratori eseguiti da Brozzi per il Vate, il quale
non tardò a definirli “un miracolo di acume
analitico e di sintesi espressiva” [cit. di
G. d’Annunzio riportata in Dalla Pozza 1979,
s.i.p.]. 

AN 

Carlo Brunori 
(Corinaldo 1880 - Roma 1940)

16. Ritratto della sig.ra Vagnozzi, 1910 ca.
[ill. 15]
Olio su tela, cm 187 x 82

Silvio Canevari
(Viterbo 1893 - Roma 1932)

17. Najade e Tritone, 1925 ca. [ill. 16]
Scultura, gesso dorato, cm 24 x 23 x 14
Bibliografia essenziale: Scultura 2015, pp. 15,
26, 47 (con bibliografia precedente). 

L’opera è pervenuta al museo entro il 1935,
verosimilmente dopo la morte dell’artista
(1932) e per probabile tramite della vedova.
Secondo quanto indicato dal figlio Sergio
[A. Marcovecchio in Indrio 1995, p. 72] que-
sto gesso nasce come un bozzetto di una
scultura destinata a decorare il ninfeo o la
fontana della residenza che l’architetto Ar-
mando Basini (1880-1965) costruì per sé sulla
via Flaminia. Il soggetto dell’opera ha alle
spalle una lunga tradizione iconografica che
si fa risalire all’epoca ellenistica e che prose-
gue, senza soluzione di continuità, attraverso
il Rinascimento e l’età barocca; anche a livello
stilistico possiamo notare che la forte con-

centrazione di linee e la forma serpentinata
della figura conferiscono all’insieme un gusto
decorativo di chiara ascendenza manierista.

AN

Giuseppe Capogrossi
(Roma 1900-1972)

18. Natura morta, 1939 ca. [ill. 17]
Olio su tavola, cm 49 x 53,5
Bibliografia essenziale: A. Marcovecchio in
Indrio 1995, pp. 19, 72-73 (con bibliografia
precedente); Capogrossi 2012, p. 231, n. 109
(con bibliografia precedente); Guida 2019,
p. 28; Capogrossi 2022, p. 130. 

Il quadro, una natura morta con gli oggetti
razionalmente ordinati su un tavolo, si inse-
risce pienamente nelle ricerche tonali che
Capogrossi porta avanti dalla fine degli anni
Venti. La datazione dell’opera, talvolta data
al 1934, è stata posticipata nel catalogo ge-
nerale al 1939, poiché presenta una notevole
vicinanza con un dipinto analogo, firmato
dall’artista in quello stesso anno [Capogrossi
2012, p. 231 n. 108]. L’essenzialità composi-
tiva e l’uso di pochi colori accordati su una
stessa tonalità sono elementi che accomuna-
no l’opera alla produzione di un altro artista,
Giorgio Morandi, che nella Quadriennale
romana del 1939 esponeva in una sala per-
sonale accanto a quella che ospitava le opere
di Capogrossi.
La natura morta compare per la prima volta
nell’inventario del museo del 1948, dono pro-
babilmente dell’artista stesso. Capogrossi era
solito trascorrere nel borgo le sue estati sin
dal 1923, quando aveva iniziato a frequentare
la Scuola di pittura di Felice Carena e Orazio
Amato, decidendo poi di trasferirvisi durante
gli anni della guerra.

EG

19. Nudo femminile, 1941 [ill. 18]
China e acquerello su carta, cm 33 x 24
Bibliografia essenziale: Capogrossi 2012, p. 298
scheda 372 (con bibliografia precedente);
Guida 2019, p. 31; Capogrossi 2022, p. 131.

Quest’opera viene realizzata da Capogrossi
nel periodo in cui insegnava Figura disegnata
al Liceo artistico di Via di Ripetta a Roma.
L’uso della china, insieme all’acquerello, è
indicativo delle ricerche che, negli anni ’40,
lo portano ad abbandonare nei disegni l’uso
della sola linea di contorno e a prediligere in-
vece una costruzione maggiormente plastica.
Soggetto prediletto in questo periodo è pro-

prio la figura umana, tanto in pittura quanto
nei disegni. Ne rimane traccia nei numerosi
ritratti di modelle, studiate in varie angola-
ture e pose, che realizza tra Roma e Anticoli
Corrado, dove l’opera in oggetto si trova
dall’ottobre del 1994, quando è stata donata
al museo da Olga Capogrossi, figlia del pit-
tore.

EG

Felice Carena
(Cumiana 1879 - Venezia 1966)

20. Famiglia di pescatori, 1933 ca. [ill. 20]
Olio su tavola, cm 47 x 45,5
Bibliografia essenziale: Indrio 1995, pp. 20,
74-75 (con bibliografia precedente); Benzi
1996, p. 172; Guida 2019, pp. 25, 27.

Nel 1921 Felice Carena, insieme a Orazio
Amato e Attilio Selva, fonda a Roma la
“Scuola d’arte degli Orti Sallustiani”. In esta-
te Anticoli Corrado, borgo che Carena aveva
iniziato a frequentare dagli anni ’10, diventa
luogo prediletto dove condurre gli allievi per
lunghi soggiorni di formazione. Nel 1935
l’artista dona al museo questa tavola, in cui
vengono delineate, con una forte linea di
contorno, quattro persone in riva a un mare
che è identificabile con Forte dei Marmi, co-
me suggerisce la scritta presente sulla cornice.
Dal 1921 infatti, l’artista si trovava in Toscana
in qualità di professore dell’Accademia di
Belle Arti di Firenze.
La resa è scabra ed essenziale, manca qualsiasi
caratterizzazione dei personaggi, come a voler
rappresentare un’umanità universale. Sogget-
ti analoghi tornano spesso nella sua produ-
zione di quegli anni. In particolare, questo
dipinto presenta una precisa somiglianza con
Figure sulla spiaggia, quadro realizzato negli
stessi anni [Benzi 1996, pp. 172-173].

EG

Giuseppe Carosi
(Roma 1883-1965)

21.Ritratto di Hans Lendorff, 1907 [ill. 19]
Olio su tavola, cm 12,5 x 22 
Bibliografia essenziale: Anticoli 2006, p. 60.

Il Ritratto di Hans Lendorff, donato al museo
da Ubaldo Olmastroni, testimonia il ricordo
di un soggiorno anticolano nell’estate del
1907, periodo in cui l’artista dedica al “caro
amico Hans” questo dipinto, come riporta
l’iscrizione in basso a destra. Il rapporto
dell’artista con il paese laziale era però ini-



ziato tempo prima, come attesta lo scorcio
Mercato in Anticoli Corrado, esposto nel 1904
con la Società degli Acquarellisti romani
(R. Mammucari, «I XXV» della campagna ro-
mana: pittura di paesaggio a Roma dall’Otto-
cento ai primi del Novecento, Velletri 1990,
p. 263). In quello stesso anno, Carosi aderì
al gruppo dei XXV della campagna romana,
sodalizio di artisti italiani attivo tra il 1904 e
il 1930, riuscendo con essi ad esprimere i
toni ed i sentimenti che la Campagna romana
gli ispirava. Alcuni artisti dei XXV approda-
rono ad Anticoli Corrado, ospitati perlopiù
nella locanda di Orazio Amato: il legame con
il paese durò infatti per anni e Giuseppe, con
il fratello minore Alberto, anch’egli pittore,
continuò a frequentare la comunità artistica
anticolana fino agli anni Sessanta.

AS

Emilia (Mimì) Carreras Amato
(Roma 1902-1995)

22. Natura Morta, 1954 [ill. 21]
Olio su tavola, cm 50 x 38
Bibliografia essenziale: Pancotto 2004, p. 34;
Anticoli 2006.

Avviata alla pratica artistica dal marito Orazio
Amato, Emilia Carreras dipinse durante la
sua carriera numerose scene di paesaggi, ri-
tratti e nature morte, come quella in esame.
La composizione vede protagonisti oggetti
della sfera quotidiana: un paio di scarpe, un
flauto, un candeliere e un paio di orecchini
adagiati su di una stoffa azzurra drappeggiata
che fornisce uno sfondo scuro per far risaltare
i soggetti della scena dipinti con tonalità chiare
e dorate. La pittrice sembra rifarsi ai modi de-
gli artisti della “Scuola romana” e, in partico-
lare, al tonalismo di Emanuele Cavalli e Giu-
seppe Capogrossi. Alla carriera artistica Emilia
Carreras affianca un costante impegno in am-
bito letterario e sociale ed è autrice di diversi
studi dedicati alla storia e ai monumenti di
Anticoli Corrado. L’opera è una recente ac-
quisizione del museo, venne donata dalla stes-
sa artista negli anni Novanta del secolo scorso.
Nell’atto di donazione del museo Emilia Car-
reras Amato si propone di documentare, con
questo dipinto, le tradizioni dell’antico costu-
me di Anticoli Corrado e la differenza di vita
del Paese tra il passato e il presente.

GG

23. Case di Anticoli, 1936-40 ca.
Seppia su carta, cm 30 x 45
Bibliografia essenziale: Indrio 1995, p. 75.
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Emanuele Cavalli
(Lucera 1904 - Firenze 1981)

24. Testa (Bernardino Toppi), 1921 [ill. 23]
Olio su tela applicata su tavola, cm 40 x 26
Bibliografia essenziale: Carrera 2019, n. I.

25. L’amicizia, 1933 [ill. 25]
Olio su tela, cm 120 x 131
Bibliografia essenziale: Parricchi 1984, fig. 301;
L. Indrio in Indrio 1995, pp. 21, 76-78 scheda
46 (con bibliografia precedente); Mercurio
1998, pp. 272-287; Morelli 2008, pp. 17, 65;
Capogrossi 2012, p. 48; Guida 2019, pp. 25,
27; Carrera 2019, pp. 27, 98, tav. XV. 

Tre uomini siedono su una panchina lungo la
riva del Tevere, popolato da barche sotto un
cielo notturno. È il ritratto che Cavalli rea-
lizza di Romeo Lucchese e Andrea Spadini –
che vediamo sdoppiato in due diverse pose –
nella tela donata al museo nel 1935. L’artista
conosce Anticoli Corrado durante l’appren-
distato alla scuola d’arte di Carena, trasfe-
rendovisi stabilmente per quasi dieci anni,
tra il 1935 e il 1946, negli studi della “Gliva
murata”. L’opera è stata presentata nel 1933
alla Galleria Bonjean di Parigi, dove il pittore
lucerino esponeva insieme a Corrado Cagli,
Giuseppe Capogrossi e il pittore e calciatore
Ezio Sclavi: nella prefazione in catalogo, il
critico Waldemar George parlò per la prima
volta di “Scuola di Roma”.
È lo stesso Lucchese a raccontare di come lui
e Spadini avessero posato per il dipinto, ini-
zialmente intitolato Nuotatori, e di come i tre
si fossero conosciuti sul galleggiante Tofini,
ormeggiato lungo le sponde del Tevere
[R. Lucchese in Benzi 1984, pp. 7-8].
La tela è da ritenersi esemplare del tonalismo
di Cavalli, un’“assolutezza” del colorito che
nel quadro viene unita al ricordo degli affre-
schi pompeiani e, in particolare, di quelli
della Villa dei Misteri, in quel periodo ogget-
to di riscoperta da parte degli artisti.

EG

26. Ritratto di Leo Forte, 1969 [ill. 24]
Olio su tavola, cm 39 x 51

Lorenzo Cecconi
(Roma 1863-1947)

27. Fregene, 1932 [ill. 22]
Olio su tela, cm 40 x 50
Bibliografia essenziale: A. Marcovecchio in
Indrio 1995, p. 78, n. 47.

La fascinazione degli artisti per i dintorni
della Capitale portò agli inizi del Novecento
alla nascita del gruppo dei “XXV della cam-
pagna romana”, sodalizio di pittori che tro-
vavano nella natura dal vero la più alta ispi-
razione. Al gruppo, sin dalla sua fondazione
nel 1904, partecipa anche Lorenzo Cecconi,
pittore e restauratore, soprannominato “Gal-
lo d’India” in seguito a un suo lungo viaggio
in Asia. Nulla delle atmosfere esotiche di
quei luoghi emerge in quest’olio – presente
nelle collezioni del museo fin dal 1935 – dove
è invece la pineta di Fregene a essere rappre-
sentata. In questa fase tarda della sua produ-
zione continua a prediligere la pittura en
plein air, esaltando quel senso di poetica li-
ricità che aveva portato Nino Costa ad am-
mirare la sua pittura e a invitarlo alle mostre
della società In Arte Libertas. Sia l’osserva-
zione dal vero che la ricerca luministica sono
eredità che l’artista mantiene dagli anni della
formazione, avvenuta all’Accademia di San
Luca sotto la guida di Augusto Tiratelli e
Odoardo Forti. 

EG

Celestino Celestini
(Città di Castello 1882 - Firenze 1961)

28.Anticoli Corrado - casolari sulle rocce,
1935 ca. [ill. 26]
Acquaforte, cm 48 x 56. Esemplare 2 di 60
Bibliografia essenziale: A. Marcovecchio in
Indrio 1995, pp. 60, 78-79.

29. Case e strade di Anticoli Corrado,
1934 ca.
Acquaforte, cm 55 x 48. Esemplare 8 di 60
Bibliografia essenziale: A. Marcovecchio in
Indrio 1995, p. 79.

Risale alla metà degli anni Trenta un gruppo
di incisioni realizzate da Celestino Celestini
ad Anticoli Corrado. L’artista vi era giunto
probabilmente su consiglio di Felice Carena,
con cui era in contatto alla Scuola d’incisione
dell’Accademia di Belle Arti a Firenze, dove
entrambi insegnavano.
Casolari sulle rocce ritrae il paese dal basso,
con le case arroccate sulle montagne al di
sopra dei campi coltivati. In Case e strade in-
vece, l’artista si sposta nel cuore del borgo,
concentrandosi sullo scorcio scenografico di
un vicolo; in basso una scritta a matita pre-
cisa che “Un esemplare appartiene alla col-
lezione di S.M. Vittorio Emanuele III ex re
d’Italia”. La precisazione storica farebbe
pensare all’ingresso dell’incisione nel museo
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solo dopo il 1946 (non essendo presente, co-
me l’altra, nell’inventario del 1935). Non è
da escludere che le due incisioni siano state
esposte alla Quadriennale del 1935 o del
1939, dove l’artista presentò due acqueforti
intitolate Veduta di Anticoli e Veduta di An-
ticoli Corrado, entrambe non riprodotte nei
rispettivi cataloghi.

EG

Chen Shou Soo
(Wengchan 1915 - Hong Kong 1984)

30. Anticoli, 1940 [ill. 27]
Olio su tavola, cm 25 x 35
Bibliografia essenziale: Parricchi 1984, p. 365;
G. Villa in Indrio 1995, pp. 80-81; Anticoli
2006, p. 63.

Il dipinto, presente per la prima volta nell’in-
ventario del 1948, rappresenta uno scorcio
di case affastellate viste dall’alto, costruite
con larghe pennellate dalle cromie remini-
scenti del tonalismo della Scuola romana. La
datazione al settembre 1940, anno in cui pro-
babilmente l’artista ha donato l’opera al mu-
seo, conferma la presenza in quel periodo di
Chen Shou Soo ad Anticoli Corrado. Infatti,
l’artista cinese giunse in Italia nel 1935, sta-
bilendovisi fino al 1965, anno in cui tornò in
Cina per insegnare all’Istituto di Belle Arti di
Pechino. Secondo la testimonianza di Silvio
Chen, figlio del pittore, l’artista avrebbe tra-
scorso lunghi periodi nel paese laziale du-
rante gli anni bellici per sfuggire alle insidie
di guerra. Lo scorcio di Anticoli Corrado è
esemplificativo della produzione giovanile di
Chen Shou Soo. Nel marzo del 1940 l’artista
aveva preso parte alla XXXIII Mostra della
Galleria di Roma a Palazzo delle Esposizioni,
dedicata agli artisti stranieri residenti nella
capitale, esponendo piccole vedute della cam-
pagna romana e di città d’arte italiane: dipinti
di piccole dimensioni rappresentanti soggetti
comuni nel repertorio iconografico degli ar-
tisti stranieri, piccoli souvenir di impressioni
raccolte nei luoghi visitati.

AS

Nathaniel Cobb
(Danville 1879 - Roma 1932)

31. Nude man standing on clouds, 1930
[ill. 28]
Olio su tavola, cm 39 x 46
Bibliografia essenziale: Parricchi 1984, p. 348;
A. Marcovecchio in Indrio 1995, p. 82; An-
ticoli 2006, p. 64.

Il dipinto, inventariato già nel 1935, rappre-
senta due classicheggianti nudi maschili
(la figura sdraiata richiama l’Adamo miche-
langiolesco nella Creazione della Sistina) in
un’ambientazione fantastica dai toni sospesi.
La scena, tipica della pittura idilliaca di
Cobb, dialoga con la serie di “phantasies”,
dipinti di piccole figure immerse in paesaggi
di immaginazione, esposti alla mostra com-
memorativa dell’artista al Syracuse Museum
of Fine Arts nel 1935. Dal catalogo del-
l’esposizione, si apprende come i temi trattati
dall’artista fossero per lo più mitici e pae-
saggistici: in particolare, colpisce l’opera
Clouds over Anticoli, che testimonia il legame
di Cobb con il paese laziale. Infatti, il pittore
americano, dopo aver viaggiato in Europa,
Africa e Cina, si stabilì definitivamente a
Roma nel 1909, in uno studio a Via Margut-
ta. È a partire da questo momento che si
reca sovente nelle amate Anticoli Corrado e
Saracinesco, lasciandosi ispirare per la sua
opera, singolare commistione di classicità,
fantasia e mistero.

AS

Marcella Comés Winslow
(Pittsburgh 1905 - Washington 2000)

32. Studio di contadini, 1931
Carboncino su carta, cm 40,5 x 25,5

33. Due contadini, 1931 ca. [ill. 29]
Carboncino su carta, cm 44 x 38,7

Bibliografia essenziale: L. Masina in Indrio
1995, pp. 82, 83 (ill. 55 56); Pancotto 2004,
p. 35; Anticoli 2006, p. 122. 

I due disegni a carboncino dell’artista ame-
ricana Marcella Comés Winslow entrarono
nella collezione del museo con tutta proba-
bilità già nel momento della sua istituzione,
nonostante nel primo inventario compaia so-
lo Studi per contadini. Nel primo foglio, i
contadini, colti nel momento del riposo, so-
no solo abbozzati, mentre il secondo disegno
presenta due figure più complete, realizzate
con un tratto a carboncino molto più pasto-
so. Entrambi i fogli recano la firma dell’ar-
tista, che potrebbe averli realizzati durante
gli anni della sua formazione in Italia. Mar-
cella Comés frequentò il Carnegie Mellon
College of Fine Arts per poi completare la
sua educazione viaggiando in Europa per
due anni. Tornata a Pittsburgh, sua città na-
tale, sposò nel 1934 William Randolph
Winslow con cui si trasferì a Washington.

Fu molto attiva nella scena artistica ameri-
cana, partecipò a numerose esposizioni e
ospitò un salotto letterario nel suo apparta-
mento a Georgetown. Realizzò i ritratti dei
personaggi più influenti della sua epoca, tra
cui Allen Tate, Robert Penn Warren, Karl
Shapiro, Leonie Adams e Robert Frost. 

GG

Augusto Corelli
(Roma 1853-1918)

34. Piazza delle Ville, 1884 [ill. 31]
Olio su tela, cm 54,5 x 97
Bibliografia essenziale: Indrio 1995, p. 83;
Anticoli Corrado 2006.

Il dipinto rappresenta Piazza delle Ville così
come appariva prima dell’attuale assetto. Si
tratta dell’opera più antica presente nelle
collezioni del museo. Allo stato attuale delle
conoscenze, Corelli risulta essere stato uno
dei primi artisti in assoluto a stabilire il suo
studio ad Anticoli Corrado e a sposare una
modella locale, l’anticolana Emilia Meddi,
protagonista di molti suoi dipinti. Nelle sue
memorie, Corelli racconta del suo arrivo in
paese: “Arrivai in Anticoli Corrado con il
mio allievo e amico Domenico Pennacchini,
nell’anno 1880 […]. Io avevo ventisette anni
e il mio allievo venti. Avevamo progettato di
fare un giro artistico nell’Abruzzo, ed ave-
vamo stabilito di fare la prima tappa in An-
ticoli […]. Trovammo negli abitanti di An-
ticoli una cordialità ed una gentilezza impa-
reggiabili di cui eravamo incantati. Entrava-
mo nelle case dei contadini per ammirare le
pittoresche cucine dove si svolgevano le sce-
ne della loro vita semplice e buona. Ovun-
que eravamo accolti festosamente e, quasi
costretti dalle loro insistenze, prendevamo
parte alle loro mense” (E. Corelli, Sul sen-
tiero della memoria. Roma-Anticoli Corrado
1880-1900. L’arte, la vita, la storia, Terni
2018, pp. 11-12). Nel 1884, anno in cui rea-
lizzò il dipinto in esame, l’Imperatore di
Germania gli conferì il Gran Premio meda-
glia d’oro all’Esposizione internazionale di
Berlino.

35. Ritratto di Emilia Meddi, 1900 ca.
[ill. 30]
Carboncino su carta, cm 53 x 88



Corrado Corelli
(Roma 1884-1968)

36. Bambino anticolano, 1908
Marmo, cm 36 x 18 x 25

Adolfo De Carolis
(Montefiore dell’Aso 1874 - Roma 1928)

37. Ritratto di Lina Ciucci, 1910 ca. [ill. 32]
Matita su carta, cm 27 x 13
Bibliografia essenziale: N. D’Agati in Carrera
2017, p. 53, n. 1.

38. La Foce, 1910 ca. [ill. 33]
Xilografia a due legni

39. Bozzetto per il manifesto dell’Esposizione
Internazionale delle Industrie e del
Lavoro per il 50° anniversario della
proclamazione del Regno d’Italia
(al retro: Crocifissione), 1911 ca. [ill. 34]
Olio su cartone, cm 48 x 32

Sul retro del dipinto Crocifissione, Adolfo de
Carolis realizza il bozzetto per il manifesto
dell’Esposizione Internazionale delle Indu-
strie e del Lavoro, che si tenne tra l’aprile e
il novembre del 1911 a Torino in occasione
del 50° anniversario della proclamazione del
Regno d’Italia. La mostra torinese fu una
delle numerose attività previste in quell’anno
come momento per ripercorrere e osannare
lo sviluppo economico e industriale raggiunto
dal Paese dopo l’Unità.
L’unica figura chiaramente riconoscibile nello
studio è l’uomo che nella versione finale verrà
posto al centro del gruppo a sorreggere l’asta
del tricolore. Le pennellate sono veloci e de-
lineano la composizione con colori bruni in
maniera sommaria.
Nel manifesto conclusivo è evidente come a
questa altezza cronologica l’artista si fosse
indirizzato stilisticamente verso una rilettura
di Michelangelo, interpretato nella grandio-
sa monumentalità dei corpi. Dietro le scul-
toree figure maschili ondeggia la bandiera
italiana, mentre sullo sfondo si staglia la
città di Torino, riconoscibile nella Mole An-
tonelliana. 

EG

Emilia De Divitiis
(Roma 1898-1979)

40. Maternità, 1935 [ill. 35]
Olio su tavola, cm 105 x 85
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Bibliografia essenziale: Pancotto 2004, p. 26;
Anticoli 2006, tav. XIII. 

L’opera di Emilia De Divitiis entra a far parte
della collezione del museo in tempi molto re-
centi. Nonostante non sia stato possibile de-
lineare con esattezza l’itinerario collezioni-
stico, la tavola sembra essere stata acquisita
dopo gli anni Novanta del secolo scorso. La
pittrice, formatasi sotto la guida di Francesco
Paolo Michetti, eredita dal maestro la tradi-
zione del realismo pittorico napoletano
dell’Ottocento. L’opera in esame, tuttavia,
piuttosto che all’insegnamento michettiano,
sembra guardare alle coeve ricerche della
Scuola romana. La figura della madre co-
struita quasi con potenza monumentale do-
mina l’intimo angolo domestico. La pittrice
restituisce con finezza psicologica la com-
plessità dei sentimenti della donna verso il
suo bimbo.

GG

Ercole Drei
(Roma 1899-1970)

41. La Commedia, 1928 [ill. 36]
Scultura, gesso patinato, cm 64 x 24 x 24 
Bibliografia essenziale: Scultura 2015, pp. 30,
48 (con bibliografia precedente); M. Carrera
in Imbellone 2017, pp. 50-51. 

La prima versione di La Commedia è stata
realizzata da Ercole Drei per la “Mostra del-
l’arte del teatro”, che si tenne nelle sale 3-6
della Biennale di Venezia del 1928. L’esposi-
zione fu curata da Margherita Sarfatti, Anto-
nio Maraini e Marcello Piacentini. Mentre
Sarfatti fu l’autrice della presentazione in ca-
talogo, Piacentini si occupò dell’allestimento
“teatrale”: i classici piedistalli furono sostituiti
da piccoli palcoscenici su cui poi vennero
esposte le opere. Oltre alla Commedia, Drei
realizzò altre tre sculture in gesso patinato –
La tragedia, La danza e La musica – anch’esse
rappresentate attraverso la personificazione
di una donna nuda con in mano i caratteristici
attributi iconografici. Ciò che colpì maggior-
mente i critici del tempo fu l’aspetto tattile di
questa sua specifica produzione, la morbi-
dezza delle forme, il carattere vitale e teatrale
che riuscì a infondere alla materia. Oltre alla
presente versione in gesso dorato, l’artista
fece realizzare anche degli esemplari in cera-
mica policroma dal ceramista faentino Pietro
Melandri. L’opera è stata donata dalla figlia
Isabella al museo nel 1996.

AN

42. Nudo maschile, 1930 ca. 
Sanguigna su carta, cm 62 x 37,5
Bibliografia essenziale: Indrio 1995, p. 86.

43. Quattro studi, 1930 ca. 
Matita su carta, cm 20 x 14

44. Ritratto di vecchio, 1930 ca. [ill. 37]
Dipinto, olio su tavola, cm 44 x 33

45. Due bozzetti per ritratto, 1930 ca. 
Matita su carta, cm 18,5 x 11
Bibliografia essenziale: Indrio 1995, pp. 86-87.

Ercole Drei è nato a Faenza nel 1886; i primi
anni del Novecento si formò nella città natale
e poi proseguì i suoi studi a Firenze. Vinto il
pensionato artistico presso l’Accademia di
Belle Arti di Roma nel 1913, si trasferì nella
Capitale e vi rimase fino alla sua morte
(1973). Nel 1921 ottenne in fitto uno studio
a Villa Strohl-Fern e in questo momento si
avvicinò anche all’ambiente artistico di An-
ticoli Corrado. Il periodo tra le due guerre è
quello di più intensa produzione per lo scul-
tore faentino, che in quegli anni avrà modo
di entrare in contatto con artisti quali Fran-
cesco Trombadori, Nino Bertoletti, Renato
Brozzi, Attilio Selva e Attilio Torresini. Drei
è stato un artista eclettico, aperto alle più di-
sparate discipline artistiche – principalmente
la scultura, ma anche pittura, disegno, arti
decorative e artigianato. Il Ritratto di vecchio
(1930 ca.) e i precedenti due bozzetti prepa-
ratori per ritratto (1930 ca.) sono una prova
di questa sua estrema versatilità: la sua con-
tinua ricerca di un equilibrio formale tra ac-
cademia e aderenza al vero, tra classicismo e
naturalismo si unisce a un disegno corretto
ma espressivo, un solido cromatismo e un
uso costruttivo della pennellata. L’opera è
stata donata dalla figlia dell’artista Isabella
nel 1988 e da allora è conservata nel museo,
insieme ai due schizzi su carta firmati, come
lo stesso dipinto, in basso a destra.

AN

46. Arcangelo Michele, 1935 ca. [ill. 38]
Gesso patinato, cm 28 x 20 x 82
Bibliografia essenziale: Scultura 2015, pp. 14,
40, 50 (con bibliografia precedente); A. Fabbi
in Arte sacra 2015, pp. 7, 15; Iezzi 2019,
pp. 52, 54.

La produzione più apprezzata di Ercole Drei
è probabilmente quella in cui si apre alle ele-
ganze di un classicismo in chiave Déco: que-
sto suo orientamento è ben rappresentato
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dall’Arcangelo Michele del 1935 circa, opera
conservata nella collezione del museo e che
ritrae San Michele mentre uccide il Demonio
in sembianze di drago. La scultura in gesso
patinato sprigiona una straordinaria potenza
espressiva, mantenendo comunque una salda
compostezza formale. Al 1988 risale la dona-
zione, da parte della figlia Isabella, di due
sculture e probabilmente una di queste è
l’Arcangelo Michele. Anni dopo, nel 1958,
l’artista realizzerà per la Chiesa di San Gio-
vanni Bosco a Roma la stessa figura – insieme
all’Arcangelo Gabriele – ma questa volta sarà
colta nella sua individualità, scolpita in una
posizione rilassata e meditativa.

AN

47. Vanità, 1955 ca.
Gesso, cm 82 x 45 x 55
Bibliografia essenziale: Indrio 1995, p. 87.

Ferruccio Ferrazzi
(Roma 1891-1978)

48. Paesaggio, 1930 ca. [ill. 39]
Olio su tavola, cm 30 x 32
Bibliografia essenziale: A. Marcovecchio in
Indrio 1995, pp. 90-91; Guida 2019, p. 12.

49. Trita del grano, 1928 [ill. 40]
Olio su carta, cm 49,5 x 34
Bibliografia essenziale: Ferrazzi 1974; Rivo-
secchi 1992, p. 10; Guida 2019, pp. 15, 22.

Non si può affermare con certezza dove si
trovino le colline che Ferrazzi ha dipinto in
questo Paesaggio, ma si può presumere siano
nella valle dell’Aniene. I genitori dell’artista
erano infatti originari di Castel Madama, vi-
cino Tivoli, cittadina che con i suoi dintorni
appare frequentemente in un gruppo di ope-
re dipinte tra il 1925 e il 1930, di ispirazione
naturalistica. Nell’iscrizione della Trita del
grano, ad esempio, accanto alla firma e alla
data, compare proprio Tivoli come luogo di
realizzazione. Il pittore stesso affermava:
“Mi è di aiuto […] la mia origine contadina
che mi fa sentire la necessità fisica […] di
stare fisso nella terra” [in Sacripante 1950,
p. 17].
I due lavori dimostrano la capacità trasfor-
mativa del pennello di Ferrazzi. In Paesaggio,
entrato nelle collezioni del museo dal 1935,
il pittore imprime alla veduta un certo senso
di dinamismo. Lo stesso accade nella Trita
del grano, bozzetto preparatorio per una te-
la – esposta anche alla Quadriennale romana
del 1931 e nello stesso anno alla “Carnegie

International Exhibition of Paintings” di
Pittsburgh – in cui l’artista è passato da una
visione prismatica, che aveva precedentemen-
te caratterizzato le sue opere, a un segno ra-
pido, vorticoso e sintetico. Sebbene si tratti
di una scena di vita quotidiana, si avvicina
alle sue “diavolerie” degli anni Venti e alle
visioni apocalittiche più fantasiose. Entrambe
le opere, quindi, sono accomunate da una vi-
sione veloce che va a scardinare l’essenza im-
mutabile della realtà, cercando di afferrare
“di questa l’aspetto totale e vivo nel suo mo-
vimento” [F. Ferrazzi, Autopresentazione nel
catalogo della I Quadriennale, Roma 1931, in
Rivosecchi 1992, p. 14].

EG

Lidia Franchetti
(Mosca 1899 - Roma 1980) 

50. Ritratto della Marchesa Pierina 
Navarra Viggiani, 1941 ca. [ill. 42]
Bronzo, cm 38,5 x 19 x 25,5
Bibliografia essenziale: V. Dell’Agostino in
Carrera 2017, pp. 44, 64 (con bibliografia
precedente).

Lidia Franchetti, artista russa giunta a Roma
nel 1934, è stata un’assidua frequentatrice
degli studi di villa Strohl-Fern; il suo nome
all’anagrafe era Lidija Aleksandrovna Trenina
Franketti, ma venne italianizzato in epoca
fascista. Nel 1941 ca. l’artista moscovita rea-
lizzò il Ritratto della Marchesa Pierina Na-
varra Viggiani, scultura in bronzo che l’anno
dopo fu esposta anche alla X Mostra del Sin-
dacato Interprovinciale Fascista di Belle Arti
del Lazio, riscuotendo un incoraggiante suc-
cesso. La protagonista del ritratto si chiamava
Pierina Ciucci, una donna di origini conta-
dine nativa di Anticoli Corrado che a Roma
conobbe e sposò il principe Carlo Brancac-
cio, diventando principessa. Rimasta vedova,
qualche anno dopo passò in seconde nozze
con il generale Franco Navarra Viggiani e
acquisì il titolo di marchesa. Franchetti – ari-
sta interessata all’osservazione dal vero e al-
l’introspezione psicologica dei soggetti da lei
ritratti – ha saputo descrivere con delicatezza
i lineamenti scarni, affilati, appena segnati
dal tempo della donna, così come la profon-
dità di uno sguardo assorto e ormai velato di
malinconia. L’opera è conservata oggi nel
museo grazie alla donazione degli eredi Bran-
caccio avvenuta nel 2003. 

AN

Enrico Gaudenzi
(Roma 1912-1999)

51. Strada di Anticoli, 1930 [ill. 41]
Olio su tavola, cm 49 x 64
Bibliografia essenziale: A. Marcovecchio in
Indrio 1995, p. 93; Amato 2003, p. 200.

Enrico Gaudenzi segue le orme paterne e
inizia a dedicarsi alla pittura sin da giovanis-
simo. Ha diciotto anni quando realizza que-
sto piccolo olio, testimonianza di un fare pit-
torico ancora non pienamente maturo, che
tuttavia aveva già sviluppato una certa con-
sapevolezza formale, anche grazie alla preco-
ce partecipazione ad alcune mostre. L’anno
precedente, ad esempio, aveva avuto occa-
sione di esporre a Milano nella Galleria Pe-
saro, insieme a Giuseppe Maggi ed Evasio
Montanella. Nel 1935, anno in cui viene inau-
gurato il museo anticolano, la tavola è cata-
logata nell’inventario, con il titolo però di
Studio. È la campagna anticolana a catturare
l’attenzione del pittore, che con rapide pen-
nellate ritrae una strada che avanza in mezzo
ai colli della campagna laziale, resa con tona-
lità fredde che consegnano allo spettatore la
visione di un paesaggio brullo e avvolto nel
silenzio.

EG

52. Composizione, 1962
Tecnica mista su tela, cm 70 x 52
Bibliografia essenziale: Indrio 1995, p. 93.

Pietro Gaudenzi
(Genova 1880 - Anticoli Corrado 1955)

53. La vecchia Lolli, 1925 ca. [ill. 43]
Tecnica mista su tavola, cm 160 x 92
Bibliografia essenziale: G. Daniele in Carrera
2017, fig. 15, p. 61 (con bibliografia prece-
dente); Guida 2019, pp. 6, 12.

Per il monumentale dipinto Lo sposalizio, di
cui non si conosce l’attuale collocazione, Pie-
tro Gaudenzi aveva realizzato una serie di
studi dei singoli personaggi, tra cui si anno-
vera anche quest’opera, che il pittore decise
di presentare persino al “Premio Roma” nel
1951, quasi quindici anni dopo la sua realiz-
zazione. Probabilmente era stato donato al
museo dall’artista stesso, in quanto risulta
nell’inventario già dal 1935. Il pittore era in-
fatti fortemente legato al paese di Anticoli
per aver sposato la modella Candida Toppi.
La donna qui ritratta, con un lungo abito a
righe sommariamente accennato, è l’anticola-



na Domenica di Lolli, modella che posò anche
per Attilio Selva e Maurice Sterne (v. n. 136). 

EG

Alberto Gerardi
(Roma 1889-1965)

54. Testa di donna, 1940 ca. [ill. 44]
Punta d’argento, cm 36,7 x 29,5
Bibliografia essenziale: L. Masina in Indrio
1995, pp. 95-96.

L’artista romano Alberto Gerardi si è formato
fin da giovane nella bottega del padre, dove
ha appreso l’arte della lavorazione dei metalli.
I rami sbalzati degli anni Venti sono le prime
opere in cui affiora quella ricerca di “come
dissolvere la materia nella luce” (Maltese
1964, p. 8) che troveremo in ogni aspetto
della sua produzione artistica. A partire dagli
anni Trenta gli interessi di Gerardi si ampliano
e si arricchiscono di nuovi stimoli, come la ri-
scoperta dei valori d’atmosfera. La Testa di
donna conservata al museo di Anticoli Corra-
do, disegno databile attorno al 1940 realizzato
a punta d’argento, appare quasi come una
trasposizione su carta delle sue opere in sbal-
zo. L’immagine è costruita mediante piccoli
tratti a penna che modellano i volumi come
per farli emergere in superficie e, un attimo
dopo, farli riassorbire dall’atmosfera. L’opera
è presente nell’inventario del 1948 e proba-
bilmente fu donata dallo stesso artista.

AN

Edoardo Gioja
(Roma 1862 - Londra 1937)

55. Aratura, 1900 [ill. 45]
Tempera su carta, mm 260 Ø
Bibliografia essenziale: Gioja 1981.

Nel 1981 la Galleria dell’Emporio Floreale a
Roma realizzava una mostra dedicata a Edo-
ardo Gioja, artista poliedrico fino a quel mo-
mento quasi dimenticato, in seguito al fortu-
noso acquisto, nel corso di un’asta, di un bau-
le che si è rivelato contenere fotografie, dise-
gni, bozzetti, oli e pastelli appartenuti all’ar-
tista. È possibile ipotizzare che l’opera pre-
sente ad Anticoli Corrado, entrata nel museo
negli anni ’90, sia identificabile con lo Studio
di bovi aggiogati che compare nel catalogo
dell’esposizione romana del 1981, presentato
come studio preparatorio per una medaglia.
Sullo sfondo della tempera, che ritrae un
contadino intento ad arare un campo con
due possenti buoi, Edoardo Gioja riporta al-
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cuni versi, incompleti, tratti dal primo libro
delle “Georgiche” di Virgilio: “Ergo age ter-
rae pingue solum primis extemplo a mensibus
anni fortes invertant tauri, glebasque iacentis”
(vv. 63-65).

EG

Eric Hebborn
(Londra 1934 - Roma 1996)

56. Tauromachia, 1965 [ill. 46]
Xilografia, cm 24 x 31

57. Suonatori, 1965 ca.
Pigmento su carta, cm 23 x 17

Bibliografia essenziale: Parricchi 1984, p. 348;
Indrio 1995, pp. 101-102; Anticoli 2006, p. 76.

Ricordato come uno dei più grandi falsari
del Novecento, Eric Hebborn deve la sua fa-
ma soprattutto alla grande perizia nel dise-
gno. L’abilità tecnica era tale che nessun mu-
seo manifestò dubbi sull’autenticità delle
opere da lui vendute fino al 1991, data di
pubblicazione dell’autobiografia Drawn to
Trouble. The forging of an artist, nella quale
rivelò la sua attività e i retroscena dei suoi
commerci con alcune delle più grandi gallerie
londinesi. Tale perizia è riscontrabile in Tau-
romachia: caratterizzata da un tratteggio fi-
nissimo e da una grande precisione nella resa
dei particolari, la scena allegorica potrebbe
essere una dei tanti esempi di “copie” o “imi-
tazioni” realizzate dall’artista in quegli anni.
La xilografia, datata dal pittore Manfred Die-
trich, caro amico di Hebborn, alla metà degli
anni Sessanta, viene probabilmente donata
al museo dallo stesso artista durante la sua
permanenza ad Anticoli Corrado. Nel 1966,
abbandonato l’insegnamento all’Università
di Essex, Hebborn si stabilisce infatti nel
borgo laziale, vivendo a lungo in una casa co-
struita tra i boschi. Ultimo grande protago-
nista della vita culturale internazionale di
Anticoli Corrado, l’artista lascia nella chiesa
di Santa Vittoria il grande dipinto dell’Ultima
Cena: in un’ambientazione da osteria dove il
Cristo è seduto sopra un tavolo, si muove
frenetica una folla di modelli locali.

AS

Elisabetta Kaehlbrandt Zanelli
(Riga 1880 - Bergamo 1970)

58. Ritorno alle stalle, 1915 [ill. 47]
Olio su tela, cm 78 x 93
Bibliografia essenziale: L. Masina in Indrio

1995, pp. 105-106; Anticoli 2006, tav. IV;
Pancotto 2004, p. 38.

Charles Keller
(Woodmere 1914 - New York 2006)

59. Trattoria, 1966 [ill. 48]
Olio su tela, cm 69 x 69
Bibliografia essenziale: Indrio 1995, p. 107.

Oskar Kokoschka
(Pöchlarn 1886 - Montreux 1980)

60. Der Dichter Aleel, im Hintergrund
die Seele Cathleens und kreisenden 
Dämonen, 1955 [ill. 49]
Litografia, cm 28,3 x 21,7
Bibliografia essenziale: Amburgo 1986, p. 127;
L. Masina in Indrio 1995, pp. 109-110; Schle-
swig 1996, p. 145; Anticoli 2006, p. 82; Colo-
nia 2007, p. 97.

La stampa, spesso riprodotta nella bibliografia
relativa all’artista anche con il titolo di Cathle-
en sale agli angeli (Cathleen geht zu Engeln),
è una delle cinque litografie realizzate da Ko-
koschka nel 1955 ad illustrazione del libretto
per l’opera Irische Legende, scritto da Werner
Egk sul testo della saga irlandese di W.B. Yeats
Countess Cathleen O’Shea (1982) e pubblicato,
con tavole originali, in cinquecento esemplari
firmati dall’artista. La scena rappresenta il
poeta Aleel e, sullo sfondo, l’anima dell’eroina
Cathleen circondata da demoni che volteggia-
no: nonostante la resa essenziale, traspare una
forte carica espressiva che, nella sua dramma-
ticità, testimonia un aspetto peculiare dell’arte
di Kokoschka. La litografia, stampata come le
altre quattro anche in fogli sparsi, è stata do-
nata al museo da Giovanni Predetti che, in
quanto collaboratore dell’Accademia di San
Luca, era divenuto amico del direttore Jacopo
Recupero. L’acquisizione della tavola è stata
fortemente voluta per ricordare il soggiorno
dell’artista ad Anticoli Corrado: il 22 luglio
1930 Kokoschka si recò infatti nel paese lazia-
le, realizzando la tela Anticoli, mietitura sui
monti sabini (collezione privata). 

AS

Hans Lendorff
(Basilea 1863-1946)

61. Le mendicanti, 1904 [ill. 50]
Olio su tela, cm 86,5 x 53,5
Bibliografia essenziale: L. Masina in Indrio
1995, pp. 111-112; Anticoli 2006, p. IX; Ro-
ma 2009, ill. p. 121; Rimini 2016, p. 109.
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Il dipinto ritrae con intensa penetrazione psi-
cologica due bambine in costume anticolano
dal vivo sguardo implorante. Inventariata con
il titolo di Due orfanelle, l’opera reca sul
retro un’iscrizione, probabilmente autografa
del pittore, in cui, oltre ad essere annotati gli
indirizzi dell’abitazione e dello studio del-
l’artista, viene indicato il titolo Die Bettleri-
nen, la cui traduzione letterale è Le mendi-
canti. L’acquisizione della tela da parte del
museo è avvenuta il 19 febbraio del 1985,
grazie alla donazione di Ubaldo Olmastroni,
erede universale del pittore, avendo saputo
da sua nipote, Màlgari Onnis Porrino, che
Umberto Parricchi stava raccogliendo opere
di artisti che avevano lavorato ad Anticoli
Corrado. Il quadro rientra nella ricca produ-
zione di soggetti di genere che Lendorff rea-
lizzava anche durante i regolari soggiorni
estivi ad Anticoli Corrado. In queste occa-
sioni dipinge infatti tele dedicate al borgo la-
ziale come Paesaggio italiano con montagna,
Anticoli Corrado e Ritratto di anticolana, tutte
in collezioni private: esse risentono di un’in-
fluenza böckliniana ma, allo stesso tempo,
presentano uno spiccato realismo di matrice
accademica.

AS

Kjell Löwenadler
(Jönköping 1905 - Leksand 1993)

62. Ragazzo, 1938 [ill. 51]
Tempera su tavola, cm 62,5 x 42,5
Bibliografia essenziale: Parricchi 1984, p. 370;
L. Masina in Indrio 1995, p. 112; Anticoli 2006,
p. 85; Roma 2009, ill. p. 122.

L’opera, inventariata per la prima volta nel
1948, ritrae un giovane ragazzo dall’aria pen-
sierosa. Le vivaci pennellate dai toni acidi
esaltano le movenze sinuose del soggetto e,
al contempo, sembrano proiettarlo in un no-
stalgico torpore. Di simile fattura pittorica
sono i numerosi ritratti e paesaggi realizzati
dall’artista svedese, nei quali predominano i
motivi caldi dei paesi mediterranei. Infatti,
Löwenadler, dopo aver studiato pittura con
Carl Wilhelmson a Stoccolma, intraprende
una serie di viaggi che lo portano, tra 1930 e
1939, in Francia, Italia, Portogallo e Africa
nord-orientale (Kjell Löwenadler, esposizione
15 marzo - 5 aprile 1946, Galerie St. Lucas).
In questo periodo, l’artista si reca probabil-
mente anche ad Anticoli Corrado, realizzan-
do il presente ritratto.

AS

Pasquarosa Marcelli Bertoletti
(Anticoli Corrado 1896 - Camaiore 1973)

63. Natura morta con brocca e ventaglio,
1955 ca. [ill. 52]
Olio su faesite, cm 53 x 64
Bibliografia essenziale: E. Settimi in Indrio
1995, p. 114 (ill. 108); Anticoli 2006, tav. 5;
Pancotto 2004, p. 42; Quesada 1995, p. 91
(ill. 1).

Gli oggetti che popolano la vita quotidiana
dell’artista anticolana sono quelli scelti per la
natura morta con brocca e ventaglio, opera
divenuta parte della collezione del museo
grazie alla donazione del figlio Giorgio Ber-
toletti subito dopo la morte dell’artista. Il di-
pinto, realizzato negli anni della maturità, è
stato variamente datato dalla letteratura,
spesso mettendolo a confronto con una delle
nature morte che l’artista presentò alla terza
esposizione della Secessione romana nel
1915, nella quale sono rappresentati oggetti
analoghi. La pittrice utilizza nel quadro tinte
vivaci e dinamiche che interagiscono tra loro
con campiture cromatiche giustapposte. La
bidimensionalità degli oggetti raffigurati, pri-
vi di una vera e propria linea di contorno, è
solo parzialmente contrastata dall’ombra del-
la brocca accennata sullo sfondo. Lo stile
pittorico di Pasquarosa Marcelli, acquisito
da autodidatta sotto la guida del marito Nino
Bertoletti, è stato spesso accostato a quello
dei fauves e di Matisse. 

GG

Arturo Martini
(Treviso 1889 - Milano 1947)

64. La schiava del mostro, 1927 [ill. 53]
Ceramica policroma, cm 26 x 25 
Bibliografia essenziale: Scultura 2015 n. 9,
pp. 28, 47 (con bibliografia precedente);
Stringa 2019, pp. 26, 29; Déco 2022.

La ceramica fa parte di un gruppo di sculture
dalle dimensioni ridotte, definite da G. Chie-
sa “minuscoli monumenti da camera”. È stata
realizzata nel periodo in cui lo scultore si al-
lontana dall’ambiente di “Valori Plastici” per
cercare nuove ispirazioni nel mondo degli
oggetti artigianali. Alle semplici forme popo-
lari egli abbina, con un pizzico di ironia, temi
sacri e mitologici, senza cercare alcun perfe-
zionismo accademico, mosso soltanto dalla
volontà di sottolineare la natura manuale del-
le sue creazioni. Sono gli anni in cui Martini
si divide tra la Liguria, Roma e Anticoli Cor-

rado preferendo soprattutto il borgo laziale
nel quale cerca di ricostruire un nuovo lin-
guaggio artistico, meditando sulla cultura po-
polare, nella quale l’artista ritrova gli echi
più profondi di una mai dimenticata eleganza
classica e al contempo di una cruda sempli-
cità medievale. 
Fin dal 1924 la Galleria Pesaro di Milano
aveva richiesto allo scultore alcune opere con
la volontà di allestire per lui una mostra per-
sonale che vide la luce solo nel novembre del
1927. Ne La schiava del mostro, come nelle
altre ceramiche del ’27, lo scultore si addentra
in un mondo onirico e sceglie di raccontare
le storie con una sensibilità dal sapore lirico.
Il mito al quale è ispirata La schiava del mo-
stro è di difficile interpretazione; potrebbe
trattarsi di Andromeda, come suggerirebbero
l’abbigliamento e la posa della fanciulla dal
sapore classico. Nelle Metamorfosi di Ovidio,
Perseo scambia la giovane per una statua,
sottolineandone così la bellezza e l’eleganza;
sono gli stessi tratti che si ravvisano nella
piccola figura di Martini, eppure, il mostro
non coincide con l’essere marino raccontato
dalla mitologia. Il racconto antico, se è stato
d’ispirazione all’artista, non lo ha condizio-
nato nella rappresentazione esatta della sto-
ria, che entrando nell’immaginario dello scul-
tore ha subito una trasformazione sostanziale.
La forma piramidale e la base semicircolare
invece furono pensate per facilitare opera-
zioni di tiratura in serie. 

GB

65. La Scoccombrina, 1927 ca.
Acquaforte, cm 16,5 x 11,2

La piccola incisione ad acquaforte riprende
un’opera scultorea, dal medesimo titolo, rea-
lizzata dall’artista nel 1927 e conservata pres-
so il Museo del Paesaggio di Pallanza. La da-
tazione dell’opera grafica dovrebbe porsi in
linea con la scultura o al più tardi entro il
1928. La figura è ritratta di tre quarti, con
una tecnica asciutta e svelta, che ricorda da
vicino la versione in bronzo. Così come av-
viene in quest’ultima, anche nel disegno l’ar-
tista incede sulla resa degli occhi con la pu-
pilla “a bottone” e le sopracciglia a corda di
ispirazione etrusca. Il titolo è dato forse dal
curioso copricapo della donna o da un nomi-
gnolo che le veniva attribuito. L’artista con-
siderava la scultura alla quale l’incisione è
ispirata uno dei suoi ritratti più riusciti, ciò
lo avrebbe potuto spingere a realizzarne una
versione grafica. 

GB 



66. La Volante (o Il trasporto del ferito
o Il carrello), 1934 [ill. 55]
Gesso, cm 162 x 184 x 54
Bibliografia essenziale: Scultura 2015, pp. 11-
12, tav. 14 (con bibliografia precedente). 

L’altorilievo appartiene al primo nucleo di
opere che costituirono il museo di Anticoli
Corrado ed era in sede già il 10 settembre
1935, cinque giorni prima dell’inaugurazio-
ne. Il titolo è dato dall’incisione posta sulla
bandiera retta dalla prima figura sulla sini-
stra, ma l’opera è anche nota con almeno al-
tre due denominazioni. Al centro è rappre-
sentato un minatore ferito, sorretto dal grup-
po dei soccorritori, i quali lo trasportano
mediante un carrello che viaggia su rotaie.
Per la scelta del tema e la sua composizione,
Martini sembra prendere le mosse dal reali-
smo sociale e in particolare dal gruppo
Le vittime del lavoro (1882) di Vincenzo Ve-
la, perseguendo tuttavia degli intenti formali
profondamente diversi. L’opera, infatti, si
caratterizza per una risoluzione sintetica e
solida delle forme, che preannuncia la pro-
duzione martiniana degli ultimi anni Trenta,
allontanandosi decisamente dal bozzetto pre-
paratorio in gesso patinato realizzato nel
1934 (conservato a Pallanza, Museo del Pae-
saggio).

GB

67. Studio per la Volante, 1934
Inchiostro su carta, cm 18 x 22
Bibliografia essenziale: Scultura 2015, p. 49.

Ivan Meštrović
(Vrpolje 1883 - South Bend 1962)

68. Ritratto di Felice Carena, 1918 ca.
[ill. 54]
Gesso, cm 84 x 63 x 56
Bibliografia essenziale: Parricchi 1984, p. 277,
ill. 264; Secessione 1987, pp. 300-301, ill. 137;
Settimi 1987, p. 29; E. Settimi in Indrio 1995,
p. 117; Anticoli 2006, p. 90; Roma 2009,
p. 29; Scultura 2015, p. 8, p. 45; Parisi 2017,
p. 324, ill. p. 263.

Il ritratto in gesso è testimonianza del sog-
giorno ad Anticoli Corrado dello scultore
serbo Ivan Meštrović, ospitato nel 1918 dal-
l’effigiato, il pittore piemontese Felice Care-
na. L’opera è probabilmente rimasta sempre
nello studio del pittore, per poi essere donata
dallo stesso al nascente museo nel 1935, dal
momento che essa appare nell’inventario di
quell’anno. Il periodo trascorso nel paese la-
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ziale si colloca nell’ambito di uno dei sog-
giorni romani di Meštrović, la cui opera su-
scitò una vasta eco in Italia fin dal 1911, gra-
zie al successo riscosso all’Esposizione Inter-
nazionale di Roma. Per circa quattro anni lo
scultore si era fermato infatti nella capitale e
aveva intrecciato rapporti di amicizia con nu-
merosi artisti. Nel Ritratto in esame, lo scul-
tore raffigura l’amico in un atteggiamento
meditativo, dove la testa leggermente incli-
nata, contraria alla posizione della mano,
simbolicamente un po’ sovradimensionata,
campeggia all’apice del blocco unico e com-
patto della veste, che con la sua forma allun-
gata dona al ritratto una grande forza espres-
siva. Singolare è l’affinità formale di que-
st’opera con il Ritratto di Leonardo Bistolfi,
esposto alla prima mostra della Secessione
romana nel 1913, dove Meštrović, che era
anche membro della giuria, giungeva sull’on-
da del successo riscosso due anni prima.

AS

Sigismondo Meyer von Schauensee
(S. Benedetto del Tronto 1884 - Roma 1952)

69. Ritratto del poeta Lewis, 1935 ca.
[ill. 56]
Olio su tavola, cm 83 x 65
Bibliografia essenziale: Parricchi 1984, p. 343,
p. 371; E. Settimi in Indrio 1995, pp. 117-118;
Anticoli 2006, p. 91.

Il titolo del dipinto, presente nell’inventario
del 1935, viene modificato nel 1975 in Ri-
tratto del poeta Lewis: questa puntualizzazio-
ne, finora priva di fonti che la supportassero,
trova oggi riscontro in un altro dipinto del-
l’artista che ritrae lo stesso soggetto. Sulla ri-
produzione fotografica di quest’ultimo, con-
servata dagli eredi del pittore, si legge infatti
la nota manoscritta, probabilmente autografa
del pittore, “Mr. Lewis, an Irish Poet in Ro-
me”. Si tratta del poeta “Lewis” Geoghegan
Harold Charles (Dublino 1877 - Roma 1941):
frequentatore abituale del Caffè Greco, come
d’altronde lo stesso Meyer, il poeta era noto
per le lunghe soste nel prediletto caffè, dove
intonava canti d’amore per Roma. Secondo
la testimonianza di Carlo Prola, figlio di Gui-
do, intimo amico di Meyer, il pittore aveva
cominciato a soggiornare ad Anticoli Corrado
dall’inizio degli anni Trenta, tornando ogni
estate per circa un decennio. È proprio nel-
l’arco di questi pochi anni, tra il 1930 e il
1935, che molto probabilmente l’opera è stata
eseguita. 

AS

Rolando Monti
(Cortona 1906 - Roma 1991)

70. Natura morta con maschera, 1934 ca.
[ill. 58]
Olio su tela, cm 38 x 26,5
Bibliografia essenziale: Anticoli 2006, p. 91,
inv. 225. 

Rolando Monti iniziò a frequentare Anticoli
Corrado all’inizio degli anni ’30. A partire
dalla sua partecipazione alla prima Quadrien-
nale, infatti, era iniziato uno stretto legame
d’amicizia con alcuni dei pittori che più spes-
so si recavano nel borgo, in particolare con
Emanuele Cavalli, Giuseppe Capogrossi e
Fausto Pirandello.
Alla fine degli anni ’90 viene donata al museo
l’opera in esame dove, su un piccolo tavolo
in prospettiva, sono collocati tre frutti e una
maschera teatrale. Proprio nella sua produ-
zione tra gli anni ’30 e ’40 torna spesso il
tema della maschera – soggetto proveniente
dalla pittura pompeiana – che in questo caso,
in associazione alle mele, crea un senso di so-
spensione enigmatica. La costruzione è infatti
estremamente essenziale, come anche i colori.
La scelta degli oggetti presentati sembra per-
ciò più un pretesto per iniziare un discorso
di tipo tonale, elemento che lo aveva fatto
avvicinare alle ricerche della Scuola Romana.

EG

Alberto Morrocco
(Aberdeen 1917 - 10 marzo 1998)

71. Ritratto di Mario Toppi, 1956 [ill. 57]
Carboncino su carta, cm 59 x 35
Bibliografia essenziale: Indrio 1995, p. 121.

Antonio Muñoz
(Roma 1884-1960)

72. Natura morta, 1933 [ill. 59]
Olio su tavola, cm 41,5 x 53
Bibliografia essenziale: Biennale 1934, p. 112;
E. Settimi in Indrio 1995, p. 122.

Una delle figure più significative per Anticoli
Corrado è Antonio Muñoz, tra i promotori
del museo, architetto e storico dell’arte, ma
anche pittore che gravitava attorno alla Gal-
leria della Cometa. L’opera in esame reca sul
retro un’etichetta, purtroppo lacera, di cui è
possibile leggere solo l’inizio: “XIX”. Si rife-
risce all’esposizione del quadro in esame alla
XIX Biennale di Venezia, nel 1934, dove Mu-
ñoz presentava anche un’altra opera, Oggetti
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di scavo. L’artista partecipò con altri due di-
pinti all’edizione successiva della Biennale ve-
neziana, come anche a diverse edizioni delle
Quadriennali di Roma. Gli oggetti raffigurati
nell’olio sembrerebbero utensili di uno spazio
domestico, nobilitati dal loro uso quotidiano
in una Stillleben di impianto tradizionale.

EG

Enrico Nardi
(Roma 1864-1947)

73. Chiesa di San Pietro, 1920 ca. [ill. 60]
Olio su tavola, cm 34 x 25

Edward Okuń
(Varsavia 1872 - Skierniewice 1945)

74. Vittoria, 1907 [ill. 61]
Olio su tela, cm 55 x 55
Bibliografia essenziale: Roma 1905, p. 14,
n. 136; Rossi 1905, p. 5; L. Ajello in Carrera
2017, pp. 53-54.

Il dipinto, giunto nelle collezioni del museo
nel 2007 grazie alla donazione di George
Bednar, raffigura il profilo di una giovane
donna, tipica bellezza anticolana. La modella,
la cui identità non è ancora stata chiarita, de-
ve esser stata ritratta dal pittore polacco du-
rante uno dei consueti soggiorni estivi spesi
ad Anticoli Corrado, nel lungo periodo in
cui visse a Roma, dal 1898 al 1921. Il dipinto,
datato in basso a destra all’anno “1907”, era
stato in realtà già esposto a Roma nel 1905
con il titolo di Studio (la cui immagine è ri-
prodotta in «L’Italia industriale e Artistica»
nello stesso anno): probabilmente Okuń ha
consegnato alla mostra romana un’opera non
del tutto finita, ultimandola poi nel 1907.
Dal retro del dipinto, apprendiamo che l’ope-
ra è stata esposta in altre occasioni: “Towar-
zystwo Przyjaciół Sztuk Pięknych w Krako-
wie” si riferisce alla “Società degli Amici
delle Belle Arti di Cracovia” per cui Okuń
ha presentato regolarmente il suo lavoro,
mentre l’iscrizione “Towarzystwo Zachety
sztuk pieknych [w Warszawie?]” potrebbe
attestare che il dipinto sia stato esposto per
la “Società Varsavia per l’incoraggiamento
delle Belle Arti”.

AS

Francesco Parisi
(Napoli 1874 - Roma 1956)

75. Ritratto, 1932 [ill. 62]
Gesso patinato, cm 36 x 39 x 20

Bibliografia essenziale: Scultura 2015, pp. 16,
32, 48 (con bibliografia precedente).

Questo busto del napoletano Francesco Pa-
risi, allievo di Achille d’Orsi, è giunto nelle
collezioni del museo al momento della sua
istituzione. Realizzato nel 1932, è una testa
di donna modellata «secondo i canoni di un
naturalismo accademico» [B. Drudi in Indrio
1995, pp. 124-125] che, sebbene non si allinei
con le innovazioni più ardite di quegli anni
nel campo della scultura italiana, conserva
un’apprezzabile vitalità. Barbara Drudi, nella
scheda a lui dedicata nel catalogo Civico mu-
seo d’arte moderna, Anticoli Corrado del 1995
ha proposto un confronto con il Ritratto della
signorina Borruso in marmo che fu esposto
dall’artista in quello stesso 1932 alla III Mo-
stra del Sindacato fascista di Belle Arti a Roma,
di cui condivide l’impostazione.

AN 

Girolamo Piccoli
(Palermo 1902 - Roma 1971)

76. Donna sdraiata, 1935 ca. [ill. 63]
Gesso, cm 75 x 40 x 80
Bibliografia essenziale: Scultura 2015, p. 41.

77. Dolore Materno, 1950 ca. [ill. 64]
Gesso, cm 108 x 50 x 40
Bibliografia essenziale: Indrio 1995, p. 125. 

Girolamo Piccoli è nato a Palermo nel 1902.
Seguendo a Milwaukee i suoi genitori all’età
di quattro anni, ha poi studiato alla Wisconsin
School of Art di Madison e a Chicago; nel
1924 iniziò a insegnare alla Layton School of
Art e quattro anni dopo si trasferì a New York
dove aprì uno studio con sua moglie, Juanita
Preval: la coppia militò attivamente nella sini-
stra americana e fu inserita nella blacklist di
presunti simpatizzanti comunisti. Per questa
ragione, negli anni ’50 i due furono costretti
a lasciare il paese e raggiungere l’Italia. Nel
museo è conservata una sua scultura in gesso
firmata sulla base e donata dalla coppia nel
1956. È un bozzetto preparatorio di un bronzo
realizzato per la tomba del figlio John tragica-
mente morto nel 1955 – il giorno del suo se-
dicesimo compleanno – a causa di un inciden-
te stradale e sepolto presso il Cimitero acatto-
lico di Roma. La donna è ritratta in un atto di
disperazione, mentre piange e si contorce dal
dolore. Nella versione in bronzo, all’altezza
del grembo compare la figura del figlio: nel
gesso del museo, invece, al posto dell’adole-
scente l’artista lascia scoperta una cavità, em-

blema di una tragica assenza e sintomo del
suo disperato dolore materno. 

AN

78. Ritratto di mia moglie, 1955 ca.
Gesso patinato, cm 69 x 38 x 35
Bibliografia essenziale: Indrio 1995, p. 125.

Juanita Preval Piccoli
(Milwaukee 1904 - Anticoli Corrado 1997) 

79. Nudo femminile, 1956 [ill. 65]
Olio su tela, cm 84 x 62,5
Bibliografia essenziale: B. Drudi in Indrio
1995, p. 125 (ill. 130); Anticoli 2006, p. 98.

L’opera venne donata da Juanita Preval Pic-
coli al museo nel 1956, quando compare per
la prima volta nell’inventario della collezione.
La tela è datata e firmata dall’artista sul lato
destro. La donna raffigurata nell’opera è se-
duta a terra con le gambe incrociate e le
braccia appoggiate sul ginocchio sinistro. Il
nudo femminile è inserito in un ambiente ca-
salingo. Si può scorgere in secondo piano
una stufa nera e, accanto alla donna, un paio
di scarpe. Juanita Preval, moglie dello scul-
tore Gerolamo Piccoli, fu una pittrice di un
certo successo negli Stati Uniti. Posò per il
marito in svariate occasioni e una scultura
che la ritrae è ospitata nella collezione del
museo. La pittrice trascorre gli ultimi qua-
rant’anni della sua vita ad Anticoli Corrado.
Nella sua carriera produce dipinti di sapore
astratto e postimpressionista.

GG

Giuseppe (Peppino) Piccolo
(Mascalucia 1903 - Pescara 1983)

80. Contadino che torna dai campi, 1938
[ill. 66]
Olio su compensato, cm 73 x 55
Bibliografia essenziale: L. Masina in Indrio
1995, p. 126, n. 131; Guida 2019, p. 29.

Tra il 1937 e il 1939 Peppino Piccolo, artista
e scenografo di origine catanese ma romano
d’adozione, soggiorna più volte ad Anticoli
Corrado. I colori della campagna e il contesto
bucolico devono aver ispirato il pittore a rea-
lizzare il quadro in esame, donato al museo
nel 1988 dalla moglie Rosetta.
Una tavolozza di bruni definisce il contadino
che porta un aratro sulle spalle, ritratto da-
vanti a un paesaggio sommariamente deli-
neato sempre da toni caldi: un uso del colore
che ne sottolinea la funzione materica e co-



struttiva tramite l’uso di pennellate larghe e
corpose. Emerge in questi elementi e nella
funzione attribuita al colore la vicinanza di
Piccolo negli anni ’30 con gli artisti della
“Scuola Romana”, soprattutto nell’uso dei
rossi che compongono lo sfondo. In questo
modo il pittore sottolinea il volto scavato
dell’uomo, secondo quello che è stato defi-
nito un “naturalismo antiparadigmatico e an-
tiestetizzante” [R. Civello in Piccolo 1987].

EG

Fausto Pirandello
(Roma 1899-1975)

81. Natura morta, 1933 ca. [ill. 67]
Olio su tavola, cm 59 x 50
Bibliografia essenziale: Gian Ferrari 2009,
p. 110, n. 109 (con bibliografia precedente);
Carrera 2018, fig. 6, p. 81; Guida 2019, p. 28.

Una serie di oggetti volutamente dispersi su
un tavolo in primissimo piano, apparente-
mente troppo piccolo per contenerli tutti in
modo coerente, dove la visione parziale del
soggetto e l’estrema vicinanza creano un sen-
so di spaesamento: è questa la natura morta
che Fausto Pirandello dona nel 1935 al mu-
seo, testimonianza del profondo legame che
lo univa ad Anticoli Corrado sin dalla fre-
quentazione della Scuola d’arte di Felice Ca-
rena, Orazio Amato e Attilio Selva negli anni
’20, rinsaldato poi dal matrimonio con la mo-
della anticolana Pompilia d’Aprile.
Il pittore sceglie colori terrosi, rendendo pro-
blematico interpretare la natura degli oggetti
che sembrano fondersi in un unico grumo
cromatico che vira sull’ocra, interrotto sola-
mente da alcune note di colore. La materia
pastosa dell’olio, tipica della produzione de-
gli anni Trenta, lascia traccia sulla tela in
densi impasti di colore, modellando le cose
che si trovano come in bilico, sospese in un
equilibrio precario e prossimo alla rottura,
come se dovessero da un momento all’altro
rovesciarsi sullo spettatore.

EG

82. Autoritratto, 1938 ca. [ill. 68]
Acquerello su carta, cm 22 x 28
Bibliografia essenziale: Carrera 2021, p. 65,
tav. VII.

83. Crocifissione, 1963 ca. [ill. 69]
Pastello su carta, cm 46 x 32
Bibliografia essenziale: Carrera 2018, p. 84
fig. 31 (con bibliografia precedente).
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Fausto Pirandello si misura con il soggetto
della Crocifissione in due momenti della sua
produzione. Affronta questo tema inizial-
mente negli anni ’30, periodo in cui realizza
il quadro conservato presso l’Istituto di Studi
Pirandelliani e del Teatro Contemporaneo a
Roma. Tornerà poi sulla stessa iconografia
solamente negli anni ’60, anno a cui risale
questo pastello che fa parte di una serie di
studi preparatori per un’opera più grande,
commissionatagli dal fondatore dell’associa-
zione Pro Civitate Christiana di Assisi, don
Giovanni Rossi. Per la Galleria d’Arte Con-
temporanea della cittadina umbra, Rossi ave-
va richiesto più volte a Pirandello un quadro
a soggetto sacro sin dal 1943, incontrando
però continui rifiuti. L’artista si mise infine
al lavoro solo nel 1963, genesi testimoniata
proprio da numerosi pastelli. Nel mese di di-
cembre terminò il dipinto, esposto l’anno
successivo nella Galleria di Assisi [M. Carrera
in Maddalena 2022, pp. 513-514].

EG

Domenico Ponzi
(Ravenna 1891 - Anticoli Corrado 1973)

84. Busto femminile con acconciatura a
treccia o Giovanna, 1927 [ill. 70]
Gesso, cm 36 x 40 x 25
Bibliografia essenziale: Iezzi 2019, pp. 25,
27, 84 (fig. 6), 197, 232 (con bibliografia pre-
cedente).

Questo busto ritrae la domestica Giovanna
Catalani, che allora aveva circa vent’anni. La
giovane anticolana è colta con un’espressione
ferma ma allo stesso tempo comunicativa,
caratteristica questa dei ritratti di Ponzi. Lo
scultore realizzò il ritratto della giovane nel
suo studio romano in via Vittor Pisani e si
servì della sua figura anche l’anno dopo, nel
1928, per il tondo raffigurante La Scultura
sul cosiddetto “Palazzo degli Artisti”, realiz-
zato all’angolo tra via Giuseppe Avezzana e
via Eleonora Pimentel nel Quartiere Prati.
L’opera è esemplificativa degli interessi prin-
cipali dell’artista ravennate come l’attenzione
per la ruralità e la semplicità dei ceti più
umili, soggetti cari a quel realismo sociale in
voga in Italia soprattutto negli anni Trenta e
Quaranta del Novecento – tendenza artistica
di cui egli sarà protagonista e grande inter-
prete. La scultura fu donata al museo dagli
eredi dell’artista nel 2006.

AN

85. La madre, 1932 [ill. 72]
Gesso patinato, cm 130 x 105 x 60 
Bibliografia essenziale: Iezzi 2019, pp. 27-28
(con bibliografia precedente). 

Tema costante nelle rappresentazioni di Do-
menico Ponzi è il legame affettivo tra madre
e figlio: La Madre è una scultura in gesso pa-
tinato del 1932 che ritrae una figura di madre
intrepida che cinge tra le braccia il proprio
bambino, trasmettendo un senso di prote-
zione, cura ma anche forza e fierezza d’ani-
mo. La donna si mostra pronta a dare la vita
per il figlio facendo letteralmente scudo con
il proprio corpo per difenderlo da qualsiasi
pericolo. Fu la moglie Angela Toppi a posare
per questa figura di grande eleganza e perfe-
zione formale; nel 1925 l’artista aveva già
realizzato un bozzetto di un’opera – andata
distrutta – con un soggetto simile, ma che
presentava alcune importanti differenze com-
positive. Nel 1942 la Commissione per gli
scambi Italo-Tedeschi acquistò una seconda
versione in marmo di questa scultura che nel
1943 fu inviata in Germania per farne dono
ad Adolf Hitler. L’opera ebbe larga fortuna
su giornali, riviste e pubblicità dell’epoca co-
me quella delle fiale di Bioplastina della ditta
farmaceutica Serono [Pubblicità Bioplastina
Serono, con La madre di Domenico Ponzi,
seconda versione, 1942/1943 in Iezzi 2019,
p. 282] ed è entrata a far parte della collezio-
ne del museo grazie a una donazione degli
eredi dell’artista avvenuta nel 2006.

AN

86. Rurale di Littoria, 1934 [ill. 71]
Gesso patinato, cm 67 x 40 x 31
Bibliografia essenziale: Scultura 2015, pp. 14-
15, 34, 49 (con bibliografia precedente); Iezzi
2019, pp. 33, 113. 

Anche se Ponzi costituisce il contraltare del
classicismo eroico e aulico promosso dal re-
gime, spesso le sue opere sono state inglobate
nelle strategie di auto-rappresentazione pro-
prie del Fascismo che ha sempre voluto dare
un’immagine eloquente ma anche lineare e
decodificabile di sé. Rurale di Littoria è una
scultura in gesso patinato del 1934 che pro-
prio per la sua rilevanza sociale, chiarezza
formale e semplicità di lettura si presentava
come uno strumento ideale all’acquisizione
del consenso dell’opinione pubblica da parte
del regime. 
Dal presente gesso l’artista trasse il bronzo
esposto alla seconda Quadriennale (1935) e
acquistato dal Governatorato di Roma per
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disporlo nell’attuale Galleria d’Arte Moderna
capitolina. L’artista, mediante un linguaggio
diretto e per nulla estetizzante, ha realizzato
una scultura dalla notevole forza plastica che
ritrae uno di quei personaggi (il contadino
Antonio Greco) che era solito incontrare ad
Anticoli Corrado, città in cui era giunto fin
dal 1925 e dove viveva stabilmente con la
moglie anticolana Angelina Toppi. L’opera è
stata donata dallo stesso artista al museo al
momento della sua istituzione.

AN

87. Il lavoro, 1935 [ill. 74]
Gesso, cm 65 x 20 x 25
Bibliografia essenziale: Iezzi 2019, tav. 30.

88. Partenza del legionario, 1936 [ill. 75]
Gesso, cm 74 x 32 x 24
Bibliografia essenziale: Iezzi 2019, tav. 33.

89. Al di là dell’aratro, 1937 [ill. 73]
Gesso, cm 150 x 69 x 160
Bibliografia essenziale: Iezzi 2019, pp. 39, 239,
260 (con bibliografia precedente).

Una delle opere più conosciute di Domenico
Ponzi che testimonia la sua sincera adesione
alle tematiche del realismo sociale è la scul-
tura Al di là dell’aratro (1937), giunta nella
collezione del museo nel 2006 grazie a una
donazione degli eredi dell’artista. Un primo
bozzetto di Aratore fu realizzato lo stesso an-
no [cfr. Iezzi 2019, p. 125, tav. 34] e ritraeva
la figura dell’anticolano Rinaldo Pietropaoli.
L’opera, tradotta in grandi dimensioni e pre-
sentata con il titolo più suggestivo Al di là
dell’aratro, fu trasposta prima in gesso (quella
in esame) e poi in bronzo per la III Qua-
driennale d’Arte nel 1939. Risulta qui evi-
dente il legame dell’artista con quel realismo
romantico che affonda le radici nella figura-
zione di Millet: Ponzi, da sempre sensibile ai
temi rurali, ha realizzato un’immagine senza
retorica, carica di spiritualità e di valori sem-
plici che incarnano perfettamente il mondo
contadino. La sua autenticità piacque in mo-
do particolare a Mussolini che decise di ac-
quistare l’opera il giorno dell’inaugurazione
per destinarla al Ministero dell’Agricoltura,
dove tuttora è conservata. L’artista ha saputo
fondere insieme il tema rurale e la forma
classica dando vita a un’arte atemporale di-
venuta subito iconica, come dimostra la co-
pertina del volume La previdenza sociale,
maggio 1940 [cfr. Iezzi 2019, p. 266]. 

AN

90. Dopo il bombardamento, 1944 [ill. 76]
Gesso, cm 150 x 45 x 50
Bibliografia essenziale: Iezzi 2019, tav. 48.

91. Contro il vento, 1966 [ill. 77]
Gesso, cm 37 x 25 x 13 
Bibliografia essenziale: Iezzi 2019, pp. 58,
184-86 (fig. 73), 206, 250 (con bibliografia
precedente). 

Realizzato nel 1966, Contro il vento è un au-
toritratto dell’artista, uomo ormai anziano
che affronta la vita contro gli ostacoli di ogni
sorta; il suo sforzo è segnato dai muscoli in
tensione, dallo sguardo concentrato e rivolto
in avanti, all’avvenire. È un lavoro di sintesi
plastica che sa imprimere energia ma allo
stesso tempo suscitare la pietas degli altri es-
seri umani. L’opera appartiene al corpus di
opere donate dai figli dell’artista al museo
negli anni 2000. 

AN

Carlo Romagnoli
(Roma, 1888-1965)

92. Ritratto (Luisa), 1930 [ill. 78]
Olio su tela, cm 51 x 50
Bibliografia essenziale: G. Villa in Indrio 1995,
p. 132 (ill. 141); Anticoli 2006, tav. XII; Car-
rera 2017, p. 62, tav. 17.

Il dipinto figura nell’inventario del 1935 con
il titolo generico di Ritratto. Solo nell’inven-
tario del 1975 al titolo è stato aggiunto il no-
me “Luisa”, riferimento alla modella antico-
lana Luisa Ciaccia. Nata nel 1910, prove-
niente da una famiglia di modelli di profes-
sione (il ritratto di Anonimo del padre Giu-
seppe detto Peppone è conservato in questo
stesso museo), smise di posare una volta spo-
sata. In quest’opera è ritratta da Carlo Ro-
magnoli nel giardino di Palazzo Gaudenzi,
con pennellata larga e limpida. L’artista ec-
celle nella ritrattistica ispirata alla tradizione
inglese tanto con modelli provenienti dall’alta
società quanto con quelli del popolo. L’opera
è firmata e datata sul margine destro della
tela e fu donata dall’autore nel momento
della costituzione del museo. 

GG

Giuseppe Romagnoli
(Bologna 1872 - Roma 1966)

93.Arte della medaglia R. scuola in Roma,
1917 [ill. 79]
Gesso, mm 287 Ø

Bibliografia essenziale: Ars metallica, Roma
2007.

Originale in gesso della medaglia commemo-
rativa, la cui versione definitiva è in argento,
per il decimo anniversario della fondazione
della Regia Scuola d’Arte della Medaglia. Sul
dritto è rappresentato un giovane allievo della
scuola, nell’atto di modellare una medaglia
posta sul cavalletto, circondato dall’iscrizione
recante la denominazione della scuola. Il mo-
dellato è morbido ed elegante e presenta an-
cora i caratteri tipici della tradizione meda-
glistica italiana, soprattutto ottocentesca, con
chiaroscuri profondi e assenza di asperità.
Una tecnica che precede gli sviluppi nove-
centeschi, dei quali Romagnoli sarà maestro
e protagonista, verso un modellato essenziale,
caratterizzato dalla resa dei volumi per piani
e da una maggiore solidità e compattezza
delle forme. Sul rovescio è rappresentato un
ramo d’alloro che incornicia l’iscrizione com-
memorativa e la data di fondazione.
Iscrizioni: dritto: ARTE * DELLA * MEDA-
GLIA * - * R * SCUOLA * IN * ROMA ro-
vescio: A * RICORDO / DELLA * FON =
/ DAZIONE / MCMVII (nel campo).

GB

Égide Rombaux
(Schaerbeek 1865 - Uccle 1942)

94. Fils des Flandres, 1910 ca. [ill. 80]
Gesso patinato, cm 44 x 30 x 25
Bibliografia essenziale: Parricchi 1984, p. 351;
G. Villa in Indrio 1995, p. 132; Anticoli 2006,
p. 102.

Inventariata nel 1935 con il titolo generico di
Ritratto, l’opera è con ogni probabilità parte
del nucleo originario di opere del museo. Di
autore finora sconosciuto (negli inventari si
sono succeduti i nomi “Rombeua”, “Rombu-
ba”, “Robeanu”), possiamo ad oggi proporre
un’attribuzione certa grazie al ritrovamento
della versione in marmo dell’opera, conser-
vata dal 1957 nel deposito del Palais de Ju-
stice dai Musées royaux des Beaux-Arts de
Belgique e attualmente considerata persa o
distrutta. Si tratta di un ritratto scultoreo dal
titolo Fils des Flandres, realizzato dall’artista
belga Egide Rombaux intorno al 1910 (J. van
Lennep, Rombaux Egide, in Nouvelle biogra-
phie nationale 4, Bruxelles 1997, pp. 336-
338), datazione che accettiamo anche per la
versione in gesso. Dal momento che Rom-
baux è presente in Italia prima dal 1887 al
1895 in modo stabile, grazie a due borse di



studio vinte con il prix Godecharle (1887) e
il prix de Rome di Anversa (1891), e poi ogni
estate a partire dal 1921, è plausibile che l’ar-
tista abbia intrattenuto rapporti con Anticoli
Corrado, donando il gesso al museo nel mo-
mento della sua istituzione.

AS

Rosa Rosà [Edith Von Haynau Arnaldi]
(Vienna 1884 - Roma 1978)

95. Anticolana alla fonte, 1930 ca. [ill. 81]
Olio su tela, cm 46,5 x 35
Bibliografia essenziale: S. Guarino in Indrio
1995, p. 58; Anticoli 2006, tav. XVI; Pancotto
2004, p. 54. 

Quest’opera di Edith Arnaldi è documentata
per la prima volta nell’inventario del 1935 del
museo con il titolo Ritratto, presumibilmente
donato dalla stessa artista. L’artista si era avvi-
cinata al movimento futurista già durante la
prima guerra mondiale acquisendo lo pseudo-
nimo di ‘Rosa Rosà’. Collaborò come scrittrice
al periodico “Italia Futurista” e come illustra-
trice per alcune tavole della rivista ‘La donna’.
L’opera in esame tuttavia non ha nessuna con-
sonanza con l’arte futurista, ma si uniforma al-
l’impianto più tradizionale del ritratto dal vero.
La graziosa anticolana che compare nel dipinto
è ritratta nell’atto di sollevare una brocca d’ac-
qua. L’artista utilizza delle pennellate ampie e
cariche di colore che restituiscono allo spetta-
tore l’impressione di una pittura densa e ma-
terica. La linea di contorno che divide le cam-
piture di colore è molto accentuata, come an-
che il contrasto luce ombra. L’opera è firmata
‘Edyth Arnaldi’ nell’angolo in alto a sinistra
della tela.

GG

William Rothenstein
(Bradford 1872 - Far Oakridge 1945)

96. Figura seduta, 1910 ca.
Matita su carta, cm 34 x 23

97. Ritratto d’uomo, 1897
Matita su carta, cm 26 x 22

98.Ritratto di Auguste Rodin, 1897 [ill. 82]
Litografia, cm 23 x 34

99. Rovine, 1900 ca.
Acquaforte, cm 15 x 41,5

100. Studi per nudo, 1897 ca.
Matita su carta, cm 19,5 x 31
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Bibliografia essenziale: Parricchi 1984, p. 373;
Indrio 1995, pp. 135-137; Anticoli 2006,
p. 105.

Rispetto alle opere di Rothenstein presenti
nel museo, inventariate a partire dagli anni
1975 e 1983, risulta difficile stabilire attra-
verso quali modalità siano entrate a far parte
della collezione. Siamo a conoscenza di un
primo viaggio di studio in Italia compiuto da
Rothenstein nel 1906, occasione in cui visita
Roma e intraprende itinerari nella campagna
laziale che potrebbero averlo condotto ad
Anticoli Corrado. Periodo, quest’ultimo, nel
quale l’interesse dell’artista sembra spostarsi
dalla ritrattistica alla trascrizione del paesag-
gio, come testimonia la veduta Rovine, con-
siderabile infatti più tarda rispetto alle altre
opere conservate nel museo. L’artista potreb-
be in seguito essere tornato in Italia negli
anni Venti, visto che in quel periodo molti al-
lievi della British School at Rome, del cui co-
mitato scientifico Rothenstein faceva parte,
erano soliti soggiornare nel borgo della valle
dell’Aniene. Ad ogni modo, la donazione del-
le opere può essere datata non prima della
seconda metà degli anni Settanta. Particolare
attenzione merita il Ritratto di Auguste Rodin,
del quale una stampa è conservata dai Fine
Arts Museums di San Francisco: invitato da
Rodin a visitare la sua casa a Meudon, Ro-
thenstein produsse una serie di disegni e li-
tografie ritraenti lo scultore nel 1897, tra i
quali il presente ritratto, pubblicato per la
prima volta nel numero di ottobre del 1904
della rivista The Artist Engraver - A quarterly
magazine of original work.

AS 

Giulio Aristide Sartorio
(Roma 1860-1932)

101. Leonessa, 1924 [ill. 85]
Olio su tela, cm 58,5 x 56
Bibliografia essenziale: G. Villa in Indrio 1995,
pp. 137-138; Sartorio 2005, p. 78 fig. 57; Guida
2019, pp. 15, 22.

Nel 1924 Giulio Aristide Sartorio, in qualità
di Commissario per le Belle Arti, salpò a
bordo della Regia Nave “Italia”, che aveva il
compito di promuovere l’arte e l’industria
italiana, in tutte le sue declinazioni, nell’Ame-
rica del Sud. Durante il viaggio l’artista rea-
lizzò più di duecento opere, di cui è un esem-
pio questa tela in cui il pittore si firma, pre-
cisando anche l’anno e il luogo di realizza-
zione: “MCMXXIV. Buenos Aires giardino

zoologico”. Le opere realizzate durante il
viaggio americano vengono esposte nel 1927
all’Anderson Galleries di New York, ma non
La leonessa, esclusione che si ripeterà nel
1929 alla mostra della Galleria Pesaro di Mi-
lano e alla retrospettiva tenutasi dopo la sua
morte alla Galleria Borghese, nel 1933.
L’olio in esame figura già dal 1935 negli in-
ventari del museo di Anticoli Corrado, borgo
che Sartorio aveva iniziato a frequentare dalla
fine dell’Ottocento, negli anni di un’intensa
produzione dedicata alla campagna romana.
Non è chiaro se il dipinto sia stato un dono
degli eredi al museo in occasione dell’inau-
gurazione o se questo si trovasse ad Anticoli
Corrado già prima della morte del pittore,
avvenuta nel 1932.

EG

Niels Frederik Schiøttz-Jensen
(Vordingborg 1855 - Copenaghen 1941)

102. Pasquarella, 1886 [ill. 83]
Inchiostro su carta, cm 21 x 17

103. Acquaiola, 1886 [ill. 84]
Inchiostro su carta, cm 25 x 20

Bibliografia essenziale: Parricchi 1984, p. 374;
Indrio 1995, p. 140.

I due disegni ad inchiostro, incorniciati insieme
ed inventariati per la prima volta nel 1975, co-
stituiscono due ritratti di donne capresi rap-
presentate nella loro quotidianità: entrambi
mostrano una forte affinità con un disegno
realizzato a Capri dall’artista danese raffigu-
rante una ragazza con un cesto di vimini, pub-
blicato con il titolo Capri da Roberto Marinelli
nel suo saggio dedicato all’artista (R. Marinelli,
Artisti contemporanei: Federico Schiöttz Jensen,
in Emporium, XXXIV, 1911, pp. 131-140).
Marinelli afferma inoltre che Schiöttz Jensen
venne più volte in Italia e specialmente a Roma:
infatti, l’artista visitò la Penisola prima nel
1886, poi nel 1891 e di nuovo nel 1911. In
queste occasioni, realizzò numerose impres-
sioni di costumi contadini e popolari, trascri-
zioni di scenari esotici e vedute di paesaggi ita-
liani: opere espressione di un repertorio icono-
grafico conforme a quello dei tanti artisti stra-
nieri che giravano l’Italia nel periodo. Tra que-
sti, si ricordano Ragazze in una loggia, Anticoli
(1912) e Alla fontana, Anticoli (1915), due
opere in collezione privata che testimoniano il
passaggio dell’artista nel paese laziale (N. F.
Schiöttz Jensen in Weilbachs Künstlerlexikon).

AS
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Attilio Selva
(Trieste 1888 - Roma 1960)

104. Enigma, 1919 [ill. 86]
Bronzo, cm 64 x 41 x 35
Bibliografia essenziale: Parricchi 1984, fig. 272,
s.i.p.; Scultura 2015, pp. 10-11, 22, 45 (con bi-
bliografia precedente); Selva 2018, pp. 35, 37,
44, 63; L. Masolini in Parisi 2018, pp. 157,
288.

Quando il giovane Attilio Selva si trasferì a
Roma nel 1909, avvenne una svolta nella sua
carriera artistica: qui ebbe modo di rafforzare
le amicizie passate ma anche di frequentare
nuovi ambienti culturali, come quello di Villa
Strohl Fern e di Anticoli Corrado. La sua vita
si legò in maniera indissolubile a questa città
dal 1913, quando vi si stabilì per sposare
l’anticolana Natalina Toppi. Qui ebbe modo
di conoscere Augusta Toppi, modella e sorella
di Natalina, che prestò i suoi tratti per molte
opere di successo, come Ritmi ed Enigma.Di
quest’ultima opera abbiamo versioni in ma-
teriali diversi; quella conservata al museo di
Anticoli Corrado è in bronzo ed è entrata a
far parte della collezione già i primi mesi del
1939 (lo stesso anno della fusione), quando
fu donata dallo stesso Selva al museo in so-
stituzione di un precedente esemplare in ges-
so con lo stesso titolo. L’equilibrata ieraticità,
la chiusura delle linee e dei volumi in una
massa compatta, il senso arcaico e al contem-
po monumentale della scultura sono elementi
attinti variamente dalla plastica egizia e orien-
tale; tuttavia questa costruzione architettoni-
ca del nudo è comunque levigata da un senso
della superficie estremamente raffinato e in-
gentilito.

AN 

105.Ritratto della Principessa Brancaccio,
1919 ca. [ill. 88]
Scultura, gesso rivestito in cera, cm 41,5 x
12,5 x 27
Bibliografia essenziale: V. Dell’Agostino in
Carrera 2017, pp. 32 (fig. 8), 57-58 (con bi-
bliografia precedente); L. Masolini in Selva
2018, p. 37.

Il Ritratto della Principessa Brancaccio di At-
tilio Selva è una scultura di gesso rivestito in
cera realizzata probabilmente intorno al 1919
– anno in cui compare riprodotta in un breve
articolo di Antonio Maraini – che ritrae il
volto di Pierina Ciucci ai tempi del matrimo-
nio con Carlo Brancaccio. La giovane prin-
cipessa era originaria di Anticoli Corrado ma

incontrò e sposò il principe a Roma, città in
cui presumibilmente conobbe anche Attilio
Selva tramite la moglie dell’artista, Natalina
Toppi, che come lei era una modella antico-
lana. Divenuta parte della collezione del mu-
seo nel 2003 grazie a una donazione degli
eredi Brancaccio, nella resa attenta del volto
della donna la scultura mette in luce la cele-
brata abilità ritrattistica dell’artista triestino
che si dimostra anche interessato a riprendere
stilemi e motivi propri della statuaria antica;
la principessa assume i connotati di una vera
e propria imperatrice romana la cui regalità
è ulteriormente accentuata da una volumino-
sa acconciatura e da vibranti effetti coloristici. 

AN

106. Busto di donna, 1920 ca.
Gesso, cm 61 x 33 x 37

107.Niobe e la strage dei Niobidi (bozzetto),
1925 ca. [ill. 87]
Gesso, cm 33 x 33 x 15,5
Bibliografia essenziale: Scultura 2015, p. 25.

Sergio Selva
(Roma 1919-1980)

108. Uomo e cavallo, 1962
Olio su tela, cm 49 x 37
Bibliografia essenziale: Parricchi 1984, fig. 227;
G. Villa in Indrio 1995, pp. 145-146; Selva
2018, p. 174; Guida 2019, p. 32.

109. Buttero e cavalli, 1972 [ill. 89]
Tempera su tavola, cm 50 x 38,5
Bibliografia essenziale: Selva 2017, p. 57
fig. 26, p. 80 scheda 26 (con bibliografia pre-
cedente); Selva 2018, pp. 161 (fig. 126), 174,
185.

Sergio Selva si muove in queste opere tarde
tra astrazione e figurazione, trovando una
marca stilistica del tutto unica e personale.
L’artista, figlio dello scultore triestino Attilio
Selva, sembra rifiutare sin dall’inizio del suo
percorso artistico l’ideale classico di bellezza
inseguito dal padre, per muoversi invece ver-
so sperimentazioni più ardite e moderne. Co-
stante sfondo delle sue ricerche è Anticoli
Corrado, a cui è legato anche da vincoli fa-
miliari: la madre era infatti la modella Nata-
lina Toppi (lui stesso poi sposerà una modella
anticolana, Marianna Grifoni), mentre lo zio
era Pietro Gaudenzi. Il museo di Anticoli
Corrado annovera due opere, la prima entrata
nelle collezioni dal 1975 e la seconda donata
nel 2017 dai figlio Corrado e Flavia Selva. In

passato, inoltre, era presente anche un altro
dipinto, una Natura morta oggi purtroppo
dispersa, che l’artista diede al museo in oc-
casione dell’inaugurazione.
Cavalli e uomini abitano spesso le creazioni
di Selva a partire dagli anni ’50. Le figure ap-
paiono isolate in spazi lunari e deserti, mac-
chie di colore che sembrano evocare sogni o
mondi irreali in cui prevalgono i toni freddi
dei bianchi e dei grigi, interrotti a volte, come
nell’opera del 1962, da tonalità calde. Selva
riesce a non far perdere mai completamente
alle forme la loro riconoscibilità, tendendo
tuttavia verso un’astrazione lirica ed essen-
ziale che riduce il tutto a sagome ondulate,
evanescenti. È la sua personale reinterpreta-
zione della pittura rupestre, filtrata dall’ele-
ganza e dall’amore per la linea ondulata
dell’Art Nouveau e dal surrealismo poetico
di Osvaldo Licini. 

EG

Otte Sköld
(Wuchang 1894 - Stoccolma 1958)

110. Italienska Condkivinnor abruzzern,
1925 ca. [ill. 90]
Olio su tela, cm 139 x 167
Bibliografia essenziale: L. Masini in Indrio
1995, pp. 146-147; Anticoli 2006, p. 111.

Il grande dipinto, inventariato in modo solo
parzialmente corretto nel 1983 e poi come
opera anonima nel 1987, ritrae Contadini ita-
liani d’Abruzzo, come recita il titolo: un tema
usuale per Sköld, interprete appassionato della
quotidianità contadina e popolare. Nonostante
non compaia negli inventari del museo fino
agli anni Ottanta (la sua assenza può dipen-
dere dal fatto che il quadro fu custodito per
anni negli uffici comunali), nel catalogo in bi-
bliografia si sostiene che probabilmente la rea-
lizzazione e l’acquisizione della tela sono da
ricondurre alla presenza dell’artista in Italia
alla fine degli anni Venti. Questa datazione sa-
rebbe pertinente anche alla luce di un’analisi
stilistica: se infatti nell’opera è ancora rintrac-
ciabile un’organizzazione spaziale d’influenza
cubista, la plasticità delle forme richiama quel
clima novecentista che, nel periodo, andava
affermandosi in Italia. Tuttavia, bisogna con-
siderare che l’artista intraprese un primo viag-
gio nel Bel Paese già nel 1921: alla luce di tale
considerazione, l’opera potrebbe essere dun-
que retrodatata ai primi anni Venti.

AS



Andrea Spadini
(Roma 1912-1983)

111. Letizia, 1935-39 ca. [ill. 91]
Gesso, cm 30 x 60 x 143
Bibliografia essenziale: Bollettino 2001, pp. 97-
112; M. Carrera in Scultura 2015, pp. 51, 54
(con bibliografia precedente); Carrera 2017,
pp. 43 (fig. 19), 63. 

La scultura in gesso ritrae Letizia Placidi, dive-
nuta moglie dello scultore nel 1935; la data del
loro matrimonio e il 1939 sono gli estremi cro-
nologici entro cui la letteratura ha collocato
l’opera. Letizia e i loro due bambini erano infatti
soggetti che Spadini immortalava con frequenza
in quel periodo, almeno fino al 1941, anno in
cui sopraggiunse la chiamata alle armi. Durante
la guerra Letizia e i bambini si trasferirono ad
Anticoli Corrado, città in cui lei era cresciuta
nonostante le origini romane della sua famiglia.
L’opera mostra evidenti legami con l’arte di Ar-
turo Martini: l’interesse per gli aspetti tattili
della materia è l’impulso che dà vita a questo
capolavoro, frutto di un trattamento virtuosisti-
co del gesso. In un’atmosfera lirica e trasognata,
l’artista riesce a restituirci sorprendenti dettagli
come la porosità della pelle o l’incresparsi del
letto su cui giace la donna, immortalata in un
ritratto arcaizzante velato da una delicata sen-
sualità. L’opera, insieme ad altre sculture realiz-
zate in vari periodi della sua carriera, è stata do-
nata al museo dagli eredi dell’artista nel 1996. 

AN

112. Madre e bambino, 1935 ca.
Gesso, cm 97 x 48 x 64

113. Nudo seduto, 1935 ca.
Gesso, cm 84 x 42,5 x 67 [ill. 93]
Bibliografia essenziale: Scultura 2015, p. 43.

114. Ritratto di donna, 1935 ca.
Gesso patinato, cm 31 x 13 x 13

115. Ritratto di ragazzo, 1935 ca.
Gesso patinato, cm 35 x 13 x 13

116. Ritratto femminile, 1935 ca.
Gesso, cm 35 x 20 x 27

117. Studio per Nudo seduto, 1935 ca.
China su carta, cm 19,8 x 14 [ill. 94]
Bibliografia essenziale: Scultura 2015, p. 51.

118. Studio per Letizia dormiente, 1935 ca.
Inchiostro di seppia su carta, cm 31,7 x 18,8
[ill. 92]
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Bibliografia essenziale: Scultura 2015, p. 52.

119. Testa di bambino, 1935 ca.
Terracotta

120. Bambina seduta, 1938
Marmo, cm 61 x 54 x 7

121. Nudo accovacciato, 1939 ca.
Gesso, cm 18 x 21 x 34

122. Nudo di bambina seduta, 1939
Gesso, cm 63 x 58 x 46

123. Cariatide, 1940 ca.
Pietra, cm 35 x 20 x 18

124. Composizione (nudi), 1940 ca.
Pietra, cm 19 x 25,5 x 36

125. Cantori, 1940 ca.
Bassorilievo, cm 27 x 61 x 14

126. Alberi nei dintorni di Anticoli, 1940 ca.
Inchiostro su carta, cm 28 x 22

127. Autoritratto, 1940 ca.
Inchiostro su seppia di carta, cm 24 x 17

128. Crocifissione di S. Andrea, 1940 ca. 
China su carta, cm 28,5 x 22,5

129. Due studi per il battesimo di Cristo,
1940
Inchiostro azzurro e seppia, cm 19,4 x 10;
21 x 11,5

130. Studio per Tre cantori, 1940 ca.
Inchiostro di seppia su carta, cm 23,5 x 14,9
Bibliografia essenziale: Scultura 2015, p. 51.

131. Studio di alberi, 1940 ca.
Inchiostro nero su carta, cm 29 x 20

132. Studio di albero, 1940 ca.
Matita su carta, cm 28,5 x 22,5

133. Studio di albero, 1940 ca.
Matita su carta, cm 28,5 x 22,5

134. Tre cantori, 1940 ca.
Terracotta, cm 33 x 22 x 13 [ill. 95]
Bibliografia essenziale: Scultura 2015, p. 42.

135. Il battesimo di Cristo, 1941 [ill. 96]
Gesso e bronzo
Bibliografia essenziale: M.V. Marini Clarelli
in Spadini 1989, pp. 44, 150 (con bibliografia

precedente); A. Fabbi in Arte sacra 2015,
pp. 7, 12. 

La scultura di Andrea Spadini, scandita dalle
partecipazioni alle Quadriennali e da impor-
tanti committenze pubbliche, è caratterizzata
da un marcato linguaggio quattrocentista ap-
preso a Firenze negli anni della sua prima
formazione artistica. Chiude il filone rinasci-
mentale l’unica opera portata a termine delle
tre commissionate all’artista da Cipriano Efi-
sio Oppo per l’Esposizione Universale del
1942: il gruppo bronzeo del Battesimo di
Cristo conservato nella chiesa dei Ss. Pietro
e Paolo, il cui bozzetto è stato eseguito nel
1941 sulla base del contratto stipulato il 19
dicembre 1940 (custodito presso l’Archivio
centrale dello Stato, busta 926 fasc. 8363).
L’opera in esame ne costituisce il modello
preparatorio ed è stata donata al museo dagli
eredi dell’artista nel 1996.

AN

136. Natura morta con guanto, 1946 ca.
[ill. 97]
Bassorilievo fittile, cm 65,3 x 55 x 6

Maurice Sterne
(Liepa-ja 1878 - Mount Kisco 1957)

137. Donna seduta, 1920 [ill. 98]
Olio su tela, cm 103,5 x 78

138. Anticoli dal mulino, 1924
Olio su tela, cm 51 x 61

139. Anticoli dal mulino, 1924 [ill. 99]
Olio su tela, cm 50 x 73

140. Donna anticolana, 1925 ca.
Carboncino su carta, cm 65 x 34,8

Bibliografia essenziale: Stefanelli Torossi
1983, p. 57; Parricchi 1984, p. 345; A. Pa-
squetti in Indrio 1995, pp. 147-150; Anticoli
2006, p. 117.

Nato in Lettonia, Maurice Sterne si trasferisce
non ancora dodicenne a New York, dove fre-
quenta la National Academy of Design, vin-
cendo una borsa di studio all’estero che gli
permette di partire per l’Europa nel 1904.
Dopo Francia e Grecia, l’artista giunge in Ita-
lia, approdando nello stimolante ambiente ar-
tistico romano di Villa Strohl-Fern. Arriva in-
vece ad Anticoli Corrado per la prima volta
nel 1910, prendendo in affitto una casa che,
alternata a quella romana, sarebbe stata il suo
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studio per oltre un ventennio. Nel paese lazia-
le, l’artista realizzerà infatti oltre cento dipinti
e circa un migliaio di disegni (tra i quali Donna
anticolana, ritratto di Domenica di Lolli, fa-
mosa modella dipinta dal Gaudenzi), dive-
nendo uno degli animatori principali della vita
artistica di Anticoli Corrado negli anni Venti.
A questo periodo risalgono i due scorci dal-
l’omonimo titolo, realizzati nel 1924, che, pur
non trattandosi di pendants, sembrano inte-
grarsi come due vedute opposte del borgo. Di
forte influenza cézanniana, gli scorci si collo-
cano in un periodo particolarmente fecondo
dell’attività del pittore, all’inizio dell’inquieto
sodalizio con Arturo Martini e a ridosso della
sua partecipazione alla III Biennale Romana
(1925). Entrambi i dipinti, inventariati solo a
partire dal 1975, sono giunti nelle collezioni
del museo nel 1966 per volontà testamentaria
della moglie dell’artista, Vera Segal.

AS

Luigi Surdi
(Napoli 1897 - Roma 1959)

141. Preludio e fuga, 1935 [ill. 100]
Olio su tavola, cm 54 x 54
Bibliografia essenziale: Indrio 1995, p. 151.

Carlo Toppi
(Roma 1909-1992)

142. Il reduce, 1935 ca. [ill. 101]
Gesso, cm 50 x 70
Bibliografia essenziale: Scultura 2015, pp. 14,
38, 50 (con bibliografia precedente).

Carlo Toppi è stato un artista originario di
Anticoli Corrado, figlio del modello anticolano
Bernardino Toppi. Qui si è formato e ha svi-
luppato da autodidatta il suo talento; profon-
damente legato alle sue radici, ha coltivato le
tradizioni locali trasponendo sul piano artistico
uno stile primitivo dal sapore pastorale e ar-
cadico particolarmente apprezzato anche oltre
i confini nazionali. Toppi fin da ragazzo aveva
dimostrato una naturale inclinazione verso la
scultura che lo spinse a seguire le orme di At-
tilio Selva e Arturo Martini. Il linguaggio ar-
caicista della fase anticoliana di Martini lo in-
fluenzò soprattutto nei lavori di terracotta o di
gesso, ottenuti come impronte di una matrice
anch’essa in terracotta. Il reduce è una formella
in gesso del 1935 ca. donata al museo dagli
eredi dell’artista nel 2015. Essa risulta piena-
mente indicativa delle sue principali linee di
ricerca: la dimensione trasognata, fiabesca ma
allo stesso tempo vernacolare di questa scena

di un contadino al ritorno dal fronte è descritta
con semplicità, mediante una generale ridu-
zione dei piani compositivi e accentuando il
carattere lineare delle forme.

AN

Margherita Toppi Osswald
(Roma 1897 - Anticoli Corrado 1971)

143. Fiori, 1932 [ill. 103]
Olio su tavola, cm 75 x 71
Bibliografia essenziale: L. Masina in Indrio
1995, p. 154; Anticoli 2006, tav. VII; Pancotto
2004, p. 50.

Le nature morte con mazzi di fiori sono uno
dei soggetti più ricorrenti nella produzione
artistica della pittrice. In questa tavola pos-
siamo riconoscere una varietà di colori che
deriva direttamente dal paesaggio di Anticoli
Corrado e dal territorio circostante. Modella
di professione, Margherita Toppi incontra ad
Anticoli Corrado lo scultore svizzero Paul
Osswald che la inizierà al disegno e alla pit-
tura e con cui si sposerà nel 1912. L’opera,
realizzata con colori caldi e terrosi, tradisce
delle affinità con gli artisti di riferimento
della pittrice: Van Gogh, Gauguin e Cézanne.
L’opera si struttura su un piano bidimensio-
nale spezzato solo dal girasole sfiorito posato
obliquamente sulla sedia a suggerire una pro-
fondità prospettica, mentre le lumeggiature
sul vaso scuro ne restituiscono la volumetria.
La tavola entrò a far parte della collezione
del museo nel momento della sua istituzione,
essendo già citata nell’inventario del 1935,
donata dall’artista stessa. L’opera è firmata e
datata nell’angolo in basso a destra e sul retro
è ripetuta la firma dell’artista.

GG

Mario Toppi
(Roma 1899-1970)

144. Alla fontana, 1960 ca. [ill. 104]
Encausto su tavola, cm 48 x 38
Bibliografia essenziale: S. Guarino in Indrio
1995, pp. 152-154.

Artista autodidatta e figlio del modello antico-
lano Bernardino Toppi, già da adolescente si
trova inserito nell’ambiente artistico della città.
Alla fontana è un encausto su tavola realizzato
intorno al 1960 ed è un unicum nella produ-
zione artistica del nostro pittore che, durante
la sua vita, si dedicò prevalentemente ai sog-
getti religiosi. Il dipinto, registrato nella rac-
colta di Anticoli Corrado solo dall’inventario

del 1975, è stato donato al museo dall’artista
o dai suoi eredi in data imprecisata, probabil-
mente quando andò a sostituire una Madonna
dello stesso autore – e attualmente non più
rintracciabile – che era invece citata nell’in-
ventario del 1935 (n. 10), del 1948 (n. 43) e del
1956 (n. 43). Toppi con quest’opera si fa inter-
prete di un’elegante arte Naif e finisce per di-
ventare, in particolare agli occhi degli artisti
stranieri, il simbolo stesso del fascino “primi-
tivo” di Anticoli Corrado, mito che egli stesso
concorre ad alimentare definendosi un “pa-
store pittore”: gli aspetti formali – linearismo,
forte planarità del quadro e semplificazione
delle forme – si fondono in armonia con l’im-
magine della contadina, protagonista della rap-
presentazione e soggetto esemplificativo della
cultura popolare italiana.

AN

Attilio Torresini
(Venezia 1884 - Roma 1961)

145.Ritratto della moglie, 1935 ca. [ill. 102]
Gesso patinato, cm 38,5 x 20 x 28 
Bibliografia essenziale: A. Pasquetti in Indrio
1995, p. 155; Anticoli 2006, p. 120; Scultura
2015, pp. 37, 50.

Angela Colasanti è la modella immortalata
nell’opera del marito Attilio Torresini. I due
si conobbero presumibilmente nel 1924, du-
rante il primo soggiorno ad Anticoli Corrado
dello scultore e si sposarono nel 1927. La te-
sta entra a far parte della collezione del mu-
seo d’Arte Moderna di Anticoli Corrado,
probabilmente donata dall’artista, al momen-
to della sua istituzione. Il ritratto non è da-
tato, ma possiamo ipotizzare che sia stato
realizzato nel primo periodo di attività del-
l’artista tramite un confronto con altre opere
del Torresini quali La dormiente, scultura
presentata nel 1926 alla I mostra del Nove-
cento italiano e una testa bronzea datata al
1927. Queste opere sono caratterizzate da
una tendenza all’idealizzazione della figura
femminile e da un’espressione serena e quasi
incantata, pregna di reminiscenze della scul-
tura classicista. La testa ospitata nella colle-
zione di Anticoli Corrado è lievemente pie-
gata verso sinistra, mettendo in risalto l’ele-
gante movimento del collo, gli occhi sono
socchiusi e rilassati, mentre i capelli sono
morbidamente raccolti sulla nuca. I caratteri
tradizionali di questo ritratto verranno presto
abbandonati dallo scultore per passare ad un
linguaggio più arcaicizzante. 

GG



[Wilson]

146. Ritratto di Gigi, 1925 [ill. 105]
Olio su tela, cm 100 x 84
Bibliografia essenziale: Indrio 1995, p. 156.

Angelo Zanelli
(San Felice del Benaco 1879 - Roma 1942)

147. Bozzetto per il monumento ai caduti
di Tolentino, 1927 ca. [ill. 106]
Gesso patinato, cm 80 x 114
Bibliografia essenziale: A. Pasquetti in Indrio
1995, p. 158; Scultura 2015, pp. 9-10.
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L’opera costituisce il bozzetto per uno dei
bassorilievi posti sui plinti delle torri laterali
che incorniciano il monumento ai caduti della
Grande Guerra di Tolentino. Secondo il pro-
getto originario, i bassorilievi raccordavano
la scultura commemorativa della vittoria alata
con l’architettura retrostante, composta da
due archi racchiusi tra due alte torri, che
svolgevano funzione di accesso allo stadio
comunale. La rappresentazione dei corpi si
pone in linea con la versione definitiva del
fregio Il Trionfo del Lavoro per l’Altare della
Patria, ma emergono in modo più evidente
delle soluzioni formali di gusto tardo-liberty,

che Zanelli concilia magistralmente con so-
lenni cadenze di matrice classica. La parte
del bassorilievo anticolano rappresenta una
fase delle attività della vita umana segnata
dal passaggio dalla fanciullezza all’età giova-
nile. Sulla sinistra si riconoscono alcuni bam-
bini che giocano vegliati dagli adulti, mentre
nella parte opposta si vedono i giovani intenti
ad allenarsi in attività sportive. 
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Achilli Antonio
Battesimo di S. Giovanni Battista, litografia.
L’orziero, 1940, olio su tela.
Le stalle, 1930, olio su tavola.
Due contadine 1959 ca., olio su tavola.

Aureli Raniero
La Ficciola, 1935 ca., olio su tavola.

Bacchiani Alessandro
Natura morta, 1955 ca., olio su tela. 

Benson John Miles Bourne
Fiori, 1942, olio su carta.

Bergmann Conrad Peter
Dintorni di Anticoli, 1942 ca., olio su com-

pensato.
Ragazza in costume con conca, 1942 ca., matita

su carta.

Bernardi Romolo
La loggetta, 1935 ca., acquerello su carton-

cino.

Biddle George
Mercato (Antille), 1935 ca., olio su tela.

Bima Fausto
Autoritratto, 1956, olio su cartone.

[Blömdahl Gun]
Ritratto del pittore Ciucci, 1931, olio su tela.

Bødtker Maria
Natura morta, 1934 ca., acquerello su carta.

Bompiani Carlo Ludovico
Nudo femminile, 1948-56 ca., tecnica mista

su carta.

Bonnet Rudolf
Orlando, 1962, pastello su carta.

Brook Federico
Figure spaziali, 1965, incisione.

Buren Maj
Ritorno dai campi, 1932, carboncino su carta.

Calderari Gino
I mietitori, 1964, olio su tela.

Campofiorito Quirino
Paesaggio, 1932, olio su tela.

Casotti Umberto Maria
Composizione, 1972, tempera e matita su carta.

Ciucci Giovanni
Piazza delle Ville, 1935 ca., olio su tavola.

Colazza Giovanni
Natura morta, 1928, olio su tela.

Conder Charles
Fiori di pesco, 1900 ca., matita su carta.

Corelli Filiberto
Natura morta, 1940 ca., olio su tela.

Costantini Maria Rosa
Anticoli, 1926 ca., olio su tavola.

Cowern Raymond Teague
Anticoli Corrado above the waterfall, 1939,

acquaforte.

Creo Leonard
Giuochi di Bimbi, 1967, olio su tela su sup-

porto centinato. 

De Freitas Augusto Luis
Paesaggio con cipressi, 1920 ca., olio su tavola.

Del Neri Edoardo
Arco di Priaterra, 1931 ca., incisione.
Veduta di Anticoli Corrado, incisione.

Dietrich Manfred
Fiori, 1968, olio su tela.
Scenografia dal “Pappagallo”, 1995, tecnica

mista su tela.

Teste, 1968, litografia.

Drei Ercole
4 disegni, matita su carta.

Campofiorito Hilda
Natura morta, 1932, olio su tavola.

Eyck Charles
Scultura di un sedile (Castello di Treviso), 1956,

tecnica mista su carta.
Sul Gianicolo, 1975, olio su tela.

[Fohle W. Ljung]
Paesaggio (Anticoli), 1932, olio su tavola.

Fozard Richard
Piazza di Anticoli, 1955, acquaforte tinta.

Friscia Salvatore
Anticoli, 1932, olio su tela.

Furiga Alfredo
Dicembre romano, 1932, olio su tela.

Gaudenzi Alf
Fonografo, 1929, serigrafia.
Jazz, 1929, serigrafia.
La donna fatale, 1929, serigrafia.
La luna, 1929, serigrafia.

Girod de L’ain Helene
Harmonie Orange, 1970 ca., olio su tela.

Greco Emilio
Colomba e gabbiani, 1983, acquaforte.
Commiato n. 9, 1970, acquaforte.
Immagine d’amore, 1972, litografia.

Gross Chaim
Acrobati, 1959, inchiostro su carta.

Hald Edward
Paesaggio con albero n. 1, 1912, tempera su

carta.
Veduta di Anticoli, 1912, tempera su carta.
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[Hamann N.] 
Donna, 1987, acquaforte, acquatinta.
Uomo crollato, 1986, punta secca.

Hansen Gilbert
Anticoli vista d’ammonde, olio su cartone.
Anticoli, Immaginario dal 1929 al 1936, olio

su tavola.
Anticoli, olio su tavola.
Ecce Homo, pastello su carta.
Paesaggio, 1935 ca., olio su tela.
Piazza delle ville, 1963, olio su tela.
Ritratto del figlio Corrado, 1954, matita su

carta.
Vicovaro vista dalla porta di testaccio anni,

1950, acquerello su carta.
Vista dai colli verso Marano e Rocca Canterano
anni, 1948-50, olio su tavola.

Vista da casa (disegno preparatorio), 1970, ma-
tita su cartoncino.

Vista porto di Salerno, 1972, olio su tela.

Herzl Emanuel
Ritratto di Girolamo Piccoli, 1971, bronzo.

Hofker-Rueter Maria
Fiori, acquerello.

Hofker Willem Gerard
Elena, 1962, tecnica mista su carta.
Giovane donna di profilo, 1953, tecnica mista

su carta.
Testa di ragazza, 1954, tecnica mista su carta.

Inlander Henry
Paesaggio (Landscape with Yellow fields),

1975 ca., olio su tela.
Paesaggio anticolano, olio su tela.
Paesaggio, 1954 ca., olio su tela.

[Irpino]
Cabaret, 1983, acquatinta.

Jackson Ella F.
Bird watchers, 1960 ca., litografia.

Jansen Jean
Ritratto di profilo di Carlo Toppi, 1960 ca.,

carboncino su carta.
Vecchia anticolana (Ritratto di Nannina), 1960,

carboncino su carta.

Johnson Lasse
Anticoli Corrado (La porta del Vado), 1923,

acquerello su carta.

Keller Charles 
Ritratto di Sergio Ceccotti, 1973, penna su carta.

Kinzinger Edmund Daniel
Anticolane, 1930, inchiostro e acquerello su

carta.

[Koeler]
Mezzo busto di uomo “Ragazzo con pennello”,

china su carta.

Kokocinski Alessandro
Maternità, 1979, inchiostro su carta.

Laurenza Umberto (Bebè)
Processione, 1960 ca., olio su tela.

[Lentin]
Visi di fronte, 1988, china e acquerello.

Leppänen Lauri
Studio femminile, 1964, olio su tela.

Liberti Massimo
Presenza assenza, 1988, tecnica mista su le-

gno.

Luthmann Hans
La porta del vado, 1943 ca., acquerello.

Manaure Mateo 
Suelos de mi tierra, 1983, olio su tela.

Mantelli Alberto
Paesaggio, 1935, olio su tavola.

Marilinsky Aspasio
Autoritratto, 1975 ca., olio su tela.

Mason Frank
Ritratto di frate, 1967 ca., olio su tela.

Mellon Louise
Testa di bambina, 1920 ca., olio su tela.

Monti Rolando
Alberi di via Nomentana, 1946, olio su tavola.
Dimensione 3, 1985, tela.

Morani Alessandro
Carlo Rondanini, 12 ottobre 1884, 1884, olio

su tela [in deposito temporaneo presso la
Chiesa di Santa Vittoria].

Morley Harry
Via Corrado, Anticoli, 1929, acquaforte.
Woman of Anticoli Corrado seated, 1930 ca.,

matita su carta.

Morrocco Alberto
Filippo “il capraio”, 1956, olio su tela.

Muñoz Viné Maria Luisa
Natura morta, 1930 ca., olio su tavola.
Natura morta, 1930 ca., olio su tavola.

Nagy Effat
Composizione, 1970 ca., inchiostro su carta.

[Nunzi Franco]
Paesaggio, 1963, olio su tela.

Pampiglione Emilio
Anticoli, 2000, olio su tela.
Paesaggio di Anticoli, 1960, olio su tela.

Peñalba Rodrigo
Ritratto di Renato Bonacci, 1976, olio su tela.

Perici Tommaso
Paesaggio anticolano, 1922, acquerello su carta.

Piccolo Peppino
Bozzetto per Cavalleria rusticana, 1948, olio

su carta.
Bozzetto per la Carmen, 1948, olio su carta.
Paesaggio (Quo vadis?), 1977, olio su tela.

Placidi Franco
Senza titolo, 1977, acquerello su carta.

Ponzi Domenico
Altorilievo con figura di Cristo con diavoli, co-
rona e aureola, gesso patinato.

Via crucis, gesso.
Cristo seduto con gruppo, gesso.
Deposizione, gesso.
Bozzetto di Cristo, gesso.
Bozzetto con uomo e donna, gesso patinato.
Santa Rita con croce, gesso.
Uomo e donna in preghiera, gesso.
Figura con spada e libro, gesso.
Figura di Gesù, gesso.
Figura di magistrato, gesso.
Figura di religioso con lungo mantello, gesso.
Figura di religioso, gesso.
Figura di San Pietro, gesso.
Figura di Santo Con croce, gesso.
Figura femminile con capelli lunghi, gesso.
Giovinetta orante su piedistallo, gesso. 
Gruppo (madre piangente su figlio morente),

gesso.
Pio X, gesso.
Religiosa con bambino, gesso. 
San Giorgio e il drago, gesso. 
San Giovanni, gesso.
Testa di bambino, gesso.
Testa di donna su piccolo piedistallo, gesso. 
Testa di donna su piccolo piedistallo, gesso.
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Testa di gentiluomo con cravatta, gesso.
Testa di vecchio, gesso.
Testa femminile con treccia (Rita), gesso.
Testa maschile, gesso.
Volto di donna, gesso.

Porcella Amadore
Scena di macelleria, 1919, olio su cartone.

Porcella Sorelli Maria
Anticoli, 1919, olio su cartone.
Paese d’Abruzzo, 1919, olio su cartone.

Prèval Piccoli Juanita
Baccanale, 1975 ca., olio su tela.
Paesaggio di Anticoli, 1987, tempera su car-

ta.

Prini Giovanni
Anemoni in un vaso, acquerello e tempera.

Prola Guido
Luigi Meddi detto “catena”, 1936 ca., sangui-

gna su carta.

Purificato Domenico
Tre ragazze, 1979, litografia.
Assorta campagna, 1979, litografia.
Un merlo, 1979, litografia.
Verrà la luna nuova, 1979, litografia.

Røed Fritz
Maddalena, 1960, granito.

Romagnoli Giuseppe
Archita di San Giovanni Battista, gesso.
Autoritratto, 1919, gesso.
Con miglior corso e con…, gesso.
Diana cacciatrice, gesso.
Donna con bambini, gesso.
Donna con uva, gesso.
Figura danzante, gesso.
Figura femminile in piedi con clamide, gesso.
Figura femminile panneggiata con veduta ma-
rina, gesso.

Figura femminile, gesso.
Fons selenae salutis, gesso.
Giuseppe Romagnoli scultore, gesso.
Hierosol. Fratrum. Militum Rhodiorum, gesso.
Lanciatore di giavellotto, gesso.
100 Lire recto, bassorilievo in gesso.
100 Lire verso, bassorilievo in gesso.
Mostrò ciò che potea la lingua nostra, gesso.
Pietas, bassorilievo in gesso.
Profilo di uomo, gesso.
Profilo di bambina, gesso.
Profilo di donna, gesso.
Profilo di donna, gesso.

Prometeo con fiaccola, gesso.
Reale insigne Accademia di S. Luca, gesso.
Repubblica Italiana verso, gesso.
Ritratto del Conte Francesco Cavazza, 1917,

bassorilievo in gesso.
Ritratto del prof. Gerardo Ferrari di profilo,

gesso.
Ritratto della contessa di Nogarole, gesso.
Ritratto di Adolfo Venturi, gesso.
Ritratto di Alberto Calza Bini, gesso.
Ritratto di Alcide De Gasperi, gesso.
Ritratto di André Arthus Bertrand, gesso.
Ritratto di Arcangelo Corelli, gesso.
Ritratto di Arturo Osio, gesso.
Ritratto di Benedictus XV, gesso.
Ritratto di Berta Crone, gesso.
Ritratto di Carlo Maria Azzolini, gesso.
Ritratto di Dante Alighieri, gesso.
Ritratto di Emanuele Bandini, gesso.
Ritratto di Enrico Bompiani, gesso.
Ritratto di Enrico De Nicola, gesso.
Ritratto di Federico Hermanin, gesso.
Ritratto di Franco, gesso.
Ritratto di Giovanna Romagnoli bambina, ges-

so.
Ritratto di Giovanna, gesso.
Ritratto di Giulio Monteverdi, gesso.
Ritratto di Giulio Natta, gesso.
Ritratto di Guido Castelnuovo, gesso.
Ritratto di Ida Pellegrini e Luigi Einaudi, ges-

so.
Ritratto di Ioannes XXIII, gesso.
Ritratto di Jane Harrison Holmes, gesso.
Ritratto di Livia, gesso.
Ritratto di Louis Muller, gesso.
Ritratto di Luigi Rava, gesso.
Ritratto di Margherita Fasella, 1943, gesso.
Ritratto di Maria Josè, gesso.
Ritratto di Matthew di profilo, gesso.
Ritratto di Olga Marcella, gesso.
Ritratto di Raimondo Montecuccoli, gesso.
Ritratto di Silvio Galimberti, gesso.
Ritratto di Umberto di Savoia e Maria Josè, ges-

so.
Ritratto di Vincenzo Fasolo, gesso.
Ritratto di vittorio Emanuele Orlando, gesso.
Ritratto di Vittorio Scialoja, gesso.
Sanctus Paulus, gesso.
Università degli Studi di Roma, gesso.
Uomo che miete, gesso.
Uomo con palma, gesso.
Urbis Rhodi CCCC Anno ab obsidone, 1922,

gesso.
VI Centenario della nascita, gesso.

Rosi Bertoletti Sergia
Funghi, 1963, olio su cartone.
Ritratto di Fausto Bima, 1953, olio su tela.

Rossomando Eraldo
Natura morta con vaso di fiori, 1939, olio su

tela.

Ruivo Henrique
Composizione, 1966, tecnica mista su cartone.

Sassu Aligi
Studio per “I minatori”, 1951, inchiostro su

carta.

Scalco Giorgio
Ginny e la bambola, 1969, olio su tela.

Schmid Neumann Elsa
Pastorello anticolano, 1935, carboncino su car-

ta.

Scordia Antonio
Senza titolo, 1977, tecnica mista su tela.

Sebasti Giuseppe
Mercato egiziano, 1940 ca., olio su carta.

Sobrero Emilio
Natura morta, 1921, olio su tavola.

[Sörensen S.]
Paesaggio Anticolano da S. Rocco, 1935, olio

su tela.

Starp Walter Joseph
Fiori di ciliegio, 1956, pastello su carta.

Stievenart Pol
Paesaggio, 1938, acquerello.
Paesaggio anticolano, 1936, acquerello.

Strazza Guido
Forma verde e forma primaria, 1967, acqua-

forte.

Toppi Zauli Alberta
Natura morta di fiori, 1960 ca., olio su tela

applicata su tavola.
Natura morta, 1965, olio su tela.

Vedova Emilio
Burgos 70, 1969/70, serigrafia.

[Wilson]
Uomo a mezzo busto con berretto, carboncino

su carta (verso: Ritratto del sarto).

Zetti Italo
Il Mulino, 1929, xilografia.
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